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T.C. 
NECMETTİN ERBAKAN ÜNİVERSİTESİ 

Sosyal Bilimler Enstitüsü  
ÖZET 

 
 İnsan, maddesel bir bedene sahip olduğu kadar enerjisel ruha da sahip olan bir 

varlıktır. Ruh insanın varoluşudur. İnsan yaşamındaki birçok şeyi ruhuyla yapar. Özellikle 
psikolojide ruh, zihinsel süreç ve psişe ile aynı anlamda kullanılmaktadır. Zihinsel süreç 
insanın bilinç, bilinç öncesi ve bilinç dışını içermektedir. Bu süreçlerde farklı algı 
seviyeleri, farklı sistemler söz konusudur. İnsan zihinsel süreçler çerçevesinde düşünüp, 
karar verip uygular. Bu açıdan yaklaşıldığında insanın, bedenden ziyade ruhuyla hareket 
ettiği görülmektedir. Yüzeysel olarak bilinç, insanın farkındalıkla yaptığı şeyleri içerir, 
bilinç öncesi hatırlanabilir bilgileri ve bilinç dışı sınırlandığı için hatırlanamayan çeşitli 
bilgileri içerir. Bu yüzden bilinç dışı, hayatta bazen farkında olarak bazen farkında 
olmadan yaptıklarımızı etkiler. Bu etkiler çeşitli çalışmalarla ya da bazen kendiliğinden 
farkındalığımıza gelir. Burada insanın kendisini dinleyip, kendisiyle yüzleşmesi önemli 
bir noktadır. Bu şekilde insan bireyleşerek ve kendi gerçekliğiyle yüzleşerek algı 
seviyesini yükseltir.   

 
XX. yy. da kapitalizmin bir getirisi olarak insanlar materyalizmle yaşamayı 

öğrenmiş ve hayatlarının her noktasına maddesel olarak bakmaya başlamışlardır. 
Maddesel bakış açısı insanların maneviyatlarına zarar vermiş ve II. Dünya Savaşı’yla 
gelen yalnızlaşmayla beraber insanlar buhran ve psikolojik sıkıntılar yaşamışlardır. 
Buhranlar insanları sorgulamaya itmiş ve varoluşsal düşünceler ön plana çıkmaya 
başlamıştır. New York Okulu sanatçılarının bu maddesellikten sıyırılıp özellikle 
sanatlarında ruhsallığı aramaları bu yüzdendir. İnsanların yaşadıkları sebebiyle 
varoluşlarına, manevi olana sığınmak istemişler ve kendi gerçeklerini resimlerine 
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yansıtmışlardır. Bu tezde, çeşitli sorgulamalardan ve yaşantılardan geçip, bu etkileri 
sanatına yansıtan sanatçıların, resimlerindeki bilinç dışı etkileri incelenmiştir.   

 
Anahtar Kelimeler: Bilinç Dışı, Jung, Freud, Otomatizm, Ekspresyonizm, New 

York Okulu,  
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T.C. 
NECMETTİN ERBAKAN ÜNİVERSİTESİ 

Sosyal Bilimler Enstitüsü  
ABSTRACT 

 
 Man is a being who has both an energetic soul and a material body. The spirit is 
the human existence. A human being does many things in his life with his soul. Especially 
in psychology, soul is used synonymously with mental process and psyche. The mental 
process includes the conscious, the preconscious and the unconscious of a person. In these 
processes there are different levels of perception and different systems. If we consider 
man, we can say that he thinks, decides and implements within the framework of mental 
processes. From this point of view, man acts with his soul and not with his body. 
Superficially, consciousness includes things that man does with consciousness, it includes 
information that can be remembered before consciousness, and various information that 
cannot be remembered because the unconscious is limited. So the unconscious influences 
what we do in life, sometimes consciously and sometimes unconsciously. These effects 
come to our awareness through various works or sometimes spontaneously. Here it is 
important to listen to oneself and to meet oneself. In this way, the human being increases 
his perceptive capacity by individualising and confronting his own reality. 
 

XXth century as a result of communism, people learned to live with materialism 
and began to view every point of their lives materially. The material point of view harmed 
people's spirituality and II. The isolation that came with the World War II led to depression 
and psychological problems. The depression pushed people to question and existential 
thoughts came to the fore. Therefore, New York School artists broke away from this 
materiality and sought spirituality primarily in their art. People sought refuge in their 
existence, the spiritual, because of their experiences, and reflected their own realities in 
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their paintings. In this work, the unconscious effects were studied in the paintings of artists 
who went through various investigations and experiences and reflected these effects in 
their art. 
 

Keywords: Unconscious, Jung, Freud, Automatism, Expressionism, New York 
School, 
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BİRİNCİ BÖLÜM-GİRİŞ 

1.1. Araştırmanın Amacı ve Önemi 
İnsan, bilinç dışına, çevresinde algıladığı bilgileri depolar. Bu bilgiler insanın 

hayatını, psikolojik ve davranışsal olarak çeşitli şekillerde etkilemektedir. Etkilenen 

davranışlar kişinin farkında olmadan, anlamlandırmadan yaptığı hareketlere yansır. Bu 

tezin amacı, sanatçının, bilinç dışındaki; yaşamsal, ilkel, dürtüsel ve travmatik etkilerin 

resimlerine yansımasını incelemektir.  

XX. yy.’ da yaşayan sanatçıların, II. Dünya Savaşı’nın, kapitalizmin ve kendi 

yaşamsal süreçlerinin tarihi açıdan psikolojik ve sosyolojik etkilerini incelemek ve 

görebilmek adına, sanatçının hayatıyla bağlantılı olarak resimlerini incelemek o 

dönemdeki psikolojik buhranın bir tarihi kaynağı olarak görülebilir. Bu zaman 

süreçlerinde sanatçıların hangi duygularla resim yaptığını ve hangi duyguyu nasıl 

yansıttığını değerlendirebilmek açısından bu araştırma önemlidir. Kavramsal olarak alana 

yeni bilgiler katacağı düşünülmektedir. 

1.2. Problem Durumu 
Bu tezde problem durumu, “XX. yy. New York Okulu öncü sanatçılarının 

resimlerinde ki; Otomatizm Tekniği kullanılarak yansıtılan bilinç dışı etkiler ve felsefi 

temeller nelerdir” olarak belirlenmiştir.  

1.2.1. Alt Problemler 

Problem durumu kapsamında aşağıdaki alt problemlere cevaplar aranmıştır: 

• Bilinç ve bilinç dışının sanattaki etkileri nelerdir? 

• Otomatizm tekniğini kullanan sanatçıların eserlerindeki sosyokültürel 

bağlamlar nelerdir? 
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1.3. Sayıltılar  

Bu tezde yapılan araştırmalar kapsamında elde edilen veriler, zihinsel süreç olarak 

bilinç öncesi kavramının psikolojik ve felsefik açıdan değerlendirildiğinde, farklı 

bölümlemeler ya da farklı isimlendirmeler yapıldığı görülmüştür. Bu bakımdan yapılan 

değerlendirmeler sonucu bilinç öncesi zihinsel süreci, bilinç dışı süreciyle birlikte ele 

alınarak, bilinç öncesi ve bilinç dışı süreçleri “Bilinç Dışı” adı altında tek bir süreç olarak 

varsayılmıştır.  

Araştırma kapsamında değerlendirmeye alınan Soyut Ekspresyonist sanatçıların 

eserlerinde “bilinç dışı” olguların Otomatizm tekniğiyle yansıtıldığı varsayılmıştır. 

1.4. Sınırlılıklar  

  Bu tezde, ele alınan sanatçılar Soyut Ekspresyonizm akımı bağlamında eser üreten, 

New York Okulu sanatçılarından seçilmiştir. Sanatçıların 1950’lerde Otomatizm tekniği 

kullanarak Soyut Ekpresyonist eserler ortaya koymuş olmalarına dikkat edilmiş; örneklem 

olarak Jackson Pollock, Willem de Kooning, Franz Kline, Robert Motherwell, Jack 

Tworkov belirlenmiş ve araştırma bulguları beş (5) sanatçıyla sınırlandırılmıştır.  

Sanatçı Eserin Adı Yılı 

 

 

Jackson Pollock 

Sırrın Muhafızları (The Guardians of the Secret) 1943 

Mural (Duvar Resmi) 1943 

Lavanta Sis/Kokusu (Lavender Mist) 1950 

Paskalya ve Totem (Easter and The Totem) 1953 
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Willem de Kooning 

Oturan Figür (Erkek Klasik) (Seat Figure(Male 

Classical)) 

1939 

 

 

Camcı(The Glazier) 1940 

Kazı (The Excavation) 1950 

Kadın I 1952 

İsimsiz (Untitled) 1986 

 

 

 

 

 

 

Franz Kline 

Şef (Tren) Chief (Train) 1942 

Pensilvanya Sokak Sahnesi (Pensilvanya Maden 

Kasabası) (Pennsylvania Street Scene 

(Pennsylvania Mining Town) 

1946 

Dört Çalışma (Four Studies) 1946 

İsimsiz (Mahoning için çalışma) (Untitled (For 

Study for Mahoning ) 

1951 

Şef (Chief) 1950 

Yaban Mersini Gözler(Blueberry Eyes) 1960 
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Robert Motherwell 

Pancho Villa, Ölü ve Diri (Pancho Villa) Dead 
and Alive) 

1943 

Öğleden Sonra Beşte (At Five in the Afternoon) 1948 

Beyaz Çizgili Kırmızı Açık (Red Open With 
White Line) 

1979 

Delos 1991 

 

 

Jack Tworkov 

Cin (Geneva) 1948 

Çarpraz (Transverse) 1957 

Q2-76 #1 1976 

Roman IX ((Q1-81 #1)) 1981 

 

Alanla ilgili ulaşılabilen kütüphanelerdeki kaynaklar, online veritabanları, online 

erişime açık yabancı kütüphaneler, online müzeler, akademik dergiler ve sempozyum 

kitapları ve diğer basılı kaynaklar araştırmanın literatürünü oluşturmaktadır. 

1.5. Araştırma Yöntemi 

Tezin konusu kapsamında araştırma yöntemi “Literatür Tarama” olarak 

belirlenmiştir. Literatür tararken belirlenen kaynaklar akademik; kitap, makale, tez ve sanal 

sitelerden oluşup, bu kaynaklara kütüphanelerden, online veri tabanlarından, online erişime 

açık yabancı kütüphanelerden, online yabancı müzelerden ulaşılmıştır. Ulaşılan kaynaklar 

genel tarama yöntemi ile analiz edilmiştir. 

 “Tarama modelleri genel olarak var olan durumu ya da gerçekliği olduğu gibi 

araştırıp açıklamayı hedeflemektedir. Tarama modeli; nesneye, olguya, olaya, bireye vb. 

ilişkin günümüzdeki ya da geçmişteki verilerin tamamının gözden geçirilmesi mantığına 
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dayanmaktadır. Böylece, araştırılan olguya ilişkin dağınık veriler toparlanacak, 

sınıflandırılacak, düzenlenecek ve çözümlenecektir… Tarama modelinde yürütülen 

araştırmalar bazen “betimleyici araştırma” olarak da anılmaktadır. Tıpkı tarama 

modellerindeki araştırmalarda olduğu gibi, betimleyici araştırmalarda da var olan durum 

olduğu gibi ortaya konulup açıklanır” (Şimşek, 2012). 

Literatür taraması araştırmacı için, alanda neyin bilinmediğini ve anlaşmazlık 

alanlarının nerede olduğunu anlatan bir anlatı oluşturarak araştırma projesinin kapsamını 

netleştirmeye yardımcı olur. Araştırmanın hedef kitlesi ve diğer okuyucular için, bu 

inceleme aynı zamanda değerli bir bağlam sağlar, araştırmacının uzmanlığını belirler ve 

projenin bulgularını bilinen olgularla ilişkilendirir (Casey ve Landgraf, 2015:19). 

 Bu tezde taranan kaynaklar dahilinde kavramlar açıklanmış, sonra sanatsal 

dönemler incelenmiştir. Toplanan verilerden yola çıkılarak sanatçıların yaşamları ve 

sanatsal süreçleri incelenmiş ve eserleri değerlendirilmiştir.   
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İKİNCİ BÖLÜM-KAVRAMSAL ÇERÇEVE 

2.1. Psikanalitik Kavramlar 

2.1.1. Psikanalitik Kavramlar: Bilinç ve Bilinç Dışı 

Psikanalitik kavramlar, her psikanalistin kendi kuramına, kendi yöntem ve 

çalışmalarına göre, farklı yorumlayabildiği, farklı adlandırabildiği bazı kavramlardır. Bu 

çalışmada kavramlar ilk olarak genel kullanımına uygun bir şekilde ele alınıp, daha sonra 

tez için önemli psikanalistlerin çalışmalarındaki kullanımları incelenmiştir. Buradaki 

önemli nokta bilinç öncesi (Preconsious) ve bilinç dışı (Unconsious) kavramlarının 

kullanımlarıdır. Psikanalizin ilk defa ortaya çıktığı dönemde Freud, bilinç dışı yerine 

bilinçaltı terimini kullanmış ve bilinç ve bilinçaltı arasındaki evreye bilinç öncesi demiştir. 

Bilinç öncesindeki bilgilerin hatırlanabilir olduğunu iddia etmiş daha sonra, devam eden 

araştırmaların sonucunda; bilincin altının veya üstünün olmadığı kanısına varılmış ve 

bilinçaltı; bilincin dışında, bilincin olmadığı bir konumda, karanlık bir taraf olarak 

nitelendirilmiş ve bu yüzden Freud, bilinç dışı kavramının kullanılmasının daha doğru bir 

ifade olacağı düşüncesiyle, sonraki çalışmalarında bilinç dışını kullanmıştır. Bir diğer 

incelediğimiz psikanalist Jung ise çalışmalarında bilinç dışı kavramını kullanmış, fakat 

Freud’la ayrıldığı bazı noktalara rastlanmıştır. Freud psikanalitik kavramları, bilinç, bilinç 

öncesi ve bilinç dışı olarak incelerken, Jung, bu kavramları bilinç, kişisel bilinç dışı ve 

kolektif bilinç dışı olarak incelemiştir. Buradan anlaşılacağı gibi bazı psikanalistlerin 

kuramları, genel çerçevede benzer çalışmalar olsa da daha derin incelemeler sonucunda 

ortaya çıkan farklılıkları görmemiz mümkündür. 

2.1.1.1. Bilinç (Conscious) 

Bilinç nöropsikoloji, psikoloji ve felsefe gibi birçok alanda çalışılabilen, farklı 

yönlerden ele alınabildiği için çalışıldığı alanlar tarafından farklı tanımlanabilen 

zihnimizin gizemli bir parçasıdır. Bilincin nasıl tanımlanacağına dair bu belirsizlik, 

kısmen hakkındaki (hatta evrenin doğası hakkındaki) küresel teorilerin tanımlara 

müdahale etme biçiminden kaynaklanır.   
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Bilincin bu tanımlanma sorununu en aza indirmek için terimin, dildeki günlük 

kullanımı göz önünde bulundurulmalıdır. Ortak kullanımda, “bilinç” terimi genellikle 

“farkındalık” veya “bilinçli farkındalık” ile eş anlamlıdır. “Bilincin içeriği”, farkında 

olduğumuz her şeyi kapsar, farkında olduğumuz veya deneyimlediğimiz şeydir. Bu içerik, 

düşünceler, duygular, imgeler, rüyalar, bedensel duyumlar vb. gibi kendimizle normal 

olarak ilişkilendirdiğimiz deneyimlerdir. Platon, Descartes ve Eccles gibi "töz düalistleri", 

evrenin iki temel tözden oluştuğuna inanırlar; bunlar maddi töz ve bilincin tözüdür 

(ruhumuzla veya ruhumuzla ilişkili bir madde). Sperry ve Libet gibi "mülkiyet 

düalistleri", bilinci kendi içinde fiziksel olmayan ancak belirli bir karmaşıklık düzeyine 

ulaştıklarında, beyin gibi fiziksel sistemlerden ortaya çıkan farklı bir özellik türü olarak 

anlamışlardır. Aksine, Crick ve Dennett gibi "indirgemeciler", bilincin beynin bir 

durumundan veya işlevinden başka bir şey olmadığına inanırlar. Bilişsel psikolojide, 

bilinci insanın bilgiyi işlemesinin bazı yönleriyle; örneğin çalışma belleği, odak dikkati, 

merkezi bir yönetici vb. ile tanımlayan birçok öneri vardır (Velmans, 2020: 378-380). 

Psikolojide, zihinsel süreçler üzerine oldukça ayrıntılı araştırmalar yapılmıştır. 

İnsanlar genel olarak bir bilince sahip olduklarına kendilerine göre emindirler. Fakat 

literatürde bilinç, belirsiz bir kavramdır ve bilincin belirsizliği diğer süreçleri açıklamayı 

zorlaştırır. Mesela Aristotelesin, bilinci bilgiyle ilişkilendirdiği görünür. Çünkü bilinci 

oluşturan bilişsel eylemlerde içsel farkındalıktır. Bu sadece dış nesnelerin bilgisine atanan 

bilişsel eylemlere karşılık gelen farkındalık değil, aynı zamanda faaliyetinin farkında 

olduğumuz bilgi ile ilgili herhangi bir insan eylemidir. Yalnızca düşünme bilinci yoktur, 

aynı zamanda diğer yaşamsal fenomenlerin yanı sıra duygu, endişe, ıstırap bilinci de 

vardır. Bilinç, insan işlevlerinin faaliyetine karşılık gelen eylemlerin salt algılanmasıyla 

elde edilen özel bir tür yansıtıcı bilgidir. Eylemler farklı türden olabilir, ancak farkındalık, 

hepsinin altında yatan ortak bir bilişsel algıdır. Örneğin, uyku gibi her yaşamsal eylem 

bilinçli değildir; ancak yaşamsal bilinçli eylemler, faaliyetleriyle varlıklarını kavrayan 

özel bilişsel farkındalık nedeniyle algılanabilir şekildedir. Mesela bir ıstırabın 

bilincindeyizdir, çünkü onunla bağlantılı insanın hayati eylemlerinin varlığını algılarız 

(Moreno, 1967:175). Bilinç genel olarak farkındalık ile açıklandığında; “Peki uyanık 
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olduğumuz her anın farkında mıyız?  Her an bilinçli miyiz? Yaptığımız her hareketin 

dokunduğumuz her yerin, kokladığımız her kokunun farkında mıyız?” gibi soruları da 

beraberinde getirir.  

Jung’a göre birçok insan kısmen bilinçlidir. Yaşamlarının büyük bir bölümünü, 

farkına varmadan geçiren insanlara (hastalara) oldukça fazla rastlanır. Olup bitenler 

algılama düzeyindedir, fakat farkındalık ya da düşünme düzeyinde değildir. Bu yüzden ne 

yaptıklarını ne dediklerini tam olarak bilemezler. Farkındalık düzeyine getirebilmek için 

beklenmedik bir olayın belirivermesi, kök salmış alışkanlıklarla yüzleşmek gibi çarpıcı 

durumlar hastalara hareketlerinin nedenini hatırlatır bilinçli ve farkında olup algılayabilen 

düzeye erişirler. Benlik, sadece böyle bir duygulanımda yoğun bir şekilde bilinçli hale 

geldiği için, hasta bu yolla bilinçli hale getirilir. Ben kavramı, tüm bilincin gerekli bir 

koşuludur. Bu durumda, kendi bilincine varmak için bencil ya da ben merkezci olmak 

önemlidir. Bu sahip olduğumuz içgüdü olmadan, bilincimize egemen olamayız. Herhangi 

bir olaydan etkilenilmemişse, hasta kişinin içinde bir şey oluşmaz; tam bir durgunluk 

içinde saatlerce farkında olmadan durabilir; onun gözünde düşünmek, delilere özgü 

olduğundan ona ne düşündüğünü sorduğunuzda saldırganlaşır. Bu nedenle kafasında bir 

düşünce oluşması söz konusu değildir. Durumu, mutlak bir dinlenmeden çok uzaktır; 

üzerinde, bilinç dışının etkisi vardır. Ani ve ilginç düşünceler bu etkiden kaynaklanır. İlkel 

insanı, “sanatta” usta kılan, bilinç dışının sesine kulak vermesidir (Jung, 1997: 70-71). 

Açıklamalardan da görüldüğü gibi bilinç; her alana, düşünceye ve kişiye göre farklı 

anlaşılabilen, anlaşıldığı üzere farklı ifade edilebilen ve bu yüzden net bir tanıma 

sokulamayan sadece genel bir açıklaması yapılabilen bir kavramdır. 

2.1.1.2. Bilinç Dışı (Unconsious) 

İnsan mucizevi bir varlıktır. Bu varlığı anlayabilmek aslında kendimizi 

anlayabilmektir. Bu varlığı araştırmak ve sorgulamak, kendimizi araştırmak ve 

sorgulamaktır. İnsan, hayatı boyunca çeşitli olaylar yaşar, bu yaşantılar davranışlarına, 

hislerine ve duygularına yansır. Bunları anlayabilmek ise zihinsel süreçlerden geçer. 

Bilinç dışı bizim farkında olmadan dışarıya yansıttığımız davranışlarımızdan sorumludur.  
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Ayrıca ilkel davranışlarımız da bu süreçte muhafaza edilmektedir. Bu yüzden bilinç dışı 

oldukça değerli ve araştırılması gerekilen bir alandır. Henri Bergson “Bilinç dışını 

keşfetmek, zihnin derinliklerinde uygun yöntemlerle çalışmak, açılmakta olan yüzyılda 

psikolojinin temel görevi olacaktır.” der (Akt: Xavier ve Lhullier, 2020: 1). 

Bilinç dışı; düşünceler, duygular, arzular gibi içeriklerin işlenmesi için; baskılama, 

birleşme, bağlama, gibi zihinsel mekanizmaları veya prosedürleri içeren bir sistem olarak 

kabul edilmektedir (K. Tütüncüoğlu, 2015: 51). 

Bilinç dışı işleyiş alanı, özellikle zaman ve mekan gibi herhangi bir sınırlamanın 

içinde olmayacak kadar geniş, dış dünyanın mantıksal düzenine uyma zorunluluğu 

hissetmeyecek kadar özgürdür. Bilinç dışı, bilincin işleyiş alanını çevreleyen daha geniş 

bir süreçtir. Bu yüzden, bilincin biçimlendiricisi olarak bahsedilir (Aslan, 2016: 5). 

Aslında çoğu bilinçli davranışlarımızın temeline baktığımızda bu sürecin etkilerini 

görürüz. Bilinç dışı farkında olmasak da yaşamımızda çoğu hareketimizi etkileyen önemli 

bir unsurdur. Bu süreç genel ve dinamik olarak 2 bölümde incelenebilir. Genel anlamda 

bilinç dışı, bilinç sürecinin dışında, bilinç öncesinin dahil olduğu tüm zihinsel süreçleri 

içerir. Dinamik anlamda bilinç dışı, bilince ulaşamayan, sansür mekanizmasıyla sınırlanan 

bilgileri içerir. Bu içerik iyi ya da kötü, ahlaki ya da ahlaki olmayan, insanın bastırdığı, 

doyurulmak istenen dürtülerinden oluşur. İnsan bu içeriklerin farkında değildir. Bunların 

bilince çıkabilmesi, psikanalitik tedavide kişinin dirençlerinin kırılmasıyla mümkündür 

(Gençtan, 2017: 28).  

Bilinç öncesi süreci, insan bilincinin kaynaklarının ve kapasitesinin içsel 

sınırlamasını vurgulayan son hesaplamalı ve nörofizyolojik modellere uygun olarak, çoğu 

günlük eylemin temelinde yatmaktadır (Balconi vd., 2017: 2). Zihinsel süreçteki ikinci 

aşama olarak görülen bilinç öncesi, adından da anlaşılacağı gibi bilince yakın olan 

kısımdır. Fakat bilincin dışında olduğu ve bilinç dışı özelliklere sahip olduğu için, 

psikanalistlerin bu bölümü, bilinç dışıyla ifade ettikleri görülür. Ayrıca bilinç öncesi ve 

bilinç dışı bölümler içerik olarak birbirine yakın olduğu için, net bir şekilde ayrılması 
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mümkün değildir. Bu yüzden, bölümler isim ve içerik bakımından bilim insanlarının 

kişisel çalışmaları doğrultusunda küçük farklılıklar göstererek açıklanmıştır.  

2.1.2. Sigmund Freud’a Göre Bilinç Dışı Kavramı 

Avusturyalı Sigmund Freud nörolog ve psikanalizin kurucusu olarak tarihte 

önemli bir yere sahiptir. Bilimin farklı dallarında araştırmalar yapmasıyla birlikte sanatla 

da oldukça ilgilenmiştir. Freud’un temellerini attığı psikanaliz kuramı birçok kişi 

tarafından farklı yorumlanarak geliştirilse de bugün hala Freud’un ismi konuşulmaktadır. 

Bu yere sahip olmasındaki en önemli faktörlerden biri “bilinç dışı” kavramını bize 

kazandırmış olmasıdır (Sevinç, 2019: 126).  

Özellikle psikanaliz kuramının gelişiminde en önemli aşama, yaptığı 

çalışmalardan edindiği izlenimlerle, bilinç dışı kavramını ortaya çıkmaya başlamasıyla 

beraber, Freud’un dikkatini kendi kişiliğini çözümlemeye yoğunlaştırmasıdır. Rüyaları, 

bilinç dışındaki düşünceleri bilince çıkartmanın bir yolu olarak gören Freud, iç dünyasını 

çözümlemeye çalışırken rüyaları büyük bir veri kaynağı olmuştur. 1900’de yayınladığı 

“Düşlerin Yorumu” adlı kitabında kendi rüyaları üzerinden de anlatımlar 

gerçekleştirmiştir. Freud’a göre rüyalar, bilinç dışında gizlenen isteklerin bilinç 

düzeyindeki anlatımıdır. Zihnin bilinç dışı ve bilinç öncesi düzeyleri arasındaki sınırın 

korunmasında görevli olan sansür mekanizması, uyku süresinde, mekanizmanın 

gevşemesiyle birlikte bilinç dışındaki bazı duygu ve düşüncelerin, biçim değiştirdikten 

sonra bu sınırı aşmasına izin verir. Rüya gören kişinin algıladığı imgeler, sınırı aşmış olan 

bilinç dışı duygu ve düşüncelerin maskelenmiş biçimleridir (Gençtan, 2017: 24-25).  

Freud, bastırılan bu duygu, düşünce ve hisleri ortaya çıkarmanın diğer bir yolu 

olan hipnozu, 1887’de Breuer ile birlikte hastalara uygulamış ve kişilerin bilinç dışındaki 

bilgilerine, ne kadar cinsel yönden uygunsuz olsa bile rahatça ulaşmıştır. Ancak Freud’un, 

psikolojik sorunların oluşumunda cinsel etmenlerin oynadığı role verdiği önemden 

rahatsız olan Breuer, Freud’la yollarını ayırmıştır. Freud bu durumdan sonra hipnozu da 

bırakmış ve hastaların uyanık ve bilinçli olduğu serbest çağrışım tekniğini 1888’de 
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kullanmaya başlamıştır. Serbest çağrışım tekniği, bilinç dışındaki direnç gösteren 

düşünceleri ortaya çıkarmak amacıyla, hastanın kendisini yavaş yavaş serbest bırakması, 

rahatlaması, bilinçli düşünce akışından kopması ve o an ne kadar saçma, uygunsuz, utanç 

verici olsa da aklına gelenleri olduğu gibi, yüksek sesle paylaşması istenerek 

uygulanmaktadır (Saldıran, 2012: 5). Bu teknikle beraber hastalar da içsel engellerini 

yenebilir, unutulmuş anılarına inebilir ve sorunlarını açıkça tartışır hale gelebilmiştir. 

Ayrıca içsel dünyalarına inebildikleri için kendilerini daha iyi tanıyabilmişlerdir 

(Gençtan, 2017: 20-21).  

İçsel dünyaları keşfetme yolunda yaptığı ruh çözümlemesi çalışmalarının 

sonucunda, zihnin farklı şekillerde işlediğini gören Freud, zihinsel süreçleri topografik 

kişilik kuramıyla açıklamıştır. Topografik kişilik kuramına göre, ruhsal aygıt olarak 

adlandırdığı zihinsel süreçler, bilinç, bilinç öncesi ve bilinç dışı olmak üzere üç bölümden 

oluşur.  

Topografik kişilik kuramına göre bilinç, bilincimizde var olan ve farkında 

olduğumuz içerikleri barındıran süreçtir (Freud, 2013: 48). Bilinç öncesi ise bilincin 

dışında bulunan kolaylıkla ya da dikkat zorlandığında hatırlanan bilgileri içeren süreçtir. 

Buna göre, bilincin dışında bulunan ve dikkati zorlamakla ya da aniden, kolay bir şekilde 

bilinç düzeyine çıkamayan içeriklerin bulunduğu süreç bilinç dışıdır (Gençtan, 2017: 27). 

Bilinç dışında en etkili süreçlerden biri bastırma işlemidir. Bastırma işlemi, 

gerçekte başa çıkamadığımız, belki bize acı veren ya da toplum tarafından kabul 

edilmediği için bastırmak zorunda kaldığımız duygu, düşünce ve dürtülerimizin bilinç 

dışında tutulmasıdır (Freud, 2013: 179). Freud, bastırılan içeriğin hatırlanmasa da 

duygusunu ve enerjisini koruduğunu, bu enerjinin zaman zaman bedensel belirtilere 

yansıdığını söyler. Bilinç dışı içeriğe çağrışımlar yoluyla ulaşılabileceğini, bilinçli hale 

geldiğinde vücut üzerine yansıtılmış olan semptomların kaybolduğunu ekler (Köybaşı, 

2020: 186). Bilinçli hale gelmemiş, bastırılmış ve bilinç dışında kalmış olan duygu ve 

düşünceler, kişilerde nevroza sebep olur. Nevroz kişilerde gerçek yaşamdan kopma, 

gerçeğe yabancılaşma yani insanın gerçeklik algısını yitirmesi olarak ortaya çıkar. Kişi, 
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gerçekle baş edemeyip duygularını bastırır, bu normal bir süreçtir ama nevroz gerçekliğe 

yüz çevirmenin en uç türü olarak karşımıza çıkar. Bastırmanın bir diğer türü ise haz 

ilkesidir. Haz ilkesinde kişi, haz elde etmek için uğraşır, psişik süreçler de hazsızlığa 

sebebiyet verecek her türlü şeyden uzaklaşır yani bastırır. Ancak bununla baş 

edemeyeceğinin farkına varan kişi, herhangi bir haz sağlamasa da gerçek olanı seçerek 

şekillenir. Bu da “Gerçeklik İlkesi”dir. Gerçeklik ilkesiyle birlikte kişinin dış dünyaya 

karşı olan algıları ve duyuları açılır, kişi dış dünyaya daha hassaslaşır. Gerçeklik ilkesinin 

diğer bir getirisi ise, bastırılan düşüncelerin bilinçli hale getirilip doğru olup olmadıklarına 

karar vermektir (Freud, 2019: 41-44). Freud geliştirmiş olduğu topografik kişilik 

kuramıyla kendini sınırlamamış bu kuramı geliştirerek yapısal kişilik kuramını ortaya 

koymuştur. Bu kuram genel de bilinç dışıyla bağlantılı olarak üç katmanlı bir sistemden 

oluşur. Bunlar; id (ilkel benlik), ego (benlik) ve süperego (üstbenlik) dur. Freud bu kuramı 

1923’te yayınladığı Benlik ve İlkel Benlik adlı yapıtında sistemli bir biçimde açıklamıştır. 

Tarihsel ve toplumsal koşulları geri planda tuttuğu için bu kuram eleştirilere maruz kalmış 

fakat çağımızın en etkili ve popüler kişilik kuramlarından biri olarak sayılmaktadır (Şahin, 

2010: 4). 

                           

Resim 1: Yapısal Model ile Topografik Model 
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Freud bu kişilik yapısının, bilinç ve bilinç dışı, ego ve id olarak iki bölümden 

oluştuğunu söyler. Ama hiçbir bölümde keskin bir geçiş bir çizgi olmadığını ifade eder. 

Freud’a göre her şeyden önce egonun bedensel bir ifade olduğu bilinmektedir. Bilinç ve 

bilinç dışı zihnin kesişiminde yer alan egoyu psikanalizin temel öncülü olarak görür. 

Zihinsel bir yapı ve psişik bir ajan olarak, kişisel, öznel ve deneyimsel bir benliktir. Yani, 

duyum, algı ve sevgiden oluşan bir yapıdır. Freud, egonun köklerinin vücut hislerinde 

olduğunu düşünür.  Ona göre ego iki kısımda görev yapar bunlardan ilki bilinç kısmıdır. 

Egonun, buradaki temel görevi; değişen vücut durumlarının sürekli algısını ve hissini 

içermektir. Bilinç dışındaki görevi; ayrı kelimelere bağlı düşüncelerin ve anıların aracılı 

sürecini gerektirir. Yani bilinç dışındaki bilgilerin bilinç düzeyine geçerken ve bunların 

dışarıya yansıması sürecinde etkilidir. Temel olarak öznel bir yapı olsa da nesnel bir 

dünyayla iletişimdedir. Ego akıl ve sağ duyuyu, id ise tutkuları ve ruhsal duyguları temsil 

eder. İd tamamen bilinç dışı bir süreçtir. Süperego, egonun idealize edilmiş halidir. 

Çocukluk döneminden zihne yerleştirilen tanımlamalar burada genel ve kalıcıdır. 

Çocukluk döneminden birikmiş genel bilgiler olduğu için nevroz oluşumunda da etkilidir. 

Nesnel, ilişkisel gelişimlerin olduğu kavramsal ve teorik bir temelde oluşan bir süreçtir 

(Sletvold, 2013: 1019). 

2.1.3. Carl Gustav Jung’a Göre Bilinç Dışı Kavramı 

İsviçre’de doğan Jung, bazı gezileri dışında hayatını burada tamamlamıştır. İçe 

dönük bir çocukluk yaşamış, zamanının çoğunu düşünerek, hayal ederek ve kendini 

tanımlamaya çalışarak geçirmiştir. Kariyerine İsviçre’nin Zürih kentinde, oldukça iyi bir 

akıl hastanesinde başlamış. Burada hem usta doktorların bulunması hem de yerini 

sevmesinden dolayı kendisini şanslı görmüştür (Daniels, 201: 1). Jung daha sonra bir 

üniversitede hocalık yapmaya başlamış, bir yandan psikiyatri kliniğinde çalışıp, bir 

yandan da kendi muayenehanesinde çalışmıştır. Hastalarının çoğalmasıyla psikiyatri 

kliniğindeki görevini sonlandırmıştır. Jung, Freud’un yazılarını takip etmiş ilerleyen 

süreçte tanışma fırsatı yakalamış ve dostlukları başlamıştır (Gençtan, 2017: 160). İlerleyen 

dostluklarına rağmen çalışmalarındaki fikir ayrılıkları ilişkilerine zarar vermiştir. Jung, 

Freud’un 2 temel görüşünü kabul edilemez bulur. Bunlardan ilki, insan güdülerini 
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belirleyen en önemli etmen cinselliktir. İkincisi ise bilinç dışı tamamen kişiseldir. 

Freud’un bu görüşlerini indirgemeci bulan Jung’a göre ruhsal enerji (Freud’un tabiriyle 

libido) yaşamsal bir gücü ifade eder. Bu enerjinin ifade biçimlerinden sadece biridir. 

Ayrıca bilinç dışının sadece kişisel bilinç dışından oluşmadığını bunun yanında kolektif 

bilinç dışı olarak daha derin ve tüm insanlığın ruhsal tabakasını içeren bir bölüm olduğunu 

ifade eder (Stevens, 2014: 39-40). Jung’a göre bilinç dışı; bilinmeyi ima etmez, 

bilinmeyen bir psişik yani ruhtur. Bunu bilince geldiklerinde dural bir nitelikte ve 

kesiksizdir. Bilincimiz ise tam tersi bir nitelik taşıyarak kesikler şeklinde bölünerek 

varlığını devam ettirir. Bilinç, durağan olduğunda da beklenmedik bir düzeye ulaştığında 

da, bilinç dışı kendi etkinliğini devam ettirir (Jung, 1997: 65).  

Bilinç dışı Jung’a göre iki bölümden oluşur. Bunlardan ilki kişisel bilinç dışı, 

ikincisi kolektif bilinç dışıdır. 

 

Resim 2: Carl Gustav Jung “Psişe 
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Jung kişisel bilinç dışını, “bildiğim ama şu anda düşünmediğim her şey; bir 

zamanlar bilincinde olduğum ama şimdi unuttuğum her şey; duyularım tarafından 

algılanan ama bilinçli zihnim tarafından not edilmeyen her şey; istemeden ve dikkat 

etmeden hissettiğim, düşündüğüm, hatırladığım, istediğim ve yaptığım her şey; içimde 

şekillenen ve bazen bilince gelecek olan tüm gelecek şeyler; bütün bunlar bilinç dışının 

içeriğidir” (Jung, 1972, paragraf: 382). Bunların yanı sıra, acı veren düşünce ve 

duyguların aşağı yukarı kasıtlı tüm baskılarını da dahil etmeliyiz. Bu içeriklerin toplamına 

"kişisel bilinç dışı" diyorum” diyerek açıklar (Jung, 1972, paragraf: 270). Kişisel bilinç 

dışı rüyalarda çok sıkça karşılaşılan gölge-figürünün karşılığıdır (Jung, 2016:, 

paragraf:103). 

Kompleksler, deneyim ve kişinin deneyime tepki verme biçimiyle ortaya çıkar. 

Kompleks, bilinçsiz, bağımsız ve özerk davranabildiği için insan kontrolünün elinde 

olmadığını hissedebilir. Genellikle karakterimize uymayan neden yaptığımızı 

bilmediğimiz ama yaptığımız şeyler olmuştur. Bu en çok anormal zihin durumlarında belli 

bir şekilde görülür. Bazen benimsediğimiz ama kompleks olan durumlar hepimizin bir 

parçasıdır (Hopwood, https://www.thesap.org.uk/). 

Kişisel bilinç dışı, psişik yaşamın kişisel ve özel tarafını oluşturur, bunlar duygu 

tonlu komplekslerdir (Jung, 1980, P: 4). Kompleksler kişisel bilinç dışının içeriğidir. Jung, 

kişisel bilinç dışındaki duygu, düşünce, his ve anıların birleşerek kompleks denilen bir 

yapı oluşturduklarını öne sürer. Bu fikre sözcük çağrışım tekniği üzerinde çalışırken 

deneklerin bazı kelimeleri uzun süre hatırlayamadıklarını fark etmesiyle varır. Bunun 

nedenini araştırırken deneklerin hatırlayamadıkları kelimelerle ilgili komplekslere sahip 

olduklarını ve bu sözcüklerin de o komplekslerle ilişkili oldukları kanısına varır (Gençtan, 

2017:165). 

Jung kolektif bilinç dışını şu şekilde ifade eder: 
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“Bilinç dışının az ya da çok yüzeysel bir tabakası şüphesiz kişiseldir. Ben buna 

kişisel bilinç dışı diyorum. Ancak bu kişisel bilinç dışı, kişisel deneyimlerden 

kaynaklanmayan ve kişisel bir kazanım değil, doğuştan gelen daha derin bir katmana 

dayanır. Kolektif bilinç dışı olarak adlandırdığım bu derin katman. “Kolektif” terimini 

seçtim çünkü bilinç dışının bu kısmı bireysel değil, evrenseldir; kişisel ruhun aksine, her 

yerde ve tüm bireylerde az ya da çok aynı olan içerik ve davranış biçimlerine sahiptir. 

Başka bir deyişle, tüm insanlarda aynıdır ve bu nedenle her birimizde mevcut olan süper 

kişisel bir doğanın ortak bir psişik alt tabakasını oluşturur” (Jung, 1980, paragraf:3). 

Kolektif bilinç dışı, her bireyin zihninde yeniden varolmuş insanlığın tüm manevi 

mirasını içerir. Ruhun içgüdüsel güçlerinin ve onları düzenleyen formların veya 

arketiplerin kaynağıdır. Tarihteki en güçlü düşünceler arketiplere geri döner. Özellikle 

dini düşünceler bunun yanında bilim, felsefe ve ahlakın merkezi kavramlarını içerir.  

Mevcut haliyle, bu düşünceleri bilinçli bir şekilde gerçeğe uyarlayarak yaratılan arketipsel 

düşüncelerin varyatlarıdır. Çünkü Jung’a göre, bilincin işlevi sadece dış dünyayı 

duyuların kapısı aracılığıyla tanımak ve asimile etmek değil, aynı zamanda içimizdeki 

görünür gerçekliğe çevirmektir (Jung, 1972, P: 342). 

 Jung’un teorisine göre, kolektif bilinç dışı arketiplerden oluşur. Arketipler, 

insanlığın temel gereksinimlerini, arzularını yansıtan evrensel nitelikteki imgelerdir 

(Storr, 1992:189). Jung ego, persona, anima ve animus ve gölge olarak dört temel 

arketipten bahseder ayrıca birde benlik vardır bu da kendi gerçekliğine varışı temsil eder. 

Arketipler, bilinç dışı bir içeriktir. Kişisel bilinç dışından bilinçli hale gelir (Jung, 1980, 

P: 6). 

Benlik; insanın içinde saklı olan varoluşsal tasarımın ayırdına vararak bütünlüğü 

yakalamaktır. Sosyal çevremize uyum sağlamamızın yanında, asıl olarak Tanrı’yla, 

evrenle ve ruhsal yaşamla bütünleşmemizi sağlayan bir olgudur (Stevens, 2014: S:89). 

Ego; çocukluk gelişimi sırasında, tıpkı ayın, dünya eriyik bir haldeyken ondan 

ayrışarak oluşması gibi benlikten kopan bir parça gibidir. Genellikle buna Ego-Benlik 
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ekseni denir. Kişiliğin dengeli olup olmadığı bu eksende belirlenir. Ego bilincin 

merkezidir ve “ben” dediğimizde onu kastederiz. Kimlik duygumuzun sürekliliğinden 

sorumludur. Jung “ego” ve “bilinç” kavramları arasında hiçbir zaman belirli bir ayrım 

yapmamış, hatta onları birbirlerinin yerine, bazen de “ego-bilinç” şeklinde kullanmıştır. 

Jung’a göre ego, ne kadar varlığımızın merkezi olsa da Benliğin, tek uygulayıcısıdır. 

Egonun Benlik karşısındaki düşük konumunu anlaması ise yaşamının ikinci yarısını bulur 

ve bütünleşme sürecinin en önemli evresidir. Ego ancak bu evreden sonra Benlikle ve 

Benlik egoyla yüzleşebilir. Bu yüzleşmeyle kişilik bütünleşerek yüksek bilince erişilebilir 

(Stevens, 2014: 90-91). “Bireyleşme,” tek, homojen bir varlık olmak anlamına gelir ve 

"bireysellik" bizim benzersiz, eşsiz ve kendi benliğimiz olmayı ifade eder. Bununla 

birlikte bireyleşme “benliğe gelmek” veya “kendini gerçekleştirme” ya da “yüksek bilince 

ulaşma” olarak çevrilebilir (Jung, 2016: 197). 

Persona; Antik Yunan’da oyuncuların taktığı maske anlamına da gelen persona 

arketipi, kişilere karşı arkasına saklandığımız bir maske diyebiliriz. Persona, bilinç 

dışımızda bizim göstermek istemediğimiz yanlarımızı saklayıp, onların yerine farklı bir 

davranış geliştirmemizi ifade eder. Yani persona, kişilere karşı gösterdiğimiz ama aslında 

olmadığımız bir kişiliktir (Stevens, 2014: 91). 

Anima; bir erkeğin ruhundaki belirsiz duygu ve ruh halleri, gelecekten haber veren 

önseziler, irrasyonel olana karşı alıcılık, kişisel sevgi yetisi, doğayı hissetme ve bilinç 

dışıyla ilişki gibi dişil psikolojik eğilimlerin kişileşmesidir. Bir erkeğin animasının 

karakteri, annesinin üzerindeki etkisine göre şekillenir. Eğer annesinin negatif bir etkisi 

varsa, animası genelde huysuz, alıngan, sinirli, güvensiz ve kendisinin bir hiç olduğunu, 

hiçbir şeyden keyif almadığını ifade eder. Bu tür erkeklerde genelde kaza korkusu, 

donukluk, hastalık olur ve bazen intihara kadar götürebilir. Eğer erkeğin annesiyle olumlu 

bir tecrübesi varsa, erkek ya feminen ya da hayata karşı güçsüz olur. Bu tür erkekler 

genellikle aşırı duygusal tiplerdir. Animanın olumlu yönleri ise erkeğin doğru evlilik 

partnerini bulmasında, zihnini doğru içsel değerlere, iç derinliklere açmasını sağlar (Jung, 

2017: 173-179). 
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Animus; kadının bilinç dışındaki erkek arketipidir. Erkekte annenin etkisinde olan 

anima, kadında babanın etkisinde olan animustur. Babanın kızı üzerindeki negatif etkileri, 

kızının gerçekten kendisi olarak kişisel gerçekliğini içermeyen fikirlere sahip olmasıdır. 

Animus, kadında kutsal inanışlar olarak ortaya çıkar. Bu tür inanışların eril enerjide, 

yüksek sesle, ısrarcı ve kaba ya da dişil enerjide, sert, soğuk ve acımasız bir şekilde ortaya 

çıkması kadının içindeki erkeksi yanın göstergesidir. Bu tür negatif durumlarda animus, 

Dünyada tek istediğim sevgi veya durumların ikisi de kötü gibi düşünceleri ortaya çıkarır. 

Animusun pozitif tarafı ise cesaret, girişkenlik, manevi derinliği kişileştirir ve kadın 

hayatındaki manevi yolu bulabilir. İşte o zaman bilinç dışındaki fikirleri alarak, benliğin 

tezahürleri ona gelecek ve gelen şeylerin manalarını anlayabilecektir (Jung, 2017: 185-

191). 

Gölge; genellikle, kişisel bilinç dışının rüyalarda ortaya çıkan kişileştirilmiş 

halidir. Sadece kişisel bilinç dışının değil aynı zamanda egonun da bilince çıkabilen 

formudur. Ayrıca gölge bazen kolektif bilinç dışından gelen bazı faktörleri de içerir. İnsan 

gölgesini görmek istediğinde kendisinde bulunmasını istemediği bazı kötü davranışlarla 

karşılaşır. Bunlar; bencillik, dağınıklık, komplolar, korkaklık, para, hırs gibi şeylerdir. 

Ayrıca gölge, herkes onu yapıyor zaten bir önemi yok ya da kimse fark etmez diyerek 

telkinde bulunur. Dürtüsel davranışlarımızda da ortaya çıkabilir. Rüyadan farklı olarak 

gölgeyi görebileceğimiz bir diğer yöntem ise projeksiyon (yansıtma) yöntemidir. 

Projeksiyon, bir tür ayna metaforu gibi kişinin kendi bilinç dışı eğilimlerini başka bir 

insanda görmesidir. Gölge, bir tür insan gibi bizimle iyi de olabilir, kötü de olabilir bu 

durum bizim ona davranışlarımıza göre şekillenir. Onu görmezden gelmek ve yanlış 

anlaşılması, bize karşı düşmanlaşmasına sebep olabilir.  (Jung, 2017: 164-169) 

2.1.4 Sanatta Bilinç ve Bilinç Dışı Kavramları  

2.1.4.1. Bilincin Sanata Yansıması 

Sanat ve zihin birbirine bağlı olarak evrenin fiziksel bir parçasıdır ve tek bir 

gerçekliktir. Algılanan nesneler, ilk olarak gözde sonra beyinde fizyokimyasal 

reaksiyonlarla işlenir (Solso, 2003: 21). Bu süreçte gerçekleşen durumları bilincin 
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yükselmesi olarak ifade edebiliriz. Bilincin yoğunlaşması ve daha sonra gerçekleşen evre, 

bilinç dışının işlenmesidir. Bilinç yoğunlaşmasında düşünme yetisi yükselir, duyumsal 

süreçler güçlenir ve bellek yoğunlaşır (May, 2019: 81). Sanatçı, bilinç dışını yaratıcı 

fikirler üretmek için kullanır. Bu fikirler, bilinç dışından bilince sansür mekanizmasının 

izni ile geçer. Bilinç dışındaki bilgiler öncelikle bilinç öncesine, sonra sansür 

mekanizmasından bazıları sembolleşerek bazıları olduğu gibi bilince, farkındalığımıza 

geçiş yapar (Lugo, 2010: 45). 

Bilincimizde düşünsellik ve duygusallık, bilinçlilik ve bilinç dışılık tam bir bütün 

oluşturur. Düşünsellik, bilinçteki duygu, düşünce, anı ve hislerden, bilinç dışındakilere 

kadar uzanır. Bilinç dışı olan ögeler yaşantımızda olduğu kadar sanatsal etkinliklerimizde 

de önemli bir yere sahiptir (Timuçin, 2017: 105-106). 

Sanatçı yapıtını bilincin düşünsel ve duygusal çerçevesinde özgürlük içinde 

yaratır. Bilinç özgürlüğünü kendi gücü ve yetkinliğinden alır. Her sanatçı bilinciyle 

özgürdür. Yaratmada bilinç tüm duygusal ve düşünsel güçlerini seferber eder (Timuçin, 

2017: 103). 

2.1.4.2. Bilinç Dışının Sanata Yansıması 

Freud’un bilinç dışı ile ilgili geliştirmiş olduğu kuramlar, bireyin iç dünyasını 

çözümlemesine olan katkıları, normal insanların yanında sanatçıları da oldukça 

etkilemiştir. Bu kuramların yaygınlık kazanmasıyla birlikte sanatçılar, kuramları okumuş 

ve dönemin etkileri çerçevesinde geliştirdikleri gözlenmiştir. Sanatçılar bu kuramlarla 

birlikte kendi iç dünyalarına inerek kendilerini analiz etmeleri sonucu birtakım düşünsel 

ve duygusal farklılıklar yaşamış ve bunu sanatlarına yansıtmışlardır (Aliçavuşoğlu, 2012: 

2). Sanatsal yansıtmada, bilinç dışının gelişmesiyle beraber yaratım da ön plana çıkmıştır. 

Jung, bilinç dışı ve yaratıcılığın birbirlerine bağlı olduğunu ifade etmiştir. May’e göre ise 

yaratıcılık, yoğun bir farkındalık ve bilinç yükselmesi olarak açıklanır. Bu durum 

farkındalığın yoğunlaşması, dalgınken, rüyalarda ya da bilinç dışı düzeylerde ortaya çıkar. 

Açıkça görülen şey ise yaratıcılığın farklı evrelerinde bilinçli istencin doğrudan 
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kontrolünde olmadan devam etmektedir. Yani sanatçı bilincine gelen düşünceleri 

isteyerek çağırmaz elinde olmadan düşünceler bilince gelir. Bu yüzden farkındalık artışı 

kendi kendinin bilincinde olmak anlamından ziyade, kendini bırakmak, akışa 

uyumlanmak ve zihnin tüm evrelerinde birdenbire farkındalık artışını kapsar (May, 2019: 

68-69). 

 Bilinç dışı, kişinin içsel ve zihinsel bir süreci olarak davranışların altında yatan 

nedenleri anlamanın en iyi yoludur. Modern sanat, bilinç dışının sanatta kullanılması 

açısından önemli bir yere sahiptir (Poser, 2008: 140). Modern sanatta sürrealistler bilinç 

dışının yansıtılması açısından önemli bir yere sahiptir. Bilinç dışını yansıtmak için rüyayı, 

serbest çağrışım tekniğini ve Otomatizm tekniğini yoğun olarak kullanmışlardır.  

Sanatlarında, rüyalarındaki sembol ve ifadelerden yararlanmışlar ve gerçekliğin 

ötesinde fantastik bir dünya kurup, sanatlarını o şekilde ifade etmek istemişlerdir. Rüyanın 

özünü ve ruhun kurtuluşunu benimseyen sürrealist sanatçılar, rüyanın her şeye gücü 

yettiğini, herhangi bir rasyonel kısıtlama olmadan sanatsal yaratımı ve zihnin serbest 

hareketliliğini vurgularlar (Zhang, 2015: 113). 

Ekspresyonizmde ise duygu ve iç dünyasını renk, çizgi, düzlem ve kütle olarak 

yansıtan sanatçı, psikanalizimle benzer öğretiye sahiptir. Bazı sanatçıların bilinçlerini 

ortadan kaldırıp sadece bilinç dışlarıyla sanatlarını ortaya koydukları bile öne sürülmüştür 

(Aliçavuşoğlu, 2012: 11). Sanat iç ve dış dünya bilincine varmak için insanı iten akılcı bir 

gereksinmedir. İnsanlığın dünyayı tanıyıp, değiştirebilmesine yardımcı olacaktır (Ersoy, 

2016: 44). 

2.1.4.2.1 Psikolojik Etmenler 

Psikolojide, algıladığımız bilinç dışımıza kaydedilen bazı bilgiler vardır. Bu 

kaydedilen bilgilerin, insanın zihninde oluşturduğu etkilerin bir sonucu olarak, bilinçli ve 

bilinç dışı davranışlarımıza yansır. Bunlardan bazıları, travmalar, duyguları ve istekleri 

bastırma, anne ve babayla olan iletişim, duygusal olarak ağır gelen olaylardır. Bunlar 

kişinin psikolojik durumunun oluşmasında etkilidirler. Sanatçı bu psikolojik durumuyla 
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çevresini algılamaya başlar. Yani sanatçı ilk olarak “izleyici” olmakla işe başlamıştır. İlkel 

toplumlardan beri insan, öncelikle izleyici olarak algılayan, daha sonra “sanatçı” yani 

algıladıklarını sanatsal bir şekle dönüştürüp aktaran olarak kendini göstermiştir. Cemil 

Sena’ya göre “sanatçı, yalnız kendi bireysel tutkularına saplanmış olan bencil bir yaratık 

değildir. O da anlatmak ve anlaşılmış olmak ister, kendi duygularının başkalarına 

yayılmış ve bulaşmış olmasından hoşlanır. Yani o da eserlerini bir topluma sunmaktadır. 

Ancak seviyesi ve estetik anlayışları gelişmiş olan toplum ve kişiler, sanat eserlerinin 

anlam ve değerlerini kavrayabilir ve sanatçının ruhundaki fırtınayı, dinamik dramı fark 

etme yeteneğini gösterebilir” (Sena, 1972 :155). Cemil Sena’nın sözünden yola 

çıktığımızda, Sanatçının, derin düşünebilen, görünenin ardındaki gerçeği görebilen, 

gördüklerini farklı ve etkili bir şekilde eserine aktarabilen, bu şekilde izleyiciyle güçlü bir 

iletişim kurabilen bir kişi olduğu söylenebilir. Ancak güçlü bir iletişim için izleyicinin de 

seviyesi ve estetik anlayışının gelişmiş olması gereklidir. İzleyici böylelikle eserle iletişim 

kurabilir. 

Sanat yapıtı ise, sanatçının içinden, algıladıkları, yaşamsal çıkarımları ve iç 

güdüsel davranışlarının oluşturduğu bir yaratımdır. Kandinsky’e (2009: 95) göre, 

“esrarengiz, anlaşılmaz, garip, mistik bir şekilde doğar, gerçek sanat yapıtı “sanatçının 

içinden”. Ondan ayrılarak bağımsız bir hayata kavuşur, kişilik haline gelir, bağımsız, 

zihin soluyan bir özne olur ve aynı zamanda, bir varlık olarak maddi, somut bir özne olur 

ve aynı zamanda, bir varlık olarak maddi, bir hayat sürer. Demek ki, kayıtsızca ve rastgele 

oluşmuş, zihinsel hayatın içinde de kayıtsızca dolaşıp duran bir görüntü değildir, her 

varlık gibi yaratıyı sürdüren, etkin güçlere sahiptir.” Sanat yapıtı varlığını sürdürdüğü 

sürece, sanatçının da sözleri, hissettikleri, duygusal ya da fikirsel bütün aktarımları 

varlığını sürdürür. Yapıt sanatçının bir parçasıdır ve o varoldukça sanatçıda vardır.  

2.1.4.2.2 Sosyolojik Etmenler  

Sosyoloji, toplumu anlamaya çalışan bir bilim dalı olarak, toplumsal verilerin 

ilişkisel hareketlerine göre öznelerin eylemlerini; öznel, özneler arası ve nesnel olarak 

taşıdığı anlamları sosyoloji açısından araştırır. Sosyolojik araştırmaların konusunun 
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özgünlüğüne göre yeni teknik ve alt disiplinler ortaya çıkar, bu disiplinlerden biri sanat 

sosyolojisidir. Sanat sosyolojisi, sanatsal üretim sürecinin temel ögelerini ve toplumsal 

yapının ürünlerini baz alarak bir ilişki kuran ve bazı sonuçlar elde eden bilimsel bir alt 

daldır. Burada, sanatçı, izleyici ve yapıt ilişkisini toplumsal yapı bakımından 

değerlendirip, çıkan ilişkisel sorulara cevaplar bulunmaya çalışılarak, sanatsal ve 

sosyolojik yapı değerlendirilir (Akman, 2001: 1). 

Sanatçının doğduğu ve yaşadığı çevre, dönem, o dönemde yaşanan önemli olaylar 

yani sosyolojik etmenler, sanatçının psikolojik durumunun oluşmasında etkilidir. Bu 

yüzden bu etkileri incelemek, sanatsal açıdan sanatçının esere yansıttığı psikolojik 

durumuyla ilgili ipuçları verir ve tarihsellik özelliği taşır. Toplumsal yapı ve sanat 

arasındaki işlevsel, sıkı olan bağdan dolayı, bir sanatı anlamak için toplum yapısına ve 

toplumu anlamak için sanatsal yapısına bakmak önemlidir. Eğer bunlara bakılmadan 

herhangi bir yorum yapılırsa eksik ve yanlış sonuçlar çıkması kaçınılmazdır. Çünkü, her 

sanatsal yaratı toplumsal-tarihsel ortamda ortaya çıkar. 

Sanat tarihine bakıldığında büyük eserlerin toplumsal geçiş dönemlerinde 

yapıldığı fark edilir. Bununla beraber sanat sadece toplumun gerçeklerini göstermekle 

kalmayıp toplumsal çelişkilerden hareketle, toplumsal yapının dönüşümüne yol gösterip, 

katkı sağladığı da söylenebilir. Toplumsal dönüşüm zamanlarında, sanatsal yaratılar hız 

kazanıp, toplumsal yapı dönüşümlerine bağlı olarak sanat da değişmektedir (Armağan, 

1982: 164-170). Sanatçıların diğer insanlara göre daha empati yapabilen ve duygularını 

daha yoğun yaşayan kişiler olması, özellikle toplumsal olarak zor dönemlerde daha öne 

çıkarak fikirlerini cesaretle paylaşan kişiler olmalarına ve toplumu değiştirip dönüştüren 

insanlar olmalarına sebebiyet verir. Bu duygu ve fikirlerle yapılan eserler, o dönemdeki 

duygusal etkileri izleyiciye yansıtır.  

Eserinde ruhunu ortaya koyan sanatçı; düşüncelerini, duygularını, izlenimlerini, 

anılarını kısaca dünyasını paylaşır. Sanatçının bilinci bu yönden tarihsellik özelliği taşır 

ve böylece bize eserinde, yaşam koşullarından, insanlığın kalıcı niteliklerine kadar 

ipuçları verir. Sanat bu yönden yaşamı açıklar (Timuçin, 2017: 7). 
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2.2. İzlenimcilikten Soyut Dışavurumculuğa 

2.2.1. İzlenimcilik (Impressionism) Akımı  

19. yüzyıl sonlarına gelindiğinde sanatla ilgili yeni akımlar da kendini göstermeye 

başlar. Bunlardan biri de Empresyonizm yani İzlenimcilik akımıdır, 19 yüzyılın ikinci 

yarısıyla yirminci yüzyılın ilk çeyreğinde Fransa’da başlayan ve daha sonra diğer ülkelere 

yayılan bu sanat akımı Claude Monet, Van Gogh, Auguste Renoir, Paul Cezanne ve 

Camille Pissarro, Edgar Degas gibi önemli isimlere sahiptir (Şahankaya, 2016: 1).  

İzlenimcilik akımı, 1874 yılında “Adsız Sanatçılar Birliği” adıyla 30 sanatçının bir 

araya gelerek ünlü fotoğrafçı Nadar’ın stüdyosunda düzenledikleri sergide ortaya 

çıkmıştır. Akıma adını veren şeylerden biri, sanatçıların akademik resmin alternatiflerinin 

olduğunu gösterme çabaları ve ona karşı duruşlarıdır. Bu karşı duruşun “izlenimcilik” 

olarak adlandırılmasında, Claude Monet’nin sergide yer alan “İzlenim: Gündoğumu” adlı 

resmiyle ilgili olarak eleştirmen Louis Leroy’nın Le Charivari gazetesinde, resmin 

bitmemişlik hissi uyandırması sebebiyle yazdığı “düpedüz izlenimden ibaret” yorumu 

etkili olmuştur. Akademik resimlere göre, izlenimci resimler kuraldan, sağlam bir desen 

temelinden ve biçimden yoksun gözükür. Renkler daha aydınlık ve parlak olarak 

kullanılmış ve ışık kullanımı neredeyse konu haline gelmiştir. Siyahla gölgelendirme 

yerine, açık koyu, sıcak soğuk tonlar kullanılarak farklı bir hacimsellik yakalanmış bu etki 

ise çizgisellik yerine lekeyle sağlanmıştır. Bir izlenimi aynı etkiyle tuvale aktarabilmek 

için hız çok önemli olmuş ve resimde ayrıntı yerine bütünsellik ön plana çıkmıştır. 

İzlenimciler, izlenimlerini aynı etkiyle aktarmaya çalışırken, hızlı ve kesik fırça vuruşları, 

renk tuşeleri kullanmışlardır. Fırça ve renk kullanımlarından dolayı resim bitmemiş olarak 

algılanır ve resimde farklı bir canlılık yakalanmış olur (Antmen, 2019: 22). 
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Resim 3:Claude Monet, İzlenim, Gündoğumu (Impression, Sunrise), 1872 

Empresyonizmde sanatçıların temel kaynağının güneş olduğu söylenebilir. O 

dönemde ressamlar atölyelerinden çıkıp doğanın anlık durumunu güneş ışığının farklı 

açılarına ve zamansal değişimine göre birkaç kez resmetmişlerdir. Ayrıca sanatçılar 

sadece gördüklerini değil, gördüklerinin, kendi üzerlerinde bıraktığı etkiyi tuvale 

aktarmalarından dolayı hislerinin de eserlerinde oldukça önemli bir yere sahip olduğu 

söylenebilir. Bu açıdan Empresyonizme bakıldığında, görülenin ötesinde esas olan, 

kişinin üzerinde bıraktığı etkidir.  
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2.2.1.1. İzlenimcilik (Impressionism) Akımının Felsefik Temelleri  

Empresyonizm göz duyarlığına dayanan ve onun ardında da duyum ve 

sezgiselliğin yattığı, doğadaki nesnelerin, anlık görüntüsü, izlenimi olarak tuvale yansıyan 

ama o izlenimde sanatçının sezgisini, duyumunu ve hislerini de barındıran bir sanattır.  

Empresyonist sanatçıların üzerlerinde durduğu “görmek”, varlık ve dünya ile yeni 

bir bağlılık kurmaktır. Empresyonizm sanatındaki değişim ne kadar teknik gibi gözükse 

de teknik dışı bir değişimdir. Çünkü her değişim yeni bir varlık kavrayışına, yeni bir obje 

yorumuna dayanır. Bu algısal değişimin bir sonucu olarak da yeniden yorumlanan objeyi 

ifade edebilmek adına teknik değişir. Görmek burada yeni bir dünya bağlılığını ifade eder. 

Bu yüzden görme değişirse teknik değişir. Görme, insanın dünyayı nasıl algıladığını 

anlatır. Bundan dolayı, resim tarihi, içinde oldukça felsefe barındırır. Her sanatçı biraz 

filozoftur. Çünkü her sanatçı eserinde, dünya ile olan ilişkisini anlatır, bunu varlık ve obje 

yorumları üzerinden gerçekleştirir (Tunalı, 1983: 51).  

Varlığı ve objeyi, duyumlarıyla ve algılarıyla gören izlenimcilerin görüşleri, 

empirik görüşle benzeşir. Deney ve duyumla temellenen empirik görüş, bilginin kaynağını 

duyularda ve duyulur algıda arar. Bu görüş, İzlenimcilerin savundukları tezlerin, 

mantıksal bir alt yapısını oluşturur. İzlenimcilere göre, varlıkların bilgisi, duyumların 

aracılığıyla zihnimizde gerçeklik kazanmaktadır. İnsanın doğuştan bir bilgiye sahip 

olmadığını ve bilgiye ulaşmanın tek yolunun duyulardan geçtiğini savunan empirik görüş, 

izlenimcilikle örtüşerek an içindeki değişimleri resmetmeye çalışan sanatçıların felsefik 

temelini oluşturmaktadır (Varlık Şentürk, 2010: 90). 

İzlenimcilikteki bu felsefik görüş, izlenim ve duyumlar, ışık ve renk duyumları 

olarak yansır. Bunlar Empresyonizm için iki temel duyumdur. Işık ve renk, anlık olarak 

değiştiği için Empresyonist ressamlar hızlı resim yaparlar. Resim göze hitabeden bir sanat 

olduğu için, ışık ve renk duyumları her akım için geçerli bir faktördür. Fakat İzlenimciliği 

diğerlerinden ayıran şey, ışığın ana konu haline gelmesidir. Barok, Klasizim, Romantizm 

gibi akımlarda ışık, figürlerin plastik değerlerini ortaya çıkarmak için kullanılan bir 

araçken, Empresyonizmde ışık, o anki konumunu yakalayabilmek için sanatçıları 
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atölyelerinden dışarıya, doğaya çıkartacak kadar değerli bir konuma gelmiştir. Sanatçı, 

nesneler dünyasına baktığı zaman, orada kendi başına varolan objeler yerine, renkler, ışık 

tayfları görüp onları resmeder. Böylece ışık ve renk, nesnelerin eşlik ettiği ana konu haline 

gelir. Bu yüzden sanatçı doğadaki ışığın yansımalarını her şekilde görüp, inceleyip 

resmetmek ister (Tunalı, 1983: 54-57). 

İzlenimcilik, sanatçının yaratıcı gücünü özgür bıraktığı, duygularının ve 

duyumlarının önemli olduğunu savunan, anlatım kadar konu seçiminde de yenilikler 

getiren öncü bir sanat olmuştur. İzlenimci sanatçılar ise kendilerinden sonra şekillenecek 

birçok akıma ve sanatçılara farklı bir görüş, algı ve düşünsel boyut sunarak gelişip, 

şekillenmelerinde öncülük etmiştir (Varlık Şentürk, 2010: 102). 

2.2.2. Soyut Dışavurumculuk (Abstract Expressionism) Akımı 

20. yüzyılın başlarında ortaya çıkan ekspresyonizm, ifade etmek, anlatmak ve dışa 

vurmak anlamlarına gelir. Empresyonizm’e karşı bir tepki olarak ortaya çıkan 

Ekspresyonizm, empresyonistlerin, dış dünyanın sanatçıda bıraktığı etkileri 

resmetmelerine karşı, yani doğayı ve nesneler dünyasını yansıtmalarına tepkilidirler. 

Ekspresyonistler, sanatçının iç dünyasını dışarıya vurmasını amaçlayan ve sanatçıyı 

merkeze alan bir akımdır. Ekspresyonistler, empresyonist eserleri beğenmelerine ve 

sanatsal tarihi değerini kabul etmelerine karşın, onları yüzeysel bulur ve ruhsal derinlikten 

yoksun olmakla suçlayarak karşısında dururlar (Crepaldi, 2004: 41). 

Sanatçının ve toplumsal bilinç dışının modern sanata etkisi ve sanatçıların iç 

dünyalarını tüm gerçekliğiyle ifade etme çabaları Ekspresyonizmin en önemli özelliğidir. 

Sanatçılar iç dünyalarındaki sorgulamaları, pozitif ya da negatif duyguları ve hislerini 

saklamadan en açık şekilde ifade etmeye çalışmaktadırlar. Bu sebeple her eser, sanatçının 

duygu ve düşüncesinin bir dışavurumu olarak görülür (Taşkesen, 2018: 7). 

Dışavurumcu sanatçılar “kendine özgü” bir yaklaşıma sahip olmalarına rağmen 

biçimi bozarak, rengi simgeleştirerek, boyayı yoğun kullanarak ve deseni ve perspektifi 

farklı, abartılı bir şekilde çizerek ortak bir yerde buluşmuşlardır. Sanat nesnesinin 

gerçekleştirilme sürecine ve sanatçının o anki ruh haline göre değişebilen bu özellikler, 
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konudan önce ifadenin algılanmasına neden olur. Bununla birlikte sanatçı ve izleyici 

arasında, çizginin ritmiyle, rengin duyumuyla bir etkileşim ortaya çıkar ve bu etkileşim 

izleyicinin sezgiselliğine bağlı olarak az ya da yoğun bir şekilde hissedilir (Antmen, 2019: 

35).  

Ekspresyonist sanatçının, paletindeki renkleri, deseni ve perspektifi klasik 

kuralların dışındadır. Renkler daha canlı, parlak hatta siyah gibi koyu renkler 

kullanmışlardır. Ekspresyonistler eserlerinde içerik olarak gündelik yaşam konuları, 

portre, canlı model ya da onları etkileyen herhangi bir şeyi konu haline getirebilirler.  

Burada önemli olan, sanatçının etkilenip duygularını yansıtmak istemesidir. Sanatçı, 

primitif (ilkel) duygularla, biçim ve kurallara önem vermeden, sadece yapmak istediğini, 

içinden geldiği gibi, sezgilerini dinleyerek resimlerini yapar. Ekspresyonistler için 

duyguları ve hisleri dışındaki her şey araç olarak kullanılır. Bu yüzden eserlerinde 

mükemmelliği, güzelliği ve sanat kurallarını çok fazla göz önünde bulundurmadıkları 

söylenebilir. Onlar için düşünceleri, hisleri ve yansıtmak istedikleri konuları vardır.  

20. yüzyılın başında Fransa’da “Fovizm”, Almanya’da “Die Brücke” ve “Der 

Blaue Reiter” gibi gruplar ortaya çıkmıştır. Bu grupların ortak noktası, içsel dünyanın 

özgürce, kendi kurallarıyla dışa vurulmasıdır. Fransa’daki Fovizm akımı, benzer 

özellikler gösteren birkaç sanatçının birlikte hareket etmesiyle ortaya çıkmıştır. Bazı 

kaynaklara göre Fovizm akım olarak görülmez. Onlara göre Fovizm, ortak noktalar 

gösteren birkaç sanatçının sergilerde buluşmasıdır. Fovistlerin ortak noktaları, dokusal 

değer, parlak ve zıt renklerin bir arada kullanılmasıdır. Konu ve diğer içerikler onlar için 

önemli değildir. Önemli sanatçıları Henri Matisse, Andre Derain, Maurice de 

Vlaminck’dir (Antmen, 2019: 36-37).  
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             Resim 4: Henry Matisse, Şapkalı Kadın (Woman With a Hat), 1905 

 

Köprü grubu Almanya’nın Dresden kentinde 1905’den 1913 yılına kadar varlığını 

sürdürmüş bir oluşumdur. Mimarlık öğrencileri olan, Ernst Ludwig Kirchner, Fritz Bleyl, 

Erich Heckel ve Karl Schmidt Rottluff tarafından oluşturulmuş ve daha sonra Emile 

Nolde, Max Pechtein ve Otto Müller’in de katılımıyla genişlemiştir. Köprü grubu “adını 

Nietzche’nin ‘Böyle buyurdu zerdüşt’ adlı kitabındaki “hedef değil köprü olmak gerek.” 

sözünden esinlenerek eski ile yeni sanat anlayışı arasında bir köprü olma çabasını dile 

getirmektedir. Die Brücke sanatçıları eserlerinde canlı renkler ve serbest fırça darbeleri 

kullanmış ayrıca ahşap baskıya oldukça ilgi duymuşlardır. Grup, sanatçılarının birlikte 

verdikleri kararla dağılmıştır (Antmen, 2019: 36-37).  

.   
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Resim 5:Ernst Ludwig Kirchner, Berlin Sokak Sahnesi (Berlin Street Scene), 1914 

                            

Resim 6:Fritz Bleyl, Mısır’a Uçuş (Flight into Egypt) 1919  
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Almanya’da 1911-1914 yılları arasında varlığını süredüren, Kandinsky, Marc ve 

Münter’in kurduğu Der Blaue Reiter (Mavi Atlı) grubu, Die Brücke grubu gibi doğadaki 

izlenimlerden ziyade iç dünyalarını resmetmeyi amaçlamışlardır. Onları, Die Brücke 

grubundan ayıran en önemli özellik, nesneye bağlı resim yapmak yerine daha soyut olarak 

kendilerini ifade etmeleridir. Bu noktada Kandinsky’nin önemli bir isim olduğu 

söylenebilir (Richard, 1991: 33) 

 

              
                Resim 7:Franz Marc, Mavi Atlar Kulesi (The Tower of Blue Horses), 1913 
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Kandinsky’e göre soyut sanat, sanatçının iç dünyasının bir yansımasıdır. İç 

dünyadan kastı ise, Romantikler gibi duygusal dünyaları değil, korku, neşe, öfke, gibi 

duygulardır. İç dünyadaki bu duygularla baş edip onları kabullenip aktarımını sağlamak 

bir tür özgürleşmedir. Bilinç yükselmesi olarak da ifade edebileceğimiz özgürleşme, 

‘yüksek benlikteki hakikatlere’ ulaşmanın bir yolu denilebilir. Özgürleşme, renk, biçim 

gibi etkenlerin uyandırdığı “ruhsal titreşimleri” duyabilmektir (İprişoğlu, İprişoğlu: 53-

54). - 

Bundan ötürü Kandinsky eserlerini, nesnelerden sıyırıp, daha çizgisel ve renksel 

komposizyonlar şeklinde düzenleyip, kendini bu şekilde ifade etme yolunu seçmiştir. Bu 

yolun sanatta da yeni bir kapı araladığı ve Soyut Ekspresyonizm akımının temellerini 

oluşturduğu söylenebilir. Ayrıca bu yol sanatta, psikolojinin ve felsefenin daha çok öne 

çıktığı bir yol haline gelmiştir. 

 

 
Resim 8:Wassily Kandinsky, Komposizyon 6 (Composition VI), 1913  
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Soyut dışavurumculuk, geneli II. Dünya Savaşı ile birlikte Avrupa’dan ayrılıp 

Amerika’ya göç eden sanatçıların oluşturduğu bir akımdır. Bu dönemdeki savaş ortamı ve 

kargaşa, insanların ruhsal sorunlar yaşamasına sebep olmuştur. Ayrıca endüstriyel 

yaşamla beraber çağa ayak uyduramayan insanlar suskunlaşmış, içlerinde yaşamaya 

başlamış ve kendi psikolojik travmalarının da etkisinin ardından artık dayanamayan 

toplum isyan etmeye başlamıştır. Sanatçılar da dile getiremedikleri isyanlarını, kendi 

şekillerinde sanatlarına yansıtarak ifade etmişler, ifadelerinde yeni yollar ararken sanatta 

büyük değişimlere yol açmışlardır. Bu değişimler Soyut Dışavurumculuk akımının 

şekillenmesinde oldukça etkili olmuştur.  (Ahmetoğlu ve Denli, 2013: 174) 

1943 yılından itibaren New York sanat dünyasında yeni bir akımın ortaya çıkışı 

yoğun bir şekilde konuşulmaya başlanmış, 1945’in baharında, Art of This Century 

Galerisi, “Eleştirmenler için Bir Problem” (A Problem for Critics) adını verdiği sergiyi 

düzenlemiş ve bu yeni akımı tanımlaması amacıyla sanat basınını davet etmiştir. Sergide, 

Hans Arp, Andre Masson ve Joan Miro gibi sürrealistlerin yanı sıra Hans Hofmann, 

Jackson Pollock, Arshile Gorky, Adolph Gottlieb, Mark Rothko, Willem de Kooning, 

Robert Motherwell, Barnett Newman, Clyfford Still ve David Smith gibi Amerikalı 

sanatçıların eserleri sergilenmiştir. (Bu isimlerden sadece Jackson Pollock’ın Amerika’da 

doğduğu ve diğer sanatçıların çeşitli şehir ve ülkelerden geldiği, belirtilmesi gereken 

önemli bir noktadır). Bir grup olan bu Amerikalı sanatçılar, “Soyut Dışavurumcular” 

(Abstract Expressionists) ya da kendi tercihleri olan “New York Okulu” olarak tanınmaya 

başlamışlardır. İnsan ruhunun (psyche) evrensel uzantılarının kaynağı olarak mitlere 

büyük ilgi duyan New York Okulu sanatçıları, insan doğasının güçleriyle daha otantik 

bağlantısı olan “ilkel” kültürleri ve Çağdaş Batı toplumunun bu kültürler üzerindeki 

etkilerini incelemişlerdir. Özellikle Rothko ve Pollock “kolektif bilinç dışına” ait bireysel 

bilinç dışı için de “Arketipler” kuramını öneren, psikanalist Carl Jung’un kuramını 

okumuşlardır. Bunun yanında Psikanalizin kurucusu olan Freud’un yazılarından da 

faydalanmışlardır. Yeniden doğuş ve yenilenme mitleri, eserlerinde daha kendiliğinden ve 

rastlantısal yöntemleri kullanan New York Okulu sanatçıları için, bir metafor olarak 

ilgilerini çekmektedir (Fineberg, 2014: 32-34).  
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Soyut dışavurumculuk ilk yıllarından itibaren Sürrealist sanatçıların etkilerini 

taşır. Sanatçıları, birbirlerinden farklı eserler yapmalarına rağmen ortak noktaları, 

Sürrealist sanatın temel ilkesi olan “çağrışımlar” (free association) ve “Otomatizm” 

(özdevinim) dir. Soyut Dışavurumcu sanatçılar Otomatizm tekniğini kullanarak 

resimlerini yapmışlardır. Otomatizm tekniğiyle, bilinç dışı serbest bırakılır ve ön çalışma 

ya da tasarım yapılmadan çağrışımın getirdiği anlık düşünceyle resimler yapılmıştır. 

Ayrıca önemli bir nokta ise uygulanan bu yöntemle beraber, resim yapma süreci önem 

kazanmıştır. Resim, bütüncül bir kompozisyon anlayışıyla, parçalara ayrılmadan, önceden 

tasarlanmadan, sınırları bulunmayan, tek ve bütüncül bir imge olarak ortaya çıkar.  

İlerleyen zamanlarda özgüvenleri artan sanatçılar, yeni şeyler denemişlerdir. Bununla 

birlikte tuvalin sınırları aşılarak pano şeklinde dev eserler üretmişlerdir (Eczacıbaşı Sanat 

Ansiklopedisi,1997:1688). 

Soyut dışavurumcuların ayırt edici tarzı, resimlerinin anlamını ifade etmek için 

kullandıkları fırça darbesine olan bağlarıdır.  Fikirlerini iletmek için çizgi, renk, şekil ve 

boşluğun soyut halini, fırça darbeleriyle eserlerine yansıtmışlardır. Sadece Willem De 

Koning eserlerinde kadın figürünü kullanmış, diğer sanatçılar figürleri resimlerinden 

çıkartmışlardır. Birçok sanatçı Kübizm’in biçimci yapısını kendi tarzında dönüştürerek 

fırça darbesiyle eserine yansıtır. Bazıları dağınık boya darbelerini kendi içinde düzenler. 

Bazıları ise alanı tanımlamak için renk ve boya dokusunu kullanarak alanı ayırır. Resimde 

arka plan ve ön plan entegre edilmiştir. Her sanatçının tuvalde kendini ifade biçimi 

farklıdır. Fakat sanat tarihçileri ve sanat eleştirmenleri Soyut Dışavurumcuları, fikirlerini 

iletme açısından Aksiyon ve Renk Alanı olarak iki yöntemde gruplandırır. Ama iki 

yaklaşımın da resimleri, sanatçının fırça darbesine dayanmaktadır (Hank, 2005:140). 

Aksiyon resmi (Action Painting), hareket resmi ve eylem resmi olarak da bilinir. 

Jackson Pollock, Willem de Kooning ve Franz Kline aksiyon resmi sanatçılarındandır. 

Aksiyon resmi sanatçıları, eserlerini ressamın o an ki el, kol hareketiyle, boyanın tuvale 

vuruluşundan oluşturmuştur. Hareketler içgüdüsel olarak bilinç dışından anlık ve 

kendiliğinden ortaya çıkar. Sanatçının o andaki hareketi, hızı ya da sakinliği birebir resme  
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yansır. Aksiyon resmi, ismini sanatçının hareketlerini tuvale yansıtmasından almıştır. 

Eser, anlık, spontan hareketlerden oluştuğu için geriye alınamayan, üstünde tekrar 

oynanamayan bir Otomatizm ile yansır. Bu hareketle beraber bir biçimin yapılış süreci ilk 

defa estetik bir değer olarak kabul edilmiştir (Ahmetoğlu, 2011: 20-21).  

 

 
Resim 9: Jackson Pollock, Mavi Direkler (Blue Poles or Number 11), 1952 

Genel anlamda çalışmalarda beyin, ruh, göz, el, boya ve resim yapılan yüzey bir 

bütün ve kaynaşmış haldedir. Resim doğrudan bir şeyi değil, sanatçının boyayla anlattığı 

hareketlerinin izlerini taşır (Lynton, 1991:235). Sanatçılar fiziksel harekete bağlı olarak 

bireysel stiller geliştirmişlerdir. Aksiyon ressamlarının resimlerinde kullandıkları ortak 

değerler ise, çizgi ve boşluğun etkileşimi, fırça darbesinin akışkanlığı ve şekil-zemin 

ilişkisine bağlı olmayan birleşik bir düzlem yaratımıdır (Hank, 2005:143). 
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Resim 10: Willem de Kooning, Kadın I (Woman I), 1952        

 

Resim 11: Franz Kline, Aksan İşareti (Accent Grave), 1955 
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Mark Rothko, Barnett Newman, Clyfford Still ve Ad Reinhardt gibi önemli 

sanatçılara sahip olan renk alanı resmi, Soyut Dışavurumculuğun diğer bir eğilimi 

olmasına rağmen biraz daha farklıdır. İsminden de anlaşılacağı gibi renk alanlarının 

düzenlenmesinden oluşur. Bu tarzda resim yapan sanatçılar tuvale boyaları ince bir şekilde 

sürerek, daha karmaşık ve heyecanlı boya vuruşlarından uzak, net, düz ve temiz boya 

sürüşlerini tercih etmişlerdir (Karabaş ve Yıldız, 2016: 354). 

Renk alanı resminde önemli olan şey alan ve biçimdir. Renk alanı ressamları, geniş 

renk alanlarını, biçimleri ve rengin enerjisini kullanarak eserler resmetmişlerdir. 

Sanatçılar karmaşık düşüncelerini basit bir şekilde yansıtmak istedikleri için daha sade bir 

ifade biçimi kullanırlar. Sandlerden aktaran, Hank’a (144) göre, Rothko, Gottleib ve 

Newman’ın New York Times'a yazdığı bir mektupta "Biz büyük şekil için varız, çünkü bu 

kesin olanın etkisine sahiptir. Resim düzlemini yeniden öne çıkarmak istiyoruz. Biz düz 

biçimlerden yanayız çünkü onlar yanılsamayı yok ediyor ve gerçeği ortaya çıkarıyorlar." 

demişlerdir.  

Ayrıca Renk Alanı ressamları, sanatlarında insanın dünyayla ilişkisini anlatmak 

için katmanlaşmış boyadan, geniş kuru fırça cilalama alanlarından ve impastodan 

yararlanırlar.  Aksiyon resmi ressamları gibi öznel bir dile sahip olan Renk Alanı 

ressamları, Aksiyon resmindeki gibi çizgiyle değil, eserlerinde kullandıkları şekillerle 

öznellik sağlarlar. Şekiller eserlerinin anlamını ifade etmede önemli araçlarındandır 

(Hank, 2005:145). 
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Resim 12: Mark Rothko, No.16, 1961 

 
Resim 13: Ad Reinhardt, Kırmızı (Red), 1952 
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Resim 14: Barnett Newman Haç İstasyonu Üçüncü İstasyon (The Station of the Cross) Third Station, 
1960 

 
Resim 15: Clifford Still, Untitled, 1960 

2.2.2.1. Soyut Dışavurumculuk (Abstract Expressionism) Akımının Felsefik 
Temelleri 

Sanatta, nesnesiz resmin kapılarını aralayan Alman Ekspresyonistleri sayesinde 

Soyut Ekspresyonistler, yeni tekniklerle, farklı algılarla, ilkellikle ve büyülü mitlerle 

resim geleneğini yeniden anlamlandırmışlardır. Soyut Ekspresyonistler bu yenilenen 

sanatta, yaşanan savaşların sonucunda gelişen kapitalist düzenin getirdiği, ortak beğeni ve 

bakış açılarından, kültürel dayatmalardan, entellektüellerin ve sanatçıların savaş sonrası 
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atmosferi yaşayış ve yorumlayışlarından, soyutlamadan; genelden özele, toplumdan 

bireye, bireyden bilinç dışı okumaların gerçekleştirildiği bir dilsel göstergeselliğe, 

kargaşadan düzene geçişin karmaşık yapısından bahsetmektedir (Çelikkan G, 2018: 140-

141).  

Soyut Ekspresyonizm, sanatçının iç dünyasında verdiği savaşla, psişik(ruhsal) 

sorunlarla ifade bulmaktadır. 20. Yüzyılın başında kapitalist yaşam düzeni ve 

materyalizmin getirisi olarak birey yabancılaşma sorunuyla karşı karşıya kalmış, daha 

sonra İkinci Dünya Savaşı’nın yıkıcı etkisiyle beraber insanlar buhran, iç çatışma, 

karamsarlık ve huzursuzluk gibi birçok psikolojik sorunla savaşmış ve böylelikle 

sanatçılar kendi varoluş değerlerine yönelmiştir. Sanatçının artık dünyayı olduğu gibi 

değil, varoluşunu ve iç gerçekliğini yansıtmaya çalışan bir düşünce arayışına girdiği 

görülmektedir. Sanatçı artık insanı ve toplumu yok etmeye çalışan her şeye karşı bir 

davranış gösterir. Ruhsal değerlerde kendini arayan Soyut Ekspresyonistler için “varoluş” 

ve “benlik gerçekliği” önemli kavramlardır. Varoluşçu düşünceye göre sanatçı, iç 

dünyasından gelen korkuları, yaşantıları, varlıksal soruları, kendini tanıma ve bulmaya 

çalışma gibi varoluş sorunlarıyla yüzleşmektedir. Bu yüzleşme, benlik gerçekliğini 

bulmak için, içine dönmesiyle başlar (Sepetci, 2019: 6).  

İçe dönmüş birey zamanla içsel tartışmalarıyla özgürleşir. Özgürleşme varoluşun 

temel niteliklerindendir. Varoluşsal düşüncenin oluşabilmesi için özgürleşmiş bireyin 

özgür düşüncesi gereklidir. Sanatçının algısı ve bilinci özgürleşmiş olmalıdır ki kendi 

özünü görebilsin, duygularını ve hislerini çözümleyip yansıtabilsin. Dolayısıyla kendi 

özünü algılayabilmek için sanatçının özgürleşmiş bir birey olması, algılarının ve bilincinin 

gelişmiş olmalıdır (Şentürk, 1999:161-162).  

Soyut Ekspresyonizmin felsefik yapısı, sanatçının bireyleşmesi ve özgürleşmesi 

kendi iç dünyasını yansıtmasıdır. Sanatçılar olduğu gibi yansıtmak yerine özgürleşmiş 

düşünceleriyle felsefik bir anlama sahip eserler yaratırlar. Bu felsefik anlam varoluşsal 

felsefeye dayanır. Bu yüzden sanatçılar yüksek farkındalıklı bir bilince ve yüksek algı 

seviyesine sahip olmalıdır.  
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2.2.2.2. Sanatçı-Çevre ve Eser Etkileşimi 

İnsan, tarih öncesi dönemlerden beri önce küçük gruplar halinde olan, daha sonra 

büyüyen, birçok topluluk içinde varlığını sürdüren, toplumsal bir varlıktır. Bu topluluklar 

içinden çıkan sanatçılar da çevresindeki toplumun kendine özgü yaşamıyla ve düşünce 

tarzıyla yetişir.  Sanatçının çevresi, yaratıcılığının gelişimindeki en önemli etkendir. 

Çünkü yaratıcılık doğuştan gelir ve çevreden etkilendiği oranda gelişir (Düz, 2010:1). 

Sanatçının öznel birçok özelliğini taşıyan yapıtlar, sadece yaratım anıyla açıklanamaz. Her 

sanatçı döneminin coğrafi, kültürel ve tarihsel etkilerini taşır ve bu etkiler yaratım 

sürecinde yapıta aktarılır. Sanatçıların yapıtlarında bu etkileri görmemiz mümkündür 

(Atalay, 2015:56).  

Her sanatçı çevresinin etkilerini taşıdığı gibi bu etkileri de aşmak için ya da 

dönüştürmek ve geliştirmek için uğraşır. Çünkü bir yaratımda özgün olmak oldukça 

önemlidir ve sanatçı yaratımındaki özgünlüğü sağlayabilmek için öncelikle kendi içindeki 

duvarları yıkarak özgürlük içinde yaratmaya başlamalıdır. Çevreden aldığı etkiler 

sanatçının yaratıcılığını geliştirse de bir noktadan sonra sanatçıyı sınırlayabilir. Bu yüzden 

sanatçı özgürleşmiş olmalı ve çevresinden aldığı etkileri eserine yansıtırken 

sınırlandırabilmelidir.  

Timuçin ise çevrenin sanatçı üzerindeki etkisini şu şekilde açıklar; 

“Yapıt sanatçının ruhunu açınlar, yapıtta sanatçının bilinci belirleyicidir. Yapıt 

sanatçının ruhunun dışlaştığı yerdir. Sanatçının bilincindeki kavramlar duygular 

izlenimler anılar ilkörnekler kendi özel özellikleriyle sanatçının dünyasını bize açarken 

onun sanatına indirgenemez bir özellik kazandırırlar. Ancak sanatçının bilinci yalıtık bir 

bilinç değildir, özel özellikleri olan toplumsal bir bilinçtir ya da nesnel bir bilinçtir, böyle 

olmakla tepeden tırnağa tarihsellik özelliği taşır. O durumda sanatçının sanatsal 

bileşimleri bize onun yaşam koşulları kadar insanlığın kalıcı niteliklerini duyurur. Sanat 

yapmak bir yandan nesneli sunarken öte yandan özneli nesnelde anlaşılır kılmaktır, özneli 

nesnele indirgemektir. Sanat bu çerçevede yaşamı açıklar”. 
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Yapıt sanatçının kendini yansıttığı yer olduğu için sanatçının birçok özelliğini 

yapıtta okuyabiliriz. Bunun için bir eseri okurken sanatçının geçirdiği dönemleri, 

yaşamsal durumları, çevresel etkileri yani kısaca sosyolojik ve psikolojik birçok etken 

değerlendirilmelidir. Bu etkilerin hepsi sanatçıyı ve yaşamını oluşturur ve sanatçı bunlarla 

savaştığı ölçüde özgürleşir. Özgürlük sanatçı için oldukça önemlidir. Sanatçı, özgürlük 

içinde yaratandır. Hiçbir şeye bağlanmayan yetkin bir bilince sahiptir. Sanatçı öncelikle 

kendi kendine ya da kendine karşı özgürleşmiş bir kişi olarak, eserini başta kendisiyle, 

daha sonra her şeyle tartışarak ortaya koyar (Timuçin, 2017:7) 
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ÜÇÜNCÜ BÖLÜM-BULGULAR VE YORUM 

3.1. Otomatizm Bağlamında Bilinç Dışının Sanata Yansıması: Soyut 

Ekspresyonizm  

3.1.1. Bir Kavram Olarak ‘Otomatizm’ 

Otomatizm, kelime olarak öz devinimle eş anlama gelmektedir. Bir şeyin 

otomatikleşmesi, otomatik hareket etmesi, otomatik olan, kendiliğinden hareket eden 

şeklinde düşünülebilir. Fransızca’da “automatisme”, İngilizce’de “automatism” olarak 

geçmektedir. Otomatizmin psikoloji ve sanattaki kavramsal anlamları ise şu şekildedir; 

“Otomatizm i. davranış, mekanik olarak, niyet olmadan ve bilinçli farkındalık 

olmadan gerçekleştirilir. Motor veya sözel olabilir ve dudak şapırdatma veya aynı 

uyurgezerlik ve otomatik yazma gibi tekrar tekrar kullanma gibi basit tekrarlayan 

eylemlerden olabilir” (Vandenbos, 2007:92). 

“Otomatik çizim, hipnotik bir transta veya dikkatin dağıldığı bir durumda resim 

veya nesne çizme eylemi. Hipnoterapi'de terapiste danışanın bilinçsiz materyaline 

erişmesini sağlamak için kullanılabilir” (Vandenbos, 2007:91).  

“Otomatizm; bilişsel psikolojide otomatik bilgi işleme genellikle dikkat yükü 

olmaması, kontrollü süreçlerin olmaması, bilinç eksikliği, paralel işlemler ve hızlı 

yürütme olarak nitelendirilir” ( Houdé Kayser, Koenig, Proust, Rastier, 2004:33).     

Bilişsel psikoloji algılama, katılma, düşünme, dil ve hafıza ile ilgili zihinsel 

süreçlerin işleyişini esas olarak davranıştan çıkarımlar yoluyla araştıran psikolojinin dalı 

(Vandenbos, 2007:190). Sözen ve Tanyeli’nin açıklamasına göre sanatta Otomatizm, 

“hiçbir önyargı, ilke ya da kurala bağlı kalmayan, beyinle denetlenmeyen, bilinçsizce,  

“otomatik” biçimde yapılan sanatsal çalışma. 1910’lu yıllarda Dadacı sanatçıların 

yarattığı bu davranış biçimi, sonraki yıllarda, 1929 ile 1930 arasında Gerçeküstücülerce 

de kullanılmıştır”. (Sözen ve Tanyeli, 2016: 232)   
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Turani (2018:109) Otomatizm’i, “içten gelen bir dürtü ile bir nedene 

dayanmaksızın ortaya çıkan psikolojik olaylara denmektedir. Gerçeküstücüler bu 

kavramı, aklın dikkate alınmadığı sanatsal bir hareket tarzına, bilinçsizlik alanına nüfuz 

edebilmek için taşımışlardı. Bu yöntemi, Fransız şair Andre Breton, 1924’te ilk surrealist 

manifestoda “automatismus” olarak adlandırmıştı. Breton, bu terimi yazılı, sözlü 

açıklamalarında ve resimle ilgili yazılarında, otomatik yazma yöntemiyle saptanan ve 

görülür hale getirilen rüya resimleri ve kasıtsız düşünce oyunları için kullanmıştı” 

şeklinde açıklamaktadır.  

3.1.1.1. Otomatizm Sanat İlişkisi 

Otomatizm tekniğinin, ilk kez sanatta kullanılma tarihi primitif dönemlere kadar 

uzanır. Ancak ilk kullanım tarihinin ve adının belli olmaması sebebi ile bu teknik, ilk kez 

akım olarak Dadaist sanatçıların, rastlantısallığa ve kendiliğindenliğe dayanan 

yöntemleriyle kullandıkları düşünülür. Buna örnek olarak Duchamp’ın 3 Standart 

Duraklama çalışmasında, bir metre yükseklikten, 1 metre uzunluğundaki ipi bırakır ve 

rastlantısal olarak oluşan şekli sabitler. Sanatçı ipi her bıraktığında farklı bir sonuç çıkar 

ve bu durum Duchamp’ın hoşuna gider. Çünkü deneysel bir sonuçtur ve her denemede 

farklı bir sonuçla karşılaşır. Duchamp’a farklı bir bakış açısı kazandırması nedeniyle 

önemli bir çalışmadır. (Shearer ve Gould, 1999: 4) 

     

Resim 16: Marcel Duchamp, 3 Standart Duraklama (3 Standard Stoppages), 1913  
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Daha sonra Andre Breton’ın, Sürrealist manifestoda ismini ilk kez “Psişik 

Otomatizm” olarak açıklamasıyla bu teknik, adını Sürrealizm akımında alır. Böylelikle 

Otomatizm, Sürrealizmle birlikte bir teknik olarak duyulur. Sürrealistler bu tekniği rüya, 

yazı ve frotaj(kazı) tekniği yoluyla uygulamışlardır. Bu teknik, bilinç dışından bilinç 

düzeyine çıkartılan, farkındalığın oluştuğu ve bilinç dışından bilince çıkamayan yani 

farkındalığın oluşmadığı bilgilerin, yüksek odak halinde olan sanatçının, yazıya ya da 

resme aktarmasıyla gerçekleştirilir. Sürrealizmden sonra Otomatizm, sürrealistlerden 

etkilenen Soyut Ekspresyonistler tarafından kullanılmaya başlanmıştır. Soyut 

Ekspresyonizmde kullanılan Otomatizm tekniği, sanatçılar tarafından kendilerine 

uyarlanarak sanatlarına yansımıştır. Sanatçılar Otomatizmi resimlerine uygularken önemli 

unsurlardan biri yüksek odak halidir 

Sanatçılar iyice odaklandıklarında (bir tür trans hali) yaratıcı sürece geçerler ve bu 

süreçte bilinç dışı, bilgileri çıkartmaya hazırdır.  

 
Resim 17: Joan Miro, Gecedeki Karakterler (Characters in the Night), 1950  
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Otomatizmde, bilinçli zihnin ilk askıya alınması, yaratıcı sürecin bütünü değil 

başlangıcı olarak alınmalıdır. Soyut Ekspresyonistler Otomatizm bu şekilde alarak bilinç 

dışından bilgiler, görüntüler gelmesine izin vermişlerdir. Breton ise zihinden Otomatizmle 

gelen bilgiyi, otomatik yazma veya resmetmeye daha yakın bir süreç olarak aldığı 

düşünülmektedir. (Ward, 1998:30-31). Ayrıca Sürrealistler Otomatizm tekniğini daha çok 

rüya yoluyla ve çeşitli kazıma teknikleriyle kullanmışlardır. Bu şekilde Sürrealistlerin 

Otomatizmi kullanma yolları biraz daha farklıdır.  

 
Resim 18: Joan Mitchell, Baldıran Otu (Hemlcok), 1956 

Otomatizm, bir sanatçının sezgilerini ifade etme yoludur. Bu yolda rastlantının, 

çizgi, leke gibi tekniklerle biçimselliğe dayanarak, çeşitli malzemeler kullanılarak anlık 

ortaya çıkan devinimle, hareketle gerçekleştirilir. Otomatizmde el, objeye biçim veren ve 

forma sokan vasıflarından çıkartılmış ve hisleri ifade eden, gerçek hareketin ve yalnızlığın 

bilincinde olan bilinç dışı bir hareket halini almıştır. Bu hareketler artık, psişik ve iç 
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güdüsel olarak herhangi bir nedenselliğe ve yargıya dayanmayan, kendiliğinden ortaya 

çıkan sezgisel bir dışavurumdur. (Sepetci, 2019: 53-54) Sanatçılar sezgilerini, hislerini ve 

duygularını dışa vururken, bu duygu ve hislere göre Otomatizm tekniği resimlerine renk 

olarak, hareket olarak yansımıştır. Soyut Dışavurumculukta bireyselleşme olduğu için 

sanatçılar kendi yaşantılarına göre farklı tarzda eserler vermişlerdir. Bu da her ne kadar 

aynı akımda olsalar da farklı alt yapıya sahip yaratıcı eserler ortaya çıkarmalarına sebep 

olmuştur. Bunun sonucunda Otomatizm tekniği, sanatta bireysel şekillerde uygulanmış ve 

eserlerde yaratıcılık, farklılık ve özgünlük yoğun olarak hissedildiği söylenebilir. 

3.2. Sanatçılar ve Eser Analizleri   

3.2.1. Jackson Pollock   

Soyut Ekspresyonizmin öncü isimlerinden olan Jackson Pollock, 28 Ocak 1912’de 

Cody’de bir koyun çiftliğinde dünyaya gelmiştir. Stella May Maclure ve Le Roy 

Pollock’un beş çocuğundan en küçükleridir. Ailesi Pollock’un doğumundan kısa bir süre 

sonra Cody’den ayrılmış ve babasının sınırlı imkanları nedeniyle on yılda altı kez 

taşınmışlardır; Cody’den, San Diego’ya (Kaliforniya), Phonex’e (Arizona), Chico’ya 

(Kaliforniya), Janesville’e (Kaliforniya), Orland’a (Kaliforniya) ve en son Los Angeles’a. 

Pollock’un en büyük abisi Charles, 1926 yılında New York’taki Sanat Öğrencileri 

Birliği’nde Thomas Hart Benton’dan ders almaya başlamıştır. Daha sonra Pollock’ta 

abisine katılarak Benton’dan resim dersi almıştır. Fakat ondan önce Los Angeles’da, 

Manuel Sanatlar Lisesi’ne kaydolmuş ve oradaki hocası Frederick John de St. Vrain 

Schwankovsky kendisini mistisizm, teozofi ve modern sanatla tanıştırmıştır 

(Cernuschi,1992:12). 

Yaşamının ilk 20 yılını ailesiyle beraber Kızılderililerin evi olan Wyoming’de 

geçiren Pollock, haritacı ve yol işçisi olan bir babanın çocuğudur. Bu sebeple çok seyahat 

etmiş ve çok seyahat etmesine rağmen, 20 yaşına kadar Kızılderili topraklarında 

yaşamasıyla, bilinç dışında, Kızılderili kültürü, semboleri ve şamanizmin etkileri oldukça 

büyük bir yere sahip olmuştur. Daha sonra babası, işi nedeniyle daha uzak yerlerde 

çalışma başlamış, ailesinden uzaklaşmak zorunda kalmıştır. Babasına olan özlemi bu 
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dönemde başlamış ve babasının ölümünden sonra, Kızılderili topraklarında beraber 

geçirilen çocukluk yılları anlam, ruhsallık ve sembol olarak olarak resimlerine yansıdığı 

söylenebilir. Ayrıca Karısı Lee Krasner’ın, birkaç kez Kızılderili işaretlerinin onları  

Pollock’un babasına olan sevgisine götürdüğünü ifade etmesi bunu destekler 

niteliktedir (Soussloff, 2004: 68-69). Pollock’un annesinin ise sert, otoriter, kontrolcü bir 

kadın olduğu ve Pollock’un gençlik döneminde Stella ile yaşamış olduğu gerçeği, hatta 

annesinin yetiştirmiş olduğu düşünüldüğünde Jackson Pollock’un bazı travmalarının 

temelinde annesinin olduğunu söylenebilir (Larsen, 1997:4).  

 Alkolizm ve depresyonla başa çıkmaya çalışan Pollock, 1939’un başlarında, 

Jung’un çalışmalarını takip eden ve analizcisi olan Dr. Joseph Hederson ile psikanalize 

başlamıştır. (Cernuschi, 2021: 46) 

Pollock, Dr. Joseph Hederson’la beraber yaptığı terapilerle, bilinç dışını keşfedip 

derinliklerine inmiş ve bu keşif sanatına yansımıştır. Bu yansıma, Jung’un bilinç dışı 

çalışmasına göre atalardan miras olarak aktarılan kolektif bilinç dışıyla bağlanarak ortaya 

konmuştur. Bunun en açık hali Pollock’un eserlerinin başlıklarıdır. Özellikle Kızılderili 

kültürlerinden aldığı fikir, düşünce ve ilhamla “tüm gerçek sanatların temel evrenselliği” 

şeklinde bir yansıma incelenebilir. (Hess, Grosenick, 2005: 66) Eser başlıklarından 

bazıları; Erkek ve Dişi (Male and Female), Ay-Kadın Çemberi Keser (The Moon-Woman 

Cuts The Circle), Kız-Kurt (The She-Wolf)’dır.  

Genel olarak bakıldığında Kızılderili kültürünün felsefik açısı varoluşçuluğa yakın 

bir düşünüştür. Özellikle şamanik ritüeller, insanın içsel yolculuğunun desteklendiği, 

insanın kendisiyle yüzleştiği çalışmalardır. Bu açıdan varoluşçulukla temelde benzeşirler. 

Pollock’un da kızılderili kültüründe yetişmesi ve Soyut Ekspresyonist sanat yapması 

tesadüf değildir. Pollock’un hem Kişisel hem Kolektif Bilinç dışı incelendiğinde 

ikisininde bağlantısı Kızılderili kültürü, yaşayışı, düşünüşü ve varoluşculuk felsefesi 

ortaya çıkar.  Ayrıca Pollock’un resimlerinde kullandığı sembollere, Nayajo kum 
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boyaması, Asya kaligrafisi, Picasso’nun daha şiddetli görüntüleri ve Jungian psikoterapi 

seanslarında ortaya çıkan kişisel bilinç dışı gibi etkenlerinde yansıdığı söylenebilir.  

Özellikle Picasso’dan etkilenen, Pollock resimlerindeki Picasso etkisinden sıyrılıp 

özgün ve kişisel tarzını ortaya koymak için çok çalışmış, hatta bu durum onu psikolojik 

olarak zorlamıştır. 1943’te Peggy Guggenheim'ın Art of This Century galerisinde ilk 

kişisel sergisini açmış, sonraki 10 yıl boyunca Dripping tekniğindeki resimlerini yapan 

Pollock, depresyona ve bıraktığı alkole tekrardan yenilmiştir. 

(https://www.nga.gov/collection, 2022) New York Times, Jackson Pollock’un 11 Ağustos 

1956’da akşam saat 10:15’te Fireplace yolunda, arabanın dört ağaca çarparak kaza 

yaptığını belirtmiştir. (Wigal, 2006: 73) 

3.2.1.1. Sanat Anlayışı   

Her sanatçıda olduğu gibi Jackson Pollock’un sanat hayatında da değişim 

dönemleri olmuştur. Sanatçının genel olarak resimleri incelendiğinde, sanatsal sürecinde 

bu önemli dönemlerden ilki Pollock’un 1930-1940 yılları arasındaki; ciddi bir şekilde 

resim yapmaya başladığı, sanatı daha ayrıntılı incelediği, fakat resimlerinin daha 

olgunlaşmadığı dönemdir. 1940-1947 yılları arasındaki ikinci dönemde; ilkel güdüler, 

kızılderili etkileri ve sembolleri resimlerine yansımıştır. 1947-1953 yılları arasındakı̇ 

üçüncü dönem ise; “Dripping” (damlatma) tekniğiyle resimler yaptığı dönemdir. (Larsen, 

1997: 7) Ayrıca belirtmek gerekirse Jackson Pollock, üçüncü dönemden sonra, 1953 

yılında tekrar ikinci dönemde fırça kullanarak, semboller ve figürler yaptığı resimlere geri 

dönmüştür.  

Pollock, 1930’lu yıllarda depresyon ve alkolle mücadele içindedir ve 1939 yılında 

Jung’un psikanalizim yöntemine göre psikolojik tedaviye başlamıştır. Tedavi sürecinde 

bilinç dışındakilerin farkındalığa çıkarılmasıyla özgürleşen Pollock, sanatında daha 

cesaretli davranır. Tedavi sürecinde kendisiyle ilgili farkındalığı artan Pollock, ilk dönem 

resimlerinin sonlarına doğru bazı semboller resmetmeye ve resimlerine koyduğu isimler 

değişmeye başladığı görülmektedir. Bu değişim, 1940’lı yıllardaki Kızılderili kültüründen 

etkileri resmettiği döneme bir geçiştir. (Fineberg, 2014:90)   

https://www.nga.gov/collection,


49 

 

William Baziotes, 1940’lı yıllarda Pollock’u, “Psişik Otomatizm” ile tanıştırır. 

Otomatizm tekniğinde yeni olan Pollock, soyut dışavurumculukta geliştikçe Otomatizm 

tekniğinin rastlantısallığı ve kendiliğindenliğini daha ustaca yönlendirebilir hale gelmiştir. 

Boş tuvalle karşı karşıya kaldıktan sonra, Pollock içindeki o hayvani ruhu serbest bırakır 

ve resimler bilinç dışının keşfi olarak okunur. (Hack, 2005:141)  

Pollock’un, 1940’lı yıllardaki genel sanat anlayışı, 1943’te yaptığı “Sırrın 

Muhafızları” (Guardians of the Secret) adlı eserinde incelenebilir.  

 

Resim 19: Jackson Pollock, Sırrın Muhafızları (The Guardians of the Secret), 1943 

Pollock’ a “Batılı olmanızın sanatınızın üzerinde bir etkisi var mı?” Şeklinde bir 

soru sorulur Pollock ise;  

“Kızılderili Amerikalıların sanatının plastik değerleri, beni her zaman derinden 

etkilemiştir. Kızılderililer, uygun imgeleri yaratmakta, ayrıca resimsel içeriğin ne olduğu 

konusunda gerçek bir ressamın algısına ve kapasitesine sahipler. Renkleri özünde Batı’ya 

özgü; vizyonları ise bütün hakiki sanatlara özgü olan o temel evrenselliği taşıyor. Benim  
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resimlerimin bazı bölümlerinde Kızılderili Amerikan sanatından ve kaligrafiden etkiler 

buluyorlar. Bunu bilinçli yapmadım; bunlar büyük olasılıkla daha erken bellek 

kırıntılarının ve heveslerin bir sonucudur” (Antmen, 2019:155) şeklinde bir cevap verir.  

Sırrın Muhafızları resmi, Kızılderili ve ilkel etkilerin bulunduğu bir eserdir. Bu 

eser Pollock’un Jung’a olan eğilimi nedeniyle ve eserin isminin yönlendirmesiyle, en çok 

kabul edilen yorumu; resmin iki kenarındaki varlıkların, Sırrın Muhafızları olduğu ve 

Muhafızların, bilinç dışındaki derin ve gizemli sırların koruyucuları olduğu, şeklindedir 

(Fanning, 1998:128). Muhafızlar, şekil itibariyle Kızılderililere benzetilmekte ve 

resimdeki semboller Kızılderili kültürünü çağrıştırmaktadır.  Bu esere bakıldığında ilk 

olarak mavi renk dikkat çeker. Eserde genel olarak mavi, yeşil, siyah, beyaz, sarı, kırmızı 

ve turuncu renkler kullanılmıştır. Mavi rengin soğukluğu, sarı, kırmızı ve turuncu 

renklerin sıcaklığıyla dengelenmiştir. Ayrıca siyahın çizgi, desen ve derinlik açısından 

kullanıldığı görülmektedir. Beyazın ise geniş lekesel kullanımı dikkat çeker. Resimde 

dikdörtgen şekil hakimdir. İç içe geçmiş, katmanlı üç dikdörtgen görülmektedir. Dışarıdan 

içe doğru ilk iki dikdörtgenin kenar kısımları açık ya da kesik şekildedir. Ortadaki 

dikdörtgen ise tam bir dikdörtgen şekildedir. İçinde farklı şekillerde çizgisel semboller 

bulunur. Resmin iki yanında dikey şekilde figürler vardır. Aşağı kenarda yatay şekilde 

köpeğe benzeyen bir figür vardır. Resmin üst kısmında arı, balık, horoz ve katmanın yatay 

çizgisi bulunmaktadır.  

Resmin genel incelemesinden sonra, öncelikle kızılderililerin şaman inancına 

sahip olduğunu belirtmek gerekmektedir. Kızılderili kültürünün temelinde Şaman inancı 

yatmaktadır. Kızılderililerde yapılan ritüeller, totemler bu inanca göre şekillenir. 

Şamanizm’de, ruhsallık, psişik etkiler ve enerjinin dönüşümleriyle karşılaşırız. İnsanın, 

bedeni ve ruhuyla olan bağlantısı, doğayla olan bağlantısı, doğanın ya da varolanın kendi 

içindeki ruhsallığı olarak incelenebilir. Şamanlar, maddedeki ruhu aramaktadırlar. Bu 

noktadan baktığımızda Şaman inancı, özellikle Jung’un zihin üzerine olan çalışmalarıyla 

benzer özellikler gösterdiği söylenebilir.  
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Resimde dikdörtgen bir kompozisyon kullanılmıştır. Bu dikdörtgen kompozisyon 

bir sembol olarak Jung’a göre “kare ve çoğu kez dikdörtgen, toprağa bağlı maddenin, 

beden ve gerçekliğin bir sembolüdür” (Jung, 2017:245) şeklinde yorumlanmaktadır. 

 Resim, Jung’un ifadesine göre yorumlandığında ise dikdörtgen iç içe geçmiş 

şekiller insanın zihni olarak düşünülebilir ya da insandır denilebilir ve dikdörtgenler 

zihnin sembolik katmanları olduğu söylenebilir. Bunu açıklayacak olursak, en iç kısımda 

beyaz renkteki dikdörtgen, sırrı yani, bilinç dışını ifade ettiği düşünülebilir. Bu beyaz 

dikdörtgenin içinde birçok şekil vardır bu şekiller bilginin sembolik yansıması olarak 

görülebilir. Sır katmanının iki kenarında Muhafız dediğimiz sansür mekanizmaları 

görülmektedir. Onlar bilinç dışındaki bilgilerin bilince çıkıp çıkmayacağına karar veren 

sistemdir. Sonraki dikdörtgen katman, bilinç öncesi dediğimiz, bilince çıkabilecek 

bilgilerin bulunduğu kısımdır. Ya da bilincimizdeyken unuttuğumuz bilgilerin bulunduğu 

kısımdır. Ayrıca sır katmanından, bilinç öncesine geçen, bilincimize zarar vereceği 

saptanan, bilgiyi ifade eden sembollerin, bilinç katmanına geçerken, farklı sembollere 

dönüşerek geçtiği görülebilir. Bunlardan birkaçı balık, kırmızı horoz kafası ve arılardır. 

Bu durum bize, bilinç dışındaki bazı bilgilerin bilincimize sembolleşerek çıktığını ifade 

etmektedir. Bu sembolleşmeyle en çok rüyalarda karşılaşılır. Rüyalarda anlatılmak istenen 

şeyler, dönüşerek ortaya çıkar ve bu yine bilincimizin korunmasıyla ilgilidir. İnsanlar 

hazır olmadıkları bilgileri anlayamazlar, o bilgiyle ilgili bir farkındalık oluşturulamaz ya 

da oluşturulmaz. Sırlar insanlara, onlara hazır olduklarında açılırlar.  

20. resimde, düzensiz beyaz parlamalar ve daha derin mavi boşlukların etkisiyle 

bir aynanın yansıtıcı yüzeyi olarak düşünülmektedir. Jung’un ifadesine göre; aynadaki 

benlikle yüzleşmek birçok insanı korkutmaya yetecek bir sınavdır. Şamanlara göre ise; 

her şeyi görmek acı vericidir. (Firestone, 2008:718) 

Pollock’un diğer inceleyeceğimiz resimi ise bir geçiş resmi olarak önem taşıyan 

Mural resmidir.   
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Resim 20: Jackson Pollock, Duvar Resmi (Mural), 1943 

Mural’da Jackson Pollock All-Over (tüm yüzey) komposizyon kullanmıştır. 

Resimde çizgisel hareket dikkat çeker. Genellikle dikey ve yuvarlak çizgiler 

kullanılmıştır. Renkler; pembe, mavi, kırmızı, yeşil, siyah ve beyazdır. Renklerin dağılımı 

resmin tüm yüzeyine eşit ve dengeli bir şekilde yapılmıştır. 

Pollock’un Mural’ı ne kadar sürede tamamladığına dair tüm tahminler, bu 

çalışmayı bir enerji patlamasıyla, muhtemelen birkaç saat içinde yaptığı göstermektedir. 

Eserin boyutu 2,47/ 6,05m’dir. (Wigal, 2006: 56) Bir dönüm noktası olarak görülmektedir. 

Pollock’un kendi açıklamalarına göre esere batıdaki hayatından bir görüntü koyarak 

başlamıştır. Babasının yanında gittiği araştırma çalışmalarında, Büyük Kanyon’da 

gördüğü yabani at sürülerinin izdihamını tuvale yansıtmıştır. Ayrıca; “Bir izdiham içinde 

tuval boyunca hareket ettiler, adama dönüştüler, tekrar atlara, boğalara, boyayla çizilmiş 

bir dizi akışkan şekle dönüştüler” şeklinde açıklamıştır. Eserde görünebilir açık figürler 

yoktur. Örtülü olarak ifade ettiği görüntüler vardır. Yine de boya sürüş şekli bize izdiham 

duygusunu yansıtmaktadır. (Toynton, 2012:35) 

Pollock, 1947 ve 1952 yılları arasında yaptığı damlatma stili resimlere spiritüel 

isimler vermek yerine onları daha evrensel bir anlama taşımak için numaralandırmayı 

seçer. 1950’de yaptığı Number 1 Lavender Mist (Numara 1 Lavanta Kokusu/Sisi) resmi 

onlardan biridir.  
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Resim 21: Jackson Pollock, Lavanta Sisi/Kokusu (Lavender Mist), 1950 

Resim, lavanta figürü ya da sembolü içermemesine rağmen isminin “Lavanta Sisi 

(Kokusu)” olması resimde kullanılan soluk morumsu mavi, gri renklerden 

kaynaklanmaktadır. Number 1, Pollock’un 1947-1950 yıllarındaki sanatsal başarısını 

temsil eder. Pollock bu dönemde, damlatma tekniğini kullanmıştır. Resmi, yere serdiği 

tuvalin üzerine, el yapımı enamel boyayı, çakıl, kum, yağlı boya gibi farklı maddelerle 

karıştırdığı, çubuk, fırça ya da teneke boya kutusundan dökerek, damlatarak, sıçratarak el, 

kol ve bedeninin hareketini kullanarak dans eder gibi ya da ayin gibi yapmaktadır. Kendisi 

için bir “var olma” yolu olduğunu ve yaratıcı süreçte hareketi ve boyayı araç olarak 

kullandığını ifade eden Pollock için, renkleri, ağ gibi bütün tuvale dökmek bir tür ritüel 

halini almaktadır. (https://www.nga.gov/collection/, 2022) 

Pollock’un kullandığı damlatma tekniği, yeni değildir. Daha önce Damlatma 

tekniğiyle Sürrealist sanatçılar ve Hoffman, Siqueiros gibi sanatçılar deneysel olarak 

çalışmışlardır. Pollock’u onlardan ayıran nokta, tekniği tuval üzerindeki kullanışı, kendine   

https://www.nga.gov/collection/
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göre geliştirmesi ve tekniği biçimlendiren düşünceleridir. Damlatma tekniğiyle yapılan 

resimlerin etkileyici yönleri, aksiyona dayalı, serbest uygulama tekniğinin güçlü bir 

şekilde yansımasıdır. Hareketlerin kendinden emin, kontrollü ama rastlantısal 

uygulanması, Pollock’un teknikteki ustalığının bir göstergesidir. Ayrıca tuvalin büyük 

boyutlu kullanımı etkiyi arttırmaktadır. Tuvalin büyük boyutlu kullanımı, jest ve 

hareketlerin daha özgürleşmesini sağlamıştır. Ayrıca Damlatma tekniği de düşünülürse, 

sanatçı, özellikle hareket konusunda oldukça özgürdür ve sanatını en özgür olduğu açıdan 

yansıtır. Sanatçı hislerini harekete dönüştürmektedir. Resimsel değerler hareketin 

çevresinde gelişir. Pollock’a göre resim bir harekettir ve sanatçının yaşantısıyla yansır. 

(Fineberg, 2014:97)  

Pollock, Possibilities dergisine yaptığı açıklamada resim yapma yöntemini şu 

şekilde anlatır; “Resmim şövaleden gelmiyor. Resimden önce tuvalimi neredeyse hiç 

germem. Gerilmemiş tuvali sert duvara veya zemine yapıştırmayı tercih ederim. Sert bir 

yüzeyin direncine ihtiyacım var. Yerde daha rahatım. Kendimi daha yakın, resmin bir 

parçası gibi hissediyorum, çünkü bu şekilde onun etrafında dolaşabiliyor, dört taraftan 

çalışabiliyor ve kelimenin tam anlamıyla resmin içinde olabiliyorum. Bu, Batı'nın 

Kızılderili Kum Ressamlarının yöntemine benzer" (Hess, Grosenik, 2005:68) Pollock’un 

da ifade ettiği gibi, hareketini kısıtlayacak her şeyden sıyrılmıştır. Onun yerine kendini 

özgür hissedecek, herhangi bir şekilde kısıtlayıp sınırlandırmayacak, bedensel ve ruhsal 

olarak rahat olacağı bir yöntem geliştirmiştir.   

Sanatçının sınırları aştığı tek nokta Damlatma tekniği değildir. Ayrıca All-Over 

tekniği de Soyut Ekspresyonizm açısından oldukça önemli bir tekniktir. Bu teknikte 

kompozisyon olarak her yer eşit şekilde önem taşır. Yapılan resimde dengeli bir şekilde 

çeşitli kompozisyonlar oluşturulmuş ve boya katmanları, fırça darbeleri, leke ve 

damlatmalar çeşitli şekillerde uygulanmıştır (https://www.moma.org/ collection/, 2022). 

Pollock’un resminde kullandığı All-Over tekniği, varoluşsal bir sonsuzluğu, sınırsızlığı 

ifade etttiği düşünülmüştür. All-Over tekniğinin yansıması, birçok eleştirmende “organize   

https://www.moma.org/,
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edilmemiş patlamalar” olarak ifade bulurken, Pollock resimlerinin“saf uyumu yansıttığını 

belirtmiştir. Avustralya’daki New South Wales Üniversitesi’inde yapılan araştırmalarda 

ise Pollock’u destekleyen sonuçlar ortaya çıkmıştır. (Ötgün ve Bolat, 2010:20) Bu 

teknikle yapılan eserlere baktığımızda, resmin üzerindeki boya tekniği, tuvalin her yerine 

uygulandığı için resmin başlangıcı, yönü ya da sonu belli değildir. Bu konuyla ilgili olarak 

Pollock, bir eleştirmenin resimleri hakkında ne başı ne sonu olmadığını yazdığını, bunu 

iltifat olarak da yazmadığını belirtir. Fakat kendisinin bunu bir iltifat olarak aldığını 

söyler. Psikologlara göre bir eylemin ne sonu ne de başı vardır. Süreklidir, kesintiye veya 

değişime uğrayabilir fakat kesinlikle tamamlanmaz. Pollock’un tuvalle olan ilişkisinin de 

bu şekilde olduğu söylenebilir. Kendisi ve yaratıcı süreç esnasında, olan şeyler, 

değiştirilebilen, dönüştürülebilen sürekli bir süreçte boya uygulama eylemidir. Fakat 

kesinlikle tamamlanmaz. Rosenberg’in de belirttiği gibi; Pollock resmi terk eder, bitirmez. 

Sanatçı için, bu şekilde insan eyleminin özünü canlandırdığı söylenmektedir. 

(Ebert,1978:150) Burada bahsedilen insan eyleminin özü, Pollock’un bilinç dışından 

geldiği söylenebilir. Sanatçı, bilinç dışını Otomatizm ile yansıtır. Pollock için Otomatizm, 

hareket, hız ve kendiliğindenlikle bilinç dışını ortaya çıkartan, yaratıcı süreci destekleyen 

bir teknik olmuştur. Resimlerini, Otomatizm teknı̇ği̇yle yaptığı şu cümleleri̇nden de 

anlaşılabilir;  

“Resmimin içindeyken, ne yaptığımın farkında değilim. Sadece bir tür tanışma 

döneminden sonra ne hakkında olduğunu görüyorum. Resmi yok etmekten, değiştirmekten 

vb. korkmuyorum. Çünkü resmin kendine ait bir yaşamı var. Geçmesine izin vermeye 

çalışıyorum. Ancak resimle temasımı kaybettiğim zaman sonuç karmaşa olur. Aksi halde 

saf uyum, kolay bir alma-verme var ve resim iyi çıkar.” (Hess, Grosenik, 2005:68)  

Pollock'un, tuvaline yansıttığı hareket, sıra dışı malzeme kullanışı, tuvale 

yansıttığı derinlik, sonsuzluk, sınırsızlık hepsi, asi davranışlarının ve karakterinin bir 

yansıması olarak görülebilir. 
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Resim 22: Jackson Pollock, Lavanta Sisi/Kokusu (Lavender Mist), 1950 

Kendi ifadesiyle; “Resim bir varoluş halidir... Resim kendini keşfetmektir. Her iyi 

sanatçı ne ise onu resmeder" (Hess, Grosenik, 2005:72) der. Bu cümleden de yola çıkarak 

Pollock’un kendisini yansıttığını düşünebiliriz. Bu asiliğinin nereden geldiğini 

sorguladığımızda, Jungun teorisine göre ilk karşımıza çıkan şey annesiyle olan 

iletişimidir. Kolektif bilinç dışında açıklandığı gibi Anima kısaca; bir erkeğin psişesindeki 

dişil enerjinin kişileşmesidir. Daha genel bir şekilde ele alırsak; erkeğin bilinç dışı dişil 

enerjisinin kişileşmesidir. Bu kişileşme annenin oğluyla olan ilişkisiyle şekillenir. 

Annesiyle kötü ilişkiye sahip olan erkek çocuklarının animası genellikle huysuz, sinirli, 

depresif, kuşkulu, güvensiz, alıngan bir şekilde kendini gösterir. Negatif anneye maruz 

kalmış erkeklerin animası, bilinç dışından sürekli şunu söyler: “Ben bir hiçim. Her şey 

anlamsız. Başkalarının durumu farklı elbette ama ben. Hiçbir şeyden keyif alamıyorum.” 

bu şekildeki anima ruh halleri kişide donukluk, hastalık, kazakorkusuna dönüşerek, 

hayatın kederli ve çekilmez olmasına neden olur. Böylelikle kişi intihar bı̇le edebı̇lir. 

(Fineberg, 2014:174)    
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Pollock’un davranışlarına baktığımızda, ileri derece alkol bağımlılığı, intihar 

girişimleri, çevresine karşı saldırgan davranışlar, içe kapanma ve dış dünyayla iletişimi 

kesme sorunları bizi annesiyle olan iletişimine, animasına götürür ve davranışlarını 

annesiyle olan iletişiminin kötü olduğunun bir göstergesi olarak kabul edilir. Pollock’un 

animası negatif, huysuz ve asidir. Ayrıca Jung’un Gölge olarak adlandırdığı bir diğer 

arketipten de söz edersek ve gölgenin de rüya ve bilinçsiz davranışlarda ortaya çıktığı göz 

önünde bulundurulursa, Pollock’un gölgesiyle de negatif bir iletişimi olduğunu 

düşünülebilir. Bunu da Pollock’un arkadaşları ve çevresine karşı gösterdiği saldırgan 

tavırlarından, kendiyle olan savaşından çıkarılabilir. Pollock’un 1930’lu yıllardaki 

sanatsal çalışmalarında yaptığı, Kızılderili sembolleri, kişisel bilinç dışından yansıyan, 

çocukluğunu, babasına olan sevgi ve özlemini yansıttığı, sevgi dolu ve olumlu duygularını 

içeren resimler olduğu söylenebilir. Fakat damlama resimleri daha derin ve duygu olarak 

daha evrensel, varoluşsal eserler olduğu söylenebilir.  

 Pollock, Damlama eserlerde, daha vahşi bir tavır sergiler, bu hareketlerin 

animadan yansıdığı söylenebilir. Bazen gölgenin de animaya eşlik ettiği süreçler olduğu 

düşünülebilir. Pollock'un damlama resimlerindeki özgür, savurgan hareketleri küçükken 

annesinden alamadığı sevgi ve ilginin eksikliğiyle, kendini yetersiz hisseden, sevgiye 

layık görmeyen, sevgiyi nasıl alacağını bilmeyen (Annesi ve karısı Lee Krasner ile olan 

ilişkisinden sevgiyi alma verme sorununu çıkarabiliriz) ve bu yüzden içindeki boşluğu 

dolduramayan, yarasına dokundukça saldırganlaşan sevgi verildikçe bunu değersizleştirip 

yok eden ama bunun farkında olmayan bir adam olarak düşünebiliriz. Çünkü Pollock, 

öncelikle sevgi nedir onu bilmiyordu ve bilmediği bir şeyi ne alabilir ne de gösterebilirdi. 

Bu durum özellikle kendisine değer verme ve sevme açısından da geçerlidir. Pollock’un 

damlama resimlerinde bahsettiği saf uyum kaos olabilir. Kaos onun için saf uyumun bir 

göstergesi olabilir. Çünkü saf uyum dediğimizde genellikle daha lirik daha net ve daha 

sakin şeyler akla gelmektedir. Fakat Pollock’un saf uyum olarak belirttiği genelde 

insanlara Kaos olarak gözüken şey, Pollock’un içindeki duygusal kaosun bir yansıması 

olabilir. Bu kaostaki uyumu göremeyen insanlar ise içlerinde bu duygusal kaos olmadığı 

için göremiyor olabilirler. Jung’un (Fineberg, 2014:247) “hayranlık bilinç dışı etkilendiği  



58 

 

zaman ortaya çıkar” sözünü de göz önünde bulundurursak, Pollock’un yansıttığı uyumu 

göre bilmek için onun hissettiği bazı hisleri izleyicinin de hissetmesi gerekir ki izleyici 

bilinç dışından bunu algılasın, resme karşı hayranlık duysun ve onu bir kaos ve karmaşa 

olarak görmesin. Aslında farklı bir açıdan baktığımızda, Pollock’un saf uyum dediği şey 

kaos gibi görünen ama her şeyin birbiriyle uyumlu olduğu bir düzen. Bu düşünüldüğünde 

tabiki aklımıza ilk gelen şey evren olur. Sınırsızlığın olduğu, sonsuz olasılığın olduğu, 

aslında her şeyin bir düzen içinde, kurallar çerçevesinde olduğu ama uzaktan bakıldığında 

sadece karmaşanın dikkat çektiği en derin ve varoluşsal bir saf uyum çıkarılabilir. 

Pollock, saf uyumu eserlerine bir süre yansıtsa da bu zamanla duygusal olarak bir 

kaosa dönüşmüş ve kendi içsel yolculuğunda düzen ve uyumun sürekliliğini 

sağlayamayarak psikolojik olarak kötüye gitmiştir. Kötü psikolojinin sanatına yansıması 

da eski figürsel resimlerine geri dönmesi olmuştur. Pollock kendini güvende hissettiği, 

aslında sevginin de var olduğu konfor alanına geri dönmüştür. 

 

 
Resim 23: Jackson Pollock, Paskalya ve Totem (Easter and the Totem), 1953 
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1950 yılı, Pollock’un hem kendi hayatı hem de sanat hayatı açısından gerilediği 

bir dönem olarak nitelendirilebilir. Pollock, ekim ayında Namuth’un çekimlerinin 

bitmesiyle, dört yıl aradan sonra tekrar alkole başlar. Arkadaşları psikolojik durumunun, 

tüm hayatı boyunca en kötü dönemi olduğunu söylerler. Easter and The Totem eserinde 

görüldüğü gibi Pollock, eski figüratif fırça resmine geri dönmüş ve eserlerine tekrar 

spritüel isimler koymaktadır. (Hess, Grosenik, 2005:70)  

Easter and the Totem resmi Jackson Pollock’un genel resimlerine göre daha sakin 

bir resim olarak nitelendirilebilir. Eserde geniş lekeler ve çizgisel figürler bulunmaktadır. 

Renk olarak pembe, yeşil, siyah, beyaz ve mavi renk kullanılmıştır.  

Pollock arabayla kaza yapmış ve hayatını kaybetmiştir (Wigal, 2006: 73) 

3.2.2. Willem de Kooning  

Willem de Kooning 1904 yılında, Hollanda’nın Rotterdam kentinde, Leendert de 

Kooning ve Cornelia Nobel de Kooning’in oğulları olarak dünyaya gelmiştir. Çiftin bir 

de 1899 yılında doğmuş Marie Cornelia de Kooning adında kızları vardır. Willem de 

Kooning’in anne ve babası 1906 yılında boşanmaya karar verirler ve boşanma davaları 

başlatılır. Davanın 1907 yılında sonuçlanmasıyla beraber, Willem ve ablası annelerinde 

yaşamaya başlamışlardır. Willem de Kooning, 1908 yılında annesinin yeniden 

evlenmesiyle babasıyla yaşamaya başlamıştır. Ancak 1909’da babası yeniden evlenmiş. 

Bu sefer de Willem, babasının yanından ayrılarak annesi, kız kardeşi ve üvey babasıyla 

yaşamak için annesine geri dönmüştür (De Kooning, Elderfield, Mahony, Field, Huisinga, 

Lake, 2011: 50). Willem de Kooning’in annesi, sanat anlayışında önemli bir yere sahiptir. 

Annesi saldırgan, azarlayan, bağırıp, tokat atıp hakimiyetini göstermeye çalışan bir kadın 

olarak bilinir. De Kooning’in ifadesine göre en çok korktuğu kişi annesidir (Middlebrook, 

2004:382). Annesi, Roterdam’da uzun yıllar var olan bir kafede barmenlik yapmıştır. 

Babası, ise şarap, bira ve içecek dağıtıcısı olmuş çalışma şartları ve yeni ailesinden dolayı 

Willem’a yeterli zamanı ayıramamıştır. (Hess, 1969:12) 
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Küçük yaşta ailesinden destek göremeyen ve ayakta durmaya çalışan Willem de 

Kooning 12 yaşında ünlü bir tasarım ve dekorasyon firması Gidding & Zonen'da çırak 

olarak çalışmaya başlamıştır. Orada uzun süre çalışmış boya, doku ve teknikle ilgili çok 

özel şeyler öğrendiğini belirtmiştir. 1917’de Hollanda, I. Dünya Savaşı’ında bir taraf 

olmamasına rağmen ekonomik açıdan etkilenmiş ilerleyen süreçte Willem’ın üvey babası 

iflas etmiştir. Annesi Willem’ın evde resim yapmasına izin vermiş ve ona bir alan 

oluşturmuştur. Bu süreçte tasarım ve dekorasyon işindeki patronları Willem’a, iş 

yerindeki eski boya tüplerini vererek resim yapmasını desteklemişlerdir (De Kooning vd., 

2011: 50). Patronları Willem de Kooning’i Rotterdam’daki Güzel ve Teknik Sanatlar 

Akademisi’nde gece derslerine göndermişlerdir. Burada de Kooning altı yıl eğitim 

almıştır. Yirmi iki yaşında ise New York’a gitmiş ve orada günlük işlerde çalışmıştır ve 

resim yapmaya devam devam etmiştir. Daha sonra 1930’da Arshile Gorky ile tanışmış ve 

dost olmuştur. (Middlebrook, 2004:382) Sanatçı, 1935’ten 1937’ye kadar WPA Federal 

Sanat Projesi’inde çalışmıştır. Bu sırada resimlerini yapmaya devam eden de Kooning, 

1938 yılında kendi tarzına yönelmiştir. (Thompson, 2014:234) 

Willem de Kooning 1938 yılında öğrenci olarak kabul ettiği Elaine Fried’le 

1943’te evlenmiştir. Elaine ilerleyen süreçte iyi bir eleştirmen ve Soyut Dışavurumcu olur. 

Çift sıradışı bir evlilik süreci geçirmektedir. Bu sırada de Kooning’in yaşadığı ilişkilerden 

biri olan Joan Ward’dan Lisa adında bir çocuğu olur ve Elaine 1950’leri ortasında Willem 

de Kooning’den ayrılır fakat çift boşanmaz. Sanatçı 1960’lardan sonrada kadınları 

resmetmeye devam etmiştir. Sanatın farklı dallarından eserler ortaya koymuştur. 

1970’lerin sonlarında, sürekli sert içki içmenin sonucunda sağlık sorunları yaşayan 

Willem de Kooning’e bakmak için Elaine de Kooning geri dönmüştür. Willem de 

Kooning ilerleyen on yılın sonunda ciddi şekilde hafıza sorunu yaşamaya başlamıştır. 

Elaine de Kooning 1989 yılında vefat ettikten sonra, sanatçı ölümüne kadar kızı Lisanın 

vesayeti altına girmiştir. Sanatçı 1997 yılında, 92 yaşında vefat etmiştir 

(https://www.theartstory.org/artist/, 2022).  

https://www.theartstory.org/artist/,
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3.2.2.1. Sanat Anlayışı  

Willem de Kooning’in sanat anlayışında figür oldukça önemlidir. Sanatçı özellikle 

kendi tarzını oluşturmaya başladıktan sonra, erkekler ve kadınlar resimlerinde, kendini 

ifade etme yolu bulmuştur. İlerleyen sanatsal sürecinde sadece kadınlarla kendini ifade 

eden sanatçı, kendi tarzında manzara resimleri de yapmış fakat yine kadın resimlerine 

devam etmiştir. Yaşamının sonlarında ise daha minimalist ve sakin eserler ortaya 

koymuştur.   

 

 

Resim 24: Willem de Kooning, Oturan Figür (Erkek Klasik) (Seated Figure (Male Classical)), 1939 
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Resim 25: Willem de Kooning, Camcı (The Glazier), 1940   

De Kooning’in geleneksel erkek ve kadın figürleri, soyut tarzda yorumladığı ilk 

portreleri olması bakımından önemli eserlerdir. Figürler soyut resimlerde olduğu gibi düz 

nesneler olarak yorumlanmıştır (Waldman, 1987:45). Erkekler resimleri, belirli resimsel 

sorunların sonucunda ortaya çıkar. Örneğin Willem de Kooning bir resimde omuz 

çalışırken diğer resimde bakış çalışır. Genel olarak vücudun ve bölümlerinin ayrıntılı 

analizine odaklıdır. Her yaptığı resim gözlem ve uzun çalışmalar sonucu ortaya 

çıkmaktadır ( Waldman, 1987:37). 

1950 yılında tamamlanan “Excavation” (Kazı), genel renk kullanımı açısından 

sakin bir eserdir. Soft renkler kullanılmıştır. Açık bej tonu eserin geneline hakimdir. 

Kırmızı, mavi, pembe, okra ve sarı renkler küçük dokunuşlarla kullanılmıştır. Resmin 

genelinde siyah çizgiler vardır. Eser boyutu 2.05 x 2.54 m’dir. Resim boyutundan dolayı 

duvar resmi olsa da üzerindeki sembolik detaylardan şövale resmi olarak kalmaktadır. 

Ayrıca isminin “Kazı” olması Kooning’in fırça kullanımından dolayı, kendi kazısını 

yaşama geçirmesi olarak düşünülmektedir (Fineberrg, 2014:83).  
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Resim 26: Willem de Kooning, Kazı (The Excavation), 1950 

Sanatçının bu eseri resmederken Picasso’nun Guernica’sından esinlendiği 

düşünülmektedir. Ayrıca Giuseppe de Santis'in 1949 neo-realist siyah beyaz filmi Riso 

Amaro'dan (Acı Pirinç) etkiler olduğu söylenmektedir. De Kooning şekilleri ve renkleri 

günlük hayattan almaktadır.  Başlıkta bahsedilen inşaat çukuru New York’ta yaygın bir 

manzaradır. Resim, tarihi bir insan felaketine tanık olduğu ve sanatçının yaptığı şeyin ise 

onu çıkarmak olduğunu düşündürür ((Hess, Grosenick, 2005: 48). 

Woman I, Willem de Kooning’in en çok konuşulan ve tartışılan eserlerinden 

biridir. Resim figüratif bir resim olarak merkezinde oturan bir kadın vardır. Figürün 

anatomik yapısı bozuk bir şekilde resmedilmiştir. Kadının göğüsleri normalden büyük, 

omuzları geniş, gözleri ve ağzı büyük, ayakları keçi ya da at gibi bir hayvanın ayağına 

benzemektedir. Resimde genel olarak sıcak renkler hakimdir. Dikdörtgen bir 

kompozisyon kullanılmıştır. Fırça vuruşlarındaki hız dikkat çeker.   
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Resim 27: Willem de Kooning, Kadın I (Woman I), 1952 

Kadın resimleri hakkında de Kooning şöyle der: 

Bazı sanatçılar ve eleştirmenler Kadınları resmettiğim için bana saldırdı ama 

bunun benim değil onların sorunu olduğunu hissettim. Kendimi gerçekten objektif 

olmayan bir ressam gibi hissetmiyorum. Bugün, bazı sanatçılar figüre geri dönmeleri 

gerektiğini hissediyorlar ve bu "figür" kelimesi çok gülünç bir alamet haline gelir- 

fırçanızla bir miktar boya alıp birini ilham perisi yaparsanız, teorik ve felsefi olarak 

düşündüğünde bu oldukça gülünçtür. Bizim problemimiz yapmak ya da yapmamak 

olduğundan bugün onun hakkında düşündüğün, boyayla bir insan resmi gibi bir resim 

yapmak gerçekten saçma. Ama sonradan onu yapmamak birdenbire daha saçma bir hale 

geldi. Bu yüzden arzularımın peşinden gitmek zorunda olmaktan korkuyorum (akt. 

Waldman, 1987:79).  
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Sanatçının yoğun çalışmaları sonucu resimlerindeki güçlü jest ve fırça hareketleri, 

kullandığı rengi dikkat çekici kılar. Kadınların anatomik yapısı itibarı ile sanatçı resimdeki 

özgürlüğünü sağlamıştır. Sanatçının önceki çalışmaları düşünüldüğünde Kadın I 

sanatçının yaratıcı mücadelesini göstermektedir. Resimler bitmiş bir resimden ziyade asıl 

problemi tanımladığı an durdurulmuş hissi vermektedir (Fineberrg, 2014:84). 

Kadın I gövdesinde ve gözlerinde büyük bir güç bulunan iri bir figürdür. Bakışları 

her şeyi bilen, ağzı açık bir şekilde, alaycı sert bir gülüşe sahiptir. Gücünü, büyük çıplak 

göğüslerinden almaktadır. Fakat sadece bu çekiciliğe dayanamayacak kişiyi tehdit eder. 

Hem gözleri hem de göğüsleri canlılıkla doludur. Annenin prototipi olduğu 

düşünülmektedir. Figürün büyüklüğü ve karakteri onu arketipsel bir figür olarak işaret 

eder (Lauter,1976:430).  

Birçok yerde Willem de Kooning’in kadınları cinsel bir sembol olarak 

düşünülmektedir. Ayrıca kadının ana tanrıçaya benzemesi fakat bu kadının gözlerindeki 

ve duruşundaki sertlik ve şeytani güç, Willem de Kooning’in kadınları hakkındaki bu 

iddiayı güçlendirmektedir. Willem de Kooning’in yaşamı göz önüne alındığında ve Jung 

analizi çerçevesinde düşünüldüğünde farklı bir bakış açısı ortaya çıkar. Willem de 

Kooning’in yaşamında bahsedildiği gibi annesiyle büyük sorunları vardır. Hayatta en çok 

korktuğu kişi annesidir. De Kooning’in annesiyle olan bu negatif ilişkisi animasına 

yansıdığı söylenebilir. De Kooning resimlerinde figüratif olarak ilerleyip Kadını konu 

haline getirip orada annesiyle yüzleştiği düşünülebilir ya da annesinden her yaptığı 

resimde intikam almaktadır. De Kooning’in Kadın resimlerinde onları çirkin, güçlü ama 

şeytani ve sert resmetmesi tesadüf değildir. Resim hakkındaki cinsellik üzerine olan 

tartışmaların doğru olduğu düşünüldüğünde ise sanatçının cinsellikle annesini aşağıladığı 

şeklinde yorumlanabilir. Buradaki önemli nokta sanatçının bilinç dışının bir yansıması 

olarak ortaya çıkan kadın figürünün derin anlamında anne imgesinin olduğudur.    

Hess, “Kara Tanrıça” arketipi, annenin çocukla ilişkisindeki kadim gücün 

simgesidir ve de Kooning’in kadın imgeleriyle meşgul olmasının, kendi annesiyle olan  
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ilişkisinden kaynaklandığını ileri sürer (Lauter,1976:430). Hess’in bu düşüncesi 

yorumlanan kısmı destekler niteliktedir.  

Sanatçı ilerleyen süreçlerde figürlerini daha serbest ve daha bedensel formun 

dışında resmetmiştir. Anatomik formun dışında daha soyut bir enerjiye sahip resimler 

ortaya çıkarmıştır.  

 
Resim 28: Willem de Konning, İsimsiz (Untitled), 1986 

Untitled resimler, açık beyaz üzerine kırmızı, mavi ve sarı çizgilerin 

uygulanmasıyla resmedilmiştir. Bu resimler Willem de Kooning’in genel olarak 

resimlerinin, fırça darbelerinin minimalist haline benzemektedirler. Bu resimleri 

hayranları tarafından olumsuz eleştirilere maruz kalmıştır ve eleştiriler de Kooning’in yaşı 

itibarıyla da sağlığını olumsuz etkilemiştir (De Kooning, Elderfield, Mahony, Field, 

Huisinga, Lake, 2011: 39). Sanatçı yaşamının son yıllarında Untitled resimlerini yapmış 

ve yaşamı son bulmuştur.  
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3.2.3. Franz Kline 

Franz Kline, 23 Mayıs 1910’da Pensilvanya, Wilkes-Barre'da doğdu. Doğduğu 

şehir Kömür madeni açısından önemli bir şehirdir. Kline’ın babası Alman kökenlidir. 

Annesi, Anne Kline İngiltere’de doğdu ve 17 yaşındayken Amerika’ya gelmiştir. Kline'ın 

bir ağabeyi ve küçük bir kız kardeşi ve erkek kardeşi vardır. Ailesinin yaşadığı trajik olay, 

Franz yedi yaşındayken 1917’de babasının ölümüdür. Anthony Kline vurularak ölmüş, 

fakat yerel gazetede intihar olarak geçmiştir. Babasının mali baskılarla intihar ettiği 

söylenmiş ama cinayet söylentileri devam etmiştir. Annesi, dört çocuğunun desteğiyle 

hemşirelik programına kaydolmuş fakat eğitimi sırasında çocuklara bakamadığı için üç 

çocuğunu amcalarının yanındaki Piskoposluk Kilisesi’ne göndermiştir (Mattinson, 

2013:13). 

Teknik derslere yatkınlık gösteren Franz Kline, İlköğretim Endüstri Programına 

kaydolmuş, mekanik çizim dersi almış ve dökümhane atölyesinde eğitime atanmıştır. 

Ayrıca Kline mesai sonraları sanat eğitimi almıştır. Girard’daki eğitimine yatılı olarak 

giden Kline, ailesini ilk 3 yıl nadiren görmüştür. Sanatçının arkadaşları, Kline’ın sık sık 

yetimhanede yetiştirilmekten bahsettiğini söylerler. Ayrıca babasının en sevdiği oğlu 

olduğunu ifade etmiştir. Kline’ın annesi 1920 yılında Lehigh Valley Demiryolunun dul 

ustabaşı Ambrose D. Snyder ile evlenmiştir. Diğer üç çocuğu ve usta başının çocukları ile 

birlikte Lehighton, Pennsylvania'ya yerleşmiştir. Anne’nin yeni eşi, çocukları sık sık tren 

tersanelerine gezdirmeye çıkarır. Çift bu evliliği kağıt üstünde yapmıştır. Evliliği yapan 

Anne Kline, yatılı okula giden Franz’ı almak için müracaat eder fakat reddedilir. Bunun 

yerine Girard yönetimi Franz’ın okulu, sadece yaz ayları ve tatillerde bırakmasına izin 

verir (Mattinson, 2013:15). 

Franz Kline 1931’de Boston Üniversitesi gider, orada 1935 yılında eğitimini 

tamamladıktan sonra 1937’den 1938 yılına kadar Londra'daki Heartherley Sanat 

Okulu'nda eğitim alır.  1939 yılında ABD’ye geri döner. Kline bu yıllarda geleneksel 

tarzda eserler verir bu resimler özellikle Manhattan’ konu olarak alındığı kent 

görünümleridir. Sanatçı 1950’den sonra özgün tarzını ortaya koymaya başlar. (Eczacıbaşı, 

1997: 1027)  
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Amerika’da sanat hayatına devam eden Kline, New York Okulu’nun önemli 

ressamlarından biridir. Sanatçı, figüratif resimlerden Soyut Expresyonist resme sert bir 

şekilde geçmiştir. Sanatsal sürecinde genellikle siyah beyaz resimler yapan Kline’ın, 

renkli çalışmaları da mevcuttur. Sanatçı 1962 yılında New York’ta hayatını kaybetmiştir.  

3.2.3.1. Sanat Anlayışı 

Franz Kline 1948 yılına kadar figüratif resimler yapmıştır. Bu süreçteki çalışmaları 

genellikle doğduğu bölgedeki yapılar, trenler, şehir manzaraları olmuştur. Sanatçının 

hayatında önemli olan bu bölge resimlerinin temel felsefik yapısını oluşturur. 1950’den 

sonra Soyut Ekspresyonist resme geçen Kline, siyah ve beyaz renklerde eserler verir. 

Sanatçının resimlerinde renkten ziyade hareket, hız ve enerji ön plandadır. Galeriyle 

yaptığı anlaşmadan sonra eserlerini çeşitli renklerle de resmetmiştir.  

1948 döneminde yaptığı çalışmalar; 

 
Resim 29: Franz Kline, Şef (Tren) Chief (Train), 1942  
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Resim 30: Franz Kline, Pennsylvania Sokak Sahnesi (Pennsylvania Maden Kasabası) (Pennsylvania 

Street Scene (Pennsylvania Mining Town)), 1947 

Resim 1 de sanatçı “Chief” trenini resmetmiştir. Tren, kırmızı ve koyu renklerle 

resmedilmiştir. Resimde genel bir kasvet hissedilir. Resim 2 de sanki şehir terkedilmiş 

gibi insan ya da canlı bir figür resmedilmemiştir.  

Franz Kline, 1950 yılından önceki figüratif resimlerinde genellikle doğduğu 

yerdeki maden bölgesini çalışmıştır. 1950’den sonra yaptığı soyut resimlerle tanınan 

sanatçı, yaptığı eserlere yine anılarında kalan bölgenin ve özel trenlerin isimlerini 

vermiştir. Resimlerinde o bölgeyi resmetmesi ve ilerleyen sürecinde yine eserlerinde isim 

olarak ya da farklı bir şekilde yansıtması bize oranın sanatçı için ne kadar önemli olduğunu 

gösterir (Hess, Grosenick, 2005:46). 

Kline’ın 1950 Soyut Ekspresyonist resimlerinin çıkış noktası spontan bir eskizdir. 

Sanatçı masraflar nedeniyle eskizlerini sık sık telefon rehberlerinin sayfalarına çizmiştir 

(Hess, Grosenick, 2005:46).  
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Resim 31: Franz Kline, Dört Çalışma (Four Studies), 1946 

Kline’ın ifadesine göre sanatsal çalışması şu şekildedir;  

"1949'dan beri ağırlıklı olarak kağıt üzerine mürekkep veya siyah ve beyaz boyayla 

çalışıyorum. Bundan önce resim kompozisyonlarını renkle gerçek nesneler ve figüratif 

formları fırça veya mürekkeple kullanmayı planladım. Sadece siyah beyaz olan ilk çalışma 

figürlerle ilgili görünüyordu ve ben onları bu şekilde adlandırdım. Daha sonra sonuçlar 

bir şeyi ifade ediyor gibi görünüyordu-ancak konu (veya) isim vermek zor ve şu anda 

doğrudan sözlü bir ifadede bulunmayı imkansız buluyorum. " (akt. Kline,,1968:10). 

Sanatçı çocukken hızla hareket eden trenleri izlemekten hoşlandığını ifade 

etmiştir. Bu hız ve hareketli kitle duygusu resimlerine fırça ile yansımıştır. Resimleri 

genellikle devinim ve ağırlıkla ilgilidir ve siyah beyaz resimleri bu etkiyi daha ön plana 

çıkartır. Sanatçı 1948 yılında, sallanır sandalye çizimi yapar ve bu sandalye çiziminden 

yola çıkarak onun sadece bir gerçeklik değil kendi varoluşları olduğu algısına varır. O 

günden sonra sanatçının tarzı tamamen değişmiştir (Fineberg, 2014: 38). Ayrıca 

resmindeki siyah beyaz çizgisel formdan dolayı kaligrafiyle anılmakta olan sanatçı bunu 
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reddetmektedir. Sanatçı kaligrafinin bir yazı olduğunu ve kendisinin yazı yazmadığını 

ifade etmektedir. Ayrıca Kline, beyaz zemin üzerine siyah çalıştığı kadar siyah zemin 

üzerine beyaz da çalıştığını belirtir (Hess, Grosenick, 2005:46). 

 

Resim 32: Franz Kline, İsimsiz (Mahoning için Çalışma)(Untitled (Study for Mahoning)), 1951 

Sanatçı New York okulundaki arkadaşları gibi ne Sürrealist süreçlerden beslenir 

ne psikolojik rüyalardan ne de ilkel sanattan beslenmektedir. Franz Kline, bir realisttir ve 

çevresindekileri resmetmiştir. Onları resmederken soyut resimlerinde onların varoluşsal 

açıdan özüne inmektedir. Sanatçı, karakteristik olan endüstriyel dünyasının özünü, derin 

duygularıyla tuvale yansıtmıştır. (Mattinson, 2013:94). 

“Chief” adlı eser ismini sanatçının doğduğu yerdeki özel bir trenden almaktadır. 

Eser beyaz zemin üzerine siyah fırça vuruşlarıyla oluşturulmuştur. Eserde spontan, 

otomatist fırça vuruşları hakimdir. Sanatçının siyah ve beyaz olarak iki renk kullanması 

fırça vuruşlarındaki hareketi ön plana çıkartarak kendini ifade etmesi olarak düşünülebilir.  
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Resim 33: Franz Kline, Şef (Chief), 1950 

Eserin daha derin anlamına indiğimizde öncelikle sanatçı travmatik bir çocukluk 

geçirmiş olduğu göz önünde bulundurulmalıdır. Babasının ölümü ve gönderildiği okulda 

yalnız hissetmesi, babasızlığın yanı sıra okuldaki sert eğitim, ortamın gergin olması ve 

oradaki çocukların hepsinin yetim olması, aslında sanatçının içe dönük biri olması için 

yeterlidir. Okuldaki bir öğretmen “şimdiye kadar bulunduğum en soğuk yer” olarak 

tanımlamıştır. Elbette okulun Franz Kline’ın üzerinde psikolojik etkileri oluşmuştur 

(Mattinson, 2013:15). 

Sanatçının eserini derin anlamda değerlendirirken Jung analiz yöntemini de göz 

önünde bulundurulmaktadır. Jung’un kolektif bilinç dışını oluşturan arketiplerden biri de 

Personadır. Persona kişinin kendini ve hissettiklerini saklamasını ifade eder. Kişi, 

karşısındakilere aslında olduğundan farklı bir kişilik gösterir. Aslında bir maske takar.   

Kline arkadaşları tarafından canlı bir kişilik olarak bilinmektedir. Fakat sadece 

yakın arkadaşları onun enerjik görünüşünün altında yatan hüzünlü bir kişilik olduğunu 

farketmişlerdir (Mattinson, 2013:13). Özellikle buradan yola çıkarak Kline persona 
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arketipi üzerinden değerlendirilmektedir. Sanatçı duygularını ve yaralarını sanatına 

yansıtsa da aslında herkesten saklamak istediği düşünülmektedir. Sadece insanlarla belirli 

bir samimiyet kurduğunda belirli bir seviyede belki de istemeden bunu göstermektedir. 

Bunu sanatındaki yansıması figüratif resimlerinde kasvetli renkler ve insansız cadde ve 

sokaklardır. Bu eserler bize sanatçının içinde yaşadığı yalnızlık duygusunun bir yansıması 

göstermektedir. Aslında babasının travmatik ölümü ve ardından annesinden ayrılması en 

ihtiyaç duyduğu yaşta yeterli sevgi ve ilgiyi alamamasına sebep olmuştur. Sanatçının iç 

dünyasında belki de büyük bir boşluk vardır. 1950’den sonraki Soyut Ekspresyonist 

resimlerinde sadece siyah ve beyaz rengi kullanması duygularını renkle değil hareketle 

ifade etmesiyle ilgili olduğu düşünülmektedir. Sanatçının sakladığı yanı yalnız, sevgi 

bekleyen, sert bir eğitim hayatı geçirmekten dolayı aslında öfkeli, belki de babasına gittiği 

için annesine de bıraktığı için öfkeli biri olduğu düşünülebilir. Bu öfke siyah beyaz 

resimlerde hız ve hareket olarak otomatizm tekniğiyle yansımaktadır. Sanatçının içindeki 

bu karanlık resimlerine siyah olarak beyazın ise boşluk olarak yansıdığı söylenmektedir. 

Farklı bir bakış açısında ise siyahın ve beyazın sanatçının personası ve asıl kişiliği olarak 

yorumlanabilir.  

Sanatçının eserlerine verdiği isimlerden yola çıkıldığında ise hala o doğduğu yerde 

olduğu görülmektedir. Kendini o zamanlara bağlamıştır. Orada bağlandığı şey mutlu ailesi 

olduğu düşünülebilir. Hatta babasıyla kurduğu bağ olarak görülebilir. Sanatçı babasına 

olan özlemini, o zamanlarla bağlantılı resimler vererek giderdiği düşünülebilir. Sanatçı 

Soyut Ekspresyonist resimlerinde nesnelerin ve figürlerin varoluşsal özünü resmettiğini 

ifade eder ve o nesne, mekan ve zamanlar asıl olarak Kline’ın özü olarak görülebilir. 

Kline, varoluşsal olarak ve bilinç dışı yansıması olarak verdiği eserlerinde kullandığı 

figür, nesne ve mekanlar kendinden ayrı olarak düşünülmemelidir.  Sanatçının persona 

arketipi üzerinden değerlendirildiğinden kendine bile itiraf edemediği duygular 

olabileceği göz önünde bulundurulmalıdır. Bu yüzden eserlerinin net bir açıklaması 

yapılamamaktadır.  
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Resim 34: Franz Kline, Yaban Mersini Gözler (Blueberry Eyes), 1960 

Kline, 1950'ler boyunca, özellikle 1956'da Sidney Janis Galerisi ile yaptığı 

düzenlemeden sonra renk yelpazesini genişletmiştir (Hess, Grosenick, 2005:46). 

Resimlerinde kırmızı, mavi, yeşil, kırmızı, turuncu gibi renkler kullandı. Konu olarak yine 

aynı çalışmalar üzerinden devam etti değişen tek şey renklerdi. (Ponente,1960:80). 

Sanatçı 1962 yılında New York’ta vefat etmiştir.  

3.2.4. Robert Motherwell 

Sanatçı varlıklı bir aileden gelmektedir. San Francisco’da seçkin ailelerin 

bulunduğu bir çevrede yetişmiştir. Babası bir banka yöneticisidir ve oğlunun da hukuk ya 

da iş dünyasına atılmasını ister.  Fakat Robert Motherwell, yapılan baskılara karşı kendi 

yolunda ilerlemeyi seçmiştir (Fineberg, 2014:71).  

Robert Motherwell 1915’te Washington, Aberdeen’de doğmuştur. Sanatçı Otist 

Sanat Enstitüsü’ünde eğitim aldıktan sonra Stanford Üniversitesi’nde felsefe alanında 

uzmanlaşmıştır. Modern sanat, müzik, drama, psikanaliz ve Fransız Edebiyatı’nı 

araştırmaya başlayan sanatçı Harvard Üniversitesi’nde felsefe alanında yüksek lisans  
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programına dahil olmuş ve tezini “Eugene Delacroix' Journals” üzerine yazmıştır. Ayrıca 

Sembolizmden Sürrealizme kadar Fransız sanatı okumuştur (Falgas, 1995: 12).  

Sanat dünyasındaki ve kendi çevresindeki birçok sanatçı zor geçinirken, Robert 

Motherwell rahat bir hayat sürmüş, iyi okullara gitmiş, iyi bir eğitim almış ve ressam 

olmaya karar vermiştir. Aldığı eğitimle ve düşünce yapısıyla sonradan resme başlayan biri 

olarak sanatsal gelişimi hızlı olmuştur. 1940’ta Columbia’ya giden Motherwell, Meyer 

Shapiro ile karşılaşmıştır. Shapiro, sanatçıyı resim yapması için cesaretlendirmiş ve 

Avrupalı Sürrealist sanatçılarla tanıştırmıştır. Tanışıp arkadaş olduğu sanatçılardan 

bazıları Max Ernst, Marcel Duchamp, Andre Masson, ve Andre Breton’dır. Entelektüel 

yapısı, alanındaki donanımı ve psikanalize karşı olan ilgisiyle beraber sürrealist 

sanatçılarla oldukça iyi anlaşmaktadır. Onların Otomatizm tekniği Motherwell’i oldukça 

etkilemiştir. Çünkü Otomatizm kişinin kendine özgü yanlarını sanatsal bir ifade olarak 

ortaya koymaktadır. New York Okulu’nun estetik anlayışı bu düşünceyi merkezine 

almıştır (Fineberg, 2014:71) 

Sanatçının resimlerindeki ölüm teması, çocukken astım hastalığının ve sağlık 

kaygılarının bir sonucu olarak bilinç dışındaki ölüm korkusundan geldiği 

düşünülmektedir. Sanatçının Meksika’daki yaşadıkları, New York’taki yalnızlığı ve II. 

Dünya Savaşı’nın sanatçı üzerindeki etkisi ölüme karşı olan travmasını güçlendirmiştir. 

Ölüm teması, Suprise and Inspiration, Personage and Pancho Villa, Dead and Alive gibi 

erken dönem resimlerinde ve Spanish Elegies resimlerinde açık bir şekilde yansıtılmıştır 

(Falgas, 1995: 22). Sanatçı 1991’de Provincetown, Amerika’da vefat etmişitir.  

3.2.4.1. Sanat Anlayışı 

Entelektüel bir sanatçı olan Motherwell’in, içsel dünyasına karşı farkındalığı 

yüksektir. Ayrıca sanatçı, farkındalık düzeyinden dolayı yaşadığı ve hissettiği şeyleri 

algılamaya ve içselleştirmeye yatkındır. Sanatçı bunu resimlerine yansıtmaktadır. Sanatçı 

incelenirken bu net bir şekilde görülmektedir. Ayrıca Motherwell, sanatsal süreci 

açısından diğer sanatçılardan ayrılmaktadır. Diğer sanatçıların belirli bir ilerleyiş tarzı 

varken Motherwell, resimlerini seriler şeklinde ilerletmektedir. Bu serilerin bazıları, aynı   
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yıllarda yapılmış yani süreç olarak birlikte götürülmüştür. Bazıları farklı zamanlarda 

yapılmış çeşitli serilerdir. Buradan Motherwell’in çok yönlü bir sanatçı olduğunu 

çıkarabiliriz. Sanatçı aynı anda birden fazla şey yapacak bir yapıya sahiptir. Ayrıca 

sanatçının çeşitli disiplinlerle ilgilenmesi çıkarımı destekler niteliktedir.  

Motherwell ve New York Okulu’undan birkaç sanatçı boya darbelerinde kendi 

duygusal ifadelerini bulmuşlardır. Bu şekilde Motherwell resimlerine, Otomatizmin 

çeşitli türlerini deneyerek başlamıştır (Falgas, 1995: 15). 1941 yılında sürrealist psişik 

Otomatizm tekniğiyle tanışmıştır. Sanatçı ölümüne kadar yaptığı resimlerinin genelini 

Otomatizm tekniğiyle yapmıştır (Terenzio, Flam, 1999:15).  

Birçok teknikte eserler veren sanatçı, Otomatizm ile tanıştıktan sonra kolaj 

tekniğiyle uzun yıllar eserler vermiştir. Motherwell’in sanatsal sürecinin ilerleyip 

özgüveninin artmasıyla birlikte farklı tema ve serilerde eserler ortaya koymuştur. 

Motherwell için sanatta duygunun yansıması önemlidir. Bunun için sanatçının Otomatizm 

tekniğinden çok etkilendiği söylenebilir. Otomatizm aracılığıyla hem içsel dünyasındaki 

kendini keşfetme hem de sanatına yansıması Motherell’in felsefik kimliğiyle de 

bağdaştığı söylenebilir. Sanatçının eserlerine yansıttığı önemli yansımalardan biri ölüm 

ve yaşam sorgulamalarıdır. Küçük yaşlarda yaşadığı astım krizleri ve sonraki süreçler 

travmatik bir hal almış ve Otomatizm tekniğinin bilinç dışındakilerini çıkarmasıyla 

birlikte eserlerinde önemli bir konu haline gelmektedir 

Motherwell’in 1943 yılında yaptığı Pancho Villa, Dead and Alive resmi sanatçının 

ilk kolaj resimlerinden biridir. Resimde Motherwell’in sanatsal sürecinde önemli olan 

ölüm ve yaşam, şiddet ve devrim konularını işlemiştir. Esere bakıldığında resim ilk dikkat 

çeken şey sanatçının çizgileridir. Yuvarlak ve dikey çizgiler kullanılmıştır. Bu çizgilerin 

iki figürü oluşturduğu düşünülmektedir. Resim ikiye bölünmüş ve renklerle bölümler 

desteklenmiştir. Birinci bölümde sanatçı yoğun bir şekilde mavi gri bir renk kullanırken, 

ikinci bölümde ise siyah ve kırmızı benek şeklinde lekeler dikkat çekmektedir.  
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Resim 35: Robert Motherwell, Pancho Villa, Ölü ve Diri (Pancho Villa, Dead And Alive), 1943 

Sanatçının iki figürü şekil ve form açısından Mondrian ve Matisse’e gönderme 

yaptığı düşünülmektedir. Ayrıca Pancho Villa, Dead and Alive resmi, 1910-1917 yılları 

arasında meydana gelen Meksika Devrimi’nde general olan, Pancho Villa’nın yaşayan ve 

kurşunlanmış halinden ilham alarak resmettiği düşünülmektedir (Polcari, 1991: 303).  

 Motherwell’in gelişiminde önemli bir temel olan Pancho Villa, Dead and Alive 

resmi, sanatçının 1948’de başladığı Ağıtlar (Elegies) serisi başta olmak üzere, sonra 

yaptığı bütün resimlerin biçim ve duygu olarak ortaya çıkmasında etkili olmuştur 

(Fineberg, 2014:73). 

Elegy serisi, İspanyol şair Garcia Lorca’nın şiirinden esinlenerek ortaya çıkmıştır. 

Elegy “Ağıt” anlamına gelmektedir. Lorca’nın şiir arenada yaralanan boya güreşçisi ile 

ilgilidir (Fineberg, 2014:75). Fakat İspanyol iç savaşlarında sembol haline gelen  

Lorca’nın şiirinde sembolik olarak arena ve boğa güreşini kullandığı düşünülebilir. At 

Five in the Afternoon resmi Elegy’ler serisinin ortaya çıkmasına katkı sağlayan önemli 

bir resimdir.  
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Resim 36: Robert Motherwell, Öğleden Sonra Beşte (At Five in the Afternoon), 1948 

Ağıtlar (Elegies) Motherwell’in en geniş serilerinden biridir. Serinin temel 

unsurları; resim yüzeyi, oval formlar ve dik çizgiler, siyah çizgiler beyaz zemindir. 

Sanatçının bu serisinde bilinç dışındaki ölüm korkusunun, ölüm ve yaşam 

sorgulamalarının uzun soluklu bir yansıması görülmektedir. Motherwell’in Elegy’ler 

hakkındaki yorumu şu şekildedir; 

"Bir ağıtı, birinin önemsediği bir şey için cenaze şarkısı olarak görüyorum. 

İspanyol Ağıtları politik değildir, ama benim, olmaması gereken korkunç bir ölümün 

gerçekleştiği konusundaki özel ısrarımdır. Unuttular. Yapabildiğim kadar anlamlılar. 

Ama resimler aynı zamanda yaşam ve ölüm arasındaki karşıtlığın ve aralarındaki ilişkinin 

genel metaforlarıdır." (Hess, Grosenick, 2005:58) 

“Öğleden Sonra Beşte” resmi Ağıtlar (Elegyes) serisinden önemli bir resimdir 

siyah beyaz renk kullanımlarının yanı sıra mavi renkle küçük fırça vuruşları yapılmıştır. 

Mavi renk ruhsallığı çağrıştıran özel renlerden biridir ve konuyu destekler niteliktedir. 

Resimdeki çizgisel formların kendiliğinden ve savruk umursamaz boya sürüşü Otomatizm   
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tekniğinin etkisini hissettirir. Fakat önemli bir nokta, Motherwell diğer sanatçılara göre 

daha sakin ve hüzünlü resimler yapmaktadır. Bu sakinliğin ölümü hüznü, tükenmişliği 

yansıttığı düşünülebilir. Resimdeki Otomatizm etkisinin ise o içsel yakarış ve 

kabullenememe olarak düşünülebilir.  Bu yorum sanatçının kendi sözleri ve serinin 

ismiyle desteklenmekte olup, resimlerindeki ölüm ve yaşam sorgulamalarından yola 

çıkılarak yapılmaktadır. Resimdeki siyah ve beyaz renklerde bir denge vardır. Ölüm ve 

yaşam arasındaki dengeyi ifade ettiği düşünülebilir. Ayrıca resimdeki dikdörtgen formlar 

Jung’a daha önce Jackson Pollock’un eserinde bahsedildiği gibi maddenin bir sembolü 

olarak, dairenin ise Psişenin bir sembolü olarak görülebilir. (Jung, 2015:245) Bu 

sembollerde ölüm ve yaşam kavramlarının sorgulamalarının bir sonraki adımı olarak 

görülebilecek kavramlardan olan ruh ve madde arasındaki sorgulamaların bir yansıması 

olarak görülebilir.  

 
Resim 37: Robert Motherwell, Beyaz Çizgili Kırmızı Açık (Red Open With White Line), 1979 

1960’ların sonlarında ortaya çıkan Open serisi, açık kapalı, özgür kontrollü, sınırlı 

ve açık kenarlı, olumlu ve olumsuz kavramları sorgulandı. Open serisinde genel olarak 

üst yarısı dikdörtgen şeklin çizildiği tek renkten oluşan geniş bir alandan oluşmaktadır. 

Seride dikdörtgenler değişkenlik gösterir. Bazı resimlerde yerleri değişik, bazılarında üstü 

açık bazılarında ise eksik çizilmişlerdir. (Polcari, 1991: 320).  
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Resim 38: Robert Motherwell,Delos 1991 

Sanatçının son zaman eserlerinden olan Delos, 1991 yılında resmedilmiştir. 

Sanatçı ölümüne kadar yine farklı serileri aynı zamanlarda yapmaya devam etmiştir. 

Motherwell 1991 yılında ölmüştür.  

3.2.5. Jack Tworkov  

Jack Tworkow 1900’de Polonya’nın Biala kasabasında doğmuştur. Babası bir 

evlilik yapmış ve beş çocuğu olan bir adam, annesi boşanmış bir kadın olarak bir evlilik 

gerçekleştirmişlerdir. Bu evlilikten iki çocuk dünyaya gelmiştir. Tworkov’un babası 

Polonya’yı işgal eden Rus askerlerine üniforma diken bir terzidir. Yahudi olan 

Tworkovlar babanın mesleği nedeniyle, subay kulübüne yakın Hristiyan bölgesinde 

yaşarlar ve bu durum aileyi rahatsız etmektedir. Bu yüzden 1913’te Amerika’ya 

yerleşirler. Burada babası mesleğine devam eder ve aile ingilizce öğrenmeye çalışırken 

zorlu şartlarla karşılaşır. Tworkov içten içe Polonya’yı özlese bile bir daha oradan 

bahsetmez. Chaim Soutine'in Polonya'dan Paris'e taşınmasıyla ilgili yazısında şu sözlere 

yer verir. "Yeni bir ortamın asimilasyon sorunu, yalnızca neleri benimseyebildiğiniz değil, 

sizi nelerin benimseyeceğidir." (Armstrong, Tworkov, Baker, 1987: 17). Tworkov ait 
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olmadığı ve sonradan yerleştikleri bir şehirde ne kadar zorluklar çektiğini kısa bir cümlede 

net bir şekilde ifade etmiştir. 

Ayrıca Tworkov Polonya’daki kasabasındaki hatıraları şu şekildedir; 

“Babam sevecen bir insandı ve ben çocukluk aşkımı ona çevirerek annemin kaygılı 

endişesinden kaçmaya çalıştım. Yine de çocukluğumu evime yabancılaşmış olarak 

hatırlıyorum. Babamın dükkânı ve evi, Yahudi olmayan bir bölümdeki subaylar kulübünün 

yakınındaydı. Kasabanın Yahudi ya da Yahudi olmayan bölümlerinde rahat olduğumu 

hatırlamıyorum.”(akt, Conley, Tworkov, 1994:23)  

Sanatçı, New York’ta eğitim görmüştür. New York’taki devlet okulları ve 

Columbia College'a gitmiştir. Üçüncü yılında Columbia’dan ayrılan sanatçı eğitimine 

National Academy of Design, Art Student League’de ve özel sınıflarda okumuştur 

(Tworkov, 1970: Arka Kapak). 

New York’a ilk geldiğinde alışma sıkıntıları çeken sanatçı o yıllardan şu şekilde 

bahsetmektedir; 

“New York'taki ilk yıllarım hayatımın en acılı yılları olarak hatırlıyorum. 

Çocukluğumda sevdiğim her şeyi New York'ta özlemiştim, çocukluğumda acı veren her 

şey babamın yeni diyarda durumunun kötüleşmesiyle üzücü boyutlara ulaştı. Hem yeni 

bir kültürle hem de yeni bir ergenlikle yüzleşmek zorunda kaldığım için o zaman beni 

kurtaran şey İngilizce öğrenir öğrenmez hem yeni kültüre hem de ergenliğime geçişimi 

sağlayarak okumaktı.” .”(akt, Conley, Tworkov, 1994:23)  

Ne kadar New York’a geldiğinde zorluklar çeksede Tworkov, New York’ta soyut 

sanatın olgunlaşmasında önemli bir figür olmuştur. Sanatçı akademik olarak eğitildiği gibi 

sanatsal olarak deneysel dürtülere açıktır. Sanatında yaratıcı süreçten beslenen 

Tworkov’un resimleri, modern sanatın eğitimli ve derinden öz farkındalığa sahip bir 

yansımasını sunar (Armstrong, Tworkov, Baker, 1987: 17). Sanatçı Eylül 1982’de 

Provincetown kasabasında hayata veda etmiştir (Armstrong, Tworkov, Baker, 1987: 30).  
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3.2.5.1. Sanat Anlayışı  

Sanatçı 1920’deki erken dönem resimlerinden sonra II. Dünya Savaşı’yla beraber 

resim yapmayı bırakır. O dönemde kaygı bozukluğu yaşayan sanatçı ancak savaş bittikten 

sonra tekrar resim yapmaya başlayabilir. 1945’te tekrar figür ve natürmort çalışmalarına 

dönmüştür. Sanatçının 1945’ten sonraki eserlerinde yoğun olarak karanlık etkiler 

hissedilir. Sanatçı 1950’nin başlarında soyutlamaya geçer. 1970 yılının başında 

resimlerine geometrik formlar eklenir ve sanatçı bu süreçte resimlerini planlayarak 

yapmaya başlar. 1980’lerde geometrik formlar daha sakin fırça sürüşleriyle 

resmedilmişlerdir.  

1948 yılında yaptığı Geneva resminde Tworkov, gövdeyi kolları ve bacakları 

büyük resmetmiştir. Yüz belirsiz çizilmiş ve sadece gözler ve ağız belirgindir. Bu etkiler 

genel olarak figür resimlerindeki etkilerdir. Sanatçı resimde canlı renkler yerine kahve 

tonları kullanmıştır.  

 
Resim 39: Jack Tworkov, Cin (Geneva), 1948-49 

Sanatçı o dönemdeki karamsarlığını şu şekilde dile getirir; 
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“Hem sanatçılar hem de en sıradanlar için belirlenen hedeften uzak olsa da küçük 

bir başarı elde etmiş olmalıyım ve ilk kez resmime küçük ama gerçek bir beğeni duydum. 

O zaman insanların seveceği resimler yapmak istediğimi düşündüm, ama bir yıl sonra 

yine kendimi kaybettim savaş konuşmaları soluduğumuz havayı bir kez daha koyulaştırdı. 

Anksiyete beni tekrar ele geçirmişti. Baskıcı kasvetten kurtulmakta zorluk çekiyordum. 

Üstelik galeriler natürmort resimlerime bakıyorlardı ve onlara dokunmuyordu, 

bazılarının resimleri beğendiğini görebiliyordum, ancak soyutlama ve sofistike öfkeydi 

çok geç kaldım Resmim içebakışa döndü -yine resmetme çabaları anlamsız bir evrende -

biçim ve üslup sorunlarına -bütün entelektüel gereçlere--otomatik çizime- kaybolma hissi 

resmimdeki kriz şimdi bir özne krizidir. Bir resim kayda değer miktarda hakim güçle ele 

alınmalıdır. Konu, resmin enerjisini tüketmemelidir. Konunun resmin enerjisinden 

çıkarması için hiçbir fedakarlık yapmamalısınız.” (akt, Armstrong, Tworkov, Baker, 

1987: 127).  

Sanatçının özne krizi, Soyut Ekspresyonist resimlerindeki arayışlarıyla devam 

eder. Tworkov iç dünyasını resimlerine yansıtmaya başladıkça, biçim ve üslup 

sorunlarından sıyrılıp soyut resme dönmüş ve iç dünyayı yansıtmada en etkili araçlardan 

biri olan Otomatizm tekniğini resimlerinde kullanmıştır. Sanatçı, resimlerdeki konunun 

etkin kullanımından ziyade resmin enerjisinin ön planda olmasını savunur. Resmin 

enerjisi onun için konudan daha önemlidir. Sanatçı konu için resmin enerjisinin feda 

edilmesine ya da yok edilmesine karşıdır.   
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Resim 40: Jack Tworkov, Çarpraz (Transverse), 1957–58 

Transverse adlı resim Tworkov’un bilinç dışını Otomatizm tekniğiyle yansıttığı 

resimlerinden biridir. Eser dikdörtgen formdadır. Mor, pembe, turuncu ve turuncu 

renklerden oluşmaktadır. Resimde Spontan fırça vuruşları hakimdir. Sanatçının bu 

resimdeki fırça vuruşları diğer eserlerine göre biraz daha dağınık şekilde uygulanmıştır. 

Sanatçı resmindeki fırça vuruşlarının şu şekilde açıklar; 

“Göz bedeni ifade eder. Belirli hareket türlerinin bir dansçının ruh halini ve 

ihtiyacını karşılaması gibi, belirli fırçalama türleri de vücudun ruh halini, belki de 

ihtiyacını karşılar. Bu fırçalamalar, bu hareketler ve ritimleri bu nedenle her zaman aynı 

değildir. Doğal olarak değişirler. Belirli bir temanın egemenliği altındaki herhangi bir 

verili dizi içinde, tamamen geçici ama yinelenen ve karakteristik ruh hallerine 

atfedilebilen bireysel resimlerde varyasyon meydana gelir. Renk, temaya bağlı olarak ve 

anın ruh haline göre değiştirilerek benzer varyasyonlar gösterebilir. Boya yüzeye 

fırçalanırken yansıtılan tema  
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ile anın oyunu arasında her zaman ve her yerde bir etkileşim vardır” (Tworkov. 
1974:111). 

Tworkov travmatik bir çocukluk dönemi geçirmiştir. Sanatçı öncelikle kendi 

ülkesinde işgal yaşamış ve daha sonra başka bir ülkeye gitmiş tam ergenlik 

dönemindeyken yeni yere alışmaya çalışmış ve II. Dünya savaşında travmatik bir dönem 

geçirerek resim yapamamıştır. Sanatçının iç dünyasında bilinç dışında bir kaos olduğu 

düşünülebilir. Kendini ait hissedememek, yaşadıklarına karşı öfke, yerleşmek için gittiği 

ülkede kabul edilmediği için dışlanma ve yalnızlık bu duyguların hepsi olumsuz ve çok 

güçlü duygular. Tworkov yaşadığı şeyleri tuvaline Otomatizm aracılığıyla yansıtır. 

Yaşadığı duyguların gücü kadar fırça vuruşları da güçlüdür. Sanatçı atamadığı öfkesini 

tuvalde atıyormuş hissi verir. Sanatçının belli bir fırça vuruş yönü vardır. Bunun dışına 

çıksa da tuvaldeki genel hakimiyet bu yöne verilmiştir. Bu fırça yönü sanatçının genel 

olarak resimlerinde kullandığı bir vuruştur. Tworkov II. Dünya savaşına yakın 1950 ve 

1960 dönemlerinde kendiliğinden bu tarz resimler yapmıştır. Savaşın etkisiyle sert fırça 

vuruşları ve plansız spontan resimler ortaya koymuştur. Zaman ilerledikçe Tworkov bu 

dönem resimleri onun için anlamsızlaşır ve bir geçiş süreciyle tarzını değiştirir.  

Tworkov, tarzını değiştiriken fikirlerni şu şekilde açıklar; 

"Resmimin ilişkili olduğu hareket çeşitliliğinin Soyut-Dışavurumcu resminin 

otomatik yönünün, biçimlerinin öngörülebilir ve otomatik olarak tekrarlayıcı hale geldiği 

bir aşamaya ulaştığını hissettim. Ayrıca, bu resmin doğuşunun bir koşulu olan coşkunluk, 

sonsuza kadar gösteriş yapmadan sürdürülemezdi" (Hinson, 1980:37). Sanatçı 

resimlerinde daha kavramsal ve felsefik bir temel aramaktadır. Bu temeli geometrik 

formları resimlerine ekleyerek kurmuştur. 
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Resim 41: Jack Tworkov, Q2-76 #1, 1976 

Tworkov resimde, açık mor tonlarını kullanmıştır. Resim kare formdadır. Bu kare 

formun içinde bir kare form daha vardır ve renkle belirlenmiştir. İkinci karenin içinde 

dikdörtgenler vardır. Şekil olarak iki dikdörtgen birbirlerini keserler. Dikdörtgenler 

resimdeki en koyu formlardır. İkinci kare daha açık ve resmin kenar kısmındaki kare en 

açık kısımdır. Resimdeki koyuluk merkezde toplanmıştır ve renk resmin kenarlarına 

açılarak gider. Sanatçı önceki dönem fırça vuruşlarını bu resimde daha sakin ve dik bir 

şekilde uygulamıştır. Klasik fırça vuruşu en dışdaki karede kullanılmamıştır.  

1965 civarında Tworkov’un çalışmaları üslup değişikliklerine uğramıştır. Bu 

değişim renklerle başlayıp, fırça darbeleriyle devam etmiştir. Kullandığı parlak renkler 

yerine daha sakin renklerle paletini sınırlamıştır. Büyük fırça darbeleri küçülmüş ve bir 

düzene sokulup tekrarlanabilir ve kontrol edilebilir bir hale gelmiştir. Sanatçı artık 

resimlerinde planlıdır ve eskizler yaparak resmine başlar. Resimleri geometriye dayanır 

ve tuvali matematiksel olarak bölmüştür (Hinson, 1980:37).  
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Resim 42: Jack Tworkov, Roman IX (Q1-81 #1), 1981 

Tworkov yaşamının son dönemlerinde daha meditatif resimler yapmıştır. Sanatçı 

resimdeki saflığın peşinden gitmiştir. Resimlerinde bu saflığı dikdörtgenler, uzamsal 

yanılsamalar, renk tonu ve yoğunlukla yansıtmıştır. Sanatçının son dönem işlerinde 

yüzeyde illüzyonizm ve geometri dikkat çekmektedir (https://jacktworkov.org/, 2022) 

 

 

 

  

https://jacktworkov.org/
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SONUÇ VE DEĞERLENDİRME 

Zihin, kişilerin bilinç ve bilinç dışı süreçlerini içerir. Bilinçte, kişinin farkında 

olduğu ve algıladığı bilgiler işlenmektedir. Bilinç dışı ise kişinin algılama ve farkındalık 

düzeyine çıkamayan bilgilerin işlendiği süreçtir. Bu süreç psikanalistlere göre farklı 

bölümlendirilmiş ya da farklı isimlendirilmiştir. Freud, bilinç dışı kavramını ilk başta 

bilinçaltı olarak kullanmıştır. Daha sonraki araştırmalarında bilincin altının ya da üstünün 

olmadığına karar verip, bilinç dışı olarak kullanmaya devam etmiştir. Bilinç dışını, bilinç 

öncesi ve bilinç dışı olarak ayıran Freud’a göre, bilinç öncesinde hatırlanabilir bilgiler 

saklanmaktadır. Bilinç öncesini ve bilinç dışını ayıran ve bilgilerin geçişinden sorumlu bir 

mekanizma öne sürer. Bu “Sansür Mekanizması”dır. Sansür mekanizması hangi bilgilerin 

ne şekilde geçeceğine karar vermektedir. Jung ise bilinç dışı kavramını, kişisel bilinç dışı 

ve kolektif bilinç dışı olarak ayırır. Kişisel bilinç dışı, bilince gelebilen bilgileri saklarken 

kolektif bilinç dışı, bilince gelemeyen bilgileri ve ilkel bilgileri saklamaktadır.  

Bilinç dışı süreci tam olarak aydınlatılmış bir süreç olmasa da temel bilgilere sahip 

olduğumuz söylenebilir. Bu bilgiler ışığında bilinç dışının birçok yerde kullanıldığı tespit 

edilmiştir. Bu yerlerden biri sanattır. Sanatta bilinç dışı, sanatçıların farkındalıkları 

olmadan resimlerine yansıttıkları bilgileri barındırır. Soyut Dışavurumcu sanatçılar, iç 

dünyalarını yansıtma sürecinde bazı teknikleri kullanarak bilinç dışı etkileri eserlerine 

yansıtırlar. 

Bu tekniklerden biri otomatizm’dir. Otomatizm, sürrealist sanatçıların bilinç 

dışındaki bilgileri hem rüyalarını resmederken ortaya çıkarmalarıyla hem de frotaj gibi 

kazıma yöntemleriyle resimlerine yansıttıkları bir tekniktir. Sanatta Otomatizmin ortaya 

çıkış tarihinin Sürrrealizm akımı ile başladığı söylenebilir. Fakat bu tekniğin önceki 

dönemlerde de sanatçılar tarafından kullanıldığı belirtilse de, sürrealist çalışmalarda 

yoğun otomatizm etkilerinin görülmesi nedeniyle ortaya çıkış süreci olarak Sürrealizme 

işaret eder. İlerleyen süreçte otomatizm tekniğini, sürrealistlerden alan Soyut 

Ekspresyonist sanatçılar, tekniği kendilerine uyarlayarak kullanmışlardır. Otomatizm, 

Soyut Ekspresyonizm akımında etkin bir şekilde kullanılmıştır.   
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Sürrealist sanatçılar, rüyalarını resmetme yöntemleriyle ve kazıma teknikleriyle, 

otomatizm’deki spontanlığı ve kendiliğindenliği kullanırken, Soyut Ekspresyonist 

sanatçılar, yaratıcı süreç içerisinde bilinç dışını boyaya yüklenen hareketin enerjisiyle 

resimlerine yansıtırlar. Soyut Ekspresyonist sanatçıların resimleri incelendiğinde, 

sanatçıların özellikle travmalarının eserlerine yansıdığı görülmektedir. Bu sanatçılar, II. 

Dünya Savaşının bitmesiyle beraber 1945 yılında New York Okulu olarak ortaya çıkan 

Soyut Ekspresyonist sanatçılardır. Bu sanatçılar yaşadıkları savaş buhranıyla birlikte 

resimler yapmışlardır. Ayrıca her sanatçının konusu ve tekniği farklıdır. New York 

Okulu’ndaki Otomatizm tekniğini kullanan sanatçılara baktığımızda, bilinç dışını 

yansıtmak için kullandıkları Otomatizm tekniği ile boyaya yüklenen hareket, enerji ve 

hızla resim yapmışlardır. Resimlerinde hızlı, kendiliğinden ve rastlantısal boya sürüşleri 

dikkat çeker. Her sanatçı, bilinç dışını serbest bıraktığında farkında olmadan iç 

dünyasında aşamadığı bir travma ya da konu üzerinden birçok resim yapmıştır. Soyut 

Ekspresyonist sanatçılar, resimlerini yapmadan önce bir konu üzerinde plan ya da eskiz 

yapmazlar. Bunun bir getirisi olarak resimlerinde yaratıcı sürece geçtiklerinde yaptıkları 

resimler tamamen bilinç dışından gelen ilhamla yapılan resimlerdir. Sanatçılar genellikle, 

resimlerini bitirdikten sonra isimlendirirler. Soyut Ekspresyonist sanatçıların özelliği, bir 

grup olup her üyenin farklı bir yolda kendini gerçekleştirmeye çalışmasıdır.  

“Otomatizm Bağlamında Bilinç Dışının Sanata Yansıması: Soyut Ekspresyonizm” 

başlıklı bu tezde ele alınan sanatçıların eserlerindeki ‘otomatizm’ tekniğine yönelik 

değerlendirmeler: 

Jackson Pollock’un yapmış olduğu bazı resimlerde (resim 19) çeşitli motiflerin ve 

kaligrafik etkilerin olduğu görülür. Bu etkiler bağlamında sanatçı şu ifadeleri kullanır: 

“…Bunu bilinçli yapmadım; bunlar büyük olasılıkla daha erken bellek kırıntılarının ve 

heveslerin bir sonucudur” (Antmen, 2019:155). Bu ifadelerden de anlaşılacağı üzere, 

sanatçı bir çok eserini üretirken anlık duygusal değişimlere bağlı olarak bilinçaltında yer 

alan örtük bilgilerin otomatizm tekniğiyle dışavurumu söz konusudur. Jackson Pollock’un 

eserlerine bakıldığında genel olarak ruhsal bir arayış, içsel bir kaos ve tuvali karmaşa 
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içinde yönü ve şekli belli olmayan bir kayboluşun etkisi görülebilir. Sanatçı Soyut 

Ekspresyonist bağlamda ürettiği eserlerinde, boyaya verdiği enerjiyle, damlatarak ve 

sıçratarak bilinç dışındaki etkileri otomatizm tekniğiyle dışarı çıkartıp rastlantısal ve anlık 

olarak yaratıcı süreçle birlikte tuvale aktarmaktadır. 

Willem de Kooning, özellikle kadın figürlerini alışılmışın dışında deforme ederek 

eserlerine yansıttığı görülür. Figüratif soyutlama ile başladığı sanatsal uygulamalarında, 

aşırı duygusal süreçleri vurgulamıştır. Figürleri deforme ettiği çalışmalarında, yüzlerdeki 

güçlü ifade ekspresyonist etkileri karşımıza çıkartır. Sanatının sonraki dönemlerinde ise 

eserlerin çoğunda, soyut ekspresyonist bir bakış açısıyla eserlerini biçimlendirmeye 

çalıştığı söylenebilir. Doğanın biçimselliğinden tamamen koparttığı eserlerinde yoğun 

fırça darbeleri ile karmaşık formları birleştirmiştir. Bu eserlere özgünlük kazandıran 

durumun, anlık spontane etkilerin çalışmalarında yoğun olarak gözlemlenmesi olduğu 

söylenebilir. Batı’da Dünya savaşları sonrası ortaya çıkan sosyokültürel olaylar, içinde 

yaşayan toplumların tümünü etkilemiştir. Özellikle soyut ekspresyonist sanatçılar, bu 

sürecin yaşattığı psikolojik etkilerin bilinçaltındaki yansımalarını otomatizm tekniğini 

kullanarak eserlerine yansıtmışlardır. Bu bağlamda, Willem de Kooning’in eserlerinde 

bilinç dışı etkilerin otomatizm bağlamında yoğun şekilde yansıtıldığı söylenebilir. 

Franz Kline’ın eserlerinde bilinç dışının etkileri ekspresyonist bağlamda eserlerine 

yansıtıldığı görülmektedir. Kline, Jung’un kolektif bilinç dışına göre kendine bir persona, 

bir maske oluşturmuş ve insanlara bunu göstermiştir. Sanatçı resimlerinde de genellikle 

siyah ve beyazı tercih etmiştir. Kullandığı renkler babasıyla yaşadığı kömür şehri olan 

Pensilvanya ile bağdaştırılmıştır. Ayrıca resimlerinde düz, sert, çelik etkisi yaratan fırça 

vuruşları sanatçının trenlere olan sevgisinin bir yansıması olarak değerlendirilebilir. Bu 

etki otomatizm bağlamında eserlerine yansıtılmıştır. Sanatçı özellikle hem kömür ve çelik 

etkisiyle babasıyla olan bağını sürdürdüğü hem de bilinç dışındaki duygusal eksiklikleri 

doldurmaya çalıştığı söylenebilir. Fakat bu süreç sanatçının farkındalığının olmadığı bir 

süreçte ortaya çıkmasından dolayı sanatçının kendine persona oluşturmasına rağmen 

tuvaline yansımaktadır. Bu araştırmada sanatçının incelenen eserlerine bakıldığında hem 
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kullanılan renklerin hem de biçimselliklerin otomatizm bağlamında bilinç dışının yüzeye 

yansıması olarak değerlendirilebilir.    

Robert Motherwell’in eserlerinde, küçük yaşlarında yaşadığı astım krizi 

nöbetlerinin, sebebiyle bilinç dışında oluşan ölüm korkusunun yansıması olan, ölüm ve 

yaşam kavramlarının sorgulamaları görülmektedir. Bu konu, sanatçının resimlerinde ele 

aldığı genel bir konudur. Jung’un analizine göre bu durum, bilinç dışında aşılamayan bir 

travmanın yansıması olarak görülebilir. Sanatçının travması, 20. yüzyılda yaşanan 

savaşların tetiklemesiyle beraber duyguyu daha yoğun bir şekilde yaşayıp resimlerine 

aktarmasına sebep olmuştur. Sanatçı yaşadığı dönemin toplumsal etkilerini otomatizm 

tekniğiyle yoğun duygusal bağlamda çalışmalarına yansıtmıştır. Sanatçının resimlerinde 

yumuşak fakat rastlantısal ve savruk fırça etkileri görülür. Sanki içindeki korkan çocuk 

fırçayı tutmaktadır ya da hüznü, üzgünlüğü ve boş vermişliği hissettirir. Fırça 

darbelerindeki rastlantısallık sanatçının yaşadığı psikolojik süreçlerin bir ifadesi olarak 

görülebilir. Eserlerindeki güçlü ve yoğun lekesel süreçler, bilinç dışının otomatizm 

bağlamında açığa çıkmasına katkı sağladığı ifade edilebilir. 

Jack Tworkow’un eserlerinde, sanatçının yaşadığı savaş, işgal, evini terk etme, 

aidiyet hissetmeme, dışlanma, yeni bir yaşama ve dile alışmaya çalışma gibi yaşantıların 

içsel dünyasında oluşturduğu duygu ve etkiler yatmaktadır. Resimlerinde bu yoğun ve 

negatif duyguların şiddetli bir yansıması görülmektedir. Sanatçının yaşadığı travmatik 

yaşantılar öfkesiyle beraber bilinç dışından fırça hareketine, fırça hareketinden tuvaline 

yansımıştır. Sanatçının eserlerinde, otomatizm tekniğiyle birlikte bilinç dışının serbest 

bırakılarak, saklanan, bastırılan ya da farkında olunmayan duyguların hareketin enerjisiyle 

tuvale aktarılmıştır. 

Sonuç olarak bu tez bağlamında ele alınan sanatçıların incelenen eserlerinde; 

yaşamlarının, travmalarının ve ilkel dürtülerinin yani bilinç dışındaki bu etkilerin sansür 

mekanizmasının gevşemesi ve bilinç dışının serbest bırakılmasıyla, sansürlenen, 

unutturulan ve bilinç düzeyine çıkamayan ya da çıkması zor olan bilgilerin eserlerine 

otomatizm tekniğiyle yansıtıldığı görülmüştür. Tez bağlamında ele alınan sanatçıların 
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incelenen eserlerinde bilinç dışının yansımaları güçlü bir bağlamda hissedilir. Sanatçıların 

bu bağlamda eser üretmelerine neden olan çok sayıda sosyokültürel süreçten söz edilebilir. 

Soyut Dışavurumcu sanatçıların yaşantılarında karşılaştıkları birçok olayın yansıması 

niteliğinde olan bu çalışmalarda sanatçıların, bilinç dışı olguları otomatizm tekniğiyle 

tuvalin yüzeyinde somutlaştırmışlardır. 

Robert Motherwell’in eserlerinde, küçük yaşlarında yaşadığı astım krizi 

nöbetlerinin, sebebiyle bilinç dışında oluşan ölüm korkusunun yansıması olan, ölüm ve 

yaşam kavramlarının sorgulamaları görülmektedir. Sanatçının resimlerinde ele aldığı 

genel bir konudur. Jung’un analizine göre bilinç dışındaki aşılamayan bir travmanın 

yansıması olarak görülebilir. Sanatçının travması, 20. yy. döneminde yaşanan savaşların 

tetiklemesiyle beraber duyguyu daha yoğun bir şekilde yaşayıp resimlerine aktarmasına 

sebep olmuştur. Sanatçı yaşadığı dönemdeki toplumsal etkilerinde yansımasıyla 

Otomatizm tekniğiyle duygularını yansıtmıştır. Sanatçı resimlerinde yumuşak fakat 

rastlantısal ve savruk fırça etkilerine sahiptir. Sanki içindeki korkan çocuk fırçayı 

tutmaktadır. Ya da hüznü, üzgünlüğü ve boş vermişliği hissettirir. Fırça darbeleri 

rastlantısal, kendiliğinden fakat bu etki hüznün etkisidir.  

Jack Tworkow’un eserlerinde, sanatçının yaşadığı savaş, işgal, evini terketme, 

aidiyet hissetmeme, dışlanma, yeni bir yaşama ve dile alışmaya çalışma gibi yaşantıların 

içsel dünyasında oluşturduğu duygu ve etkiler yatmaktadır. Resimlerinde bu yoğun ve 

negatif duyguların şiddetli bir yansıması görülmektedir. Sanatçının yaşadığı travmatik 

yaşantılar öfkesiyle beraber bilinç dışından fırça hareketine, fırça hareketinden tuvaline 

yansımıştır. Otomatizm tekniğiyle birlikte bilinç dışının serbest bırakılarak, saklanan, 

bastırılan ya da farkında olunmayan duyguların hareketin enerjisiyle tuvale aktarılmıştır. 

Sonuç olarak bu tez bağlamında ele alınan sanatçıların incelenen eserlerinde, 

sanatçıların yaşamlarının, travmalarının ve ilkel dürtülerinin yani bilinç dışındaki bu 

etkilerin Otomatizm tekniğiyle, sansür mekanizmasının gevşemesi ve bilinç dışının 

serbest bırakılmasıyla, sansürlenen, unutturulan ve bilinç düzeyine çıkamayan ya da 

çıkması zor olan bilgilerin, eserlerine yansıdığının görüldüğü söylenebilir.  
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