
Eurasian Academy of Sciences 
Eurasian Art & Humanities Journal 

2016                             Volume:4                     S: 1 ‐ 17 
Published Online April 2016 (http://arthum.eurasianacademy.org) 

http://dx.doi.org/10.17740/eas.art.2016‐V4‐01

 

THE NOTE CHARTS FORMED IN THE WING OF 
ROMANTICISM 

 
Ülkü Sevim ŞEN *  
* Atatürk Üniversitesi  
E-mail: usevimsen@atauni.edu.tr 
 
Copyright © 2016 Ülkü Sevim ŞEN. This is an open access article distributed under the Eurasian Academy of 
Sciences License, which permits unrestricted use, distribution, and reproduction in any medium, provided the 
original work is properly cited. 
 
ABSTRACT 
When it is analyzed historical process of music, it shows that romantic period also differs from the other periods 
with characteristic features as each period develops out of the necessity to fulfil a specific need and produce a 
change in comparison with the previous period. In that period, it is drawn attention to subjective and free 
expressions, passion, short lyric songs to be written for playing on the piano (for waltz, polonaise, mazurka, 
nocturnes, romances), orchestral music (symphonic poems, programmed symphony, overtures for concert) and 
operas. Works of composers created aesthetically in various styles in the Romantic Period have been listened 
admiringly and sung nowadays. In Romantic Period, music generally interacts with the whole field of art; many 
lieds, symphonic poems and programmed music have therefore provided opportunity for a different expression. 
The purpose of this research is to explain forms of lied and symphonic poem and to identify programmed music – 
called ‘the note charts’ by some resources included in many works of romantic period. The research has the 
characteristics of descriptive analysis based upon literature review. 
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ROMANTİZMİN KANATLARINDA ŞEKİLLENEN SES TABLOLARI 
 
ÖZET 
Müziğin tarihsel sürecine bakıldığında, her dönemin bir önceki döneme nazaran belli bir değişim ve ihtiyaca cevap 
verme gerekliliğinden ortaya çıktığı söylenebileceği gibi Romantik dönemin de karakteristik özellikleriyle diğer 
dönemlerden ayrıldığı görülmektedir. Bu dönemde müzikte öznel ve özgür anlatım olanağı, derin duygular, piyano 
için yazılmış kısa formlu lirik eserler (vals, polonez, mazurka, nocturne’ler, romans’lar), orkestral eserler (senfonik 
şiirler, programlı senfoni, konser uvertürleri) ve operalar dikkat çekmektedir. Romantik dönem bestecilerinin, her 
biri tarafından farklı üslûp ve güzellikte oluşturulan eserler günümüzde de beğeni ile dinlenilmekte ve 
seslendirilip/yorumlanmaktadır. Romantik dönemde müziğin genel anlamda tüm sanat alanları ile etkileşim 
içerisinde olması, bestelenen çok sayıda lied, senfonik şiir, programlı müzik (tasviri müzik) eserleriyle farklı bir 
ifade olanağı sağlamıştır. Bu araştırmada, Romantik dönemin genel örgüsü içerisinde, bu dönemde pek çok eserde 
yer verilen bazı kaynaklarda ses tabloları olarak da adlandırılan programlı müziğin (tasviri müzik) incelenmesi ve 
senfonik şiir, lied formlarının açıklanması amaçlanmıştır. Araştırma, literatür taramaya dayalı betimsel bir çalışma 
niteliği taşımaktadır. 
 
Anahtar Kelimeler: Romantik dönem, programlı müzik, ses tabloları, senfonik şiir, lied. 
 
Giriş 

 Müziğin tarihsel sürecine bakıldığında, her dönemin bir önceki döneme nazaran belli 
bir değişim ve ihtiyaca cevap verme gerekliliğinden ortaya çıktığı söylenebileceği gibi 
Romantik dönemin de karakteristik özellikleriyle diğer dönemlerden ayrıldığı görülmektedir. 
Romantik dönem müzikte yeni arayışların olduğu, bestecilerin bireysel düşünce ve müzikal 
tarzlarını yoğun duygularla dile getirerek, eserlerine başarıyla yansıttıkları bir süreçtir. 

 Müzikte Romantik dönem, XIX. yüzyılı baştanbaşa kapsayan ve 1830’lardan XX. 
yüzyılın başlarına kadar uzanan müzik akımıdır. Dönemin ünlü bestecilerinden bazıları, 
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Schubert, Chopin, Schumann, Liszt, Berlioz, Verdi ve Wagner’dir. Romantik besteci, öznel 
duygularının dışavurumu olan yapıtında armoni ve çalgı renklerinin zenginliği ile dramatik 
seslenişe büyük önem verir (İlyasoğlu, 1999: 77). 

 Müziğin teknik anlatım olanaklarında ortaya çıkan farklılıklar ele alındığında; Romantik 
dönem müziğinin en belirgin özelliklerinin tonal desen, biçimsel yapı, armonik doku, akor 
yapıları, hız, gürlük ve ifade sözcükleri kullanımına yönelik bir teknik havuz oluşturduğu 
söylenebilir (Celbiş, 2012: 20). Ezgisel yapı giderek daha yoğun ve karmaşık bir görünüm 
almıştır. Yedili ve dokuzlu akorlara bolca yer verilip, kromatizm geniş ölçüde kullanılmıştır. 
Modülasyona sıkça başvurulması, daha serbest bir yazı tarzını geliştirmiştir (Selanik, 1996: 
160). Romantik dönem armonisine yönelik en belirgin tanımlama veya adlandırmanın “Renk 
armonisi” adlandırması çerçevesinde yapıldığı görülmektedir (Celbiş, 2012: 25). Besteciler, iç 
dünyalarının karmaşasını anlatmak için armoni ve kontrpuan kurallarını zorlamakta, çalgıların 
tını sınırına varmaktadır. Bu dönem bestecileri çalgılarının olanaklarını çok iyi tanıdıklarından, 
kendi parlak yetenekleriyle çalgının sınırlarını zorlayan besteler yapmışlardır (İlyasoğlu, 1999: 
81). 

 Romantizm, içerisinde senfonik şiire, betimleyici müziğe ve müzikal tiyatro gibi yeni 
müzikal biçimlere yer veren bir düşünce akımı olmuştur (Fubini, 2006: 109). Romantik 
dönemde sıkça eserler verilen müzik formları incelendiğinde; vals, polonez, mazurka gibi stilize 
dansların, nocturne, romans, konser etüdleri adı altında küçük piyano parçalarının; senfonik 
şiir, programlı senfoni, konser uvertürleri gibi orkestral eserlerin ve büyük bir gelişme gösteren 
operanın yer aldığı görülmektedir (Selanik, 1996: 160). Uzun bir dönemi kaplayan romantik 
dönem, müzik tarihçileri tarafından erken, olgun ve geç romantik dönem şeklinde de 
incelenmiştir (Feridunoğlu, 2005: 65). 

 Romantik dönem yeni arayışların ortaya çıktığı, değişimlerin yaşandığı bir süreçtir. 
Belki de değişimin tarih boyunca görülen en yoğun biçimi bu dönemde yaşanmıştır denilse 
abartılmış olmaz. Değişimin felsefi, etik ve estetik değerleri bu derecede etkilemesi müzisyen 
ve bestecilere de yansımıştır. Romantik kültürde ortaya çıkan müziğe karşı yeni ilgi, Hegel, 
Schelling, Schopenhaur ve Nietzsche gibi filozofların yanında, edebiyatçılar olarak; E.T.A 
Hoffmann, Novalis, Stendhal ve Beethoven, Schumann, Berlioz, Liszt, Wagner gibi 
müzisyenlerin estetik ve felsefi karakterli, aynı zamanda aydınlatıcı eser ve yapıtlarında da 
açıkça görülmektedir (Fubini, 2006: 108; Akt. Canbay, 2013: 252). 

 XIX. yüzyılın Romantik müziği, edebiyat ve plastik sanatlardan büyük ölçüde 
etkilenmiştir. Her şeyden önce şiir ve müziğin yakın ilişkisi, tüm ülkelerde, tüm kuşaklarda 
kendini gösterir. Özellikle Schubert ve Schumann’ın lied’lerinde şiirin özündeki duygusallık, 
müzikle sese dönüşür. Chopin, piyanonun şairi olarak anılır ve küçük, ince piyano parçalarıyla 
şiirsel bir ortam yaratır. Sonradan Richard Wagner, edebiyatın müzikteki önemini, kendi 
yazdığı opera librettolarında ses ile sözün uyumunda anlatacak, giderek tüm sanat dallarını 
birleştiren müzikli dram’larını yazacaktır (İlyasoğlu, 1999: 81). 

 Romantizm’in Resim sanatındaki etkilerine bakıldığında; sanatçı, insanın öznel 
dünyasındaki derin duygularını, içinde yaşadığı zamandan ve mekândan kaçışını 
resmetmektedir. Bu dönemde müziği etkileyen ressamlar olmuştur. Beethoven’in Pastoral 
Senfoni’si, Wagner’in Sigfried’i, Mendelssohn’un İskoç Senfoni’si, Çaykovski’nin Manfred 
Uvertürü, Brahms ve Schumann’ın doğayı betimleyen senfonileri doğa ressamlarının müzikteki 
uzantısıdır (İlyasoğlu, 1999: 81).  
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 Şiir, düzyazı, resim ve felsefenin etkilerine XIX. yüzyılın olgularından ulusalcılık 
eklenmiştir. Weber, Schumann ve Wagner “Alman ruhunu” dile getirmiştir. Chopin, 
“Polonya’nın ulusal özlemlerini”, Liszt “Macaristan’ın ulusal öğelerini” kullanmışlardır. 
Romantik ekolünün başlattığı hareket XX. yüzyıla kadar uzanmıştır ve Debussy’nin 
öncülüğünü yaptığı Empresyonizm (İzlenimcilik) buradan kaynaklanmıştır (Say, 1992: 1091). 

 Dönem müziğinin oluşumunda etkili olan sanat, edebiyat, felsefi düşünce birlikteliği, 
farklı akımların da etkisiyle, ortaya çıkan eserlerin isimlendirilmeleri, anlatmak istediği içerik-
konu ve eserlerin yapısı bakımından farklılıklar görülebilmektedir. 

 Romantik dönemde küçük lirik parçalar bestelendiği gibi, bestelenen uzun yapıtlarda 
bile eserin, ardı ardına gelen gösterilerden oluşan oyun sahnelerini anımsattığı söylenebilir. 
Schumann’ın Carnaval’ı ya da List’in Annes de Pelerinage’ı peş peşe sıralanan müzikle 
yapılmış örnekler, bir ressamın taslak defteri gibidir, içlerinde en yetkin, parlak, lirik 
ayrıntıların yanı sıra örgensel bir bütün (birlik) temsil etmemektedir. Müzikte bu değişimler 
bestecilerin edebiyat ve program müziğine eğilimleri ile birlikte ortaya çıkmaktadır (Say, 2010: 
339). 

Program ve betimsel amaç, List tarafından olduğu gibi Berlioz tarafından da müzikal 
esere belirli bir yapı kazandıran yenilikçi araçlar olarak görülmüştür. Bu dönemde müzisyen-
şair özgün sanatın sınırlarını genişletebilirdi. Romantik besteciler tarafından sanatın bütünlüklü 
ifadesine ulaşabilmesi için müziğin başka sanatlarla harmanlanması uygun görüldü. Böylece 
Romantik bestecilerin, sanatları müziğin kanatları altında bir araya getirme özlemleri müziğin 
bir program seviyesine yükseltilmesi ile gerçekleştirildi (Fubini, 2006: 109-110).  

 Romantik dönemde yoğun duyguların ezgilere taşınması ve unutulmaz müzikal 
temalara dönüşmesi, bestecilerin müzikal ifade de özgür olma çabaları, özellikle piyano 
eserlerine ağırlık vermeleri, dönemin ayırt edici özelliklerinden bazılarını oluşturmaktadır.  

Müzikte Romantizm  

 Güzel sanatlar alanının bir dalı olan müziğin, ortaya çıktığı zaman diliminden günümüze 
kadar sayısız eser bestelenmiş ve pek çok besteci romantik diyebileceğimiz unsurları bu eserlere 
nakış gibi işlemiştir. Bestecinin eserlerine yansıttığı Romantizm’in sadece Romantik dönem ile 
sınırlı olmadığını diğer dönem eserlerini incelediğimizde anlayabiliriz. 

 Her alanda olduğu gibi müzikte de “romantizmin nerede başladığı” sorusunu 
cevaplandırmak kolay değildir. Gerçekte her yaratı kendinde bir romantik gizler. Mistiğin 
felsefesi, tutkular, heyecanlar, gece, yokluk romantiği çeken konulardır. Anılmaya değer her 
sanat eserinde hem klasik hem romantik öğeler vardır. Bir açıdan bakılırsa, orta çağın bazı 
eserlerinde bile romantik öğeler görülebilir. Bu yönden Bach’ın mistisizmi de romantik 
sayılabilir. Beethoven’in devrimci ruhu, doğa tutkusu, heyecanları için aynı şeyi düşünebiliriz. 
Mozart’ın operaları Klasissizmin örnekleri olarak kabul edilir. Müzik eleştiricisi Hoffmann ise 
bu operalardaki romantik değerlerden söz eder. Kuşkusuz her sanat eserinin romantizmden payı 
vardır (Selanik, 1996: 160). 

 Bu düşünceler doğrultusunda müzikteki Romantizm iki şekilde ele alınabilir: birincisi 
herhangi bir dönemde ortaya çıkmış müzikal eserin ifadesinde yer alan Romantizm, ikinci 
olarak müzik tarihinde ortaya çıktığı dönemin özelliklerini taşıması bakımından besteci-eser 
ilişkisinde XIX. yüzyıl sanat akımı olan Romantizm. Bu çalışmada, dönem özellikleri-besteci-
eser kapsamında genel özelliklere değinildikten sonra dönemin öne çıkan (senfonik şiir, lied) 
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formları ve müziğin betimleyici yönüyle ele alındığı programlı müzik ile bazı kaynaklarda yan 
yana yer aldığı ses tabloları Romantizm akımı kapsamında sorgulanmaktadır. 

 Romantizm, XIX. yüzyılın ilk yarısından başlayarak sanatçıların kendi benliklerini 
açtıkları, kişisel özelliklerini öne çıkardıkları bir akımdır. Kalıplaşmış şekilsel müzik yerine, 
bestecinin hayal gücünü kullanarak oluşturduğu eserler, dinleyicinin hayal gücünü öne 
çıkarmıştır (Feridunoğlu, 2005: 65). Eğer sınırsızlık, soyutluk, gerçek dünyadan uzaklaşma 
gündemdeyse, müzik sanat dalları arasında bu tanımı en iyi üstlenecek olanıdır. Ses ve ritimden 
oluşan temel öğeleri, elle tutulu dünyadan uzak, kendi soyutluğu içindedir. Böylece Romantik 
sanatçının belki de kendini en iyi anlatabildiği, yoğun duygularını en rahat yansıtabildiği sanat 
dalı, müzik olmuştur (İlyasoğlu, 1999: 79).  

 Doğaya övgü, resimde, şiirde ve müzikte özel bir yer tutar. Besteciler doğa seslerini, 
doğa özelliklerini notalarına aktarırken müzikle resim yapmayı Romantik dönemin bir geleneği 
haline getirirler. XVIII. yüzyıldaki gibi yalnız güzelliğine tapınılan bir doğa değil, olduğu gibi 
her yönüyle, fırtınası, kışı, dikeni, bulutu, korkunç mağaraları, dev dalgası, yırtıcı hayvanıyla 
doğa sanatın her dalında işlenmektedir (İlyasoğlu, 1999: 79). Evreni ve doğayı ancak içten bir 
müziğin yansıtılabileceğini savunan Romantikler müziğe yeni tını renkleri ilave edebilmek için; 
ilkel bir korno olan av borusunu, şövalyeler, kaleler, şatolar ve av hikâyelerinin anlatımında; 
flütü, pastoral tabloların yansıtılmasında; klarineti, ilk çağ olaylarının çağrıştırılmasında; tuba 
ve trombonları, dinsel ve törensel anlatımlar için kullanmışlardır. Büyük dev orkestralar ve 
kalabalık korolar bu dönemde ortaya çıkmıştır (Say, 2010: 341). 

Dönem Bestecileri ve Eserlerine Bakış  

 Romantik dönem bestecileri ve eserlerinden söz etmeye başlandığında öncelikle klasik 
ve romantik dönemin her ikisine de etki etmiş, müzik tarihinin en önemli bestecilerinden biri 
olarak kabul edilen Beethoven’in sanatından yola çıkmak gerekir. 

 Beethoven, müzik tarihinde eşsiz eserleri ile kendinden sonraki bestecilere zengin bir 
model oluşturarak, iki çağ arasında bir köprü olmuştur. Eserleri, romantizm öğeleriyle karışarak 
klasik bir mizacı ortaya koyar (Selanik, 1996: 143). Beethoven’in Eroica senfonisi, 9. senfoni 
eserlerinde huzursuzluğu, iç çatışmaları, gerilimleri, içli derin kederleri müzikal imgeye 
döktüğü görülmektedir (Öğütle ve Etil, 2012: 103). Beethoven’in sanatında her iki sanat 
akımının özelliklerini görmek mümkündür. Büyük sanatçının eserleri incelendikçe, eserlerinin, 
estetik özellikleri bakımından her iki akıma yakın, özgün ve kendine özgü olduğu görülür 
(Kurbanov, 2010: 69).  

 Sanatın toplumsal yapısının değişimi, varoluşsal düzlemde en güçlü biçimde romantik 
dönemin bestecilerinde yankısını bulmuştur. Romantik dönemin önde gelen bestecilerinden 
Schubert’in sonat formu eserlerinin gelişme bölümünde ruhsal durumda âni bir altüst oluş, bir 
acı ve burukluk patlaması ortaya çıkmaktadır. Çözüme kavuşmayan ruhsal sıkıntılar, derin bir 
keder ve huzursuzluk söz konusudur. Benzer bir temaya Chopin’in eserlerinde de tanıklık 
etmekteyiz, onun eserleri de acı ve keder yüklüdür. Bu hem sanatçının kendisinin acı ve kederi 
hem de içinde yaşadığı toplumun acı ve kederidir (Öğütle ve Etil, 2012: 103). 

 Piyano edebiyatına unutulmaz eserler kazandırmış besteci Chopin romantik dönem 
bestecilerinin en önde gelenlerindendir. Chopin’in yaratıcılığı ezgilerinde dile gelmiş, bu 
ezgiler kendine özgü süslerle, yüksek bir şiirselliğin anlatımına ulaştırmıştır. Onun müziğinde 
notaların içindeki gizemli renkler ve tınılar, melodiyle yoğrularak bir bütün haline gelmekte, 
yumuşak bir eşlik parıltılı bir akışa dönüşmektedir. Herkesten farklı bütün bu özelliklerinden 
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dolayı, ünlü ressam Delacroix’in de dediği gibi F. Chopin, Romantik bestecilerin en romantiği 
olarak anılmaktadır (Akt. Say, 2010: 364). Chopin’e ait 24 Prelude kendilerine mahsus zengin 
içerik ve gösterişli ifade zenginlikleriyle piyano sanatının incileri olarak kabul edilmişlerdir. 
Bazı takipçileri onun yapıtlarını asılsız olarak programlanmış eserler olarak atfederler, ancak 
Chopin programlı müzik yazmamıştır (Akt. Araboğlu, 2009: 19).  

 Romantik dönem ele alınırken ortaya çıkan eserlerin tümünde programlı müzikten 
bahsedemiyoruz. Bu dönemde, eserlerde mutlak (saf) müzik yer almakla birlikte bazı akımların 
izlenimcilik, ulusalcılık gibi eser isimlerine etki ettiği, bazı durumlarda eserlere programlı 
müzik izlenimi verdiği de görülebilmektedir. Bu özelliklerin bile Romantik döneme özgü, 
karakteristik yapıda eserler ortaya konulmasını sağladığını söyleyebiliriz. 

 Romantik dönem bestecileri tarafından oldukça tercih edilen Programlı Müziğe Chopin 
gibi Brahms da karşı bir duruş sergilemiştir (Tardü, 2014: 171). Brahms, hem gerçek bir 
romantik, hatta kimi tarihçilere göre Romantik Müzik’in doruğu sayılmış; hem de eserlerindeki 
Romantik taşkınlığın ifade şekli, gücünü eskinin klasik formlarından almıştır. Hiçbir zaman 
eskiden tamamen kopuşun ya da devrimin simgesi olmamıştır. Brahms`ın müziğini çağdaşı 
bestecilerin müziğinden ayıran en önemli özellik, eserlerindeki geniş Romantik öğelere karşın, 
geçmişin klasik formlarına da olan sadakatidir (Karadut Persaud, 2012: 64). 

 Romantik bestecilerden çok kere “müzik şairleri” diye söz edilir. Pek az besteci 
Schumann kadar bu benzetmeye hak kazanmıştır. Schumann, anlatım alanının geniş 
kapsamıyla, bazen tutkulu, ateşli, taşkın bazen serin, durgun, okşayıcı fakat her zaman 
imgelemli, buluşçu bir besteci olmuştur (Mimaroğlu, 1990: 93). 

 Özellikle çalgılar içerisinde piyano’nun öne çıktığı, piyano için inanılmaz zenginlikte 
eserlerin üretildiği Romantik dönemde, adını müzik tarihine yazdırabilmiş bir keman virtüözü, 
unutulmaz eserler bırakmış ve diğer bestecilere de bu eserleri ile ayrıca teknik anlamda getirdiği 
yenilikler ile öncülük edebilmiştir. 

 Bu dönemde, kemanından akıl almaz bir hünerle konuşan sesler çıkararak dinleyiciyi 
kendinden geçiren, bu nedenle de şeytanla anlaşma yaptığına ilişkin söylentiler ortaya çıkan 
virtüöz Nicolo Paganini, konçertoları, kaprisleri ve diğer yapıtları ile önemli isimlerden biridir 
(Griffiths, 2010: 170). Paganini’nin kemandaki olağanüstü virtüözitesini aktardığı eserleri, 
keman repertuvarının en güç ve gözde yapıtlarındandır. Kemanda yaptığı yenilikler arasında 
armoniklerden yararlanma, değişik yay tekniği staccato (kısa çalış) ve pizzicato (telleri 
parmakla çekerek çalma)’yu kullanmıştır. Birçok besteci Paganini’nin temalarından ve keman 
tekniğindeki üstünlüğünden etkilenerek bazı eserlerinin uyarlamasını yapmış veya onun 
temalarını eserlerinde kullanmışlardır (Feridunoğlu, 2005: 78-79). 

 Liszt, hayal gücünü harekete geçirmek için müzik dışı konulara, özellikle edebiyatın 
yardımına başvurmuştur. Goethe, Schiller, Shakespeare, Lamartine, Victor Hugo Liszt’in esin 
kaynağı olmuşlardır (Mimaroğlu, 1990: 94). 

 Romantik dönem bestecilerini Piyano edebiyatı açısından değerlendiren Fenmen (1997) 
bestecileri iki grupta ele almıştır. Bunlardan ilk grubu, Klasik döneme bağlı kalanlar şeklinde 
adlandırarak bu bestecileri: Schubert, Weber, Mendelssohn, Brahms olarak sıralamaktadır. 
İkinci grupta yer alan bestecileri ise: Romantik hareketi yürütenler şeklinde ifade etmiştir. Bu 
besteciler Chopin, Schumann ve List olarak sıralanmaktadır (s. 67-68). 

 Romantik dönemde gelişim gösteren, beğeni toplayan dans türü olarak Vals’ler dikkat 
çekmektedir. Geç Romantik dönem bestecilerinden Johann Strauss, Vals’i, XIX. yüzyılın 
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kentsoylu yaşam biçimine uygun bir simge haline getirmiştir. Strauss bu besteleri, o zamana 
kadar müziği götüren solo çalgı yani kemana uydurulmuş melodinin ses perdesini biraz aşağıya 
çekerek vals melodilerini, aynı zamanda şarkı gibi söylenebilecek yeni bir ses düzenine getirmiş 
böylece melodilerin daha etkileyici ve kolay hatırlanmasını sağlamıştır. Strauss parçalarına 
çağın önemli olaylarını anımsatan adlar koyarak onların popülerliğini artırmıştır. Birbirini 
izleyen Vals’ler , “tınılardan oluşan tablolar” gibi anlamlı birer karakter parçası haline 
gelmiştir (Wıcke, 2006: 66-67). 

 XIX. yüzyılın sonlarına doğru, aynı dönemde yaşamış olmalarına karşın bestecilerin 
farklı akımlar adına yazdıkları (besteler yaptıkları) görülmektedir. Yüzyılın son çeyreğinde, 
geç-romantizm varlığını sürdürürken, izlenimcilik, kuralları alt üst etmeye hazırlanmıştır. Bu 
dönem çeşitli akımların yan yana yaşadığı, kısa ama gizil gücü yüksek bir dönem olmuştur 
(Say, 2010: 410). 

 İzlenimcilik (Empresyonizm) akımı önce resimde Monet, Manet ve Cezanne’ın ilk 
bakışta izlenim bırakan, detay ve kesin çizgileri bulunmayan tablolarıyla başlamıştır. Ressamlar 
bir nesneyi detaylarıyla göstermek yerine onu belli, belirsiz ışık oyunlarıyla, değişik fırça 
darbeleriyle gizleyerek yapıyorlardı. Şiirde sembolizm adıyla bilinen izlenimcilik resim 
sanatından sonra müziğe de etki etmiştir. Sanatlar arasında sınırların aşılmaya çalışıldığı bu 
dönemde şiirde müzik, müzikte renk, resimde armoni arayışlarının başladığı görülmektedir 
(Feridunoğlu, 2005: 195). 

 İzlenimcilerin müziği, uzak ve düşsel bir dünyanın unsuru gibidir. Hafif ezgiler, 
armonik yumuşaklığın üstünde taşıdıkları disonanslara karşın tüm kesin karakterlerini 
kaybetmişlerdir (Selanik, 1996: 254-255). İzlenimciler bir öyküyü, nesneyi doğrudan 
betimlemek yerine onun bellekte bıraktığı izlenimi duyururlar. Teknik olarak akorların 
belirsizlik duygusu, egzotik diziler, yoğun kromatik doku müzikte izlenimci araçlar olmuştur 
(İlyasoğlu, 1999: 199).  

 İzlenimcilik akımında eser veren önemli Fransız besteciler ise Debussy ve Ravel’dir. 
Debussy’nin izlenimciliği, içe dönük bir romantizm olarak yorumlanır. Aslında önceki çağın 
romantizmine karşı çıkmak, yeniçağa yeni bir dil bulmak çabasındadır. Debussy birçok şair ve 
ressam arkadaşının etkisinde kalmıştır. Whistler’in Thames nehrindeki gece görüntüleri, onun 
Noktürnler’ine esin kaynağı olduğu gibi, Verlaine ve Mallarme’nin dizeleri de Debussy’nin 
şarkılarında yeniden doğmuştur. Bestecinin “Deniz”, “Estampes”, “İki Arabesk” gibi önemli 
yapıtları bulunmaktadır (İlyasoğlu, 1999: 202).  

 Ravel’in müziğinde, temiz melodik çizgi, açık ritimler ve Klasik akımın sağlam yapısı 
önemli unsurlar arasında yer alır. Armonileri ise oldukça karmaşık olmasına rağmen işlevsel 
özelliğini korurlar. Bestecinin “Aynalar”, “Gaspard de La Nuit” (Gecenin Çocuğu), “Bolero”, 
“İspanyol Rapsodisi” gibi yapıtları bulunmaktadır (İlyasoğlu, 1999: 205).  

 İzlenimci müziğin diğer önemli bestecisi Mussorgsky’dir. Bir Sergiden Tablolar1, 
Mussorgsky’nin ressam arkadaşı Victor Hartmann’ın anısına yazdığı 10 bölümden oluşan ve 
her bölümü sergideki bir tabloyu anlatan bir başyapıttır. Olağanüstü anlatım gücü ve canlı 
renkleriyle piyano edebiyatının parlak yapıtları arasında yer alır (Say, 2010: 439).  

                                                            
1 Özyazıcı (2013). Mussorgsky’nin Bir Sergiden Tablolar İsimli Eserinin İncelenmesi ve Fransız Empresyonizmine 
Etkileri adlı çalışmasında esere yönelik analize yer vermiştir. 
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 XIX. yüzyıl, bir yandan da müzik yaratıcılığında ulusal bilinen, halk melodilerinden 
faydalanıldığı bir çağ olmuştur. Özellikle Franz Liszt’in halk müziğine verilen önemin 
artmasında büyük etkisi olmuştur (Mimaroğlu, 1990: 101). XIX. yüzyılda romantizm ile 
birlikte ulusların geçmişine ait; destanlar, efsaneler, halka ait ezgiler Romantik şiir sanatı ve 
müziğe konu edilmiştir. Böylece ulusalcılık akımı halk sanatını ve yerel özellikleri 
desteklemiştir (Selanik, 1996: 186). 

 Romantik dönem bestecilerinin, her biri tarafından farklı üslûp ve güzellikte oluşturulan 
eserler günümüzde de beğeni ile dinlenilmekte ve seslendirilip/yorumlanmaktadır. Duyguların; 
hüznün, kederin, özlemin ifadesi piyano edebiyatına yansımış olduğu gibi orkestra için 
bestelenen eserlerin de az sayıda olmadığı bilinmektedir. Bu dönemde müziğin genel anlamda 
tüm sanat alanları ile etkileşim içerisinde olması, bestelenen çok sayıda lied, senfonik şiir, 
programlı müzik (tasviri müzik) eserleriyle farklı bir ifade olanağı sağlamıştır. 

Programlı Müzik  

Müzik zaman içerisinde diğer sanat türlerinden etkilenerek gelişmiş, farklı form ve 
içeriğe sahip sanat eserleriyle de varlığını sürdürmüştür. Besteleme sürecinde, bestecinin 
herhangi bir konuya, olaya, içeriğe bağlı kalmadan oluşturduğu besteler mutlak müzik (saf 
müzik) olarak açıklanırken, besteci, eserini belli konu, olgu, olay ve içerik üzerine oluşturuyorsa 
bu türden müziğe de programlı (tasviri) müzik denilmektedir. Müziğin bir içeriğe, metne, 
konuya, olaya bağlı olup olmadığı onun estetik özellikleri ile alımlanma sürecinde de gerekli 
bir ön bilgiyi oluşturmaktadır (Şen, 2015: 75). 

XVII. yüzyılda organist Johann Kuhnau İncil’den aldığı öykülerle ilgili besteler 
yaparak, neyi amaçladığını önce bir program şeklinde dinleyiciye sunarak müziği belli bir 
konuya bağlı olarak yönlendirmek istemiş böylece ilk “Programlı müzik” kavramı ortaya 
çıkmıştır (Ersoy, 1995: 79). “Müzisyen Johann Kuhnau, İncil’den alınmış hikâyelere göre 
bestelediği altı piyano sonatını, birbirini takip eden olaylar halinde bestelerken, bu eserle neyi 
kastettiğini dinleyenlere bir program halinde sunmak için, hem tasviri müziğin mutlaka bir 
programa göre sıralanmış olaylara bağlanması gerektiğini söylemiş, hem de ‘Müzik ile tasvir’ 
meselesini ortaya atmıştır. O tarihten bu yana bestekârların, herhangi bir olayı tasvir yoluyla 
yazdıkları eserlere, ‘Programlı Müzik’ adı verilmiştir. Sanatkâr, İncil’den aldığı olayların 
tablosunu desenle, renkle değil, sırf seslerle meydana getirmek istemiştir” (Altar, 1951: 1-2). 

Kuhnau, “kuş cıvıltısı, çan sesi, top gürültüsü gibi taklitler, kelimelerle ifade edilmemiş 
bile olsalar, bestecinin amacını, dinleyene hemen anlatmaya yeterli olur diyerek, Tasviri 
Müziğin varlığını ispat etmiştir. Kedere ve neşeye dayanan heyecanlar da müzikle kolay ifade 
edilebilir diyerek de hiçbir tasvire dayanmayıp, yalnız insan ruhunun neşe ve keder gibi iki esas 
mizacına bağlı olan “Mutlak Müzik” yani saf müziğin varlığını ispat etmiştir (Altar, 1951: 3). 

Kuhnau’dan sonra Johann Sebastian Bach’ın da kısmen yer verdiği programlı müzik, 
Beethoven’in elinde bir hayli gelişmiştir. XIX. yüzyıl sanatına hâkim olan romantik düşüncede, 
programlı müzik, sırf kuş cıvıltısı, top gürültüsü ve fırtına gibi tasvir edilebilen tesirlerden 
ziyade poetik unsurlara bağlanmıştır. Böylelikle, bu türden eserler, basit bir taklitten senfonik 
ifadeye büsbütün yaklaşmış ve bu tarzda meydana getirilen eserlere “Senfonik Şiir” adı 
verilmiştir (Altar, 1951: 4).  

Romantik dönem bestecilerinin çoğunluğu kendi yaratıcılıkları ölçüsünde müzik 
programlılığına başvurmuş, müzik imgesinin açıklanmasında, somutlaştırılmasında müzik 
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programlılığının özelliklerinden (çağrışım, ses ile taklit vs.) geniş şekilde istifade etmişlerdir 
(Kurbanov, 2005: 123).  

 Programlı müzik, özel bir biçimi tanımlamak için değil, müzik dışı bir konunun, 
bir resmin, öykünün etkisi altında kalınarak yazılan müzikleri betimlemek için kullanılan bir 
terimdir. Programlı müzik yazan bestecinin amacı, müzik dışı bir fikri olabildiği ölçüde, müzik 
içi öğelerle anlatmaya çalışmaktır. Richard Strauss’un “Till Eulenspiegel” adlı eseri, 
Debussy’nin “Bir Pan’ın Öğleden Sonrasına Prelüd” adlı eseri programlı müziğe verilebilecek 
örneklerdir (Karolyi, 1996: 131). Bir bestecinin duygularını anlatırken asıl dayanağı, özellikle 
dinleyicisinin müzikal kavrayışıdır. Yaratıcının (bestecinin) anlattığıyla dinleyicinin ondan 
anladığı örtüşüyorsa programlı müzik amacına ulaşmış demektir (Say, 2009: 165). 

 Program Müziği kavramının ne olduğu üzerine, genelde iki farklı görüş bulunur. İlki, 
Program Müziğinin, bir konuyu tamamlayan ve anlatan sade enstrümantal müzik olduğunu; 
diğeri ise, müzik dışı diğer öğelerle desteklenmiş, konu tasvirli çalışmalar bütünü (ekstra-
müzikal) olduğunu, öne sürer. Bu iki görüşün, her durumda zıt oldukları söylenemez; 
birbirlerini kapsadıkları örnekler de bulunur (Tardü, 2014: 165). 

 İlyasoğlu, (1999) Programlı müziği şöyle tanımlamaktadır; Programlı müzik, “çalgı 
topluluğu için yazılmış, şiirsel, betimleyici, öyküleyen bestelerdir. Amaç XVIII. yüzyıl 
müziğinde olduğu gibi müziksel öğelerle metni yansıtmak ya da doğa seslerini duyurmak 
değildir. Dinleyicinin imge gücüne sunulmuş bir anlatım tekniğidir söz konusu olan. Yapıtın 
programı, konusu, bestecinin süzgecinden geçtikten sonra yepyeni bir şekle bürünüp 
dinleyicinin kulağına ulaşır. Böylece besteci, sözcüklerin anlatamadığı içeriği soyutlayarak 
müziksel dile çevirmektedir. Beethoven’ın “Pastoral Senfoni”si ile başlayan programlı 
müzik’ler, Romantik çağın hemen her bestecisinin denediği bir gelenek olmuştur. Dinleyici için 
bir sahneyi, resmi, şiiri, öyküyü ya da bir karakteri müzikle birleştirerek dinlemek, müziği 
baştan sona izleyebilmek açısından kolaylık sayılabilir” (s. 84). 

 Altar (2009) Programlı müzikler ile sesleri resim yaparcasına değerlendirerek meydana 
getiren ve bir tür Ses Ressamlığı olarak nitelenen eserler üzerine yapılan araştırmalarda bu iki 
ayrı türü birbirine karıştırmanın yanlış olduğunu, her iki uygulayış arasındaki teknik ve estetik 
özelliklerin kolayca ayırt edilebileceğini belirtmektedir. Senfonilerde ya da programlı 
müziklerde “simgesel dilin, sezi yoluyla biçimlendirilerek görünürmüşçesine anlama 
dönüştürülmesi, bu tür eserlerde geçen düşünce, insan tipleri ya da olayları hatırlatıcı nitelikte 
olan sembolik tema ya da motiflerin, enstümantal ve orkestral dokulara dönüştürülmeleriyle 
mümkün olabilmektedir. Bu tür tema ya da motifler genellikle yönetici motif anlamına gelen 
“Leitmotiv2” terimiyle adlandırılır. Bu senfonileri ya da Programlı müzikleri dinlemeden önce, 
bestecilerinin düşüncelerini, açıklamalı metinleri ve Programlı müziklerin (Senfonik şiirlerin) 
bestecileri tarafından hazırlanmış programı okumada yarar vardır” (s. 129). 

Ses Ressamlığı ya da Ses-Tabloları halinde meydana gelen eserlerde ise; “besteci 
doğadaki varlıklarla ilgili olduğu kadar, kendiliğinden oluşan sesler ve gürültüleri de taklit 
etmektedir. Bu tür seslerin doğal ve simgesel etkinliklerinden beslenen rengârenk müzikal 
tabloların meydana gelmelerine zaman zaman bazı besteciler özen göstermişlerdir. Bu gibi 
eserlere konu olarak bir fırtına sahnesini ya da savaş meydanının korkunç gürültüsünü örnek 
olarak düşünebiliriz. Ses Ressamlığının, çalgı müzikleri (enstrüman) için geçerli olduğu kadar, 

                                                            
2 Leitmotiv (Laytmotif) bir müzik yapıtını oluşturan süre içinde, kimi zaman beliren ayırt edici motif, tema olarak 
tanımlanır. Müzik yapıtında bu yinelemenin amacı bir düşünceyi, bir duyguyu, bir durumu dinleyiciye 
anımsatmak; bölümler arasında ilişki kurmasına yardımcı olmaktır (Sözer, 2012: 140). 
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vokal müzik için de geçerli olması doğaldır. Bu tür müzikler, ancak taklit edilmeleri gereken 
şeyler, dinleyenin yakın ilgisini uyandırabilecek nitelikteki müzikal tasvire, yani tonların 
oluşturabileceği bir resim tablosuna dönüşebildikleri oranda başarılı olmaktadırlar” (Altar, 
2009: 129-130). 

İpşiroğlu (2010) Görsel Sanatlarda Alımlama ve Sanatlararası Etkileşim adlı eserinde; 
resim sanatının kendi sınırlarını aşıp müzikten etkilendiğini belirterek, müziğin üzerinde resmin 
etkisini ise programlı müzik olarak açıklıyor. Programlı müziği veya tını ressamlığını; tınılarla 
bir olguyu, bir ruh halini, bir karakteri anlatma olarak tanımlıyor. Programlı müziğin ortaya 
çıkışını, müziğin tarihsel gelişimi içinde geçirdiği aşama olarak nitelendiriyor. Resmin etkisi 
denebilecek bestelerin Liszt ile başladığını ve XIX. yüzyılda tek tük karşılaşılan bu tür 
çalışmaların XX. yüzyılda çoğaldığını belirtiyor (s. 132).  

Programlı müzik diğer müzik türlerinden temel olarak; müziğin dışında olan imgelerin 
(edebiyat, resim, heykeltıraşlık eserlerinin içeriği, tabiat manzaraları vs. ile ilgili imgeler) 
tasvirinin öne çıkması ile ayrılmaktadır. Müzik eseri sırf bunların ifade olunmasına yönelmiştir 
(Kurbanov, 2005: 126).  

İpşiroğlu (2010) ses tablolarını şöyle açıklamaktadır; “ses tabloları renk ve çizgiyle ya 
da sözcüklerle dile getirileni, tınılarla dile getiriyordu. Müzik, XIX. yüzyılın romantik 
gerçekçilik anlayışı içinde evrenin gizemini saklayan bir dil olarak alımlanıyor, evrensel gücün, 
görünmeyenin, sonsuzluğun simgesi oluyordu” (s. 161). 

Kurbanov’a göre (1996) “müziğin özel diline, sanatsal suretlerinin soyutluğuna 
bakmayarak (özellikle enstrümantal-senfonik müzikte) tabiat seslerinin güzel taklidi 
aracılığıyla tabiat levhalarını (Ses Tabloları) aksettiren bestekârlar az değildir. Çaykovski'nin 
senfonisinde, karla örtülmüş çam ormanları, uçsuz-bucaksız kırlar, karlı yollar, at arabalarının 
vs. tasviri, sanatsal zevki yüksek kişiler, bu türden eserleri özel bir heyecanla dinleyerek 
onlardan estetik haz almaktadırlar. Böylece insanlar, doğa olaylarının güzelliğini, yüceliğini, 
muhteşemliğini ve ebediliğini müzik seslerinin çağrışım imkânları çerçevesinde hayata 
geçirerek sanata mâl etmektedirler” (s. 100). 

Literatürde yer alan bazı kaynaklarda Programlı Müziğin iki farklı biçiminden söz edilir. 
Bu düşünceye göre; Schubert, Schumann ve Wolf’un liedlerinde, müzik ve söz birlikteliğinden 
dolayı program varken, Berlioz, Dvořak ve Liszt’te söz olmamasına rağmen, belirli bir konuya 
bağlı bestelemeden dolayı Programlı Müzik olarak adlandırılırlar (Tardü, 2014: 171). Lied’in 
şiirsel içeriği ile senfonik yapıtların dramatik ruhu birleşip programlı müzik adıyla yeni bir 
biçimde çözümlenir (İlyasoğlu, 1999: 84). 

Johann Sebastian Bach gibi, evrensel müzik sanatının en büyük üstadı olan bir besteci 
de, Programlı Müziğe bazı eserlerinde yer vermeyi ihmal etmemiştir. Viyana Klasikleri 
döneminde ise bu tür müziğin Beethoven’in sanatında olduğu gibi hayli ilerlemiş olduğu görülür 
(Altar, 2009: 141). 

Beethoven hem Programlı müziği, hem de Mutlak müziği, bestelediği eserler ile en 
güzel şekilde ifade etmeyi başarmıştır. Beethoven, tabiatı tasvir amacıyla meydana getirdiği, 
Pastoral senfonisinde; insan ruhunun, tabiat karşısında duyduğu neşeyi ve kederi açıkladıktan 
sonra, taklidi unsurlara da başvurmuş ve bu eseri bir programa göre bestelemiştir. Bu programın 
sıralaması şöyledir: Kıra çıkarken duyulan sevinç, dere başında, köylülerin neşeli sohbetleri, 
fırtına, fırtınadan sonra köylülerin şükran duası (Altar, 1951: 4).  
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Beethoven’in mutlak müzik (Saf Müzik) türü ile ilgili olarak ortaya koyduğu eserleri ise 
Altar, (1951) şöyle ele almaktadır; “Sanatın, şüphesiz en güzel vasıflarından biri olan mutlak 
ifade, herhangi bir metnin yardımına ihtiyaç duymadan, hakiki benliğine, Beethoven’in 
sanatında ulaşmıştır. Beethoven sanatı, doğrudan doğruya ruha hitap eder; ne demek istediğini, 
ancak bu sanatı anlamak isteyenlere açıklar” (s. 5).  

Hoffmann, hem bir tür olarak senfoniyi hem de besteci olarak Beethoven’ı müzik 
hiyerarşisinin en yüksek yerine yerleştirir. Enstrümantal müzik, tüm sanatların en duygusal 
olanıdır. Enstrümantal müziği, sanatların en yüksek yerine yerleştirmek, Kantçı estetiğin 
radikal değişikliğidir. Enstrümantal müziğin dezavantajı olan metinsel algıdan yoksunluğu ve 
dilden bağımsızlığı, onu avantajlı hale getirir (Zhou, 2011).  

Schpoenhaur da saf sesleriyle iradeyi doğrudan doğruya ifade ettiği için sanatın ideal 
örneğinin enstrümantal müzik olduğunu düşünenlerdendi. Schopenhauer’in bu görüşü, 
enstrümantal müziği bir zamanlar şiir ya da resmin işgal ettiği üstün statüye çıkarma yönündeki 
XIX. yüzyılın genel eğiliminin bir parçasıydı (Shiner, 2010: 266). Schopenhaur, müziğe derin 
bir metafizik nitelik kazandırarak XIX. yüzyıl müzisyenlerinden (Richard Wagner gibi) 
birçoğunu derinden etkilemiştir (Ridley, 2007: 161). 

 Mendelssohn, Program müziği türünde olan ve edebiyata yönelen bir Yaz Gecesi Rüyası 
Uvertürü’nde Shakespeare’in dramasının müziğe harfi harfine yansımasına özen göstermiş 
olup oyunda bulunan “eşek anırması”nı bile müziğinde duyurmuştur (Pamir, 2000: 99). 

 Romantik müzik, Schumann için, büyük çabaları gerektiren bir karışımdı. Sadece iyi bir 
teknik, doğru götürülen ses çizgileri, geliştirilmiş temalar ve orantı yeterli değildi. Müzik şiirsel 
bir düşünceye hizmet ettiği, belli bir havayı, bir ruh halini yansıttığı oranda yüksek bir sanat 
olabilirdi. Yazar, Jean Paul’un Delikanlılığın Yılları kitabında, bir kelebeğin kozasından 
çıkışını betimleyen bölüm, Schumann’ı o denli etkilemiştir ki, Op. 2 Kelebekler parçasını 
bestelemiştir. Schumann, düş dünyasından gerçeğe “fantastik” öğelerle geçer. İmge gerçeğe 
karışır. Müziğinin asıl programı; anı ve şiirsel imgelerden kaynaklanan fantastik tını-
imgeleridir (Pamir, 2000: 110-111). 

Romantik dönemde edebiyat alanındaki çalışmalardan, toplumsal olaylardan ve 
dönemin filozoflarından etkilenen besteci eserlerinin içerisinde bu felsefi derinliği 
barındırmakta ve eserlerinde müzikal tasvire (programlı müziğe) yer vermektedirler. 

Senfonik Şiir Formu 

 Programlı müzik türüne giren senfonik şiir, serbest formda yazılmış bir konuya, bir 
programa dayalı tek bölümlü orkestral eserlerdir.  Senfonik şiirler tek bölümlü, geniş soluklu, 
uzun yapılardır. Bir konunun, bir olayın seslerle resim yaparcasına canlandırılması veya bir 
şiirin müzikle ifadesidir. Belirli bir öyküyü ya da bir resmi, müzikle betimlemek amacını 
güderler. Lied ve senfonik şiir biçimlerinde besteciler, romantik akımın bir gereği olarak, 
müziğin, edebiyat ve şiirle her zamankinden fazla kaynaşmasına olanak veren en uygun anlatım 
yolu bulmuşlardır (Selanik, 1996: 161; İlyasoğlu, 1999: 84; Feridunoğlu, 2004: 105). 

 Senfonik şiir terimi F. Liszt tarafından ortaya atılmıştır. V. Hugo’nun dizeleri üzerine 
bestelediği ilk senfonik şiiri Tasso’yu Prometheus, Orpheus senfonik şiirleri izlemiştir. 
Romantik besteciler tarafından benimsenen bu türün en güzel örneklerinden biri olan B. 
Smetana’nın Yurdumdan başlığı altında topladığı altı senfonik şiirden biri olan Moldau 
senfonik şiiridir. Bu yapıtta Moldau nehrinin kaynağından çıkışı ve akşam ayrıntılı bir biçimde 
canlandırmıştır. Wagner, Dvorjak, Mussorgski, R. Strauss ile XX. yüzyılda Sibelius, Elgar, 



E 

Eurasian Art & Humanities Journal                                                     2015, Volume: 4 11

 

Holst ve Respighi de senfonik şiir örneklerini veren bestecilerdir (Feridunoğlu, 2004: 106). 
Senfonik eserlerin gelişmesi, XIX. yüzyıl orkestrasının boyutlarını büyüterek ses hacmini 
arttırmasıyla sonuçlanmıştır. Üfleme çalgıları, üçerli grup halinde kullanılmaya başlanmıştır 
(Selanik, 1996: 161). 

XIX. yüzyılın müzik sanatına egemen olan duyarlılık, taklide yeltenen öğeleri 
kullanmak yerine poetik öğelere bağlı kalmaya özen göstermiştir. Besteciler, fırtınayı 
simgeleyen gök gürültüsü, savaşı simgeleyen top sesi gibi taklitler yerine, Richard Wagner, 
Franz Liszt ve Richard Strauss’ın prensibine bağlı kalarak, eserde geçen herhangi bir olayı ya 
da filozofik bir düşünceyi, Leitmotif olarak nitelenen “tema”lar ile karakterize etmeye 
çalışmışlardır (Altar, 2009: 141-142). 

 Teknik açıdan programlı senfonilerde baş gösteren sorun, yapıtın başından sonuna dek 
bütünlüğü sağlamak olayıdır. Müziksel tutarlılığı sağlamak için programlı müzik bestecileri 
kendilerine göre yöntemler geliştirirler. Berlioz, Idee fıxe adını verdiği ısrarlı motif yinelemesi, 
List’in motto teması adını verdiği aynı temanın zaman zaman belirmesi, Wagner’in kişi, yer ya 
da olayla özdeşleşip müziksel çağrışım yarattığı leitmotif’i, Cesar Franck’ın döngüsel (cyclic) 
biçimi, yinelenen imgelerle yapıta bütünlük getiren araçlardır (İlyasoğlu, 1999: 84). 

 Wagner leitmotif tekniğini Rienzi (1837-1840), Uçan Hollandalı (1840-1841), 
Tannhauser (1842-1843), Lohengrin (1845), Nibulungen Yüzüğü (1848-1874), Tristan und 
Isolde (1857-1859), Nürbergli Usta Şarkıcılar (1845-1861), Parsifal (1865) adlı müzikli 
dramlarında kullanmıştır. Wagner müziğinde ve müzikli dramlarında etki yaratan önemli temel 
ögeler yapısal olarak birbirine derinden bağlıdır. Bu bağlantıda “müzikal anlatım, müziksel dil-
düşünce, müzikli dram, sonsuz müzik, leitmotif tekniği ve şiir kuramı” belirli noktada eserin 
psikolojik algısını kuvvetlendirmek için özenle birbirine bağlanır ve geliştirilir. Bu noktada 
önemli bir diğer öge de “mit” dir. Wagner operalarında genelde halk destanlarını Alman 
mitolojilerini kullanmıştır (Ülger, 2014: 212-215). 

 XIX. yüzyılda birçok eserde özellikle halk kültüründen esinlenildiği görülmektedir. 
Halk melodilerinin, efsanelerin, hikâyelerin esin kaynağı oluşu da (özellikle XX. yüzyılda tüm 
uluslar üzerinde etkili olan) ulusalcılık akımının etkisi olarak düşünülebilir. Bu dönemde Rus 
bestecilerin, Rus ulusal müziğinden etkilenilerek oluşturdukları eserlerin, sadece kendi yakın 
çevrelerinde kısa süreli bir etki oluşturmadığı, hem yaşadıkları zaman diliminde hem de 
günümüze kadar tüm uluslara ulaşabilecek evrensel bir kimliğe bürünerek unutulmaz eserler 
arasında yer aldıkları görülmektedir. 

 XIX. yüzyılda hızla yaygınlaşan program senfonik türlerinden olan senfonik fantezi, 
senfonik uvertür ve senfonik şiir, bestecilerin pratiğinde özel yer tutmaktaydı. Rus bestecilerden 
Glinka, Balakirev, Mussorgski ve özellikle Çaykovski bu türlere müracaat eder, XX. yüzyılda 
da bu türler güncelliğini korur ve sıklıkla besteciler tarafından işlenir. Bu türlerin ortak özelliği; 
senfoni türündeki bölüm prensibinden bağımsız olarak işlediği edebiyat kaynaklı konusunu 
daha kısa ve doğrudan aktarım şekli ile sunmaktır. Çoğu zaman senfonik şiir veya senfonik 
fantezi gibi tek bölümlü türlerin biçimsel yapısı olan sonat formuna dayanır (Karkın ve 
Terzioğlu Dadaşova, 2014: 38). 

 Programlı senfoni biçimi, çalgıların güçlerinin araştırıldığı ve onlardan elde edilen 
dramatik anlatım olanaklarıyla bestecinin şiirsel iç dünyasının birleştirildiği bir ortamda doğar. 
Vokal müzikten çok çalgı için yazılan müziğin daha dramatik olduğu ve Romantik ruhu 
çalgıların daha iyi anlattığı düşünülür (İlyasoğlu, 1999: 83).  
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Dünya edebiyatının yapıtlarından olan “Binbir Gece” masalları pek çok sanat yapıtına 
esin kaynağı olmuştur. “Binbir Gece”den esinli müzik yapıtlarının en ünlüsü, en sevileni 
Nikolay Rimski-Korsakof’un “Şehrazat” adını taşıyan yapıtıdır. Besteci eseri dört ana bölüm 
şeklinde programlandırmış, masalları anlatan Şehrazat’ı ise eserde keman simgelemiştir 
(Yener, 1992: 173-174). 

 Romantik dönemde, sonat formunun tematik yapısı klasik dönemdeki sonat formu ile 
bağlarını koparmış içindeki konuların romantik edebiyatın ortaya koyduğu duygusal ve 
psikolojik boyutlarını önemsemesi ve genişlemesi ile “motif işleme” ve “tematik gelişme” 
prensipleri üzerinde kurulduğu bir form şekline gelmiştir. Senfoni, senfonik uvertür veya 
senfonik şiir gibi türlerde, Giriş bölümü özel bir yer tutmaktaydı. Klasik dönemin Giriş 
bölümlerinden farklı olarak, romantik denilen eserlerde bu bölüm başlı başına bir müziksel 
imge şekline gelmiştir. P. Çaykovski’nin “Romeo ve Juliet” eseri kendi türünde çok önemli bir 
örnek oluşturmakla beraber, XX. yüzyıl bestecilerinin üzerinde büyük etki bırakmıştır (Karkın 
ve Terzioğlu Dadaşova, 2014: 38). 

 Müziği XIX. yüzyıl Rus romantizminin bir simgesi olarak görülen Rus bestecisi, Sergey 
Rahmaninof duygulu, etkileyici ve dokunaklı eserlere ve ünlü bir yorumculuğa (piyano 
virtüözü) sahiptir (Mimaroğlu, 1990: 107-108). Rahmaninof orkestra eserleri, piyano eserleri 
ve operalar bestelemiştir (Say, 1992: 1079). Bestecinin eserlerinden “The Isle of Death” 
(Ölüler Adası) adlı senfonik şiirini, dönemin ünlü ressamlarından Arnold Böcklin’in  (1827-
1901) aynı isimli tablosundan etkilenerek bestelediği bilinmektedir. 
 
 

 

 Resim 1: Arnold Böcklin “Ölüler Adası”3 

Fransız besteci Camille Saint-Saens de, Liszt’in yolundan gitmiş ve senfonik şiirler 
bestelemiştir. Bu eserlerden bazıları Le Rouet d’Omphale (Omfal’in Çıkrığı) ve çok ünlü Danse 

                                                            
3  Arnold Böcklin (1827-1901) de resimlerinde ölüm temasının yanı sıra, sadakat ve ölümden sonra ruhun 
kutsanması motifini kullanarak, melankolik bir atmosfer oluşturmuştur. Böcklin’in Ölüler Adası (Resim 1) 
çalışmasında resim her şeyiyle büyük bir görsellik taşısa da, tamamen gerçekdışı bir yanılsamadır. Bütün resme, 
insanı tedirgin eden bir ölüm sessizliği hâkimdir. Ortadaki karanlık bölgenin arkasında her an bir fırtınayla 
patlayacakmış gibi duran dramatik ve gerçek dışı bir ışık görünmektedir. Bu karanlık adada yetişmesi asla mümkün 
olmayan servi ormanının, ürkütücü bir manzarası vardır. Serviler her zaman yeşil ve uzundurlar. Bu nedenle de 
hayatın ve ölümden sonraki sonsuzluğun da sembolleridirler. Beyaz kefene bürünmüş birini taşıyan sandal, çarşaf 
gibi denizde süzülüp gitmektedir. Burada adaya varmak, yaşamdan ölüme geçiş, suda yolculukla sembolize 
edilmiştir. Böcklin bu resmi beş değişik versiyonda çalışmıştır. Onun resimlerine kaybedilenlerin ardından 
yaşanan melankoli duygusu egemendir (Akt. Anbarpınar, 2012: 65-66). 
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Macabre (Ölüler Dansı) adlı senfonik şiirlerdir (Sachs, 1965: 234-235). Bestecinin senfonik 
şiirlerinde ulusal öğelerin yer aldığı masallardan etkilendiği bilinmektedir. 

Günümüzde de Türk bestecilerimiz tarafından programlı müziğe yer verildiği 
görülmektedir. Son dönem bestecilerimizden Turgay Erdener Bir Deniz Senfonisi adlı eserini 
programlı müzik olarak yazmıştır. Eser altı bölümden oluşmuştur. Prolog bölümü, öteki 
bölümlerden ipuçları taşırken, izleyicideki deniz beklentisini karşılayan bir örgü serilmektedir. 
Türklerin denizcilikle ilk tanışıklığını simgeleyen Çaka Bey de karadan denize uzanan ve 
yükselen başarıları hissedilmektedir. Korolu Hızır Reis’de Barbaros Hayreddin Paşa’nın 
savaşçı ve Fatih kişiliği temsil edilmektedir. Piri Reis’de bu ünlü haritacının bilimsel 
çalışmaları yanı sıra, mütevazı kişiliği, makamsal bir dille anlatılmıştır. Erdener eserinde, 
koroyu estetik bir yaklaşımla sadece vokal olarak kullanmıştır (Yurga, 2005: 80). 

 Çağdaş Türk Müziği Bestecilerimizin Programlı eserlerinden bazıları ise, Cemal Reşit 
Rey’in Orkestra için bestelediği Bebek Efsanesi (1928) Türk Manzaraları: Ağır Zeybek, Bartın 
Havası, Aydın Havası, Yürük Zeybek (1928) adlı eserleridir. Hasan Ferid Alnar’ın Orkestra için 
bestelediği Oyun Havaları (Zeybek, Çiftetelli, Sirto) (1932) ve Türk Süiti (1936) adlı eserleri 
belirtilebilir. Ulvi Cemal Erkin’in Bale Müziği için bestelenmiş Keloğlan (1950) ile Orkestra 
için bestelenmiş Bayram (1934) adlı eserleri söylenebilir. Ahmed Adnan Saygun’un Op. 9 Özsoy 
(Tek Perde) (1934); Op. 11 Taşbebek (Tek Perde) (1934); Op. 52 Köroğlu (Üç Perde) (1973) 
adlı operaları belirtilebilir. Necil Kazım Akses’in Orkestra için bestelenmiş Bir Yaz Hatırası-
Boğaziçi'nde Sabah (1932-1933) ve Ankara Kalesi (Senfonik Şiir) (1942) adlı eserleri 
sayılabilir (Çetinkaya, 2011: 21-27). 

 Yukarıda yer alan eserlerin isimlendirilmesinden de anlaşıldığı gibi XX. yüzyılda Türk 
Beşleri’nin de ulusalcılık5 akımından etkilendikleri görülmektedir. Eserlerin birçoğunda Türk 
halk ezgilerinden motifler yer alır. Ulusal müzikten evrensele ulaşmak, bestecinin kendi 
kültürel zenginliklerini eserine taşıması o dönemde olduğu gibi günümüzde de özgün eserler 
üretebilmek anlamında önem taşımaktadır.  

 Romantik dönemde öne çıkan formlardan biri de lied formudur. Ezgi-şiir bir araya 
gelerek romantik dönem ruhunu en etkili biçimde yansıtmıştır. Lied aynı zamanda çalgı 
müziğindeki lirik temaların esin kaynağı olmuştur. Piyano için yazılan prelüd, intermezzo, 
noktürn ve sözsüz şarkı gibi birçok biçim liedin şiirselliğinden kökünü almıştır (İlyasoğlu, 1999: 
85).   

Lied Formu 

 Çalgılar için yazılan müzik, söz boyunduruğundan, metin kaygısından kurtulup saf 
müzik olacağı için değerli görülürken öte yandan lied biçiminin şiirle şarkıyı birleştiren lirik 
ortamı da Romantik sanatçıyı etkilemektedir (İlyasoğlu, 1999: 84). 

 Lied, şiir dizelerinin piyano eşliğinde şarkıya dönüşmesidir. İlk kez Rönesans ruhu ile 
açığa çıkar. Çoksesli dindışı şarkılar olarak Fransa’da şanson, İtalya’da frottola ve Almanya’da 

                                                            
 Çetinkaya (2011) tarafından yapılan Çağdaş Türk Müziği Bestecilerinin Programlı Eserlerinin İncelenmesi adlı 
araştırmada; Türk Beşlerinin eserlerinden Programlı müzik olarak bestelenen eserler sıralanarak, bu eserlerden 
bazılarının program içerikleri ele alınmıştır. 
 
5 Yöre’ye göre (2011) Ulusalcı müzik, 19. yüzyılda Romantik dönemin içinde ideolojik temelde var olan bir 
akımdı. Ancak, 20. yüzyılda bestecilerin Batı Avrupa ve kendi ülkelerinin dışındaki müzik malzemelerini 
kullanmaları, bir ulusalcılık değil, sadece özgünlük arayışının bir göstergesidir (s.13). 
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lied vardır. Romantik çağda bir yanda çalgı müziği ile kendini daha iyi anlattığına inanan 
besteci, öte yanda insan sesindeki yakınlık ve içtenlik nitelikleriyle lied’i bu dönemin en gözde 
vokal biçimi yapmış, böylece şiir ve şarkının birleşimindeki dokunaklı ortamı gündeme 
getirmiştir (İlyasoğlu, 1999: 85). 

 Müziğe ilham kaynağı olan şiirler yansıttıkları duyguları müzik diline aktarırken 
içerisinde taşıdığı anlam müzik ile birleşerek daha güçlü bir ifade olanağı sunar. Güzel, anlamlı 
bir şiirin verdiği haz, güzel bir melodi ile birleştirildiğinde, bir de bu eserlerin insan sesi ile 
seslendirildiği göz önünde bulundurulduğunda karakteristik özellikte Lied’ler ortaya çıkar.  

 “Lied” öncelikle Alman Romantik dönemini ve bu dönemin içinde de tüm öteki 
bestecilerden önce Schubert6’i akla getiren bir terimdir. Lied’in temel özelliği, piyano partisinin 
şarkıyı süsleyici bir destek sağlamasının yanı sıra, onu bütünleyen, onun kadar ağırlıklı bir öğe 
olmasıdır. Schubert’in sanatındaki başarısı, eserlerinde, şiirsel metnin taşıdığı anlamları ses ile 
çalgının birlikte oluşturdukları eşsiz bir bütünlük içinde dışa vurmasına (Ölüm ile Genç Kız, 
Erlkönig Lied’lerinde olduğu gibi) bağlıdır (Karolyi, 1996: 130). 

 Schubert altı yüz üç lied bestelemiştir. Bunlardan çoğu demet halindedir (Die Schöne 
Müllerin, Die Winterreise, bunlardan bazılarıdır) Lied’lerinden yetmiş kadarı Goethe’nin 
şiirleri üzerine yazılmıştır: Erlkönig, Prometheus bunların arasındadır (Sachs, 1965: 209). 
Lied’e eşlik eden piyano, şiirin içeriğindeki dramatik etkinliği yansıtmalıdır. Örneğin, 
Schubert’in lied’lerinde piyano değirmeni, dereyi, fırtınayı dramatik anlatımı ile betimler 
(İlyasoğlu, 1999: 85). Schubert şiiri bağlayıcı bir gereç gibi değil, melodik yapının özgürlüğünü 
geliştirecek bir yorum ortamı gibi kullanmıştır. Schubert’ten sonraki bütün şarkı bestecilerinin 
yapıtları, Schumann, Brahms, Mahler lied’leri, Schubert’in sağladığı verilerin yenilikle 
zenginleştirilmesi sonucudurlar (Mimaroğlu, 1990: 89).  Romantik çağın lied ustalarını 
Brahms, Schubert, Schumann, R. Strauss ve Hugo Wolf olarak sayabiliriz (İlyasoğlu, 1999: 85). 

 Schubert kısa yaşamında geriye bıraktığı besteleriyle; şiir ve müziğin lirik yapısını insan 
sesinin sıcaklığıyla ve piyanonun bütünleştirici eşliğiyle etkileyici bir şekilde ortaya 
çıkarabilmiş, lied formunu ileriye taşıyabilmiştir. 

Sonuç 

 Romantik dönem müzikte yeni arayışların olduğu, bestecilerin bireysel düşünce ve 
müzikal tarzlarını yoğun duygularla dile getirerek, eserlerine başarıyla yansıttıkları bir süreçtir. 
Bu süreçte duyguların ifadesi lied’lerde söz (şiir) ve müzik unsuruyla, Senfonik şiir ve 
programlı müzikte belirli konu, olgu ve olayların müziğe aktarılmaya çalışılmasıyla bir tür 
konulu müzik olma unsuruyla dönemin ayırt edici yönünü oluşturmaktadır. Romantik 
dönemde, programlı müzik, senfonik şiir, lied formları ile müzik Romantik bir şekilde ifade 
bulmaktadır. 

 Programlı müzik; çeşitli kaynaklarda ses ressamlığı, tını ressamlığı veya tasviri müzik 
olarak da ifade edilen, bir müzik besteleme biçimidir. Romantik dönemde pek çok besteci bu 
türde eserler bestelemişlerdir. Romantizmin doğayla iç içe olan ruhunu eserlere yansıtan 
besteciler bu dönemde adeta müzikle (seslerle) resim çizmişlerdir. Resim, edebiyat ve felsefe 

                                                            
6 Ağdaş (2014) Franz Schubert Liedleri ve Sanatsal Özellikleri araştırmasında, Franz Schubert’in Liedlerinin 

müzikal ve biçimsel anlamda incelenmesine yer vererek döneminin sanatsal özelliklerine değinmiştir. 
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ile yoğrulan müzik, büyük bestecilerin elinde unutulmaz lirik eserlerle döneme damgasını 
vurmuştur.  

 Programlı müzik, belli bir konuya, metne dayalı yönüyle günümüzde de besteciler 
tarafından örnekler verilen bir besteleme tarzı olmayı sürdürmektedir. Ses tabloları veya tını 
ressamlığı kavramları daha çok doğadaki seslerin taklidi, çağrışımını ele alan yönüyle tasviri-
betimleyici müziğin bir yönünü oluşturmaktadır. Müziğin tabloları ise dinleyici üzerinde, ancak 
Romantik dönem anlayışına ve ruhuna uygun özellikte farklı çağrışımlar uyandıran şiirsel bir 
ifade şeklini anlatmaktadır.  

 Romantik dönem, tüm sanatların derin ifadesini içerisinde taşıyan: kısa, etkili, çarpıcı 
melodileriyle lirik eserlerin, programlanmış kurgularıyla oluşturulmuş senfonik şiirlerin yer 
aldığı müzik eserleri ve bestecilerin teknik anlatım olanaklarını en üst düzeye taşıyan 
bestecileriyle, duyguların yansımalarını adeta ses tablolarına dönüştüren sanatkârlarıyla müzik 
tarihinin önemli bir zaman dilimini oluşturur. Besteciler, müziğin; felsefe, edebiyat ve plastik 
sanatların birlikteliğinden, birbirinden bağımsız özellikte, zengin çeşitlilikte, teknik üstünlüğe 
sahip eserler ortaya koymuşlardır. 

 Bu döneme ilişkin yapılan bilimsel araştırmaların az sayıda olduğunun tespitinden yola 
çıkılarak yapılacak yeni araştırmalarda, Romantik dönemde ortaya çıkan eserlere, bestecilerin 
farklı üsluplarına, bu dönemin öne çıkan formlarına ilişkin analizlere yer verilebilir. 
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