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SİLMEK, SİLMEK VE YENİDEN-SİLMEK

“Sanatın dile getiremeyeceği şey yoktur!” 
Oscar Wilde

Koyu tonlarda ve henüz tanınabilir bir görüntünün 
ortada olmadığı bir yüzey... Bu haliyle monokrom, 
yani tek renk, bir sanatçının yeteneğinin ve 
ifade gücünün en saf ve mükemmel ifadesidir; 
büyüleyicidir ve elbette, tartışmalıdır. Sanat 
yapıtlarına, monokrom kullanımıyla, gölgeleme, 
doku, parlaklık gibi birbirinden farklı özellikler 
kazandırılabilir.

Tüm renklerin monokrom pratikleri ve 
uygulamaya bağlı olarak çeşitli yüzey etkileri 
elde edilebilir: Beyaz, siyah, kırmızı, mavi, 
küçük, büyük, pürüzsüz, pürüzlü gibi... Bir 
sanatçının yapıtın üretimine başladığı tek rengin 
sade ve saf görüntüsünün altında sonsuz ifade 
olasılığı yatmaktadır. 

Fatih Kızılcan, çalışmalarına tek renk 
uygulamasıyla başlıyor ve sonrasında bu bütünün 
içinden kalabalık figürlü kompozisyonlar, 
portreler, kısmi-manzaralar, natürmortlar, janr 
resimleri ortaya çıkarıyor. Sanatçının bu yüzey 
üzerinden kompozisyonlarını ortaya çıkarma 
pratiği, belirli bir tarihselliği içinde barındırıyor. 

Modern anlamda silerek/eksilterek resim 
yapmanın tarihi, 19. yüzyıl İngiltere ve Fransa’sına 
dayanıyor ve bu dönemde silerek resim yapmak, 
görece olarak popüler bir uygulama haline 
geliyor. Hem tarihsel öncülleri hem de Kızılcan’ın 
kendisi için bir yanda nitelikten ödün vermemek 
öte yandan malzemeyi eksilterek doygun bir 
fotografik görüntüye ulaşmak oldukça önemli 
ve bu üretim yöntemi, bazı sanatçılar tarafından 
etkili ve hızlı bir yöntem olarak görülmektedir. 

Aslında bu konuya yüzyıllar önce Rönesans’ın 
büyük ustası Leonardo da Vinci, farklı bir 
bağlam içinde, değinmişti: Gölgelerin başlangıç 
ve bitişleri, aydınlık ve karanlık arasında bulunur 
ve sonsuz bir olasılık dahilinde azalabilir veya 
artabilir. Yüzyıllar boyunca kazıma ve silme 
tekniğiyle (scratchboard; kazıma tahtası), son 
derece ayrıntılı sanat eserleri üreten sanatçılar 
ortaya çıkmıştır. 

Peki, kahverengi ya da siyahın farklı tonlarının 
Fatih Kızılcan tarafından kullanımına dair 
neler söylenebilir? Öyle ya, yüzyıllardır 
sanatçılar yüzey üzerine tek renkli resimler 
oluşturabilmek için kahverengi veya siyah 
mürekkebin farklı tonlarını kullanmaktadırlar ve 
bunun için, yani gerekli tonları elde etmek için 
mürekkepleri belirli oranlarda seyreltmektedirler. 
Soyut çalışsalar da bu renk kullanımıyla 
Ad Reinhardt, Robert Ryman ve Robert 
Rauschenberg gibi birçok sanatçı, Kızılcan’ın 
öncülleri olmaktadır.

Siyah temelinde kötülüğü, karanlığı, geceyi 
ve umutsuzluğu temsil eder ve aynı zamanda 
mutlaklık ve otoriteyi ifade etmek için kullanılan 
renktir. Öte yandan güç ve güvenilirlik duygusu 
uyandıran ve “toprak” referansını içeren 
kahverengi güvenilirlik, güvenlik ve emniyet ile 
ilişkilendirilen bir renktir: Böylece aslında her 
iki rengin aşkınlığı işaret ettiğini görürüz. Öte 
yandan Kızılcan-zamanında Yves Klein ve Piero 
Manzoni’nin farklı bir açıdan yaptığı gibi-, bir tür 
evrensel birliği ortaya çıkarmaya çalışmaktadır. 
Kazimir Malevich ve Ben Nicholson gibi 
isimlerin formu en basit haliyle sunma girişimi,  
Kızılcan’ın ellerinde tümdengelimci bir teoriye 
dönüşmektedir. Burada, silerek resim yapmaya 
geçmeden önce, Sir Arthur Conan Doyle’un 
Shlerock Holmes karakterine kulak verelim: 
“Verileri gözden geçirmeden teori oluşturmak 
vahim bir hatadır. Bunu yapan sonunda teorisini 
gerçeklere uydurmaya çalışmak yerine, gerçekleri 
teorisine uydurmak için eğip bükmeye başlar.” 
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Fatih Kızılcan’ın, bir çok çağdaşının aksine, 
konvansiyonel anlamda bir resim üretimiyle 
ilgilendiğini ileri sürmek yanlış olacaktır, zira 
sanatçının planı bütünden hareketle, parçaya 
ulaşmaktır-yoksa bir tabula rasa gibi, sıfırdan 
çizgilerle görüntü ortaya çıkarmak değildir. 
Bu durumda bir yüzeyi silebilmeniz için silinmesi 
olası bir malzemeyle çalışmanız gerekir. Nasıl bir 
tabakayı sileceksiniz?

Öte yandan silmek, çağımız için, fazlasıyla 
radikal bir arzudur. Bu arzu, günümüzün moda 
olan foto-realist ve hiper-realist yönelimin 
duyarlılıklarıyla çelişmektedir. Hiperreel imaj 
üretimi gelişen ileri teknolojik modellemelerle 
birlikte, çağımızın başat özelliği olmuştur. Peki 
bu açıdan kendi çizimlerini silerek yapabilmek 
ve bundan ortaya bir bütün çıkarmak, tarihsel 
olarak nasıl bir bağlama yerleştirilebilir?

Silerek resim yapma eyleminin temelinde kazıma 
(gravür) tekniği bulunur ve insanlık imaj üretme 
adına 3000 yıl öncesinde mağara duvarları, taş, 
kil, kemik ve fildişi üzerine oymalar üretmiştir. 
Johannes Gutenberg’in 15. yüzyılda matbaayı 
icat etmesi, ahşap baskı üretiminin başlamasına 
neden olmuştu: Bu resim ve metnin basılabildiği 
bir aracın ortaya çıkması açısından önemliydi. 
Albrecht Dürer gibi ustaların elinden çıkan 
işlerin sanki kalem ve mürekkeple yapılmış gibi 
görünmesinin altında bu teknolojik ilerleme 
yatıyordu. Silerek resim yapmak, böylece 
gravürden evrimleşmiştir ve ayrıca, daha kolay 
üretilmiş ve daha az zaman almıştır. 

Kızılcan böylece, renk kullanımının yanında, 
bir yüzeyi emici bir madde ile kaplayarak, 
silerek resim oluşturma pratiğini kullanmaktadır. 
Yüzeyi renkle kaplamakta ve beyaz görünmesini 
istediği çizgileri veya yüzeyleri silerek/kazıyarak 
üzerinde çalışmaktadır. Düzeltmeler, mürekkebi 
yeniden uygulayarak ve ardından yüzeyi yeniden 
işleyerek yapmaktadır. 

Kızılcan’a kulak verelim: “Siyah bir zeminden 
başlayıp silerek ilerlemek “monoton ve 
monokrom” bir resim yapmak, anlatıma 
yoğunlaştırıyor. Güzel ve dekoratif olmaktan 
çok anlama yoğunlaşan bir anlayış. Sildikçe 
ortaya çıkan görüntüler bütüne tamamlamamı 
kolaylaştırıyor”. 

Sanatçı bizi, böylece, ucube bedenlerin varlığını, 
insanlığın kendisinden kaçma çabalarını, gündelik 
yaşamın banal rutinlerini, insanları ve hayvanları 
hakiki ya da kurgusal görüntüler içerisinde 
gördüğümüz bir evrene çağırıyor. Yer yer realist 
yer yer sürrealist bu kompozisyonlar, yaşamın ve 
rüyaların farklı an’larını bizlere anımsatıyor. 

Kızılcan aslında, mecazi olarak, sadece bir çizimi 
silerek yapmıyor; aynı zamanda “yaratıcılığı” 
“çizgi ve şekil üretmek olarak” kodlayan üretici 
olarak sanatçıdan, “şekli silerek oluşturan” 
“yaratıcı” sanatçıya geçişi temsil ediyor. Silerek 
ürettiği resimleri, böylece üstün bir sembolik 
güce sahip olmaktadır.

Kızılcan hem üretimleri hem de söylemleriyle 
aslında hem geleneksel sanat üretim biçimlerinin 
hem de çağımızın bilindik sanat üretme 
pratiklerine meydan okumaktadır. Bu eylem, 
yıkıcı değil, aksine kendisini geleneksel üretim 
biçimlerinden arındırmaya çalışan bir eylemdir. 

Kızılcan’ı içinde bulunduğumuz dönemin 
kültürel iklimi içerisine nasıl yerleştirebiliriz? 
Sanatçının ifadesi, aktüel lokal ve küresel sanatın 
kapsamında, çağdaş sanatın bıktırıcı ve banal 
ifade tarzlarının aksine, gerçek-sanatsal ifade 
olarak inandığı şeyi işaret eder.

Öyleyse kalemleri bir kenara bırakalım: Bugün 
monokrom kullanımıyla, silerek resim yapmanın 
tarihsel bir anına tanık olacağız! 





ERASE, ERASE, AND ERASE AGAIN

“There is nothing that art cannot express!” 
Oscar Wilde

A surface in dark tones where no recognizable 
image is yet present... As such, monochrome, 
the new single color, is the purest and most 
perfect expression of an artist’s talent and 
expressive power; it is enchanting and of course, 
controversial. Through the use of monochrome, 
works of art can acquire various features such as 
shading, texture and brightness. 

Diverse surface effects can be achieved depending 
on the application of all colors’ monochrome 
practices: Such as white, black, red, blue, small, 
large, smooth, rugged… An infinite probability 
of expressions lie under the single color’s plain 
and pure appearance where an artist starts the 
production of his/her work.

Fatih Kızılcan starts his works applying the 
monochrome, and from it he makes appear 
compositions with crowded figures, portraits, 
partial sceneries, still-lives, genre paintings. The 
artist’s practice of revealing his compositions 
from a surface contains a certain historicity. 

The history of painting by erasing/substracting 
in the modern sense, dates back to 19th century 
England and France, where painting by erasing 
becomes a relatively popular practice in this 
period. Both for the historical pioneers of 
this process and for Kızılcan himself, not 
compromising on quality on the one hand and 
achieving a saturated photographic image by 
reducing the material on the other hand remains 
of tantamount importance, and it is regarded as 
an effective and fast method by some artists. 

In fact, the great Renaissance master Leonardo da 
Vinci touched upon this subject centuries ago, but 
in a different context: The beginnings and ends 
of shadows lie between light and dark, and can 
increase or decrease within an infinite probability. 
Many artists have emerged over the centuries, 
producing highly detailed works of art using the 
scraping and wiping technique (scratchboard).

So what can be said about Fatih Kızılcan’s use of 
different tones of brown or black colors? Well, 
for centuries, artists have been using different 
tones of brown or black ink to create paintings on 
monochromatic surface, and for this, meaning to 
reach the desired tones, they have been diluting 
the inks in certain proportions. With the use of 
these colors on their abstract exercises, many 
artists such as Ad Reinhardt, Robert Ryman and 
Robert Rauschenberg are precursors to Kızılcan. 

Essentially, the color black represents evil, 
darkness, night and despair, but is also used to 
express absoluteness and authority. On the other 
hand, evoking a sense of power and security 
while implicating a reference to “earth”, the color 
brown is associated with reliability, safety and 
security: Thus we find that both colors beckon 
transcendence. Kızılcan also tries to bring to light 
a sort of universal unity-just like Yves Klein and 
Piero Manzoni did from different perspectives. 
The attempts of names such as Kazimir Malevich 
and Ben Nicholson, to present the form in 
its simplest state, takes a deductive theory in 
Kızılcan’s hands. Before tackling the subject of 
drawing by erasing, let us hear from Sir Arthur 
Conan Doyle’s character Sherlock Holmes: 
“It is a crucial mistake to form a theory before 
reviewing all the facts. The one who makes this 
error will try to bend and warp reality to fit into 
these theories, instead of trying to match their 
theories to the facts.” 



Unlike many of his contemporaries, it would be 
wrong to claim that Fatih Kızılcan is preoccupied 
with the conventional production of painting, 
because the artist’s plan is to reach the detail 
starting from the whole-not to reveal images 
with drawn lines from scratch, like  a tabula rasa 
approach. In this instance, to be able to erase a 
surface, you would need to work with a material 
prone to be rubbed off. How do you erase a layer?

Keep in mind that erasing is quite a radical desire 
for our time. This desire is in stark contradiction 
with the sensitivities of the fashionable photo-
realist and hyper-realist trends of today. With the 
advanced technological modelling capacities, 
hyperrealistic image production has become 
the dominant feature of our age. So, from this 
perspective, how can making his own drawings 
by erasing and creating a whole from it be 
historically contextualized?

The scraping (gravure) technique is actually the 
foundation of painting by erasing, and to create 
images, humanity produced carvings on cave 
walls, stone, clay, bone and ivory 3000 years 
before our time. Johannes Gutenberg’s invention 
of the printing press in the 15th century, had 
initiated woodcut production: This was important 
for the surfacing of a means for printing paintings 
and texts. Such technological progress begets the 
appearance of the works produced by masters 
such as Albrecht Dürer, as if they were made 
with pen and ink. Therefore, painting by erasing 
has evolved from gravure and its production was 
much easier and faster.

In addition to his use of color, Kızılcan covers a 
surface with an absorbent material as he applies 
his practice of erasing to create his paintings. He 
covers the surface with a color and by erasing/
scraping, works on it to make appear white lines 
or areas as he desires.

Let us hear it from Kızılcan: “Starting from a 
black surface and advancing by erasing to create 
a “monochrome and monotone” painting, focuses 
on the narrative. It is an understanding that 
concentrates more on the meaning, rather than the 
beautiful and decorative. The images appearing 
as I erase, make it easier for me to integrate them 
to the whole.”

Through all this, the artist invites us to a universe 
where we see the existence of monstrous bodies, 
the efforts of humanity to escape from itself, the 
banal routines of daily life, people and animals 
within fictitious or real sceneries. He evokes 
the different moments of life and dreams, in 
his sometimes realist and sometimes surrealist 
compositions. 

Actually, Kızılcan does not only produce an 
artwork by erasing figuratively; he also represents 
the transition from the producer artist-coding 
“creativity” as “producing lines and shapes”- 
to the “creative” artist “composing the form by 
erasing”.  The paintings he generates by erasing 
therefore obtain a higher symbolic power.

Both with his productions and his statements, 
Kızılcan actually challenges traditional methods 
of art production, as well as the known art 
production practices of our time. This action is far 
from destructive, but is rather an action aiming 
at purifying himself from traditional forms of 
production.

How can we place Kızılcan in the cultural climate 
of the period we live in? The artist’s expression 
refers to what he believes to be the true-artistic 
expression, in the context of current local and 
global art, in opposition to the tedious and banal 
expressions of contemporary art.

Then let us put the pens aside: Today we will be 
witnessing a historical moment of painting by 
erasing using the monochrome!




