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Serkan Özkaya, 1998 yılında 
Louvre Müzesi’nin direktörüne 
bir mektup yazar: “Mona Lisa’yı 
bir Dove prizmasından ters olarak 
izledim ve bu başyapıtı birkaç 
günlüğüne ters çevirme teklifimi, 
şayet kabul ederseniz keşfetme 
fırsatı bulacağımız durumu önceden 
deneyimledim. Sizi temin ederim ki 
muhteşemdi!” Direktörün bu teklife 
verdiği cevabı, Özkaya’nın yazın 
Gezi olayları sırasında Lynn Tillman 
ile yaptığı röportajda bulabilirsiniz. 
Louvre Müzesi’nde asla gerçekleşme 
şansı olmayan bu ikon kırma 
operasyonunu, hak ve hukukun tepe 
taklak olduğu şu günlerde, bize yeni 
bir perspektif kazandırması ümidiyle 
kapağımıza taşıyoruz.
Bu sayıda, ikonların gücünü 

kırmaya odaklanan bir başka 
sanatçıyı daha konuk ediyoruz. 
Geçtiğimiz aylarda Rampa’da yeni 
ve eski işleriyle bir arada izlediğimiz 
Vahap Avşar, Rumeysa Kiger’in 
kaleminden sayfalarımıza akıyor. 
Avşar’ın Malatya’da yaşarken 
başından geçen ırkçı saldırının bir 
temsili olan ‘Son Uyarı’ adlı vurucu 
işiyle açtığı sergide Coca Cola 
kutularını ağır namlulu silahlarla 
vuruluyor; Joseph Beuys, Marcel 
Duchamp gibi 20. yüzyıl sanat 
ikonları alaşağı ediliyor.
Barış Çakmakçı, bu sayıda bizim 

için, çağdaş sanat ve mimarinin ta 
1950’lerde buluştuğu bir proje olan 
4. Levent Konutları’nın kaybolmaya 
yüz tutmuş duvar resimlerini 
kaleme aldı. Beşiktaş Belediyesi’nin, 
kültür ve sanat varlıklarını tehdit 
eden projelerle çıkagelen diğer 
belediyelere örnek teşkil etmesini 

umduğumuz projesi, Eren Eyüboğlu, 
Sabri Berkel, Ferruh Başağa, Bedri 
Rahmi Eyüboğlu gibi sanatçılara 
sipariş verilerek yaptırılan mozaik 
desenleri, saklandıkları reklam 
panolarının ardından yıllar sonra 
çıkartarak temizlenmelerini sağladı. 
Özellikle heykel yıkım haberlerine 
alıştığımız bir dönemin içindeyken, 
İstanbul’un şehirleşme hızı ve 
kültürüne ışık tutan bu yazıyı çok 
önemsiyoruz.
Fotoğraf tarihimizin en önemli 

kadın sanatçılarından Yıldız Moran, 
Pera Müzesi’nde bir retrospektif 
sergi ile hatırlanıyor. Lesli Jebahar’ın 
yazısında altını çizdiği gibi, 
1950’lerde İngiltere’de fotoğraf 
eğitimi alan ve sergiler açan Moran, 
dayısı ünlü sanat tarihçisi Mazhar 
Şevket İpşiroğlu ile çıktığı Anadolu 
seyahatinde çektiği; köy yaşamından, 
sıradan insanların hayatlarından 
kesitler sunan, Nurullah Berk’in 
tabiriyle ‘tavizsiz’ ve ‘yapmacıksız’ 
karelerle hafızalarımıza bir kez daha 
kazınıyor. 
Bambaşka bir dönem ve janrda işler 

üretmiş olsa da, başka ‘tavizsiz’ ve 
‘yapmacıksız’ sanatçı, Mike Kelley, 
küratör Misal Adnan Yıldız’ın 
oldukça etkilendiği MoMA PS1’daki 
sergisi vesilesiyle sayfalarımızda yer 
buluyor. Yıldız, çocuksu bir naiflik 
örtüsünün altından Amerikan hayat 
tarzına sert eleştiri okları fırlattığı 
muzip işlere imza atan ve, ne yazık 
ki, geçtiğimiz yıl dünyaya kendi 
isteğiyle veda eden Kelley’ye teşhisi 
koyuyor: “Tam bir mal de vivre 
vakası; yaşama hastalığı.”
Yaşama sevinci ve sanat dolu günler 

dileriz.
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Turner Prize 
Laure Prouvost'un

İngiltere’nin en prestijili çağdaş 
sanat ödülü Turner Prize 2013’ü 
Fransız video ve multimedya sanatçısı 
Laure Prouvost kazandı. ‘Wantee’ 
işi ile ödüle layık görülen Prouvost 
ile beraber 2012 Venedik Bienali’nde 
Altın Aslan’ın sahibi olan Tino 
Seghal ve David Shrigley de adaylar 

arasındaydı. 
‘Wantee’ yerleştirmesinde seyirci, 

Laure Prouvost’un büyükbabası ve 
sanatçı Kurt Schwitters’ın arasındaki 
hayali ilişkiyi anlatan hikayeyi bir 
çay partisi ortamının içinden izliyor. 
İlginç bir anekdot ise işin isminin 
Kurt Schwitters’ın kız arkadaşının 
misafirlere İngilizce “Want tea?” 
(Çay ister misiniz?) diye sorma 
alışkanlığından gelmesi. Filmde ve 
enstalasyonda kullandığı çaydanlık 

ve çatal bıçak takımları, sanatçının 
deyimi ile “büyük babası ve büyük 
annesinden” kalanlar, izleyici ve film 
arasında bir diyalog kurmaya yardımcı 
oluyor. İzlediği film ile kendini 
aynı ortamda bulan ve Prouvost’un 
gerçeklerle süslenmiş hayali hikayesini 
dinleyen seyirci, kendini yoruma açık,  
kişisel deneyimlerini katabileceği, 
kendi hayatıyla kıyaslayabileceği veya 
özleştirebileceği bir anının içinde 
buluyor.

‘Wantee’de Turner Prize jürisini en 
çok etkileyen nokta ise sanatçının 
duyuları manipüle etme gücü ve yeni 
teknolojilere uyguladığı kendine has 
kullanım tekniği olmuş. Sanat tarihine 
yaptığı referansları, gerçek ve kurguyu 
birbirine katan hikayelerinin samimi 
anlatımı, Instagram tarzını andıran 
görsel akışı ile Prouvost, post-internet 
çağına yepyeni bir bakış açısı katıyor. 

Central St Martins’te sinema eğitimi 
almak için gittiği Londra’da yaşayan 
Prouvost, Turner Prize’ı kazanan ilk 
Fransız sanatçı olma unvanını elinde 
tutuyor.
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Monumenta 2014: Ilya 
ve Emilia Kabakov

2007’den bu yana Fransız Kültür 
Bakanlığı tarafından düzenlenen 
Monumenta, her yıl dünyaca ünlü 
çağdaş sanatçıları Paris’teki Grand 
Palais’nin 35.000 m2’lik alanına özel 
olarak ürettikleri bir enstalasyon 
hazırlamak üzere davet ediyor. 2013 
yılında bütçesel nedenlerden dolayı 
gerçekleşmeyen Monumenta’nın 
altıncı edisyonunun tarihleri 5 Mayıs- 
22 Haziran 2014, konukları ise Ilya ve 
Emilia Kabakov olarak belirlendi. 

Ilya ve Emilia Kabakov ‘Gorod’ 
(Şehir, kent anlamında) isimli 
enstalasyonları üzerine çalışmalarına 
başladıklarını açıkladılar. 

Mekanın ve formları büyüklüğü 
kadar ‘fikirlerin de devleşmesi’ üzerine 
bir eser hazırlamayı planlayan ikili 
“bilimin ilerleyişi ve insanın yükselişi 
gibi büyük görüşlerin yaratabileceği 
felaketlere” değinmeyi amaçlıyorlar. 

ABD’de yaşayan Rus asıllı sanatçı 
ikilisi Ilya ve Emilia Kabakov’un işleri 
günlük hayat ve kavramsal öğelerin 
kesişiminden doğuyor. 

Ilya Kabakov daha önce çocuk 
kitabı illüstratörü olarak çalışırken 
aynı zamanda Moskova’da Sovyet 
sisteminin dışında çalışan bir 
Rus sanatçı grubunun parçasıydı. 
İspanyolca müzik ve edebiyat 
eğitimi alan Emilia Kabakov ise 
New York’ta sanat simsarı ve 
küratör olarak çalışıyordu. Sovyet 
toplumuna dayanan geçmişlerinden 
de beslenen Kabakov çifti 1992’de 
evlendiklerinden beri birlikte 
çalışıyorlar.

Artes Mundi 2015'in 
Finalistleri Açıklandı

Sekiz ülkeden 10 sanatçıdan oluşan 
Artes Mundi’nin finalistleri açıklandı. 
70 ülkeden 800 aday arasından 
seçilen sanatçılar ise Carlos Bunga, 
Omer Fast, Theaster Gates, Sanja 
Ivekovi, Ragnar Kjartansson, Sharon 
Lockhart, Renata Lucas, Renzo 
Martens ve Karen Mirza & Brad 
Butler ikilisi.

Galler’in başkenti Cardiff’te iki 
senelik aralıklarla altıncısı düzenlenen 
Artes Mundi’nin ödülü £40.000. 

Gündem

Kazanan sanatçı, Wales National 
Museum of Art’ta (Galler Ulusal 
Sanat Müzesi) 17 hafta boyunca 
gerçekleşecek olan serginin ortasında 
22 Ocak 2015’te açıklanacak. 

Jüri üyeleri yapılan seçkide özellikle 
insanlık durumu ve yaşanmışlıklar 
üzerine çalışan sanatçıları üzerine 
yoğunlaşmış. 

 Artes Mundi’nin direktörü 
ve küratörü Karen MacKinnon 
“sanatçıların işlerinin hareketli ve 

eğlenceli bir sergi” oluşturacağını 
dile getirdi. MacKinnon, performans, 
müzik, mekana özel enstalasyonlar, 
filmler, söyleşiler ve seminerlerden 
oluşacak olan Artes Mundi 6’nın 
Cardiff’in önemli bir kültürel etkinliği 
olmasını hedefliyor.

 Uyuşturucu bağlantılı suçların ve 
şiddetin yaygın oldu Kuzey Meksika 
hakkında yaptığı çalışma ile Meksikalı 
sanatçı Teresa Morgolles, Artes Mundi 
ödülünü kazanan en son sanatçıydı. 
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Türkiye Pavyonu 20 
yıl boyunca Venedik 
Mimarlık Bienali'nde 

Evin Sanat 
Galerisi'nin yeni 
mekanı Bebek'te 
açıldı

S.Ü. Sakıp Sabancı 
Müzesi koleksiyon 
ve arşivleri 
DigitalSSM ile 
dünyaya açılıyor

Dice Kayek Jameel 
Prize'ı kazandı

Victoria & Albert Müzesi 
tarafından düzenlenen Jameel Prize’a 
aday gösterilen ilk moda evi olan 
Dice Kayek, “Istanbul Contrast” 
koleksiyonundan “Ayasofya”, 
“Kubbe” ve “Kaftan” isimli 
tasarımlarla Jameel Prize’ı kazandı.  

Mimar Zaha Hadid’in öncülüğünde, 
Victoria & Albert Müzesi Direktörü 
Martin Roth’un jüri başkanlığında 
düzenlenen ödülün finalistleri arasında 
Lübnanlı tasarımcı Nada Debs, Fas 
asıllı sanatçı Mounir Fatmi gibi isimler 
de vardı. İslam sanatlarını güncel 
bir bağlamda ve yeni bir söylemle 

yorumlama alanında katkıları, 
toplumsal geçerlilikleri ve gelecek 
kuşaklara etkileri doğrultusunda 
seçilen finalistlerin eserleri, 11 Aralık 
2013 – 21 Nisan 2014 tarihleri 
arasında Londra’da bulunan Victoria 
& Albert Müzesi’nde sergileniyor. 
Sergi, daha sonra dünyanın farklı 
müzelerinde gösterilecek. 

ISTANBUL’74’ün kreatif 
direktörlüğünü ve tasarımını 
üstlendiği Dice Kayek “Istanbul 
Contrast” kitabı; sanat, tasarım 
ve zanaatı bir araya getirerek, 
Elif Şafak’ın anlatımı ile Dice 
Kayek’in İstanbul’unu görsel bir 
masala dönüştürüyor. Modanın 
geçici doğasının ötesine uzanan 
koleksiyon, İstanbul’un geçmiş 

ve geleceğini heykelsi elbiselere 
dönüştürüyor. İstanbul’un dini ve 
kültürel çeşitliliğinden ilham alan 
“Istanbul Contrast” koleksiyonu, 
İstanbul’un özünde yer alan estetik, 
kültürel ve sosyal çelişkileri, Osmanlı 
mimarı ve zanaat geleneğini çağdaş 
formlarla yorumluyor. Doğu ile Batı’yı 
uyumla harmanlayan Dice Kayek 
tasarımlarının ilhamını ortaya koyan 
kitap, tasarımcıların hayal dünyasını 
somutlaştıran bir etkiye sahip. Londra 
The Arts Club’ta gerçekleştirilecek 
özel bir davetle tanıtımı yapılacak 
kitap, Victoria & Albert Müzesi’nde 
satışa sunuluyor.

Evin Sanat Galerisi 17 yıl önce ilk 
kurulduğu mekanının kapılarını özel 
bir tema ile yeniden açıyor. Galerinin 
Bebek yokuşu üzerindeki ana 
binasında her daim izleme olanağını 
bulunmayan desenler, baskılar ve 
heykeller Evin’in yeni sergi salonunda 
sizleri bekliyor.

Neş’e Erdok, Cansen Ercan, Temür 
Köran, Hakan Gürsoytrak, Zulal, 
Hakan Cingöz, Emin Turan, Setenay 
Alpsoy ve Aylin Zaptçıoğlu’nun 
desen ve özgün baskıları, Rahmi 
Aksungur’un heykelleri sürekli  
olarak bu yeni Evin’de izleyiciyle 
buluşabilecek.

Dünyanın dört bir yanından 
akademisyen ve araştırmacıların, 
Sabancı Üniversitesi Sakıp 
Sabancı Müzesi’nin koleksiyon ve 
arşivlerine erişmesini mümkün kılan 
DigitalSSM projesi tamamlandı. 
Proje kapsamında, SSM’nin dijital 
ortama aktarılan Kitap Sanatları 
ve Hat Koleksiyonu, Resim 
Koleksiyonu, Abidin Dino Arşivi ve 
Emirgan Arşivi’ne ait tüm bilgiler, 
digisu.sabanciuniv.edu adresinde 
kullanıma açıldı. Sakıp Sabancı 
Müzesi’nin Sabancı Üniversitesi Bilgi 
Merkezi’yle ortak gerçekleştirdiği, 
Türkiye’nin kültürel mirasına büyük 
katkı sağlaması beklenen projede; 
koleksiyon ve arşivlere ait bilgiler, 
77.000’den fazla yüksek çözünürlüklü 
görsel ile destekleniyor.

DigitalSSM; yurtiçi ve yurtdışından 
akademisyenler, araştırmacılar, 
müzeciler, Türk ve İslam sanatına 
ilgi duyanlar, koleksiyonerler, sanat 
tarihi ve tarih öğrencileri için önemli 
bir kaynak oluşturuyor. Tarama 
ve arşivleme işlemi uluslararası 
standartlara göre yapılan, Türkçe ve 
İngilizce hazırlanan sitede, gelişmiş 
arama yapılabilen CONTENTdm 
yazılımı kullanılıyor. Çoklu dil 
özelliğine sahip ve farklı dosya 
formatlarını destekleyen kullanıcı 
dostu yazılım sayesinde, anahtar 
kelimelerle tüm arşiv taranabiliyor.

14. Uluslararası Mimarlık Sergisi, 
La Biennale di Venezia, 7 Haziran-23 
Kasım 2014 tarihleri arasında 
Rem Koolhaas küratörlüğünde 
gerçekleştirilecek. “Fundamentals” 
başlığını taşıyan bienalde ana serginin 
yanı sıra Giardini ve Arsenale’de 
birçok ülke pavyonu da yer alacak. 
İstanbul Kültür Sanat Vakfı’nın 
koordinasyonunu yürüteceği Türkiye 
Pavyonu, 21 destekçinin katkılarıyla 
2014-2034 yılları arasında Venedik 

Bienali’nin iki ana sergi alanından 
biri olan Arsenale’de tahsis edilen 
yeni mekanda yer alacak. Bienalde 
bu sene ilk kez yer alacak Türkiye 
Pavyonu’nun küratörlüğünü Murat 
Tabanlıoğlu, proje koordinatörlüğünü 
ise Pelin Derviş yapacak.

Küratör Tabanlıoğlu ve proje 
koordinatörü Derviş’e bienal için 
gerçekleştirecekleri projede gerekli 
akademik desteği ve danışmanlığı 
sağlamak amacıyla İKSV tarafından 
bir Bilim Kurulu oluşturuldu. 
Bilim Kurulu’nda, İstanbul Teknik 
Üniversitesi Mimarlık Fakültesi 
Bölüm Başkanı Prof. Dr. Arzu 
Erdem, İstanbul Şehir Üniversitesi 
Sosyoloji Bölümü öğretim üyesi 
ve Şehir Araştırmaları Merkezi 
direktörü Prof. Dr. Murat Güvenç, 
Ağa Han Mimarlık Ödülü önceki 
Genel Sekreteri ve Dünya Mimarlık 
Topluluğu Başkanı Prof. Dr. Suha 
Özkan ve Mardin Artuklu Üniversitesi 
Mimarlık Fakültesi Dekanı Prof. 
Dr. Uğur Tanyeli gibi mimarlık 
ve mimarlık tarihi üzerine çalışan 
akademisyenler yer alıyor. 
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İstanbul 
Rotary'den ödüllü 
yarışma

Torun'da PhotoBook 
MasterClass atölyesi 
düzenleniyor

Mutsuz 
Hazır-nesne 
Kuad'da

İstanbul Rotary Kulubü Derneği, 
genç sanatçıların tanıtım, kariyer 
ve eğitimlerine destek olmak 
ve ülkemizin sanat alanındaki 
gelişimine katkı sağlamak amacıyla 
“İstanbul Rotary Sanat Ödülü” 
başlıklı bir yarışma düzenliyor. 
Yarışmaya katılan ve ilk elemeyi 
geçen sanatçıların eserlerinden 
oluşacak İstanbul Rotary Sanat 
Ödülü Sergisi, 15 - 28 Mayıs 
2014 tarihleri arasında, Proje 4L 
Elgiz Çağdaş Sanat Müzesi’nde 
gerçekleştirilecek. Sergi bitiminde 
yapılacak ödül töreni ile İstanbul 
Rotary Sanat Büyük Ödülü ve 
İstanbul Rotary Sanat Başarı 
Ödülleri’ni kazananlar açıklanacak. 
2014 yılının seçici kurulu, Ayşegül 
Sönmez, Başak Şenova, Can Elgiz, 
Haşim Nur Gürel, Prof. Dr. Kaya 
Özsezgin, Özalp Birol ve İstanbul 
Rotary Kulübü Derneği 2013-2014 
Dönem Başkanı Prof. Dr. Serhat 
Kutlan’dan oluşmakta. Yarışma 
koşulları ve detaylı bilgi için: 
istrotarysanat.com

Markus Schaden 
ve Frederic 
Lezmi tarafından 
yürütülecek 
“PhotoBook 
MasterClass”, 
8 lens tabanlı 
sanatçının bir 
haftalık süre 
içerisinde daha önce üretmiş oldukları 
çalışmalarını kitap haline getirecekleri 
atölye çalışmalarından oluşacak. 
Kitap formunu biçimsel ve kavramsal 
yönlerden ele alacak bu atölyede, 
katılan sanatçılar, işlerinden oluşan 
kitaplar üretirken; kitap formunun 
kendine özgü imkanlarını deneyimli 
yürütücülerin desteğiyle bir kez daha 
keşfetme imkanına sahip olacaklar. 
Atölye sonunda üretilen kitaplar, 
Kassel FotoBook Festival kapsamında 
düzenlenen “PhotoBook Awards” 
seçkisinin de yer alacağı bir sergi ile 
izleyicilere sunulacak.

Daha fazla bilgi için http://
www.torun-web.com/PhotoBook-
MasterClass

Kuad Galeri, Marcel Duchamp’ın 
‘Bisiklet Tekerleği’ (1913) ve ‘Şişe 
Kurutucusu’ (1914) adlı ilk iki hazır-
nesnesinin 100. yılında Gülçin Aksoy, 
Songül Boyraz, Hera Büyüktaşçıyan, 
Lydia Dambassina,  Ivan Egelski, 
Erol Eskici, Şakir Gökçebağ, Hakan 
Gürsoytrak, Pravdoliub_Ivanov, 
Serhat Kiraz, Komet, Murat Morova, 
Ahmet Öktem, Çağrı Saray, Vahit 
Tuna, Uygur Yılmaz’ın yapıtlarından 
oluşan bir sergi sunuyor. Sergi başlığı, 
Marcel Duchamp’ın 1919 yılında 
Buenos Aires’ten kız kardeşi Suzanne 
Duchamp ve eşi Jean Crotti’ye 
talimat göndererek yaptırdığı bir 
hazır-nesne’ye gönderme yapıyor. 
Philadelphia Museum of Art’ta 
bulunan bu fotografta bir balkonda 
asılı duran ve rüzgarla sayfaları 
uçuşup yırtılan bir geometri kitabı 
görülüyor. Duchamp, Pierre Caban ile 
yaptığı söyleşide şöyle diyor:

“…rüzgar kitabın üstüne esmeli, 
kendi sorunlarını seçmeli ve sayfaları 
çevirip yırtmalı. Suzanne bunun 
küçük bir resmini yaptı, “Marcel 

Duchamp’ın Mutsuz Hazır Nesnesi”. 
Rüzgar kitabı yırttığı için geriye 
kalan tek şey de bu resim. Mutluluk 
ve mutsuzluğu hazır-nesneyle 
ilişkilendirmek beni eğlendirdi, ve 
sonra yağmur, rüzgar, uçuşan sayfalar, 
eğlenceli bir düşünceydi…”(1)

Sergi, sanat anlayışları ve üretim 
biçimleriyle dünden bugüne hazır-
nesneyi kullanan ve çeşitli içerik ve 
estetikte yorumlayan sanatçıların 
retrospektif ve güncel işlerini sunuyor.

'Her Şey Olur 2013' 
Çıktı

Akbank Sanat'ta Özerk 
ve Çok Güzel Sergi

Cem Dinlenmiş’ten 2013’ü özetleyen 
yeni çizgi albümü ‘Her Şey Olur 
2013’ 20 Aralıkt’ta çıktı. Kitap,geçen 
yılın Aralık ayından başlayarak 
günümüze uzanan süre boyunca, 
Gezi Direnişi’nin öncesi ve sonrasıyla 
2013’te olan biten her şeyi haftalık 
kompozisyonlarla özetliyor. Kitap, 
haftanın olaylarını anlatan 52 köşeyle 
birlikte, aylık gündem listeleri ve 
çizerin eskiz sayfalarını içeriyor.

Cem Dinlenmiş’in Her Şey Olur 
isimli köşesi 2006’dan beri her 

Güncel sanat Türkiye’de son 20 
yılda doğdu. Kurumsal yapıların 
olduğu kadar yapısal özelliklerin de 
değişmesiyle ortaya çıkan yeni sanat 
kendi içinde çok farklı özellikler 
taşıyordu. Hasan Bülent Kahraman’ın 
düzenlediği sergi bu farklılığı iki 
temel kavramla kuşatıyor: özerklik ve 
güzellik.

Özerklik yeni sanatın en çarpıcı 
niteliklerinden biri. Bunu siyasal 
olanla ve toplumsal olanla çok derin 
ve ilginç bir ilişki kurarak sağladı. 
Bellek, kimlik, aidiyet, mekan, beden 
gibi kavramların tamamı bu dönemin 
yapıtlarının belkemiğini oluşturdu 
ama bunlar aynı zamanda toplumsalla 
siyasalın kesiştiği bir düzlemi meydana 
getiriyordu.

Haluk Akakçe, Erdağ Aksel, Ansen, 
Ramazan Bayrakoğlu, Hussein 
Chalayan, Ersan Deveci, Osman Dinç, 
Ahmet Elhan, Murat Germen, Seydi 
Murat Koç, Şükran Moral, Ferhat 
Özgür, İnci Furni, Ardan Özmenoğlu, 
Seçkin Pirim, Gülay Semercioğlu, 
Yaşam Şaşmazer, Serkan Taycan, 
Nazif Topçuoğlu ve Vahit Tuna’nın 
eserleriyle katıldığı sergi yeni sanatın 

bir diğer yapısal özelliği olarak 
güzeli saptıyor. Türkiye’deki yeni 
sanatın gözden en fazla kaçırılmış bu 
özelliği bu sergide yer alan yapıtlarda 
vurgulanıyor. Sergi, estetik güzelliğin, 
yüzey, hacim, mekan ve beden 
estetiğinin oluşturulmasında özgül 
bir ‘araç’ haline geldiğini savunuyor. 
Güzelin kurucu bir unsur olarak 
sanatçılar tarafından benimsendiğini 
ve bunun Türkiye’deki yeni sanatın 
ayırt edici ama aynı zamanda 
da bir politik direniş bağlamına 
dönüştüğünü vurguluyor. 

hafta Penguen’de kesintisiz olarak 
yayımlanıyor. Bazen sırayla, bazen de 
karışık düzen içinde okunan fakat tek 
bir panel olarak tasarlanmış, harita 
ve şema gibi bilgi veren grafiklerden 
esinlenen anlatım dili sürekli değişirken, 
sıradanlaşan politik ve toplumsal 
gelişmelere yeni ve eğlenceli bir muhalif 
bakış açısı getirmeyi hedefliyor. 
Gündemde yer alan olayları işleyen ve 
farklı konuları birbiriyle ilişkilendirerek 
anlatan Her Şey Olur’un 2012 albümü 
geçen sene yayınlanmıştı.
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Şubat ayında Tate Britain’da retrospektifi sergilenecek Turner ödüllü İngiliz heykeltıraş ve sanat tarihçi 

Richard Deacon, ‘heykel meselesi’ için Sabancı Müzesi’ndeydi. British Council katkılarıyla konuk edilen 

Deacon’a göre, eserlerinin büyük kısmı kendi içinde bağımsız yapılanan sistemlerden meydana geliyor.

EVRİM ALTUĞ

Sir Anish Kapoor’un, Akbank 
sponsorluğu ile Sabancı 
Üniversitesi Sakıp Sabancı 

Müzesi’nde (SSM) 2 Şubat’a kadar 
izlenen eserlerinden bir tanesini de 
kendisine adadığı 1987 yılı Turner 
Ödülü sahibi İngiliz heykeltıraş 
ve sanat tarihçi Richard Deacon 
(CBE), British Council katkılarıyla 
İstanbul’dan geçti. 

Leeds’teki Henry Moore Enstitüsü 
Heykel Çalışmaları Şefi Lisa Le Feuvre 
ile SSM’de bir konferans veren, ertesi 
gün de bir atölye çalışması yapan 
Deacon, konferansında samimi 
açıklamalarda bulundu. Yapıtlarının 
üretim anında, bir sanatçı olarak 
geçirdiği değişken ruh halinin önemli 
bir belirleyici haline geldiğinden 
söz eden Deacon, heykel yapmanın 
dansı öğrenmeye benzediğini ve asıl 
meselenin, sanatçının kullandığı 
malzemeye verdiği tepki ile ilgili 
olduğunu söyledi. 

Eserlerinde seramikten çeliğe, 
plastikten demire, deriden ahşaba 
ve atık malzemelere kadar pek çok 
unsuru değerlendiren, ilk kişisel 
sergisini 1978’de açan ve 1998’den 
bugüne Kraliyet Sanat Akademisi üyesi 

olan sanatçı, konferansında 1980 ile 
2012 arası işlerinden örnekler de verdi. 
İzleyicilerine, zaman geçtikçe, bir şeyi 
ne zaman bitirdiğini anlamanın kendisi 
için daha kolay olduğunu belirten 
Deacon, “Bir şeyleri tamamlamayı 
seviyorum; seramik de içerdiği sınırlı 
üretim zamanıyla bana bunu sağlıyor. 
Geri dönüşü yok. Ne zaman durmanız 
gerektiğini öğreniyorsunuz,” ifadelerini 
kullandı ve ekledi: “…kişi, yaptığı 
eserlerin üzerini boyayla örtmekle onu 
geçmişinden de kopartmış oluyor. Bu 
yüzden eserlerimin üzerini boyamayı 
çok sevmiyorum. Eserin, taşıdığı 
zamanı da yansıtması gerekiyor.”

2010’da Strasbourg Güncel Sanat 
Müzesi, 2011’de ise Hannover Sprengl 
Müzesi’nde ilk retrospektifini sunan ve 
gelecek Şubat ayında, Londra’da henüz 
büyük bir tadilattan geçerek yenilenen 
Tate Britain Müzesi’nde ise kariyerinin 
ikinci retrospektifini açacak olan 
Deacon, heykel ile izleyici arasındaki 
ilişkiye değinirken, Sahibinin Sesi plak 
firması HMV’nin gramofon yanında 
duran köpek imgeli logosuna da 
atıfta bulundu. “Bu logo örneğinde 
gramofon heykel oluyor, oradan müzik 
sesi geliyor” diyen Deacon, bu yönüyle 

‘Laocoon’, 1996
Buharla şekil verilmiş huş ağacı, alüminyum & 

çelik vida 430 x 364 x 357 cm
Sanatçının ve Lisson Gallery’nin izniyle
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izleyici ve yapıt arasında her daim ikili 
ve geçişli bir ilişki bulunduğundan, 
heykellerinin de birer geçiş noktası 
olduğundan söz etti. 

Konferansında heykel yapımına 
kendisini sevk eden ilk duygunun 
merak duygusu, en çok keyif aldığı 
zamanların ise ‘hiçbir şey yapmadığı, 
ama bir şeyler yapması gerektiği’ o 
anlar olduğunu anlatan Deacon ayrıca, 
Londra’daki Lisson Gallery’deki son 
kişisel sergisinde yer alan ‘Association’ 
adlı bir soyut heykeli üzerinden, 
toplumdaki birbirinden bağımsız pek 
çok sosyal yapıya atıfta bulundu: 

“Bu eserimle sosyal yapıların 
dünyayı bilişimiz üzerindeki etkilerini 
incelemek istedim. Güzellik dünyada 
evsiz ama kimsesiz de değil.” 
Deacon’ın, sanatseverlere bir diğer 
alternatif mesajı ise şu yönde oldu: 
“Bazen bir yapıtı bitirmeden durmayı 
bilmek de gerekir. Çalışmalarım 
belli bir muğlaklık üzerine kurulu, 
bu yüzden bitirmeden durmak 
da, bitirmektir.” Deacon ile, Tate 
Britain’daki retrospektifi ve ilk 
İstanbul misafirliği vesilesiyle bir araya 
geldik.

Evrim Altuğ: Eserlerinizde tabiatın 
bizatihi kendisinden ilham alır mısınız? 

Richard Deacon: Buna genellikle 
“hayır” yanıtını veriyorum.  
Eserlerimi soyutlama biçiminde 
ortaya koyuyorum. İşin gerçeği, 
eserlerimin büyük kısmı kendi içinde 
bağımsız yapılanan sistemlerden 
meydana geliyor. Ve konferansımda da 
belirttiğim gibi çok fazla plan yaparak 

işe başlamıyorum, ta ki sözgelimi 
işlerim türlü bükümlere, kıvrımlara 
bürünmek suretiyle doğayı andırana 
kadar. Bu yönüyle kimi eserlerde bir 
nevî biyolojik eşleme söz konusu 
olabiliyor. Buna karşılık, tabiat fikri 
bana çok ilgi çekici geliyor. Kendimi 
bu konuda çok hevesli bir gözlemci 
olarak görüyorum. Ama doğal formlar 
benim için doğrudan bir konu teşkil 
etmiyor. 

E.A.: Yapıtlarınızın oluşum sürecinde, 
organik olmayan nesnelere organik bir 
duyusallık katma esnasında bariz bir 
sorumluluk içine girer misiniz?

R.D.: Şeylere yeni şeyler katmak… 
Evet, bu anlamda bazı sorumlulukların 
var olduğunu kabul etmem gerekiyor. 
Bunları göz ardı edemezsiniz. Bu 
tıpkı bahçede bitki yetiştirmeye 
benziyor. Beğenin veya beğenmeyin, 
bitki kendi yaşamına başlıyor ve ona 
bir şans tanımamak da elde değil. 
Bu anlamda, hatta benim erken 
işlerimden biri, anlamsız bir durum 
üzerine sorumluluk almak üzerineydi. 
Sanatçının vazifesi, sorumluluk 
alabilmektir. Saçma dahi görünse onu 
gözetebilmektir. Benim sorumluluğum 
bu yönüyle sanıyorum elimden geleni 
ortaya koymak ve ortaya koyduğum 
şeyin de yeni bir yöne doğru 
ilerlemesine vesile olabilmektir. 

E.A.: SSM’deki sunumunuzda 
heykeltıraşlığın dans öğrenmek gibi 
olduğunu vurguladınız. Bu yönüyle 
kariyeriniz boyunca ürettiğiniz 
malzemelere dayanarak, çok sayıda 
enstrümanı da tecrübe ettiğiniz 

sonucuna varabilir miyiz?
R.D.: Evet, çok sayıda malzemeyle 

ilgiliyim. Bazıları, yalnızca tek bir 
malzemeyle ilgilenir. Bazıları da tam 
tersini yapar. Ben buradaki sınırın, tek 
bir malzemeyle çalıştığınız esnada, o 
malzemenin kendi kıymetini yitirdiği 
ana dayalı olduğunu düşünüyorum. 
Eğer sürekli malzemeyi değiştirirseniz, 
malzeme de sürekli kalıcı hale gelerek 
işin varlığına doğrudan katkıda 
bulunur. Malzeme ile ilişkimiz biraz 
da dünya ile kurduğumuz ilişkiyle 
de orantılıdır. Bu yönüyle ben 
heykellerime çalışırken salt belli bir 
malzemeye kendimi adamam. İlle de şu 
veya bu malzemeye yönelik çalışmam. 

E.A.: Bir heykeli bitirdiğiniz andan 
itibaren, o bir biçimde donuyor. 
Bununla nasıl başa çıkıyorsunuz?

R.D.: Bunu tam tersinden de 
yorumlayabilirsiniz. Eğer her şeyi 
oluruna bırakırsanız, işler kontrolden 
de çıkabilir. Ama, bütünüyle herşeyi 
engelleyecek de olursanız, durum daha 
da berbatlaşabilir. Bunu bir çocuğa 
yaşattığınızı bir düşünün! Bunun gibi, 
sorumluluk aldığımız denli, şeyleri 
oluruna bırakabilmeyi de bilmeliyiz. 
Her ne kadar ürettiğiniz iş ‘bitmiş’, 
‘donmuş’ olsa da, siz yine de ona 
bakmayı sürdürebilmelisiniz. Bir 
sanatçı için bu büyük bir iyiliktir de. 

E.A.: Bir sanatçı olarak kendinizi 
ilahi bir yaratıcılık haline mi, yoksa 
evrimci bir bilim adamına mı daha 
yakın görürsünüz?

R.D.: Kendimi pek tanrı gibi 
hissetmiyorum. Sanırım bilim adamı 

“Kendimi pek tanrı gibi 
hissetmiyorum. Sanırım 
bilim adamı her daim 
deneyle uğraşır. Ve bir deney 
yaparken kuralları da sizin 
belirlemeniz elzemdir. Ama 
ben bir sanatçının böyle 
davrandığına katılmıyorum. 
Yani, gözlemler yapar 
sanatçı; ama eylemleri 
için gerekli kuralları da 
belirleyen kişi olmaz. Bu 
nedenle kendimi bir bilim 
adamı veya tanrı olmaktan 
çok, bir inşacı olarak 
görüyorum. İnşacılar ise, 
bildiğiniz üzere, yapılarla 
ilgilidirler.”

1
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her daim deneyle uğraşır. Ve bir 
deney yaparken kuralları da sizin 
belirlemeniz elzemdir. Ama ben 
bir sanatçının böyle davrandığına 
katılmıyorum. Yani, gözlemler yapar 
sanatçı; ama eylemleri için gerekli 
kuralları da belirleyen kişi olmaz. Bu 
nedenle kendimi bir bilim adamı veya 
tanrı olmaktan çok, bir inşacı olarak 
görüyorum. İnşacılar ise, bildiğiniz 
üzere, yapılarla ilgilidirler.

E.A.: Sizin kişisel güncel sanat 
tarifiniz nedir ?

R.D.: (Gülüyor.) Kolay soru, ha? 
Buna en kolay yanıt, güncel sanatın, 
güncel sanatçının yaptığı şey olduğu 
yönünde olabilir. Aslına bakarsanız, 
geriye dönük konuları tariflemek 
ile oluşum içinde olanlara bir tarif 
getirmek her daim güçtür. Güncel 
sanatla ilgili olarak  yaşadığımız da 
böyledir; güncel sanat, sürekliliği 
olan ve evrilen bir duruma işaret eder. 
Sanatçılar, sürekli olarak daha önce 
kimsenin aldırış etmediği noktaların 
üzerine gitmekte bir fırsat olduğuna 
inanırlar. Örneğin Los Angeles çıkışlı 
sanatçıların pek çoğu, primitif bazda el 
sanatlarını kullanmak suretiyle eserler 
ortaya koymuşlardır. Düşündükleri, 
küçümsenen ve ciddiye alınmayanı 
gündeme getirerek, hiçbir biçimde 
teknolojik olmayanın da değerli ve 
anlamlı olabileceğidir. Güncel sanatla 
ilgili açık olan şeylerden biri de her 
ne bazda olursa olsun, bir ‘Akademi’ 
duygusunun yitirilmiş olmasıdır. 
Bu yönüyle muhafazakâr olan her 

tür davranış biçimi, güncel sanat 
dünyası için ilgi çekici hale gelebilir. 
Bu anlamda pek çok genç sanatçı 
kendini bir ikilem içinde bularak, 
“Peki ben şimdi ne yapmalıyım?” 
diye kendilerine sorar. Neticede 
vardıkları noktada benim buradaki 
konferansta da yanıtını aramaya 
çalıştığım ‘ilginç’lik mefhumuna 
takılırlar; kendileri için ilginç olanın 
peşinden giderler. Derece derece, 
ortaya koydukları tecrübe ile bundan 
faydalanmak suretiyle ilerlemeye 
çalışırlar. 

E.A.: Şubat 2014’te Londra Tate 
Britain’da açılacak retrospektifinizi 
nasıl tasarladınız?

R.D.: Bu projeye üç yıldır 
hazırlanıyoruz. Başta kimi odak 
noktalarıyla yola çıktık. Bunlar 
arasında elbette, serginin başarısı da 
vardı. Kimi eski düzenlemeleri yeniden 
izleyicinin önüne koymayı düşündük. 
Daha sonra sergi mekanının bir 
modelini ürettik, modeller üzerinden 
kimi denemeler yaptık ve daha sonra 
da, odalar üzerinde bu denemeleri 
test ederek daha büyük bir anlatı 
için mesafe kaydettik. Kabaca 
kronolojik, programlı olarak ortaya 
koyduğumuz bir sergi oluşturma 
çabası içinde olduk. Ama son kertede 
bir hikaye anlatmayı ve odaları da 
bu hikayeye müsait bir inandırıcılıkla 
kullanmayı tasarladık. Bu benim 
kariyerimdeki ilk retrospektif 
değil. İlkinde daha korkuluydum.  
Çünkü akla “Yani şimdi bu benim 

hayatımı mı anlatıyor?” gibisinden 
soruları getiriyordu. Şimdi ise ikinci 
retrospektifim için hazırlanıyorum. 
Belki bunu bir üçüncüsü izleyecek. 
Giderek daha az endişeleniyor 
ve bir anda her şeyi anlatmaya 
namzet, çoktan tamamlanmış bir 
şey için çabalamaktan eskisi kadar 
ürkmüyorum. Sanırım bu sergi için ne 
çok erken, ne de çok geç. Bu iki sınırı 
aşacak olursanız, bilirsiniz ki serginizi 
açar, sonra da hayata veda edersiniz.

E.A.: Bu yılın Turner Prize kazananı 
Laure Prouvost hakkındaki düşünceniz 
nedir?

R.D.: Bana göre adaylar arasında 
kendisinden daha ilginç sanatçılar 
da vardı. Ama ben her zaman için 
bir meslektaşım hakkında ağır 
yargıda bulunmaktan kaçınan biri 
olmuşumdur. Bana kalırsa jüri, 
herhangi bir favoriyi ödüle değer 
bulmadı, çünkü finalist listesinin 
değerlendirilme sürecinde, değer 
yargılarında sorunlar yaşandı. 
Kısaca, onun finalist olduğuna 
sevinmekle beraber, ödülü hak ettiğini 
düşünmüyorum. Garip bir seçim 
yapıldı.

E.A.: Sanat eleştirisi bugün nerede 
duruyor?

R.D.: Sanat eleştirisini ciddiye 
alıyorum, kendim de yazıyorum. 
Yazılanları takip ediyorum. Eğer bir 
veya birkaç yazarla anlaşıyorsam, 
ödemelerini evvelden kesinleştirmeye 
çalışıyorum. Bununla beraber sanat 
eleştirmenlerinin hak ettikleri kadar 
kazandıklarını da düşünmüyorum. Zor 
bir durum bu. Şu anda bu iş kolunda 
çok fazla para bulunmuyor. Bu yüzden 
de piyasanın bizatihi kendisi, bir 
hüküm mercii olarak eleştirmenin ve 
değer kaynağının yerini almaya cüret 
ediyor. Bu adil değil. n

www.richarddeacon.net 

1 Richard Deacon, ‘Fold’, 2012,  
Sırlı seramik ve çelik, 390 x 398 x 206 cm

2 ‘Venice Blue-Green/Spring Green/ Pink & Electric Blue 
Traces’, 2007, sırlı seramik ve çelik askı, 

67 x 33.5 x 18.5 cm
3 ‘Art for Other People #19’, 1985, paslanmaz çelik, pirinç, 

linolyum, 76 x 76 x 76 cm

2

3
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Neriman Polat “Ev Nöbeti”, Mürüvvet Türkyılmaz “Bilinmeyen Bölge-Gittiği Yere Kadar” adlı bağımsız 

kişisel sergileriyle eş zamanlı olarak 27 Aralık - 16 Şubat tarihlerinde Depo’da izlenebilir. 

Kesişen mevzular

DERYA YÜCEL

Derya Yücel: Depo’da gerçekleşen 
sergileriniz aslında birbirinden ayrı iki 
kişisel sergi. Her ne kadar pratiğiniz, 
malzemeleriniz, yöntemleriniz 
farklı olsa da sanki bir duygudaşlık 
seziliyor. Bu, sanırım temas eden 
kavramlarınız, diyalog kuran 
mevzularınızla ilgili. Paralel takvimde 
ve aynı çatı altında izlediğimiz 
sergileriniz rastlantı mı?

Mürüvvet Türkyılmaz: Aslında 
planlı bir süreç olmadı. Neriman 
bu sergi için hazırlanırken, neden 
benim de bir proje yapmadığımı 
sordu. Birikmişlerim çoktu ve Depo 
da kapısını açınca bu sergi ortaya 
çıktı. Neriman’la daha önce birkaç 
projede birlikte yer aldık. Özellikle 
kadın kimliği, içerisi dışarısı, iktidar, 
toplumsal bağlar gibi kavramlar 
üzerine kafa yorduğumuzu biliyorduk. 

Ama bu sergilerin hazırlığı sürecinde 
daha fazla ortak noktamız olduğunu 
fark ettik. Evet, dediğin gibi bu işlerde 
benim ve Neriman’ın bahsettiğimiz 
meselelerle yüzleşme biçimlerimiz 
birbirimizden çok farklı. Neriman’da 
daha deneyimsel, net ve cesur; bende 
daha içsel, örtük ve gizli.

Neriman Polat: Ve bunları gösterme 
yöntemlerimiz ayrı. Sanatsal 
pratiğimizin belirgin farkı, üretim 
biçimi ve malzemelerimiz dışında 
dünyayla aramızdaki mesafenin 
yansımaları bence. Duygulardan, 
duyarlılıklardan hareket etmekse 
ikimizin ortak noktası. Bu nedenle, 
hissiyat olarak iki sergi birbirine yakın 
bulunacaktır diye düşünüyorum. 

D.Y.: Neriman, sanat pratiğini var 
ederken cinsiyet meselesi üzerinden 
kendi varoluşunu, kimliğini ve 

duruşunu keskin şekilde ortaya 
koyuyor. Mürüvvet de içerideki 
soruları, sorunları araştırmada bir 
yol gösterici olarak daha çok kişisel 
belleğini kullanıyor. Kadın sanatçı 
olmanız, ana akım sanat sistemiyle 
mesafeniz ve eylem birliğiniz bir duruş 
ortaklığına sahip ama.

M.T.: Evet, ben Neriman’ın 
üretimini daha ekspresyonist bir tavra 
hakim buluyorum, bendeyse daha 
fazla içsel anlatım hakim diyebilirim. 

D.Y.: Neriman, serginin adı “Ev 
Nöbeti”. ‘Ev’e aynı zamanda bir tür 
kriz, atak hali de eşlik ediyor sanırım. 
Toplumsal nöbetlerin hane içinden 
yansıması gibi. Ve ‘kadın’ yine ana 
kahraman. Çoğu işte baskın olarak 
gördüğümüz kadın kimi işlerde 
kayboluyor, yok oluyor. Evin içinde 
fiziksel anlamda olmama hali değil 

ama bu, duygusal ve zihinsel olarak 
da kaybolma durumu. Yokluğu da bir 
iz gibi varlığına işaret ediyor.

N.P.: Bu sergi, benim yıllardır 
üzerinde çalıştığım ev, mülkiyet, 
aidiyet, kent gibi konuların; aslında 
tüm sanat üretimime yansıyan 
kavramların bir uzantısı oldu. Ama bu 
kez içeriden bakıyorum ev kavramına. 
Hem dinamik bir şekilde bakmaya 
hem çoklu çağrışımlarıyla birlikte 
ele almaya, bir taraftan da evin 
içindekilerle birlikte dönüşümünü 
de katmaya çalıştığım bir dizi işi 
kapsıyor. Ve evin ölümcül tarafları, iç 
sıkıntıları... Evin içindeki tekinsizlik, 
parçalanmışlık ve güvensizlik hissi 
ile haneden çıkıldığında aynı sürecin 
dışarıda da sürmesi. Hiçbir yerde 
aidiyetin varolamaması ve ondan 
kaynaklanan sıkıntı. Ve en temelde 

1
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bunları ‘kadın’ kimliği üzerinden 
işleyen bir sergi.

D.Y.: Kadın kimliği ve cinsiyet 
kavramı dediğimiz anda özellikle 
son yıllarda beden üzerinden işleyen 
politikalar, siyasi iktidarların ar-adap 
tarifleri, gayrımeşru-meşru ilişki 
tanımları, tecavüz, kürtaj, pedofili, 
evlilik, çocuk doğurma talimatları, 
kadın cinayetlerini düşünüyorum... 
Bu sergi bağlamında bir çırpıda 
ortaya dökülebilecek meseleleri direkt 
parmakla işaret etmek yerine, işler 
arasında kurulan bağlarla yoğun 
biçimde hissettiriyorsun. Hem de 
birbirinden farklı semboller ya da 
yer değiştirmelerle etkili biçimde 
yapıyorsun. Örneğin, toplumsal 
kodların ürettiği ‘kadın’ı küçük bir 
kız çocuğu olarak gördüğümüz ve 
ayrılmaya, dışarı çıkmaya, bakmaya, 
aileden kopmaya adım atmaya cesaret 
edebilmiş küçük bir kızı gördüğümüz 
‘Adım’da. Ya da bir mezarlık ve bir 
apartman girişinin hem formsal 
benzerliğine işaret ettiğin hem de 
bir metafor olarak kullandığın 
fotoğraflar ve onlara referans veren 
enstalasyonunda, ölüm, öç ve ev içini 
ele aldığın ‘Azrail’ serin...

N.P.: Benim işlerimi tetikleyen asıl 
mesele de kadın cinayetleri zaten. 
Bu konuyu dolaysız, direkt olarak 
anlatmak yerine, kızgınlığımı, 

öfkemi ve sıkıntımı akıttığım görsel 
üretimlerle oluştu bu sergi. ‘Ev-
Mezar’da iki mekanın mimari ve 
tasarım açısından dikkat çekici 
benzerliği gözden kaçacak gibi değildi. 
Biri bedenin, diğeri de ruhun ve 
zihnin gömüldüğü bir mekan olarak 
ikisini yan yana getirmek istedim. 
Sergiye adını verdiğim ‘Ev Nöbeti’nde 
amaç, yaldızlı olarak bir mermerde 
gördüğümüz ama bir bakıma 
apartman levhası mı yoksa bir mezar 
taşı mı olduğunu kestiremediğimiz bir 
çağrışım yaratmak. ‘Azrail Kadınlar’, 
hikayesiz bir kurgu. Atıl bir inşa 
halinde, oluşmakta olan haliyle bir 
‘ev’in içine girip dolaşan ve çıkıp 
giden Azrail bir tür vicdan temsili 
bu fotoğraflarda. ‘Gece’ videosunda 
da başka biçimde karşımıza çıkıyor 
Azrail; doğadan çıkıp geliyor, yine 
evlerde dolaşıyor. Doğurgan, verimli, 
değişken, dişil olarak tanımlanan 
doğa ve kadın ilişkisini düşünebiliriz 
burada. Ölüm meleğinin cinsiyeti 
yoktur ya da en azından belirtilmez. 
Belki de kadındır ve bu işlerde olduğu 
gibi, bir tür ilahi adalet uygulayıcısı, 
bir tür intikam nöbetçisi gibi 
karşımıza çıkmaktadır.

D.Y.: Bu çalışmalar dışında ‘Eşik’ 
isimli videonda, yine kadınlık, ev, 
hayal kırıklığı, öfkenin ötesinde bir 
isyan anı, özgürlük resti olarak kapıyı 
vurup çıkan kadınlar var. Yanlarında 
taşıdıkları devasa sırt çantaları 
oldukça ağır bir yük gibi görünüyor 
ama.

N.P.: Evet, kapıyı çarpıp çıkan bu 
altı kadının yükleri ağır. Mücadele 
etmek, vazgeçmek, özgürlüğünü 
inşa etmek kolay değil çünkü. Bu 
yüzden huzursuzlar. Yatak dizisinde 
de tüm durağanlığı ve dinginliğine 
rağmen işlerin çoğunda hissedilen 
o huzursuzluğu yakın mesafenin 
gerilimi ve boşlukla vermek istedim. 
Ve bu tekinsizliğin yalnızca ‘içeri’de 
değil dışarıda da devam ettiğini, 
bu hikayeler bize uzak ya da yakın 
olsun, mesafelerin ne kadar ürkütücü 
olduğunu gösteren bir dizi fotoğraf 

ve videoda paranoya ve korkuyu 
öne çıkardım. Kadının varolma 
çabası, baskı, ölüm, paranoya gibi 
kavramları ‘ev’in içinden rahatsız edici 
şekilde kurcalamak, o anları ortaya 
çıkarmakla ilgilendim. Aslında sergide 
yer alan işlerin hepsini birbirine 
bağlayan ve ortak meseleyi öne 
çıkaran şey, izleyicinin hep olmuş ya 
da olacak olan bir ana bakıyor olması.

D.Y.: Biraz da otobiyografik 
izler buluyorum bu işlerde. Zorlu, 
mücadeleci, sisteme mesafeli bir kadın 
sanatçı olarak seni de görebiliyoruz. 
Bu noktada Mürüvvet’in üretimleriyle 
diyalog kuruyor diyebilirim. Ev içi, 

aile ve kadın olma hali. Onun, bu 
sergideki işleri de otobiyografik ve 
içe dönük hikayeler gibi görünse de 
aslında bir noktada toplumsala da 
bağlanan bir anlatım çerçevesine 
sahip. ‘Sırlar Odası’ından başlayabilir 
miyiz, Mürüvvet? Çünkü oldukça 
kişisel anı ve travmaları kapsadığını 
biliyorum.

M.T.: ‘Sırlar Odası’ında ben, bir 
türlü yüzleşilemeyen, öte yandan 
şeffaflık arayışını sürdüren, belirsiz 
bir alanda dolaşıyorum. Bu oda, bir 

tür bellek arkeolojisi yaptığım, kendi 
kişisel sürecime dair seçtiğim objelerle 
ipuçları verdiğim çeşitli düzenlemeleri 
kapsıyor. Bunlardan biri, babamın bir 
tarlada bulduğu kaplumbağa kabuğu, 
bir diğeri annemin oğlum için ördüğü 
kazaklardan sökülmüş kocaman bir 
yumak ve onun izlenebilen videosu. 
Alis’le bağlantı kurulabilir burada; 
benim iç yolculuğuma ait bir imge 
olarak aile arabası ve uzun zaman 
pratiğime dahil olan ama bir süredir 
kesintiye uğrattığım desenler. Bu 
sergide, yüzey değişerek şeffaf 
asetatlara dönüştü. Bunlar dışında 
2008’de kaybettiğimiz babamın 

ardından 2009’da abimin vefatıyla 
yaşadığımız trajik travmalarla 
yüzleşme sürecime dair fotoğraf ve 
nesneler...

Bu odanın karşısında da 
Alis’in farklı bir versiyonu olarak 
‘Alis Yüzeyler Diyarında’yı 
konumlandırmayı tercih ettim. Çünkü 
onun yolculuğu hem derinliklere hem 
de yüzeyden yüzeyedir. Dünyanın 
aniden durduğu bir an yaratan imgeler 
ürettim. Her şey hareket halindeyken 
ben öylece donakalıyorum bu 

2
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fotoğraflarda. Kendi görüntümü 
merkeze alan bu işlerin fotoğrafçı 
vitrinindeki hareketli albümlerin bir 
benzeri üzerinde yavaşça dönmesi 
karşılıklı iki hareket yaratıyor. Farklı 
yönlerde ve farklı hızlarda. Belki de 
yaşamda alınan yönler, rotalar gibi. 
Ben de yolumu, güzergahımı arıyorum 
aslında ve yardımı da annelik 
deneyimimden, çocuktan alıyorum. 
Çocuk ruhunun ortaya çıkardığı 
bir haritadan ve bir coğrafyadan 
yararlanıyorum. Ve dünyayı öyle 
keşfetmeye çalışıyorum. Bu anlamda, 
sergide yer alan şeffaf branda 
malzemesi üzerine uyguladığım ve 
yazı-çizimden meydana gelen resimsel 
desenler bu yönelimin bir ifadesi 
oldu. O yüzden mekanı varolan 
haliyle ekleme yapmadan ortak ve 
özel alanlar olarak odalara bölmeyi 
tercih ettim. Hafıza, yaşam, ölüm gibi 
temel kavramlarla bağlar kuran bu 
odaların bütününü bir enstalasyon 
gibi düşünebiliriz. 

D.Y.: Sergide yer alan hareketli iki 
enstalasyondan birinde bir LED ekran 
görüyoruz. Bu ekranda sürekli olarak 
“gittiği yere kadar” cümlesi dönüp 
duruyor. Başlangıcı ve sonu olmayan, 
döngüsel bir sürecin altı çizilir gibi. 
Sonuç yok, önerme yok, belirsizlik 
taşıyan bir ifade olarak okunuyor. 
Sendeki karşılığı nedir bu durumun?

M.T.: Uzun zamandır belirsizliklerle 
uğraşıyorum ve devam ediyor. Kimlik, 
coğrafya, sınırlar gibi belirsizlikler 

benim için hep belkiyle başlar ve 
nereye varacağını bilemem. Ve beni 
belirleyen koşulları da bilemem. 
Ayaklarımın bastığı yerden ve 
olduğum durumdan, kimliğimi 
oluşturan koşullara kadar yaşamımı 
çevreleyen kodlara bir tür şüphe, 
bir tür kuşku eşlik eder. Bu nedenle 
kendime bir tanım yükleyemiyorum. 
Bir yandan, toplumsal travmalarla 
şekillenen kadercilik ile hayatı 
değiştirme tutkusu arasındaki gerilim 
de sürekli yerini, adresini bulmaya 
çabalayan bu döngüselliği görünür 
kılıyor. Serginin adı da bu duruma 

referans aslında. 
D.Y.: Bu belirsizlikler bir sonuca 

götürüyor mu pratiğini? Kaybolmadan 
yönünü bulma konusunda yol gösterici 
olarak kullanabiliyor musun?

M.T.: Evet, en azından güzergahları 
belirliyor ya da hep karşıma bir 
ipucu çıkarıyor. Tıpkı ‘Alis Harikalar 
Diyarında’daki paralelliklerde 
olduğu gibi, kayboluşun gerilimi ve 
belirsizliklerde yeni katmanlar ve yeni 
derinlikler bulma hali her zaman ilgimi 
çekiyor. Bu sergi de, yolculuğumun 
yeni bir haritasını çıkarma, not tutma, 
kaydetme girişimi olarak okunabilir. n

5

7

6

Mürüvvet Türkyılmaz
5 ‘Alice Yüzeyler Diyarında- Vatikan’, 2003-... ,

15x20, 32/2, Fotoğraf. (Selim Birsel)
2 ‘Zap’, 2013, 170x65, Fotoğraf

6 ‘Dünyayı Tutan Çocuk-1’, 2013, 180x90 - şeffaf branda 
üzerine kalıcı kalemle yazı-çizim

Neriman Polat
4 ‘Yolda’ 2013 / Video / 02’:12”

1 ‘Adım’ 2013, 150 x 78 cm / C-print
3 ‘Ev / Mezar’ 2013, 150 x 56 cm / C-print

7 Neriman ve Mürüvvet portre 31.10.2013, Depo. 
Fotoğraf: Derya Yücel
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1902 tarihli Arkas Holding’in 
üçüncü kuşak CEO’su, ailesi 
300 yıl önce Marsilya’dan 

İzmir’e göçen Türk işadamı Lucien 
Arkas, 1998’den bu yana, çok kısa 
bir sürede yaklaşık 1000 üzerinde 
tablo biriktirmiş. Bunların 2003’ten 
sonraki çok büyük bir kısmını (az 
sayıdaki Norveç, Danimarka ve 
İngiliz ressamlarının yanı sıra) Türk 
ve Fransız resmi oluşturuyor. Arkas 
koleksiyonu, özellikle Türk resmi 
ve Post-Empresyonist akıma ait 
özgün parçaları bünyesinde özellikle 
toplaması bakımından, alanında 
emsalsiz bir örnek olarak gösteriliyor. 
İzmir Alsancak’taki eski Fransız 
sefaret binasını, Fransa izniyle ve 
ortak kullanıma açık tasarımıyla 
bundan birkaç yıl önce ücretsiz ziyaret 
edilebilen Arkas Sanat Merkezi’ne 
(ASM) dönüştüren ve 5 milyonluk 
İzmir’de yılda 60.000 ziyaretçinin 
ilgisini kazanabilen Arkas, tam bir 
sanat sevdalısı. Ancak, onun tutkulu 
eser toplayıcılığının altında, hiç de 
öyle piyasa araştırmaları, trendler 
veya müzayede çıkarları yok. Bilakis 
şu sözleri var: “…Ben, güzeli severim. 
Güzel olanı severim. Güzelin illâ 
bir kadın olması şart değil. Güzellik 
bir çiçekte de olur. Doğayı, bahçeyi, 
şarabı, düzeni severim; bana mutluluk 
ve ilham veren, hayatıma renk veren, 
yaşama sevinci veren şeyleri severim. 
(…) Mesela yatak odamda bir Henri 
Martin resmi var. Baş ucumda, 
kalktığımda onu görebiliyorsam, 
‘Aferin kendime!’ diyorum, çalışmışım 
ki, bunu başucuma koyabilmişim.’ Bu 
kadar stres, sıkıntı, heyecan ne için? 
Sevdiğim bir şey yok mu?”
Arkas, bu aralar çok mutlu ve 
heyecanlı. Çünkü koleksiyonundan 
62 özgün parça, Güney Fransa’daki 
üniversite ve tatil kenti Montpellier’ye 
yaklaşık 60 kilometre mesafede yer 
alan, yaklaşık 9.000 nüfuslu eski 
bir Fransız kasabası olan Lodève’in 

1987’de hizmete açılan ve yılda 40.000 
ziyaretçiyi kendine çekebilen sempatik 
Lodève - Fleury müzesinde, 30 Mart’a 
dek sergileniyor. Hal böyle olunca, 
İzmir ve Lodève’in çektiği sanatsever 
rakamlarını mukayese ettiğimizde, 
hala Avrupa’dan ne kadar uzakta 
olduğumuz da anlaşılabiliyor. 
Küratörlüğünü müzenin de direktörü 
olan Ivonne Papin-Drastik’in yaptığı ve 
başlığı “Bonnard, Renoir, Vuillard… 
Arkas Koleksiyonundan Başyapıtlar” 
olan bu sergi, kendisine göre ‘tanınan 
ve tanınmayan eserlerden bir sentez’i 

ortaya koyması adına öne çıkarken, 
serginin oluşum öyküsü, bundan üç 
yıl öncesine kadar uzanıyor: ASM, 
çeşitli dış sergiler vesilesiyle Brüksel’e, 
Paris’e ve Lüksemburg’a eser verirken, 
Lodève Müzesi ilk olarak üç yıl önce 
hazırlanan Valtat sergisi için ASM ile 
irtibat kuruyor ve bunu, üç tabloluk 
bir sergileme amaçlı ödünç alma 
girişimiyle, yine aynı müzedeki Théo 
Van Rysselberghe sergisi işbirliği 
izliyor. Ardından küratör Papin-
Drastik de ASM’yi ziyaret edince, bu 
serginin kapıları iyice aralanmış oluyor. 

Bilimsel koleksiyon danışmanlığı 
Nicolas Filidis’e ait sergiyi oluşturan 
seçki, sanat tarihinde Modernizmin 
başlangıcı olarak gösterilen Barbizon 
Okulu, Empresyonizm, Post-
Empresyonizm, Pont-Aven, Nabiler 
ve Fovizm gibi akımlardan  örnekleri 
kapsıyor. Farklı salonlarda, kimi 
Fransız sanat insanları veya Walter 
Benjamin gibi aydınlardan sanat 
tarihsel Fransızca özlü sözler eşliğinde 
gezilen sergi, ayrıca, biçimsel olarak 
ise Portreler, Nü’ler, Peyzajlar ve Janr 
/ Hayat resimleri olmak üzere, dört 
ana temadan oluşuyor. Sergi için 
gerekli bütün masrafları karşılayan 
müze, yılın diğer aylarında ise, doğa 
bilimleri, tarih öncesi arkeoloji, jeoloji 
ve sanat tarihini harmanlayan zengin 
programıyla öne çıkıyor.  
Yine, İzmir’de 29 Aralık 2013’e dek 
yer almış “18. ve 19. Yüzyıllarda 
İzmir: Batılı Bir Bakış” adlı son 
sergisinde Louvre (Paris), British 
Museum (Londra) ve Rijksmuseum 
(Amsterdam) gibi müzelerden eser 
ve belgeleri ilk defa İzmir’e getiren 
ASM, Lodève’deki bu sergisiyle ilk kez 
Avrupa’da bir müzede sesini duyurmuş 
olması bakımından dikkati çekiyor. 
Böylesi değerli bir koleksiyon sergisini 
Fransa’nın küçük bir kasabasına 
taşımanın, kendisini adeta “kız veren 
bir baba gibi” heyecanlandırdığını 
söyleyen Arkas, seçimini niçin 
Lodève’den yana yaptığına ise Julius 
Caesar’a ait şu özdeyişle karşılık 
veriyor: “Roma’da ikinci olacağımıza, 
Pompeii’de birinci olmayı tercih 
ederim.” 

2011’de İzmir’de açılan Arkas Sanat Merkezi’nin bünyesini oluşturan eşsiz Fransız resimlerinden 62 parçalık bir 

seçki, “Bonnard, Renoir, Vuillard…” başlığıyla Mart ayına kadar Güney Fransa’daki Lodève – Fleury Müzesi’nde. 

9.000 nüfuslu kasaba, müze etkinlikleri vesilesiyle yılda 40.000’in üzerinde ziyaretçiyi ağırlıyor.

EVRİM ALTUĞ

Bu birikimin arkasında 
sanat tarihi var

1

1 Pierre-Auguste Renoir 82 x 65.5 cm
2 William Adolphe Bouguereau 45.7 x 38.1 cm
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Sergiye ev sahipliği yapan Lodève - 
Fleury Müzesi’nin geçmişi, bundan 
300 yıl öncesine dayanıyor. Eskiden 
Fransız saraylarının halılarının 
dokunduğu, bugün ise iş gücü ve 
nüfus kaybına uğrayan kasaba ise, 
küreselleşmenin de etkisi ile süre 
giden iç göç ve ekonomik sıkıntıların 
çaresini, kültür turizminde araması 
bakımından dikkat çekiyor. 
Lodève - Fleury Müzesi’nin 20 yıllık 
eski ajandasında açılan Bonnard veya 
Gauguin eksenli sergiler bu bakımdan, 
kurumun bölge için ne kadar önemli 
bir ekonomik ve kültürel dayanak 
kaynağı olduğunu ortaya koyuyor. 
Oldukça ‘kartpostal’ ve otantik bir 
peyzaja sahip, şarap bağlarıyla çevrili 
bu kasabada yer alan müzede bu 
yönüyle, yaz aylarında bir büyük, 
kış aylarında ise görece daha küçük 
bir sergi hazırlanmaya çalışılırken, 
kasaba ayrıca bölgesel bir çokdisiplinli 
Akdeniz kültür ve sanat festivali ile, 
15 yılı aşkın süredir yapılan bir şiir 
festivaliyle de adını dünya çapında 
duyuruyor. Kasabanın Sosyalist Parti 
üyesi Belediye Başkanı Marie-Christine 
Bousquet ile konuşmamızda ise, 
kendisi şu saptamalarda bulunuyor:
“Lodève, sosyal olarak çok hassas 
bir noktada olan bir kasaba. Areva 
isimli bir şirketin yakın zaman önce 

 (…) Mesela yatak odamda 
bir Henri Martin resmi var. 
Baş ucumda, kalktığımda 

onu görebiliyorsam, 
‘Aferin kendime!’ diyorum, 

çalışmışım ki, bunu 
başucuma koyabilmişim.’ 

Bu kadar stres, sıkıntı, 
heyecan ne için? Sevdiğim 

bir şey yok mu?

800 kişilik çalışanını kaybetmesiyle 
birlikte ekonomik zarara uğramış bir 
yer. Bu olaylarla beraber pes etmemek 
ve durmamak için Lodève şehri kültür 
kartını oynadı ve yatırımlarını kültüre 
aktarmaya karar verdi. Bu koşullar 
altında, bu kültür kartını oynadığımız 
için, senede bir büyük, bir de küçük 
sergi düzenliyoruz. Yaz sezonunda 
büyük, kış sezonunda ise küçük 
sergileri açıyoruz. Ancak bu sene, 
Kübizm etrafında büyük bir sergiyi 
yazın açtığımız halde, kış sezonunda 
da Arkas koleksiyonuna kapımızı 
açtık. Bunun da nedeni, müzenin bu 
serginin ardından iki yıllık büyük bir 
restorasyon sürecine girecek olması. 
Bu sürecin ardından bina 1,5 kat daha 
büyüyecek. Dolayısıyla bu serginin, 
yaz sezonu sergisi kadar dikkat 
çekeceğini düşünüyoruz. Burada 
açılan sergiyi özellikle kadın temasını 
çok iyi yansıtması nedeniyle çok 
önemli buluyorum. Lucien Arkas’a 
koleksiyonunu paylaştığı için yaptığı 
bu büyük jesti için büyük teşekkür 
borçluyum. Neticede Lodève müzesi 
savaşan bir müze ve ben kendisine bu 
savaşta bize el attığı için de teşekkür 
ediyorum.”
“Ben beğendiğim bir şeyi görünce 
üzerinde hiç düşünmem, dükkana girer, 
hemen alır çıkarım,” diyen Lucien 
Arkas ise, bu resmî teşekkürü şöyle 
karşılıyor:
“Koleksiyonunu buraya getirdiğinde 
itibar da görüyorsun. Bunların 
fiyatının ne kadar olduğu önemli 
değil ki, bunlar bina değil, arazi 
değil, apartman değil. Bir insan 
bunları niye alır, niye keyif alır? Ben 
niye insanlara bu müzeyi açıyorum? 
Gelin, bundan keyif alın diyorum. 
Sen keyif alıyorsan, sen de bunu sev. 
Bu sanatı aşılamak demek… Diğer 
müzelere geçebilmek için bir yerden 
başlamak lazım. Bir koleksiyon, 
diğer müzelerde sergilendikçe değer 
kazanıyor, tanınmışlığı artıyor. Kimin 
koleksiyonu olduğu olduğu, müze 

için güven sağlıyor. Bu sanat ortamı 
Türkiye’de zayıf, Türkiye’ye sadece 
eser getirtiyoruz, sergiliyoruz ve 
gönderiyoruz. Türkiye’de de bu işlerin 
var olduğunu, sadece Türkiye’de teşhir 
etmek için olmadığını ortaya koyan 
kuruluşlar var. Genellikle bu işler 
sponsorlarla yapılır. Ama bakın, işte bu 
da olabiliyor diyorum. Bizimki de bir 
iddia.” n

http://www.museedelodeve.fr  
www.arkassanatmerkezi.com 

3 Georges Braque
‘Nature morte à la théière noire’
tuval üzerine yağlıboya ve kum, 35 x 65.4 cm

4 Kees Van Dongen
‘Femme aux bijoux’
tuval üzerine yağlıboya, 130.5x97.5 cm

5 Louis Anquetin
‘La femme à l’ombrelle’
tuval üzerine yağlıboya, 90.8 x 73.7 cm

Arkas Sanat Merkezi hakkında

İzmir’de döneminin en güzel yapılarından 
biri olarak 1875 yılından beri hizmet 
veren Fransız Fahri Konsolosluk 
binasının denize bakan bölümü, Fransız 
Hükümeti tarafından 20 yıllığına, kültür 
ve sanat amaçlı kullanım için Arkas 
Holding’e tahsis edildi. Bir yıl süren 
restorasyon çalışmalarının ardından 
bina Kasım 2011’de Arkas Sanat 
Merkezi adıyla açıldı. Çağdaş donanımlı 
bir sanat merkezine dönüştürülen iki 
katlı tarihi binada, 10 adet sergi odası 
bulunuyor. Arkas Sanat Merkezi, İzmir’e 
kazandırılmış tarihi bir bina olmasının 
yanında, birçok uluslararası ressamın 
eserlerinin sergilendiği ilk sanat merkezi 
olma özelliği de taşıyor. 

3

4 5



13.02.2014 – 15.03.2014

+90 212 243 66 66
info@galerimana.com
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Yıldız Moran’ın 1940’ların Anadolusu’ndan kırsal yaşama dair kesitler sunan kare formatlı 

fotoğrafları, 12. İstanbul Bienali’nin sürprizlerinden biriydi. Pera Müzesi, dönemin yıldız 

fotoğrafçısı Moran’ın arşivine hakettiği ilgiyi gösteren bir sergiyle yılı kapatıyor.

Zamansız fotoğraflar

LESLİ JEBAHAR
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Ekonomik kalkınma 
döneminde kentlilere 

Anadolu’dan manzaralar 
sunan, köydeki yaşamdan 

izler veren Moran’ın 
fotoğraflarını Nurullah Berk, 

1960 tarihli yazısında 
“tavizsiz” ve “yapmacıksız” 

olarak tanımlar.

2013’ün son demlerinde İstanbul, 
fotoğraf tarihi adına çok değerli 
bir sergi ve uluslararası kadın 

fotoğrafçılar sempozyumuna1 ev 
sahipliği yapıyor. Tarihimizin iki 
önemli kadın fotoğrafçısı Yıldız 
Moran ve Semiha Es’i onurlandıran 
bu organizasyonlar tesadüf eseri yakın 
tarihlerde gerçekleşmelerine rağmen, 
öncelikle Türkiye fotoğraf tarihi 
üzerine bir tartışma başlatıyor ve bu 
değerli fotoğrafçıları unutturmamaya 
çalışıyor.

Pera Müzesi’ndeki “Yıldız Moran 
- Zamansız Fotoğraflar” sergisi, 
Moran’ın 8000’i aşan fotoğraf 
arşivinden seçilmiş, yüzde doksanı 
daha önce sergilenmemiş 84 
fotoğraftan oluşuyor. Moran’ı ilk 
kez tanıyacaklar için sıcacık bir 
buluşma yaratan, onu daha önceden 
bilenler içinse Moran’ın dünyasına 
taze bir pencere açan sergi 19 Ocak’a 
kadar ziyaret edilebilir. Sergi, başta 
Olgun ve Nazlı Çetinok Arun olmak 
üzere, Moran ailesi ve Mimar Sinan 
Güzel Sanatlar Üniversitesi öğretim 
üyelerinin müze ile birlikte iki yıllık 
çalışmasının ürünü.

Yıldız Moran (1932-1995) yaşadığı 
dönemde Türkiye’de mümkün 
olmayan fotoğraf eğitimini almak 
için İngiltere’ye okumaya gitmesiyle 
bilinir. İngiltere’de açtığı başarılı 
sergilere ek olarak, dört yıl sonra 
yurda döndüğünde Anadolu’da 
çekip sergilediği fotoğraflarıyla 
adını duyurur. Onu ilgi çekici ve 
gizemli yapan yanlarından belki de 
en önemlisi, şair Özdemir Asaf’la 
evliliğinden sonra 12 yıllık fotoğraf 
kariyerini bırakmaya karar vermesidir. 
Asaf ile evliliğinden üç erkek 
çocuğu olan Moran, kısa kariyerini 
büyük başarılar ve çarpıcı karelerle 
doldurabilmiştir.

Moran, Robert Kolej’de aldığı 
eğitimin ardından 19 yaşında genç 
bir kızken İngiltere’ye fotoğraf 
okumaya gider. 1951-1955 yılları 
arasında İngiltere’de sırayla iki 
farklı fotoğraf okuluna yazılır, 
dönemin ünlü portre fotoğrafçısı 
John Vickers’ın asistanlığını yapar ve 
birinde sergilediği 25 eserin hepsini 
sattığı beş sergi açar. Aydın bir ailede 
yetişmiş olan Moran, onu fotoğraf 
okumaya ikna eden dayısı ünlü sanat 
tarihçisi Mazhar Şevket İpşiroğlu ile 
çıktığı Anadolu seyahatinde yakaladığı 
karelerle, zamanın sanat camiasının 
beğenisini ve ilgisini kazanır. 

Ekonomik kalkınma döneminde 
kentlilere Anadolu’dan manzaralar 
sunan, köydeki yaşamdan izler veren 
Moran’ın fotoğraflarını Nurullah 
Berk, 1960 tarihli yazısında “tavizsiz” 
ve “yapmacıksız” olarak tanımlar.2 

Aynı kareyi istediği sonucu elde etmek 
için bazen birçok kez pozlar Moran. 
Köy hayatına ve çektiği insanlara 
saygı ile yaklaşır. Bazen bir köprünün 
ayağı veya at arabasının üzerindeki 
gölgelik tüm doğallığıyla fotoğrafının 
çerçevesini oluşturur. Peyzajlarında 
karenin en çarpıcı yerinde bulunan 
figürler, izleyiciye o topraklardaki 
insanın yeri ve yaşamına dair ipuçları 
verir. Fotoğraflarındaki hayran olunası 
bakış, kompozisyonu ve karenin içine 
sığdırmayı seçtikleri bazen bir festival 
filmi sahnesi gibidir.  

Serginin küratörü ve 2005 yılından 
bu yana Pera Müzesi’nin fotoğraf 
projeleri danışmanı, duayen Halim 
Kulaksız’ın oğlu Çoşar Kulaksız, 
Moran’ın sanatsal becerisine 
duyduğu hayranlığı dile getirir. 
Tüm fotoğraflarını dönemin tek 
mevcut film ebadı olan 6cm x 6cm 
kare formatında çekmiş olsa da, 
Moran’ın hiçbir zaman bu formata 
tutsak kalmadığını açıklar. Basitçe 
anlatmak gerekirse, Moran öznelerini 
kare formata sığdırarak çekmek 
durumunda olsa da, sonrasındaki 
baskı sürecinde düzenlemek üzere 
kendisine ‘Photoshop’ payı bırakarak 
fotoğraflamıştır sık sık. Karelerini 
kırparak özgün bir boyut ve estetik 
ifade elde etme fırsatı yaratmıştır. 
Kulaksız, Moran’ın arşivinde 
sanatçının hazırladığı dikdörtgen 
veya kare prova baskılarına sadık 
kalarak sergiyi oluşturmuştur. Sergide, 
sanatçının Anadolu manzaralarının 

yanı sıra Portekiz, İspanya ve İtalya’da 
çektiği fotoğraflar ve İstanbul’da 
kurduğu stüdyosunda çektiği portre 
fotoğraflarından bir seçki sunuluyor.

Türkiye’ye döndükten sonra İstanbul 
ve Ankara’da sergiler açan Moran, 
İngiltere’de yakaladığı ticari başarıyı 
savaş yılları yokluğu ile mücadele eden 
ülkemizde ne yazık ki yakalayamaz. 
Yurda dönüşünden sonra yaşadığı 
malzeme sıkıntısını röportajlarında 
da dile getirir. Hatta, bunların bazen 
fotoğrafçının içeriğe yönelmesine 
fırsat tanımayan sıkıntılar olduğunu 
söyler.3 Her şeye rağmen Moran, 
sanatından para kazanmak için portre 
ve kartvizit fotoğrafçılığı yapmaya 
başlar. Döneminin sanat camiası 
için önem taşıyan Kallavi Sokak’ta, 
Maya Sanat Galerisi’nin üst katında 
bir stüdyo kurar. Burada, sergide de 
görülebileceği gibi, Adalet Cimcoz, 
Haldun Taner, Haldun Dormen, 
Halikarnas Balıkçısı ve nicelerinin 
portrelerini çeker. 

Kulaksız, Moran’ın o zamanlar için 
çok pahalı olan filmleri cömertçe 
kullanarak, tekrar tekrar pozlar 
çekerek kendini fotoğraf sanatını 
keşfetmeye adamış olduğunu belirtir. 
Zengin bir aileden gelmesine rağmen, 
bu mesleği seçip kendini azim ve özveri 
ile eğittiğini arşivindeki bazı karelerin 
tekrarına bakıp söyleyebileceğimize 
dikkat çeker. 

Moran’ın eserleri dönemin ve 
geçmişin birçok sanatçısıyla diyalog 
halindedir. Pera’daki şeçkide serginin 

başlığında da işaret edildiği üzere 
fotoğrafların “zamansız”lık niteliği 
üzerinde durulmuş. Eserler başlık, 
tarih veya yer bilgisi verilmeden 
asılmış. Her ne kadar izleyici 
bu detayları merak edebilse de, 
fotoğrafların belgeci niteliğinden çok 
sanatsal yönleri öne çıkmış. Bir anda 
hangi sergide olduğunuzu unutursanız, 
başka bir fotoğrafçının eserlerini 
çağrıştırabilir Moran’ın kareleri.

Moran içinde insan figürü 
bulundurmamasına rağmen, insanı 
yaptığı iş üzerinden ifade ettiği 
muazzam kareler çekmiş. Hareket 
halinde, iş başındayken bir anda durup 
poz vermiş köylüleri anımsatan, üçgen 
oluşturacak şekilde toprağa dikilmiş üç 
kürek fotoğrafı Millet’nin 1857 tarihli 
‘Toplayıcılar’ tablosunu getiriyor akla. 
Yiyecek ne bulabilirlerse toplamak için 
yere eğilmiş ve yüzleri gözükmeyen, 
hareketin ortasında resmedilmiş 
üç köylü kadını... Millet resminde 
kırsal alanın yokluklarını temsil 
eden ve emekleriyle var olan işçileri 
gösterir. Moran’ın gramerinde emek, 
Millet’ninkinden farklı bir söylemde 
yer alsa da, Moran da sadece aletleri 
üzerinden etrafındaki doğanın içinde 

‘Black Moon Garden’, 127x74x19 cm, 2013

1 Semiha Es- Uluslararası Kadın Fotoğrafçılar 
Sempozyumu 28-30 Kasım 2013’te 
gerçekleşmiştir.

2 Türk Sanatı Yazıları, 9 Şubat 1960. 
(Chronique de L’art Turc, Les Photographies de 
Yildiz Moran Une exposition, 9 Fevrier 1960).

3 Merih Akoğul, Fotoğrafın Yıldız Moran’ı, Yıldız 
Moran: Zamansız Fotoğraflar Kataloğu, s.35
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çalışması ile var olabilen Anadolu 
insanını gösterir bize kanımca. 

Yakın çekim ile detaylarını bize 
sunduğu balıkçı ağında ise aslında 
balıkçıyı bize onun en çok kullandığı, 
elleriyle dikip, her gün denizin üzerine 
örttüğü eşyası ile gösterir. Balıkçının 
yüzünü veya ellerini görmesek bile, 
onun gözünün gördüğünden yola 
çıkarak ona yakınlaştırır bizi Moran. 
Denizin aşındırdığı ağın parçaları, 
balıkçının yüzünde olabilecek 
kırışıklıklara gönderme yapar sanki. 

Moran’ın fotoğrafları estetik ile 
içeriği bir araya getirir. Başlangıç 
noktası estetik olan, bakanı yakına 
davet eden fotoğraflar, yoruma ve 
okumalara kapı açar. “Fotoğraf 
aracılığıyla evrensel olanı ve işlenen 
konunun kavramını içeren fotoğrafı 
çekmek istedim” der Moran her zaman 
içeriğe ve mesaja önem verdiğini 
vurgulayarak. 4 Yakalamaya çalıştığı 
evrensellik nedeniyle “zamansız”dır 
belki de fotoğrafları. 

“Düzeyini korumak için büyük çaba 
gerekli. Her sanatta olduğu gibi. Yarım 
olacak iş değil. Hiç yapmamak daha 
iyi...” der bıraktıktan sonra tekrar 
başlamayı umduğu mesleği ile ilgili.5 
Kendisi gibi tutkulu bir sanatçı için, 
fotoğraf ikinci planda kalamayacak 
kadar önemli ve özveri gerektiren bir 
uğraştır şühesiz. Bu sanata hakkını 
veremeden yapmaktansa, bırakmayı, 
tutkusunu aşık olduğu adama ve 
kurduğu ailesine adamayı seçer.

Pera’daki sergi, en son sadece 

birkaç fotoğrafıyla 2011 İstanbul 
Bienali’nde karşımıza çıkan Yıldız 
Moran’ın hatırlanması ve sanatının 
görünür kılınması adına büyük 
önem taşımakta. Fakat bu sergi 
Moran’ın sanat tarihimizdeki yerini 
anlamak ve korumak için sadece bir 
başlangıç. Başlangıç, çünkü, serginin 
ardından Yıldız Moran’ın dünyasına 
açılan kapıyı daha da aralama isteği 
doğuyor insanın içinde. Kalan 7960 
küsür fotoğrafı ve oğlu Gün Bey’in 
söylediğine göre, Moran’ın çocuklarını 
büyütürken çektiği aile fotoğraflarını 
merak etmemek elde değil. 1950’lerde 
bu denli evrensel denilebilecek 
fotoğraflara imza atmış bir sanatçıyı, 
çağdaşlarıyla birebir ilişki ve diyalog 
halinde sunan çeşitli sergiler de 
görmeyi arzuluyor insan. 
Semiha Es-Uluslararası Kadın 
Fotoğrafçılar Sempozyumu 

28-30 Kasım 2013 tarihlerinde 
İstanbul’da, İstanbul Kadın 
Müzesi (İKM), Koç Üniversitesi 
Toplumsal Cinsiyet ve Kadın 
Çalışmaları Araştırma ve Uygulama 
Merkezi (KOÇ-KAM) ve Sabancı 
Üniversitesi Toplumsal Cinsiyet 
ve Kadın Çalışmaları Forumu’nun 
ortak çalışmasıyla organize edilen, 
yurtdışından 5 kıtadan ve Türkiye’den 
çeşitli fotoğrafçı ve akademisyenleri 
bir araya getiren bir mega-sempozyum 
gerçekleşti. Biraz daha önceye 
yetişebilseydi, Semiha Es’in onuruna 
değil, Semiha Es’i de konuk olarak 
bünyesine alan bir sempozyum 

yapmayı diliyordu organizatörler. 
Fakat 2012 yılının sonunda 
kaybettiğimiz Es, kendisi hakkında 
yapılmış olan sunumda, belgeselde 
ve paralel etkinlik olan “İkinci Göz: 
Türkiye’den Kadın Fotoğrafçılar” 
sergisinde yer alan fotoğraflarıyla 
renklendirebildi sempozyumu. 

Daha çok gazeteci-yazar Hikmet 
Feridun Es’in karısı olarak tanınan 
Semiha Es, fotoğrafçılık kariyerine 
çok sevdiği kocasını iş seyahatlerinde 
kamerasıyla takip ederek başladı. 
Yaşamı boyunca çeşitli gazetelerde 
gezi yazarlığı yapan, kıta kıta dolaşan, 
Kore Savaşı’na bile giden Hikmet 
Feridun’u ve gittiği yerlerdeki nice 
sahneleri fotoğrafladı Semiha Es. 
Birçok okur, uzak ülkeleri ve egzotik 
kültürleri onun objektifinden çıkan 
foto-röportajlarla tanıdı. Gazetelerde 
yıllarca imzası bulunmasına rağmen 
hiçbir zaman maaş almadı. Zamanında 
birçok meslektaşının ve hemcinsinin 
gidemediği yerlere gidip belgeleme 
şansı bulan Es, Kasım sonunda 
düzenlenen, fotoğrafta kadın bakışını 
tartışan sempozyuma ilham kaynağı 
oldu. 

Fotoğraf ile olan ilişkileri bambaşka 
şekilde devam etmiş olsa da, Semiha Es 
ve Yıldız Moran’ın kariyerleri dönem 
olarak örtüşür. Moran’ın yanı sıra, 
en önemli kadın fotoğrafçılarımızdan 
bir başkası olan Semiha Es’i 
hatırlamak ve tanıtmak adına önem 
taşıyan sempozyumdan bu yazıda 
bahsetmeden geçemedim. n

4 25 Haziran 1983 tarihli 
Ses Dergisi, 25.Sayı. 

5 Seyit Ali Ak, Erken 
Cumhuriyet Dönemi Türk 
Fotoğrafı 1923-1960, 
Remzi Kitap Evi Nisan 
2001.



ART ON  iSTANBUL - AKARETLER

OLCAY KUŞ
GAME CENTER

08.01.2014 - 08.02.2014

     
Şair Nedim Caddesi No: 4 34307 

Akaretler Beşiktaş, İstanbul

                        
                      ART ON İSTANBUL      

MEHMET DERE
PAPERCUT

21.01.2014 - 01.03.2014

Zorlu Center PSM Galeri Alanı
34340 Beşiktaş, İstanbul

www.artonistanbul.com / info@artonistanbul.com 

 İsimsiz, Kağıt Üzerine Kurşun Kalem ve Sprey Boya, 21 x 29.7 cm, 2013

Scream, Kağıt Üzerine Kara Kalem,15 x 22 cm, 2010



30

YORUM

Kırılan camlardan 
yarılan asfaltlara

Vahap Avşar’ın Rampa’da 4 Ocak’a kadar devam eden sergisi “Kara Albüm’’, galerinin sokağa bakan mekanında 

dramatik bir sahne ile açılıyor. Sanatçının ‘Son Uyarı’ gibi bilinen bazı işlerinin yanı sıra ilk kez denediği bir teknik ve 

üslupla metalik boyayı asfalt üzerinde dondurarak oluşturduğu, sergiye adını veren soyut resimler dikkat çekiyor.

uzun zamandır kapalı olduğunu, köy 
sakinlerinin dağın arkadasındaki 
tali bir yolu kullanmak zorunda 
bırakıldıklarını, bu sebeple köyün 
nüfusunun son derece azaldığını 
öğrenince ister istemez iki iş arasında 
doğrudan bir bağlantı kuruluyor. 

Gece yarısı tek bir aileye camı kırarak 
taşa sarılı bir mesaj göndermekten, 
bütün bir köyü kendi istekleriyle 
göç ettirmeye uzanan bu 30 yıllık 
değişim tabii ki sadece etnik kökenleri 
sebebiyle istenmeyen kişilere defolup 
gitmeleri için uygulanan bir yöntem 
değil. İktidar sahiplerinin arzu ettiği 
gibi olmayan herkese karşı uyguladığı 
topyekün bir düşmanlık zincirinin 
sıradan bir halkası sadece. Sergiyi 
bu zincir üzerinden okumaya devam 
ettiğimde 1988 tarihli ‘Gece Vardiyası’ 
ve ‘Bildiğimiz Üzere Yirminci Yüzyıl’ 
(2012) işleri arasında da benzer bir 
gerilim kurmaktan alıkoyamıyorum 
kendimi. 

Avşar, ‘Gece Vardiyası’ isimli siyah 
beyaz fotoğrafını, 9 Eylül Üniversitesi 
Resim Bölümünde hocası Cengiz 
Çekil’in asistanı olduğu yıllarda çeker. 
O sıralarda Cengiz Çekil üniversitenin 
heykel atölyesinde, genellikle geceleri, 
memleketin devlet dairelerine ve 
belediye binalarına konulması için 
Atatürk heykelleri üretmekte, Avşar da 
ona yardım etmektedir. Bu fotoğrafı, 
Atatürk’ün tarihsel kişiliğinin 
ötesinde, yukarıda bahsettiğim 
iktidarın kendi gücünü, zincirin tüm 
halkalarına mütemadiyen hatırlatma 
aracı olarak kullandığı bir imge 
şeklinde düşününce, sergi mekanında 
fotoğrafa son derece yakın bir şekilde 
konumlandırılmış ‘Bildiğimiz Üzere 
Yirminci Yüzyıl’ yerleştirmesini de 
anlamlandırmak kolaylaşıyor. 

Yerleştirme, Avşar’ın kendisinin, 
hocası Cengiz Çekil’in, Joseph 
Beuys’un ve Marcel Duchamp’ın 
kafalarının gerçek boyuttaki 
büstlerinden oluşuyor. İlginç 

Genellikle Anadolu’nun misafir 
odalarında görmeye alışık 
olduğumuz geleneksel motiflerle 

bezeli kırmızı bir halının üzerinde, 
tavandan düşerek kırılmış bir avize, 
birkaç büyük boy taş parçası ve çeşitli 
cam kırıkları, Vahap Avşar’ın Rampa 
galeride devam eden sergisi için 
üretilmiş bir yeniden yapım. 

Sanatçının ilk defa 1993’te 
Ankara’daki bir apartmanın bodrum 
katında kısa bir süre için sergilediği  
‘Son Uyarı’ isimli bu yerleştirme, Avşar 
ailesinin 1980 yılında Malatya’da 
yaşadıkları bir olaya dayanıyor. 
Yüzlerce kişinin öldürüldüğü Malatya 
katliamından (1978) iki yıl sonra, bir 
gece yarısı sanatçı ve ailesi misafir 
odalarının camından içeri atılan bir 

taşa sarılı mesajla, etnik kimlikleri 
nedeniyle orada istenmediklerine 
dair son uyarıyı alırlar. Eşyalarını 
toparlayıp İzmir’e taşınmaya karar 
veren Avşar ailesi, dört gün süren bir 
yolculukla Anadolu’nun bir ucundan 
diğerine varır.

Bu yerleştirmeyle beraber sergideki 
‘Arguvan’a Yol’ isimli videoya 
baktığımda, iktidar sahiplerinin 
geçen 30 yıl içinde şu veya bu sebeple 
istemedikleri birilerine yönelik 
uyarılarının biçimini oldukça sofistike 
hale getirdiklerini düşündüm. 
Her ne kadar Avşar bu videoyu 
23 Kasım’da Rampa Galeri’de 
Rowan Ricardo Phillips ile yaptığı 
söyleşisinde “zihnin anlamlandırma 
çabası” üzerinden anlatsa da, asfalt 

bir yolda açılan koskoca yarıkları 
bu ülkede yaşayanların birbirine 
duyduğu nefretin bir tezahürü şeklinde 
okumadan edemiyorum. 

İlk seyredişimde ekranda gördüğüm 
devasa yarık görüntülerinin, sanatçının 
çekim sırasında kamerasını -sanki bir 
felaket anında çekiliyormuşcasına- 
sallayarak kullanmasının da 
yardımıyla, dünyanın kimbilir 
neresinde yaşanmış bir deprem 
sonrasında oluştuğunu varsaymıştım 
ki Avşar’ın bahsettiği zihnin 
anlamlandırma çabası buna denk 
düşüyor sanırım. Ancak yarıkların 
Malatya’da sanatçının akrabalarının 
köyüne giden yolun üstünde bilinmez 
bir sebeple oluştuğunu, bu yoldan 
geçişin tehlikeli bulunması nedeniyle 

RUMEYSA KİGER
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olan, kafaların üzerinde durduğu 
kaideler -ki Türkiye Cumhuriyeti 
vatandaşları olarak biz bu kaideler 
üzerinde sadece Atatürk’ün heykelini 
görmeye alışığızdır- ters çevrilmiştir. 
Yani kaideler, kafaların üzerinde 
durmaktadır. Son derece verimli 
yorumlara açık bu işi iktidarla ilişkisi 
açısından düşündüğümde, bu dört 
figürün de yaptıkları işin özü itibariyle 
ister istemez güç odaklarına ters bir 
noktada konumlanması açısından, 
kaide üstünde kafa yerine, kafa 
üstünde kaide şeklinde yerleştirilmesi 
ilk bakışta abuk gibi görünse de 
aslında son derece anlamlı.

Sergiye ismini veren “Kara Albüm” 
serisiyse keçe üzerine metalik gümüş 
boyayla yapılmış 12 adet büyük boy 
işten oluşuyor. Avşar, metalik boyanın 

asfalt üzerinde donmasıyla gerçekleşen 
bu formları, işlerin kavramsallaşma 
sürecinin kalıntıları olarak yorumluyor. 
Bu yorumu bir kenara koyup, sadece 
serinin ismini düşündüğümde, Türkiye 
Cumhuriyeti’nin kısa tarihinde 
varlığından rahatsızlık duyulan veya 
iktidara zıt bir noktada konumlanan 
toplulukların yaşadıklarının da iç 
sıkıcı, karanlık bir albümün sayfalarını 
çevirmeye benzetiyorum.

“Kara Albüm” sergisi yukarıda 
bahsettiklerimden başka, güç 
ilişkilerinin karmaşık yapısına dair söz 
söyleyen birçok başka işi de içeriyor. 
Bir bütün olarak sergiyi güçlü kılan 
özellik, Rampa galerinin oldukça 
büyük mekanını, işlerinin kavramsal 
yoğunluğuyla da doldurabilme 
başarısı. Büyük sergi alanlarının 

tamamının kişisel sergilere ayrılması 
söz konusu olduğunda ortaya 
çıkan en büyük sorunlardan biri, 
içeriyi fikri anlamda doldurabilme 
becerisi.  Fiziksel olarak doldurulsa 
da, işlerin kavramsal derinliğinin 
hafifliği, özellikle büyük sergileme 
mekanlarında sık karşılaştığımız bir 
durum. Avşar’ın sergisininse, kimi 
duvarda tek bir eser asılı olsa da, 
mekanı tam anlamıyla doldurduğunu 
rahat rahat söyleyebiliriz. n

Sergiye ismini veren “Kara 
Albüm” serisiyse keçe 
üzerine metalik gümüş 
boyayla yapılmış 12 adet 
büyük boy işten oluşuyor. 
Avşar, metalik boyanın 
asfalt üzerinde donmasıyla 
gerçekleşen bu formları, 
işlerin kavramsallaşma 
sürecinin kalıntıları olarak 
yorumluyor. 

1 ‘Son Uyarı’, 1993. Halı, avize, taş, cam kırıkları. 
Sanatçı ve Rampa’nın izniyle.

2 ‘Negatif 2’, 1990. Fotoğraf, 100 x 70 cm.  
Sanatçı ve Rampa’nın izniyle.

3 ‘Kara Albüm’ serisinden, 2013, 184 x 90 cm.  
Sanatçı ve Rampa’nın izniyle.  
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Bedri Rahmi Eyüboğlu’nun ‘Çakıl’ şiirinin bu ilk dizesi herkese bir şeyler anlatıyor 

şüphesiz. Fakat son dönemde güneş yüzüyle buluşan 4. Levent Konutları’nın mozaik 

taşlarını düşününce daha bir anlam kazanıyor.

BARIŞ ÇAKMAKÇI

Seni düşünürken 
bir çakıltaşı ısınır içimde

Yağmurlu gri bir günde arabayla 
4. Levent’ten geçerken yol 
üstünde bana göz kırpan 

rengarenk mozaiklerle başladı bu 
yazının hikayesi. Ofise vardığımda 
4. Levent’te oturan bir arkadaşıma 
sordum, bu panoların nereden 
çıktığını. Daha önce bir iki tanesini 
görmüşlüğüm, bilmişliğim vardı 
bittabii. İlk kez gördüklerim için 
arkadaşım, “Evet, Beşiktaş Belediyesi 

yeni bir çalışma yaptı ve kayıp 
mozaikleri de gün yüzüne çıkardı” 
dedi. 

Biraz kurcalayınca mimarlık 
platformlarında “Aradığımız parça 
sizde olabilir” isimli bir doküman 
yayınlandığını, belediyenin tüm 
çalışmayı detaylarıyla ve haritasıyla 
özetlediğini ve halkı da albümlerinde 
bu mozaiklerin olduğu fotoğraflar 
varsa paylaşmaya davet ettiğini 

gördüm. Haritanın bir çıktısını 
aldım ve ertesi sabah -yine yağmur 
altında- düştüm yola. Bir elimde 
şemsiye diğerinde harita, cep 
telefonumla ortaya çıkan ve her biri 
değerli sanatçılara ait bu mozaikleri 
kendimce fotoğraflamaya… Akabinde 
Instagram’da paylaştığım o kareler ise 
bu yazının müsebbibi oldu. 
İlk kırılmalar

Yakın tarihimizde benim en çok 

ilgi duyduğum döneme tekabül 
ediyor 50’li yıllar. Çok partili 
döneme geçişle her mahallenin kendi 
milyonerini yaratma hayallerine 
kapıldığı, batıya göçlerin başladığı 
ve kültürel karmaşanın başgösterdiği 
‘modernist’ bir dönemin Türkiyesinde 
kendine ortam bulan sanatçı-mimar 
işbirliğinin en iyi örneklerinden 
biri bu mozaikler. Hem bir devrin 
sosyokültürel ortamını hem de bugün 

KONSERVASYON

Eren Eyüboğlu. Fotoğraflar: Tümay Göktepe
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neredeyse en az değer verdiğimiz sivil 
mimari estetiğin de zirve noktasını 
oluşturuyorlar. 

O dönemde henüz genç Türkiye 
Cumhuriyeti’nin Ankara’daki 
Saraçoğlu Mahallesi’nde uygulamaya 
koyduğu modernleşme programının 
uzantısı olan bahçeli evlere sahip bir 
orta sınıf mahallesi Levent. 30.000 
ağaca ve dispanser, okul, postane 
gibi kendi kamusal mekanlarına 
sahip bir mahalle. İstanbul’da Levent 
Çiftliği’nde yapıldığı için bu isim 
veriliyor. Ardından iki etap daha 
ekleniyor. İlgi çok artınca mimar 
Kemal Ahmet Arû ve Rebiî Gorbon, 
1956-57 yıllarında ilk uydukent 
projesi olan dördüncü etabı, yani 
4. Levent toplu konutlarını da 
bitiriyorlar.
Arka plana göz atalım

Bu dönemde uluslararası üslubun 
artık zirvesine oturmuş mimarlık 
ürünlerinin cephelerinde çoğunlukla 
yüzü Anadolu’ya dönük el işleri, 
folklorik halı işlemelerinin stilize 
motifleriyle karşılaşmamız da tesadüf 
değil. Halk Partisi’nin devlet politikası 
olarak düzenlediği Yurt Gezileri’ne 
katılmış, modernizm yolunda kendi 
özünü bulmaya, evrensel ile yerel 
arasındaki dengeyi kurmaya çabalayan 
bir sanatçı grubu var o yıllarda. 

Anadolu Resim Gezileri ve halkevleri 
gibi kültür politikalarının ardından 
tuval resmine yansıyan bu eğilim, 
devlet korumasından çıkan sanatçılara 
yeni olanaklar sunar. Bayındırlık 
Bakanlığı tarafından üretilecek büyük 
ölçekli kamusal yapıların yarışmalar 
yoluyla elde edilmesi, mimarlık 
alanında ofislerin yaygınlaşmasına 
neden olurken, sanatçılar için de 
bulunmaz bir gelir kaynağı yaratır. 
Özellikle 1954’teki Marshall Yardım 
Planı’yla Paşabahçe’nin üretim 
makinelerinin artması da etkili olur. 
O güne kadar daha manifaktür 
düzeydeki birtakım mozaik evlerinde 
çalışan sanatçılar bu endüstrileşmiş 
seramik üretiminin desteğini almaya 
başlar.

Bu dönemde özel sektörün mimarlık 
alanına müşteri olarak girişiyle 
üretilen yapı stokunun neredeyse 
tamamı Amerikan modernizminin 
ve uluslararası üslubun izlerini taşır. 
Eşzamanlı olarak ofis, büro, otel ya da 
çarşı gibi liberal ekonomik yapı tipleri 
de mimarların gündemini meşgul 
etmeye başlar.

Büyük ustalar harmanı
Biraz daha kurcalamaya devam 

ettiğimde, 50’lerin sonundan 
70’lere kadar gelen süreçte bahsi 
geçen yapılarda mimarların üstat 
sanatçılarla işbirliği yapmasıyla 
mozaik başta olmak üzere duvar 

resmi, fresk, çit, friz, kabartma, 
rölyef, vitrayın yanı sıra cam, seramik 
ve metal işlerden de gelir kaynağı 
yaratıldığını gördüm. 

İzmir Büyük Efes ve Tarabya otelleri 
ile Odakule (Salih Acar), İstanbul 
Belediye Sarayı (Ferruh Başağa), 
İstanbul Manifaturacılar Çarşısı 
ve İstanbul Divan Oteli Pastanesi 
(Füreya Koral), Türkiye Petrolleri 
Gölbaşı Gazinosu (Nuri İyem), 
Ankara Öğretmenler Bankası Genel 
Müdürlüğü (Gülsüm-Devrim Erbil), 
Ankara Ulus İş Hanı (Adnan Turani 
ve Arif Kaptan), İstanbul Üniversitesi 
Edebiyat Fakültesi (Neşet Günal), 
Ankara Arı Sineması (Hamiye 
Çolakoğlu), Beyoğlu Yapı Kredi 
Bankası (Nasip İyem), İstanbul Deniz 
Müzesi (Atilla Galatalı) bu yapılardan 
sadece birkaçı. Bu sanatçılara Kuzgun 
Acar, Mustafa Pilevneli ve İlhan 

Koman’ın metal veya cam işlerini, 
Nurullah Berk’in duvar resimlerini 
ekleyerek çoğaltmak da mümkün. 

Bu dönemin en ses getiren işlerinin 
ise Bedri Rahmi ve Eren Eyüboğlu 
çifti tarafından ortaya konduğunun 
altını çizmek gerekir. Bedri Rahmi 
bu zaman zarfında Ortaköy Lido 
Havuzu duvar resmine (1943), Ankara 
Operası panolarına (1946), Hilton 
Karagöz Bar duvar resmine (1954), 4. 
Levent Konutları dış cephe mozaiğine 
(1956/1957), Brüksel Uluslararası 
Sergi Türk Pavyonu mozaik panosuna 
(1958), NATO Genel Merkezi mozaik 
panosuna (1959), Divan Oteli’nde 
duvar kabartmasına, Samatya SSK 
Hastanesi mozaik panosuna (1959), 
İstanbul Manifaturacılar Çarşısı 
mozaik panosuna (1963), Karaköy 
Tatlıcılar rölyefine, (1964/1965), 
Osmanlı Bankası Bursa Şubesi 

Elbette zaman birçok 
şeyin ilacı olduğu gibi, 
zehiri de olabiliyor. Liberal 
ekonomiye geçişin simgesi 
olan bu duvar resimleri, 
yine liberal ekonominin 
simgesi olan markalar 
ve bilinçsiz yapılaşma 
nedeniyle epeyce zayiat 
verir. Klimalar, borular, 
vitrin ve tabelalar, 
reklam panoları ve bina 
mantolamaları derken bu 
20 mozaik işleme semt 
sakinlerinin gözleri önünde 
sessizliğe bürünür.

KONSERVASYON

Eren Eyüboğlu

Ferruh Başağa
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Bedri Rahmi Eyüboğlu
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seramik panosuna (1971), Bonn TC 
Dışişleri Bakanlığı Büyükelçiliği 
vitrayına (1970), Marmara Oteli 
frizine (1967), Marmara Oteli yer 
mozaiğine (1967), Vakko Fabrikası 
çitine (1972) ve cephe rölyefine (1972) 
imza atar. 

Eşi Eren Eyüboğlu ise Ankara 
Etibank mozaik panosunu (1956), 4. 
Levent Konutları duvar resimlerini 
(1956-1957); Hacettepe Çocuk 
Hastanesi mozaiklerini (1955), 
İstanbul Manifaturacılar Çarşısı 
mozaik panosunu (1963-1965), 
Cerrahpaşa Hastanesi mozaik 
panosunu (1978) ve Hacettepe 
Üniversitesi Morfoloji Bölümü mozaik 
çalışmasını bu süreçte yapar.
Mozaiklerin 4. Levent’e gelişi

Bahsettiğim, temeli 1947 yılında 
Emlak Kredi Bankası tarafından 
atılan 4. Levent toplu konut projesi 
de 1957 yılında tamamlanarak bu 
mimar-sanatçı gündeminin ortasına 
konuşlanır. Kemal Ahmet Arû ve 
Rebiî Gorbon tarafından gerçekleşen 
projede 100 hektarlık alana 450 konut 
dikilir. Bu binaların bazı suskun 
cephelerini süslemesi için Türk çağdaş 
sanatının altı önemli ismine teklif 
götürülür. Bedri Rahmi ve Eren 
Eyüboğlu, Nurullah Berk, Ferruh 
Başağa, Sabri Berkel ve Ercüment 
Kalmık tarafından oluşturulan 20 
mozaik pano binaların duvarlarına 
işlenir. Bitirilen projenin ardından 
semtin çevresine birçok yeni konut ve 
site inşa edilir. 

80’li yıllara gelirken Boğaz 
Köprüsü’nün de açılmasıyla bölge 
İstanbul’un en değerli alanlarından 
biri olarak önem kazanır ve periferisi 
gelişir. Elbette zaman birçok şeyin 
ilacı olduğu gibi, zehiri de olabiliyor. 
Liberal ekonomiye geçişin simgesi 
olan bu duvar resimleri, yine liberal 
ekonominin simgesi olan markalar ve 
bilinçsiz yapılaşma nedeniyle epeyce 
zayiat verir. Klimalar, borular, vitrin 
ve tabelalar, reklam panoları ve bina 
mantolamaları derken bu 20 mozaik 
işleme semt sakinlerinin gözleri 
önünde sessizliğe bürünür.

2011 yılında Levent mahallesinde 
yapılan bir araştırmaya gore, 700 
Levent evinin yaklaşık üçte birinin 
(210 kadarı) işyerine dönüştüğü 
sonucuna rastlamamız tesadüf değil. 
Yine aynı yıl beşte biri (120 kadarı) 
boş duran, yıkılmış veya inşaat 
halindeki evler de bugün bu rakama 
eklenmiş durumda. Apartmanların 
içindeki dairelerin de ofis olarak 
kullanımını da eklemek lazım.

1959’dan beri semt sakini olan Sema 
Tuncay “Bu konutların tarihi eser 
niteliği var. Son yıllarda bazı mülk 
sahipleri müteahhit çağırdı; çok katlı 
binalar yapılsın diye belediyeye gitti. 
O tartışmalı süreçte bu mozaikler 
gündeme geldi ve ortaya çıkarıldı” 
diyor ve ekliyor: “Balkonları bile 
kapatmak aslında yasakken yıkılıp 
yüksek bina yapmak düşünülemez.”

Son sözüm
O günden bugüne, ülkemizdeki ilk 

uydu kenti olarak gösterebileceğimiz 
4. Levent Konutları’nın duvar 
mozaiklerindeki tahribatlar 
belirlenerek İstanbul 3 Numaralı 
Koruma Bölge Kurulu’nun Aralık 
2012’de aldığı karar sonucunda 
koruma altına alındı. Bedri Rahmi ve 
Eren Eyüboğlu, Ferruh Başağa, Sabri 
Berkel, Ercüment Kalmık’ın özellikle 
Akçam Caddesi boyunca binaların 
cephelerinde görebileceğiniz eserleri 
kurtarılmış durumda. Ama ne yazık 
ki, Nurullah Berk’in duvar çalışması 
yerine vitrin açılması nedeniyle 
aramızda değil. 4. Levent çarşısının 
girişindeki Ziraat Bankası’nın arka 
duvarında yer alan Bedri Rahmi 
panosu ise camekanla korunuyor. 

Semtte bir açık hava müzesi 
yaratmak isteyen Beşiktaş Belediyesi 
“Aile albümlerinizdeki bu mozaiklerin 
eski hallerini gösteren fotoğraflar veya 
belgeler ışık tutacak. Lütfen elinizdeki 
bu tip belgeleri 444 44 55 numaralı 
hizmet ofisimizi arayarak paylaşın. 
4. Levent mozaiklerini koruma 
dayanışmamıza ortak olun” diyerek 
herkesi katkıda bulunmaya davet 
ediyor. 

Tam bu noktada son birkaç aydır 
süregiden Kent Müzesi tartışmalarını 
hatırlayarak, bir cümleyle bitirmeme 
izin verin: Bence Kent Müzesi, 
yağmurlu bir günde bile Bedri 
Rahmi’yi, Sabri Berkel’i sokakta 
görebilmektir. n

Bedri Rahmi ve Eren 
Eyüboğlu, Ferruh Başağa, 
Sabri Berkel, Ercüment 
Kalmık’ın özellikle 
Akçam Caddesi boyunca 
binaların cephelerinde 
görebileceğiniz eserleri 
kurtarılmış durumda. Ama 
ne yazık ki, Nurullah 
Berk’in duvar çalışması 
yerine vitrin açılması 
nedeniyle aramızda değil.

KONSERVASYON

Sabri Berkel

www.galerist.com.tr
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2004 yılından beri fotoğrafla uğraşan Cemil Batur Gökçeer, “çağdaş 

bir başarısızlık mitolojisi” olarak kurguladığı ‘Mağara Albino’ 

serisinden karelerle karşınızda. ‘Mağara Albino’, kamusal alanlarda  

ışıklandırmanın kullanımıyla turistik bir mekana dönüşen doğal bir 

mağaranın içinden geçen bir fotoğrafçının doğumunu yan yana getiren 

deneysel bir seri. Çalışmalarına Ankara’da devam eden Gökçeer, 

hikayelerin peşinden koşarak başladığı fotoğraf yolculuğuna devam 

ederken bu seri ile girdiği sorgulama sürecinde, farklı materyallerden 

ve teknik müdahalelerden yararlanarak fotoğraf yüzeyini yapıbozuma 

uğratıyor. İlk kişisel sergisi “Düğüm”ü kurucuları arasında yer aldığı 

Torun’da gerçekleştiren sanatçı, ikinci kişisel sergisini önümüzdeki 

Mayıs ayında İstanbul’da The Empire Project’te gerçekleştirecek.

cemilbaturgokceer.com

Gökçeer
Cemil Batur
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“Cave Albino” serisinden, 2012. Sanatçının izniyle.
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30 Beyaz Mum
Bundan 30 yıl önce, 4 Şubat 1984’te Ankara’da kurulan  Siyah Beyaz, bar ve galerisiyle çağdaş Türk sanat 

tarihinin önemli uğrak noktalarından biri oldu. 30 Beyaz Mum imzasıyla Evrim Altuğ tarafından hazırlanan ve 

2014’te okurla buluşacak özel kitap, bu tarihin ilginç ayrıntılarını gözler önüne seriyor.

EVRİM ALTUĞ

Türkiye’deki çağdaş tarihi ve 
tarifini belirlemede adı gibi bariz 
etkiler bırakmaya meyilli Siyah 

Beyaz Sanat Galerisi, ülkenin 
Anadolu’daki başkenti Ankara’nın 
vaktiyle şarap bağlarının, bugünse 
sefaret binaları ve bürokratik yapıların 
uzandığı Kavaklıdere semtinde, 4 
Şubat 1984’te açıldı.

O dönemin hatırda kalan öteki 
galerilerinden bazıları; Doku, 
Urart ve Artisan Sanat Galerisi 

ile, Siyah Beyaz ile kardeş ve yaşıt 
diyebileceğimiz, ilk açıldığı yıllarda ise 
Gaziosmanpaşa’da hizmet veren Galeri 
Nev olarak öne çıkıyordu. Ankara’da 
bununla birlikte kimi bankaların 
sanat galerileri mevcuttu ve sanat 
hayatı genellikle Cinnah Caddesi’nde 
yoğunlaşmıştı.

Daha detaylı söylersek, Siyah Beyaz, 
bu bölge ile aynı adlı sokaktaki, 
mülkiyeti Sade ailesine kayıtlı 3 
numarada, Faruk Sade imzalı mimarî 

Üst Sıra: Aydın Gürpınar, Şahin Yenişehirlioğlu, Hasan Bülent Kahraman, Erdağ Aksel, Filiz Yenişehirlioğlu, Hüseyin Tanrıöver, Bihrat Mavitan, Yusuf Dino, Behruz Çinici, Ayşegül Özbay, Atilla Cangır.
Ortadakiler:  Naz Dino,?, Alev Mavitan, Ayşe Kadıoğlu. Oturanlar: Keriman Diril,?,?,?, Ali Yavuz Özbay, Süha Özkan, İbrahim Görgün, Nükhet Görgün, Fulya Sade, Faruk Sade.
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müdahaleler ile birleştirilmesi ile 
kuruldu.

Binanın giriş / bodrum katında, 
bugün bir ön ve arka bahçesi de 
bulunan Siyah Beyaz bar, diğer 
üst / birinci katında ise zamanla 
sürekli dönüşen ve genişleyen, Siyah 
Beyaz sanat galerisi bulunuyor. ‘Filmin 
sonu’nu merak edenler için hemen 
söylersek, galeri - barın ismi ise, 
kaynağını yapının ilk katında bulunan 
siyah - beyaz şömineden alıyor.

Bu şöminenin galeri kimliğine yaptığı 
etkiyi değerlendiren tasarımcı ve 
heykeltıraş Günnur Özsoy, şunları 
aktarıyor:

“Galerinin içinde şöminesi var. Çok 
düz, kutu değil. Dolayısıyla, açık 
hani; sen değerlendirebilirsin. Onu 
kutu haline de getirebilirsin, başka 
başka şeyler de yapabilirsin. Özellikle 
benim için mekân önemli, her zaman 
çok önemli. Çünkü heykeli var eden 
mekân, doluluk, boşluk, vesaire... 
Ya da o mekâna göre iş üretmek 
son derece heyecan verici bir şey. 
Siyah Beyaz’ın meselâ o şöminesinin 
olması, o da gene insanda “ev”, 
“yuva” hissini uyandırıyor. Ben evet, 
steril alanlarda bir şeyler yapıyorum 
ediyorum. Mimari projelerde bir şeyler 
yapıyorum ama, neden sergi açıyorsun, 
insanlarla hakikaten paylaşmak için.

Bazı zamanlarda şunu görüyorum 
ben; bir galeri ne kadar eve benzerse, 
ne kadar insani olursa o kadar çok 
daha kişilerin algıları rahatlıyor ve 
daha hayal yetenekleri de, hayal 
kurmaları da çoğalıyor diye 
düşünüyorum. Dolayısıyla orada o 
yakınlığı da önemsiyorum. Çünkü 
herkesin kendine göre bir yaşamı var, 
bir gustosu var. Kendine ait bir şey 
gördüğü zaman, evcilleştirdiğinde,“Bak 
demek ki olabilir burada, illa böyle 
jilet gibi dümdüz bir şeyler olacak, 
burada da böyle duracak,” gibi değil. 
O meselâ şöminenin varlığı benim için 
önemlidir Siyah Beyaz’da. O insana 
şey yapar, ‘Olur ya, merak etme,’ 
gibilerinden.”	

Siyah Beyaz sanat 
galerisinde duvarlara misafir olmuş 
nice eser, biçim, yüzlerce figür ya 
da Siyah Beyaz sureti veya barı 
hıncahınç dolduran insanların anıları, 
geçen bu 30 yıl içinde, tarihteki 
yerlerini türlü okumalara açık ölü veya 
dirilikleriyle, tıpkı zamanın hepimize 
yaptığı gibi, kaçınılmaz biçimde 
almışa benziyor. Bir bakıma galeri, 
Ankara’dan İstanbul’a bakmasının 
da verdiği garip bir duruştan olsa 
gerek, Türkiye’deki kardeş yapılarının 
yanında, Ankara’ya giden sanatçıların 
ziyaret etmeden yapamadıkları 
yarı diplomatik bir mevkii kaynağı 
izlenimini veriyor. Burada, 

Sade ‘vizesi’ ile sergi açan veya teklif 
alan plastik sanatçılar, kariyerlerinde 
görece daha sağlam adımlar atmak 
durumunda olduklarının bilincine 
vararak, eylem ve pozisyonlarını bu 
koşullar altında belirleme eğiliminde 
oluyor.

Bu ‘bellek yoklaması’, Faruk ve Fulya 
Sade tarafından kurulan, kısa süre 
önce de ikinci kuşak temsilciliği ile, 
kızları Sera Sade’nin yönetimine geçen 
Siyah Beyaz’ın kimliğini izleriyle var 
etmiş belli başlı insanlar ve onların 
anıları üzerinden, organik bir ‘sözlü 
tarih’ ve inorganik bir arşiv kazısının 
türlü kayıtlarını geleceğe taşıma 
niyetini güdüyor.

‘Varoluşu tamamiyle inat ve 
dirence dayanan’ bu çifte kimlikli 
kurumun doğumunu müjdeleyen 
zaman dilimi, Ortadoğu Teknik 
Üniversitesi (ODTÜ) Mimarlık 
Fakültesi çıkışlı Faruk Sade’nin, 
mesleğinde farklı ve güncel ipuçları 
yakalamak amacıyla gittiği Paris’te, 
1980 itibariyle adeta bir ‘Flaneur’ 
edasıyla geçirdiği o hareketli döneme 

rastlıyor. 
ODTÜ’den sonra yüksek lisans 

için arayışa giren Faruk Sade, Türk 
sosyalizminin öncü figürlerinden, 
kapatılan Türkiye İşçi Partisi 
önderi Mehmet Ali Aybar’ın kızı, 
Nâzım Hikmet’in eşi Münevver 
Andaç’ın yeğeni, koleksiyoner, yine 
ODTÜ’lü ve İstanbul Urart Sanat 
Galerisi eski kurucu ve idarecisi Güllü 
Aybar’ın ‘zoruyla’ Paris’e dil bile 
bilmediği halde adımını atınca, bu 
uzun hikâye de bir biçimde başlamış 
oluyor.  

Sade için, Paris, Montparnasse 
Raspail Bulvarı No.210’daki 
bir apartıman ve girişindeki 
Cafe Gymnase’da, eski dostu 
- bugünkü Contemporary Istanbul 
(CI)Sanat Fuarı Yönetim Kurulu 
Başkanı - Ali Güreli’yle geçirdiği bu 
dönemde, Hakkı Anlı, Mübin (Orhon), 
Abidin Dino, Gürkan Coşkun 
(Komet), Sinan Bıçakçıoğlu, Mehmet 
Nâzım, Mehmet İleri, Selim Turan, 
Utku Varlık ve diğer birçok dost ve 
sanatçıyla kurduğu (GÖRSEL: Siyah 

İşte 25 yaşındayız, 26 
yaşındayız. Onlar 45-50, 

kimi 40. Ama güzel bir 
ilişkimiz vardı. Herkes 

birbirine ismiyle hitap eder 
ve böyle bir arkadaşlık 

duygusu var. Onlar Türkiye 
özlemi ile yaşayan bir 

sanatçı grubu. Bizim bu 
genç kuşak olarak oraya 

gelmiş olmamız onlara 
heyecan veriyor. Türkiye’nin 
yetiştirdiği genç insanlarla 
konuşuyorlar, tartışıyorlar, 

biz ne düşünüyoruz 
anlamaya çalışıyorlar. 

Yani onlardan farklı mı 
düşünüyoruz görmeye 

çalışıyorlar.  
– Ali Güreli

Faruk -Sera Sade
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Beyaz Sinan Bıçakçıoğlu kareleri – 
Komet, Mübin, M. Nâzım…) sıcak, 
samimi bağ, Ankara’daki bu köklü 
galerinin doğumunda hayli önemli bir 
yer tutuyor.

Güllü Aybar’ın, dahil olduğu ‘Raspail 
210’a dair tanıklıkları, şöyle:

“…enteresan bir apartman. 
(…) Hatta onun sergisini de 
yaptık hem Siyah Beyaz’da, hem 
İstanbul Urart’ta. ‘210’ diye bir sergi. 
Bütün orada yaşayan sanatçılar 
katıldılar. Hatta Komet 210’daki 
evinin ya da dolabının kapağına 
yaptığı bir resmi sergiledi falan. Ali 
Güreli’dedir o resmin yarısı. Güzel bir 
sergiydi. Neyse Mübin Orhon da bu 
binada oturuyordu ikinci katta. Hatta 
ben ilk Paris’e gittim. İşte Münevver 
(Andaç) Teyzemde kalacağım; 
Münevver Teyzem de bir duvar halısı 
galerisinde çalışıyor. Evde yok. Biraz 
erken gittim. Telefon ettim. Bana dedi 
ki, ‘… işte ikinci katta Mübin diye 
birisi vardır,’ dedi. Türk, dedi. ‘Ona 
bırak bavullarını, turla işte akşam 
7’de gel’, dedi. ‘Peki’, dedim. Bavulu 
çeke çeke iki kat çıktım, falan kapıyı 
çaldım. Çaldım çaldım sonunda böyle 
bir ‘hortlak’ açtı kapıyı.

Yani dünyanın en korkunç adamı 
açtı kapıyı. Böyle zayıf, gözleri dışarı 
uğramış falan ve dünyanın en asık 
suratıyla. Ben böyle bir adım falan 
geri gittim. Fransızca mı konuşsam, 
Türkçe mi diye. Fransızca başladım. 
Baktım ki herif Türk. “Affedersiniz işte 

ben Münevver Hanım’ın yeğeniyim, 
erken geldim, bavulumu…” Böyle bir 
sürü şey söyledim. ‘Burası da emanetçi 
değil ama,” dedi, “hadi bırak...”. 
Ben mahvoldum. Bavulu bıraktım ve 
kaçtım resmen oradan. Sonra akşam 
dedim ki, “Teyze korkunç bir adam 
bana çok kötü davrandı.”

“Yok,” dedi sen bakma. “O işte, 
küskün bir ressamımızdır,” dedi. 
Sonrasında geldik birazcık daha 
ahbap olduk. Hakikaten de sevdi 
bizi herhalde. Yani Faruk’u (Sade), 
beni, Ali’yi (Güreli). Ondan sonra 
tabii erkeklerin daha bir münasebeti 
vardı çünkü 210’un altında Gymnase 
filan diye bir yer vardı. İşte bütün 
apartmanın erkekleri zaten kahve 
misali sabahtan akşama kadar orada 
bira içerlerdi. Biri gider, biri gelir. Bu 
arada Faruk’un da Fransızcası çok 
ilerledi bu sayede. Önce “une bière” 
demeyi öğrendi. “La bière” Fransızca 
“bir bira” demek. Sonra ilerletti 
Fransızcasını, “unefois deplus”demeyi 
öğrendi. Hani “bir tane daha getir.” 
Ben okula giderken bir bakardım, 
Faruk oturuyor; bir tarafında Komet, 
öbür tarafında Mübin. İşte öyle 
öyle Siyah Beyaz oldu, yani kafada.”

Döneme tanıklık eden ressam ve şair 
Komet (Gürkan Coşkun), o yılları 
şöyle aktarıyor:

“Ben 1971’de Paris’e gittim. Mübin’i 
burada tanımıştım. Daha doğrusu 
o beni tanımıştı. Mübin beni çok 
sevmişti. Ağabey gibi. Ailesini de 

tanıdım bu sırada. Sonra ben Paris’e 
gidince onunla kalmaya başladım. 
Orada böyle at mezrası vardı. Şimdi 
orası hafta sonları en büyük kitap 
eskicileri fuarı oluyor. Orada, o at 
mezrasında küçük kahveler vardı. 
Atları taşıyan adamlar. Meşhur 
kahve vardı bütün sanatçıların gittiği. 
Zaten atölye oradaydı. Neyse ondan 
sonra ben başka bir yer tuttum bir 
ara. Bulvar Raspail’da Mübin’e bir 
apartman katı veriyorlar. Sonra altıncı 
katta onun tanıdığı bir Amerikalı 
çift oturuyordu. İki odalı bir stüdyo. 
Onlar çıkınca beni oraya aldı. 
Yanda Gymnase kahvesi var, her gün 
oradaydık. Sonra Münevver Hanım 
ile eşi Nazım ve Mehmet, onlar da 
geldiler. Mübin’in karşı katına yerleşti 
Münevver Hanım. Mehmet’e de aynı 
benim katımda, öbür tarafta iki odalı 
bir yer oldu, atölye oldu. Böyle bir 
yaşama başladık. O aşağıdaki kafe 
Gymnase’ın sahipleri mösyö ve madam 
harika insanlardı. Derken Güllü, 
tabii ki şeyin Mehmet Nâzım’ın ve 
Münevver Hanım’ın akrabası zaten. 
O geldi Paris’e. Onunla beraber Ali 
ve Faruk belirdiler ufukta. Yani zaten 
oraya bütün diğer Türk sanatçıları 
da, Montparnasse’daki, dünyanın her 
tarafından sanatçılar da geliyordu. 
Mütevazi bir kahveydi ama çok güzel 
bir yerinde Bulvar Raspail’in. Bir sürü 
atölye vardı orada. Ve yarı komün 
hayatı oldu orada. Bu arada sonradan 
Sinan Bıçakçı geldi, o da yerleşti. Güzel 

Mübin Orhon, Mehmet Nazım, Komet
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günlerimiz geçti orada…”
Ali Güreli de Paris’teki o yılların 

sıcak ilişkilerini şöyle anlatıyor:
“..İşte 25 yaşındayız, 26 yaşındayız. 

Onlar 45-50, kimi 40. Ama güzel 
bir ilişkimiz vardı. Herkes birbirine 
ismiyle hitap eder, bir arkadaşlık 
duygusu var. Onlar Türkiye özlemi 
ile yaşayan bir sanatçı grubu. Bizim 
bu genç kuşak olarak oraya gelmiş 
olmamız onlara heyecan veriyor. 
Türkiye’nin yetiştirdiği genç insanlarla 
konuşuyorlar, tartışıyorlar, biz ne 
düşünüyoruz anlamaya çalışıyorlar. 
Yani onlardan farklı mı düşünüyoruz 
bunları görmeye çalışıyorlar. Ama o 
tartışmalar, konuşmalar, yemekler, 
içki sofraları falan bunlar bizi daha 
çok birbirimize yaklaştırıyor. Çok 
büyük bir sevgi oldu aslında aramızda. 
Kimilerini kaybettik zaman içinde ama 
işte öyle bir Paris oldu. Ve galerilerle 
tanışma imkânı oldu.	

Bugün hâlâ yaşayan çok kuvvetli 
galeriler o zaman gençti meselâ. 
O sanatçıların toplandığı, bugün 
İstanbul’da da görüyoruz çeşitli sosyal 
mekânlar var, biz oralara gidiyoruz, 
onlarla tanışıp konuşuyoruz. 
Zaten Faruk Sade’nin bu Siyah 
Beyaz macerası da, o duygularla geldi 
büyüdü, başladı diye görüyorum. 
Bana bakarsak, ben de Contemporary 
İstanbul’un öncesinde Art İstanbul. 
Bu duyguyu işle bütünleştirme ve çok 
daha keyifli bir noktaya taşıma. Ben 
daha geç girmiş oldum, Faruk Sade 

hemen geldi, bu işe girdi. 
Evet, Paris böyle. Tabii Paris, o 

zamanki önemini daha sonra kaybetti. 
Ve biz dünyanın başka şehirlerine 
gider olduk. Hatta bugün de o 
günkü Paris’in farklı bir konumunu 
İstanbul’da yaratmaya, yaşatmaya, 
görmeye çalışıyoruz...”

Tekrarı hak edecek şekilde, Sade’nin 
yaşadığı apartıman o dönemde, “soyut 
resmin dip dalgıçlığını yapmış” Mübin 
(Orhon), Nâzım’ın eşi Münevver 
Andaç, şairin oğlu Mehmet Nâzım, 
Sinan Bıçakçıoğlu ve Komet gibi 
isimlere yuvalık ediyor. Sade’nin bu 
arkadaş çevresinde edindiği kültürel 
ve etik alışkanlıklar, onun Ankara’da 
böyle bir ‘yuva’ kurma içgüdüsünün de 
temellerini oluşturuyor. Ancak, Yaşar 
Kemal ve Orhan Pamuk gibi yazarları 
Fransızca’ya kazandıran ve kendisi 
de galericilik tecrübesine sahip Andaç 
ile Paris’te yaptığı sohbetlerden 
son oldukça etkilenen Faruk Sade, 
Bvd. Raspail 210’a altı apartman 
ötede başladığı yüksek lisans eğitimini 
bitiremiyor ve bir galeri açma 
hayalinin peşine düşüyor.

Önce, rastladığı bir ilan aracılığıyla 
mekân bulsa da, Paris’te bulduğu 
bu mekân için edindiği ilk paranın, 
yalnızca ‘hava parası’ olduğunu 
öğrenmesiyle, bu düşünü ister istemez 
Ankara’ya sevk ediyor ve içindeki 
‘Arnavut inadı’ ve sanat sevdasıyla 
başkente geri dönüş yapıyor. 
Nitekim kendisinin eski dostu, 

ODTÜ’den okuldaşı mimar Murat 
Artu (8.) galerinin bunca yıl ayakta 
kalabilmesini de Faruk Sade’nin bu 
inadı, ısrarıyla açıklıyor. 1982’de 
Ankara’ya gelen Sade, geçen süre 
zarfında kendisi ODTÜ’de iken 
çalıştığı mimarlık bürolarının da 
taşınması üzerine, burada sanat 
adına kök salma kararını veriyor. 
Kendisi de Kızılırmak’ta bir süre 
mimarlık ofisi açmış olan Sade’nin bu 
kararı almasında, mimarların sanata 
gösterdikleri olumlu yaklaşımın da 
rolü bulunuyor. Faruk Sade bunu, “…
bilinçli bir çevre ile işe başlamanın bir 
avantajı” olarak niteliyor.  

Galeri tarihinin ilk sergisini, 4-24 
Şubat 1984 tarihleri arasında açma 
onurunu elde etmiş heykeltıraş Bihrat 
Mavitan’a bakılırsa, Siyah Beyaz’ın 
kuruluşu, bir içki sofrası ertesinde 
Faruk Sade’nin kendisine “…Bihrat, 
ben bir bar açmak istiyorum; bu bara 
da ‘dışarıdan içeriye giren bir goril 
heykeli’ yapar mısın?” diye sormasına 
değin uzanıyor. Mavitan, bu goril 
heykelinin sebebini geçen 30 yılda hâlâ 
anlamış olmasa da,“Yapılmadığı da 
iyi oldu tabii,”diyor, ancak günümüz 
Ankara’sını düşününce şunu da 
vurgulamadan, geçmiyor:“Bugün 
istesin, o goril heykelini yaparım.”

Heykeltıraş ve dönemin Bilkent 
Üniversitesi Sanat ve Tasarım Fakültesi 
Bölüm Başkanı, akademisyen Erdağ 
Aksel, Siyah Beyaz’ın kıdemli 
sanatçıları ve Sade ailesinin 

dostlarından. Galeride yapıtlarını 
peyderpey sergileme imkânı bulan 
sanatçının da, tıpkı Mavitan gibi 
‘siyah-beyaz’ bir heykel anısı var:

“…Bir gün galeriye geldim, galerinin 
balkonu vardı, parmaklığı çıkarılmış 
bir birinci kat balkonu. Orada benim 
böyle, ağaçlardan bir tane yaptığım 
aşağı yukarı 150 kiloluk döküm 
‘pervane’ heykelim duruyordu.

Sonra bir gün yine Siyah Beyaz’a 
geldim, içeri giriyorum... Ben baktım 
heykel yok. Satış o kadar hayali 
bir şeydi ki, “Aman Allah sattınız 
mı yoksa heykelimi?” Ne satışı, ne 
heykeli? Dedim “Yok heykel dışarıda.” 
Hep beraber dışarı çıktık. Heykel 
gitmiş. Sanırım bize alüminyum 
doğrama olarak döndü sonunda ama 
150 kiloluk heykel yok oldu ve Siyah 
Beyaz’ın sanatsal köpeği Matisse bile 
korumamıştı heykeli. Bence herkesin 
birkaç sanat eseri çalınıyor bu hayatta. 
İlk defa gelmedi başıma. Daha önce 
de olmuştu. Ama, 150 kilo biraz 
şaşırtıcıydı!” n

Faruk Sade, Güllü Aybar
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Yazar Lynne Tillman ve sanatçı Serkan Özkaya’nın post-kavramsalcılar, Pierre Menard ve ‘dev yapıtlar’ 

hakkında geçtigimiz yaz New York’ta yaptıkları Gezi Parkı göndermeli söyleşiyi, Özkaya’nın Galerist’teki yeni 

kişisel sergisi ve Art Unlimited’ın kapağına yaptığı müdahale vesilesiyle sunuyoruz.

LYNNE TILLMAN-SERKAN ÖZKAYA

Lynne Tillman: Serkan, bazı 
çalışmaların Joseph Kosuth gibi 
kavramsalcılara yanıt niteliğinde 
olduğu için seninle öncelikle yeni 
kavramsalcılar ve kavramsalcılar 
arasındaki farkı konuşmak istiyorum.

Serkan Özkaya: Ben yeni-kavramsalcı 
terimine pek de aşina değilim. Bu ben 
miyim?

L.T.:  Ben de bunu merak ediyorum. 
Bu sen misin? Yeni kavramsalcı mısın, 
yoksa post-kavramsalcı mı?

S.Ö.: Umarım ikisi de değilimdir. 
L.T.: Değilsindir. Zaten post-

kavramsalcı diye bir terim yok.
S.Ö.: Çalışmalarımın neredeyse 

her zaman diğer çalışmalara - ikincil 
kreasyonlara veya romanlar, sanat 
çalışmaları ya da müzik parçaları gibi 
kültürel ürünlere - gönderme yaptığını 
biliyorum.

L.T.: İkincil demekle neyi 
kastediyorsun?

S.Ö.: Ben hayata gönderme 
yapmıyorum ya da doğayı taklit 
etmeye çalışmıyorum. Bunun yerine 
hayatla ilgili başka çalışmaları - 
insanoğlunun bilinçli bir şekilde 

yaptığı yapıtları- çalışmalarıma 
katıyorum. 

L.T.: Sanırım buna sanat deniyor. 
S.Ö.: Ben de onu tanımlamaya 

çalışıyordum sanırım.
(Gülüşmeler)
L.T.: Peki “yeni-kavramsalcı” terimi 

sana bir şey ifade ediyor mu?
S.Ö.: Edebilir aslında. Benim 

kuşağımda kavramsal çalışmalar 
yapan sanatçılar var ama ben sanat 
dünyasının içine girmeye çalışmakla 
veya terimleri tanımlamakla çok fazla 
ilgilenmiyorum. İçinde yaşadığımız, 
büyük ve parlak objelerden daha 
fazlasını barındıran bir dünya. Hatta 
çizimler ve mütevazı eserler bile 
kendilerine satın alınabilir objeler 
olarak yer bulmuş gözükmekte. 

L.T.: Neden her şey bu kadar 
büyük? Neden sanat objeleri bu 
kadar çok büyüdü? Belki de bu sana 
yöneltmemem gereken bir soru, 
sorunun kendisi yanıtlamak için çok 
kapsamlı. Ama peki neden devasa 
yapıtlara bakmayı bekliyoruz? Bir 
taraftan tam tersi bir argüman da 
ortaya konabilir: Yeni teknoloji 

ile her şeyin daha küçük olmasını 
bekliyoruz. Yani Richard Serra’nın 
heykelleri veya Paul McCarthy’nin 
yakın zamanda yapılan Park Avenue 
Armory’deki yerleştirmesi gibi oldukça 
büyük yapıtlar ile, gözlüklerin üzerine 
yerleştireceğimiz ya da ceplerimizde 
taşıyacağımız küçük mikrodotları arzu 
etmek arasında kalıyoruz. 

S.Ö.: Her boyut benzer bir his 
sunar bence çünkü bedenlerimiz 
hiçbir zaman ne çok büyür ne de çok 
küçülür; hepimiz benzer büyüklükte 
kütlelere sahibiz. Sanatsal deneyim 
ayrıca bir bedensel deneyimdir, 
bedeninizle ve varlığınızla yüzleştiğiniz 
bir deneyim. Bu deneyim uzaktan da 
tetiklenebilir. Bir çalışma ile bizzat yüz 
yüze gelmeseniz bile, onu düşünüp 
idrak edebilirseniz o zaman bir şekilde 
bedeniniz onunla ilişkidedir. Bu sanatın 
edimsel tarafı; bu nedenle kitaplardaki 
referans imgelere bel bağlamak yerine 
hala galerilere ve müzelere gidiyoruz. 
Ya da mesela müziği düşün. Müziğin 
duyulması gerekli; bu varoluşa ihtiyacı 
var. Sanatın da bu varoluşa ihtiyacı 
var. Sanat, edebiyat gibi tam bir 

soyutlama değil. 
L.T.: Senin çalışmalarını müzikle 

ilişkilendirerek düşünüyorum 
şimdi. Seni ilk tanıdığımdan beri 
müzelere özel istekler için mektuplar 
yazmaktasın. Bir keresinde Louvre 
Müzesi’ne Mona Lisa’nın baş aşağı 
çevrilmesi için mektup yazmıştın. 
Müziği düşünüyorum çünkü böyle 
bir çalışma çok soyut ve bir anlamda 
zihinlerle oynuyor. Hem soyut hem 
tetikleyici. Hiçbir zaman olmayacak 
bir şey. Louvre hiçbir zaman Mona 
Lisa’yı başaşağı asmayacak, biliyorsun 
değil mi? 

S.Ö.: Asmayacak mı? 
L.T.: Zannetmiyorum. Müziği 

hiçbir zaman yakalayamadığın 
gibi, çünkü havada uçuşan bir şey, 
mektuplarındaki sanatı da yakalamak 
pek mümkün değil. İlk sanat 
çalışmalarınla müzik arasında senin 
için çok şey ifade ettiğini bildiğim bir 
ilişki var.

S.Ö.: Müzikle değişik şekillerde 
uğraşıyorum. Hiçbir zaman asıl 
uğraşım olmadı ama bateri çalıyorum. 
Tüm bu albümleri yaptık ve bir 
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sürü konser verdik ama kendimi 
yetenekli bir müzisyen olarak 
görmüyorum. Müzik yapmak 
kendimi iyi hissettiriyor, bu nedenle 
arkadaşlarımla bir odada yayınlanma 
endişesi olmadan müzik yapmaya 
devam edeceğim. İş sanata geldiğinde 
yaratıcılığımla, buluşlarımla veya 
yapıtlarımla kendimi göstermek 
istiyorum. Müzikle başka türlü bir 
ilişkim daha var: Müzik dinlemeyi ve 
müzik üzerine yazmayı seviyorum.

L.T.: Güzel çizimler yapıyorsun. 
Gazeteleri taklit ettiğin ‘Bugün Tarihi 
Öneme Sahip Bir Gün Olabilir’de bir 
el var. Senin elin. Adeta bir Leonardo 
veya Michelangelo gibi. 

S.Ö.: Bu bir parodi aynı zamanda.  
L.T.: Walter Benjamin parodinin her 

zaman bir nevi sevgi olduğuna inanır. 
S.Ö.: Elbette. 
L.T.: Parodi hicivden farklı. Parodik 

olduğunda, objeyi kucaklamış, sevmiş 
oluyorsun. 

S.Ö.: Kesinlikle. Benim İstanbul’daki 
durumum böyleydi. O zamanlar bu 
tür şeylerin hep politik olduğuna 
inanırdım, şimdi bu düşüncem 
daha az belirgin sanırım. Bu tür 
hareketler politikti çünkü bireyi 
Louvre gibi devasa bir kurumla 
karşı karşıya getiriyordu. Kürtler 
ve Türkler arasındaki çatışmayla 
ilişkilendirilme bağlamında politik 
değil. Bazı açılardan daha mutlak. 
Birey ve tarih, kurum, müze, sanat 
kurumu -dünyadaki en önemli sanat 
kurumu olan Louvre- ve bununla 
yüzleşen ve bütün kurumu alt üst 
etmeye çalışan bu küçük adam 
hakkında. Kaldı ki benim görüşüm 
bir sanatsever olduğum yönünde. 
1997’deki sunumumda ilk söylediğim 
şeyi hatırlıyor musun? “Ben bir sanatçı 
değilim, bir sanatseverim.” Bence 
müzeler dünyadaki sanatseverlere 
karşı sorumlu. Bu nedenle varlar. Bu 
demokrasi gibi bir şey. Sanat senin 
için, sanatsever için muhafaza ediliyor. 
Müzelerdeki eserler aslında sana ait.

L.T.: Bana Louvre Müzesi’nin 
müdürü ile olan yazışmalarını 
gösterdiğin zaman onun sana cevap 
vermiş olmasına çok şaşırdım. 

S.Ö.: Bence bu tür şeyler harika 
fikirler! Albert Camus’nun ‘Veba’ 
adlı romanında değil miydi? Hani 
kahraman, yayınevine yazdığı taslağı 
gönderdiği zaman editörün taslağı 
okuduktan sonra ayağa kalkıp 
personeline “Beyler, buna şapka 
çıkarılır!” dediğini hayal eder.

L.T.: Bu ayrıca senin ilk başta 
tartıştığımız ikincil fikrinle ilişkili 
olarak edebiyata değinmeyi aklıma 
getirdi. Borges’in ‘Don Kişot’un 
Yazarı Pierre Menard’ adlı öyküsünü 
düşündüğüm zaman bunlardan bazı 
şeyleri senin çalışmanda görüyorum. 

Ya Borges, Cervantes’in yayıncısına 
yazsaydı ve şöyle deseydi: “İşte benim 
romanım, yayınlamayı düşünür 
müydünüz?” Bir bakıma Borges ilk 
kendine maledenlerdendi.  

S.Ö.: Cervantes de öyle.
L.T.: Sanırım her yazar bir bakıma 

öyle. Shakespeare kesinlikle başka 
yazarların hikayelerini dönüştürdü. 
Ama Borges bunu tamamıyla farklı 
bir şekilde yaptı. Yaptığı şeyin 
bizim düşündüğümüz anlamda 
dönüştürücülük olduğundan emin 
değilim. O sadece daha önce yazılmış 
bir hikayeyi kullanmadı, hikayeyi 
yeniden yazarken aynı zamanda 
onu farklı kıldı. Bu bir hikayeyi 
dönüştürmekten daha farklı bir şey. 
Bu kopyalama Sherry Levine’ın yaptığı 
gibi bir şey. 

S.Ö.: Tamamıyla katılıyorum. Don 
Kişot, Cervantes’in şöyle dediği bir 
paragrafla başlamıyor mu? “Aslında 
bu hikayeyi bir yerden buldum ve 
şimdi onu çeviriyorum.” Veya romanın 
başında şöyle bir cümle var. “Bu 

aslında Benengeli denen bir Arap 
tarafından yazıldı.” 

L.T.: Biraz da senin ciddiyet ve 
komedi üstüne fikirlerin hakkında 
konuşalım çünkü bildiğim kadarıyla 
eserlerinde bu düşünceler derin yer 
kaplıyor. Ciddi olmak bazen komik 
olmaktır. Komik olmak bazen çok 
ciddi olabilir. Senin çalışmalarının en 
sevdiğim yönlerinden biri her zaman 
bu sınırda olmaları. Hem komik hem 
ciddi. Aynı çizgide duruyorlar, değil 
mi?

S.Ö.: İnsanlar bana bu soruyu her 
zaman soruyor. Eserlerim hakkında 
bilgi sahibi olmayan insanlar bile 
bana şaka mı yaptığımı yoksa ciddi mi 
olduğumu anlamadıklarını söylüyor. 
Özel hayatımda da bu başıma gelen 
bir şey, sadece iş hayatımda değil. Yani 
senin eserlerim hakkında söylediğin 
şey….

L.T.: Hayır, ben o soruyu 
sormayacaktım. Söylediğim şey senin 
komedi ve ciddiyeti birleştirdiğin. 
İnsanlar, dediğin tepkiyi senin 

eserlerinde varolan şeye veriyor ama 
bilmek istedikleri senin şaka yapıp 
yapmadığın değil. İşte bir sanat 
objesininin ne olduğuna dair olan 
felsefi yaklaşımdaki fark bu.  

S.Ö.: ‘Başaşağı Mona Lisa’ hakkında 
konuşurken Louvre’daki yetkililerin 
hiçbir zaman böyle bir şeyi yapmayı 
kabul etmeyeceklerini söyledin. Ama 
aynı zamanda bu yolda bir adım 
katedilmiş oldu. Sen ayrıca mektubu 
çöpe atmak yerine bana cevap yazmış 
olmalarına şaşırdığını söyledin. 
Belki de onlar da benim şaka yapıp 
yapmadığımı bilmiyorlardı. Biz de 
bilmiyoruz. Bu ortada olan bir şey. 
Ciddi bir teklif mi yoksa şaka mı? Bu 
adam bizimle dalga mı geçiyor? Bunu 
gerçekten yapmak istiyor mu? O ciddi 
bir sanatçı mı? Bunun bir anlamı var 
mı? Bahse girerim ki Leonardo resmin 
nasıl ilerlediğini görmek için bunu 
defalarca yapmıştır. Bu ressamların 
yaptığı bir şey. Resimleri ters çevirirler 
veya bir aynanın önüne koyarlar. 

L.T.: Reprodüksiyon ve imaj 
bolluğunun olduğu bir dönemde bu 
çok ilginç. Sen bu tür konulardan 
uzak duran eserler mi yapmaya 
çalışıyorsun?

S.Ö.: Evet, umarım öyle oluyordur. 
Mikelanj’in Davut heykeli de, 
bir sanatçının yaptığı incelikli bir 
tasarım. Ve bunu yaptıktan sonra 
kendi kendime düşünüyordum 
“Tamam, daha fazla insan figürü 
yok. Artık insan figürlerine gönderme 
yapacak çalışmalar yapmayacağım.” 
Her nedense bunun yavanlaşmaya 
başladığını düşündüm. 

L.T.: Ama bu benim yazılarımda 
her zaman yaptığım bir şey. “Tamam, 
şimdi bunu böyle yaptın, yine böyle 
yapma. Bu romanda hiç rastlantılara 
yer vermedin. Bir dahakinde yer ver.” 
Bu sadece değişik yapılar ve formlarla 
oynama meselesi; kavramlardan ve 
kurallardan formlar oluşturuyorsun. 

Peki, kağıtlardan yaptığın bu 
çalışmanın adı nedir? 

S.Ö.: ‘Ani Esinti’; bu sefer Jeff Wall’a 
bir gönderme. O da Japon ressam 
Hokusai’ya gönderme yapıyor. 

L.T.: Evet, bu çalışmanı New York’ta 
gördüm. Diğer etkileri bir yana, 
bir yazar için, sıradan, boş kağıt 
yapraklarının havada uçuştuğu bu 
çalışma birçok tınıya sahip. 

S.Ö.: En son olarak yaptığım çalışma 
‘Serap’ esasen bir gölge ve tam 
olarak yerinde durmayan bir gölge. 
45 saniyeliğine ortaya çıkıyor ve 
kayboluyor.

L.T.: Ben bu son çalışmanı, ‘Serap’ı, 
‘Ani Esinti’yle ilişkilendiriyorum. 
İpten sarkan birçok kağıdın gölgesini 
görebiliyorsun ‘Ani Esinti’de. Ve 
‘Davut’u, New York’un etrafında 
bir kamyonun üstünde dolaştırdığın 
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devasa Davut’u, Mona Lisa’yı baş 
aşağı çevirmenle ilişkilendiriyorum. 
Her ikisi de sanat tarihinde çok bilinen 
figürler, bir bakıma her ikisiyle de 
bağlamı değiştirdin. 

S.Ö.: ‘Davut’ ile birlikte bir ikonu 
yan yatırdım ve onu bir kamyonun 
üstünde yolculuğa çıkardım. İlk 
defa birine ‘Mona Lisa’yı baş aşağı 
çevirmek istediğimi söylediğimde 
“A, bu İsa’yı bir kilisede baş aşağı 
çevirmek gibi bir şey” dedi. Bir ikonu 
baş aşağı çevirmek bir hakaret. 

L.T.: Hristiyan kilisesinin 
ikonografisinin kullanıldığı yer…

S.Ö.: Dennis Oppenheim baş aşağı 
bir kilise yaptı, bu onun halka açık 
eseriydi. Ve bu büyük bir gürültü 
kopardı açıkçası. 

L.T.: Sembolik şeylerin bu kadar 
ciddiyetle ele alınması komik. 

S.Ö.: İlk yaptığım ‘Davut’ yere 
düşmüştü ve parçalara ayrılmıştı. 

L.T.: Ben buradaki asıl problemi ve 
sözümona küresel sanat dünyasında 
neden herşeyin olduğu gibi 
göründüğünü anlamaya çalışıyorum. 
Çağdaş sanatın farklı kültürlerde 
dikkate alınması için, eleştirmen ve 
sanatçının sanatı aynı şekilde anlamış, 
kavramış olması gerekiyor diyorsun. 

S.Ö.: Aslında sorun daha temelde 
yatıyor. Cumhuriyet’in 90 yaşına 
yaklaştığı Türkiye’de, ülkenin ana 
amacı Batı medeniyetini yakalamak. 
Atatürk insanlara “Bugünden 
itibaren, biz, Doğulu değiliz, Batılıyız, 
yüzümüzü Batıya çevirdik ve Batının 
medeniyet seviyesini yakalayacağız” 
demişti.

Osmanlı İmparatorluğu’nun son 
günlerinde, yetenekli çocukları 
ve parlak genç bilim adamlarını 
Avrupa’ya bir şeyler öğrensinler ve 
bu öğrendiklerini ülkeye getirsinler 
diye gönderiyorlardı. Şu anda çağdaş 
sanatı Türkiye’ye “getirmekle” övünen 
yetenekli bir küratörümüz var. Ve 

sanki bir akımı, tarzı getirmek yaratıcı 
veya özgün bir şeymiş gibi Türkiye’ye 
soyut ekspresyonizmi getirdiğini 
düşünen ünlü bir ressamımız var.

L.T.: Ama her zaman Batıyla, birinin 
sözümona büyük turlarla Fransa’ya 
eğitim ya da teşebbüs için gittiği bu tür 
alışverişler olmuştur. 

S.Ö.: Ama bu neredeyse ters 
emperyalizm ya da bütün iyi şeylerin 
Batıda olduğu önyargısına dayanan 
kendine karşı oryantalist olmak gibi 
bir şey. Tek yapabildiğimiz oraya 
gitmek, bir şeyler almak ve onları 
kendi toplumumuzda uygulamak. Bu 
işe yaramayacaktır.

Son dönemdeki protestolar sayesinde 
sanat Türkiye’de önemli bir tartışma 
konusu haline geldi. Ana akım 
bilinçlenmenin içine sızmayı başardı.  

L.T.: Bu nasıl oldu? 
S.Ö.: Bu protestocular ağırlıklı olarak 

çok genç insanlar. Protestolar, henüz 
20’lerinde olmayan, veya 20’li, 30’lu 
yaşların başındaki insanlar tarafında 
organize edildi ve yürütülüyor. 

L.T.: Neyi protesto ediyorlar?
S.Ö.: Her şey polisten biber 

gazı yedikleri ve polis tarafından 
saldırıldıkları Gezi Parkı ile başladı. 
Bu genç insanlar gerçekten yaratıcılar 
ve saldırgan değiller. Çok harika ve 
zeki insanlar ve çeşitlilik içeren bir 
grup olarak birlikte hareket ediyorlar. 
Ve birçok sanatsal gösteri ve etkinlik 
organize etmeye başladılar. Sonra bir 
doruk noktası yaşandı. Polis tekrar 
genç yaşlı demeden protestoculara 
karşı çok gaddar davrandı. İnsanları 
öldürdüler, birçok insana biber gazı 
sıktılar ve kaba kuvvet kullandılar. 
Hepimiz için korkunç bir gündü. Bu 
olaydan sonra çok kötü hissettik ve 
iyi olup olmadıklarını öğrenmek için 
sevdiklerimize ve arkadaşlarımıza 
ulaşmaya çalıştık. Ertesi gün genç 
bir adam Taksim Meydanı’na gitti ve 
orada saatlerce ayakta dikildi. 

L.T.: Kıpırdamadan.
S.Ö.: Kıpırdamadan. Öylece durdu. 

Üç saat kadar sonra onu fark ettiler 
ve bazı insanlar da onun gibi durmaya 
başladı. Bu sanatsal bir performans 
haline geldi. Bunu başlatan kişi bir 
sanatçı, Erdem Gündüz. Ertesi gün bu 
olay manşetlerdeydi. 

L.T.: Peki polis orada duran kişilere 
nasıl tepki verdi? 

S.Ö.: Polis diğer insanları tutukladı 
ama Erdem Gündüz’e dokunmadı. 
Sonra birçok kişi onu korumak 
için etrafını insan zinciri ile sardı, 
inanılmaz bir şeydi. 

L.T.: Ve protesto etkili oldu değil mi? 
Parkı yıkmayacaklar. 

S.Ö.: Bu aslında parkla ilgili bir 
şey değil. Hala hakkında şiddetli 
bir tartışma olsa da umarım parkı 
yıkmayacaklar. Her gün birşeyler için 
protestolar yapılıyor çünkü insanlar 
hayatlarından memnun değiller. 
Yıllardır insanları uçurumun kıyısında 
yaşamaya zorluyorlardı. Şimdi de 
onlar tepki gösteriyor ve verdikleri 
tepkiye olan tepki öyle büyük ki her 
görüşten insandan her türlü desteği 
alıyor. 

L.T.: Bu muhafazakâr kesimle 
muhafazakâr olmayanların çatışması 
mı?

S.Ö.: Tam olarak değil.
L.T.: Ama din burada bir rol oynuyor 

değil mi?
S.Ö.: Dinin rolü var. Din her geçen 

gün daha büyük bir rol oynuyor ama 
bu insanlar çok farklı kesimlerden 
geliyorlar. Aralarında Atatürk 
hayranları var, dindar insanlar var, 
laikler var, genç insanlar var, o kadar 
genç olmayanlar var…

L.T.: Hepsi hükümeti protesto ediyor. 
S.Ö.: Hükümeti evet, ama aslında 

bu insani bir tepki. İnsanlar, bu genç 
çocukların orada dikilirken polisin 
onları dövdüğünü ve direkt yüzlerine 
gaz sıktığını görünce, temel insani bir 

sağduyu ile tepki gösterdiler.
L.T.: Türkiye’deki insanlar her ne 

taraftan olurlarsa olsunlar üzüldüler 
mi?

S.Ö.: Birçoğu, evet. Ama hala bütün 
bu güç ilişkileri ile karşı karşıyayız. 

L.T.: Sence bu gelecek seçimleri 
etkileyecek mi? 

S.Ö.: Evet, umarım etkiler. Bu 
insanlar belli bir siyasi partiye veya 
sadece bir harekete dahil değil. Bu 
hareket, eğer bir hareket varsa, 
çeşitliliğe ait. Bu bağlamda tamamen 
kadırılamıyorsa bile seçim barajı 
düşürülmeli. Şu anda baraj yüzde 
10, mecliste temsil edilmek için en 
azından bütün oyların yüzde 10’unu 
almalısınız. Ama sadece birkaç 
parti bunu başarabiliyor. Eğer baraj 
düşerse veya kaldırılırsa daha fazla 
grup ve görüş temsil edilmiş olacak. 
Hangi raddeye kadar ‘Serap’ın politik 
olduğunu düşünüyorsun? Onu insansız 
hava araçları ile mi yoksa 11 Eylül ile 
mi ilişkilendiriyorsun?

L.T.: Bence gördüğüm ilk görüntü 
insansız hava aracına aitti ve sonra 
gölge insanı rahatsız eden bir figüre 
dönüştü. O zaman sanırım 11 Eylül’ü 
düşündüm. Bir galerinin içindeydik 
ve orada insanı etkileyen bir şey 
vardı. O bir gölge ve maddi olmayan 
bir şey olmasına rağmen, yine de 
üzerimizdeydi ve galeri karanlıktı. 
Elbette gölgelerin sesi olmaz ama 
uçakların olur ve gölge yaptıklarında 
orada bir ses olur- müziğe karşı 
ilgin dikkate alındığında hakkında 
düşünülecek bir şey. 

S.Ö.: Evet, evet. Ama o…
L.T.: Bir uçak sesi olmak zorunda 

değil. Uçak sesi gölge geçerken çok 
kafa karıştırabilirdi. Şey sesi olabilir…

S: …dondurma kamyonunun sesi mi?
 (Gülüşmeler) n

Deşifre: Jeffrey Bishku-Akyul
Çeviren: Ceren Devran Baykotan 
Bu söyleşi daha önce bulentjournal.com’da 
yayınlanmıştır.

1 ‘Mirage’, mekana özgü yerleştirme, 2013.
2 ‘Davut (Mikelanj’dan esinle)’ 2012. Fotoğraf: Brett Beyer

3 ‘Ani Bir Esinti’, metal, boya, 2008, Fotoğraf: Barış Özçetin
4,5,6 ‘Mona Lisa Upside Down’, sanatçı ve Louvre Müzesi arasında yazışmalar, 1996 – 1998.

4-5-6
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Paralel gerçeklikte şehir turu
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Ece Pazarbaşı, Olafur Eliasson tarafından bir eğitim araştırması projesi olarak Berlin University of the 

Arts işbirliği ile kurulan Institut für Raumexperimente’ye geçtiğimiz sene kabul edildi. Daha önce birçok 

ses turu projesinin küratörlüğünü yapan Pazarbaşı, İstanbul’daki ‘Walk over the City’nin ardından şimdi 

‘Berlin -  Istanbul Voice Over’ projesi üzerinde çalışmakta. 

BERÇİN DAMGACI
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şehri, insanların hafızaları üzerinden 
tek bir haritada birleştiriyorum. Hem 
İstanbul’da yaşamış yabancılar, hem 
de İstanbul’u bilen ama Almanya’da 
yaşayan Türkler ile röportajlar 
yapıyorum ve Berlin’in neresinde 
onlara İstanbul’u hatırlatan bir nokta 
olduğunu soruyorum. Bu benzeşme 
noktaları farklı kaynaklardan çıkabilir; 
şehir planlama politikalarından dolayı 
iki şehrin benzediği noktalar olabilir, 
sadece binalar benziyor olabilir, 
köşedeki esnaf iki şehri bağlayabilir 
ve hatta geçerken duyduğu bir koku, 
kişiye babasıyla diğer şehirde yaşadığı 
bir şeyi hatırlatıyor olabilir. Çok 
geniş, kapsamlı kentsel verilerden, 
şehir planlama politikalarından 

tamamen kişisel deneyimlere kadar 
değişebilecek geniş bir spektrumda iki 
şehri birleştiren noktaları topluyorum. 
Daha sonra bunları üst üste bindirerek 
iki şehrin iç içe geçtiği bir harita 
oluşturacağım. Daha sonra beş 
sanatçıyla beraber çalışıp bu haritadaki 
noktaları da kullanarak ses turları 
yapmalarını isteyeceğim. 

B.D.: Bu sefer daha fazla katman var 
sanki… Her projede yeni bir katman 
daha ekleniyor.

E.P.: Aynen öyle. Her yeni katman, 
beni başka şeyleri araştırmaya, 
irdelemeye itiyor. Bir yandan yine biraz 
İstanbul’dakine benzer bir şekilde, 
aynı anda iki şehirde olabilme üzerine 
bir iş; ‘mekan kayması’ ve dolayısıyla 
‘zaman kayması’ da var. Çünkü ses 
turu dinleyicinin aynı anda iki şehirde 
olmasını mümkün kılıyor.

B.D.: Bu turu yapacak sanatçılar belli 
mi şimdiden? Yoksa sanatçı değil de 
farklı altyapılardan gelen kişiler mi 
olacak?

E.P.: Daha kesinleşmedi ama listede 
Erik Gönrich, Caroline Kryzecki, Peter 
Lorenz, Jordana Mauer var şimdilik. 
Her zamanki gibi turları yaratan 
kişilerin sadece sanatçı olmamasına 
özen gösterdim. Peter Lorenz; TV, 
belgesel, kısa filmler için çalışan bir 
tonmaister. Jordana Mauer ise özellikle 
animasyon üzerine çalışıyor.

B.D.: Bu işler, bir yerden sonra 
performansa dönüşmeye başlıyor. 
İzleyici, artık sadece izleyici değil 
de katılımcı pozisyonunda… Geçen 
seferki ses turları sırasında “Sağa 
dön, sola dön, iki kere zıpla” gibi 
komutlarla bir yandan da tek kişilik 
performansa dönüşüyordu sanki.  

E.P.: Küratörlüğünü yaptığım 
projelerde genellikle konsept belki 
olması gerektiğinden fazla belirgin 
oluyor. Tam olarak sınırları belirliyor 
ama o sınırlar içinde sanatçıyı 
tamamen serbest bırakıyor, ne yapmak 
isterse ona kalmış… Ama ses turuna 
çıkma eylemi esasen performatif bir 
şey tabii ki. Bir yandan da efendi-köle 
ilişkisi gibi, ne tarafın köle ne tarafın 
efendi olduğu değişken bir şey burada. 
Sanatçının yaptığı ses kaydı olmadan 
o bilgiler hiçbir şey değil, hem de 
dinleyiciye muhtaç… Dinleyici o ses 
turuyla buluşmadan da ortaya bir 
şey çıkmıyor aslında. Bunlar birbirini 
tamamlıyor.

B.D.: Benim için bu projelerin en 
ilgi çeken tarafı bu aslında: İzleyiciyi 
durağan konumunda bırakmayıp 
eserin içine alarak biraz da onun 
üzerinden yürümesini sağlaması.

E.P.: Kesinlikle öyle, benim için 
genelde öyle oluyor. Projelerin 
altındaki fikir kolay ulaşılabilir 
olmaları. Bir galeriye, müzeye girmek 
halen insanlar için cesaret gerektiren 
bir şey aslında. O kapıdan girmek 
zorken; sokakta katılımcıyı ve sanatı 
buluşturup, onların gözünün aşina 
olduğu bir mekanda, yani sokakta, 
onlarla beraber ne yapılabilir diye 
düşünüp, onları biraz daha sanat 
tarafına çekme olasılığı ve pratikleri 
üzerine odaklanıyorum. Tabii ki 
projelerimin tek çıkış noktası bu değil 
ama bu hep düşündüğüm bir şey. Bu 

Berçin Damgacı: Biraz ‘Berlin – 
İstanbul Voice Over’ projesinden 
bahseder misin? 

Ece Pazarbaşı: Institut für 
Raumexperimente’ye (Uzamsal 
Deneyler Enstitüsü) kabul edilmem 
bu proje ile oldu. Ön araştırması 
bitti, şimdi geliştirme aşamasındayım, 
seneye de Stadtmuseum Berlin’in 
bir sergisinde yer almak için davet 
edildim. Projenin formatı aslında 
daha önce Pervitich’in sigorta ve 
güncel İstanbul haritalarını kullanarak 
yaptığımız ‘Walk Over the City’den 
biraz farklılık gösteriyor. Bu sefer yeni 
ve eski İstanbul haritalarını üst üste 
koymak yerine, İstanbul ve Berlin’i 
birleştiren bir harita yapacağım. Bu iki 
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projelerin izleyicisinin sadece sanatçılar 
olmaması da hoşuma gidiyor açıkçası. 
Şehir planlamacıları, mimarlar, 
tasarımcılar, kartograflar ve tabii ki 
öğrencilerin başka bir özel ilgisi var 
projelere.

B.D.: Geçen sefer çok turist vardı 
hatırlarsan; bir yandan onlar için de 
şehir turu oluyor. 

E.P.: Evet, ama şehrin bir sakini 
olarak şehri ya da her gün yaşadığın 
hayatı bir başkasının gözlerinden 
tekrar görüyorsun. Bu ayrı bir katman 
ve deneyimi renklendiren bir detay. 
Turlar kendi sistemi dahilindeki 
monotonluk içinde çeşitliliği de 
gösteriyor. Sen her gün aynı yerden 
geçiyor olabilirsin ama dinlediğin 
tur, sana aynı yolda bugüne kadar 
belki de görmediğin başka bir şeyi 
gösterebiliyor. Senin de yaşadığın 
bu gezegendeki başka birinin farklı 
görüşüne yer açmış oluyorsun. Bu da 
bana değerli geliyor.

B.D.: Sen Institut für 
Raumexperimente’de performans 
pratikleri altında bazı etkinliklere 
katılmıştın. Orada da turlarla ilgili bir 
iş yaptın. Biraz bahsedebilir misin? 

E.P.: Enstitünün kapısından 
Universite der Künste’ye kadar 
giden bir metro hattı var. Yer altında 
giderken üzerimizde olan katmanı 
tarif eden bir yazılı/çizili tur yaptım. 
Turda katılımcıyı kronometre eşliğinde 
metroya bindirdim. Metroda giderken 
tam olarak hangi şehir öğelerinin 
(binaların, nehirin, anıtın) altından 
geçtiğini gösteren bir şema yaptım. 
Gerçekte metro hatları hiçbir zaman 
ne metro, ne de Google haritasında 
gösterildiği gibi düz değil, yaptığım 
şemasal haritayı metronun sağa ve 
sola doğru yaptığı kıvrımlara göre 
senkronladım. Yeraltında giderken 
üstünde ne var görmeye çalışmak 
gibi bu aslında. İş, bir anlamda, 
“Görmeden nasıl bilebilirsin? 

Ne olduğunu sezmek için başka 
ne tür araçlar, hisler ya da bilgi 
kaynakları kullanılabilir?” bunları 
sorguluyordu.

B.D.: Peki bu Institut für 
Raumexperimente nasıl bir yer? 

E.P.: Enstitüye katılmak benim için 
çok besleyici oldu. Hep zihin açacak, 
disiplinlerarası bir yer arıyordum, 
çünkü benim de yaklaşımım hep öyle.  
Mekansal, uzamsal araştırmaların 
yapıldığı bir platform burası. Dolasıyla 
kamusal alan da içine giriyor, kentsel 
meseleler de… Haftada üç defa 
toplantılar, konuşmalar oluyor. Her 
seferinde farklı alanlardan davetliler 
geliyor. Kuşlarla ve balinalarla müzik 
yapan David Rothenberg’den, Zen 
Masterları Sun Woo ve Master 
Mu A’ya kadar değişebilen farklı 
alanlardan uzmanlarla tanışıyoruz. 
Bir keresinde kung-fu’nun en ilkel 
şekli olan Wing Chun dersine katıldık. 
Tabii Olafur’un stüdyosuna dahil 
olmasından dolayı hep canlı bir yer. 
Peter Wiebel, Simon Starling, Moderna 
Museet’in direktörü Daniel Birnbaum 
bir anda karşınıza çıkabiliyor. 

B.D.: Peki Olafur Eliasson’un 
çalışmalarına şahit olabiliyor 
musunuz?

E.P.: Her zaman olmuyor ama bazen 
stüdyosunu bize gezdirip kendi işleri 
üzerinden düşündüğü problematiklerle 
ilgili tartışmalara davet ediyor. 

B.D.: Bunlar gerçekten de dediğin 
gibi inanılmaz zihin açıcı olaylar olsa 
gerek…

E.P.: Bence zaten zihin açmak sadece 
felsefe, sanat eleştirisi okumak, 
sergilere gitmekle olmuyor. Bunların 
dışında ayrı bir dünya var ve aslında  
bize ilham kaynağını o dünya sağlıyor. 
Bu arada şu anda enstitünün son 
dönemi. Kapanıyor maalesef. 

B.D.: Mesela kendi aramızda 
konuşurken sanat eleştirisinin, farklı 
medyumlarla çalışan sanatçıların 
eksikliğinden bahsediyoruz. Genç 
sanatçılara destek konusunda yavaş 
yavaş bazı çalışmalar görüyoruz ama 
küratörlere olsun, genç yazarlara olsun 
çok da bir destek yok. Berlin’de durum 
nasıl? Daha rekabetçi bir ortam mı var, 
yoksa bir yerlerden daha fazla destek 
geliyor mu?

E.P.: Burada da ortam tabii ki 
rekabetçi ama bir yandan da daha çok 
fon var. Bir kere devlet desteği var. 
Türkiye’deki güncel problemlerden 
biri, çok sayıda galeri olduğu ve işler 
bireysel destek üzerinden yürüdüğü 
için sanat üretiminde homojen bir yapı 
oluşmuş olması. Sanat ortamı onlardan 
iş istiyor ve sanatçılar da doğal olarak 
talepleri karşılamak için benzer 
formatlarda üretim gerçekleşiyor. 
Berlin’de üretimde daha fazla çeşitlilik 
var çünkü devlet fonları var, ödüller 
var. Sanatçıyı daha özgür kılan, 
dolayısıyla özgür üretimi besleyen bir 
şehir. n
www.c-amp.org
www.raumexperimente.net

1 Institut für Raumexperimente izniyle 
2 Ece Pazarbaşı, Fotoğraf: Vahit Tuna

1

2

Türkiye’deki güncel 
problemlerden biri, çok 
sayıda galeri olduğu 
ve işler bireysel destek 
üzerinden yürüdüğü için 
sanat üretiminde homojen bir 
yapı oluşmuş olması. Sanat 
ortamı onlardan iş istiyor ve 
sanatçılar da doğal olarak 
talepleri karşılamak için 
benzer formatlarda üretim 
gerçekleşiyor. 
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İdil İlkin’in kibarca izleyiciden istediği iniş izni, yıllardır üzerinde uçtuğu odasının üzerinden yaptığı bir 

pikeyle içinde biriktirdiği sanatsal kargoyu galeri mekanına aktarmak istemesinden ileri geliyor.

Kendine ait bir oda
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İdil İlkin’in Galerist’teki ilk sergisi 
şaşırtıcı. Girişte, tüm acımasızlığıyla 
üstünüze çullanıyor. Sonra içeriği 
şiddet dolu çağrışımlar yapsa da 
gözünüze ‘güzel’ gelen görüntülerle 
gönlünüzü alıyor. Son kertede 
intergalaktik bir seyahat haritasına 
benzeyen bir video ile sizi meditatif 
bir ruh haline sokuyor. Girişteki 
tokadı yediğinize memnun, hafiflemiş 
bir şekilde galeriden ayrılıyorsunuz. 
İmajın, sözlerin çoğaltılmasıyla, 
anlam bölünmeleriyle, sanat tarihiyle, 
mimariyle, sesle ve müzikle ilgilenen, 
doymak bilmez, bilgi oburu bir 
sanatçıyla karşı karşıyayız. İlkin 
ile, kendi iç dünyasının mavi boyalı 
odasında yıllardır biriktirdiklerini, 
afiyetle yiyip dinlediklerini ve 
sindirdiklerini konuştuk.

Fotoğraf: Işık Kaya
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Hande Oynar: İdil, seni galerilerde 
çalıştığın dönemden biliyorum. Sanatın 
piyasa yönünü görmek seni nasıl 
etkiledi? Sanatçı olma yolunda attığın 
ilk adım neydi?

İdil İlkin: Ben Yeditepe 
Üniversitesi’nde Sanat Yönetimi 
okuduktan sonra, Christie’s’in 
University of Glasgow ile ortaklaşa 
düzenlediği, Erken Rönesans’tan 
günümüze kadar olan döneme 
odaklanan lisans eğitimini aldım. 
Sabahtan öğlene akademik program 
gereği slayt görüyorduk, öğleden 
sonraları ise müzelerdeydik. Analiz 
yapıyorduk, hem resim hem de obje 
analizi. Tasarım tarihi de okuduk. 
Eğitimim bana ‘art business’ ile 
ilgili çok ciddi bir formasyon verdi. 
Bu nedenle burada hep sanatın 
administratif taraflarında çalıştım. 
Sanatçı olmaya karar vermemse çok 
psikolojik. 

H.O.: Nasıl işler yaparak başladın 
kendine “sanatçı’’ demeye?

İ.İ.: Ben suyla ve kıvılcımla 
çalışıyordum, fotoğraf ve video 
çekiyordum. 2006’da bir fotoğraf 
çektim, aslında çok klişeydi. 
Metropolitan Müzesi’nin Mısır 
bölümünün arkasında yere kadar camlı 
bir bölüm vardır, camlardan giren 
ışık havuza yansır. Orada bir video 
yaptım ve bazı fotoğraflar çektim. 
Chelsea College of Art and Design’a 
yüksek lisans yapmak için girince bize 
dedikleri şuydu: “Buraya böyle bir 
portfolyoyla geldiniz ama mümkün 
olduğunca kendinizi enkaz haline 
getirin, bakalım bu enkazdan nasıl 
çıkıyorsunuz...”

Ben bu kolajları yapmaya başladım. 

Tekrarlayan imajlar, baskı olmalarıyla 
Post-Warholian işler bunlar. Bu 
dönemde suyun yarı saydam halinden 
asetata geçiş yaptım çünkü asetatta 
bir ön-arka ilişkisi kurabiliyordum. 
Sonra bunlardan sıkıldım, sürekli 
tekrar eden şeylerdi. Çok şık da 
geldi, sinirime dokundu. Bunların 
fotoğraflarını çektim, Photoshop’ta 
takılmaya başladım, deneye yanıla. 

Kullandığım fırça tipi, ‘liquefying 
tool’ olarak geçiyor. İşin iskeletini 
kurarken kullandığım araç bu. Bu 
araç, reklamcılıkta popo kaldırma, 
bel inceltme gibi idealize etmek amaçlı 
kullanılıyor. Yine suyla ilişkisi var 
tabii. Biraz ebruyla da konuşuyor, 
İslam sanatlarıyla alakalı. Minimal 
müzik çok dinlediğim için en fazla 
minimal müzikle konuşuyor. 

H.O.: Aynı zamanda şan dersleri 
aldığını ve müzikle çok ilgili olduğunu 

biliyorum. Zaten sergide, gerek 
tekrarlayan imajlardan oluşan 
kolajlarda gerekse -sessiz olmasına 
rağmen- kendine has bir müzikle 
hareket ettiğini düşündüren video 
yerleştirmesinde müziğin etkisi bariz. 

İ.İ.: Ben biraz takıntılı bir tipim. 
Ben birkaç sene üst üste aynı 
şarkıyı dinleyebiliyorum. Benim 
bilgisayarımda bir şarkının çalınma 

sayısı 2300’ü falan bulabiliyor. Bu 
kolajları yaparken de beni doğru yolda 
olduğuma ikna eden şey Londra’da 
gittiğim bir baleydi. Christopher 
Wheeldon’ın bir balesi, çağdaş bir 
koreograf. Steve Reich’in ‘Electric 
Counterpoint’ adlı çalışmasıyla 
sahnelenen bir baleydi. Bir şey 
tekrarlandıkça özünden kaybeder 
mi? İmajların aurasının tükenmesi 
meselesine de değiniyor bu biraz. Bu 
balede müzik repetitifti. Hareketlerin 

hepsi repetitifti ve bir balerinin 
dramını anlatıyordu. Her gün prova 
yapan, yaşadığı sağlık sorunlarına 
rağmen bodoslama devam eden bir 
balerin. Bacağını kaldırdığı zaman 
santim santim ölçen, ölçülü aynalar 
karşısında çalışan. Artık sonunda 
yaptığı şeyden tiksinen ve nefret eden. 
Balerin kostümle seyircilerin önüne 
çıkıp herşeyi unuttuğunda, seyirciyi 
de olayın içine katıyor, kesinlikle 
dışlamıyor. Paylaştıkça ve bunu 
izleyenler değiştikçe oradaki sohbet 
de değişiyor. Ben bu baleye gittikten 
sonra tedirginliğimi attım ve kolajları 
yapmaya devam etmenin doğru 
olduğuna kanaat getirdim. Yaptığım 
şeyin çok çağcıl olduğuna karar 
verdim. 

H.O.: Ve tabii ki serginin girişinde 
tokattan da öte bizi iyice paralayan ses 
enstalasyonu...

İ.İ.: Ses benim için çok önemli, 
ben ciddi ciddi deneysel opera 
yapmak istiyorum. İçeride duyduğun 
enstalasyonda da, her satırında 
sen, sana, seni gibi kelimeler var. 
Bunlar çevreden duyduğumuz çok 
yargılayıcı laflar. Orası boğabilir seni, 
kusmuğum o benim. Öte yandan, 
sesteki o operatik kalite yani kafa 
sesi dediğimiz ses, oksijenin ciğerlere 
dolması ve nefesin çok ekonomik 
bir şekilde bir yön dahilinde bir sese 
dönüşmesi, disiplin dışında benim için 
bir uyuşturucu niteliğinde. Bunun bir 
kafası var. O rezonanasın kafatasıma 
olan etkisi olabilir. Biraz öfori tarafı 
var. Biz ayağa kalktığımız için sesleri 
yukarıdan inceleme şansımız oluyor. 
Hayvanlarda, memelilerde cinsel ilişki 
sesleri benzer. Vurma ve gelme gitme 

SÖYLEŞİ
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şeklinde. Afrika’da insanlar vurmaya 
başlıyor, bir yandan ibadet ediyorlar, 
bir yandan ürüyorlar, bir yandan 
ayin yapıyorlar ve ritmi buluyorlar. 
Dolayısıyla ben işin üretme kısmından 
çok üreme kısmıyla daha ilgiliyim 
çünkü ürediğimi hissediyorum öyle.

H.O.: Sesle ilgili başka projelerin 
oldu mu? İlk kez mi sesle ilgili bir iş 
ürettin?

İ.İ.: Esasında ben Bienal’e bir dosya 
teslim etmiştim, buna benzer bir ses 
enstalasyonunu sergilemek istediğim 
yer orasıydı. Tabii ki kabul etmediler. 
Harbiye Radyo Evi çok enteresan 
bir yer, çünkü Türkiye’deki tek 
etnomüzikoloji arşivi. Türkiye’de caz 
tarihinden, Türk sanat müziği ve halk 
müziğine kadar en geniş arşiv. Gerçek 
anlamda radyo olmak tek amacı. 
Dolayısıyla çok iyi akustikli bir salonu 
var, kayıt studyoları var, orkestrası var. 

Abdülaziz, Ermenilere vermiş Divan 
Otel’in ordan Harbiye Ordu Evi’ne 
kadar olan yeri. Ermeni mezarlığıymış 
orası. Bu yüzden bienalin konusuyla da 
örtüşüyordu. Ben müdürle konuştum, 
“Ben 30 senedir burdayım darbelerin 
nasıl olduğunu anlatabilirm size. 
Hatta isterseniz kayıtları dinletiriz 
insanlara.” dedi. Radyo dediğin 
şey; birincisi kültür politikasıdır, iki 
manüpilasyondur. Ses, yani müzik 
kitleleri en kolay yakalayabildiğin şey.

H.O.: Hem ses hem de baskıyla 
çoğaltma üzerine çalışıyorsun 
ama bana senin amacın, kitleleri 
etkilemekten çok, kendi arınmanı 
izleyiciyle paylaşmak gibi geliyor. İç 
dünyanla ne kadar haşır neşirsin?

İ.İ.: Rüyalarım benim için çok anlam 
ifade eder. Çocukluğumdan beri ben 
gördüğüm rüyaları hatırlarım ve 
peşinden giderim. Kesinlikle yazmak 
gibi bir disiplinim yok, yazarak 
kendi üzerimde o baskıyı kurmak da 
istemiyorum. Rüyalarıma mantıksal 
açıdan yaklaşmayı reddediyorum, bir 
günce tuttuğum zaman sanki sürece 
müdahale edecekmişim gibi geliyor. 
Ama çiziyorum rüyalarımı. Kolajların 
bir kısmı da bu rüyalardan geliyor.

H.O.: Kolaj olarak tariflediğin işler, 
çektiğin veya bulduğun fotoğraflarda 
dijital olarak yaptığın manipülasyonlar 
aslında. 

İ.İ.: Aslında benim baskın olarak 
yaptığım şey resim. Mouse’la 
çalışıyorum ve fırça ile boyamaya 
benzeyen bir hareketle yapıyorum o 
kolajları. Photoshop’ta bir tool, bir 
brush seçiyorum ve buradaki plastik 
itki, resim yapmakla aynı. Ben de 
çekebiliyorum fotoğrafları, bazen 

telif hakkı sıkıntısı olmayan imajları 
internetten indiriyorum. İndirdiklerim 
benim için ready-made zaten, ben 
sadece ready-made’i dönüştürmüş 
oluyorum. 

Ve ben bunu yaparken bir şiddet 
uyguluyorum, şiddetle yapıyorum. 
Benim elimi trackpad’i tutarken bir 
yerden bir yere götürme hareketim 
belki de Fontana’nın tuvale indirdiği 
bıçak darbesiyle akraba bir refleks. 
Bu arada şan dersi aldığım için 
enerjimi ekonomik kullanmak, onun 
bir muhasebesini yapmak benim için 
önemli. Nefesi alıyorum ve itiyorum. 
O itme ve çekme refleksi de var. Sesle 
ilgili yaşadığım tecrübe de bence orada 
var.

H.O.: Bana sergi, bir ilk sergi için 
şaşırtıcı derecede bütünlüklü geldi. 
Girişteki psikolojik Fin hamamından 
çıkıp Soğukluk’taki işleri görmek ve 
en dipteki odadaki meditatif video ile 
bitirmek. 

İ.İ.: İşlerimin bu kadar bütünlük 
halinde olmasının sebebi sanat 
tarihi okumuş olmam ve çok fazla 
sergi geziyor olmam. Sadece galeri 
sergilerini değil, müze sergilerini de 
çok geziyorum. Görme sapığıyım. 
Felsefe okuyorum, üstüne 
düşünüyorum ve psikopatolojik 
biçimde müze geziyorum. Görmem 
gerekiyor, belli zamanlarda belli bir 
doz almam gerekiyor. Ve zaman aldı, 
bekledik, havada asılı kaldım uzun 
süre. Galerist’i de kontrol kulesi olarak 
kullandım.

H.O.: İniş İzni’ndeki görüntüler 
havacılık temasından besleniyor ama 
bize savaş uçakları üzerinden insan 
doğasına dair saptamalar yapıyor gibi. 

İ.İ.: Ben tarihsel bir belgecilik içinde 
yapmıyorum sanatı. Işin kavramsal 
tarafından ben baya uzağım. Bu sene 
Venedik Bienali’nde Jung’un manik 
olup yaptığı resimleri vardı. Ben 
üstünkörü tabirle Jung’um aslında. 
Tabii ki bir fikir var, havacılık temasını 
görüyoruz. Ben de bu kültürün 
içindeyim, bir şeyleri öğütüyorum. 
Bunlar bir çeşit atık ya da çıktı. Savaş 
uçakları var yukarda, ekonomik 
döngüler içinde yıpranan bir kadının 
sesi var. Tamamen kavramdan uzak 
olduğunu söyleyemem ama, kavramsal 
bir şeyler yapayım da insanlar görsün 
demiyorum.

H.O.: Bazı kolajlarda öyle detaylara 
odaklanmışsın ki, bir uçaktan çok bir 
bina cephesi estetiği görülüyor. Mimari 
ile aran nasıl?

İ.İ.: Sanat tarihi kadar mimari ile de 
ilgileniyorum. Mimarların müzikle 
olan ilişkisini de inceliyorum aynı 
zamanda. Renzo Piano’nun Venedik’te 
San Lorenzo kilisesine yaptığı bir 
orkestra kabuğu vardı. Çok ilginç 
bir çözüm buldu: enstrümanlar 
U şeklindeki yapıda yer alan 
balkonlarda yerleşmiş durumda, 
dolayısıyla orkestra çukuru yok ve 
dinleyici sesi surround system olarak 
deneyimliyor. Ses boşluk içinde 
dönerken dinleyicilere ve mekana 
çarpıyor. “Peki şefi nereye yerleştirmiş 
bu adam?” diye soranlar var. Onu da 
kamerayla çözmüş. Bu da yine benim 
kendi sesimle bir şey yapma isteğimi 
körüklüyor. Sesleri dinliyorum; ezan 
sesi ve opera mesela, ve ölümlülük 
kulağımda yankılanıyor. Bir yandan 
da düşünüyorum; buranın evliyası bol 
olur derler ya... n

İşlerimin bu kadar bütünlük 
halinde olmasının sebebi 
sanat tarihi okumuş 
olmam ve çok fazla sergi 
geziyor olmam. Sadece 
galeri sergilerini değil, 
müze sergilerini de 
çok geziyorum. Görme 
sapığıyım. Felsefe okuyorum, 
üstüne düşünüyorum ve 
psikopatolojik biçimde 
müze geziyorum. Görmem 
gerekiyor, belli zamanlarda 
belli bir doz almam 
gerekiyor.  

SÖYLEŞİ

Fotoğraflar: Rıdvan Bayrakoğlu
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New York, MoMA PS1’de 2 Şubat’a kadar açık kalacak olan Mike Kelley sergisi 1993 yılından 

beri, sanatçının pratiğine ilişkin hazırlanmış en kapsamlı sergi. Karşınızda, küratör Misal Adnan 

Yıldız’ın kaleminden; bütün incelikleriyle, çok renkli, bol hüzünlü Mike Kelley dünyası. 

Mike Kelley dünyası
MİSAL ADNAN YILDIZ

M erakla bekliyordum, nihayet 
görme fırsatı buldum. 
Mike Kelley’nin erken 

dönem çalışmalarından son dönem 
işlerine kadar 250’yi aşkın eserin iyi 
kurgulanmış bir haritayla sunulduğu 
–başlığını sanatçının adından alan- 
serginin -mimari yapısı içinde- rahat 
gezilen, kolay algılanan, anlamlı 
bir yerleştirmeye dönüşmesinde 
kuşkusuz en büyük pay küratörlere 
ait. Amsterdam’ın -yenilendikten 
sonra yakınlarda tekrar açılan- 
Stedelijk Müzesi’nin küratörü Ann 
Goldstein’ın Mike Kelley Foundation 
for the Arts ile koordinasyon halinde, 
Connie Butler ve (PS1’dan) Peter 
Eleey ile birlikte ürettiği sergiye dair, 
metodolojik kaygılarla yapılacak ilk 
çıkarımım şu olur: Sergi, hayatını 
Los Angeles’ta geçirmiş ve günümüz 
Amerikan sanatının en önemli 
sanatçılarından biri olarak kabul 
edilen Michael ‘Mike’ Kelley’nin 
pratiğini adeta sayfa sayfa, kitap 
gibi açarak bir biyografi tadında 
okutabilecek kavramsallıkta, böyle bir 
çerçevede, öyle bir kalitede! İki kere 
gördüm, şimdi yazarken fırsat olsa 
yine gezsem diyorum; gerçekten güzel 
sergi. 

Serginin beni içine alan atmosferi ve 
şiirsel etkisiyle doluyken buluştuğum 
küratör arkadaşım Defne’nin (Ayas), 
Christopher Street’te amaçsız amaçsız 
dolaşırken, sergi için söylediklerini 
belki burada tekrarlamak gerek. “Sergi 
‘içgüdüsel’ olarak tariflenecek bir 
küratörlük yaklaşımıyla yerleştirilmiş” 
diyor Defne. Bana göre; ‘içgüdüsel’ 
derken, boyuttan, malzemeden ve 
mekandan farklı olarak algılama, 

anlama ve seçme açısından fark 
yaratan mekansal adımlar, bilişsel 
kararlar ve kişiselleşmiş hislerle 
çalışılmış bir haritadan bahsediyor. 
Bu nedenle, serginin bir retrospektif 
olarak işlerliğinin yanı sıra sergi 
yapma, kişisel sergi üretme, artık 
aramızda olmayan bir sanatçının 
pratiğine odaklanma açısından tekrar 
bakmamızı gerektiren, fark yaratan 
özellikleri var. 

Hatırlarsanız, geçtiğimiz sene Mike 
Kelley’nin (geçen seneki) intiharı 
hepimizi şok etmişti. Oyuncaklarda 
süper kahramanlara, ilk başta 
çok neşeli, pek mutlu görünen o 
renkli dünyasının pembe bulutları 
bu haberle birden dağılıverince, 
karşımıza bambaşka bir sanatçı 
portresi çıkıverdi. Belki yakınlarının 
bildiği ama izleyicisinin pek de öyle 
okumadığı bir dil. Oysa, birlikte 
çalıştığı arkadaşlarının sürekli değişen 
ruh halini anlatırken üzerinde uzlaştığı 
gibi “önceden tahmin edilemeyen” 
Kelley’nin çalışmalarında çocuk 
hayalgücü ve ergen dünyası zamanla, 
işlere bakarken derinleştikçe, 
yetişkin olmanın ağırlığını ele 
veriyor; neşeli görünenin içindeki 
hüznü, mutlu olmanın bedelini ve 
hayatın dayanılmaz ağırlığı yüzeye 
çıkıveriyor... Tam bir mal de vivre 
vakası; yaşama hastalığı.    

Serginin giriş katından girilerek içinde 
gezilebilen ve üst kattan da görülen 
‘From My Institution to Yours’ 
(1987) isimli yerleştirme, Kelley’nin 
pratiğini serginin yerleştiği ve eskiden 
okul olan Romanesk binayla hemen 
ilişkilendirmemizi sağlıyor; adeta bir 
sahne gibi merkezi bir etkiyle, kurum 
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olarak okulun ve soyun devamı 
açısından öğrenmenin toplumu 
yeniden üreten mekanizmalarla 
ilişkisini kurarak, muhafazakar 
kültürel yapının arkeolojisini formüle 
ediyor. Karşınızda çocuk dünyası ile 
özdeşleşmiş -kirli- çizgi kahramanlar! 
Peki söyleneni yapmak, kurallara 
uymak, söz dinlemek, uslu olmak ne 
demek? Büyümek başka bir şey olsa 
gerek, öğrenmek bunlardan ibaret 
olmasa gerek. Kırmızı bir kurdelanın 
bu yerleştirmeyi bina içinde farklı 
noktalara taşıyarak etkisini adeta 
sergiyi çerçevelerek genişlettiği 
yerleştirme, siz serginin başladığı 
noktaya geri dönene kadar devam 
edecek. Sabredin!

Giriş katının ağırlık merkezi ise, 
Kandor serisi (1999-2011). Türkiyeli 
güncel sanat izleyicisinin Diyarbakırlı 
kavramsalcı Şener Özmen’le 
özdeşleştirdiği çizgi roman karakteri 
Superman başrolde. Superman, 
Kripton gezegeni ve çağrışımlarıyla 
kurulan bu seri uzun soluklu 
araştırmaların, heykelden videoya 
pek çok farklı formun ve sunumun, 
bunların yanı sıra devirdaimle işleyen, 

hareket eden, dönüşen malzemelerle 
yapılan deneylerin toplamından 
fazlasına işaret ediyor. Bir dünya 
yaratırken, aslında ‘pop-kültürün’ 
yapı-bozumu olarak, bu dünyayı kuran 
grameri, dili ve atmosferi söküyor. 
Etkileyici bir atmosferde dolaşırken, 
renkli taşlardan fokurdayan deney 
aletlerine kadar, şaşırarak, eğlenerek 
adeta bir film setinde gibi hissediyor 
izleyen; atmosferiyle izleyicisini o ana 
kilitliyor. Herkes yeniden çocuk! Sergi 
mekanında dolaşan yetişkinler çocuk 
oluveriyor ama biliyoruz ki, çocuklar 
da illa bir an önce büyümek istiyor, 
uçmak istiyor. Tek yumrukta kötü 
olanı etkisiz hale getirmek,  kazaları 
engellemek, mağdurlara yardım 
etmek için kahraman olmak istiyor. 
Kurtarmak. Güç. Kelley, bildiğimiz bir 
şeyi bize yeniden söylüyor. En çocuk 
haliyle. Ne de olsa, herkes kahraman 
olmak ister... 

Aslında sergide anlatacak çok şey 
var, ama Kandor’dan hemen sonra 
bahsetmem gereken bir başka mekan 
kurgusu, Kelley’in en çok bilinen 
işlerinden biri olan ‘Deodorized 
Central Mass with Satellites’a 

1 ‘Mike Kelley as the Banana Man’ 1981.  
Mike Kelley Sanat Vakfı’nın izniyle. Fotoğraf: Jim McHugh.

2 ‘Deodorized Central Mass with Satellites’, 1991/1999. Ahşap ve tel çerçevelere 
dikilmiş, köpükle doldurulmuş peluş oyuncaklar; naylon ip, makara, çelik ekipman ve 

askılar, fiberglas, araba boyası ve dezenfektan. Perry Rubenstein Gallery’nin izniyle. 
Fotoğraf: Joshua White/JWPictures.com.

3 ‘Day is Done’, 2005-06. MoMA PS1’dan, 2013. Fotoğraf: Matthew Septimus.  
4 ‘Deodorized Central Mass with Satellites’, 1991/1999.

5 ‘John Glenn Memorial Detroit River Reclamation Project (Including the Local 
Culture Pictorial Guide, 1968–1972, Wayne/Westland Eagle),’ 2001. MoMA PS1 

yerleştirmesinden, 2013. Fotoğraf: Matthew Septimus.  

3

5
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(1991-99) ait. Çocukken elimizden 
düşmeyen, gece sarılıp uyuduğumuz, 
kaybolunca ağladığımız, bir türlü 
ayrılamadığımız bir oyuncak ayımız, 
Pembe Panterimiz, lahana bebeğimiz 
illa olmuştur; vardır bir kurşun asker, 
teneke araba, bez bebek. Kelley’nin 
-gelişim psikolojisinin ‘bağlanma 
nesneleri’ diye tarif edeceği- yakınlık 
kurmanın ilk adımlarından olan bu 
bağlanma (attachment) nesnelerini 
renklerine göre dizerek, havaya astığı, 
sıra sıra dizdiği yerleştirmesi görsel 
olarak o kadar etkileyici ki, bu odaya 
giren herkes durmadan fotoğraf 
çekiyor, durmadan poz veriyor, bu 
odanın bir parçası olmak istiyor. 
Aslında yerleştirmenin Amerikan pop 
kültürü ile beraber okunması gereken 
bir referansı da yok değil. Bu da bir 
endüstri! Mickey Mouse’un anavatanı! 

Kelley’nin bir söyleşisinde dediği 
gibi: “Ergenliğimden beri bildiğim bir 
şeydi, sanatçı olacağım... Bu konuda 
herhangi bir şüphem yoktu. Benim 
için başka bir seçenek yoktu...” 
Diğer odalara yayılan çizimler ve 
desenlerden (performans ve çizgi 
roman dünyasından getirdiği sanatsal 

yetkinliğini hızla geliştirdiği ve 
taşıdığı başka alanlara) heykele, 
yerleştirmeye, videoya hemen her 
formda tekrar tekrar yeniden kurduğu 
anlatısına giderek yaklaşırken, 
sergi bizimle birçok farklı noktada 
konuşuyor. İzleyicisine Kelley’nin 
pratiğini aslında kendi dünyasından 
hiç çıkmadan, kopmadan, kendi 
olmaktan vazgeçmeden; ‘büyümeden’ 
dönüştürdüğünü hissettiriyor. Bir 
noktada insan sormadan edemiyor: 
Oyuncak ayımızdan ne zaman 
ayrılırız? Ergenlik işte bu aralığın, 
çocuk kalmakla büyümek arasında 
verilen kararların zamanı olduğundan, 
artık oyuncak ayımıza da kolay kolay 
sarılamayız ya... İşte Kelley, hep ergen 
kalmış gibi. Bize soruyor bu kez: Ne 
zaman büyürüz? Ya da kalbimizin 
kırılmasına ne zaman izin veririz? 
Belki de bundan korkmamak gerek. 
Oyuncak ayının bizi duymadığını, 
görmediğini, ısıtmadığını kabul etmek 
gerek. 

2005-2006 yılları arasında 
gerçekleştirdiği ‘Day is Done’ isimli 
çalışması ise tam anlamıyla bir 
kültür arşivi/yaşam kurgusu. ‘Day 

is Done’ı oluşturan video kayıtları 
bir film gibi editlenmiş ve PS1’ın 
bahçesindeki çadırda sürekli dönüyor. 
Binanın içinde geniş bir alana yayılan 
sunumunda ise, seçilen bazı videolar 
yerleştirmelerle birlikte –orijinal 
ve yeniden üretilen halleriyle yan 
yana- gösterilen bir karnaval gibi, 
gürültülü, renkli, alengirli. Sanki 
festival alanındaymışsınız gibi 
kurgulanmış. Amerikan hayat tarzının, 
Los Angeles’ta geçen günlük hayatın 
ve popüler kültürün farklı ritüellerini 
araştırarak; Cadılar Bayramı’ndan 
güzellik yarışmalarına, doğum 
günlerinden okul törenlerine kadar pek 
çok anı, anlatıyı, performansı bulduğu 
kayıtlardan tekrar üreten ve yeniden 
kurgulayan Kelley, bu çalışmayla ilgili 
olarak hep aynı referansı veriyor. 
Bu projesini, Alman sanat felsefesi 
ve pedagojisinin kült isimlerinden 
Rudolf Steiner’in pratiğinin kilit 
kavramı ‘Gesamtkunstwerk’ üzerinden 
açıklayan Kelley’ye göre, buradaki 
mimari, dans, müzik, form ve imajların 
hepsi bir sistem dahilinde çalışan ve 
dönüşen kültür yapısı ile uyumlu 
elemanlar ve ancak birlikte anlamlı bir 

bütün oluşturuyorlar.  
Mike Kelley sergisinin sanatçının 

pratiğine dair ortaya koyduğu en 
net sanat tarihsel cümlelerden biri, 
belki de Kelley’nin aslında her zaman 
bir performans sanatçısı olduğu! 
Özellikle erken dönem çalışmaları, 
desenleri, stüdyo deneyleri büyük 
prodüksiyonlarla, heykellerle ve 
filmlerle buluştuğunda bu okuma 
hemen öne çıkıveriyor. Düşünürken, 
yaşarken ve üretirken, sürekli 
dönüştürerek ve filtreleyerek çalıştığını, 
aslında yaklaşımının temelinde 
performatif bir mekanizma yattığını 
açıkça görebiliyoruz. Desenlerden 
yerleştirmeye, heykelden videoya 
kadar pek çok formda iş üreten, 
farklı işbirliklerine giren, çeşitli 
bağlamlarda sergileyen sanatçının 
Amerikan sınıf yapısını söken, eğitim 
sosyolojisi ve gelişim psikolojisiyle 
ilişkilendirilebilecek anlatısı bastırılmış 
cinsellikten punk politikalara, 
ergenlikten yetişkinliğe, ritüelden 
törene birey olmayı kuran sosyal, 
psikolojik ve politik bütün süreçleri 
kapsıyor. Bu yüzden hem çocuk, hem 
yetişkin, hem queer, hem vampir. n 
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Manâ ve malzemeden bağımsız bir birey olarak kendine karşı yoğun bir sorumluluk taşıdığını anlatan Deniz 

Gül, Galeri Manâ’da yer alan ve bir kitapla da bütünleşen  B.İ.M.A.B.K.R. projesindeki işleri hakkında  

konuşurken, “Bu nesneler kendilerinin. Artık varlar” diyerek sözün geri kalanını sessizliğe bağışlıyor.

Bulmaca ve kaybetmece

EVRİM ALTUĞ
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‘Sızı’, 2013
Alçı döküm leğen, su, ahşap kaide, tekerlek

Sanatçı ve Galeri Manâ izniyle
Fotoğraf: Korhan Karaoysal
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Yakın geçmişte, 2011’de Emre 
Baykal küratörlüğünde 
Arter’de gerçekleşen solo sergisi 

“5 Kişilik Bufet”de yapıtlarıyla 
karşılaştığımız Deniz Gül, 28 Kasım 
2013 ve 25 Ocak 2014 tarihleri 
arasında da, Galeri Manâ’da 
‘B.İ.M.A.B.K.R.’ adlı, kolektif ve 
‘açık’ yapıtını yaşamla paylaştı. 
Gül’ün galerideki, kendi ifadesiyle 
“eksi ve artı” uzama odaklanarak 
birlikte çalıştığı üretim grubunun 
müdahaleleriyle mevcut kıldığı bu 
kültürel, soyut ve estetik eklentiler, 
yedi hafta boyunca kendisini 
yenileyen, arayışçı ve keşfe açık bir 
paylaşım tercihiyle ortaya kondu. 
Bu yönüyle, Gül’ün projesi hem 
bir bulmaca, hem de kaybetmece 
duygusunu içinde barındırıyordu.
Henüz yaşça genç olduğu halde 
yapıtlarındaki olgun ‘aura’dan dolayı 
olsa gerek ki, 40’lı yaşlarında olduğu 
iddialarına aldırmaksızın çalışan, 
sadece kendi kendine sorumlu bir 
insanoğlu olarak üretmekten ve 
sorgulamaktan yana tavır alan 1982 
doğumlu Gül, bu sergisiyle yine önceki 
çabasının izinden giderek, bir biçimde 
metin ve nesne arasındaki biçim ve 
kimlik ilişkisini şeffaf bir araştırma 
sahası olan galeri mekanına taşımış 
oldu. 
Anımsanacağı üzere, “5 Kişilik 
Bufet”nin içerdiği metafiziksel 
‘varlık kabukları’na benzer biçimde, 
‘B.İ.M.A.B.K.R’de de izleyici, B.İ.M., 
A.B. ve K.R. bünyesinde kodlanmış 
bir grup yapıtın süreksiz etkileşimine, 
sınırlı bir zaman diliminde maruz 

bırakıldı. Ya da, galerinin kamuya 
açtığı bir diğer resmî deyişle, 
Beyaz İlmekli Manyel, Albay Bicol, 
Kornatlı Raziye’nin baş harflerine 
soyutlanmış kurmaca kişilerin mekan 
ve zaman içerisinde görünür olma 
hallerini nesneler üzerinden araştıran 
Gül, galerinin fiziksel alanında ve 
izleyicinin zihinsel alanında zamana 
yayılarak oluşan ve anlamını bulan 
özne/nesne oluşumuna işaret etmeye 
teşebbüs etti. 
Sanatçının bir önceki sergisinden 
aşina olduğumuz, imzalaşmış 
yapıtlarından biri olan, dokusuna 
Gezi ruhunun sindiği, mürşit tüm 
figürlerin içini bir ev mobilyası 
dokusuna iltica edercesine terk ettiği 
‘Taksim Anıtı’ temalı ‘Vitrin’ gibi, 
Deniz Gül bu ilk (B.İ.M.) bölümde, 
altın yaldızlı cam yazılarıyla dikkat 
çeken politik hareli ‘Sarı Öküz’, 
‘Cumhur’, ‘Baş’ veya ‘Yıldız’ gibi 
apartman isim yazıları ile, ‘Sızı’ 
başlığı altında yer alan ve bir alçı 
döküm leğen, ahşap bir kaide ve 
tekerleklerden menkul kimi işlerini 
bizimle bölüştü.
Sanatçının karşıtlıklardan beslendiği 
aşikâr olan bu sergisinde kimi 
ikilikleri anacak olursak; bütün ve 
parça, içerisi ve dışarısı, görünen ve 
görünmeyen, bilinen ve bilinmeyen, 
mahrem ve kamusal olan gibi 
bireysel ve evrensel kimi müphem 
durumlar, sürekli yanı başımızda, 
bizimle içli dışlıydı. Deniz Gül 
bu esnada, etkinliğin oluşumuna 
rastlantıların etkisini de onaylayan 
bir tavır içinde oldu. Dahası, “Beş 

Kişilik Bufet”den sonra, iki senelik 
bir süre içinde bilgisayara kendi 
yazdığı ve montajladığı manzumeleri 
değerlendirerek, bu yeni serginin 
oluşum sürecinde serbest çağrışım 
ile bir kitap da ortaya koydu ve bu 
kitabın ilerleyen sayfalarındaki yapıt 
okumalarına, AiCA üyesi, eleştirmen 
ve küratör Nazlı Gürlek de katkıda 
bulundu. 
Sanatçı, bu topyekûn rastlantısal 
duruma nasıl yaklaştığını anlatırken, 
son haftalarda ülke gündemine gelen 
gizli anlaşma ve örgütlenmelere 
de atıfta bulunarak şunları 
kaydediyordu: “…Açık bir eser 
diyebiliriz. Birlikte üretim bu. Yine 
bugün, bu sergi ses kayıtlarının tekrar 
yayınlandığı, A.Ç. gibi, kim olduğu 
açıklanmayan birtakım insanların 
yine hayatımıza sızdığı, birtakım 
bilgilerin sızdırıldığı bir zamana 
inanılmaz biçimde denk geldi. Bu 
örtüşme benim çok hoşuma gitti 
açıkçası.”  
Sabancı Üniversitesi Görsel İletişim ve 
Tasarım Bölümü mezunu olan sanatçı, 
sergisindeki bu dönüşmüş, kendi 
kendine bürünmüş ve yaratıcısından 
özerkleşmiş, hikayesi saklı ‘şey’lerin 
taşıdığı 1980’ler ruhu ve nostaljisi 
ile girdiği hakikat hesaplaşmasının 
da ayırdındaydı. Bu konuya da, şöyle 
yorum getiriyordu sanatçı:
“Nostalji konusunu çok düşündüm. 
Ama çok nostalji duymuyorum. 
Apartman isimleri, gömlek yakaları, 
bir de zanaat işin içine girince, 
otomatik olarak bir Masumiyet 
Müzesi – Orhan Pamuk endişesi 

1 Deniz Gül
2 ‘Vitrin’, 2013
Mdf kök kaplama, yapay kaplama, ayos ağacı, el 
oyması, kordon, cam
265 x 160 x 100 cm
Sanatçı veGaleri Manâ izniyle
3 ‘Apartman’, 2013
Altın yaldızlı cam yazısı
Değişken boyutlarda
Sanatçı ve Galeri Manâ izniyle
Fotoğraflar: Korhan Karaoysal

Normalde insanlar 
güncel sanata karşı çok 
önyargılılar aslında. “Bu 

da bir şeyler yapıyor 
ama, ne yapıyor?” 

kabilinden, “Altına da bir 
metin yazıyor” şeklinde 

konuşan, çok yakınımda 
olup beni böyle yargılayan 

insanlar var. Bunu çok 
iyi anlıyorum, çünkü 

hissettiklerini ben de çoğu 
zaman hissediyorum. Ben 

bu noktada bir şeyleri 
içimde işlemenin önemli 
olduğunu düşünüyorum. 

Bir şey benim içime 
giriyor, içimden çıkıyor her 

seferinde. Her ne kadar 
öyle olmamış gibi görünse 
de, çoğu zaman çok ufak 
bir dokunuş bile önemli. 
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yaşadım içimde. Hani bulunmuş bir 
fotoğrafı değerlendirir ya bir sürü 
sanatçı, bu şekilde yeniden işler; 
sanırım bu iş orada ayrılıyor benim 
için. Sanırım içimde bulunmuş 
olan aslında yeniden üretiliyor. 
Bugün üretirken, röprodüksiyonmuş 
gibi değil, bugüne ait bir şey gibi 
üretiyorum. Tıpkı Taksim anıtı 
gibi. 1980’lerin gerçekliğine ilgim, 
o dönemin ev içlerine doğmuş 
olmamdan geliyor. Hepimiz için 
evin içine hapsolduğumuz o döneme 
rastlamış olmam, temelde sergide 
gördüğümüz nesnelerin de içimden 
dışarı çıkmış olmasıyla ilgili. Olan bir 
şeyi değil, içimdekini dışarı çıkarmak 
olduğunu düşünüyorum burada 
yapılanın.”
Çalışmaları 2004’ten bu yana, 
Salzburger Kunstverein, Salzburg 
(2012); Center for Contemporary 
Art Ujazdowski Castle, Varşova 
(2010); Palais des Beaux Arts de 
Lille, Lille (2009); Centre de Cultura 
Contemporania, Barselona (2008) gibi 
kurumlarda sergilenen Gül’ün Galeri 
Manâ’daki işleri, bir bakıma mekanın 
boşluğunda öksüz, yetim bir hal 
içerisinde gibiydi de. Sanatçı, galerinin 
mekanında işler arasında ürettiği bu 
katı mesafeden de şöyle söz ediyordu: 
“…Evet, hatta sergideki ikinci kısımla 
ilgili olarak da bunu konuşuyorduk. 
Birincisi, işin benden bağımsız olarak 
yaşayan ve nefes alan bir durumda 
olması. O mesafeyle birlikte benim 
için de bazı şeyler eserde görünür hale 
geliyor. Eser benden bağımsız, kendi 
hayatını tayin eden bir şey. Bir süreci 

yaşayan bir şey. Belki leğen (‘Sızı’), üç 
haftada kendini bambaşka bir noktaya 
taşıdı. Aynısı Taksim Anıtı (‘Vitrin’) 
için de geçerli. Bu tekrar hali, sergide 
kendi ‘aura’sını yaratarak yeni kıvrım 
ve detaylara yön veriyor. İkinci konu, 
tüm bu işleri hep etraflarındaki ‘eksi 
uzam’ ile düşünüyorum. Kitabın 
kapağında da zemine gömülü bu 
yaklaşım var. Aslında bu objeleri 
yaratan bir durum da var.”
Deniz Gül’ün sergisindeki nesneler 
aynı zamanda çok serbest, tekinsiz 
ve çok şey biliyor gibiydi de. Öyle ki, 
izleyici bu yapıtlarla karşılaştığında, 
sanki birdenbire ellerini tutan 
bir varlığın kendini terk etmişliği 
içine düşüyordu. Dahası, işler 
üzerinden, izleyicinin birer ilkokul 
fişi kullanırcasına kayıp, kendi 
cümleciklerini kurması mümkün bile 
olabiliyordu.
Gül bu saptamama da şöyle bir 
açıklık getirdi: “Bu tıpkı doğum gibi. 
Kendileri çok bir ‘şey’ler ve daha 
da fazlası yok aslında. O, negatif ve 
pozitif boşluğun yanına başka şeyler 
koyduğunda, bambaşka harflere ve 
cümlelere ulaşıyorsun. Bu durum, 
hazırlamış olduğum kitapta da söz 
konusu.” 
Türkiye’de heykel çok problemli bir 
kelime olduğu için, bunu telaffuz 
etmeye yanaşmayan Deniz Gül, 
sanatçı Erdağ Aksel’in öğrenciliğini 
yapmış. Öte yandan, enstalasyon 
pratiği, daha çok ilgisini çekiyor. Bu 
anlamda günümüz sanatına karşı 
kamuoyunun ürettiği önyargılar, 
Gül’ü de rahatsız ediyor. Hem de çok 

yakından, ucu izleyicinin tembelliğine 
ve sergi mekanlarının aktarım 
ritüellerindeki aşırı faydacı, didaktik 
işlemezliğe dayanan bir rahatsızlık bu. 
Şöyle konuşuyor sanatçı:
“Normalde insanlar güncel sanata 
karşı çok önyargılılar aslında. 
‘Bu da bir şeyler yapıyor ama, ne 
yapıyor?’ kabilinden, ‘Altına da bir 
metin yazıyor’ şeklinde konuşan, 
çok yakınımda olup beni böyle 
yargılayan insanlar var. Bunu çok iyi 
anlıyorum, çünkü hissettiklerini ben 
de çoğu zaman hissediyorum. Ben bu 
noktada bir şeyleri içimde işlemenin 
önemli olduğunu düşünüyorum. Bir 
şey benim içime giriyor, içimden 
çıkıyor her seferinde. Her ne kadar 
öyle olmamış gibi görünse de, çoğu 
zaman çok ufak bir dokunuş bile 
önemli. Ayrıca sergiyle eş zamanlı 
olan kitap, salt bir katalog da değil, 
başlı başına özgün bir dil kuruyor 
orada. Bu yönüyle “Beş Kişilik Bufet” 
daha izleyiciye kapalı olan, ‘ben ben’ 
diyerek izleyiciye kendimi anlattığım 
ve aktardığım bir sergiydi. İzleyicinin 
hazır formattan silkinmesi gerektiğini 
düşünüyorum. Bugün, audio-guide’lar, 
metinler, Instagram’lar, Facebook’lar, 
her şey bir endüstri haline geliyor. 
Tüm müzelerdeki sergilerin sunum ve 
PR aktivitelerini çok zorda ve darda 
buluyorum. Sanatçı da tüm bunların 
arasında sıkışıp kalıyor.” 
Deniz Gül, nesne ve heykelle, eserin 
yaşamıyla, yerleştirmeyle uğraşan 
sanatçıları izliyor. Sophie Calle’in ilk 
dönemde yaptığı işleri çok beğeniyor. 
Bunun dışında özellikle, Füsun Onur 
veya Nil Yalter, ya da Sarkis, Gül için 
Türkiye’den öncelikli referans kaynağı 
isimler arasında geliyor. Kendisi 
ise, daha ziyade beden ve mekanla 
ilgilenen bir imza olarak şu aralar, 
işlerinin çok katmanlı olduklarını 
düşünüyor: “Soğanı soydukça öze 
ulaşır gibi, kitaptaki gibi, istemeyen 
onu almayabiliyor.” 
Manâdan da, malzemeden de 
bağımsız bir birey olarak kendine 
karşı yoğun bir sorumluluk taşıyan 
genç bir sanatçı olan Gül, kimini 
eskiz, kimini önerme olarak 
kategorize ettiği yapıtları hakkında 
genel izlenimini aktarırken, sessizliğe 
de kendi ifade hürriyetini tanıyıp, sözü 
daha fazla uzatmıyor: “Bu nesneler 
kendilerinin. Artık varlar.” n
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Dijital sanata dair 
en iyi beş sergi

IRMAK ARKMAN

2013 yılında dijital sanat ve 
yeni medya alanında kuşkusuz en 
büyük proje Plugin Istanbul oldu. 
İstanbul’un en önemli uluslararası 
sanat etkinliklerinden biri olan 
Contemporary Istanbul’da  1000 
m2’lik alanda gerçekleşen ve arkasında 
Kurye Video ve GRID ekibinin yer 
aldığı proje Türkiye’de dijital sanat 
alanında gerçekleşmiş en büyük proje 
oldu. Video üzerine yapılan birkaç 
sanat fuarından sonra dünyada ilk 
kez dijital sanata bu kadar geniş çapta 
odaklanmış bir proje başlamış olması 
da uluslararası arenada büyük önem 
taşıyor. Plugin Istanbul yöneticisi 
Ceren Arkman’ın tabiriyle “videodan 
ötesi”ni de kapsayan projede 
interaktif tasarımdan, kod tabanlı 
işlere, mapping’den aplikasyonlara, 
arttırılmış gerçeklik projelerinden 
ışık yerleştirmelerine kadar örnekler 
görmek mümkündü. Dünyada 
dijital sanatlar alanında çalışan 
en önemli ve popüler isimlerinden 
Quayola, Matt Pyke, Andreas Müller, 
Semiconductor, Memo Akten, Sophie 
Clements gibi sanatçıların işlerinin 

yanında Türkiye’nin bu alandaki 
başarılı sanatçıları Nezaket Ekici, 
Candaş Şişman, Selçuk Artut ve 
Ozan Türkkan’ın da işleri sergilendi. 
12 ülkeden 80’i aşkın sanatçıya 
ev sahipliği yapan Plugin Istanbul 
video ve dijital sanat alanında en çok 
emek veren kar amaçsız kurumları 

ve uluslararası arşivleri de unutmadı. 
En çok izleyici toplayan çalışma ise 
Nicholas&Sheila Pye’ın Triology 
adlı video çalışması oldu. Curator’s 
Office galerisi tarafından temsil edilen 
ve Marina Abramovic ve Ulay’ın 
varisleri olarak sayılmaya başlayan 
sanatçıların işleri ilk kez Avrupa’da 

gösterildi ve üçlemenin bir videosunun 
edisyonları dünya çapında tamamen 
satıldı. Plugin, aynı zamanda 2013’ün 
en çok konuşulan dijital sanat projesi 
Sedition’a da seçkisinde yer verdi. Mat 
Collishaw, Tracey Emin, Bill Viola 
gibi dünyaca ünlü sanatçıların sınırlı 
sayıdaki dijital işlerini online olarak 
satan projenin kurucusu Rory Blain 
aynı zamanda Artsy ve ikono.tv kurucu/
editörleriyle birlikte bir panele katıldı. 
Proje; galeriler, sanatçılar, bağımsız 
kuruluşlar, mimari/tasarım stüdyolarını 
bir araya getirirken Türk izleyicisi ve 
koleksiyonerleri için dünyadan detaylı 
bir ön gösterim yapmış oldu. Böylece bu 
sanat dallarının hem nasıl sergilenmesi, 
hem de nasıl satılması gerektiği 
konusunda bilinçli de bir adım atılmış 
oldu. 10 senedir yurtiçi ve yurtdışında 
önemli sergi ve festivallere sayısız proje 
yapan GRID ekibi Plugin Istanbul için 
yarattığı sergileme biçimiyle de bu 
alanın otoritelerinden olumlu eleştiriler 
aldı. Siyah yüksek duvarları ve seyirciyi 
yabancılaştırmayan, tam tersi içine 
çeken açık kürasyonuyla büyük dikkat 
çekti. n

Plugin-Contemporary Istanbul

Özellikle Türkiye’de neyin dijital sanat neyin yeni medya neyin video sanatı sayıldığı, bunların ticari değeri olup 

olmadığı, nasıl satıldığı ya da kendini nasıl finanse ettiği, görsel sanatçının tam olarak ne iş yaptığı gibi birçok 

konu hem izleyicilerin hem de sektör profesyonellerinin aklını kurcalarken 2013 yılı Türkiye’de iddialı projelere ve 

sergilere ev sahipliği yaptı. Bu sene içerisinde dijital sanat alanında en çok etki bırakan ve fark yaratan çalışmaları, 

sanatçıları ve eserlerini inceledik. İşte ardımızda bıraktığımız senenin beş önemli dijital sanat projesi: 
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Museum of Contemporary Cuts 
işbirliği ile gerçekleşen Kasa Galeri’nin 
sergisi “İşgal Ediyorum”, içinde 
bulunduğumuz çevrenin estetik 
ve kültürel anlayışlarını yeniden 
tanımlamak adına yola çıktı. Sergideki 
çalışmalar, ‘müdahaleci sanat’ ve 
‘artırılmış gerçeklik’ sanatındaki 
güncel trendleri, kentsel ve sosyo-
politik peysaj bağlamında sorguladı ve 
analiz etti.

Occupy Wall Street / Wall Street’i 

İşgal Et protestoları sırasında bir 
adamın elindeki pankartta şu 
slogan yazıyordu: “Kapitalistler için 
Sosyalizm Yok.” İşgal sürecinde 
“Huzur İçinde Uyu Amerikan 
Rüyası” veya oldukça şık giyimli bir 
kadının tuttuğu pankartta “Kurumlar 
Sosyopat İnsanlardır” gibi sloganlara 
da rastlandı. Görsel kültür üzerine 
çalışan ve harekete katılan teorisyen 
Nicholas Mirzoeff de, kişisel blogunda 
yayınladığı etkileyici makalesi “Neden 

İşgal Ediyorum”*da, bu hareket 
içindeki yerini ve harekete ilişkin 
görüşlerini yazdı. İşte bu makaleden 
hareketle düzenlenen sergi de John 
Craig Freeman, Mark Skwarek, 
Tamiko Thiel, Will Pappenheimer 
tarafından akıllı tablet/telefonlar 
vasıtasıyla görüntülenen müdahaleler 
sergilendi. 

Kasa Galeri, uygulamalar sayesinde 
sanat galerilerini su altında bıraktı, 
fuar alanının girişine Monopoly Adamı 

yerleştirdi ve çevreye altın paralar 
yağdırdı. 

Kasa Galeri Baş Küratörü olmasının 
yanı sıra Leonardo Baş Editörü ve 
Goldsmiths College, NYU ve Sabancı 
Üniversitesi’nde de akademisyen 
olarak çalışan Lanfranco Aceti, hem 
dünyada hem de yeni yeni Türkiye’de 
gelişen güncel bir konuya dayanan 
sergi ile bu sene dünya çapında 
gerçekleşen en önemli yeni medya 
sergilerinden birine imza atmış oldu. n

İşgal Ediyorum-Kasa Galeri

Afterimage/Hayalet Görüntü, Arter
Geçtiğimiz aylarda Arter, günümüzün 

en önemli görsel sanatçılarından biri 
olarak kabul edilen Mat Collishaw’un 
sergisine Başak Doğa Temur 
küratörlüğünde ev sahipliği yapmıştı. 
Temur, son yıllarda gösterdiği 
çalışmalarında mütevazi ve başarılı 
bir şekilde ilerleyen bir isim. Birçok 
farklı disiplinde çalışan küratör 
beraber çalıştığı isimlerin sanatsal ifade 
özgürlüğüne önem veren ve özellikle 
dijital sanat ve hareketli görüntü 
işlerinde cesur yerleştirme şekillerine 
izin veren yaklaşımıyla önem 
kazanıyor. İşlerin sergilenmesinde 
perdelerle ve duvarlarla örtülü kapalı 
düzenlemeler yerine seyirciyi işe 
çeken davetkar düzenlemeler, sanat 
alanlarıyla izleyici arasında kurulmuş 
sınırları da yıkmış oluyor. 

Birçok farklı alandan ilham alan 
Collishaw ise günümüzde “görsel 
sanatçı” tanımının altını en çok 
dolduran isimlerden biri. Bunun 
nedeni sadece birçok disiplini bir 

araya getirmesi, işlerinin dünyanın 
en prestijli galerileri ve müzelerinde 
sergilenmesi veya eserlerinde sergilediği 
tarihsel referanslar değil. Aslında 
Collishaw’un başarısı kendi deyimiyle 
“şaşkınlık yaratan imgeler yaratma” 

isteği. 
Arter’deki sergi ismini “Afterimage” 

(Hayalet Görüntü) olan bir optik 
illüzyon teriminden alıyor. Bu 
terim, bakılan veya maruz kalınan 
görüntünün, kaynağı ortadan 

kalktıktan sonra da bir süreliğine 
görünmeye devam etmesini ifade 
etmek için kullanılıyor. Bu başlığın 
altını en iyi dolduran eser ise şüphesiz 
“Dünyevi Olmayan Zevkler Bahçesi”. 
Viktorya dönemi tablolarında da 
sıkça karşılaştığımız işkence ve şiddet 
figürlerini üç boyutlu hale getirip 
bir zoetrope kuran sanatçı, motor 
sistemi sayesinde bu figürlerin hızlıca 
hareket etmesini sağlıyor. Basit bir 
sinema numarası sayesinde, hızla 
hareket eden objeler gerçek zamanlı 
bir animasyon oluşturarak bir şiddet 
sahnesini gözler önüne seriyor. Neyin 
yeni medya, neyin dijital sanat, neyin 
video sanatı sayılması gerektiğine ve 
bunların ileri teknolojiler ile ne kadar 
bağlantılı olacağına dair tartışmalar 
sürerken Collishaw’un eseri basit bir 
illüzyonun ne kadar büyüleyici bir imaj 
yaratabileceğinin ve herkesin algısına 
hitap edecek işleri yaratmanın hiç de 
zor olmayacağının iyi bir kanıtı. n

Hayalet Görüntü- Arter
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DİJİTAL SANAT

Uzun süredir belki de gördüğümüz 
en derli toplu video seçkisine imza 
atan ve Açık Ekran’da Ozan Türkkan, 
Candaş Şişman, Ayşegül Süter ve 
Pınar Yoldaş’ın işlerine yer veren 
Kakofoni sergisinin küratörü Ebru 
Yetişkin. Türkiye’de video sergilerinde 
genelde görmüş olduğumuz dönemin 
popüler sanatçılarını veya göze güzel 
görünen eserlerini toplayıp ondan bir 
seçki yaratma çabasının tam aksine 
sanatçılarını iyi tanıyan ve onların 
işleri üzerine kafa yoran bir küratör ile 
karşı karşıyayız. Hatta sanat eserindeki 
güzellik ve ardındaki edebiyat yerine 
hataları, uyumsuzlukları, arızaları, 
gürültürleri yücelten ve bu karmaşa 
içinde medya eleştirisini sunan bir sergi 
Kakofoni.

Sergideki eserler arasında küratöryal 
çerçeveye en çok uyum sağlayan 
çalışma Ozan Türkkan’ın eseriydi. 
Bilim ve sanat arasındaki bağları 
keşfetmeyi seven sanatçı, farklı yazılım 
dillerini kullanarak Fraktal Geometri 
odaklı hareketli ve hareketsiz imajlar 
üretiyor. En çok bilinen işleri ‘Alfa-
Omega- Alfa’ ve ‘Resurrection’dan 
sonra ‘Bipolar Fractal’ işi, mani ve 
depresyon deneyimlerinin alçalıp 
yükselen bölümlerini izleyicilere 
sunuyor. Son dönemde işlerini Rutt-
Etra tarzında sentezlemeye başlayan 
ve bunları ilk kez Plugin Istanbul 
ve “Kakofoni” sergisinde sunan 
sanatçı, ürettiği fraktal formları ve 

ses frekanslarından doğan geometrik 
mütasyonları bu “filtre” sayesinde 
adeta yeniden kompoze ediyor. 
1972’de keşfedilen Rutt-Etra, analog 
bir görüntü tarama işlemi ve 70’lerde 
Bill Etra, Nam June Paik, Woody 

2013 yılında dijital sanat ve yeni 
medya alanında bir diğer önemli sergi 
ise Ali Miharbi’nin Pilot’ta gerçekleşen 
“Ruhun Mekanik İşleyişi Üzerine” 
başlıklı sergisi oldu. Mühendislik 
geçmişi olan ve ağırlıklı olarak kod ve 
data tabanlı işler üreten Miharbi, bu 
sergisinde ayrıca grafik tasarım, 3D 
baskı ve robotik çalışmalara da yer 
verdi. Miharbi, Türkiye’de bu alanda 
çalışan sanatçıların başında gelmenin 
yanı sıra özellikle Burak Arıkan ile 
kurdukları Düğümküme sitesindeki 
yazılarıyla da bulunduğu sektöre katkı 
sağlayan isimlerden de biri. Genelde 
yeni medya sanatçılarının, çalıştıkları 
sistemlerin dilinin karışıklığından 
ötürü, sanatsal açıdan anlaşılamayan 
eserler yarattıkları görülür. Bu durum, 
onların izleyicileriyle aralarında olan 
ve kazanmaları gereken belki de 
en önemli savaştır. Sektörün içinde 

bulunan profesyoneller sistemlerin 
ne kadar iyi çalışıp çalışmadığını 
sorgularken, izleyiciler ise işin estetik/
entelektüel yanlarını algılayabilmek 
için altyapısını çözmeye çalışır. Bu 
çatışmadan ustaca sıyrılan Miharbi’nin 
çalışmalarını farklı kılan ise çalıştığı 
sistemler ne kadar komplike olursa 
olsun çıkan sonucu izleyiciye en 
yalın şekilde ifade etme çabasıdır. 
Hatta bu farklılığı bazen ‘13532 
Tık’ işindeki gibi hicivle karışık ve 
izleyicinin algısını uyaran, bilgi veren 
ve gerçeklerle sarsan çalışmalara da 
imza atmasını sağlar. Pilot, bu alanda 
uzun süredir emek vermiş bir sanatçıya 
Türkiye’de solo bir sergi ile yer vererek 
ve işlerini ticari boyuta da taşıyarak 
alkışı hakediyor.  n

Kakofoni-Açık Ekran

Ruhun Mekanik İşleyişi Üzerine-Pilot

ve Steina Vasulka gibi video sanatı 
öncülerinin medya eleştirisi olarak 
başlattığı video çalışmalarında sıkça 
kullandığı bir teknik olarak karşımıza 
çıkıyor. Bill Etra’nın deyimiyle “görsel 
bir piano” olarak adlandıralan 

uygulama, Türkkan’ın işinde yarattığı 
ses-görsel arasındaki kompozisyon 
düşünüldüğünde layığıyla kullanılıyor 
ve son yılların en iyi örneklerinden biri 
olarak karşımıza çıkıyor. n
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XXXXX

SARNIÇ SARKAÇ yada populusa vesileler
CISTERN PENDULUM or meanings for populace

Erhun Şerbetci

19 kasım  - 10 aralık  2013 tarihlerinde 
Galeri Işık Teşvikiye’de izlenildi.Böylelikle sarnıç çıkışlı 3.
sergi de tamamlanmış oldu. Bu toplam iş: ”Sarnıç Etkisi” yakında 
kitapçılarda.



Bedenlenen mekanda 
ekilen düşünceler

80

RÖPORTAJ

‘’Bir sanat kurumunun programındaki önceden belirlenmiş sergilere eşlik edecek bir okuma ve etkinlik 

alanı’’ olarak İz Öztat ve İlkay Baliç tarafından kurgulanan Bahane, varolduğu iki ay boyunca her kesim ve 

jenerasyondan, sanatın her dalına meraklı bir kalabalığı kendine çeken bir mekan halinde geldi.

NAZLI PEKTAŞ

Hatırlıyorum, ARTER ilk 
açıldığında, VKV Kültür Sanat 
Danışmanı Melih Fereli kendisi 

ile yaptığım bir söyleşide, buranın 
bir tohumlama alanı olacağında 
söz etmişti. Aradan geçen üç yıl 
içinde, ARTER’de karşılaştığımız 
yeni üretimlerle ve yeni sanatçılarla 
buna pek çok kez şahit olduk. Şimdi 
Bahane’de, ARTER’in ikinci katında, 
diğer katlarda sergiler devam ederken, 
beyaz küpün sınırlayan ruh halinden 
sıyrılarak dolaşıyorum. Çevremi 
saran, mobilyalar, kitaplar, insanlar, 
dolaplar, tekerlekli sehpalar, panolar 
ve hatta bir ranza! Kahve kokusu 
eşliğinde konuşulan onca şey, yazılan 
sayısız not. Burası bir kütüphane mi? 
Değil! Bir atölye mi? Hayır! Bahane; 
iki aya yayılan yoğun disiplinlerarası 
programıyla, ARTER’e gelenlerin 
düşünce ekim alanı diyebilirim, Melih 
Bey’den aldığım kopyayla. 

 ARTER’de Kasım ayında açılan; 
“Taşlar Konuşuyor” (Aslı Çavuşoğlu), 
“Düşüşe Dair Bir Başka Hikâye 
Daha” (Fatma Bucak), “Cage / 
Ryoanji Yorumu” (Sarkis) eş zamanlı 
sergilerine eşlik eden Bahane; okuma 
ve etkinlik alanı olarak, kolektif 
düşüncenin imkanlarını ve üretim 
olanaklarını tartışan geçici  bir 
yapı oldu. İki aya sığan yaşamı 
içinde rastlantısal buluşmalara, 
planlı etkinliklere, detaylı atölye 
çalışmalarına, bilinçli müdahalelere 
ve mühim tartışmalara mekan 
olan Bahane’de işlenen kavram ve 
yöntemler, bu üç serginin kesişim 
alanından doğarak ve çoğalarak 
etkinliklere, okumalara, atölyelere, 
konuşmalara ve düşüncelere dönüştü.  

İstiklal Caddesi’nin kültür ve 
sanatla dokunan kimliği içinde 
Bahane’de olmak; mekanın çıplaklığını 
hissederek, sütunlarına dokunarak, 
pencerelerini açarak, komşularına 

bakarak, girintilerini hissederek 
dolaşmak burada yapılabilecek 
ilk şeydi. ARTER’e gelenler, açık 
olduğu süre boyunca Bahane’de 
programlara katılarak, bilgisayarlarını 
getirip çalışarak, buradaki kitapları 
karıştırarak yahut videoları izleyerek 
mekanı deneyimlediler. Bahane, 
bunlardan hangisini yaparsanız yapın, 
bireysel yahut kolektif süreçte yeni 
fikirlerle buluşacağınız bir yer oldu. 
Defalarca sergileme alanı olan bu yer, 
bedenlenerek yeni algılara fırsat sundu.

Bahane bir aradalığı ve işbirliğini 
önemseyen, bireysel ya da kolektif 
adımlarda süreci esas alan ve bağlama 
göre şekillenen, çağdaş sanat projeleri 
içerisinde değerlendirilebilir. Devingen 
yapısı, kolektif ve performatif 
eylemleri kolayca içine alırken daha 
önce hiç kurulmamış yeni bağları 
tahayyül etmeyi de önerdi. Gündelik 
hayatta birbirlerine belli bir mesafede 
duran bireylerin karşılaşması ve 
tanışması için fırsatlar doğuran 
Bahane’de, özgün kültürel deneyimler, 
yeni güzergahlara alan açtı.

Bahane’ de, Bahane’yi kurgulayan 
İlkay Baliç ve İz Öztat ile konuştuk.

Nazlı Pektaş: Bahane, hangi bahane 
ile doğdu?

İlkay Baliç: Biliyorsun, ARTER 
binasının dört sergi katı var. Bu katlar 
daha önce ya tek bir kişisel veya karma 
sergiye ayrılıyor, ya da 3+1 gibi bir 
formülle iki sanatçının birbirinden 
bağımsız kişisel sergilerine ev sahipliği 
yapıyordu. Bu kez, her bir sergi katı ilk 
kez üç ayrı sanatçının kişisel sergileri 
için kullanılıyor. ARTER ekibi diğer 
katın da bir okuma ve etkinlik alanı 
olarak düzenlenmesini düşünüyordu, 
bunun için İz’le beni bir araya 
getirerek bu alanın kurgulanması için 
davet etmiş oldular. 

Zannediyorum hem kurum, hem 
de kişisel olarak bizler, buna bir tür 
deneme alanı gibi yaklaştık. İz’le 
birlikte sanat kurumları içindeki, ister 
eğitim, ister okuma, ister yorumlama 
diyelim, benzer işleve sahip alanların 
nasıl işlediği ve işleyebileceğine dair 
bildiklerimizden ve sezdiklerimizden 
hareketle çalışmaya başladık. Bir sanat 

kurumunun programındaki önceden 
belirlenmiş sergilere eşlik edecek bir 
okuma ve etkinlik alanı deyince belki 
akla ilk olarak sanatçıların başka 
sergilerinin katalogları, bu sergileri 
üretirken kullandıkları kitaplar, sergi 
turları ve sanatçı konuşmaları geliyor 
ancak bizim yapmaya çalıştığımız şey 
birbirinden bağımsız olarak (hatta 
rastlantısal olarak) aynı dönemde 
aynı binada yer alan bu sergilerden 
hareketle sorabileceğimiz müşterek 
soruları aramak oldu. Yani bu üç 
sergiyi çizilmiş bir çerçeve gibi kabul 
ettik ve bu çerçeve içinde nasıl etkinlik 
formatları düşünebilir, birlikte neler 
yapabiliriz diye araştırmak istedik.

Buraya ne isim verelim diye 
düşünürken bir sürü aşamadan 
geçtik. İşlevini mi tanımlamalı, mekan 
ismi mi olmalı, boş bir mekana 
verilebilecek bir isim mi olmalı derken 
“Bahane” aklımıza gelince çok 
sevindik. Hem yukarıda bahsettiğim 
yaklaşımımıza dair ipucu vermesi 
(yani hem mevcut bağlama başka 
sorular sormanın bahanesi, hem de 
mekanın kendisine bir bahane olarak 
yaklaşmak, dolayısıyla “bahane”nin 
“vesile” anlamı) hem de “bahane” 
dediğimiz şeyin icat edilen, uydurulan, 
kurgulanan, ortaya atılan bir şey 
olması, yani kendi kendine soru/iş/dert 
icat etme hali hoşumuza gitti. Bizim 
ortaya koyduğumuz bir “kavramsal 
çerçeve” gibi değil, bir mekan adı 
olarak görülmesini istiyorduk, bu 
nedenle İngilizceye çevirmedik.

N.P.: Bahane’yi niçin sergiler 
arasında bir katta kurguladınız? 
Mesela en alt katta da olabilir miydi? 
Özellikle burada olması sergilere attığı 
ilmeklerle ilişkili mi?

İz Öztat: ARTER bizi davet ettiğinde 
bu karar halihazırda alınmıştı. 
Bahane’nin ikinci katta olmasının 
pratik nedenlerinden biri, hem 
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Sarkis’in hem de Fatma Bucak’ın 
işlerinde ses olması ve aralarında bir 
kat mesafe olmasının tercih edilmesi.

N.P.: Şunu düşünmeden edemiyorum, 
burayı deneyimlerken de bunu yoğun 
hissettim: yaşayan bir organizmanın 
içindeyim, tüm bu şeyler beni rahim 
gibi sarıyor ama düşünmem için de 
zorluyor gibi…

İ.B.: Bahane’nin kapısından içeri 
giren her bir kişi bu mekanla kendine 
özgü bir ilişki kuruyor muhakkak. 
İz’le birlikte nasıl bir mekan olmalı 
diye düşünürken, Bahane’nin kendini 
empoze etmeyen, mahremiyetle 
ortak kullanım arasındaki denge ve 
gerilimleri gözeten, sıcak ve davetkar 
bir yer olmasını arzu etmiştik. 
İçeriye giren izleyiciye herhangi 
bir davranış biçimini dayatmayan, 
nasıl kullanacağını kendi arzularına 
göre şekillendirebileceği bir mekan 
oluşturmak için, başlangıçta aldığımız 
birkaç temel kararı takip ettik: 
Mekanı bölmedik, yalnızca hareketli 
(tekerlekli) bölme üniteleri kullandık. 
Bu ünitelere bölme dışında işlevler de 
yüklemiş olduk; pano, portmanto, raf, 
dolap… İzleme istasyonu dediğimiz 
girintilerin mahremiyetini de basitçe 
paravanlarla sağlamaya çalıştık. 
Bu kararla hem bu bahsettiğim 
mahremiyet/ortak kullanım ilişkisini 
ihtiyaca göre yeniden düzenlenebilir 
şekilde açık bırakmış, hem de bir 
19. yüzyıl sonu yapısı olan ARTER 
binasının mimari kabuğunu açığa 
çıkarmış olduk. Pencereler, balkonlar 
aracılığıyla Bahane’nin dış dünyayla 
bağlantısını da korumak istedik. 

İkinci temel karar ise bu ünitelerin 
ve mobilyaların tasarımı ve üretimiyle 
ilgiliydi. Mekandaki bazı şeyleri 
(turuncu yuvarlak masa, tekerlekli 
kitap rafları, masalar ve portmanto/
pano/dolap üniteleri) ARTER’in sergi 
mimarı Nilüfer Konuk’la birlikte 
düşünerek Bahane için üretimlerini 
yaptırdık. Mekandaki koltuk ve 
sandalyeler için ise Bahane’nin 
programına dahil olan kişilere bir 
öneri yaptık. Kurtulmak istedikleri 
mobilyalara talip olduk, sonra da 
artık kullanılmayan bu koltuk ve 
sandalyeleri evlerinden aldırdık ve 
grafik tasarımcı Pınar Akkurt’un 
ellerine teslim ettik. Pınar, Bahane 
açılmadan önceki 10 gün boyunca bu 
eşyalara çeşitli şekillerde müdahale etti 
ve verdiği “Hayat Öpücüğü” sayesinde 
bu eşyalar Bahane’nin mobilyalarına 
dönüştü.

N.P.:Programı nasıl oluşturdunuz?
İ.Ö.: İşe üç kişisel sergi üzerine 

düşünerek başladık. Bahane’de 
işleyeceğimiz kavram ve yöntemleri, 
bu sergilerin kesiştiği alanlarda 
aradık. Vardığımız “miras” kavramı, 
tarih yazmanın içerdiği seçicilik ve 
yaratıcılığa, kişisel ve toplumsal 
geçmişleri ne şekillerde devraldığımız 
ve geleceğe aktarmayı seçtiğimize, 
hafızayla nasıl hesaplaştığımıza 
dair soruları beraberinde getirdi. 
Sanatçıların sergilerde devreye 
soktukları yöntemlerden, “oyun” 
başlığı altında ifade edebileceğimiz 
sorular ve gerilimler devşirdik. Oyuncu 
ve katılımcı yaklaşımların, tesadüflere 

açık yöntemlerin, önceden belirlenmiş 
olanla doğaçlama/kendiliğinden 
olan arasındaki ilişkinin barındırdığı 
imkanları ve sorunları tartışmaya 
yönelik süreçler başlattık.

“Miras” ve “oyun” kavramları 
etrafındaki hatlar belirginleştikten 
sonra, bu meseleler üzerine bizimle 
beraber düşünmek isteyebilecek 
kişilerle görüşmeye başladık. Onlara 
Bahane’ye dair önsezilerimizi, 
sergilerden gelen içerik ve yöntemlere 
nasıl yaklaştığımızı anlatıp, tepkilerine 
kulak verdik. Bahane’nin programı bu 
beraber düşünme hali içinde şekillendi. 
Programı oluştururken, daha 
sonra devam edebilecek diyaloglar 
başlatmayı veya başka yerlerde 
başlamış süreçlerin burada dönüşerek 
devam etmesini önemsedik.

Önerdiğimiz kavram ve yöntemlerin 
davet ettiğimiz kişilerde yaptığı 
çağrışımlarla yeni sorular ve 
güzergahlar belirdi. Nota, grafik 

notasyon, alfabe ve yazı sistemleri, 
devralınan ve devredilen kültürü 
kodlayan, anlamı sistematize eden 
araçlar olarak devreye girdi. Mekanda 
gerçekleşebilecek üretken süreçleri 
hayal ederken şu sorular da diğerlerine 
eklendi: Şekillenen mekanda 
eşitler arasında (peers) gerçekleşen 
ortak üretimler mümkün mü? 
Devraldığımız kültürel mirası işlerken 
ve dönüştürürken ne kadar özgürüz? 
Bahane’de üretilen değer kime ait? 

N.P.: Ekipte sizden başka kimler var?
İ.Ö.: İçerik ve mekanın temel 

yaklaşımını İlkay’la birlikte 
oluşturduk. Gösterim istasyonlarındaki 
film, video ve belgesellerin 
koordinasyonunu ARTER ekibinden 
Selen Korkut üstlendi. Programda 
adını gördüğünüz herkesin Bahane’nin 
şekillenmesinde çeşitli biçimlerde 
katkıları oldu. Bu iki ay süresince de 
pek çok kişinin emeği ve desteğiyle 
açık kalıyor. Sürekli Bahane’de 
bulunan mekan sorumlusu Melda 
Tütüncüoğlu ve mekan asistanı 
Mehmet Camadan’ın yanında, 
ARTER’in temizlik ve güvenlik 

ekipleri de Bahane’ye günbegün destek 
veriyorlar.

N.P.: Video seçkisi nasıl oluştu?
İ.B.: Video ve kitap seçkisi de, 

tıpkı program gibi, sergilerden 
hareketle sormayı önerdiğimiz 
sorular, sergilerden yola çıkarak 
üzerine çalışmak istediğimiz mevzular 
etrafında şekillendi. Bahane’nin 
gösterim istasyonlarındaki video, 
film ve belgeselleri, yolu düşenlerin 
istedikleri zaman, istediklerini seçip 
izlemelerine imkan sağlayacak şekilde 
sunmaya çalıştık. Üç istasyondan 
birinde ekranın karşısına geçtiğinde 
karşında bulacağın sanatçı videoları, 
kısa ve uzun metrajlı film ve belgeseller, 
rastlantısallık/oyun, performans/
oyunculuk/katılım/ortak üretim, miras/
otobiyografi/mit kavramları etrafında 
dolanıyor; sesle, nesnelerle, ustalarla, 
yorumlamayla, kişisel tarihle ve hikaye 
anlatma/anlatı kurma biçimleriyle 
uğraşmak için farklı yollar öneriyorlar.

Bahane’de izlenebilecek sanatçı 
videolarını Vehbi Koç Vakfı Çağdaş 
Sanat Koleksiyonu’ndan seçtik. Kısa ve 
uzun metrajlı filmler ve belgeseller ise, 
kişisel/kültürel/toplumsal miraslarla 
ilişkiyi açan, yorumlayan ve bu 
mirasların nasıl aktarılacağına dair 
sorular soran, gündelik hayatla ve 
nesnelerle kurduğumuz ilişkiyi ele 
alan, kurgusal durumlar yaratarak 
gerçekliğe müdahale eden, kolektif 
çalışmanın imkânlarını araştıran 
üretimler arasından yaptığımız bir 
seçki.

Bahane’de 150 kadar da kitap 
ve yazı var. Sergilerin içerik ve 
yöntemlerinin bizdeki çağrışımları 
etrafında derlediğimiz bu kitaplığa, 
Bahane’yi kurgularken görüştüğümüz 
kişilerin ve sergileri devam etmekte 
olan sanatçıların önerilerini ve atölye 
çalışmalarında ele alınacak metinleri 
de ekledik. Bütün bu kitaplar tekerlekli 
raflar üzerinde mekanda dolaşıyor.

N.P.: 15 gün bitti. Gelenler burada en 
çok ne yapıyor?

İ.Ö.: Çay kahve içiyorlar, kitapları 
karıştırıyorlar ya da saatlerce tek bir 

kitapla bir köşeye çekiliyorlar. Sohbet 
ediyorlar. Video, film ve belgeselleri 
izliyorlar. Bilgisayarlarını getirip 
çalışıyorlar. Atölye çalışmaları ve 
tartışmalara katılıyorlar. Bazen de 
birlikte üretmeyi deniyorlar...

N.P.: Siz kurgulayan değil 
de deneyimleyen olarak, 
öngördüklerinizden farklı bir şey 
deneyimlediniz mi?

İ.Ö.: Atölye çalışmaları ve 
konuşmalardaki aktif katılımla, 
içeriğin ve tartışmaların yönünün ne 
kadar değişebildiği beni şaşırtıyor 
ve sevindiriyor. Bahane’ye sergileri 
gezerken tesadüfen gelenlerin bir 
kısmı, mekana bakılacak bir eser 
muamelesi yapma eğiliminde oluyor. 
Sanat kurumlarının algımızda bu 
kadar belirleyici bir rol oynadığını 
Bahane’de uzun uzun vakit geçirene 
kadar farketmemiştim.

N.P.: Programları kimler takip 
ediyor? Farklı disiplinlerdeki kişiler 

farklı sunumlara katılıyorlar mı? 
Rastlantısal buluşmalardan yepyeni bir 
şeyler çıkar mı sizce?

İ.Ö.: Programı takip edenlerin 
hangi alandan geldiklerini, kendileri 
belirtmedikçe ve tanışmadığımızda 
bilemiyoruz fakat güncel sanata 
aşina olan kısıtlı bir çevrenin çok 
ötesinde bir kesimle karşılaştığımız 
kesin. Bir de farklı jenerasyonlardan 
insanları bir arada düşünürken, bazen 
didişirken görmek güzel. Rastlantısal 
karşılaşmaların barındırdığı ihtimaller 
her yerde ve her an mevcut zaten.

N.P.: Bahane burada ya da bir başka 
yerde nefes almaya devam eder mi? Bu 
şehrin buna ihtiyacı var mı?

İ.Ö.: Sanat kurumlarının kültürel 
üretimi şekillendiren/kışkırtan koşullar 
ve içinde bulunduğumuz duruma dair 
konuşmayı ve düşünmeyi destekleyen 
yapılar olması, izleyicileriyle 
ilişkilenme şekillerini kurgularken 
riskler almaları ve bu denemelerden 
öğrendikleriyle dönüşmeleri önemli ve 
gerekli. n
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Marmara'dan gidenler:
Bir kaçış hikayesi
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Kapılarını geçtiğimiz Eylül ayında Gayrettepe’deki mekanında açan Bergsen & Bergsen Galeri, 

Antonio Cosentino’nun hayalgücü ve kişisel tarihi kadar kentsel gerçekler ile beslenen ve sanatçının 

kendi yarattığı mitolojiden izler taşıyan şehir tasvirini sunuyor.

FIRAT ARAPOĞLU

İstanbul sanat dünyası günden güne 
hızlı bir dönüşüme tanıklık ediyor; 
birçok yeni ve alternatif söylemlerle 

işe koyulan sanat galerisi, inisiyatif, 
mekan açılırken, bazılarının da 
ekonomik baskılara dayanamayarak 
kapandığına şahit oluyoruz. 
Gayrettepe’de bulunan Bergsen & 
Bergsen Galeri, bahsettiğim bu hızın 
içerisinde son dönemde Türkiye sanat 
ortamının yeni aktörlerinden. Açılış 
sergisini Didem Ünlü’nün kişisel sergisi 
ile yapan galeri, daha sonra İstanbul 
Bienali paralelinde Antonio Cosentino, 
Mustafa Pancar, Yeni Anıt, Didem 
Ünlü, Gül Ilgaz, Juan Del Gado, 
Özgür Korkmazgil, Simeon Stoilov ve 
Maria Papadimitriou’nun yer aldığı 
“Gidebileceğimiz Bir Yer Biliyorum” 
isimli uluslararası karma sergiye ev 

sahipliği yapmıştı. Galerinin üçüncü 
sunumu ise Antonio Cosentino’nuın 
“Marmara’dan Gidenler (Bir Kaçış 
Hikayesi)” isimli kişisel sergisi. 

Bergsen & Bergsen Galeri’nin yer 
aldığı mekanın büyükçe bir kısmı 
Bergsen Marin firmasının tekne 
satışlarının gerçekleştirildiği bir 
showroom. İçeri girdiğinizde sol 
taraftan itibaren bir gemi ucu gibi 
dolanan alan ise galeriyi oluşturuyor. 
“Muse İstanbul” markası altında 
Bergsen Marin ve Bergsen & Bergsen 
Galeri’yi birleştiren kurum, aynı alan 
içerisinde böylece hem ticaret hem de 
sanatı birleştiriyor. Bunun ne kadar 
etkili olduğunu/olacağını tabii ki 
zaman gösterecek. Sanat ve ticaretin 
yan yana gelmesine artık fazlasıyla 
alıştık ve bunda bir beis yok. Ama 

sunumun bu kadar direkt ve doğrudan 
yapılmasının örneklerine İstanbul’da 
çok aşina değil izleyici. Bakalım, 
ilerleyen zamanlarda bu durum nasıl 
analiz edilecek.  

Sergide Antonio Cosentino’nun, 
daha önce Karaköy Külah’ta açılan 
“Teneke Şehir”inin ardından, yine 
üç boyutlu düzenlemeler üzerinden 
devam ettiği görülebiliyor. Mekanın 
hemen girişinde izleyiciyi teneke 
bir gemi maketiyle karşılayan 
sergi, tüm kurgusunu da bu heykel 
üzerinde inşa etmiş. “Marmara’dan 
Gidenler” başlığının içinde taşıdığı 
ironi gibi, geminin bir tür “kaçış” 
sembolü olduğunu söyleyebiliriz. 
‘Kumkapı’ isimli çalışmanın üzerindeki 
biletlerden 2 TL’ye bir adet satın 
aldığınızda, geri dönüşü olmayan bir 

yolculuğa çıkacağınız vadediliyor. 
Geminin içerisinde ise yok yok: 
İbadet mekanları, lunapark, AVM 
vs. Sergiyi mekanın sol kısmından 
başlayarak takip ettiğmizdeyse 
karşımıza sanatçının daha önceki 
kullanımlarından anımsadığımız 
“Kasap Cemal” ambalaj kağıdı ve 
onun üzerindeki araba ve vapur 
imgeleri geliyor. Haliç Tersanesi’nde 
çizimleri yapılan şehir vapurları 
resimleri ve teneke araba oyuncak 
modellerinden türetilen görüntüler 
bunlar (‘Arabalar’, 2012).  

Sergide yer alan otel resimleri (‘Hotel 
Alevok-Erdek’, 2013) ya da Saatleri 
Ayarlama Enstitüsü gibi işlerine 
bakıldığında sanatçının mekansal 
durumları mimetik bir yansıtma 
refleksinden ziyade, perspektifi 
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eğip, bükerek içi ve dışı bir arada 
yansıtarak verdiğini görebiliyorsunuz. 
Tersten Perspektif tezine yakınlaşan 
bir yöntemle, Cosentino mekanın 
farklı durumlarını yansıtmak adına, 
iç mekanları da mimarinin cepheden 
görünümünün içinde vermeye çalışıyor. 

Mekanda yer alan çerçeveler 
içerisindeki retro-tenekeler (‘Köseli’, 
2013), serginin ana kurgusunun 
malzemesi olarak görülebilecek 
tenekenin, nasıl bir bağlam değişimiyle 
sanat nesnesine dönüştüğünün zaferi 
gibi görünmekteler. Cosentino’nun 
işlerinde yer alan bu tip retro-imgeler 
(‘Altınyıldız, Koç, Atlas,’ 2013) 
onun uzunca bir zamandır kullandığı 
ready-made’i farklı yorumlama 
yöntemine ışık tutuyor. Nam June 
Paik’in televizyonu sanat nesnesine 
dönüştürmesinin farklı bir benzeri bu.

Serginin bir diğer ayağını da 
İstanbul’un kıyılarındaki mimari 
elemanları temsil eden enstalasyonlar 
oluşturuyor. ‘Motel Yeşilköy’, ‘Mavi 
Merdiven’, ‘Basket Potası’ (2013) gibi 
mimari düzenlemeler, “Marmara’dan 
Gidenler (Bir Kaçış Hikayesi)” 
sergisinin merkezinde yer alan 
büyük gemi heykelini tamamlayan 
ya da tabiri caizse bu hikayenin 
bileşenlerini oluşturan parçalar olarak 
işlev görüyor. Kumkapı, Yeşilköy, 
Kınalıada gibi birçok sahil kesimi 
imgesinin yanında bu tarz mimari 
unsurlar, bu denize dair “kaçış 
hikayesinin” üç-boyutlu görüntüsünü 
örneklendirmekte. 

Antonio Cosentino, “Marmara’dan 
Gidenler (Bir Kaçış Hikayesi)” adının 
içinde taşıdığı anlam gibi bir yandan 
bu coğrafyadan gitmek zorunda 
bırakılanların, göç edenlerin veya 
transit bir biçimde Marmara üzerinden 
kaçmaya çalışanların hikayelerine 
referans veriyor olabilir. Zira, Türkiye 
batıya göçün önemli duraklarından 
biri ve bu coğrafyada bu konuda 
yaşanan trajediler hiç eksik olmadı. 
Ama bunun kadar serginin bütününün 
izleyicide bıraktığı etki, biraz da bizzat 
sanatçının nostaljisi. Cosentino’nun 
sergi sonrası Ekavart.tv’ye verdiği 
röportajda belirttiği gibi, sanatçının 
çocukluğuna dair imgelerin de sergide 
fazlasıyla yer bulduğunu söyleyebilmek 
olası. Cosentino’nun imgelerinde 
sıklıkla çocukluğu, çocukluğundan 
bugüne kalanlar ya da kalmayanlar 
(gidenler) cisimleşiyor. Böylece 
kente dair herşeyin onun gözündeki 
değişkenliğini tespit edebiliyorsunuz.

Sanatçının günlük yaşam 
sosyolojisinin çarpıcı, grotesk, 
mizahi unsurlarını yansıttığını ve 
yorumladığını söylemek olası. Bir 
yanda merdaneli çamaşır makineleri, 
teneke oyuncaklar öte yanda sadece 
seramikle inşa edilen bir otel ya 

da basket potaları. Sadece kentin 
merkezinin değil, Marmara kıyılarının 
da nasıl değişime, dönüşüme 
uğradığını görsel bir dille sergide 
rahatlıkla görebiliyoruz. Tabii böylece 
deniz-ekoloji-kentsel dönüşüm gibi bir 
üçlü sorgulamanın da tam merkezine 
ulaşabilmekteyiz. 

Uzun zamandır bu kadar derli toplu 
bir kişisel sergiye şahit olmadığımı 
söyleyebilirim. Egeran Galeri’deki 
Ivan Navarro sergisinden bu yana, 
her bir imgenin bir bütüncül söylem 
üzerine odaklandığı nadir sergilerden 
biri bu. Tabii Hafriyat geçmişinden 
bugüne Cosentino’nun sadece estetik 
yapıt sunumu değil, bütüncül bir sergi 
sunumu konusundaki tecrübesinin de 
hakkını vermek gerekli. 

Son bir not: Bergsen & Bergsen 
Galeri’nin en önemli avantajı ve 
dezavantajlarından birisinin Bergsen 
Marin’in varlığı olduğu ortaya çıkıyor. 
Mekan birçok sanatçıda “deniz, gemi, 
tekne, su” gibi denize ya da deniz 
yolculuğuna dair metaforlarla çalışma 
arzusu yaratıyor. Bu bir zenginleşme 
olarak okunabileceği gibi, aynı 
zamanda bu konuların sıklıkla tekrarı 
sonrasında bir tür “deniz müzesi” 
haline dönüşme riskine de sahip. n

1 ‘Kumkapı’, tuval üzerine yağlıboya, 2012
2 ‘Marmara’dan gidenler’, tuval üzerine yağlıboya, 2012

3 ‘Arabalar’, tuval üzerine yağlıboya, 2012
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Yak bu gözleri kaptan!
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Geçtiğimiz sezon Tophane’deki mekanını terk edip Sıraselviler’de bir apartman dairesinde hayatına devam eden 

Rodeo Gallery,  8 Şubat’a dek sürecek  “Burn These Eyes Captain, And Throw Them In The Sea!!” 

(Yak Bu Gözleri Kaptan Ve Denize At Onları!!) sergisinde gündelik materyalleri alışılmadık bağlamda 

birleştiren sanatçıları bir araya getiriyor.

LARA ÖGEL

2012-2013 sezonuna Sıraselviler 
Yeni Hayat Apartmanı’nda 
başlayan Rodeo, çoğu 

İstanbul’da ilk defa izleme şansına 
sahip olduğumuz sanatçıların 
işlerinden oluşan, ziyaretçileri epeyce 
heyecanlandıran bir sergi sunuyor. 
“Burn These Eyes Captain, And 
Throw Them In The Sea!!” (Yak Bu 
Gözleri Kaptan Ve Denize At Onları!!) 
farklı okullardan, coğrafyalardan 
ve jenerasyonlardan gelen, sanat 
üretiminin malzeme ve teknik 
detaylarını ön plana çıkaran sergide 
Rey Akdogan, Andy Coolquitt, 
Eloise Hawser, Tamara Henderson, 
Ann Cathrin November Høibo, Bela 

Kolarova Ian Law, Ron Nagle, Ken 
Okiishi, Colin Whitaker ve Viola 
Yeşiltaç’ın işlerine yer veriliyor.
Yeni Hayat Apartmanı; yüksek 
tavanlı, girişte nefesinizi tutarak adım 
attığınız ve odadan odaya geçtikçe 
ulaşabildiğiniz arka balkonunda ferah 
bir boğaz manzarasına sahip, epeyce 
eski ve sihir dolu bir mekan. 2012 
yılının Eylül ayında “All That Shines 
Ain’t No Gold” isimli grup sergisinin 
ardından Christodoulos Panayiotou, 
Gülsün Karamustafa, Emre Hüner, 
Joey Frank ve James Richards’ın kişisel 
sergilerine ev sahipliği yapan mekan, 
her sergide bir daha yenilenerek 
yeniden doğmanın yanı sıra yapıtlar ve 

galeri mekanı arasında organik olarak 
ortaya çıkan ilişkiyi izleyicilerin gözleri 
önüne seriyor. Aslında galerinin bir 
apartman katında yer alıyor oluşu, 
odadan odaya açılan eski kapılar 
arasından geçme eylemi ve mekanın, 
her geçişte daha samimi bir diyaloğa 
girdiğiniz işleri size sunuyor olması 
bir tesadüf değil. Belki de bu domestik 
alan ihtiyacı, şu anda piyasada şaha 
kalkmış mega şirket ve kurumlara 
karşı alınan bir tavır, bir kabuğuna 
çekilme, bir bekleyiş.
“Yak Bu Gözleri Kaptan, ve Denize 
At Onları!!”, 11 sanatçının işlerinden 
oluşan, epeyce kalabalık bir sergi. 
Malzeme ve fikir üzerine yürünerek 

bir araya getirilmiş, el yapımı şeylere 
bakmaya ve hayal kurmaya yönelik 
bir girişim. Obje, yerleştirme, öneri ve 
tepkiler ile dolu. Sergiyi yankılanan 
sesler, yönünüzü değiştirmeye mecbur 
kılan yapıtlar ve yüzünüze bir 
gülümseme yayacak karşılaşmalar 
oluşturuyor.
Galerinin ilk odasına girdiğimizde 
bizi karşılayan ve diğer odalarına 
da yayılmış hafif heykeller, Andy 
Coolquitt’in yıllardır sokaklardan 
topladığı malzemeleri farklı bir 
hayata başlamaları için tekrar 
bir araya getirerek ürettiği metal 
borulardan oluşuyor. İşçilik ve 
malzemeye bakarsanız, renk ve 

1 2



85

YORUM

arasındaki diyaloğa bakış açımız, 
Rodeo’nun bir apartman dairesini 
işgal etmesi ile bağdaştırılıyor. Rey 
Akdogan, bizi işte tam burada 
durduracak ve adımlarımızı gözden 
geçirmemize neden olacak müdahalesi 
ile serginin güçlü işlerinden birini 
sunuyor. Akdogan, pratiğinde sık sık 
tekrarladığı mekana özel enstalasyon 
çalışmalarından biri ile, Rodeo’nun 
barındığı apartman dairesi / galeri 
mekanına yanıt veriyor. Koridordaki 

‘kör’ pencerelerin camlarını sökerek, 
izleyiciyi örülmüş duvarlar ile karşı 
karşıya bırakıyor. Pencereler resimsel 
heykellere dönüşürken ardında 
karşılaştığımız örülü duvarlar, şehrin 
tarihini ve toplumsal hafızayı sarsacak 
kadar güçlü. Belki sansür, belki 
koruma, belki de kapatma. Pencereler 
kalktığında, bu ferah binanın içinde 
geçerken karşı karşıya kaldığınız bu 
iç kapayıcı görüntü, tüm bu unsurları 
düşündürtüyor izleyiciye. 
Bu kadar somut ve şaşırtıcı bir 
işin üzerine, yan odada zihnimizi 
dinlendiren soyut heykellerden oluşan 
bir enstalasyon ile Rey’in işlerini 
izlemeye devam ediyoruz. Ambalaj 
dünyasına dair ticari malzemeler, 
fotoğrafçılığa dair renkli filtereler 
gibi ‘boya’lar, projektörün yardımı 
ile kaleydoskopik ışık heykellerine 
dönüşüyor. Toplam 80 slayttan oluşan 
‘Carousel no 6’, 13 dakikada bir 
tekrarlayan, göz dinlendirici, kafa 
karıştırıcı bir seri soyut gösterim. 
Her bir iş atılmış, tüketilmiş 
malzemelerin değerlendirilmesi ve 
soyut bir okumadan geçmesi için slayt 
çerçevelerinin arasına sıkıştırılıyor. 
Projektörün ampulünden aldığı ışık, 
işleri büyüterek gündelik kullanımı 
ihmal edilmiş olan materyallerin 
altını tekrar çiziyor. Sanatçı Kodak 
projektörünü ne melankolik ne de 
nostaljik bir amaçla kullanıyor. Aksine, 
makinenin bağlayıcı ve dönüştürücü 
teknik özelliklerinden faydalanarak, 
slaytlara yerleştirdiği kompoziyonların 
soyut hayatlarına kavuşmalarına 
yardımcı oluyor. Soyut heykellerin 
arasında gezinirken gözünüzün bir 
ucuyla hala takip edebildiğiniz ‘kör’ 
pencereler ise, hafızanıza kazınıyor.
Bir başka odada, Çek asıllı Bela 
Kolarova’nın 80’lerde ürettiği son 
dönem çalışmalarından ikisi ile karşı 
karşıya kalıyoruz. Sanatçıya sanat 
tarihinde önemli bir yer kazandıran, 
kozmetik malzemeleri ve ‘kadınsı 
dünya’yı farklı paletlerde sunarak 
yaptığı işler bunlar. İki makyaj 
malzemesi paleti, kompozisyon ve 
sunumları, biraz deneme tahtası 
gibi, biraz da gündelik hayatta 
kullandığımız bu ürünlerin boya 
malzemelerinden farklı olmadığını 
hatırlatıyor bize. Pembe tonları, 
plajda sürülecek allık, yanık tende 
kullanılacak fondöten gibi materyaller 
kalıplarından çıkarılarak desen ve 
yerleştirme olarak sunuluyor. 
Sergi, 8 Şubat’a kadar Sıraselviler 
Caddesi Yeni Hayat Apartmanı’nda 
izlenebilir. n

kapakları, boya yerine mıknatıslar 
ile sunulmuş. Belki de mutfağımızı 
istila eden bu unsurlar, kullanıcılara 
kendi müdahaleleri ile oluşan farklı 
kompozisyon ve öyküler sunan beyaz 
birer tuvaldi her zaman. İnsan hafif, 
espiritüel, taptaze bir bakış açısına 
sahip bu işle karşılaştıktan sonra 
mutfağa geri dönüp, tuvallerine 
saldırmak istiyor. 
Sergide, sanat üretim malzemesi ile 
günlük hayatın alışılagelmiş nesneleri 

materyale göre kategorize edilmiş 
ve tekrar birleştirilmiş çözümlerden 
oluşan, yaşadığı mekanı her anlamda 
aydınlatan işler. Hemen ardında 
Rodeo’nun temsil ettiği genç İngiliz 
sanatçı Ian Law’ın resimlerini 
bulabiliyoruz. Law, yeni çalışmalarında 
ev yaşamına dair tanıdık unsurları, 
kullanılma amaçlarından farklı bir 
yöne çekerek düşündürücü işler 
sunmayı amaçlamakta. Sergideki iki 
resim, aslında tuval yerine buzdolabı 

1 Enstalasyon görüntüsü, Rodeo, 2013
2 Rey Akdogan. ‘Ablage I’, camları

çıkarılmış galeri penceresi, 218x130cm, 2013
3 Rey Akdoğan, ‘Carousel no. 6’ ve ‘Ablage I’

4 Rey Akdogan, ‘leaners’, galeri penceresinden 
çıkarılmış cam, üç dizede üçer adet, her biri 

yaklaşık 84x46 cm, 2013

3
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Sergilerden

YORUM

İNCİ EVİNER 
MODERN ÇÖKÜŞÜN BAKIMI

GALERİ NEV

EVRİM ALTUĞ

Desen, fotoğraf ve video gibi farklı 
teknikleri kullanarak, mekan ve 
performans halindeki bedenler arasında 
gerilim oluşturan İnci Eviner’in son 
video düzenleme çalışması “Modern 
Çöküşün Bakımı”, 5 Ocak’a dek Galeri 
Nev İstanbul’da yer aldı. 

Prodüksiyonu Marseille-Provence 
2013, Capitale Européenne de la 
Culture 2013 tarafından üstlenilen 
eserin ilk gösterimi, 2013 Avrupa 
Kültür Başkenti etkinlikleri 
kapsamındaki “Ici, Ailleurs” sergisinde 
yapılmıştı. Eviner, eserinde ‘parçalanmış 
uzay boşluğunu farklı tarihsel 
karşılaşmaları olanaklı kılan ve sürekli 
işleyen bir sahneye’ dönüştürdü.

 Üç dakikalık, sınırsız döngü ile 
tecrübe edilen eserde örneğin, Albert 
Kahn & Associates mimarlık ofisinin 

1941’de inşa ettiği Pratt & Whitney 
uçak motoru fabrikası, Andrea 
Palladio’nun iç mekan çizimlerine 
eklenerek bir yeraltı tüneline 
dönüşürken, hayalî yaratıklar - 
muhtemelen göçmenler - için bir 
sığınak haline geliyordu. Sanatçı 
ayrıca, mimari tasarımın çizim dilini 
kendi desen diline dönüştürürken, bu 
planların izlerini yarım bırakıyor ve 
kendi desenleriyle devam ediyordu. 

Sergisi üzerine görüştüğümüz Kadir 
Has Üniversitesi Öğretim Üyesi 
sanatçı Eviner, bu sürgit düzenleme 
ile ortaya koyduğu çoğul ve ayrıksı 
perspektif oluşturma çabalarının, 
mevcut düzenlere yönelik, onarımı zor 
kuşkulara referans verip vermediği 
konusuna şöyle açıklık getiriyordu: 

“Sanatın elbette  mevcut düzeni 
muhafaza etmek gibi bir amacı 
olamaz; tam tersi, bütün olup 
bitenlerle arasına koyduğu mesafe ve 
kurduğu mekan ve zamanla  ne yaptığı 
ve bu boşlukları doldurma tarzıdır 
bu; onun bizzat kendisini siyasal 
kılar. Bu yüzden “Modern Çöküşün 
Bakımı”nda bu çoklu bakış açılarının 
çakıştığı ve her bakılan yerden 
realitenin farklı anlamlandırılmasının 
mümkün olduğu kaypak bir alanın 
yeniden sağaltılma çabası vardır.”

Eviner, yapıtında çaba içerisinde 
gördüğümüz ve bu çabaya maruz 
kalmış insanların aralarındaki 
hiyerarşik ve organik bağdan da şöyle 
bahsetmekteydi:

 “Videoda yer alan topluluk üyeleri, 

bazen sırtlarında sanat tarihinin imge 
yüküyle mücadele etmek, kimi işgal 
etmek, kimi ayakta kalmak, kimi 
sürekli aramak ama bir maden arar 
gibi aramak, bir çeşit kayıp tespiti 
yapmak için aramak… Aklın güvenli 
fabrikalarında marşlar söylemek,  
gövdenin sürekli inşasında gözden 
kaçan tuhaflıklar… Bacağını bu aygıta 
kaptıranlar... annesini hayal kırıklığına 
uğratanlar... ve yani bir sürü olası 
hikaye kırıntıları.., şefkatten hasete 
anında dönen....vs..bütün bunları şiir 
olmadan gerçekleştiremezdim….”

Yapıtında, mesajların tuzağına 
düşmeden nasıl çoklu bir anlatım dili 
kurabileceğini sorgulayan İnci Eviner, 
Galeri Nev sergisi üzerinden izleyicinin 
kendini esere ne kadar adadığının 
da tayin edici olduğundan dem 
vurdu. Eserinde kolay okumalara yer 
olmadığını belirten Eviner, bu okuma 
sürecini edebiyattan roman örneğiyle 
veriyor ve tıpkı görsel bir roman 
okur gibi, izleyicinin kendiyle yapıt 
arasında bir ilişki keşfetmesi ve bunu 
tesis edecek ilişkiyi bulmasını talep 
ediyordu. 

Bu anlamda sanatçı, yapıtın 
izleyici karşısına kimi beklentilerle 
çıktığının altını özellikle çiziyordu. 
Bütün bunların yanı sıra, sanatçının 
yapıtlarını ortaya koyarken entelektüel 
bazda yola çıktığı pek çok düşünürden 
biri olan Giorgio Agamben’in, 
olağanüstü hal veya sıkıyönetim 
üzerinden ileri sürdüğü geçersizlik ve 
boşluk hali de, yine bu eserde soyut 
bir espas olarak tekrar tekrar tecrübe 
edilebiliyordu. 

Ya da, tıpkı 2010 tarihli ‘Kırık 
Manifestolar: Göçmenler, Şiddet 
ve Sefalet’te veya aynı tarihli 
‘Parlamento’da hissettiğimiz gibi, İnci 
Eviner’in bu bitimsiz, eleştirel çalışması 
da, mekan fragmanları ve bilinçaltına 
itilmiş kimsesiz, sabıkalı, insanlık 
düşmanı ve şizofren / modernist tarih 
bilgisiyle kuşatılmış belli coğrafi ve 
mimarî unsurları, baş döndürücü bir 
insan ve çaba trafiği içinde ‘nafile’ 
bir enerjiyle yansıtması bakımından, 
oldukça ilgi çekiciydi. 

Bir uygarlık muhasebesi havasındaki 
sergideki ‘halvet’ ve inat duygusu, 
her figür öbeğinin sürekli olarak 
birbirinden bağımsız bir maksada 
yönelik faaliyet içinde oluşu ve 
izleyiciye meydan okuyan açıklığı da, 
eserin yoğunluğu ve gizini katlıyordu. 
n  

‘Nursing Modern Fall’, Video, 2013
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ELÇİN EKİNCİ 
DÜZENİN DOĞASI

DAİRE GALERİ

NAZLI PEKTAŞ

18 Aralık’ta Daire Galeri’de açılan 
“Düzenin Doğası//The Nature of 
Order” Elçin Ekinci’nin İstanbul’daki 
ilk kişisel sergisi.

Ekinci bu sergideki işlerinde, 
tasarlanmış geometrinin ölçülebilir 
dünyasına müdahale eder. Yarattığı 
estetik objeler ve  videolar, gerçeği bir 
metafor olarak alır ve onu ironik bir 
dille sorgular. Çarpıtılmış, deforme 
edilmiş ve hatta  yerinden edilmiş 
şeyler; yeni yerlerinde başka bir ihtimal 
ararlar. 

Ekinci, “Düzenin Doğası”nda;  doğal 
olanın üzerine insan eliyle giydirilmiş 
geometrinin peşine düşer. Sanatçı kendi 
kendimize yarattığımız düzenin yine 
kendi yarattığımız erkin elinde nasıl 
görünmez bir ritme  dönüştüğünün 
altını kalın çizgilerle çizer.

Sanatçı, kendi anlatımıyla; düzenin; 
hesaplanabilir, bölünebilir, rasyonalize 
edilebilir, denetlenebilir bir anlayışla 
örgütleme meselesinden yola çıkarak 
kendine ve doğal olana dair bilgisini 
yeniden inşa etmeye çabalar.

Ekinci bu inşayı gerçekleştirirken; 
doğa ve beden arasındaki gergin 
ilişkinin matematiksel kodlarını 
çözmeye ve bozmaya yönelir. Geometri 
bu çözülmede onun için oyun alanıdır.

Sanatçı, video, fotoğraf, heykel ve 
gündelik objeler gibi farklı mecra ve 
materyallerle ürettiği işleriyle galeri 
mekanını yeniden kurgulamış. Sergide,  
yer alan organik ve inorganik formlar, 
materyaller, geometri temsili üzerinden 
hem birbiriyle bağlanıyorlar, hem 
de örgütlü bir anlatımla yan yana 
geliyorlar. 

Galeriye girmeden önce izleyici 
vitrindeki duvara yerleştirilmiş  
yüze yakın pergel (Tanımlı varlık 
sahası, 2013) görür. Karışık bir 
biçimde duvara çakılan bu hazır 
nesneler, çizdikleri dairelerle, içerde 
karşılaşılacak olan düzenin döngüsünü 
işaretler. 

Sergi, dışarıdaki pergellerin işlevini 
ilk elden bozan bir heykelle devam 
eder. Beton bir raf üzerine yerleştirilmiş 
taş küre, (Küre, 2013) dünyamızın 
katı ya da kaya ağırlıklı yapısını 
hatırlatan bir güdüyle geometrisinden 
koparılarak ben dünyayım demektedir.

İçeriye girer girmez, dikkati çeken  
ve  bu serginin çıkış noktalarından biri 
olan ‘Bayrak, 2013’ isimli yerleştirme, 

izleyeni hızlıca düzenin kodlanmış 
bilgisine yönlendirir. Galerinin 
merkezinde konumlanan bu heykel 
yerleştirme;  geometrik temsillerle 
anlatılan bağımsızlık sembolü ve 
kimlik temsili bayrak nesnesini, 
tüm geometrisinden arındırarak  bir 
yığına çeviriyor. Ekinci, düzenin 
doğasına kendi düzeni ile müdahale 
ederken; duvarda geometrisiz kalmış 
son dikdörtgen alüminyum levhayı  
elle bükerek keskin sınırlarından 
kurtarmayı deniyor.

Sergi, bu üç heykel yerleştirme ile 
düzeni yapan ve bozanı gösterirken; 
kodlanmış olanın ritmine ve sürecin 
döngüsüne de kayıtsız kalmıyor. 
‘Skala’, ‘Düzenin Ölçüsü’ isimli 
kinetik heykeller ve  ‘Bilincin Daire 
ve Kareleri’ adlı video, ölçülebilen 
zamana, zamanın ritmine ve düzenin 
birimlerine kurmaca bir düzenle 
cevap vermeyi deniyor. ‘Düzenin 
Ölçüsü’ adlı hazır nesne metronomun 
galeriye yaydığı ritim, örgütlü 
geometrinin tekdüzeliğini an be an 
hatırlatırken; Skala’dan gelen uğultu 
benzeri ses, yarattığı hipnoz etkisiyle 
birlikte izleyeni başka bir gerçekliğe 
taşıyor. ‘Bilincin Daire ve Kareleri’ 
adlı videoda kumsala daire çizen 
bir eli üstten izliyoruz. El kumsalı 
kazmaya başlıyor ve deniz gelerek 
düzeni bozuyor. Israrla kazmaya 
devam eden elin, yarattığı düzenden 
vazgeçememesi, kendi yarattığımız 
düzendeki ritme nasıl saplandığımızı 
hatırlatıyor.

Elçin Ekinci, ‘İnşa’, 2013

Temsili yapıları bozmak-yeniden 
inşaa etme üzerinden temel geometrik 
formların kullanıldığı, “İnşa” isimli bir 
dizi fotoğraf ve video yerleştirmesi de 
sergide yer alan çalışmalardan bazıları. 
‘İnşa’ adlı video ve fotoğraf ise insan 
eliyle yapılan geometrinin/mimarinin  
kısa süreli ömrüne kumsalda oynanan 

Sergi; doğa ile kültür –var olan ile 
tasarlanmış– arasında gidip gelen ve 
denge arayan bir refleks taşıyor. Altın 
kaplama, kaval kemiği formu üzerine 
beton bir küp yerleştirilen heykel, 
hareketsizliği ile bu arayışa cevap 
veriyor. Bu “nadide” heykel, antik 
çağın altın heykellerini hatırlatan bir 
anıtsallıkla, bedenin doğayla girdiği 
keskin ilişkideki dengeyi, beton bir 
kütleyle sorguluyor. Bedeni taşıyan 
ve onun ayakta durmasına sağlayan 
kemikler bu heykelde; onca ağırlığı 
sırtına alan doğanın metaforuna 
dönüşüyor.

Arthur Schopenhauer, ‘İsteme ve 
tasarım Olarak Dünya’ adlı kitabında; 
“Dünya benim tasarımımdır.”  der 
ve nesnelerin varlığının özneye bağlı 
olduğu gerçeğini özneden bağımsız 
nesnel bir dünyanın var oluşunun 
düşünülemeyeceğini vurgular. Elçin 
Ekinci  de bu ilk kişisel sergisinde; 
öznenin kendi hür iradesiyle yarattığı 
tasarımla, onun iktidarları ele geçiren 
kurmacasıyla ve  bellekle müdahaleci 
ve ironik  bir  dille uğraşır. Ekinci’nin 
kendi geometrisi bu sergide isteyerek 
ve tasarlayarak oradadır. n
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KİTAPLIK

Başkaldıran Bedenler

Trans kimlik kavramına odaklanan 
akademik çalışmalar ile trans 
bireylerin deneyimlerini bir araya 
getiren bu derleme, 2010’da Boğaziçi 
Üniversitesi’nde düzenlenen ‘Queer, 
Türkiye ve Trans Kimlik’ konferansı 
temeline dayanıyor. Etkinlik bir 
yandan Türkiye’de beden ve cinsellik 
ile ilgili, trans kimlik bağlamında 
yapılan çeşitli çalışmaları trans 
bireylerin kendi sesleriyle etkileşim 
halinde bir araya getirmeyi, diğer 
yandan queer teori üzerinde 
çalışan, düşünen ve eyleyen kişileri 
buluşturarak, akademi ve aktivizm 
arasında varsayılan ayrımı aşan queer 
düşünce ve pratiğin birbirleriyle 
konuşmasını sağlayan bir platform 
oluşturmayı amaçlıyordu. Başkaldıran 

Berfu Şeker
Metis Siyahbeyaz

Bedenler de, yayınevinin bize verdiği 
bilgilere bakılırsa, konferansın bu 
amacının bir devamı olarak okunmalı. 
Deneme, inceleme, anlatı ve söyleşi 
gibi farklı türlerdeki katkıları bir 
araya getiren kitap, queer kuram 
çerçevesinden translığa bakışa sınırlı 
kalmak yerine, Türkiye’de trans 
kimliklerin nasıl deneyimlendiğine, 
iktidar yapılarının trans kimliklerle 
nasıl ilişkiye geçtiğine ve bu mefhumun 
tarihten bugüne temsil alanına nasıl 
yansıdığına bakan çalışmalara ağırlık 
veriyor. İki uçlu bir yaklaşım bu: 
Sadece kimliği reddeden bir yerde 
durmuyor; bir yandan veriliymiş hissi 
uyandıran kimlikleri sorgularken, diğer 
yandan normativitenin dışındaki veya 
sınırlarındaki kimliklerin tanınmasına 
önem veriyor. Yaklaşık 290 sayfalık 
çalışmada bu yönüyle, Hande Öğüt 
imzası ile ‘Kadın Transvestizminin ve 
Transerkekliğin Tarihine Bir Bakış’, 
Ali Arıkan’dan ‘Bil Bakalım Ben 
Kimim?’, Tolga Yalur’un hazırladığı 
‘Osmanlı’da Bir Cinsel Kimlik Olarak 
Köçek’, Belgin Çelik’ten ‘Seks İşçiliği’ 
ve Eylem Çağdaş’ın hazırladığı 
‘Nefret Cinayetleriyle Nasıl Mücadele 
Edeceğiz?’ gibi metinler okuru 
bekliyor.

İstanbul Contrast
İstanbul ’74  - Masa

Dice Kayek

İstanbul’a bir güzelleme kazandıran 
önsözüyle yazar Elif Şafak’ın kapağını 
araladığı İstanbul Contrast kitabı, 
Demet Müftüoğlu Eşeli ve Alphan 
Eşeli’nin 2009’da faaliyete başlattıkları 
disiplinler arası İstanbul ’74 projesi 
tarafından kitaplaştırılmış bulunuyor. 
‘Dice Kayek Hakkında Bir Kitap’ 
sözüyle tariflenen kitapta, Londra’daki 
Victoria & Albert Müzesi’nin (V&A) 
düzenlediği ve jürisinde mimar Zaha 
Hadid’in de başını çektiği Jameel 
Prize’ı kazanan moda tasarımcıları 
Ayşe ve Ece Ege’nin 1992’de kurduğu 
Paris ve İstanbul çıkışlı Dice Kayek 
markası altında kentten aldığı ilhamın 
görsel yorumlarına ağırlık veriliyor. 
Bez ciltli, koruma kapaklı koleksiyon 
değerindeki kitap, Dice Kayek’in 

İstanbul’daki lâlelerden kubbelere, 
kaligrafik zenginlikten Dolmabahçe 
Sarayı’na, Boğaziçi Köprüsü’nden 
modern İstanbul siluetine ve kaftanlara 
uzanan pek çok detaya göndermede 
bulunan kostümlerini bir araya 
getiriyor. Masa Yayıncılık tarafından 
basılan kitapta ikilinin sunuşuna ve 
atölyelerinden görsellere de ağırlık 
veriliyor. Bilindiği gibi, V&A imzalı 
Jameel Prize’a aday gösterilen ilk 
moda evi olan Dice Kayek, “Istanbul 
Contrast” koleksiyonundan Ayasofya, 
Kubbe ve Kaftan isimli tasarımlarla 
Jameel Prize’ı kazanmıştı. İslâm 
sanatlarını güncel bir bağlamda ve 
yeni bir söylemle yorumlama alanında 
katkıları, toplumsal geçerlilikleri 
ve gelecek kuşaklara etkileri 
doğrultusunda seçilen finalistlerin 
eserleri halen, 21 Nisan’a dek 
V&A’da izlenirken, etkinlik daha 
sonra dünyanın farklı müzelerinde 
gösterilecek. Kitabın özünü oluşturan 
koleksiyon, ilk olarak 2009’da 
Paris Moda Haftası kapsamında 
izlendiğinden bugüne, üç farklı şehirde 
daha boy göstermişti. 

Selçuk Artut
Atropos

Data Reality

Selçuk Artut, sanatsal etkinliklerine 
müzik grubu Replikas ile devam 
ediyor. Grup son olarak, Istanbul 
Modern’de British Council işbirliği 
ile düzenlenen Alfred Hitchcock’un 
sessiz filmlerinin gösterimleri 
kapsamında açılış etkinliği olarak 
1929 yapımı Şantaj (Blackmail) isimli 
filme canlı doğaçlama müzikleri ile 
eşlik etmişti. Artut’un ayrıca bir 
çalışması da kitaplaştırıldı. Data 
Reality isimli bu kitap  21.yy Bilgi 
Devrimi ve yeni anlamlar kazanan 
insan – teknoloji ilişkisinde gerçeklik 
kavramını irdeliyor. Judith Butler, 
Slavoj Zizek gibi önemli kuramcıların 
da arasında bulunduğu bir editoryal 
ekip tarafından hazırlanan kitap 
Amazon’dan edinilebiliyor. Koç 

Üniversitesi Matematik Bölümü ve 
Londra Middlesex Üniversitesi Ses 
Sanatları Bölümü eğitimi bulunan 
Artut, Doktora derecesini ise European 
Graduate School’dan Medya İletişimi 
Felsefesi alanında almış, birikimli ve 
yetenekli bir isim. Artut, ses, etkileşim, 
teknoloji felsefesi, sanat ve kültür 
alanlarında Sabancı Üniversitesi’nde 
eğitim veriyor. Yine, bir fikir vermesi 
adına Artut, internet üzerinde yayın 
yapan Bak dergisinin ikinci sayısında 
verdiği bir e-röportajda, ‘Yeni Medya 
Sanatı’na dair şunları kaydediyor: 
“Akademisyenlik elbette ciddi bir 
deneyim istiyor. Ancak bu alanda 
deneyim sahibi olmak dediğimiz 
şey neredeyse birkaç yıl sınırına 
dayandı. Günbegün yeni yazılımlar 
ve teknolojiler piyasaya sürülüyor 
ve her yıl derste anlattığınız şeyler 
bir anda şekil değiştiriyorlar. Bu 
alanda öğrenmek hiç bitmeyen bir 
uğraşa dönüşüyor. Ama uygulama 
geliştirmekten öte bu alanda ciddi bir 
açık olarak hissettiğim teorisyen eksiği 
var. 

Osmanlı'nın İstanbul'u

Doğan Kuban
YEM Yayın

Mimarlık tarihçisi Prof. Dr. Doğan 
Kuban, İstanbul’un fethinden 
Cumhuriyet’in ilânına kadar geçen 
süreçte, Osmanlı İmparatorluğu’nun 
son başkenti olan İstanbul’da 
yapılan camilerden saraylara, 
hamamlardan çeşmelere, farklı tipoloji 
ve ölçekteki 112 eser üzerinden 
Osmanlı mimarî mirasını bu kitapta 
okuyucuya sunuyor. Bir cep rehberi 
biçiminde, Türkçe ve İngilizce olarak 
yayımlanan 248 sayfalık bu başvuru 
kitabının İngilizce çevirisini Adair 
Hill üstlenirken, Kuban eserinde 
Mimar Sinan’dan Dalgıç Ahmed 
Ağa’ya, Balyanlar’dan D’Aronco’ya 
Osmanlı’nın büyük ustalarının 
imzalarını taşıyan türlü mimarî 
örnekleri büyüteç altına alıyor. 

Kitaptaki metinler, okurların kısa 
yürüyüşlerle birbirine bağlanabilecek 
bir ulaşım düzeni ve topografya ile 
birlikte sekiz bölgede, alfabetik şekilde 
sıralanıyor. Kitapta, tarihi yarımadayı 
kapsayan Suriçi, Sultanahmet-
Sirkeci, Beyazıt-Eminönü, Fatih, 
Aksaray-Yedikule olarak, dört 
bölgeye indiriliyor. Surların dışında 
kalan Eyüp-Haliç, Galata-Beyoğlu, 
Üsküdar-Kadıköy beşinci, altıncı ve 
yedinci bölgeleri, Boğaziçi ise sekizinci 
bölgeyi oluşturuyor. Bu bölgelerin 
dışında kalan Büyükçekmece 
Köprüsü ve Mağlova Sukemeri de, 
İstanbul çevresi olarak, okuyucu ile 
paylaşılıyor. Eserinde İstanbul’un, 
ilk yerleşenlerinden günümüze kadar 
tarihi fizyonomisini koruduğuna 
dikkat çeken Kuban, bu sürekliliğin 
Osmanlı çağında da sürdüğü ve 
geliştirildiğini şöyle ifade ediyor: 
“İstanbul, denizin yarattığı bir kenttir. 
2700 yıldır buraya yerleşen Pagan, 
Hıristiyan, ve Müslüman toplumlar, 
topografyanın verilerine uyarak, 
kendilerinden önce oluşan yerleşme 
mekânlarını ve yapıları bir ölçüde 
korumuşlardır. Böylece kentin tarihi 
fizyonomisinde belirli bir süreklilik 
yaratılmıştır.”
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KİTAPLIK

Selim Velioğlu
YEM Yayın

Bir Açılış Olarak Mekan

Doğal ve kültürel değerlere duyarlı, 
insan odaklı tasarım anlayışı 
konusunda bir rehber niteliği taşıyan 
bu kitap, mimar, akademisyen Selim 
Velioğlu’nun 30 yıllık deneyiminin de 
bir özetini ortaya koyuyor. Tasarımın 
günlük hayatımızda kapladığı yerin 
ne ölçüde fazla olduğu bilgisinden 
hareketle hazırlanan büyük ve görsel 
yoğunluklu bu kitabın temel özelliği, 
yayınevinin verdiği bilgiye göre, 
günümüzde kutuplaşmış iki ayrı küme 
olarak algılanan kurumsal çalışmalar 
ile tasarım çalışmalarının bütünleştiği 
yeni bir alan açıyor oluşu. Tam 500’ün 
üzerinde renkli fotoğraf ve çizimle 
bütünleşen 264 sayfalık kitapla 
birlikte ortaya konulan kuramsal 
yaklaşım, tamamı ulusal ve uluslar 
arası mimari proje yarışmalarında 

Mimarlığa Yeni Bir Bakış

Suha Özkan
Rizzoli

Sunuş yazısı Philip Jodidio’ya ait 
olan bu 2012 tarihli kitap, İstanbul 
Zincirlikuyu’da yükselen ve giderek 
daha fazla kent yaşamına dahil olan 
kamusal faaliyet alanlarıyla dikkat 
çeken İstanbul Zorlu Center’ın 
doğum sürecinde açılan ve Türkiye’de 
alanındaki ilk özel uluslararası 
mimari proje yarışması olan girişimde 
belirlenen finalistlerin projelerini 
ayrıntılarıyla ortaya koyuyor. Dünyaca 
saygın Rizzoli yayınevi tarafından 
Türkçe olarak basılan kitapta bu 
yönüyle, yarışmaya başvuran 117 
proje arasından sıyrılan 13 öneriye ait 
metin ve görseller okurların ilgisine 
sunulmuş. Özellikle son aylarda 
faaliyete geçen 3 bin 500 kişi kapasiteli 
kültür sanat merkezi ile ilgi uyandıran 
ve jürisinde Fumihiko Maki ile Charles 

Correa’nın yanı sıra Prof. Dr. Halûk 
Pamir ve Ömer Kanıpak’la beraber 
mimarlık eleştirmeni Martin Filler da 
yer alıyor.Kitapta bu yönüyle, sırasıyla 
tanıtılan projeler ve ofisler ise şöyle 
başlıklandırılıyor: ‘Kentsel Sarmal’ / 
Arquitectonica, ‘Durgun bir anıtsallık’ 
/ Mario Botta Mimarlık, ‘İstanbul’a 
bir simge’ / Coop Himmelb(l)
au&Uras+Dilekçi Mimarlık, ‘Kentsel 
alanın yeniden yorumu’ / GAD 
Architecture & Odile Decq / Benoit 
Cornette Architectes Urbanistes, 
‘Ayrıcalıklı bir avlu’ / Gregotti 
Associati International & Arup, 
‘Kent içinde kent’ / Llwelyn Davies 
Yeang & Has Mimarlık, ‘Mekânın 
örgütlenmesi için birim – biçim’ / SE 
Mimarlık-Selim Velioğlu, ‘Karmaşanın 
Sakinliği’ / Sute Mimarlık-Umut İnan, 
‘Kentsel Süreklilik’ / EAA-Emre Arolat 
Mimarlık, ‘Kentsel bir pencere’ / Cafer 
Bozkurt Mimarlık & ‘asp’ / ‘Mega 
Özgünlük’ Arayışı / ERA Kentsel 
Planlama ve Mimarlık, ‘Kentsel 
Kanyonlar’ / Mimarlar Tasarım 
Hashim Sarkis-George & Hargreaves 
ve ‘Yeni bir gök çizgisi’ / Tabanlıoğlu 
Mimarlık

60’ın üzerinde ödül kazanan 
Velioğlu ve çalışma arkadaşlarına 
ait tasarımlarla örnekleniyor.Kitapta 
yer verilen tasarımların her biri, bu 
anlamda birer anlatı olarak sunuluyor. 
Bunlardan bazı örnekler vermek 
gerekirse, ‘Bir Mahalle Kurmak’ 
başlığı altında, Marmara Depremi 
sonrası depremzedelerin salt barınma 
ihtiyacını gidermenin ötesinde, 
ruhsal çöküntülerini de hafifletecek 
‘bir aradayız’ duygusu veren bir 
proje, mutluluk verici bir yaşlılar evi 
kompleksi, ya da ‘Kaybolma Korusu’, 
‘Merdivenbahçe’ gibi ilginç öteki 
mimari tasarımlar kitabın içerdiği 
örnekler arasında geliyor. 2000 yılında 
proje dalında Ulusal Mimarlık Ödülü 
sahibi olan, 1995’te ise grafik dalında 
Yunus Nadi ödülünü alan Velioğlu 
şunlara dikkat çekiyor: “…Bu ortak 
kimliğin ya da mekân duygusunun 
taşıyıcısının fiziksel sınırlar ya da 
mekânsal çevre olması ile birlikte, 
tasarımlar esasen düşünsel katmanda 
birbirlerine bağlanmaktadırlar. 
Tasarımlar sonucu ortaya çıkan 
çevre ise, artık tıpkı çevrelediği 
insan gibi, insana, doğal ve kültürel 
değerlere doğru bir ‘açılış’tır. ‘Açılış’ın 
tasarımlarımızda hem anlamsal hem de 
mekânsal olarak karşılığını bulduğunu 
söyleyebilirim.”

Deniz Gül
Galeri Manâ

Baskı sayısı 350 adet ile sınırlı olan bir 
diğer kitap, B.İ.M.A.B.K.R. projesini 
25 Ocak’a dek Galeri Manâ’da 
sergileyen sanatçı Deniz Gül’den 
geliyor. 1982 İzmir doğumlu olan ve 
İstanbul’da yaşayıp çalışan Gül’ün, 
tasarımını kendisinin üstlendiği ve 
danışmanlığı ise Ali Cindoruk imzasını 
taşıyan kitabındaki metinler, sanatçının 
kendi arşivinden seçilmiş görseller 
refakatinde, küratör, AiCA üyesi ve 
eleştirmen Nazlı Gürlek’le 1 Ekim 
2013’te yaptığı görüşmeden sonra 
kaleme alınmış. Kitapta ağırlığını 
koyan diğer kısımda ise, Gül’ün 
kaleme aldığı manzum  metinler 
yer almakta. Sanatçının galerideki 
projeye ‘mekânsal öneri’ ifadesiyle 
yaklaştığı bu çalışmada, kitap ve 
galerideki nesneler, birbirleri arasında 

açık ve kolektif bir okuma ve yorum 
ilişkisine giriyor. Sanatçının metin 
ve nesne arasında sürdürdüğü form 
araştırması, yedi haftaya uzanan 
değişken bir kurguya yaslanıyor. Proje 
uyarınca ‘Beyaz İlmekli Manyel’in 
evinde başlayan bu öneride Taksim 
Cumhuriyet Anıtı’nın bir ev içi anıt 
mobilyasına dönüştüğü ‘Vitrin’, ya 
da ev içine ait bir nesne olan leğenin 
alçıdan üretildiği ‘Sızı’ ya da ‘Sütun’ 
ile ‘JİTEM’ gibi, erki simgeleyen 
öteki yerleştirmeler de göze çarpıyor. 
Galerinin özetlediğine bakılırsa, Gül, 
kamusal ve özel alanların kurgulanma 
mekanizmalarını görünürlük 
üzerinden sorguluyor, sınırları yeniden 
tanımlamakla ilgileniyor, mekânları 
ve nesneleri yeni anlam kalıplarına 
açıyor. 2011’de ‘5 Kişilik Bufet’ adlı 
kişisel sergisi Arter’de yer alan sanatçı, 
bugüne kadar Polonya, İspanya ve 
Fransa’da sergilediği işleriyle de 
tanınıyor. Sabancı Üniversitesi Görsel 
Sanatlar ve Görsel İletişim Tasarımı 
Bölümü mezunu olan Deniz Gül, 
Avusturya, ABD ve Japonya gibi 
ülkelerde de çeşitli konuk sanatçı 
programlarına katılmıştı.

Sarkis

Cage/Ryoanji Yorumu
Arter

Sarkis’in 15 Kasım 2013-12 Ocak 
2014 tarihleri arasında gerçekleşen 
aynı adlı sergisine eşlik eden bu 
basılı yayın, içerdiği görsel ve işitsel 
emekle de arşivlik bir değer kazanıyor. 
Editörlüğünü İlkay Baliç’in yaptığı 
yayında, Esen Karol’un tasarımı 
tüm nezaketi ve sadeliğiyle kıymet 
yaratırken, çalışmada açılışı ‘Ryoanji’yi 
Çağırmak’ adlı metniyle VKV Kültür 
Sanat Danışmanı Melih Fereli yapıyor. 
Sarkis’in sergisinin kalbinde sessizliğin 
yattığına işaret eden Fereli, bu yayın 
adına Şubat 2013’te özel bir görüşme 
yaptığı sanatçı için de, sessizliğin bir 
yön değişikliğine karşılık geldiğini, 
kendisinin şu sözlerini referans alarak 
vurguluyor: “…Sessizlik benim için 
bir azamet hissi taşır; sessizliği sanatın 
yüce sınırsızlığına bir çağrı olarak 

tanımlıyorum! Cage sessizliğin perde 
veya armoni gibi kavramlar üzerinden 
duyulamayacağını söylemişti; sessizliği 
duyulur hale getiren süresidir.” Kitapta 
‘Uçucu imgeler, kaçıcı sesler: Sarkis’in 
eserlerinde müzik’ başlıklı bir metin 
kaleme alan Gabriele Knapstein ise, 
sanatçının çeşitli dönemlerdeki ses 
kaynaklı işlerinin doğasına kişisel 
yorumlarını katıyor. Bu bağlamda, 
kitapta vurgulandığı üzere ilk ‘akustik’ 
işlerini 1969 yılında, sanatçının 
dolu su teknelerinde eritilmiş kurşun 
dökmesiyle ortaya çıkardığının altını 
çizen yazar, Sarkis’in 3 Haziran 2013 
tarihli şu sözüne de atıf yapıyor: “Bu 
ses kaydedilmedi. Ses daha ziyade, 
formun belleğindeydi.” Yayında 
öte yandan, editör ve yazar Mine 
Haydaroğlu imzasıyla sunulan bir 
diğer metin ise, ‘Ses ve Görüntüyle 
Taşınanlar: Sanatta Rastlantısallık ve 
Sarkis’ başlığını taşımakta. Sanatçının 
eserlerini retrospektif bir yaklaşımla 
da belgeleyen çalışmanın az önce de 
değindiğimiz en önemli kısmını ise, 
Ryoanji yorumunun akustik ve plastik 
performansının kopyaları oluşturuyor. 
Yayın, Elle During’in Sessizlik Blokları, 
Zaman Dilimleri başlıklı metniyle 
nihayetleniyor. 

B.İ.M.A.B.K.R.



REHBER

AÇILIŞLAR 

Akbank Sanat
İstiklal Caddesi 8, Beyoğlu
Özerk ve Çok Güzel – Karma Sergi
7 Ocak - 1 Mart
Haluk Akakçe, Erdağ Aksel, Ansen, Ramazan 
Bayrakoğlu, Hussein Chalayan, Ersan 
Deveci, Osman Dinç, Ahmet Elhan, Murat 
Germen, Seydi Murat Koç, Şükran Moral, 
Ferhat Özgür, İnci Furni, Ardan Özmenoğlu, 
Seçkin Pirim, Gülay Semercioğlu, Yaşam 
Şaşmazer, Serkan Taycan, Nazif Topçuoğlu, 
Vahit Tuna’nın eserlerini bir araya getiren 
sergi yeni sanatın bir diğer yapısal özelliği 
olarak güzeli saptıyor. Türkiye’deki yeni 
sanatın gözden en fazla kaçırılmış bu özelliği 
bu sergide yer alan yapıtlarda vurgulanıyor. 
Sergi, estetik güzelliğin, yüzey, hacim, mekan 
ve beden estetiğinin oluşturulmasında özgül 
bir ‘araç’ haline geldiğini savunuyor. Güzelin 
kurucu bir unsur olarak sanatçılar tarafından 
benimsendiğini ve bunun Türkiye’deki yeni 
sanatın ayırt edici ama aynı zamanda da 
bir politik direniş bağlamına dönüştüğünü 
vurguluyor. 

Alan İstanbul 
Asmalı Mescit Sokak Atlas Apartmanı 5/2, 
Tünel

Kağıdın Ruhu - Karma Sergi 
10 Ocak - 1 Mart
“Kağıdın Ruhu”, Alan İstanbul’un süreli çağdaş 
sanat yayını WARHOLA’ya ithafen hazırlanan 
bir sergi. 20 çağdaş sanatçının kağıt işleri 
ALAN İstanbul ana sergi mekanında bir araya 
gelerek kağıdın o hiç ölmeyen ruhuna saygı 
duruşu gerçekleştirecek. 

Bergsen&Bergsen Galeri
Selenium Panorama Residence Mağaza 1, 
Gayrettepe

Hiçbir Yer - Ayşegül Açıkgöz & Tuna Uysal
13 Şubat - 20 Mart
Küratörlüğünü Öznur Güzel Karasu’nun 
üstlendiği sergideki çalışmalarda zamandan 
ve işlevinden soyutlanan mekanlar ve insanlar 
durağan bir düzlemde ele alınıyor.
Ayşegül Açıkgöz’ün fotoğraflarındaki ve 
video çalışmasındaki mekanlar ve nesneler 
konumlanışlarından dolayı, kadraj dışında 
kalanları düşünmeyi gereksiz hale getiriyor. 
Fiziksel anlamda durağan bir yapıya sahip 
olan mekan, Tuna Uysal’ın fotoğraflarında ise 
strüktürel bir yapıdan ziyade, sınırları sanatçı 
tarafından belirlenen boşluklarla tarifleniyor.

C.A.M. Galeri

Protez Bellek – Cenin
6 – 28 Şubat
Cenin, ilk kişisel sergisi Protez Bellek’te kişisel, 
karmaşık, ikonografik görsel hazinesi ile 
kaynaştırdığı evrensel arketipler, semboller, 
bilinçaltı mesajlar, formlar ve renkler aracığı 
ile kendi kendini iyileştirme ihtiyacını açığa 
çıkarıyor. Cenin için yaşamın sırrını görmek ve 
onu yaratmak esastır. Onun dünyası, sezginin 
hâkimiyeti üzerine kurulmuştur. Materyal 
dünya ile gizli dünyanın “buluştuğu” yerde 
bulunan Cenin, sanatı duyu ötesi, ölüm sonrası 
ve doğum öncesi ile temas kurma vasıtası 
olarak algılamaktadır.

Dirimart
Abdi İpekçi Caddesi 7/4, Nişantaşı

Yüksel Arslan
3 Ocak - 1 Şubat
Yüksel Arslan, sanat kariyerinin farklı 
dönemlerine ait eserlerden oluşan yeni 
sergisi ile 3 Ocak– 1 Şubat tarihleri arasında 
Dirimart Nişantaşı’nda. 2002 yılında 
Dirimart’ta gerçekleşen ilk kişisel sergi olan 
“Le Capital”in ardından sanatçı yeniden ana 
galeri mekanında sanat severlerle buluşuyor. 
Sergide, L’Homme (İnsan) ve Influences 
(Etkiler) serilerinden farklı işler yer alacak.

Elipsis Gallery
Hoca Tahsin Sokak / Akçe Sokak Akçe Han 10, 
Karaköy
25 Ocak’a dek
Michel Comte
Michel Comte, Elipsis Galeri’deki ikinci 
solosunda 35 yılı aşkın süredir çekmiş olduğu 
müzik, moda ve sanatın tanınmış kişilerin 
ikonik karelerini sunuyor. Kadınları bir objeye 
dönüştürmeden çekiciliklerini ve güçlerini 
ortaya koymayı başarırken, çektiği herkesin 
değişkenliklerinin yanı sıra bireyselliklerini de 
portrelerinde dışa vuruyor. 

Fransız Kültür Merkezi
İstiklal Caddesi 4, Beyoğlu  
Fotomuhabirliğin 40 yılı: Sipa Kuşağı - Karma 
Sergi
26 Eylül – 31 Ocak 2014
İstanbul Fransız Kültür Merkezi, Gökşin 
Sipahioğlu’nun kurucusu olduğu Sipa 
Press Haber Ajansı fotomuhabirlerinin 
geçtiğimiz 40 yıl içerisinde tanıklık ettikleri 
yakın tarihin önemli olaylarından oluşan 
bir fotoğraf sergisine ev sahipliği yapıyor. 
Fotoğrafçı Michel Setboun ve gazeteci Sylvie 
Dauvillier’nin “Fotomuhabirliğin 40 yılı, Sipa 
Kuşağı” başlıklı ortak kitap çalışmalarından 
yola çıkılarak gerçekleşen sergide yaklaşık 80 
adet fotoğraf yer alıyor.

Galerist Tepebaşı
Meşrutiyet Caddesi 67/1, Beyoğlu 
İniş İzni - İdil İlkin
11 Ocak’a dek
Sanatçı sergide ağırlıklı olarak havacılık 
konusuna eğilirken “İniş İzni” başlığına 
metaforik bir anlam yüklüyor. Uzun bir 
bekleyiş sürecinin ardından türlü nedenlerden 
ötürü havada asılı kalmanın belirsizliğini, 
günümüzde taksi kadar basitleşmiş ve kullanılır 
hale gelmiş uçaklar üzerinden anlatmaya 
çalışan sanatçı sergi tarihini “iniş izni” 
galerisini ise “kontrol kulesi” olarak görüyor.

Art On
Şair Nedim Caddesi 4, Akaretler

Game Center - Olcay Kuş
8 Ocak – 7 Şubat 
Olcay Kuş, sokak sanatından yola çıkarak 
oluşturduğu işlerinde yeni bir dünya yaratmayı 
amaçlıyor; “Game Center” adını verdiği 
sergisinde dünyayı bir ‘oyun alanı’, olup 
bitenleri ‘yeni oyunlar’ olarak görüyor. İşlerinde 
hayata ve hayattaki her türlü parametreye dair 
göndermeler bulunan ve ‘oyun’ başlığı adı 
altında örtülü okumaları görebiliyoruz.

Arter
İstiklal Caddesi 211, Beyoğlu

Aklın Uykusu – Marc Quinn
8 Şubat – 27 Nisan
Sanatçının 2000 yılından bu yana ürettiği 
30’dan fazla yapıta yer verilen sergide, 
Marc Quinn’in sanat kariyerinde merkezi 
öneme sahip işleriyle birlikte, son dönemde 
ürettiği ve ilk kez Arter’deki sergide 
gösterilecek yapıtları da bulunuyor. Serginin 
küratörlüğünü Selen Ansen üstleniyor.



Bugün Aslında Dündü - Serkan Özkaya
23 Ocak - 22 Şubat
Sergide Özkaya’nın son yıllarda üzerinde 
çalıştığı videoları, heykelleri, enstalasyonları ve 
fotoğrafları izleyiciyle buluşuyor. Sanatçının, 
günlük görsel dilden uzaklaşmadan oynadığı 
mantık oyunları sergideki işlerin ortak 
noktasını oluşturuyor. 

Galeri Zilberman
İstiklal Caddesi 163, Beyoğlu  
Alan - Seçil Erel 
10 Ocak- 22 Şubat
Sanatçı, Galeri Zilberman’da sergileyeceği bu 
son çalışmalarında, resimlerinin temelinde 
bulunan mekan fikrini geliştirerek, yaşadığı 
mekanlar üzerinden kendi kişisel tarihine 
odaklanıyor. Geometrik seriler halinde 
kurgulanmış soyut resimlerindeki ayrıntılı 
dokular, mimari yapıları matematiksel 
modellerle yorumlarken, oradaki yaşam 
deneyiminin bir izdüşümünü çıkarıyor.

İstem Dışı Körlük - Karma Sergi
11 Ocak – 22 Şubat
Galeri Zilberman, Işın Önol’ün küratörlüğünü 
gerçekleştirdiği; Sophie Dvořák, Şakir 
Gökçebağ, Berat Işık, Claudia Larcher, Bernd 
Oppl, Liddy Scheffknecht ve Aylin Tekiner’in 
çalışmalarını ön plana çıkaran “İstem Dışı 
Körlük” isimli karma sergiyi sunuyor.

Hayaka Artı
Çukurcuma Caddesi 19A, Tophane

Ziggurat Terbiyecisi - Rafet Arslan
Rafet Arslan’ın “Babil Kitaplığı” başlığını 
taşıyan sergi serisinin ilki olan “Ziggurat 
Terbiyecisi’’. Etkinliğin merkezinde sanatçının 
Kült Neşriyat tarafından yayınlanan Ziggurat 
Terbiyecisi başlıklı öykü kitabının ilk kez bu 
sergi/lansman vasıtasıyla okuru/izleyicisiyle 
iletişime geçmesi yer alıyor. Sergi sanatçının 
Ziggurat Terbiyecisi kitabının içinde adı 
konmamış bir üçüncü bölüm olarak yer vermek 
istediği, fakat kitaba da yansımayan “Gece 
Beliren Mahlukatlar” adını verdiği düş evrenini 
sık sık ziyaret eden yaratıkları resmettiği 
resimlerden oluşuyor.

İstanbul Modern
Meclis-i Mebusan Caddesi, Tophane
Komşular - Türkiye ve Çevresinden Güncel 
Anlatılar
İstanbul Modern’in kuruluşunun 10. yılı 
kapsamında hazırlanan Komşular - Türkiye 
ve Çevresinden Güncel Anlatılar, Türkiye ve 
çevresindeki güncel sanat pratikleri üzerine 
yapılan araştırmayla ortaya çıkmış bir sergi. 
Türkiye ve komşu ülkelerdeki güncel sanat 
çalışmalarından tematik bir seçki niteliğindeki 
proje, sosyokültürel bağlamların sanat 
üzerindeki etkilerini ele alarak bölgenin görsel 
kültürüne dair ortak yaklaşımları ve güncel 
dinamikleri araştırıyor. 

Krampf Gallery
Kemeraltı Caddesi 41, Tophane
“TII” Kapalı Cezaevi Tezhip Sergisi
9 Ocak - 8 Şubat
Sergi mahkûmların geleneksel Türk Sanatları 
eğitimi sayesinde beş ayda ürettiği işlerden 
oluşuyor. Serginin içeriği, cezaevlerinde sıkça 
duyulabilecek sözlerin, şiirlerin, deyimlerin 
ve sembolik olarak dışarıya ithafen yazılmış 
mektupların özgün kompozisyonlarla 
süslenmesi ve geleneksel Türk motiflerinin 
uygulanması üzerine kurulu. Sergi, böylece 
dışarıdakini içeri sokarak içeridekini dışarı 
çıkarıyor.

Kuad Galeri 
Süleyman Seba Caddesi 52, Akaretler 
Mutsuz Hazır-Nesne - Karma Sergi
8 Ocak - 28 Şubat
KUAD Galeri, Marcel Duchamp’ın Bisiklet 
Tekerleği (1913) ve Şişe Kurutucusu
(1914) adlı ilk iki hazır-nesnesinin 100. 
yılında; Gülçin Aksoy, Songül Boyraz, Hera 
Büyüktaşçıyan, Lydia Dambassina, Ivan 
Egelski, Erol Eskici, Şakir Gökçebağ, Hakan 
Gürsoytrak, Pravdoliub Ivanov, Serhat Kiraz, 
Komet, Murat Morova, Tunca Subaşı, Ahmet 
Öktem, Çağrı Saray, Vahit Tuna, Uygur 
Yılmaz’ın yapıtlarından oluşan bir sergi 
sunuyor.

Mixer 
Boğazkesen Caddesi 45, Bodrum Kat, Tophane
Dilemma - Karma Sergi
3 Ocak – 9 Şubat
Mixer, Mehmet Kahraman’ın küratörlüğünde 
düzenlenen “Dilemma” adlı sergiye ev sahipliği 
yapacak. Sergiye katılacak sanatçılar arasında 
Burçak Konukman, Çınar Eslek, Erdal İnci, 
Gülşah Bayraktar, Kerem Ağralı, Ozan Türkkan, 
Saniye Dönmez ve Tuba Yalçınkaya da 
bulunuyor.

NON
Nur-i Ziya Sokak 16/1, Beyoğlu

Karen Mirza & Brad Butler - Derin Devlet
8 – 15 Ocak
Serginin merkezinde Mirza ve Butler’ın 
bilimkurgu yazarı China Mieville’le 
ortaklaşa yazdıkları 40 dakikalık bir HD 
film yer alıyor. Film adını Türkçe’de ‘devlet 
içinde devlet’ anlamına gelen ‘Derin Devlet’ 
tanımından alıyor. Daha geniş çaplı bir proje 
olan ‘The Museum of Non Participation’ 
adlı işle de kesişen Derin Devlet, Mirza 
ve Butler’ın Kahire’de Tahrir Meydanı’nın 
işgalinin hemen öncesinde, direnişten 
bahsetmenin imkansız gibi göründüğü bir 
zamandaki deneyimlerine dayanıyor.

Pi Artworks Tophane
Boğazkesen Caddesi 76,Tophane
piartworks.com 
Teorem - Osman Dinç
10 Ocak - 22 Şubat
Osman Dinç 2012’de Ankara’da açmış olduğu 
son kişisel sergisinden sonra Ocak ayında Pi 
Artworks İstanbul’da. Başta metal olmak üzere 
cam, demir, ahşap, beton gibi farklı malzemeleri 
kullanarak kavramsal görüşler doğrultusunda 
“kendi hikayelerini anlatan figüratif’’ eserler 
oluşturan sanatçı, 1977’den beri Paris’te yaşıyor.

Rampa 
Şair Nedim Caddesi 21a, Akaretler
Sıradan Bir Aşk - Gülsün Karamustafa
18 Ocak – 15 Şubat
Sergi, sanatçının kaybolduğu düşünülen 
1984 tarihli ‘Sıradan Bir Aşk’ isimli işini, 
Rampa’nın cadde üzerindeki mekanında, tekrar 
izleyicilerle buluşturuyor. Karamustafa, bir 
kolaj halı olan ‘Sıradan Bir Aşk’la beraber 2011 
tarihli ‘Çevrimiçi Tapınak’ isimli yerleştirmeyi 
yan yana getiriyor.

SALT Galata
İstiklal Caddesi 136, Beyoğlu
Arşivi Parçalamak: Bir Osmanlı Ailesinde 
Temsil, Kimlik, Hafıza - Said Bey Arşivi
21 Ocak - 23 Mart 
“Arşivi Parçalamak: Bir Osmanlı Ailesinde 
Temsil, Kimlik, Hafıza” geç Osmanlı 
döneminden Türkiye Cumhuriyeti’ne üç 
kuşağı kapsayan Said Bey Arşivi’nin 1900-1940 
dönemine odaklanıyor. Sergi, bu aile arşivinde 
üç kavramın; temsil, kimlik ve hafızanın izini 
sürüyor. 

Sanatorium
Asmalı Mescit Sokak 32/A, Beyoğlu 
Yersiz - Çağla Köseoğulları 
08 Ocak - 16 Şubat
Sergi, göç ve terk ediş olgularını merkeze alıyor 
ve şehrin günlük hayat alışkanlıkları içinde 
göz ardı edilen, önemsiz, değersiz kılınanların 
peşine düşüyor. Köseoğulları çizimleriyle 
yarattığı dünyada, şehrin günlük hayat akışı 
içinde sıradanlaşarak göz ardı edileni, önemsiz, 
değersiz kılınanı yeniden görünür kılıyor. 
Bu süreç içinde, bütünün içinden titizlikle 
ayıklayarak merkeze yerleştirdiği ve mercek 
altına aldığı özneler alışılmadık ve ayrıksı bir 
dille yeniden dolaşıma giriyor.

The Empire Project
Sıraselviler Caddesi 10 Kat:1, Cihangir
Yüzey Fenomenleri - Ali Taptık
23 Ocak – 2 Mart 
Ali Taptık’ın “Kaza ve Kader” ve “Şaşılacak 
bir şey yok” serilerinin devamı niteliğindeki 
yeni serisi “Yüzey Fenomenleri”nden parçalar 
23 Ocak’tan itibaren The Empire Project’te 
görülebilir. Teknoloji, gıda ve bitkiler gibi 
farklı tema ve kitapların görüntülerini bir 
araya getiren parçalanmış bir anlatı olarak 
düşünebilecek “Yüzey Fenomenleri”nde, 
Taptık’ın ürettiği yüksek seçiklikteki 
fotoğraflardan düşük çözünürlükte görsel 
kümelenmeye sanatçının ürettiği ya da 
alıntıladığı metinler de eşlik ediyor.

Tophane-i Amire
Meclis-i Mebusan Caddesi, Fındıklı
Metanoia - Yaşam Şaşmazer
11- 30 Ocak
Yaşam Şaşmazer’in Türkiye’deki ikinci kişisel 
sergisi “Metanoia” 11 Ocak’ta Tophane-i Amire 
Tek Kubbe Salonu’nda açılıyor. “Kişinin kendi 
psişesinin ‘karanlık bölge’lerine yaptığı bir 
tür yolculuğu” temel alarak hayata geçirilen 
heykellerin yer alacağı sergi 30 Ocak’a kadar 
görülebilir.

Dehliz – Cemile Kaptan
3-23 Ocak
Cemile Kaptan’ın sergide üç yol hikâyesi yer 
alıyor: “46 Dakika”, “11 Sene” ve “13 Saniye”. 
Geçiciliğin, karşılaşmaların mekanlarına işaret 
eden ‘yok-yer’leri izleyebileceğiniz ‘’Dehliz’’ 
sergisi 23 Ocak’a kadar Sarnıç Galeriler’de.

DEVAM EDEN SERGİLER

Borusan Contemporary
Baltalimanı Hisar Caddesi 5, Perili Köşk, 
Rumeli Hisarı 
Vicious Circular Breathing - Rafael Lozano-
Hemmer
16 Şubat’a dek
Uluslararası alanda tanınmış sanatçı Rafael 
Lozano-Hemmer, işlerinde 
biyometrik alıcılar, projeksiyon cihazları, özel 
yazılımlar ve mekanik motorlar 
gibi hem ileri, hem de basit teknolojiler 
kullanıyor.

Depo 
Tütün Deposu Lüleci Hendek Caddesi No.12 
Tophane 
Ev Nöbeti - Neriman Polat 
14 Şubat’a dek
Neriman Polat, son dönem çalışmalarının 
yer aldığı “Ev Nöbeti” başlıklı sergisinde, 
kadının bireysel var olma çabasını, toplumsal 
çelişkileri, baskıları, aileyi, yaşamı ve ölümü 
sorgularken, tüm bu kavramların çıkmazlarına 
bir kez daha dikkat çekiyor. Fotoğraf, video, 
yerleştirme gibi farklı disiplinlerden işlerin bir 
araya geldiği sergi ismini, mezar taşı çağrışımlı 
“Ev Nöbeti” adlı bir çalışmadan alıyor.

Bilinmeyen Bölge, Gittiği Yere Kadar -  
Mürüvet Türkyılmaz
14 Şubat’a dek
Mürüvvet Türkyılmaz, sergide yer alan 
yazı-çizimlerinde çocuk, oyun, yetişkin, aile, 
gündelik hayat, ölüm, travma tanımları ve 
bu tanımların bugün hızla dönüşen çok 
boyutluluğuyla yüzleşiyor. Sanatçının 2003- 
2013 yıllarına yayılan üretimlerinin yer aldığı 
sergi yerleşimi, ortak veya özel alanlara, 
yanyanalıklara veya mesafelere, sanal veya 
fiziki yörüngede kaybolmalara göndermeler 
yapıyor. 

İstanbul Modern
Meclis-i Mebusan Caddesi, Tophane
Geçmiş ve Gelecek - Karma Sergi
23 Mart’a dek
Müzenin kalıcı koleksiyon katının yeni bir 
sergileme modeli ile 
düzenlenmesinin ardından ziyarete açılan 
sergide Türkiye’de üretilen modern ve çağdaş 
sanatın ilk günden bugüne geçirdiği dönüşüm 
zamandizinsel bir
akışla sunuluyor.

Pera Müzesi
Meşrutiyet Caddesi 65, Tepebaşı
Heykeller ve Resimler
19 Ocak’a dek
Sophia Vari’nin, bu sergide, uygarlık tarihini ve 
dünya kültürünü Akdeniz’in 
enerjisi ve ışığıyla sentezleyerek ürettiği 
yapıtlar, kendi yaratıcı kişiliğinden 
ilham alan, derin ve evrensel bir duyguya 
dayanıyor.

Zamansız Fotoğraflar - Yıldız Moran
19 Ocak 2014’e dek
Suna ve İnan Kıraç Vakfı Pera Müzesi, 
Türkiye’nin akademik eğitim almış ilk kadın 
fotoğrafçısı Yıldız Moran’ı , retrospektif nitelikli 
bir sergiyle konuk ediyor: “Yıldız Moran, 
Zamansız Fotoğraflar”. Sanatseverlerle bu 
kapsamda ilk kez Pera Müzesi’nde buluşan 
Yıldız Moran sergisinde, sanatçının ilk defa 
gün ışığına çıkacak fotoğrafları da yer alıyor. 




