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NERMİN ER
Sınırsız ziyaretlerde 
Nazlı Pektaş bu ay 
Nermin Er’in atölye 
evine konuk oldu.

TANBURİ CEMİL BEY
Sami Kısaoğlu, 
ölümünün 100. 
yılının ardından usta 
müzisyene dair bir 
sözlük denemesi yazdı.

YENİ MÜZELER
Ümmühan Kazanç yeni 
açılmış ya da yakın 
gelecekte açılacak 
olan müzeleri mercek 
altına aldı.

MICHAEL RAKOWITZ
Evrim Altuğ IŞİD’in 
yok ettiği Lamassu 
heykelinden Fourth 
Plinth adaylığına, 
sanatçıyla özel olarak 
konuştu.

MAÇKA SANAT 
GALERİSİ
Özlem Altunok’tan 
galerinin 40 yılın 
sonunda yayımladığı 
veda kitabına dair...



                                 Pilot’s Watch Chronograph Spitfire. Ref. 3777: The 

history of aviation is packed with heroic pilots who, thanks to their acts of 

bravery, remain unforgotten to this day. Only a few aircraft however, have 

left a lasting stamp on the era. One of them is the legendary  Supermarine 

Spitfire unveiled in the late 1930s, whose superior manoeuvrability ensured 

it of a place in history. It was not only the Spitfire’s  dynamic response that 

enabled it to rule the skies but also its high degree of rel iabi l i ty, 

breathtaking elegance and technical perfection. IWC took all of these 

attributes as guidelines for the development of a Pilot’s Watch series 

launched in 2003 and named after the celebrated aircraft. The latest 

addition to the series, the Pilot’s Watch Chronograph Spitfire, comes with 

the same impressive and extraordinary features, all clearly underscored by 

the slate-coloured sun pattern guilloche work on the dial, which causes 

incident light to wander in circles. The superb brushed and polished 

surfaces of the case enhance the watch’s quality feel and are reminiscent 

of the smooth surfaces of the Spitfire aircraft itself. In fact, the watch 

needs only one more thing to make it perfect: a dauntless pilot, who is 

inspired to achieve great things. IWC. ENGINEERED FOR MEN.

ENGINEERED FOR MEN  
WHO LEAVE FOOTSTEPS  

IN THE SKY.
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Edito

Nedense son zamanlarda aklımda hep bu iş... İstanbul, Venedik ve Shingu’dan, mürettebatlarıyla 
beraber Frankfurt’a getirilen yolcu vapurları, kısa bir süre için, tarifeli seferlerini Main nehri üzerinde 
yapacaklar.

Anlık heveslerimi, konforumu ve çıkarımı düşünmeden kararlar alma çabası içindeyim. Bu yüzden 
buralarda günümü kurtaramıyorum. Etraf karanlık geliyor. Alışamıyorum. Yaşım mı desem, aklım 
mı. Ne oldu da bu çukura girdim.

Aslında biliyorum, Ayşe Erkmen’in işinde görmüştüm. Deftardar’ı götürüyorlardı. Defterdar yer 
değiştiriyordu ama anlamından ve bağlamından kopmadan. 

Bu mümkün müdür diye düşünüyorum bir süredir. Kendi bağlamlarımızı alıp başka bir yere 
götürebilir miyiz, anlamımızı kaybetmeden?

Merhametle, fedakarlıkla, var olana karşı duyarlılıkla ve en önemlisi adaletle gelsin bahar. 

Merve Akar Akgün
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Geleceğin ardında geçmişin 
evvelinde: Sarkis
Evrim Altuğ

Görünmeyene dokunma 
adası
Özlem Altunok

Güncel istisnalar kaideyi 
zorluyor
Evrim Altuğ

Sınırsız ziyaretler: 
Nermin Er
Nazlı Pektaş

Yeni müzeler ve anlattıkları
Ümmühan Kazanç

Sanatçı ve...
Gözde Ulusoy

Bir sesler coğrafyası kaşifine 
dair sözlük denemesi: 
Tanburi Cemil Bey
Sami Kısaoğlu

Huo soruyor
Huo Rf

Yıl: 8, Sayı: 40
İki ayda bir, yılda beş kez yayımlanır. Para 
ile satılmaz. Bütün yazıların sorumluluğu 
yazarlarına aittir. Yazı ve fotoğrafların 
tüm hakları Unlimited’a aittir. İzinsiz 
alıntı yapılamaz.

Yayın sahibi: Galerist Sanat Galerisi A.Ş.
Meşrutiyet Cad. 67/1 34420 Tepebaşı, 
Beyoğlu, İstanbul
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Since 1871, Kurukahveci Mehmet Efendi set the standard for quality and excellence, bringing  
delicious Turkish coffee to homes throughout Turkey and now is savored in over 50 countries around 

the world. Kurukahveci Mehmet Efendi brings Turks’ gift to the world, Turkish coffee,  
to coffee lovers around the world helping them enjoy the same quality and pleasure in every sip.

www.mehmetefendi.com

146 years  
of frothy delicious 

Turkish coffee
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Ali Kazma’nın senkronize ve triptik olarak yaptığı ilk işi Çay Saati Galeri Nev İstanbul’da 17 
Mart-29 Nisan tarihleri arasında izleyiciyle buluşuyor. Son dönem işlerinde ağırlıklı olarak 
mekana odaklanan Ali Kazma, Çay Saati’nde zamanın mekana yayılışını ritimler aracılığıyla 
görünür kılıyor. Çekimlerin çoğunu 300 bini çay bardağı olmak üzere, günde toplam bir 
milyon cam nesnenin üretildiği Paşabahçe Cam Fabrikası’nda gerçekleştiren sanatçı, kimi 
zaman makinelerin dakikada yaptıkları tekrar sayısından yola çıkarak videoyu sahnelere 
ayırıyor. Üçlü imajlar eşliğinde bir araya getirdiği ritimlerle zamanı farklı bir dilde kurguluyor.

Başlığını Sami Baydar’ın 1990 tarihli Dün-
yadan Çıkış Yolları kitabından ödünç alan 
Cappadox 2017, 18-21 Mayıs tarihlerinde 
Kapadokya’da gerçekleşecek. Aynı adlı 
metninde “Dünyadan çıkış yollarını yal-
nızca odalara kapatılan çocuklar bilir” 
diyerek mutlak fiziksel kısıtlılığın, olgusal 
gerçekliğin ötesine geçebilen ve hayal gü-
cünü tetikleyerek dönüştüren yönüne işa-
ret eden Baydar’ın bu önermesini rehber 
edinen küratör Fulya Erdemci ve yardımcı 
küratör Kevser Güler’in, sanatın imge-
lemi açacak yeni diller, yaratıcı biçimler, 
alışılmışın dışında yöntemler ve pratikler 
önerebileceği düşüncesinden yola çıkarak 
hazırladıkları programda, 20 uluslararası 
sanatçı ve katılımcının işleri yer alacak. 
Cappadox 2017 kapsamında ayrıca film 
gösterimleri, edebiyatla çağdaş sanatı bir 
araya getiren şiir okuma etkinlikleri, ko-
nuk sanatçılarla konuşmalar da yer alı-
yor. 21 Mayıs’ta sona erecek Cappadox 
2017’nin çağdaş sanat programı 11 Hazi-
ran’a dek sürecek.

Gündem

Koç Üniversitesi, Anadolu Medeniyetleri Araştırma Merkezi’nde 
(ANAMED), 19. yüzyıl sonu Osmanlı bürokratı, hariciye nazırı, 
mutasarrıf, cemiyet adamı ve oyunbaz bir karikatürist olan Yusuf 
Franko Kusa Bey’in karikatürlerini izleyiciyle buluşturuyor.
Yusuf Franko’nun İnsanları: Bir Osmanlı Bürokratının Karikatürleri 
başlığını taşıyan sergi, böylece Ömer M. Koç Koleksiyonu’nda yer 
alan Yusuf Franko’ya ait karikatür albümünü ilk kez gün yüzüne 
çıkarmanın yanı sıra, farklı koleksiyonlardan fotoğraf, belge ve 
yayınlara da yer veriyor.
Yusuf Franko’nun 1884-1896 yılları arasında bir albümde topladığı, 
Avrupa karikatür geleneği ile etkileşime sahip karikatürlerinde 19. 
yüzyıl sonunun zengin kapitalistleri, yüksek cemiyet mensupları, 
Osmanlı paşaları, Levantenler, sanatçılar ve diplomatların hiciv 
yüklü portreleri yer alıyor. Bahattin Öztuncay küratörlüğündeki 
sergi, 1 Haziran’a dek görülebilir.

Galeri Nev’de Çay Saati

Bir Osmanlı bürokratı 
Yusuf Franko’nun 
karikatürleri

Dünyadan 
çıkış yolu 

olarak 
Cappadox
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MoMA’nın
5. katı

PARK: 
Bir ihtimal 

Selfie’nin tarihi

Tophane-i Amire’de 
Victor Vasarely 

retrospektifi 
Modern sanatın önde gelen temsilcilerinden, aynı 
zamanda Op Art akımının kurucusu Victor Vasarely 
retrospektif sergisi, 31 Mart’a kadar Mimar Sinan Güzel 
Sanatlar Üniversitesi Tophane-i Amire Kültür ve Sanat 
Merkezi’nde izleyiciyle buluşuyor.   Arkas Holding’in 
konuk ettiği serginin küratörü ise sanatçının torunu ve 
aynı zamanda Vasarely Vakfı’nın direktörü Pierre Vasarely. 
Victor Vasarely retrospektifi, sanatçının 1950 ve 1960 
yıllarına ait ikonik çalışmalarının yanı sıra, afiş ve üç 
boyutlu çalışmaları, duvar halıları ve mimari tasarımlarını 
da bir araya getiriyor. Arkas Koleksiyonu’nun yanı sıra 
Güney Fransa’nın Aix en Provence kentinde bulunan 
Victor Vasarely Vakfı,   Peç’teki Victor Vasarely Müzesi, 
Budapeşte Güzel Sanatlar Müzesi ve Renault Kurumsal 
Koleksiyonu’ndan eserlere yer veren retrospektifte, 
sanatçının Arkas Koleksiyonu’ndaki 13 büyük boyutlu 
çalışması ise ilk defa sergileniyor.

MoMA, Trump’ın nüfusunun çoğu Müslüman olan 
yedi ülkenin vatandaşlarının ABD’ye girişini bloke 
eden kararına karşılık, seyahat yasağı konulan 
ülke sanatçılarının kalıcı koleksiyonunda yer 
alan eserlerini sergilemeye başladı. Müzenin 1940 
öncesi Batı modernizminden örneklere yer verdiği 
5. katında artık Picasso, Matisse, Kokoscha, Ensor 
ve Boccioni gibi sanatçıların işlerinin yerine Zaha 
Hadid, Ibrahim el-Salahi, Tala Madani, Parviz 
Tanavoli ve Shirana Shahbazi’nin eserleri de yer 
alıyor. Her eserin yanında ise şu yazı bulunuyor: 
“Bu çalışma 27 Ocak 2017’de yürürlüğe giren 
başkanlık emrine göre vatandaşlarının ABD’ye 
girmesi yasaklanan ülkelerden birinden gelen bir 
sanatçıya ait. Bu çalışma, müze koleksiyonundan 
seçilerek, müzemiz kadar ABD için de önemli olan 
açık kapı ve özgürlük ideallerinin altını çizmek 
amacıyla beşinci kattaki galeride sergilenen birçok 
eserden biri.” Sanat müzelerinin dünyanın her 
yerinden insanların bir araya gelebileceği bir alan 
olduğunu vurgulayan müzenin küratörlerinden 
Christophe Cherix, önümüzdeki aylarda Irak, 
Suriye, İran, Libya, Somali, Sudan ve Yemenli 
sanatçıların koleksiyonda bulunan başka işlerininin 
de sergileneceğini belirtti.

Saatchi Gallery, Huawei ile işbirliği yaparak çığrından çıkan selfie fenomeninin tarihini 
From Selfie to Self-Expression sergisiyle ele alıyor. Kutluğ Ataman, Christopher Baker, 
Juno Calypso, Tracey Emin, Van Gogh, Mohau Modisakeng, Rembrandt, Cindy Sherman, 
Gavin Turk ve Velazquez gibi farklı dönemlerden sanatçıların eserlerinin yanı sıra Kim 
Kardashian ve Donald Trump gibi isimlerin ikonlaşmış selfieleri de bulunuyor. 10 genç 
İngiliz fotoğrafçının ve #SaatchiSelfie yarışması sonucunda seçilecek fotoğrafların da 
yer alacağı sergi, Saatchi Gallery’nin CEO’su Nigel Hurst’un deyimiyle, “selfienin tarihi 
ve yaratıcı potansiyeline derinlemesine bir bakış” sunacak.

SALT, altı yıl önce Nişantaşı Cumhuriyet 
Parkı’nda Can Altay’ın küratörlüğünde, 
Future Anectodes’un tasarımı ve Nils Norman, 
Ceren Oykut ile Sinek Sekiz’in katılımıyla 
gerçekleşen Park: Bir ihtimal isimli proje 
hakkında bir hatırlama kitabı yayımladı. 
SALT’ın websitesinden erişim sağlanabilen 
kitapta, serginin hazırlık sürecinden yazılı-
görsel belgeler ve sergi kataloğuna ek olarak 
Vasıf Kortun ile Can Altay’ın proje üzerinden 
kamusal mekan, katılımcı süreçler, sergi yapımı 
gibi pek çok konuya değindiği iki yeni söyleşisi 
de yer alıyor.
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Semiha Berksoy: 
Catalogue raisonné

L’Esprit Nouveau 
dijitalleştirildi

ABD başkanlık seçimlerinin sonuçlarının açıklanmasından itibaren yükselen Trump 
karşıtı protestolara sanatçılar da çeşitli şekillerde seslerini yükselterek katılıyor. Donald 
Trump’ın göreve başlamasından önce kızı Ivanka Trump için ürettiği 2014 tarihli 
işini reddettiğini sosyal medyadan açıklayan Richard Prince, geçtiğimiz günlerde de 
Trump posterinin üstünden geçen arabaları kaydettiği videoları paylaştı. Shia LeBeouf 
20 Ocak’ta, yani Trump’ın yemin töreninin yapıldığı gün dört sene sürecek olan He 
Will Not Divide Us (Bizi Bölemeyecek)  isimli sanat projesini başlattı. Performansın 
6. gününde tutuklanan LeBeouf, ertesi sabah serbest bırakıldı. LeBeouf ’un New York 
Museum of the Moving Image’in duvarına yerleştirdiği kameranın karşısında Trump 
karşıtlarının “Bizi bölemeyecek” sözünü tekrar ettikleri eylem 24 saat boyunca canlı 
olarak yayınlanıyor. Christo ise Trump karşıtı protestoların çıtasını yükselterek 20 
senedir planladığı ve şu ana kadar 15 milyon dolar harcadığı Over the River isimli 
projesini iptal etti. Arkansas nehrinin 68 km’lik bir bölümünü 14 gün boyunca gümüş 
rengi kumaş panellerle kaplamayı planlayan Christo, şu anda yönetimde bulunan 
kişilere fayda sağlayacak bir proje yapmak istemediğini belirterek enerjisini Abu 
Dabi’de gerçekleşecek olan The Mastaba projesine harcamayı tercih ettiğini söyledi.

Uzun süredir Almanya’da yaşayan İranlı sanatçı Parastou Forouhar, 1999’dan bu yana farklı 
mekanlara uyguladığı Written Room adlı yerleştirmesini bu kez de Pi Artworks İstanbul’a 
uygulayacak. 18 Mart-10 Mayıs tarihleri arasında görülebilecek Written Room, Forouhar'ın 
Batı'nın ‘Doğulu’ya bakışını merkeze alan çalışmalarından. Sanatçının mürekkep kullanarak 
galerinin beyaz duvarlarını ve zeminini Farsça yazılarla kapladığı bu metin yerleştirmesinde, 
tutarsız metinler sabit bir güzergahı, yatay ya da dikey bir ekseni takip etmeksizin, mekanın 
yüzeylerinde serbestçe dolanıyor. Ziyaretçinin metni okuma çabası, üzerlerinde Farsça yazılar 
olan, yere saçılmış bir grup pinpon topunun müdahalesiyle bir kez daha baltalanıyor. 
Yapıtları geçen yıl British Museum Koleksiyonu’na dahil edilen sanatçı, Written Room’a Pi 
Artworks Londra, Fondazione Merz Turin, Avustralya Yahudi Müzesi, Villa Massimo Roma 
ve Museum of Fine Arts Gent gibi mekanlarda hayat verdi.

Le Corbusier, Amedée Ozenfant ve Paul Dermée tarafından 1920-1925 yılları 
arasında yayımlanan L’Esprit Nouveau, Roma Tre Üniversitesi kütüphanesi 
tarafından dijitalleştirildi. 28 sayı olarak yayınlanan derginin bütün sayılarına 
PDF formatında kütüphanenin websitesinden erişim sağlanabiliyor. Purist 
akımın manifestosu Après le cubisme’nin ardından yayımlanan dergi, mimari 
ve resmin dışında farklı disiplinlerden eleştiri ve fikirleri de içeriyordu.

Pi Artworks ‘yazılı oda’ya 
dönüşüyor

Trump karşıtı 
protestolarda 
sanatçının da sesi 
yükseliyor

Galerist, 1910-2004 yılları arasında yaşamış olan opera sanatçısı, 
primadonna, ressam, şair, aktris ve performans sanatçısı Semiha Berksoy’un 
yapıtlarını kapsayan bir kitap hazırladı. Sanatçının çocukluk ve gençlik 
yıllarından ölümüne, Güzel Sanatlar Akademisi’nde yaptığı desenlerinden 
başyapıtlarına kadar ürettiği ulaşılabilmiş eserlerinin tümünü içine alan 
bir katalog olarak hazırlanmış olan Semiha Berksoy: Catalogue Raisonné 
Derya Yücel’in editörlüğünde, Vahit Tuna’nın tasarımı ve Zeliha Berksoy, 
Levent Çalıkoğlu, Ferit Edgü, Dikmen Gürün, Beral Madra, Rosa Martinez, 
Dieter Ronte, Robert Wilson ve Derya Yücel’in metinleri ile zengin bir içerik 
sunuyor.

https://global.britannica.com/topic/Apres-le-Cubisme
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Bilgi 
Üniver-
sitesi 
İletişim 
Fakül-
tesi 
Festi-
vali
İstanbul Bilgi Üniversitesi 
İletişim Fakültesi Kültür ve 
Sanat Yönetimi öğrencilerinin 
organize ettiği ve bu yıl 
üçüncüsü gerçekleşecek olan 
Project, antropolog Kim 
Hill’ in “İnsanoğlunu özel 
yapan beyninin büyüklüğü 
değildir. Bu sayede uzay 
gemileri inşaa etmiyoruz ; 
hiçbir birey edemez. Uzay 
gemilerimiz var çünkü 10 bin 
birey bu bilgiyi üretmek için 
işbirliği yapıyor,” sözünden 
yola çıkarak iletişim kavramını 
sorguluyor. İletişim kurmak 
ne kadar değişti? İletişimin 
nitelikli olması ne demektir? 
İletişim ile ifade etmek 
arasındaki fark ne? gibi 
sorular etrafında yapılanan 
Project’03, İletişim Fakültesi 
öğrencilerinin çeşitli projelerle 
farklı iletişim kanallarını 
tanımasını, araştırmasını ve 
anlamasını hedefliyor.

Moving Atelier
Sanatçı Aslı Narin, Moving Atelier isimli 
deneysel bir sanat projesi gerçekleştiriyor. 
Yolculuk, dolaşmak, amaçsızca dolanmak, 
aramak ve bir yandan kaybolmaktan ilham alan 
Narin, her yolculuğunda bir sanatçıyı birlikte 
üretmeye davet ediyor. İlk işbirliğini çoğunlukla 
ses ve video ile çalışan Gürkan Mıhçı ile yapan 
sanatçı, Doğu Ekspresi ile Ankara’dan Kars’a 
gidecek ve trendeki 24 saat süresince beraber iş 
üretmeyi deneyecek.

Vahit Tuna’nın Pşisel Sergi adlı sergisi 7 Mart’ta 
açılıyor. Sanatçı, dört ayrı mekânda eş zamanlı 
olarak gerçekleşen sergide öznel zaman ile nesnel 
zaman arasındaki farklılıkları, bellek/kayıp ve 
bilinç arasındaki mesafeleri kolektif olarak yeniden 
okuyor. Serginin dört farklı mekâna yerleştirilmesi 
izleyiciyi eş zamanlı olarak yapıt/zaman/mesafe/
bellek kavramlarını yeniden okumaya teşvik ederken, 
alışılageldik sergi izleme biçimlerinin dışında yeni 
bir deneyim sunuyor. Sergi 8 Nisan’a kadar Alt Sanat 
Mekânı, Galerist, Mars İstanbul ve REM Art Space’de 
görülebilir.

Vahit Tuna:
Pşisel Sergi

Fransız heykeltıraş Rodin ölümünün 100. yılında çeşitli sergi ve etkinliklerle 
anılıyor. Dünya geneline yayılan etkinlikler #Rodin100 etiketii altında 
toplanıyor. Metropolitan Sanat Müzesi, Rodin at The Met sergisiyle, müze 
ve Rodin arasındaki tarihi ilişkiyi kutluyor. 2017 Eylül’ünde Iris ve B. 
Gerald Cantor Heykel Galerisi’nde açılacak sergide Rodin’in ikonik 
eserleri The Thinker ve The Hands of God’ın da aralarında olduğu 60’a yakın 
mermer, bronz, alçı ve terracotta heykel yer alacak. Sergide, uzun yıllardır 
sergilenmeyen The Tempest’in yanı sıra sanatçının çağdaşı ve aynı zamanda 
arkadaşları olan Claude Monet ile Pierre Puvis de Chavannes’in eserleri 
de izleyiciyle buluşacak. The Met’in Rodin koleksiyonunun zenginliğinin 
altını çizen Rodin on Paper Focus sergisinde ise sanatçının çizim, baskı, 
mektup ve illüstrasyonlarına Edward Steichen’in fotoğrafları eşlik edecek.

Uffizi Gallery’nin duvarlarında artık daha 
çok kadın sanatçının eseri yer alacak. 
Müzenin direktörü Eike Schmidt’in 2015’te 
Guerilla Girls kolektifiyle görüşmesiyle 
hayat bulan fikir, 8 Mart’ta açılacak olan 
Suor Plautilla Nelli sergisiyle hayata geçiyor. 
Böyle bir girişim için geç kalındığının 
farkında olduğunu ifade eden Schmidt, 
Uffizi’nin koleksiyonunda bulunan 19. 
yüzyıl öncesi kadın ressamların eserlerinin 
de gelecek sergilerde yer alacağını belirtti. 
Ayrıca Schmidt’in direktörlüğündeki Pitti 
Palace’ta da 24 Mart’ta yine bir kadın 
sanatçının, Maria Lassnig’in sergisi açılacak.

#Rodin100

Uffizi 
Gallery’de 
kadın 
ressamlar
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İstanbul Modern taşınıyor

Ümmühan Kazanç: Türkiye’de özel müzecilik 
denilince ilk akla gelen isimlerden birisiniz. 2002 
yılından bu yana İKSV Yönetim Kurulu Üyeliği’ni, 
2004’te kuruluşundan itibaren İstanbul Modern 
Yönetim Kurulu Başkanlığı’nı sürdürüyorsunuz. 
MoMA Uluslararası Konseyi’nde yer alıyorsunuz, 
2011 yılında size Fransa Cumhuriyeti tarafından 
Légion d’Honneur madalyası sunuldu ve İstanbul 
Modern ise 2009’da Avrupa Müze Forumu Özel 
Ödülü’ne değer görüldü. İstanbul Modern’in 
açılışından öncesine dönersek, 12 yılda bu kadar 
başarılı olacağınızı düşünüyor muydunuz?

Oya Eczacıbaşı: İstanbul’da bir modern sanat müzesi 
kurma fikri ilk kez 1987’de düzenlenen Uluslararası 
İstanbul Bienali sırasında ortaya çıktı. Şehrimizin 
modern bir müzeye olan ihtiyacı o dönemde fark 
edilmişti. Başta İKSV Başkanı rahmetli Nejat F. 
Eczacıbaşı olmak üzere pek çok sanatsever bu ihtiyacın 
giderilmesi için o dönemde harekete geçti. Ben de 
başından itibaren bu projede yer almak istedim. 2003 
yılında 8. İstanbul Bienali’ne mekan olan Antrepo 4’ün 
bir modern sanat müzesine dönüşmesi gündeme geldi. 
Fikir aşamasından gerçeğe dönüşmesi 17 yıllık bir 
mücadelenin sonucu ve İstanbul Modern’in 2004 yılında 
kapılarını açmasıyla son buldu. O günden bu yana 6,5 
milyon ziyaretçiye ulaşmış olmak büyük mutluluk. 

ÜK: Son günlerde ülkemizde birçok yeni sanat 
müzesi açıldı ya da açılma yolunda. İstanbul 
Modern’in başarısı göz önüne alındığında sizce 
sürdürülebilir müzecilikte başarının sırları neler?

OE: Müzelerin izleyici için artı değer yaratan 
mekanlara dönüşmesi artık kaçınılmaz bir durum. 
Sadece toplumsal hafıza ve tarihsel korumacılık alanında 
kalmamaları, odağına ziyaretçiyi alan yeni mekanlara 

dönüştürülmeleri gerekiyor. Bizim önceliğimiz 
modern ve çağdaş sanat farkındalığını artırırken müze 
ziyaretini alışkanlık haline getirmek ve ilgiyi sürekli 
kılmak. TATE, MoMA, Centre Georges Pompidou gibi 
yurtdışındaki örneklere baktığımızda, bu müzelerin 
birbirlerinden farklı yapılara sahip olmalarına rağmen 
ortak noktalarının yaşayan mekanlar olduklarını 
görüyoruz. Biz de İstanbul Modern’de başından hep 
bunu hedefledik. Bağış ve edinimlerle her geçen gün 
güçlenen koleksiyonumuz, süreli güncel sergilerimiz, 
her yaşa uygun eğitim programlarımız, sinemamız, 
kütüphanemiz, dolu dolu etkinlik programlarımız, 
tasarım ürünlerinin bulunduğu mağazamız ve 
restoranımızla sürekli yaşayan ve yaşatan bir müze 
olmayı başardık.

ÜK: Yeni müzenin 2019 yılında dünya 
standartlarında bir tasarımla hayata geçirileceğini 
biliyoruz. Yeni İstanbul Modern’i nasıl hayal 
ediyorsunuz? 

OE: İstanbul Modern’in yeni binasının 
tamamlanmasıyla birlikte, İstanbul dünya çapında 
ses getirecek bir müzeye sahip olacak. Mimari proje 
konusunda halen görüşmelerimiz sürüyor. Şu an yeni 
binamızla ilgili olarak İstanbul Modern’in misyon ve 
vizyonunu en iyi şekilde yansıtacak, şehrin ve bölgenin 
dokusuna uygun bir bina olacağını söyleyebilirim. Tüm 
planlamalar İstanbul Modern’in sergilemenin yanı sıra 
bugüne kadar olduğu gibi disiplinlerarası etkinliklere 
de ev sahipliği yapabileceği şekilde konumlandırılacak. 
İzleyicinin kendisini çok daha rahat hissedeceği, 
ziyaretçi odaklı bir yapı hayata geçirmeyi planlıyoruz. 
Yeni İstanbul Modern, mevcut binamızın yerinde olup, 
metrekare olarak daha büyük olacak.

ÜK: Günümüzde müzeler, kültür turizminin 

en önemli kalemlerinden biri. Bu konuda neler 
söyleyebilirsiniz?

OE: Kesinlikle haklısınız. Türkiye’nin sanatsal 
yaratıcılığını yurtdışına tanıtmak ve taşımak kuruluş 
amaçlarımızdan biri. İstanbul Modern’in yabancı 
ziyaretçi sayılarına baktığımızda turist yüzdesinin 40-50 
arasında olduğunu görüyoruz. Her geçen yıl bu sayının 
artması İstanbul Modern’in uluslararası çağdaş sanatın 
izlendiği bir çekim alanı haline geldiğini gösteriyor. 
Daha yolun başındayız ama doğru yolda olduğumuzu 
bilmek bizi motive ediyor.

ÜK: İstanbul Modern, yeni projeler üretmeyi ilke 
edinen bir kurum. Bu bağlamda yakın zamanda ne 
gibi etkinlikler olacak? 

OE: 2017’de iki yeni sergimiz var: Liman ve Roger 
Ballen. Bunun dışında 2017 yılı içinde İstanbul Modern 
koleksiyonundaki Fahrelnisa Zeid eserleri Avrupa’nın 
üç önemli müzesinde sergilenecek. Zeid’in başlıca 
yapıtlarından olan ve ailesi tarafından müzemizin 
açılışından yıllar önce bağışlanan Cehennemim, 26 Mart’a 
kadar Münih Haus der Kunst'ta Okwui Envezor'un 
Savaş Sonrası: Pasifik ve Atlantik Arasında Sanat, 1945-
1965 adlı sergisinde izleyiciyle buluşuyor. İstanbul 
Modern’in açıldığı günden bu yana yeri değişmeyen 
Zeid’in en ikonik çalışması bu vesileyle ilk kez müze 
sınırlarının dışına çıkmış oldu. Daha sonra Torino’daki 
GAM Torino and Castello di Rivoli Müzesi’nde 7 
Mart-18 Haziran tarihleri arasında açık kalacak 
olan Colori (Renk) adlı sergide sanatçının İstanbul 
Modern koleksiyonundan seçilen dört ana çalışması 
yer alacak. Ayrıca Tate Modern’in 6 Haziran-15 Ekim 
tarihleri arasında gerçekleştireceği Fahrelnisa Zeid 
retrospektifinin ana kurgusunu İstanbul Modern 
koleksiyonundan seçilmiş olan 10 yapıt oluşturuyor. 

İSTANBUL MODERN MÜZESİ GECE GÖRÜNTÜSÜ, İSTANBUL MODERN’İN İZNİYLE İSTANBUL MODERN YÖNETİM KURULU BAŞKANI OYA ECZACIBAŞI

Türkiye’nin ilk modern sanat müzesi İstanbul Modern, Galataport kapsamında 
yeniden inşa edilecek, yeni müze binasının 2019 yılında açılması planlanıyor. 
Yeni müze binası tamamlanana kadar Galataport sahasında bulunan Paket 

Postanesi’ndeki geçici yerinde hizmet verecek olan İstanbul Modern’in Yönetim 
Kurulu Başkanı Oya Eczacıbaşı süreçle ilgili sorularımızı yanıtladı. 

Ümmühan Kazanç

“Müzelerin sadece 
toplumsal hafıza ve tarihsel 

korumacılık alanları 
olarak kalmaması, odağına 

ziyaretçiyi alan yeni 
mekanlara dönüştürülmesi 

gerekiyor.”
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Kavramsalı kavramak
Bir manzara resminin aksine kavramsal sanatın huzur vermek gibi bir 

amacı olmadı pek. Dilin huzursuz doğasıyla da yakından ilgilenen 
kavramsal sanatın izleyiciyle kurduğu huzursuz ilişkiyi inceledik.

Sılay Sıldır

Norveççe dilbilim kitabı bulmak nadiren 
başa gelirdi ve acaba çok yabancı bir şey 
söyleyecek miydi kitap? “Anlamlar zihinsel 
kavramlardır,” diyordu kitap. Örneğin 
top kelimesinin anlamı topla, top oluşla 
ilgili zihinsel bir ideydi, etraftaki toplar 
kavramın anlamı değil, referans verdiği 
fiziksel şeylerdi. Anlam başka şeydi, 
kelimenin fiziksel göndermesi, dış dünyada 
karşılığı olması başka şey. Örneğin 
Türkçede ‘ev’ kelimesi tam 84 farklı formda 
bulunabiliyordu. Çincede oysa ki, ev sadece 
tek formdaydı evim yoktu, evin de ve buna 
rağmen evsiz de. Dil, kullanıcısı için de, 
dışarıdan inceleyeni için de şaşırtabilen 
bir düşünce sistemi. 

Amerikalı sanatçı John Baldessari dilin 
hepimizin uymayı kabullendiği kuralları 
olduğuna dikkat çeker. Sanat hakkındaki 
uzlaşımlarımız da aktarıla gelmiş, dilinki 
gibi sorgusuz kabullenilmiş olabilirdi pek 
âlâ. Baldessari, soyut kompozisyonlar ve 
manzara resimleriyle tanınan bir ressamken 
1970’te işlerini yaktığı bir cenaze töreni 
düzenledi. 1971 tarihli işi I Will Not Make 
Any More Boring Art ‘bir daha sıkıcı sanat 
yapmayacağım’ cümlesinin ceza gibi 
defaten tekrarından ibaretti. Sonrasında 
“İşlerimin çoğu bu aktarım yoluyla 
edinilmiş bilgiyi sorgulamak üzerine,” diye 
açıklayacaktı. Baldessari sanatı, anlamı ve 
dünyayı çözümlemek istemiş, sorgularken 
sanatının taşıyıcısı da dil olmuş ve 
kavramsal sanata yönelmişti. 

Kavramsal sanat varsayımsal durumlar 
yarattı, kompleks sözel metinleri işe koştu; 
algıyı, temsili, sosyal konumlamaları 

kurcalamak istedi. Robert Rauschenberg 
kendisine sipariş edilen portre olduğu 
beyanıyla 1961’de bir sergiye “Bu İris 
Clert’in portresidir, ben öyle diyorsam 
öyledir” yazılı bir telegram yolladı. Rene 
Magritte’in İki Gizemli Şey (1966) adlı eseri 
bir pipo resmi, pipo resminin resmi ve ‘Bu 
Bir Pipo Değildir’ yazısından oluşuyordu. 
Tıpkı Norveççe dilbil im kitabının 
Saussure’ü yankılayarak açıkladığı gibi; 
kelimenin referans verdiği fiziksel şey 
başkaydı, mutlağı başka ve aralarındaki 
ilişki tamamen öyle uzlaşıldığı içindi, bu 
sebeple ‘Bu bir pipo değildi’ ve temsil, 
portre yerine telegram ile de olabilirdi. 

Anlamın üretimi, iletimi ve deşifre 
edilmesiyle ilgilendi kavramsal sanat. 
Esere metin olarak baktı, dil ile analoji 
kurdu böylece metinler, alt metinler, 
güç ilişkileri karşısında  bilinç geliştirdi. 
Sanatın post modern eleştiri kuramlarıyla 
açıklanır ve dille yakınlaşır olduğu 
70’lerde yeni kavramsal alt türler girdi 
galerilere; text işlerinin sanat statüsüne 
yükselişi  kutlamayla karşılanmadı pek. 

Text işleri -tıpkı şemalar, belgeler, 
istatistikler gibi- kavramsal sanatın 
kavramsallaştırdığı olguyu işlediği nesnel 
referans sistemleri. Her yazılı metin gibi 
semantik ve sentaktik formlar ancak 
bağlamlarından koparılıp bir galeride 
-Baldessari’nin durumunda bir müzede 
MoMA’da- yeniden bağlam atanıyorlardı. 
Text işlerinin ne’liği de bu sebeple ikircikli 
bir meseledir. Teknik ve el becerisi, 
medyum bilgisi veya zevk gibi estetik 
meseleler bu şimdi sanat mı (ontolojik 

özlü), sanat olduğunu nereden bilebiliriz 
(epistemolojik özlü) sorularına evrilmişti.

Joseph Kosuth’a göre sanat, analitik 
önermelerdir. Üreyen anlamda şiddetli 
eleştirel önermeler de okundu. Duchamp’ın 
Çeşme adlı pisuvarı ironiyle, Manzoni’nin 
kendi nefesi, dışkısıyla yaptığı Sanatçı 
Soluğu ve Sanatçı Boku (1961) parodiyle, 
kinizmle açıklandı. Semiyolojiden 
yapısalcılığa eskiden sadece dilbilime 
ait olan kavramlarla direkt olarak 
konuşabiliyordu kavramsal sanat. Ve 
hakikaten Duchamp sonrası obje, dil gibi 
semiyolojik olasılıkları zengin bir kaynağı 
temsil etti. Sanat eseri seyir nesnesi değil, 
deşifre edilen bir metindi artık. 

Peki metin ve anlam, kaygan aynı 
zamanda gizemliyken kavramsal sanat nasıl 
kavranabilecekti?

Roland Barthes’a göre metin (text) 
kültürden, dilden  alıntılar yapan, kültüre 
göndermeler içeren, onun içinden 
geçerek ona dokunan bir yapıdır ve 
metinlerarasılık sanat eserinin dışındaki 
bağlamsal ilişkileri metne  taşıyan şeydir. 
Metaforlar, benzetmeler gibi düşünce 
figürleri sayesinde de ilişkilenilir. Sanatçı 
Boku, bu sayede sanatın ‘alınıp satılan meta 
değil, zihinsel bir süreç’ olduğunu öneren 
kavramsal sanatın semantiği içinde, tam 
olarak bu önermeyi yineleyebildi. Sanatı 
ve dünyasını metaforik ilişkilerle, durum 
parodisiyle eleştirebildi, izleyicisi de 
çözümledi.

Günümüze gelindiğinde, dilbil im 
pek popüler bir bilim haline gelmedi, 
kavramsal sanat ise kışkırttı, tepki topladı, 

metaforlar yapay bulundu, parodi kolaycı, 
ironi  yüksek sesli olmakla suçlandı. 

Türkiye’den ve yakın geçmişten örnek 
verecek olursak Ali Elmacı’nın 11. 
Contemporary Istanbul’da sergilenen 
2016 tarihl i metaforik düzeyde 
konuşabilen hayli kavramsal işi Ben Senin 
Duygularına Karşılık Veremem Osman III, 
Manzoni’ninkine benzer bir önermeyle 
sanat toplayıcısına ‘ beni alma’ dedi.   
Beden kısmında dal ve gül süslemeleri ile 
padişahın portresinin yer aldığı bu iki başlı, 
mayolu kadın heykeli, sanat toplayıcısının 
duygularına karşılık vermedi.   Eserin 
metin içi karşıtlık ilişkilerini kuran, 
betimlenebilir görsel elemanlarının ve 
betimlenemez metinlerarası ilişkilerinin 
kendilerini adreslediğini düşünen, 
duyguları karşılıksız   ‘Osmanlar’, eserin 
fuardan kaldırılmasını istedi. 

Neriman Polat’ın   2011 tarihli Türkçe 
üretilmiş text işi de tek bir cümle 
olarak baskın söylemin sesine direnen 
işlerden oldu. Çocuğu havan mermisiyle 
parçalanmış annenin ağzından çıkan söz, 
bağlamından koparılıp galeri içinde tekrar 
bağlam buluyordu. Söz, dilin görünür 
hali yazıya döküldüğünde, text işi bunca 
ileti kalabalığında sesi az duyulanın sesi 
oluyordu galeri duvarında; “Kızımın 
parçalarını eteğimde taşıdım.” 

Kavramsal sanat dadanın muhalif 
ruhunu aldı, dilin kavramlarıyla sanatın 
bellek oluşturma, ifşa etme stratejileri ile 
toplumların eleştirel kapasitesinin deniz 
seviyesiyle formatlandığı vakitte güncel 
kavrayışa nüfuz etmeyi deniyor.

YORUM

İLLÜSTRASYON: CANER YILMAZ
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Paracanov’un

Ermenistan’ın başkenti Erivan’da bulunan Sergey Paracanov Müzesi, sanatçıyı daha yakından tanımak 
için oldukça başarılı ve etkileyici bir müze. Müzede Paracanov’un sadece filmleri değil yaşamı boyunca 

her koşulda devam ettirdiği üretiminin detaylarıyla karşılaşmak mümkün. Hrant Dink Vakfı’nın Gazeteci 
Diyalog Programı’nın davetiyle bu özel müzeyi ziyaret ettik.

Nihan Bora

“Oyuncak, porselen, şapka gibi eşyalarla 
sizin ‘tasarım’ dediğiniz birçok şey yapıyor. 
Fakat bu, bir yetenekten çok daha fazlası; 
bu gerçek sanat. Peki bu güzelliğin sırrı ne 
biliyor musunuz? Her şeyin o anda yapılıyor 
olması. Aklına bir fikir geldiğinde o işi 
nasıl daha iyi yapabileceğini düşünmüyor; 
herhangi bir plan, hazırlık ya da keşif 
yapmıyor. Onun için, bir fikir ile fikrin 
hayata geçmesi arasında bir fark yok ve 
zaman kaybetmek istemiyor. Hiçbir duygu 
kaybı yaşanmadan düşünce, hızla hayata 
geçiyor. Böylece eserleri olabildiğince saf, 
doğal ve naif oluyor.” 

Andrey Tarkovski
Tarkovski’nin böylesine hayranlıkla 
bahsettiği kişi, 1924 yılında Tiflis’te doğan, 
Moskova Devlet Sinema Enstitüsü’nde 
sinema eğitimi alan Sergey Paracanov. 
1969 tarihli Sayat Nova (daha sonra Narın 
Rengi ismiyle gösterilen) filmiyle tanınan 
Paracanov, aslında bir yönetmenden çok 
daha fazlası. Ömrü boyunca, her ne kadar 
engellenmeye çalışılsa da üretmekten 
başka bir şeyi düşünmemiş, hakiki bir 
sanatçı. Zira bir röportajında kendini, 
“Ben görüntüleri şekillendirmeye çalışan 
bir grafik sanatçısı ve yönetmenim,” diye 
tanımlıyor.
Hrant Dink Vakfı Gazeteci Diyalog 
Programının davetiyle Sergey Paracanov’u 
yakından tanıma şansı buldum. 
Ermenistan’ın başkenti Erivan’da bulunan 
Sergey Paracanov Müzesi, bir ara sokaktan 
girdiğinizde karşınıza çıkan, kendini 

dışarıdan hiç de belli etmeyen ama asıl 
aydınlanmayı içeri girdiğinizde yaşatan bir 
müze. Paracanov’un 1988’den 1990 yılına 
kadar yaşadığı eviydi aynı zamanda. Devlet 
Paracanov’un evini müzeye çevirmek 
istemişti ama 1991’de açılan müzeyi görme 
şansına erişemeden Paracanov 1990 yılında 
hayatını kaybetti.
İki katlı olan ve bir de avlusu bulunan 
müzede, sanatçının desen, heykel, çizim 
ve fotoğraflarından oluşan binden fazla 
eserine ev sahipliği yapıyor. Özellikle 
kolajlarının dikkat çektiği müzedeki 
tüm eserler, Paracanov’un fikirlerini 
filme çekmek yerine çerçeveye aktardığı 
hikayeler olarak görülebilir. Bu hikayelerde 
ise Paracanov trajedi, aşk ve Tanrı gibi 
kavramları sıkça işliyor.

Hiç durmayan bir üretim
Sinema yaşamı boyunca birçok önemli filme 
imza atıyor Paracanov. Potemkin Zırhlısı ile 
kıyaslanan 1964 tarihli Shadows of Forgotten 
Ancestors, Narın Rengi ve Aşık Garip ile 
kendine hatırı sayılır bir yer ediniyor, 
birçok ödül kazanıyor. Filmlerindeki 
din ve siyasi otoriteyi eleştiren tavırları 
nedeniyle birçok filmi sansüre uğruyor 
ya da yasaklanıyor. Kaçınılmaz olarak 
da ömrü boyunca Ukrayna ve Tiflis’te 
olmak üzere iki kez tutuklanıyor. Bu 
mahkumiyet yıllarında Sovyet kamplarında 
çalıştırılıyor. Paracanov, yıllar sonra bir 
röportajında hapishanedeki günlerinden 
şöyle bahsediyor: “Hapishanedeki yaşam 

zordu. Ancak dağılıp parçalanmak yerine, 
orayı daha güçlü olarak terk ettim. Dört 
senaryo yazarı olarak, daha zengindim.”
Bir dönem on beş yıl film çekmesi 
yasaklanıyor. Fakat tüm bu engellemeler 
sırasında Paracanov hiç durmuyor, ya 
çiziyor ya da senaryo yazıyor. Bu da 
Paracanov için yepyeni bir yol açıyor 
esasında ve filmlerle ilgili çalışmaya devam 
etse de, artık kolaj çalışmalarına ağırlık 
veriyor. “Film yapmama izin verilmedi, ben 
de kolaj yapmaya başladım. Kolaj, filmin 
sıkıştırılmış halidir,” diyerek 70’li yıllardan 
itibaren yaşadığı zor zamanlardan ilhamını 
aldığı hissedilen muazzam işler üretiyor. 
Her bir çerçeve, onun için bir küçük sinema 
perdesi oluyor. Zor yaşamının izleri ve 
sanatını üretirken yaşadığı yoksunluk, 
her eserinden belli oluyor. Buna rağmen 
porselen, şişe tıpası, saç tokası, çivi, gibi 
materyallerle ne kadar da yaratıcı işler 
yapılabileceğini şaşırtıcı bir biçimde ortaya 
koyuyor. Tarkovski’nin de dediği gibi bazı 
işlerindeki çabukluk, anidenlik o kadar 
derin hissediliyor ki, bu doğallık insanı 
epey etkiliyor. Örneğin bir kolajında, 
bir oyuncak bebeğin aksesuarları olarak 
mandal, anahtarlık, ilaç, iğne, çay kaşığını 
kullandığını görüyoruz. Ve tüm bu eşyalar 
öyle ahenk içinde duruyor ki, büyük bir 
planlama yapıldığını düşünüyorsunuz ama 
artık onu tanıdığınız için, Paracanov bunu 
muhtemelen eşyalar eline geçer geçmez 
belki beş dakikada belki de yarım saatte 
yapmıştır diyorsunuz.

Deniz kabukları, danteller, tüyler...
Paracanov’un kendini Frida Kahlo’ya 
benzetmeye çalıştığı fotoğrafı insanı 
gülümsetiyor. Belli ki eğlenmeyi ve 
sıradanlığı yıkmayı seven bir sanatçı. 
Kaşlar birleştirilmiş, başta renkli çiçekli bir 
şapka, kulakta küpeler ve gömleğe de çiçek 
desenleri eklenmiş. Fotoğrafın künyesine 
bir bakıyorsunuz, Ara Güler. Fotoğrafı 
Paracanov’un 1989 yılında İstanbul’a 
yaptığı film festivali seyahatinde, Ara 
Güler’in çektiğini ve Güler’le yakın bir 
arkadaşlığı olduğunu öğreniyoruz. 
İkinci katta Paracanov’un filmlerinden 
parçaların bulunduğu bir bölüm var. Sayat 
Nova’nın afişi duvarda asılı ve videoda 
en can alıcı sahnelerinden biri dönüyor. 
Ayrıca bu katta, kolaj çalışmalarındaki 
detaylar daha da göze çarpıyor. Çerçevelere 
yaklaştıkça karşılaşılan detaylar arasında 
deniz kabukları, danteller, pullar, tüyler ve 
iskambil kağıtlarına rastlıyoruz.
Yokluğun içinden bulduğu her ne varsa, 
aklından geçenlere uyarladığı bir hayat 
sunuyor bize Paracanov. İşlerin tümü sanki 
yeni üretilmiş gibi modern, bir yandan da 
hatıraların gücünü saklıyor içinde. Her bir 
çerçevede Paracanov’un zihninden geçen 
yaşam hevesini hissedebiliyorsunuz. Müzeyi 
gezerken, en çok da bu hevesi yaşadım 
diyebilirim. Her bir adımın ardında, 
“şimdi ne göreceğim acaba” diyerek bir 
sanatçının yaşamına ortak olmak, aklından 
geçenleri böylesine gerçekçi bir şekilde 
deneyimlemek, muazzadı.

çerçeveli filmleri

ERMENİSTAN

SERGEY PARACANOV MÜZESİ GENEL GÖRÜNÜM, ERİVAN, ERMENİSTAN, PARACANOV MÜZESİ’NİN İZNİYLE
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Görünmeyene 
dokunma adası

Her sergi açılışına özel giyindiği ‘sanatçı giysileri’ gibi, 
bir yaşam biçimini de kuşandı Rabia Çapa galerisiyle. 40 
yıl boyunca Maçka’da hem yeniliğin hem de tutarlılığın 

adresi olan bu küçük ama kalabalık ‘ada’da 204 sergi 
ağırladı. Türkiye sanat ortamına veda ederken geriye 

kapsamlı bir arşiv ve galerinin uzun yolculuğunu aktaran 
Görünmeyene Bakmak adlı kitabı bıraktı.

Özlem Altunok

Maçka Sanat Galerisi (MSG) 40. yaşına 
girerken aynı zamanda bir sona doğru 
da ilerliyordu. Rabia Çapa tarafından 
verilmiş bir karardı bu. Çapa, 2016 yılı 
boyunca düzenlediği özel sergilerle vedaya 
hazırlanırken son sergisini galeri mekânını 
tasarlayan Mehmet Konuralp’e ayırdı. 
Değil mi ki Konuralp’e sormadan bir çivi 
bile çakılmamıştı bu özgün mekâna, perde 
kapanırken çizgisi ve kimliğinin altını bir 
kez daha çizecekti. Rabia Çapa ve kardeşi 
Varlık Yalman MSG’yi 1976 Kasım’ında 
kurduklarında hep ‘yeni’ olanın yanında 
yer alacak, Türkiye’de henüz çok da talep 
olmayan kavramsal ve çağdaş sanata yer 
vereceklerdi Maçka’daki bu küçük ama özel 
galeride. ‘70’lerin durgun sanat ortamından 
‘80’lere geçerken önemli bir ‘sığınak’ oldu 
Maçka Sanat. ‘80’lerde ve ‘90’larda da 
kendine alan bulmakta zorlanan sanatçılara 
kapılarını açarak Türkiye çağdaş sanatının 
çok seslileşmesine katkıda bulundu.40 
yıl boyunca Fahrelnissa Zeid’den Füreya 
Koral ’a , Kuzgun Acar’dan Mengü 
Ertel’e, Füsun Onur’dan Sarkis’e, Altan 
Gürman’dan Serhat Kiraz’a, Canan Tolon’a 
Türkiye modern ve çağdaş sanatının önemli 
isimlerinin yapıtlarını sergiledi. 

Bugüne kadar toplam 204 sergiye ev 
sahipliği yapan galerinin kemik rengi 
kare seramiklerden oluşan özel mimarisi, 
birçok sanatçıya ilham kaynağı oldu zoru 

başarmak için. MSG son sergisiyle Türkiye 
sanat ortamına veda etmiş gibi görünse de 
Koç Müzesi’ne bağışladığı, içinde sanatçı 
dosyalarından ses kayıtlarına, kitaplardan 
takılara, sanatçı giysilerinden broşürlere 
uzanan kapsamlı arşiviyle geleceğe başka 
bir kapı araladı. Galeri, 2016’nın sonunda 
kapansa da galerinin gelenekselleşmiş 
Yeni Yıl Ağacı bu kez 40 yılın uzun 
hikayesini özetleyen kitap oldu. Ömer 
Koç ve Vehbi Koç Vakfı’nın desteğiyle 
yayımlanan ve geçen ay raflarda yerini alan 
Görünmeyene Bakmak adlı kitap, MSG’nin 
ruhuna ve kimliğine uygun bir biçimde 
kalabalık bir yazar kadrosunu, kolektif 
bir çalışmayı ağırlıyor. Demir Özlü’nün 
Kanal Kentlerinde Berlin&Amsterdam 
adlı güncesinden hem galerinin hem de 
Çapa’nın 1988’de kaybettiği kardeşi Varlık 
Yalman’ın ‘varlığını’ selamlayan şu alıntıyla 
açılıyor Görünmeyene Bakmak: “Elbette 
düşlerin sırlarını yakalamaya çalışarak 
varlığın sırrı çözülemez. Daha doğrusu bu 
sır tek bir sır değildir. Varlık, bir yığın sır 
üzerinde yüzmektedir. Düşlere yansıyan, 
sadece onların bazılarının gölgesi. Gölgeler 
de bu yana yansırken değişiyorlar. Böylece 
öte yanın gerçeğini görmek de elde değil. 
Sadece bazı imgeleri yakalanabilir şimdi.” 
Kitabın kavramsal çerçevesini aktaran 
Necmi Sönmez, 40 yıl boyunca bir tür 
‘çağdaş sanat enstitüsü’ olarak hizmet 

verdiğini ve konuk ettiği isimlerle bağımsız 
bir adaya dönüştüğünü vurguladığı 
galerinin portresini çizmeye çalışırken bu 
portrenin eksiksiz bir belge niteliğinde 
olması için çabaladıklarını belirtiyor. 
Bu yüzden kitaba, mimarı Konuralp’ten 
galerinin müdavimlerinden yazar Sezer 
Duru’ya, galeriden yolu geçen onlarca 
sanatçıdan farklı kuşaklardan küratör 
ve sanat yazarlarına bu adaya uğrayan 
pek çok isim katkıda bulunuyor. Misal, 
mimar Mehmet Konuralp Maçka’da bir 
apartmanın bodrum dairesine konuşlanan 
galerinin mimari tasarımını nasıl ele 
aldığını caddeden başlayıp ön bahçeye, 
oradan avluya ve galeri mekânına uzanarak 
aktarıyor. Konuralp’in galeriyle özdeşleşen 
seramiklerini tercih sebebini anlattığı 
bölüm, özellikle çarpıcı: “Galerinin 
gerek iç gerekse dış mekânların zemin 
ve duvarlarının bütünü, sınırlı ölçeği 
kaybetmek üzere 26011 adet sırsız, 10x10 
cm ebadında Bozüyük imalatı seramik 
karo ile örtülmüştür. Mekân düzlem 
referanslarını kaldırma ve aynı zamanda 
iç dış ilişkisinin devamlılığını sağlama 
amaçları ile detaylardan arındırılmış, 
basit tektonik-geometrik elemanlardan 
oluşturularak bir kap hizmeti ile sınırlı 
bırakılmış, yaratılan mekânın en sade 
biçimde, devamlı değişken içerikleriyle 
yarışmaması amaçlanmıştır.” “La Galerie 

Idéale” Kavramı ve Maçka Sanat Galerisi 
başlıklı yazısında Károly Aliotti, bir 
halet-i ruhiye, bir tavır olarak tanımladığı 
‘ideal galeri’nin formundan değil özünden 
bahsetmek üzere yola çıkıyor ve modern 
anlamdaki ilk galericilere uzanıyor. Vollard 
ve Kahnweiler’in sanat tarihine iz bırakmış 
ve çevresindeki düşünürler, yazarlarla 
sinerji   yaratmış küçük galerilerini göz 
önünde bulundurarak MSG’nin de bu 
disiplinlerarası kavrayıcılığının parçası 
olan Yaşar Kemal, Oruç Aruoba gibi isimleri 
hatırlatıyor, MSG’nin aynı zamanda kayıt 
altına aldığı arşiviyle tarihe iz bırakan bir 
mekân olduğuna vurgu yapıyor. Barış Acar 
ise Türkiye’deki sanat galerilerinin kamusal 
alanı inşa etme tarihine bakarak ele 
alıyor MSG’yi. 1914 Kuşağı ressamlarıyla 
başlayan akademiden bağımsız eleştiri 
geleneğiyle kamusal alana yayılan sanatsal 
üretimlerin ilklerinden olan Maya 
Galerisi’nden Maçka Sanat Galerisi’ne 
ve sonrasına uzanıyor; galeri mekânının 
sanatçılar tarafından kullanımıyla çağdaş 
olana yönelimde galerinin baskın olduğu 
modeli işaret ediyor. Acar, MSG’nin 
tarihini de bu anlamda Türkiye çağdaş 
sanatının gelişiminin tarihi olarak 
okumanın mümkün olduğunu söylüyor. 

Dönemler başlığı altında Mahmut 
Nüvit, Burcu Pelvanoğlu ve Evrim 
Altuğ’un galerinin onar yıllık periyotlarını 

KİTAP
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1. GÜRDAL DUYAR VE VARLIK YALMAN, KUZGUN ACAR SERGİSİ ÖNCESİ BERABER ÇALIŞIRKEN, OCAK 1977
2. RABİA ÇAPA, MEHMET KONURALP, MENGÜ ERTEL, KASIM 1976
3. RABİA ÇAPA, SERHAT-SEBLA KİRAZ, ERDAL İNÖNÜ, ÜLFET-MENGÜ ERTEL, FÜREYA KORAL, SEVİNÇ İNÖNÜ 
SERHAT KİRAZ SERGİ AÇILIŞINDA, 14 ŞUBAT 1984
4. ADNAN ÇOKER SERGİ KONUŞMASI SIRASINDA, SOLDA RABİA ÇAPA, SAĞDA SABRİ BERKEL, 1986

1 2

3 4

dönemlerinin sergileri ve o aralıklardaki eğilimlere 
dikkat çekerek kaleme aldıkları kitapta, ilk on yılı 
Necmi Sönmez aktarıyor. Beş Gerçekçi Türk Ressamı 
sergisiyle açılan galerinin bu serginin ardından yer 
verdiği sanatçılarla -Altan Gürman, Kuzgun Acar, Aliye 
Berger- farklı bir arayışa yöneldiğini vurgulayan Sönmez, 
“İlk on yıllık etkinlikleri ele alındığında MSG, ‘antika 
kökenli’ sanat eserleriyle (Osman Hamdi Dönemi, 1914 
Kuşağı gibi) ilgilenmeyerek dönemin sanatını belli bir 
programla gündeme getiren ilk galeri olarak karşımıza 
çıkıyor” diyor. Ayrıca galerinin o dönemde bir diğer 
yöneliminin de Paris merkezli, “yurtdışında yaşayan 
sanatçılar” (Komet, Mübin Orhon, Bilge Alkor, Sarkis, 
Ömer Uluç, Melike Abasıyanık Kurtiç) olduğuna dikkat 
çekiyor. Bu noktada MSG’nin bu sanatçıların İstanbul 
sanat piyasasında konumlanmalarıyla ilgilenmeyerek 
“yeni bir galerici etiği” olarak nitelendirilebilecek bir 
duruş ortaya koyduğunu vurguluyor. 1986-1996 aralığını 
ele alan Mahmut Nüvit, galerinin bu yıllarda Füsun Onur, 
Ayşe Erkmen, Sarkis, Serhat Kiraz sergileriyle değişen 
sanatsal dile eşlik eden yöneliminin en belirleyici özelliği 
olduğunu belirterek “Bu yıllarda MSG, başka hiçbir 
galeri ya da kurumun göstermeye cesaret edemeyeceği 
biçimde kavramsal sanata destek vermişti” diyor. Ayrıca 
galerinin yurtdışı ilişkilerinde anahtar rol üstlenen Daniel 
Buren ve François Morellet sergilerini de hatırlatıyor. 
Burcu Pelvanoğlu galerinin her on yılda bir, yeni bir 
kuşak sanatçıyı doğurduğundan bahsederek başladığı 
Kırılgan Yıllar alt başlığını taşıyan yazısında, 1996-
2006 döneminin galerinin “en genç” on yılı olduğunu 
vurguluyor. Bu dönemde Türkiye çağdaş sanatındaki 

dinamiklerin neoliberal politikaların da devreye 
girmesiyle sıçramalar ve kırılmalarla dönüştüğünü 
belirten Pelvanoğlu, MSG’nin “Kendini ispattan 
ziyade deneyim üzerinden tanımlayan ve deneyim 
çizgisi üzerinden ilerleyen galeri, bu çizgisi nedeniyle 
Türkiye’de dört kuşak sanatçıyı eşit düzeyde temsil 
edebilmiştir,” diyor. Yurtdışında yaşayan Ayşe Erkmen, 
Gülsün Karamustafa, Işık Andreas Tüzüner, Doğan 
Firuzbay, Lütfi Özkök gibi sanatçıların bu dönemde son 
üretimlerini MSG’de sergilediklerini belirterek galerinin 
bu sanatçılar aracılığıyla Türkiye’deki sanat ortamının dış 
dünyayla arasındaki diyaloğu güçlendirmeye odaklandığı 
tespitini yapıyor. 2006’dan galerinin kapandığı geçen yılı 
da kapsayan aralığa bakan Evrim Altuğ ise son on yıla 
odaklanıldığında “Galerinin kendi içinde, ileriye dönük 
nasıl bir nesiller arası bünyeyi var ettiğini gözlemlemek 
ve teşhir ettiğini anlayabilmek için ‘gelenekselleşen’ ve 
bu ölçüde de ‘deneysel’ bir karakter kazanan Yeni Yıl Ağacı 
girişimlerine bakmak da yeter” diyerek söze başlıyor. 
Alaettin Aksoy’dan Candeğer Furtun’a, Elif Çelebi’den 
Koray Ariş’e, Yusuf Taktak’yan Şükran Moral’a, Mengü 
Ertel’den Murteza Fidan’a bu sergi serisinde ve galerinin 
diğer pek çok sergisinde karşımıza çıkan sanatçı 
listesinin özetle ‘düne saygılı, avangarda ikametgah 
olmaktan gururlu bir yapı’ sunduğunu söyleyen Altuğ, 
bu minvalde son on yılın sergilerinin çeşitliliğinin 
dökümünü yapıyor. Kitabın Yorumlar bölümünün 
ilk konuğu ise Maçka’nın Nişi başlıklı yazısıyla Ahu 
Antmen. Mekân içinde bir mekân olan nişi mimari bir 
unsur olduğu kadar simgesel anlamlarıyla da ele alan 
Antmen, MSG’nin nişini sergilerinde kullanarak iş üreten 

sanatçıların farklı yaklaşımlarını ele alıyor. Sezer Duru 
ise kurulduğu yılların ıssız sanat ortamında edebiyatçıları 
ve görsel sanatçıları bir araya getiren galerinin bu 
boşluğu nasıl doldurduğunu anlatıyor. Ersoy, galerinin 
koleksiyon sergilerine ve Rabia her sergi açılışına özel 
olarak tasarlanan sanatçı elbiselerine koleksiyonculuğu 
farklı bir biçimde yorumlayan Çapa’nın güncel sanat 
üretimini etkileyen bu tavrına vurgu yapıyor. Nazlı 
Gürlek ise galerinin uluslararası etkinliklerini derleyerek 
MSG’de 1986’da açılan Sarkis’in Çaylak Sokak sergisinin 
galerinin kendisiyle birlikte 1989’da Centres Georges 
Pompidou’ya ‘taşınma’ hikayesinden Cholet Sanat ve 
Tarih Müzesi’ndeki Boğaziçi’nden Moine’a: Türkiye 
Çağdaş Sanatı’ndan Örnekler Fransa’da sergisine, fuar 
katılımlarına çeşitli örnekleri bir araya getiriyor. Nergis 
Abıyeva’nın ilk etkinliğinden son sergisine kimi zaman 
sanatçıların gözünden MSG’yi aktararak galerinin bir 
‘hafıza mekânı’ olarak portresini fotoğraflar, galerinin 
meşhur sergi broşürleri ve davetiyeleri eşliğinde ortaya 
koyduğu son bölüm, Akan Zaman Duran Zaman adını 
taşıyor. Rabia Çapa’nın galerinin arşiv çalışmasını da 
yürüten genç sanat tarihçi Nergis Abıyeva’yla paylaştığı 
sorumluluk bu son durakta ayrı bir anlam yükleniyor 
sanki. Ne de olsa zaman ‘görünmeden’ akıyor ve 
görünmeden dokunuyor sonraya...
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Geleceğin 
ardında, 
geçmişin 
evvelinde: 

Dirimart’ta geçen 
ay sonlanan  
Ayna sergisinin 
ardından bir 
deneme yazısıyla 
Sarkis’in 
son dönem 
üretimlerini 
odağa alıyoruz.

Evrim Altuğ

Bu yazı Sarkis’in son birkaç yıllık 
dönemde İstanbul (Dirimart, Ariel Sanat, 
İstanbul Modern, Galerist, Arter Projeleri, 
Galeri Manâ) ile, Venedik (Respiro 
Projesi), Rotterdam (Eski Denizaltı 
Tersanesi-Baladlar) ve Paris (Centre 
Pompidou-Pasajlar) gibi kentlerdeki 
üretimine dair ‘çaylak’ bir önermeler 
bulutu. Çünkü Sarkis’in üretiminin 
estetik kimliği, nesneler, sesler ve 
sessizliğin engin bir uygarlık bilgisi ve  
mütevazı bir farkındalıkla yıkandıktan, 
şefkatli ışık banyolarıyla arındırılıp 
yeniden işlevlendirildikten sonra nasıl 
evrildiğine dair bir çeşitlilik bütünü olarak 
-karşımızda değil- keşfedilmek, yağmak, 
akmak üzere, içimizde duruyor.

Bir yazar kelimelerini nasıl gözleriyle, 
sessizliğiyle, empati duygusu ve hayal 
gücüyle içeriden ve dışarıdan toplarsa, 
Sarkis de öyle. Sergi açtığı, benliğinin 
konakladığı mekânlarda bir ‘ekim’/‘kültür’ 
sürecine giriyor ve sabırla, dahil olduğu 
zamanın  ve elbette o mekânın hafızasının 
‘vasiyetini’, sonsuzlaşma vaziyetini 
devralıyor.

Çağdaş ve klasik müzik, sahne-dekor ve 
sinema ile fotoğraf bilgisi, mimarlık eğitimi, 
felsefe ilgisi, sosyoloji, arşivcilik, zanaat, 
pedagoji, oyun ve armağan duygusu ile, 
hatırlanmaya değer olana karşı gösterilen 
vefalı saygı gibi görünmez bir çok katkı 
unsuru var Sarkis’in yapıtlarında.  

Bunlar tümüyle demli, ormansı, hayat 
üreten, soluk alıp veren ama bir o denli 
de narin çalışmalarının evrensel genetik 
kodlarından sayılabilecek sadece birkaçını 
teşkil ediyor.

Sözgelimi umut ve iyimserlik, son 
yıllarda çocuklarla çok önemli projeler de 
üstlenmiş, vaktiyle, 22 yıl önce İstanbul 
Bienali’nde hepimizi pilav ve tartışma 
yerine çağırmış Sarkis’in çalışmalarında 
katı/çoktan yazılmış tarih ve yumuşak/
belirsiz gelecek arasındaki bereketli 
tezatlığa önemli bir yapıştırıcı/yatıştırıcı 
etki sağlıyor. 

Yine, ruj lekeleri, ya da parmak izleri, 
suluboyanın ılıklığı, çocuk sesleri, kuş 
tüyleri, keçe kunduralar, varla yok arası 
nazik mimarî siluet-kesitlere iliştirilmiş 
plastik/müzikal vurgular, hep, sanatçının 
dünyayla arasındaki bu verimli iletkenliğin 
aletleri/‘enstrüman’ları olarak, her 
seferinde bambaşka ‘kompozisyon’lar 
türetiyor.  

Sarkis eserlerinin hazmettiği hiç bir 
nüveyi bir diğerine ezdirmediği bu çoğulcu 
kompozisyonlara, bazen bir besteci/
orkestra şefi gibi, dünyaca tanınmış konuk 
sanatçıları davet edebiliyor: John Cage, 
Futuro, Edvard Munch, Mimar Sinan, 
Joseph Beuys, Dimitri Shostakovitch, 
Sergei Eisenstein, Sergei Paradjanov ya da 
Paolo Uccello, Kazimir Malevitch, Andrei 
Tarkovski ve hatta sevgili ‘Surp/Aziz’ 
Hrant Dink gibi.

Tarihin türlü dokusunu paletleşen 
zihninde art arda harmanlayan Sarkis’in 
plast ik anlat ı larında kul land ığı 
malzemelerden diğer birkaçı, ses 
makaraları, kayıtları, fotoğraflar ve türlü 
satha işleyen altın rengi. Sarkis, çoktan 
belleğe karışmış, aşkın olanın nesneleşmesi 
ve sembolize edilmesiyle ilgili, adeta takdis 
edercesine yoğun bir biriciklik, samimi bir 
çevirmenlik oluşturma hassasiyeti içinde 
olan bir kişilik. 

Sanatçı, gerek seçtiği ‘epik’ ve biricik 
fotoğraflar, gerekse heykelleştirdiği akustik 
varlıklarla, özellikle de metafizik bir 
yankının, ötekinin/platonik bir çağrının/ 
suretin beklediği ‘asıl’ın arayış coşkusunu 
taşıyor ve bir şifacı gibi bizlerle paylaşıyor. 

Bu durum onun özellikle büyük saygı 
duyduğu, hep bir tür ‘hazine’ saydığı, 
bedeli milyonlarca kez verilen canlarla 
ödenmiş sanat tarihi üzerinden kendini 
(ve insanoğlunu) sınama erdemini 
göstermesinden de anlaşılıyor. 

Sürekli bir iyimserlikle, geriye bakıyor 
ve imgenin her biçimini Nuh’un gemisini 
andırır belleğinin atölyesinde biriktiriyor 
Sarkis. İnsanlığın bin bir anlatı ve suretine 
iyilikle odaklanarak, ona yeni ifade ve 
vurgular kazandırıyor. 

Yansıma, dokunma ve yüzleşme hali, 
onun bir çok yapıtına da dahil olan ayna 
malzemesinde de açıkça seçilebiliyor. Ama 
bunu yaparken, ikonalar ve ikonoklastlar 
gibi derin meseleleri günümüz yırtıcı kültür 
endüstrisine sevk ederek neyin değerli, 
neyin değersiz veya neyin ölü, neyin diri 
kabul edildiği gibi çok önemli konulara 
girmemezlik etmiyor. 

Keza, Sarkis’in seçtiği imge ve bilgi 
fragmanları için tercih ettiği, onlara birer 
elektroşok dalgası gibi hayat vermek 

üzere sıçrattığı farklı renkteki neonlar 
da, geçmişin altın yaldızlı çerçevelerinin 
bugünkü misyonunu devralmış gibi 
görünebiliyor. 

Neon malzeme ayrıca, hem bir yazı, hem 
ses ve hareket, hem de renk ve his heykeli 
olarak yine bir çok çalışmasının başlıca 
‘kalem’leri arasında geliyor. Sanatçının 
yapıtlarındaki bir diğer temel bereketli 
gerilim unsuru ise, aşkınlık ve içkinlik 
arasında kendini yansıtıyor. 

Sarkis’in ürettiği her bir yapıt, içine 
düştüğü zamanı, mekânı ve hem de onu 
tecrübe edeni geçmiş ve gelecekle aynı anda 
sınıyor. Eser, ürettiği anlam ve değişim/
dönüşüm olasıl ığınca aşkınlaşırken, 
yansıttığı bilgi ve farkındalıkla da izleyici 
ve dahil olduğu mekânın nezdinde 
içkinleşiyor, mahremleşiyor. 

Böylece yapıt/nesne ve izleyici/özne 
arasında bir karşılıklı dönüşüm süreci de 
başlamış oluyor. Yapıt kendisini izleyiciyle 
/konakladığı yer ve zamanla paylaştıkça, 
izleyici de, yapıta dahil olarak belli, bariz 
bir aşkınlık tecrübesi ediniyor. Bu yönüyle 
çoktan ‘bitmiş’ olan yapıt, her seferinde 
yeni bir izleyici ile yeniden telaffuz edilmek, 
tecrübe edilmek suretiyle kendiliğinden 
türüyor. Ta ki yapıt da, izleyici de geçmiş 
ve geleceğe aynı şeyi söyleyene dek. 

Adeta palindrom (tersten okunduğunda 
aynı anlama gelen kel ime/cümle) 
şeffaflığında özlenen gizemli bir cümle 
gibi. Gelecekten öğrendiklerini, şimdinin 
sonsuzluğa asılı aynasında geçmişle 
paylaşıyor Sarkis.

Gerisini, onun ve hepimizin insancıl göz 
kuşağında beliren evrensel gökkuşağının, 
ütopyanın sessiz notaları devralıyor. 

Sarkis
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Herman Miller Aeron çalışma 
koltuğu 1995’te Museum 
of Modern Arts kalıcı 
koleksiyonuna girdi.

Ergonomi anlayışını değiştiren tasarım: 
Aeron: Remastered
New York’taki MoMA’nın kalıcı koleksiyonunda yer alan Aeron, tasarım, ergonomi, teknoloji ve insan 
sağlığını aynı potada eriterek 20 yılı aşkın bir süredir sanat dünyasının merkezinde yer alıyor.

Henüz dünya kamuoyu, tasarım ve 

mimariye günümüzdeki kadar önem 

atfetmezken modern sanat müzesi 

denince akla gelen ilk kuruluşlardan 

New York’taki MoMA, 1932’de mimari 

ve tasarım özelinde bir departman 

kurarak bir koleksiyon oluşturmaya 

başladı. Volkswagen Bettle’dan Apple 

iPod Classic’e birçok ikonik tasarım bu 

koleksiyonda yer aldı. Bunlar arasındaki 

en dikkat çekici tasarım hiç kuşkusuz 

milyonlarca insanın her gün kullandığı 

Herman Miller Aeron ofis koltuğudur. 

Popüler kültürün merkezinde

Ergonomik ve konforlu olması için uzun 

yıllar yaptıkları inceleme sonrasında 

Donald T. Chadwick ve Bill Stumpf’ın 

tasarlayarak 1992’de lanse ettiği Aeron 

ofis koltuğu, dünya gündemini etkiledi. 

Öyle ki en uzun soluklu çizgi dizilerden 

The Simpsons’ın bir bölümünde sorunlu 

baba figürü Homer Simpson’ı karşısına 

alan Tanrı, bir Aeron’a oturuyordu. Benzer 

şekilde, James Bond’u hizaya getiren 

M’den Dr. House ve Big Bang Theory’nin 

nev-i şahsına münhasır karakteri Sheldon 

Cooper’a kadar birçok karakterin en 

büyük yardımcısı Aeron oldu. 

Almodovar, Gehry ve Aeron

Böyle bir ilham kaynağı 1995’te 

MoMA’nın kalıcı koleksiyonuna dahil 

olduğunda sanat ve tasarım dünyası 

güzellik kavramının nasıl değişebildiğine 

tanık oldu. Görüntü itibariyle bilim 

kurgu filmlerinde yer alabilecek ve 

kullandığı üstün malzeme ve fiziksel 

detaylarıyla konfor sağlayan Aeron, 

aynı Pedro Almodovar’ın filmleri ve 

Frank O. Gehry’nin bazı binaları gibi 

yüzyıllardır izleyicinin karşısına çıkarılan 

klasik güzellik anlayışını yıkarak, güzellik 

anlayışına eleştirel bir gözle bakabilmeyi 

sağladı. İşte, Aeron böylelikle sanat ve 

tasarımın birleştiği noktada yer alarak, 

sanat camiasının merkezinde yer aldı ve 

almaya da devam ediyor.  

Aeron Remastered: Havada süzülüyor

Bünyesinde barındırdığı teknoloji ve 

malzemeler sayesinde kullanıcısını 

havada süzülüyormuş gibi hissettiren 

Aeron, lanse edilmesinin ardından 

geçen 23 yılda ilk defa yenilendi. ‘İki 

yıllık çalışmanın ve yirmi yılı aşkın bir 

süredir kullanılan bilginin’ sonucu olarak 

kullanıcılarının karşısına çıkan Aeron 

Remastered, birçoklarına pek değişik 

gelmeyebilir. İkonik tasarımın arkasındaki 

isimlerden olan Chadwick bu konuyla 

ilgili, ‘Bu koltuk tamamen yeni, çok daha 

iyi performans gösteriyor ve kullanıcıya 

daha kolay adapte oluyor’ yorumunu 

yapıyor. Chadwick, ‘En büyük endişemiz, 

koltuğun ikonik tasarımını korumamızdı. 

O kadar kuvvetli bir görsel kişiliği var ki, 

onu çok değiştirmek istemedik’ diyor. 

Sonuçta kullanıcıları değil de hayranları 

olan bir tasarımdan bahsediyoruz ve  

Herman Miller, onları rahatsız etmek 

istemediği için Aeron’un şeklini ve 

boyutunu değiştirmeme kararı alıyor. 

Antrofometri ve ergonominin birleşimi

Don Chadwick ile birlikte çalışanlar, 

mühendisler, malzeme uzmanları ve 

araştırmacılarla birlikte yenilenen 

Aeron’da malzeme ve teknoloji 

değişiklikleri 23 yıldır herkesi kendine 

hayran bırakan tasarımı bir üst noktaya 

çıkararak konfor, sağlık ve kolaylığı 

kimsenin ulaşamayacağı bir çıtaya çekti. 

İnsan vücudunun boyutları ile ilgilenen 

antrofometri ve ergonominin en güncel 

verilerini malzeme, üretim ve teknoloji 

konularında 20 yılı aşkın bir süredir elde 

edilen deneyimle birleştiren Herman 

Miller, oturan kişinin daha doğal hareket 

etmesini sağlayan ve vücutla bütünleşen 

bir yapıya sahip olan yepyeni bir Aeron 

geliştirdi. Güncellenen tilt mekanizması 

sayesinde kullanıcının isteklerine daha 

hızlı adapte olan Aeron hakkında CEO 

Brian Walker, ‘Tilt, bir otomobilin motoru 

gibidir. Sonuçta 2016 yapımı bir motor, 

1994’te yapılan bir motordan daha iyi 

performans gösterir’ diyor. 

Ayazma Yolu Sokak No: 5 
Etiler İstanbul
0212 263 6406 / 0212 263 6409
info@bms.com.tr
bms.com.tr
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Herman Miller Aeron çalışma 
koltuğu 1995’te Museum 
of Modern Arts kalıcı 
koleksiyonuna girdi.

Ergonomi anlayışını değiştiren tasarım: 
Aeron: Remastered
New York’taki MoMA’nın kalıcı koleksiyonunda yer alan Aeron, tasarım, ergonomi, teknoloji ve insan 
sağlığını aynı potada eriterek 20 yılı aşkın bir süredir sanat dünyasının merkezinde yer alıyor.
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Herman Miller Aeron ofis koltuğudur. 

Popüler kültürün merkezinde

Ergonomik ve konforlu olması için uzun 

yıllar yaptıkları inceleme sonrasında 

Donald T. Chadwick ve Bill Stumpf’ın 

tasarlayarak 1992’de lanse ettiği Aeron 

ofis koltuğu, dünya gündemini etkiledi. 

Öyle ki en uzun soluklu çizgi dizilerden 

The Simpsons’ın bir bölümünde sorunlu 

baba figürü Homer Simpson’ı karşısına 

alan Tanrı, bir Aeron’a oturuyordu. Benzer 

şekilde, James Bond’u hizaya getiren 

M’den Dr. House ve Big Bang Theory’nin 

nev-i şahsına münhasır karakteri Sheldon 

Cooper’a kadar birçok karakterin en 

büyük yardımcısı Aeron oldu. 

Almodovar, Gehry ve Aeron

Böyle bir ilham kaynağı 1995’te 

MoMA’nın kalıcı koleksiyonuna dahil 

olduğunda sanat ve tasarım dünyası 

güzellik kavramının nasıl değişebildiğine 

tanık oldu. Görüntü itibariyle bilim 

kurgu filmlerinde yer alabilecek ve 

kullandığı üstün malzeme ve fiziksel 

detaylarıyla konfor sağlayan Aeron, 

aynı Pedro Almodovar’ın filmleri ve 
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klasik güzellik anlayışını yıkarak, güzellik 

anlayışına eleştirel bir gözle bakabilmeyi 

sağladı. İşte, Aeron böylelikle sanat ve 

tasarımın birleştiği noktada yer alarak, 

sanat camiasının merkezinde yer aldı ve 
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malzemeler sayesinde kullanıcısını 
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kullanıcılarının karşısına çıkan Aeron 

Remastered, birçoklarına pek değişik 

gelmeyebilir. İkonik tasarımın arkasındaki 

isimlerden olan Chadwick bu konuyla 

ilgili, ‘Bu koltuk tamamen yeni, çok daha 

iyi performans gösteriyor ve kullanıcıya 

daha kolay adapte oluyor’ yorumunu 

yapıyor. Chadwick, ‘En büyük endişemiz, 

koltuğun ikonik tasarımını korumamızdı. 

O kadar kuvvetli bir görsel kişiliği var ki, 

onu çok değiştirmek istemedik’ diyor. 

Sonuçta kullanıcıları değil de hayranları 

olan bir tasarımdan bahsediyoruz ve  

Herman Miller, onları rahatsız etmek 

istemediği için Aeron’un şeklini ve 

boyutunu değiştirmeme kararı alıyor. 
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Don Chadwick ile birlikte çalışanlar, 

mühendisler, malzeme uzmanları ve 

araştırmacılarla birlikte yenilenen 

Aeron’da malzeme ve teknoloji 

değişiklikleri 23 yıldır herkesi kendine 

hayran bırakan tasarımı bir üst noktaya 

çıkararak konfor, sağlık ve kolaylığı 

kimsenin ulaşamayacağı bir çıtaya çekti. 

İnsan vücudunun boyutları ile ilgilenen 
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edilen deneyimle birleştiren Herman 
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Güncel istisnalar 
kaideyi 
zorluyor

Michael Rakowitz, IŞİD’in yok ettiği antik Asur heykeli 
Lamassu’ya hurma şerbeti ambalaj malzemeleri üzerinden ‘geri 
dönüşümlü’ bir kültürel gönderme yaptığı Görünmez Düşman 

Var Olmamalı projesiyle, Londra Trafalgar Meydanı’ndaki 
geleneksel Fourth Plinth (Dördüncü Kaide) kamusal alan 

heykel yarışması finalisti oldu. İstanbul Bienali ve SALT’taki 
projeleriyle yakından tanıdığımız Irak asıllı Amerikalı güncel 
sanatçı, Art Unlimited için yaptığımız özel söyleşide, ABD’de 

sanatın geleceğinden kültür emperyalizmine, Türkiye’deki 
sanat ortamından yeni Başkan Trump’ın politikalarına uzanan 

birçok konuda önemli mesajlar aktardı.

Evrim Altuğ 

SÖYLEŞİ
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Güncel istisnalar 
kaideyi 
zorluyor

Londra Belediyesi’nin Trafalgar Meydanı’nda 1989’dan 
günümüze ‘gelenekselleşen’ Fourth Plinth kamusal alan 
heykel ve yerleştirme proje yarışmasında bu yıl finale 
kalan sanatçılardan biri de, yaşamını ABD’de sürdüren 
ve son olarak İKSV’nin Carolyn-Christov Bakargiev 
küratörlüğünde Tuzlu Su başlığıyla düzenlediği 14. 
İstanbul Bienali’nde de yer alan, 1973 New York doğumlu 
güncel sanatçı Michael Rakowitz oldu. 

New York, Jane Lombard Galerisi dışında, halen resmen 
Rampa İstanbul tarafından da temsil edilen, yaşamı 
ve çalışmalarına Chicago’da devem eden, 2011’de ise 
SALT’ın hazırladığı Geçmişe Hücum sergisiyle İstanbul’a 
konuk olan Rakowitz, Londra Belediyesi’nce açılan 
uluslararası yarışmaya sunduğu The Invisible Enemy 
Should not Exist (Görünmez Düşman Var Olmamalı)
isimli projesiyle finalist listesine seçildi. Rakowitz’in 
2018 ve 2020 arasında Fourth Plinth’de yer alması için 
aday olarak seçilen Lamassu heykelinin ana malzemesi, 
Irak ve Ortadoğu için kültürel ve ticarî bir sembol olarak 
da bilinen hurma şerbetine ait teneke kutu ambalajları. 
Rakowitz aslında bu projeye çeşitli biçimlerdeki temsil 
ürünleriyle, bundan 11 yıl önce başlamıştı. Fourth Plinth 
yarışmasında bu yıl ayrıca, Heather Phillipson, Damian 
Ortega, Homi Bhaba ve Raqs Media Collective gibi 
çok kültürlü bir aday listesi finale seçilerek önemli bir 
manzara ortaya koydu. Bu yönüyle finalist sanatçıların 
yapıtlarını içeren bir sergi de, The National Gallery’de 
26 Mart’a değin izlenebiliyor. Biz de Michael Rakowitz 
ile, içeriği üzerinden hayli güncel bir anlatı barındıran 
kapsamlı bir görüşme imkânı elde ettik...

Evrim Altuğ: Michael, projenin doğuş öyküsünü bir 
de senden dinlemek isteriz, anlatır mısın?

Michael Rakowitz: Yarışmaya katılım sürecinde bana 
gönderdikleri ön bilgiyi incelediğimde, Fourth Plinth 
yani dördüncü kaidenin boyutunun Lamassu isimli, 
Ninova antik kentindeki Nergal kapısında duran ve IŞİD 
tarafından Şubat 2015’te yok edilen Asur tanrı heykeli 
olan bu projemin, boyutu 4,25 metreyle neredeyse eşdeğer 
olduğunu saptadım. Bir ekiple birlikte, çalınan, yok edilen 
veya kaybolan kültürel nesnelerin tıpkılarını yapmakla 
meşgulüm. Bu, 2003’te yağmalanan Bağdat’taki Irak 

Müzesi’ne değin uzanıyor. Halen, ABD işgalini takiben 
müzeden çalınan, akıbeti belli olmayan 15 bine yakın 
kültürel nesne bulunduğu sanılıyor. Bu süreçte, müzeden 
kayıp kültür varlıkları halen 7 bini bulurken, 8 binine ise 
neyse ki ulaşılmış bulunuyor. 

Asistanlarımla birlikte, Chicago Üniversitesi ile işbirliği 
içinde bir veritabanı oluşturmaya çalışıyorum. Eserlerin 
günümüzdeki durumlarını saptamak adına Interpol 
kaynağı The Red List (Kırmızı Liste) dosyasından da 
faydalanıyoruz. Bu listede, müzeden kayıp 20 nesnenin 
akıbetine eriştik. Elbette bu çalışmamız bölgedeki 
arkeolojik kazı alanları ve koruma bölgelerinden 
kaybolan, yok edilen veya çalınan öteki değerleri de 
kapsıyor. Buna, IŞİD tarafından yok edilen Musul Müzesi 
de dahil. Atölyem bu kültür varlıklarının yeniden üretimi 
konusuna odaklanırken, malzeme olarak Ortadoğu 
kökenli yiyecek paketleme endüstrisini, ya da New 
York’ta ücretsiz dağıtılan Arapça basın yayın organlarını 
kendine temel alıyor. Bu malzemeleri seçmem boşuna 
değil. Annem, 1948’de Bağdat’tan göçmüş. Buradaki fikir, 
ABD’deki kültürel görünürlüğümüzü cisimleştirebilmek 
ve bu malzemeleri daha duyarlı maksatlar uğruna, 
‘görünmez’ bir yaklaşımla değerlendirebilmeye dayanıyor. 
Ayrıca bunu yaparak parçaların ta kendilerini değil, ama 
bir nevi hayaletlerini de görünür kılmak gibi bir eğilimde 
bulunuyorum.

Tarih boyunca Doğu’dan Batı’ya kaçırılmış, 
yağmalanmış bir çok kültürel değer olduğunu ve 
bunların bir çok dünya müzesinde sergilendiğini 
biliyoruz. Ve geldiğimiz noktada Doğu’da yaşanan 
hırsızlık, yağma, vandalizm ve köktencilik gibi 
eğilimlerle, bu eserlerin akıbetine baktığımızda 
acı bir çelişki ile ‘kurtulduklarını’ düşünmeden de 
edemiyoruz. Bu konudaki yorumunuzu alabilir miyim?

Evet, işin aslı bu sahiden de kolayca yanıt veremeyeceğim, 
gerçeküstü bir senaryo. Bildiğiniz gibi ben, ‘Emperyal 
Müze’ fikrine son derece karşı biriyim ve örneğin 
Türkiye’de yaşananlara geç 1870’lere değin baktığımda, 
özellikle Osmanlı İmparatorluğu topraklarında yapılan 
birbirinden farklı arkeolojik kazılarda bulunan bir 
çok kalıntı ve değerin, taşınıp Batı’ya götürüldüğünü 
biliyorum. 

İstanbul’da tanıdığım harika bir tarihçi olan Prof. 
Edhem Eldem, bana bu konuda detaylı bilgiler vermiş 
ve meselenin hukukî yanını da gözler önüne sermişti. 
Anlattığına göre meselenin o dönemki topraklar da 
göz önünde bulundurulduğunda Irak ve Suriye ile öteki 
bölgeleri de kapsadığı açıkça ortadaydı. 

Yine, Bağdat Ulusal Müzesi’nin 2006’da ailesi ile -önce 
Suriye’ye kaçtıktan sonra- ABD’de sığınmacı statüsü alan 
eski müdürü Donny George da, bana oldukça çarpıcı 
bilgiler sağlamıştı. Neden belli şeylerin yağmalandığı, 
yağma sonrasında kimi Iraklıların British Museum 
yetkililerine nasıl kızgınlıkla başvurduğu gibi bilgilerdi 
bunlar. Bunların kimi doğru, kimi yanlış da deniyor; 
neticede ortada yağmalanan parçaların ABD ve İngilizler 
arasında pay edildiği gibi iddialar da bulunuyor. Ancak 
British Museum ve bir çok müzede böylesi parçalar olduğu 
biliniyor. Bu anlamda Donny’nin bana dikkat çektiği bir 
unsur daha oldu: George, sırf müzelerden o koşullarda 
yasal olmayan yollarla kaçırılan kültür varlıklarının değil, 
bu süreçte aynı duruma maruz kalmış mültecilerin de ilgili 
kesim ve ülkelerce aynı mantıkla algılandığını, ‘artık 
ülkelerine dönemeyecek’  bir durumda tasnif edildiğini 
söyledi.

Çok ilginç zamanlar yaşıyoruz, ne dersin? Zira Fourth 
Plinth 2017 adaylarının Huma Bhaba, Pakistan; 
Damian Ortega, Meksika ve Raqs Media Collective gibi 
bir çoğu kökleri Doğu’dan veya şu günlerde ABD’nin 
büyük önyargı ve kısıtlamayla davrandığı Meksika 
gibi ülkelerden çıkan yaratıcı zihinler. Sen adaylara 
ve projelerine bakınca ne görüyorsun?

Raqs Media Collective başta olmak üzere, seçilen 
sanatçıların hemen hepsi inanılmaz ilham vericiler. 
Damian Ortega’nın benim için bir tür kahraman olduğunu 
söylemekte sakınca yok. Yine İngiltere’den Heather 
Phillipson’ın işlerini son iki yıldır izliyor ve büyük 
hayranlık duyuyorum. Finalistlerin böyle uluslararası 
bir liste oluşturmasının çok iyi olduğu kanısındayım. 
Özellikle de Brexit gibi bir eşikten sonra, dünyada 
köprülerden ziyade duvarların daha çok örüldüğü bir 
dönemde, sanat gerçekten de politikanın dayatmacılığına 
dayanan önemli bir unsur halinde. Fourth Plinth’e aday 
finalist işlere baktığımda hem son derece politik, hem 
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de şairane mesajlar gördüğümü söylemeliyim. Sözgelimi 
Meksikalı bir sanatçının [Ortega], Donald Trump’ın 
büyük bir duvar inşa etmekten bahsettiği bir süreçte 
devasa bir merdiven önerisiyle geldiğini görüyorsun! 

Bana kalırsa kendi önerim de, 2015’ten bugüne 
baktığımızda hiç de akla gelmeyecek olasılıkları 
içinde taşıyordu. Temeli Irak olan bu projeye ekibimle 
başladığımda Obama yönetimdeydi ve ülkenin bu 
denli dağılacağı akla bile gelmemişti. Ayrıca yaşadığım 
ülkede mültecilere de böylesi uygulamalar yapılması 
beklenmiyordu. Bunun yanı sıra Philadelphia kentinde 
de mültecilerle ilgili bir diğer trajik proje üzerinde 
çalışmam devam ediyor. Aldığımız haberler de durumu 
daha da kötüye taşıdıklarını ortaya koyuyor. Radio 
Silence isimli bu projede, ana haber sunucusu, Irak’ın 
Walter Cronkite’ı - Abdülvahit ile çalışıyordum. (Şu 
anda ABD’de bir mülteci olarak bulunuyor.) Bu projede 
kendisini yeniden ‘yayına almak’ uğruna temas kurdum 
ve kısa süre içinde büyük dostluk içine girdim. İlk kayıt 
seansından sonra trajik biçimde bir solunum rahatsızlığı 
ve astım hastalığına kapılarak sesini yitirdi, bir bakıma 
Irak da sesini yitirdi. Sekiz ay yaşam ünitesinde yoğun 
bakımda kaldıktan sonra, geçen Ağustos ayında hayata 
veda etti. Bu yönüyle ilgili proje de Irak’ın bir minyatürü 
gibiydi. Şimdi bu paralelde ilgili dağılma sürecine 
tanıklık ediyoruz ve uygulanan yeni politikalar, ülkeye 
gelenlerin kendilerini emniyette hissetmesine olanak 
tanımayacak şekilde aşağılayıcı ve insanlık dışı koşullara 
sebebiyet veriyor. Bu açıdan ilgili proje orada yaşayanların 
varoluşlarının görünürlüğü adına kıymet taşıyor, dahası 
umut barındırıyor ve ben de bir gün anavatanım Irak’ta 
olabilmeyi arzu ediyorum. 

Bir söyleşide sanatın ‘ imkânsız olanı 
gerçekleştirebilme’ imkânı olduğuna inandığını 
söylemiştin. Halen buna inanıyor musun ?

Elbette. Fourth Plinth projesi için bir araya 
geldiğimizde, Obama yönetiminin son günüydü ve yemin 
töreni evvelinde Londra’da buluştuğumuz diğer finalist 
sanatçılarla birlikte hepimizin kafasında Brexit’in ne kadar 
zor bir süreç olacağı da bulunuyordu. Bana göre finale 
kalan bu projeyi geç 1990’lardan bu yana, sonu gelmez 
‘teröre karşı savaş’ın yaşandığı bu dönemde yapabiliyor 
olmamın altında, her yerin aslında olduğundan daha 
iyi bir yere dönüştürülebileceği ihtimali barınıyor. Bu 
anlamda sinik bir tutum almayı kesinlikle reddediyorum. 
Yaptığım iş, içinde hayatın kudretini, şiiri, sanatı ihtiva 
ediyor. Tıpkı daha önce birinin bana söylediği gibi, 
çalışmalarım aslında şeylerin nasıl olabileceklerine dair 
birer prototip olma özelliğini gösteriyor. Buna benzer bir 
projeyi yakın zaman önce Dubai’de açtığım bir restoranla, 
Dar al Sulh ile ortaya koymuştum. Burada Iraklı Musevî 
kültür varlığını o bölgeye yeniden taşıyarak bunun 
sırf bir nostalji değil, geleceğin tasarımı / Blueprint’i 
olabileceğini de göstermek istemiştim. Buna bir örnek 
de ABD New York Brooklyn’de açtığım Davison and 
Company ile verilebilir. Zira o dükkân denemesi 
üzerinden baktığınızda, Irak çıkışlı ürünlerin ABD’ye 
girişlerinin aslen yasal olarak ne denli inanılmaz şekilde 
zor olduğu görülebiliyordu. Tabii o sırada kimse Iraklı 
sığınmacıların durumuyla ilgili bugünkü kadar bilgi ve 
haber edinmemekteydi. Proje kapsamında ABD’ye 10 
koli hurma getirtebildik. Çünkü aslında mevcut gümrük 
yasaları nezdinde, bir ithalat/ihracat jesti, alabildiğine 
absürt biçimde ABD’de ancak sanat yoluyla mümkün 
kılınabiliyordu. Bu açıdan yaptıklarımın sırf sanat olarak 

alınmamasını da arzu ederim, zira bu eylemler kimi 
şeylerin mümkün olabilirliğini de ortaya koyuyorlar...

Gerçekten ilginç zamanlardan geçiyoruz; örneğin 
savaş veya IŞİD sebebiyle yok olan tarihi antik 
kalıntılar, yerel amatör bireylerce onurlandırılmak, 
unutturulmamak uğruna benzerlerinin yapılması 
suretiyle yeniden karşımıza çıkabiliyor. Bu tesadüfi 
biçimde yaptıklarınla da uyuşuyor, zira sen de bir nevi 
geri dönüşümcü gibi davranarak projelerinde güncel 
sanat dilini kullanarak hafızayı tekrar diriltiyor, estetik 
anlayışını bir nebze mizah duygusunu da katarak 
tarihe bir bakıma güncel bir kamuflaj çekiyorsun. Ne 
düşünüyorsun?

Bunu çok sevdim. Bana göre bu harika bir okuma 
ve özellikle ‘kamuflaj’ unsurunu düşündüğüm zaman 
işlerime dair son derece ilginç bir bilinçaltı katmanına 
varabiliyorum. Bunun üzerinde daha çok düşünmek 
niyetindeyim. Yaptığım son işler özelinde bakarsak 
burada kullandığımız ana maddeler zaten temelde 
çöp kutuları için, atılmak üzere yapılmışlar ve örneğin 
bu kutular arasında gelen yerel “Ma’mool Kekleri”, 
Lübnan’a ait özel tatlılar. Ve Suudi Arabistan malı olarak 
satılıyorlar. Bunlar Irak’ta da tüketiliyor ve aynı durum 
hurmalar için de geçerli. Hurmalar üretimden dağıtıma 
Irak, Lübnan ve diğer ülkelerden çeşitli aşamalara 
geçiyorlar. Bu sebeple de Irak hurma endüstrisi ABD 
hukukî yaptırımına maruz kalıyor. Bu durum 1990’lardan 
2003’e değin devam etmekle birlikte ürünlerle ilgili 
güvenlik soruşturmaları halen sıkı sıkıya sürmekte. Bu 
sebeple ilgili ürünlerin ambalajlarında belli bir estetik ve 
problematik durum olduğunu düşünüyorum. Ayrıca bu 
ürünlerin aslen Irak’tan çıkmalarına karşın belli köken 
belirtme sıkıntılarından ötürü maruz kaldıkları aidiyet 
sorunlarıyla ve bu ambalajların da yüzeyde ürettikleri, 
Babil veya Asur döneminden gelme özgün heykelden 
daha çeşitli, hesaplanamaz ve değişken renkte neticeler 
verme ihtimallerini de seviyorum. Neticede bir noktadan 
sonra her şey bulanıklaşarak havada kalabiliyor. Bu 
karmaşıklığı seviyorum.

Fourth Plinth için finale seçilen heykel projen aynı 
zamanda May the Arrogant Not Prevail (Küstahlık Eden 
Üstün Gelmesin) isimli bir diğer eserine de gönderme 
yapıyor denebilir mi?

Kesinlikle. O epey ‘çatık kaşlı’ bir işimdir. Bu proje 
için davet, Almanya’daki Berlin Haus der Kulturen die 
Welt (HKW) üzerinden, Pergamon Müzesi tarafından 
yapılmıştı. Orada, 11 yıllık Görünmez Düşman Var 
Olmamalı serisini de sergileyecektim. Bunun harika bir 
fırsat olduğunu biliyordum. Pergamon Müzesi’nin nasıl 
bir tetikleyici olduğunun ayırdındaydım. Keza hepimiz 
(Anadolu’dan götürülen) Pergamon Sunağı’nın aslında 
nereye ait olduğunu da zaten bilmekteydik. 2006’da 
müzeye gidene kadar İştar Kapısı’nın burada olduğunu 
da bilmiyordum. Ancak sergiyi hazırlamaya ramak 
kala, Pergamon Müzesi bu projenin yağmacılık karşıtı 
bir kavramsal çerçevesi olduğunun bilincine vardı ve 
bunu erteleyerek, sergiyi müzenin bulunduğu bölgedeki 
akarsuyun karşı yakasındaki HKW’ye taşımamıza sebep 
oldu. Biz de bunun üzerine asistanlarımla, kimi bildik 
tüketim maddelerinin ambalajlarıyla ‘ucuz malzeme’ 
kullanarak İştar Kapısı’nın bir kopyasını çıkardık. 

ABD Başkanı’nın basın özgürlüğü ve sivil haklara 
yönelik tutumu hakkında fikrin ne?

Kaba, sorumsuz, kabul edilemez, tehlikeli, ancak 
sürpriz olmayan bir tutum. Seçimden sonra konuştuğum 

bir çok kişi onun vaat ettiği şeyleri yapmayacağı yönünde 
adeta affedici söylemlere girmişti, ancak ben kendilerine 
oysa tam da niçin bunu yapmayabileceği konusunda 
düşünmediklerini söyledim. Kendisini çevreleyenler bile 
daha korkutucu hale geldiler. Onun söylediği her şey, bu 
dünyada onayladığım her şeyle taban tabana zıt.

Bu koşullarda ABD’de güncel sanatın geleceğine nasıl 
bakıyorsun?

Aman Tanrım! Doğrusu her gün daha çok sayıda 
kimsenin sanatçı olduğunu gözlemliyorum. Sanat bugün 
bir dile, bir koda dönüşmüş vaziyette ve ayrıca süregiden 
protestoların da kendine özgü bir dili oluşmaya başladı. 
Güncel sanat buna iyiden iyiye teğellenmiş durumda ve 
ortaya konulanlara baktığımızda yapılanların da bizleri 
dışlanmışlıktan kurtardığı bile söylenebilir. 

Bu bizim birbirimizin konumunu fark edebilmemize 
de sebebiyet veriyor ve bu da sosyal bir estetiğin önünü 
açıyor. Bunun yarattığı en ufak bir ışık huzmesi de, bu 
alanda üretim gösterenlerin tümüyle kendini rahatlatma 
veya sinik davranma gibi durumlara düşmesine mani 
oluyor. 

Dolayısıyla yaşananlar önümüze bir ihtimaller 
döngüsü bırakıyor ve hayal kurma yetisi, durumların en 
radikali olarak öne çıkıyor. Çünkü hayal kurabilmek, 
programlanabilir ve boyun eğdirilebilir bir şey değildir. 
Bu yönüyle  sanatçıların daha çok üreterek anlam ortaya 
koymalarını, ancak bununla da daha çok ‘anlamsızlık’ için 
önayak olmalarını arzu ediyorum. 

Sanatın bir kamuflaj olarak kullanımı meselesine 
tekrar geri dönecek olursak, bildiğiniz gibi protestolarda 
kimi sınırlamalar olabiliyor. Dün Philadelphia’da bu 
konuyla ilgili bir telefon görüşmesi yaptım. Temmuz 
ayında kentteki Bağımsızlık Binası önünde bir Irak anıtı 
replikasının inşası için izin aldık. Şu anda yaşananlar 
nereye doğru gidecekse gitsin, bu izni aldık çünkü bunu 
bir ‘performans’ olarak kaydettiler, bir ‘protesto’ olarak 
değil. Bu yönden, ileride bir çok protestonun da giderek 
performansa dönüşeceği kanaatindeyim. 

Türkiye sana oradan nasıl görünüyor ?
Türkiye’ye karşı kişisel bir yakınlığım var. Orada 

geçmişte yaptığım projelerle olduğu kadar, Esra ve 
Nicole (Rampa) gibi dostlarım var. Ama bundan da öte, 
yapıtlarını büyük ilham ve saygıyla izlediğim Can Altay, 
Hüseyin B. Alptekin, Gülsün Karamustafa gibi sanatçıları 
anmak istiyorum. Kimi sergilerimde onlarla aynı yerde 
yer aldım. Keza Hera Büyüktaşçıyan ve Meriç Algün 
Ringborg’u da yakından takip ediyorum. İşlerindeki 
tutkulu üretim anlayışını beğeniyorum. Özellikle Can’ın 
kamusal alanla ilgili yapıtlarında yer alan psiko-coğrafya 
ve kentin ulusal bakımdan haritalandırılması gibi 
yaklaşımları ilgimi çekiyor.

Orada olanlarla ilgili kafamda çok net bir resim 
olmamakla birlikte, Erdoğan’ın sesinin gittikçe hayli gür 
çıktığını görebiliyorum. İstanbul Bienali’nde 1,5 yıl önce 
yer bulan ve Ermeni ustaların üretim tekniğine dayalı 
bir topluluğa dair eserimin (Eti Sizin/Kemiği Bizim, 
Galata Rum İlköğretim Okulu) sergilenmesi üzerinden, 
hafızalardaki yaranın bir ulusal proje olarak henüz nasıl 
örneklenemediğini gördüm. Daha sonra Türkiye’de bir 
darbe teşebbüsü yaşandı. Ardından her şey art arda sökün 
etti ve orada yaşayanlar, üretenler için her şey daha da 
zorlaşmaya yüz tuttu. Ne kadarı doğru bilmiyorum ama 
kimi haberler aldığım kadarıyla, galeriler kapanıyor. Bu 
trajik. Toplumlar böylesi durumlarda çözülmeyi, kötü 
muameleyi ilk olarak kültürel alanda, entelektüeller 

“Trump’ın tutumu kaba, sorumsuz, kabul edilemez, tehlikeli 
ancak sürpriz olmayan bir tutum. Kendisini çevreleyenler 
bile daha korkutucu hale geldiler. Onun söylediği her şey, bu 
dünyada onayladığım her şeyle taban tabana zıt.”
 - Michael Rakowitz

25 yıldır tasarımda "az"ın gücüne inanıyor, ev & ofis
için mobilya ve aydınlatmanın modern klasiklerini 
showroomlarımızda sizler ile buluşturuyoruz.
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ve azınlıklar çapında yaşıyorlar. İşler nereye varır 
bilemiyorum ancak gerçekten endişeliyim. Umarım her 
şey yolunda gider.

Avrupa Birliği’ne baktığımızda da aşırı sağa yönelik bir 
kayma var ve bu tarihsel bir tekerrür, bir döngü halinde. 
Ortaya konulan nefret söyleminin, insanlara yönelik 
aşağılama seviyesinin, sadece yaşamaya çalışan insanların 
bugünkü durumunu görünce, ne yazık ki ırkçılık aklıma 
geliyor ve Avrupa Birliği de bundan hiç de azade değil.  
İtalya’dan Fransa’ya her yerde milliyetçilik yükseliş içinde. 

21’nci yüzyılda kültür emperyalizmi kendini nasıl 
tarif ediyor? Kitle iletişim aygıtlarıyla mı? Sinema, 
radyo, televizyon?

Bu aygıtlar kimi zaman oldukça fantastik biçimde 
eşitleyici de olabiliyor. Ortadoğu ile ilgili kimi işlerime bir 
pop kültür referansıyla dahil ettiğim bir mekanizma olarak 
da yansıyor bu. Sözgelimi Fourth Plinth için finale kalan 
projem adına çalıştığım sırada çalışırken, Donny George 
da Yüzde 99 isimli Bağdat çıkışlı bir Pink Floyd cover 
grubunun davulcu üyesi idi. Bu projenin bileşenlerinden 
biri olan Smoke on The Water adlı çalışmam için de, 
Brooklyn’li Arap bir füzyon müziği topluluğu olan Ayyub 
ile çalışmıştım. Onların üretimindeki gerçeküstü mizah 
duygusu ve absürtlüğü, insancıllığı burada anmak isterim.
Onlar bize aslında tüm dünyanın aynı şeyi dinlediğini 
göstermekteydi.

Tıpkı daha önceki, The Beatles’ın Doğu’da veremeyip 
Londra’da bir çatıda çaldığı, ardından dağıldığı son 
konserine ve Ortadoğu’da parçalanan barış iklimine atfen 
yaptığın The Break Up isimli projen gibi değil mi ?

Tamamen. Filistinlilerin Dünyayla aynı anda Sgt. 
Peppers’ı dinlediği bir ortam... İnanılmaz sinik bir 
açılış gitar solosu ortaya koyan George Harrison’ın, 
Paul McCartney’in Day in the Life albümünün sonunda 
zirveye çıkan o bir dakikalık piyano akordunun olduğu 
o birikim gibi... Temeli Filistin’e özgürlük fikrine akustik 
olarak dahi dayanan o konser gibi. O konserin kayıt 
başlangıcında da Filistin’e özgürlük diye işitilir, ardından 
müzisyenlerden biri, ‘aksilik’ diyerek konseri tamamlar.

Öte yandan kişisel olarak da ilgi duyduğum kültür 
emperyalizminin farklı tezahürleri de var; sözgelimi 
demokrasi getirmek edasıyla ulus yaratma fikrinin de 
beraberinde bir tür kültür emperyalizmi biçimi taşıdığı 
görüşündeyim. Ayrıca, sanat tarihinin de bir nevi kültür 
emperyalizmi olduğunu söyleyebilirim. Şu anda dünyanın 
Batı yanında Ortadoğu’dan taşınan sergilere baktığınızda 
belli bir kompartımanlaştırmanın bulunduğu aşikâr. Bu 
türlü bir ‘uluslararası’ modernist-güncel sanata yönelik 
uzun, listeci bir tutumun artık Batı için bariz bir yol 
olduğunu biliyoruz. Bu anlatıyı terk ettiğine inandığım, 
Batı kanonu ve bu kategorizasyonda olmayı reddeden 
insanlar da var; onlara, ‘bağımsız’ oluşlarına yönelik 
yok etme girişimleri ise cabası. Sözgelimi Pablo Picasso, 
Donald Judd veya Clement Greenberg’ü, yani Batı’daki, 
bize ulaştırılan bu önemli akım temsilcilerini, meşalecileri 
‘tanımadığınız’ zaman, bu estetik kronoloji ve programla 
bir biçimde uyumsuzluğunuz peydahlanıyor ve ortaya 
bütün bir kültürel iklimin kaybı gibi önemli bir tehlike 
çıkıyor. Yapılan bir çok şey kayıt dışı bırakılabiliyor. Bu 
da emeklerinizi daha fazla izleyicinin izleyememesi gibi 
bir netice yaratıyor. Dolayısıyla bazen, bu ‘Post-Post 
Modernist Sanat’ sahnesinin biraz emperyalist olduğunu 
dahi düşünmeden edemiyorum. 

Bilgi: 
https://www.london.gov.uk/what-we-do/
arts-and-culture/art-and-design/fourth-
plinth-what-will-go-plinth-next
https://www.nationalgallery.
org.uk/whats-on/exhibitions/
fourth-plinth-shortlist-exhibition-
2016michaelrakowitz.com
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Nermin Er’in 
ev 

atölyesi

SINIRSIZ ZİYARETLER
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Sanatçı atölyesinde vakit geçirmek türlü hissi davet 
eder. Bir yandan sanatçının yaratma evreninin içine 
girip heyecanlanırsınız, bir yandan da eserlerin 
üretim sürecine tanıklık etmenin çağırdığı ayrıcalıklı 
gururu sahiplenirsiniz. Bu dizide ziyaret ettiğimiz 
atölyelerin bir kısmı aynı zamanda sanatçıların eviydi. 
Atölye evlerde olduğunuz vakit; heyecanla birlikte  
sahiplendiğiniz gurur evin yüklendiği anlamla 
yoğrularak sizi sarar. Bundan sonra sese çevireceğiniz 
her görüntü içerden dışarıya, sızmaya çalışır.

Nazlı Pektaş

Fotoğraf: Elif Kahveci

Nermin Er’in Teşvikiye’deki atölyesi de aynı zamanda onun evi ve evreni. Burası 
öyle bir yer ki; hem Nermin Er bu evrenin içinde, hem de atölye-ev, sanatçının 
kendinde. Bu iç içe geçme durumu öteden beri sanatçının üretimine de yansıyor. 
2000’lerden günümüze Er’in üretimine baktığımızda karşımıza çıkan küçücük 
dünyalar bizi kâh gülümsetiyor kâh gözlerimizde buruk bir tat bırakıyor.

Nermin’in hayal gücünden bize ulaşanlar, gerçekler ve düşler arasında, ışık ve 
gölgeler vasıtasıyla çoğunlukla kağıttan kesilirler. Nermin’in elleriyle yonttuğu, 
en kısa yoldan söylemek gerekirse, el emeği kağıt işleri, hikayelerini sanatçının 
elleri ile gözleri arasında bir yerde örerler. Nermin Er’in ışıkla nefes alan 
çalışmaları, uzunca bir süredir bir uçtan bir uca ışığı sahiplenen evinde kağıttan 
doğmaktalar. Kağıt heykeller/işler; birbirine yaslanmış apartmanlarına bakan 
geniş camlı, küçücük bir atölyede -ışıklı bir kutu da demek mümkün- makas, 
bisturi, maket bıçağı gibi kesici aletlerin kağıttaki sesi eşliğinde İstanbul’un 
ışığıyla biçimlerine kavuşurlar.

Nermin Er’in ışıklı kutu atölyesinde; masasına, kutulara, pencerenin 
içine, evinin farklı köşelerine ve en sonunda sergiye yerleşen hayal gücünün 
kahramanları içerden dışarıya, dışardan da içeriye akan hayatın kesikleridir. 
Nermin’in ev-atölyesinde, ben de hayal etmeye meylettim. Atölyenin eve dahil 
olma biçimi, evin de atölyeye kattığı tat, orada olan yazarın da yaratma isteğine 
dokunmuyor değil. Ya da hikayeler kurma isteğine diyelim... Nermin’e soruyorum 
bu sahnelerin bir kitabı olacak mı? Yanıtlıyor: “Bir gün yazacağım.”

Bu ev-atölyenin pek çok köşesinde anılar, oyuncaklar, bitkiler, farklı 
seyahatlerden alınmış türlü objeler, çiçekler, kitaplar, resimler ve Nermin’in 
öbür dünyam dediği dünyasından örnekler var. Nermin Er, Mimar Sinan 
Üniversitesi, Güzel Sanatlar Fakültesi, Heykel Bölümü mezunu. Uzun yıllar 
hem öğrenciyken hem de sonrasında animasyon yapmış, karakterler tasarlamış. 
Medyada gördüğümüz pek çok markanın karakteri Nermin’in ellerinden çıkma. 
Hatta yönetmenliğini yaptığı bir de sinema filmi var. Türkiye’deki ilk kukla 
çocuk filmi, Rimolar ve Zimolar: Kasabada Barış. Tabii bütün bunlar olurken 
kağıt kesmeye de hiç ara vermemiş. Öbür dünyam dediği bu dünyadan sanatçıya 
akan mizah ve oyun, kağıt kesme ritüeliyle birleştiğinde penceresinden ona 
bakan kent ve içinden çıktığı hayat; incelikli bir duyarlılıkla hayal dünyasını 
çerçevelemekte. Ya da sanatçının son solo sergisine verdiği isimle Aynı Anda 
Başka Bir Yerde olma ihtimalini sahiplenmekte.Heykele dönüşen kağıtlar, onları 
kesmek ve birleştirmek Nermin için bir ritüel. Bu ritüel için bol ışık sessizlik ve 
temiz bir ortam gerekli. Çünkü Nermin’in ana malzemesi beyaz kağıt. İki masa, 
kağıtlar, kesme plastiği, küçük işlerini biriktirdiği kutular ve aletler... Hepsi kendi 
içlerinde belirli bir düzende göreve hazırlar. Bu küçük ışıklı kutu, bu iş için gerekli 
konfora sahip. Evin, Nermin dışında iki de kedi sakini var, Viski ve Fıstık. Atölye 
dışında evin pek çok yerinde hakimiyetlerini ilan eden bu ikilinin içeri girmesi 
yukarıda saydığım sebeplerden  yasak. Hal böyle olunca da atölyeye sızmak da 
onların hayali olarak kalmakta.
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Işıklı bir kutu içinde ya da hareketli bir mekanizmada, 
çoğunlukla kağıt, bazen çimento, zaman zaman 
buluntu nesneler kullanan sanatçının kağıt dışındaki 
ana malzemesi ışık. Biraz önce de söylediğim gibi bol 
ışıklı bu ev; ışığı gösteren/saklayan kesilmiş kağıtlar 
için bulunmaz bir vaha. Teşvikiye’deki bu atölye/evde 
dolaşırken; kutuların içindeki hayallerden evdeki hayale 
sızmak mümkün. Pencerelerden yağan ışık, atölyenin 
uzandığı gökyüzü, geceleyin ışıklı beton kutulara 
dönüşen apartmanlar, küçük beyaz kağıtlar ve onların 
içinden çıkan kağıt işler, Nermin’in kedileri, oyuncaklar, 
duvarları ve rafları dolduran sanat eserleri ve objeler ile 
bu ev kağıtların içinden çıkan başka bir hayal ev. Son 
dönemde sanatçının işlerine dahil olan mürekkep, 
beyazın sahiplendiği boşluğa sürünerek içinden 
geçtiğimiz zamanlarla kesişip yeni bir dile dönüşüyor. 
Nermin’in elleri, kağıttan hikayelerini içinden geçtiğimiz 
gerçeklerle ışığın sonsuz bereketi eşliğinde bu atölye evde 
yontmaya devam ediyor.

Nermin’e 
soruyorum 
bu sahnelerin 
bir kitabı 
olacak mı? 
Yanıtlıyor: 
“Bir gün 
yazacağım.”
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Yeni müzeler 
ve anlattıkları

Ümmühan Kazanç

Türkiye’de yakın geçmişte açılan ve 
önümüzdeki günlerde açılacak olan 
müzeleri incelediğimiz bu kapsamlı 

dosya aracılığıyla son dönemde 
müzecilik pratiklerindeki çeşitlilikleri, 
umut veren gelişmeleri olduğu kadar, 
bu alanda yaşanan zorluk ve sorunları 

da ortaya koymaya çalıştık.

Müzeler bir ülke ya da şehir için neden önemlidir? 
Kültürel, sanatsal, toplumsal, geleneksel değerlerin 
korunarak gelecek nesillere aktarılması ve elbette 
kültür, sanat, tarih, bilim bilincinin oluşturulması 
birincil sırada yer alıyor. Türkiye’de son dönemde 
pek çok yeni müze kuruldu, önümüzdeki günlerde de 
açılacak ya da açılması planlanan çeşitli müzeler var. 
Bu müzeleri mercek altına aldığımız bu kapsamlı dosya 
aracılığıyla son dönemde müzecilik pratiklerindeki 
çeşitlilikleri, zorluk ve sorunları ortaya koymaya 
çalıştık.

Yakın geçmişte açılmış Müze Evliyagil, Abdullah Gül 
Müze ve Kütüphanesi, Ender Güzey Müzesi “ARThill”, 
Atatürk Üniversitesi Güzel Sanatlar Fakültesi Müzesi, 
SEKA Kağıt Müzesi’nin yanı sıra önümüzdeki günlerde 
açılması planlanan Vehbi Koç Vakfı Çağdaş Sanat 
Müzesi, bir süreliğine Paket Postanesi’ne konuk olacak 
İstanbul Modern’in yeni müze binası, Devrim Erbil 
Çağdaş Sanatlar Müzesi, Eskişehir Modern ve Çağdaş 
Sanatlar Müzesi, Demsa, Dolmabahçe Sarayı’ndaki 
Veliaht Dairesi’nden Karaköy’deki 5 nolu antrepoya 
taşınan İstanbul Resim ve Heykel Müzesi ile İstanbul 
Büyükşehir Belediyesi’nin yeni müze projelerini 
röportajlar ve araştırmalar aracılığıyla aktarmaya 

çalıştığımız bu dosya, aynı zamanda Türkiye’de 
müzeciliğin farklı alanlarında yapılan çalışmaları bir 
araya getiriyor. 

Bugün toplama, koruma ve sergileme anlayışının 
ötesinde eğitme ve öğretme esasına da dayanan 
dinamik, etkileşimci ve katılımcı bir bakış açısı 
içeren çağdaş müzecilik örnekleri dünyanın farklı 
noktalarında çok daha geniş toplumsal ve kültürel 
önermeler sunuyor. Müzeler bulundukları kentlerle, 
o kentin sakinleriyle bütünleşiyor, bunun da ötesinde 
kültür turizmiyle de kente hareket getiriyor. 

Bu simge yapıların akla ilk gelen örneklerinden 
biri İspanya’nın küçücük bir kenti olan Bilboa’daki, 
mimar Frank Gehyr imzalı Guggenheim. Bilboa’nın 
adının artık neredeyse müzeyle birlikte anıldığı 
kent, Guggenheim aracılığıyla her yıl binlerce turisti 
ağırlıyor; müzeyi yılda ortalama 800 bin kişi ziyaret 
ediyor. 

Çok yakın bir zamandaysa Birleşik Arap Emirlikleri, 
Abu Dabi, Saadiyat Adası’ndaki müzeler kompleksini 
konuşmaya başlayacağız. Tadao Ando tarafından 
tasarlanan Denizcilik Müzesi, Jean Nouvel imzalı 
Louvre Abu Dabi, Frank Gehry tasarımı Guggenheim 
Abu Dabi, Foster + Partners’ın tasarladığı Zayed Ulusal 

Müzesi ve de Zaha Hadid imzalı Abu Dabi Gösteri 
Sanatları Merkezi insan aklının sınırlarını zorlayan 
kültür yapıları olarak karşımıza çıkacak. 

Türkiye’nin, özellikle de İstanbul’un zengin kültürel 
mirasını ve sahip olduğu az sayıdaki müzeyi göz 
önünde bulundurduğumuzda, bu çoraklığın sebebinin 
geçmişten bu yana süreklilik göstermeyen ve yeterince 
ciddiye alınmayan kültür politikaları olduğu aşikar. 

2000’li yıllardan bugüne uzandığımızda S.Ü. Sakıp 
Sabancı Müzesi, İstanbul Modern, Pera Müzesi, Elgiz 
Müzesi gibi özel girişimlerle kurulan müzelere karşılık, 
yerinden taşınan ve ne zaman açılacağı belirsiz olan 
Mimar Sinan Güzel Sanatlar Üniversitesi İstanbul 
Resim ve Heykel Müzesi’nin yokluğu ciddi bir problem. 
Öte yandan Bayburt’ta açılan ve Avrupa Konseyi 
Parlamenterler Meclisi tarafından “2014 Avrupa 
Yılın Müzesi” ödülünü kazanan Baksı Müzesi gibi 
merkezden uzakta, bulunduğu ortama önemli katkılar 
sunan müzelerin varlığı ise umut verici. 

Son dönemde müzecilik alanında pek çok girişimin 
hayat bulması ve yeni müze projeleri bu umudu 
güçlendirse de ortaya çıkan büyük fotoğrafa bu dosya 
aracılığıyla bakmaya çalıştık.



Yeni müzeler 
ve anlattıkları

Hem dünyada hem de Türkiye’de birçok örneği 
bulunan ‘devlet başkanları müzesi’ geleneğine Kayseri’de 
Abdullah Gül Üniversitesi Yerleşkesi içerisinde açılan 
Abdullah Gül Müze ve Kütüphanesi de katıldı. Temel 
olarak 11. Cumhurbaşkanı Abdullah Gül’ün hayatının 
anlatıldığı ve eşyalarının sergilendiği müze, bir yandan 
da Kayseri Sümerbank Tekstil Fabrikası’nın Emre 
Arolat Mimarlık tarafından gerçekleştirilen dönüşüm 
projesiyle hayata geçirilmesinin hikayesini de anlatıyor. 
Müzenin küratörlüğünü üstlenen isimse Prof. Dr. Hasan 
Bülent Kahraman.

Kayseri’de 1935’te Rus mühendislerce inşa edilen 
Cumhuriyet döneminin ilk ve en büyük sanayi 
kuruluşlarından Sümerbank Bez Fabrikası, üretimini 
1999’da durdurdu. Abdullah Gül Üniversitesi’nin 
(AGÜ) eğitim, kültür ve sosyal merkezi olarak hizmet 
veren tesis içinde yer alan fabrika, Emre Arolat 
Mimarlık’ın özel dönüşüm projesiyle kültür hayatımıza 
kazandırıldı. Abdullah Gül Müzesi, Sümerbank Bez 
Fabrikası gibi bir kurumun tarihine sahip çıkmanın 
yanı sıra Atatürk’ün önderliğinde Cumhuriyet’in ilk 
yıllarında ülkenin ekonomik bağımsızlığını kazanma 
çabalarının ilk örneği olarak korunması bakımından da 
büyük önem taşıyor.

Müzede, 11. Cumhurbaşkanı Abdullah Gül’ün 
kullandığı makam koltuğu ve masası, kendisine hediye 
edilen eşyalar, madalyalar, Türkiye’nin siyasi geçmişine 
ve Cumhuriyet dönemine ait objeler, fotoğraflar ve 
belgeler sergileniyor. 

Müzede, çağdaş teknolojinin kullanılmasına ayrı bir 
önem verilmiş. Cumhuriyet’in kuruluşundan itibaren 
on yıllar halinde yakın tarihi görsel ve işitsel olarak 
anlatan bir siyasi tarih müzesi olarak tasarlanan 
müzenin her bölümünde sergilenen objelerin yanı sıra 
dönemin siyasi gelişmeleri metin, fotoğraf, film ve ses 
kayıtları aracılığıyla aktarılıyor. Müzenin içinde yer 
alan kütüphanede ise, yaklaşık 18 bin kitap bulunuyor; 
Abdullah Gül’ün şahsi kitaplığına ek olarak yeni 
alımların da yapıldığı kütüphanedeki 6 milyon yayına 
dijital teknoloji sayesinde erişmek de mümkün.

Rus mimar Ivan Nikolaev’in önderliğinde 1933 
yılında inşa edilmiş olan Kayseri Sümerbank Tekstil 
Fabrikası, Cumhuriyet döneminin endüstrileşme ve 
modernleşme hareketinin en önemli sembollerinden. 
Rus konstruktivizminin özgün örneklerini içeren 
kompleks, 1999 yılındaki kapatılışından Abdullah Gül 
Üniversitesi’ne tahsisine kadar terk edilmiş bir alan 
olarak kaldı. Kayseri’de bir zamanlar kentin ekonomik 
ve sosyal anlamda jeneratörü olan, bu sebeple kent 
hafızasında kuvvetli bir yeri olan bu kompleksi yeniden 
kentlinin kullanımına açmak kampusun tasarımındaki 
ana motivasyonlardan biri oldu. 

Var olan yapıların dönüşümüne dair yaklaşım; bu 
yapıları dokunulmaz ilan ederek objeleştirmekle 
aşırı müdahil davranarak var olan karakterinin 
bozulmasına yol açmak olarak tanımlayabileceğimiz 
iki uçtan da kaçınır. Bu tavır, cumhurbaşkanlığı müze 
ve kütüphanesine dönüştürülecek yapılar özelinde 
de geçerli. Tesis içerisinde, özgün endüstri yapıları 
olarak öne çıkan elektrik ve buhar santrali binalarının, 
geçen süre içerisinde oluşmuş patinasının korunması 
böylelikle zamanın izlerini tutması ve katmanlarını 
sergilemesi önemli. Bu durumda koruma amacıyla 
yapılacak müdahalelerin yapı fiziği koşulları açısından 
gerekli onarım işlemlerini içermesi ve dönemlere 
ilişkin nitelikli unsurların muhafaza edilmesi yönünde 
gerçekleştirilmesi planlanmış. 

Yapılar zaman içerisinde üzerlerine aldıkları 
katmanlarla bir bütün olarak kabul edilerek yapıldıkları 
dönemdeki özgün halleri veya geçmişlerindeki 
herhangi bir ara dönemin mevcut hallerine nazaran 
öne çıkarılmasını sağlayacak bir restorasyon çalışması 
yapılması hedeflenmemiş. Mevcut doku üzerinde 
yapılacak tamamlamalar, işlevini yitirmiş elemanların 
güncellenmesi ve yeni yapısal elemanların mevcuda 
eklenmesi durumları bu proje özelinde geliştirilmesi 
gereken başlıca tasarım konuları olarak ele alınmış. 

Yapılarda, zamanla niteliğini tamamen yitirmiş 
ve/veya yok olmuş yapı elemanlarının, her biri için 
bulunduğu noktaya, büyüklüğüne, çevresindeki dokuya 
bağlı ve uyumlu bir şekilde tamamlama yapılması 
planlanmış. Korunan ve kısmi olarak tamamlanan 
mevcut dokuya ilave olarak yapının güncel kullanım 
senaryosu kapsamında eklenecek elemanların ise, 
prensip olarak mevcut yapının izlerini takip eden, 
bununla birlikte güncel malzemeler ile mevcut 
endüstriyel atmosferin içerisinde bütünün bir parçası 
olarak yerini bulması sağlanacak. 

Abdullah Gül
Müze ve Kütüphanesi

ABDULLAH GÜL KÜTÜPHANESİ, FOTOĞRAF: EAA

RESTORASYON ÖNCESİ ABDULLAH GÜL MÜZESİ

ABDULLAH GÜL MÜZE VE KÜTÜPHANE GİRİŞ AVLUSU, FOTOĞRAF: HADİYE CANGÖKÇE

Yeni açılanlar
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Henüz çocukken küçük otomobiller biriktirerek ko-
leksiyonerlik serüvenine atılan Sarp Evliyagil’in 21 ya-
şında başladığı sanat koleksiyonerliği, bugün Ankara’da 
yükselen çiçeği burnunda Müze Evliyagil’in de temelini 
oluşturuyor. Üç kata yayılan 750 metrekarelik sergi ala-
nı, heykel bahçesi, film salonu ve kütüphanesiyle An-
kara’nın ilk modern ve çağdaş sanat müzesi olan Müze 
Evliyagil’in ilk sergisi Evliyagil’in koleksiyonundan der-
lenmiş. Üç bölümde sergilenen eserler müzenin üç fark-
lı katına yayılarak sanatçıların doğum tarihlerini temel 
alıyor. Amaç ise Türkiye’de sanatın farklı kuşaklarına, 
bu kuşaklar içindeki düşünce ve dil birliklerine ya da 
hiçbir kata, kuşağa, bölüme ait olmayan kendi başına-
lıklara, bağımsız ifadelere, özgün dillere dikkat çekmek. 
Sergide her kuşağa, sanatçılarla aşağı yukarı aynı zamanı 
paylaşmış üç yazarın metinlerinden kısa alıntılar eşlik 
ediyor. Bu edebiyat metinlerinin Ankara üzerine kale-
me alınmış olmaları rastlantısal değil. Anakara, yalnızca 
kuşakların değil, akımların ve alanların sınırları üzerine 
düşünmek için de bir davet. Ayrıca yeni kıtalar keşfet-
mek üzere denizlere açılmış bir koleksiyonerin macera-
sına izleyicilerin de eşlik etmesi için bir çağrı niteliğinde. 
Bu ilk sergiyle de misyonunu vurgulamaya çalışan Müze 
Evliyagil’i kurucusu Sarp Evliyagil anlattı.  

Ankara İncek’te açılan Müze Evliyagil’i sizden din-
leyebilir miyiz? Mimari tasarım nasıl ortaya çıktı, bu 
dört katlı bina bir müze olarak nasıl düzenlendi? 

Aslında ilk başta müzeyi başka bir yerde inşa etmeyi 
düşünüyorduk. Sonra İncek’teki bu bina boşaldı ve mi-
mar Nejat Sert ile mekanı gezdik. Nejat Bey, bu binayı 
daha kullanışlı ve sergilemeye dönük, daha çok duvar 
alanları olan yüksek hacimli bir hale getirebileceğimi-
zi söyledi. Burası aslında bir konut olarak yapılmış. Biz 
binayı konuttan müzeye çevirdik. Önüne ve yanına ya-
pılan eklentilerle bazı alanları büyüttük. Bina, gerçekten 
büyük metrekareden ziyade metreküp hacimlere sahip 
bir alana dönüştü. 

Koleksiyonunuzda kaç eser bulunuyor ve bu kolek-
siyonun ana teması nedir? 

Koleksiyonumuzda 220 eser bulunuyor. Ana temamız, 
daha doğrusu yapmak istediğimiz, 1950’lerden bugüne 
Türk modern ve çağdaş sanatını bir arada tutmak. İkincisi, 
bu toprakların sanatına ve sanatçısına destek vermek. Bu 
yüzden özellikle yabancı sanatçılardan çok beğendiklerim 
ve bütçeme uygun olanlar dışında eser almıyorum. Zaten 
ana misyonumuz da Türkiye’deki sanatçılara yatırım yapan 
ve bunları toplumla paylaşan, sergileyen bir mekan olmak. 

Müzede, koleksiyonunuzda bulunan tüm eserlerin aynı 
anda sergilenmesi yerine temalı sergilerle bölüm bölüm 
göstermeyi planladığınız anlaşılıyor. Bu tercihin sebebi 
nedir?

İlk başta temalı sergiler yerine, koleksiyonun tamamını 
sergilemeyi düşünüyordum. Müzenin küratörlüğünü yapan 
Deniz Artun’un temalı sergiler teklifi kulağıma daha hoş 
geldi. Çünkü zaman zaman 220 parçalık koleksiyon, tekrar 
tekrar karıştırılarak sonsuz sergi açılabilir. Eğer şu anda mü-
zede devam eden Anakara sergisi gibi, kafanızda gerçekten 
oturmuş bir fikir üzerine bir sergi kurgulamışsanız, yarın 
öbür gün başka bir isim altında, ana koleksiyondaki eser-
lere, dışarıdan başka eserler de katarak sonsuz sayıda sergi 
açılabilir. Birçok müze de zaten bu şekilde yapıyor. Ayrıca 
eser alımlarına da devam ediyoruz, koleksiyon bu anlamda 
da her geçen gün gelişiyor.

İstanbul Dolapdere’de, Vehbi Koç Vakfı Müzesi inşaa-
tının tam karşısında iki katlı bir proje mekanı üzerinde 
yoğun bir şekilde çalıştığınızı biliyoruz. Bu proje ile ilgili 
neler söyleyebilirsiniz? 

Henüz tam olarak planlamadık ama Dolapdere’de yapa-
cağımız proje mekanını genç sanatçıların da sergilerinin 
olduğu, zaman zaman bizim kendi koleksiyonumuzdan da 
eserlerin gösterildiği bir sanat alanı olarak kurgulamayı dü-
şünüyoruz. Dolayısıyla orada sık sık genç ya da orta yaşlı 
diyebileceğimiz, bildiğimiz ya da yeni birçok ismin de sergisi 
açılacak. 

Dolapdere’deki mekan iki katlı ve yaklaşık 200 metreka-
relik bir alana sahip. İki katın da tavanları oldukça yüksek, 
yani geniş hacimler var. Ayrıca ön taraftaki galeri mekanı da 
aşağı yukarı 8-10 metrelik tavan yüksekliğine sahip. Onun 

ortasında da aynı bu müzedeki gibi bir köprü tasarlıyoruz, 
dolayısıyla her iki yeri de görebilen yüksek tavanlı bir mekan 
olacak. İki yıl sonra Koç Müzesi açıldığında, bölge tamamen 
bir sanat merkezi haline gelecek. 

Yurtiçinde ve yurtdışında birçok sanat mekanını ve mü-
zeyi gezme şansınız olmuştur. Favori müzeleriniz hangi-
leri? Müze Evliyagil’i açarken örnek aldığınız bir müze 
oldu mu?

Kopenhag’daki Louisiana Modern Sanat Müzesi aklımı 
başımdan almıştı. Çok acayip bir yer, Kopenhag’ın 45 km 
kadar dışında bir doğa harikası. İçinde gölleri, denize kıyısı 
olan, muhteşem bahçelere sahip bir yer. Orayı gördüğümde, 
İncek’teki Müze Evliyagil’in lokasyonunun da şehrin 15-20 
km dışında olmasından esinlenerek insanların hafta sonu 
gelip gezeceği güzel bir yer olmasını içimden geçirmiştim. 
Tabii bizim müzemizin metrekarelerce büyüğü ama bazı 
noktaları benzeşiyor. 

İsviçre Basel’deki Fondation Beyeler de şehrin dışında. 
Tramvaya biniyor, 15 dakikada ulaşıyorsunuz. Yine Basel’de-
ki Schaulager’in mimarisi ve sergileme alanları çok güzel. 
New York Guggenheim ve New York New Museum’u da 
çok beğeniyorum. Whitney Museum’un yeni binasını göre-
medim ama eski binasında çok vakit geçirdim, çok güzeldi. 
Venedik’teki Peggy Guggenheim’ın evi de bir efsane bence. 
Küçücük bir yer ama bir evin nasıl bir müzeye dönüştüğünü 
ve o sanat eserleriyle nasıl yaşadığını görüyorsunuz. 

Genç bir yaşta müzeye evrilen, profesyonel bir sanat 
koleksiyonu oluşturmayı başardınız. Sizinle aynı tutkuyu 
paylaşan genç sanat koleksiyonerlerine önerileriniz var mı?

Koleksiyonerlik gerçekten bir tutku. Çünkü kimse sizi zor-
lamıyor, bağlanıyorsunuz ve bir yola çıkıyorsunuz. Bir şekilde 
bazı şeyleri bir araya getirerek bir koleksiyon yapıyorsunuz. 
Bu durum kitap, resim, sanat, araba koleksiyonu için de ge-
çerli, gerçekten bir tutku. Önerilerim çok basit. Mümkün 
mertebe bu işe vakit ayırıp araştırmalarını, okumalarını ve 
en doğruyu, kendilerine en uygun olana, en iyi şekilde eriş-
melerini öneririm.

DOSYA: MÜZELER

SARP EVLİYAGİL MÜZE EVLİYAGİL
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MÜZE EVLİYAGİL

Sarp Evliyagil Koleksiyonu’nda 
Yer Alan Sanatçılar

Feyhaman Duran, Eşref Üren, Hakkı Anlı, Bedri Rahmi Eyüboğlu, Abidin Dino, Ferruh Başağa, Selim Turan, Avni Arbaş, İbrahim Balaban, 
Nejad Devrim, Neşet Günal, Rasin Arsebük, Mübin Orhon, Lütfü Günay, Adnan Çoker, Pierre Alechinsky, Abdurrahman Öztoprak, Erol 
Akyavaş, Burhan Doğançay, Yüksel Arslan, Fethi Arda, Valerio Adami, Roland Topor, Mehmet Güleryüz, Komet, Utku Varlık, Seyhun 
Topuz, Ergin İnan, Mustafa Ata, Hayati Misman, Birol Kutadgu, Gülsün Karamustafa, Osman Dinç, Selim Cebeci, Nurcan Giz, Kemal 
Önsoy, Canan Tolon, İnci Eviner, Bedri Baykam, Mithat Şen, Lale Tara, Kemal Seyhan, Ekrem Yalçındağ, Günnur Özsoy, F. Murat İrtem, 
Levent Morgök, Haluk Akakçe, Murat Akagündüz, Esin Turan, Ebru Döşekçi, Necla Rüzgar, Mehtap Baydu, Evren Tekinoktay, Şevket Arık, 
Onur Gülfidan, Ebru Uygun, Erdal Duman, Mehmet Ali Uysal, Ali Elmacı, Seçkin Pirim, Burcu Perçin, Ümmühan Yörük, Ercan Akın, 
Barış Sarıbaş, Gülşah Bayraktar, Osman Kerkütlü, Gözde İlkin, Yavuz Ayhan, Fırat Engin, Mustafa Elmas, Tunca Subaşı, Erdal İnci, Eda 
Gecikmez, Elif Tutka, Servet Cihangiroğlu, Ali Şentürk, Mustafa Karasu, Şerif Karasu, Zeynep Kayan, Hüseyin Arıcı, Asya Tok, Ender Özer.

“

Atatürk Üniversitesi Güzel Sanatlar Fakültesi 
Müzesi

Erzurum’da 2016 yılının başlarında açılan Atatürk 
Üniversitesi Güzel Sanatlar Fakültesi Müzesi (AÜGSF 
Müzesi), merkezden uzakta açılan sanat müzelerine 
dair önemli örneklerden biri. Müzenin bir diğer önemli 
özelliği de bir güzel sanatlar fakültesinin bünyesinde yer 
alması. Özellikle son yıllarda neredeyse Türkiye’nin her 
ilinde açılan üniversitelerin birçoğunda güzel sanatlar 
fakültesi bulunmasına rağmen, bırakın üniversitelerin 
kendi sanat müzelerini, bulundukları illerde bile sanat 
müzesi, sanat galerisi bulunmuyor. Sanat eğitiminin en 
önemli parçası olan görme-izleme kısmı, ister istemez 
atlanmış oluyor.

Bu bağlamda 2001 yılında uzun ve meşakkatli bir 
süreç sonucunda açılan Eskişehir Anadolu Üniversitesi 
Çağdaş Sanatlar Müzesi’ni hatırlatmakta fayda var. Yine 
1979 yılında İsmail Hakkı Tonguç Müzesi adıyla açılan 
Gazi Üniversitesi Resim Heykel Müzesi, Ankara’nın ilk 
sanat müzesi olması bakımından önemli. Edirne’deki 
Gar Binası’nda yer alan Trakya Üniversitesi İlhan 
Koman Heykel ve Resim Müzesi de bu başlık altında 
incelenebilecek önemli bir müze. 

Bünyesinde güzel sanatlar fakültesi bulunan ama 
bulunduğu şehirde sanat müzesi ve hatta sanat galerisi 
bile bulunmayan üniversitelerimizi sıralarsak karşımıza 
çok uzun ve üzücü bir liste çıkıyor. Mimar Sinan Güzel 
Sanatlar Üniversitesi Resim ve Heykel Müzesi’nin bir 
açık, bir kapalı durumu ise ayrı bir vaka. 

Atatürk Üniversitesi Güzel Sanatlar Fakültesi 
Müzesi’ne dönecek olursak, 2010’da Bayburt’ta 
Hüsamettin Koçan’ın büyük çabaları sonucunda açılan 
Baksı Müzesi’nden sonra doğudaki en kapsamlı müze 
olarak dikkat çekiyor. Müzede yaklaşık 250 sanatçıya 
ait, 350’yi aşkın eser bulunuyor. 2 bin 500 metrekarelik 
sergileme alanına sahip müzenin ilk tohumları, 11 yıl 
önce Müzeye İlk Adım sergisi ile atıldı. Son iki yılda ivme 
kazanan çalışmalar sonucu 2016 yılında açılan müzenin 
envanterinde bulunan eserlerin tamamı sanatçıları 
tarafından bağışlandı. Müzede ulusal ve uluslararası 
ölçekte resim, heykel, seramik, fotoğraf, karikatür, 
geleneksel Türk sanatları, yerleştirme ve video-art 
alanlarında eserler sergileniyor. Atatürk Üniversitesi 

Güzel Sanatlar Fakültesi Müzesi farklı disiplinleri bir 
arada barındırması açısından da büyük önem taşıyor. 
Müzede, ilk ve ortaöğretim öğrencileri başta olmak 
üzere herkese açık uygulamalı ve teorik etkinlikler de 
düzenleniyor.

Müzede Burhan Doğançay, Adil Doğançay, Bedri 
Rahmi Eyüboğlu, Şadan Bezeyiş, Adnan Çoker, Adnan 
Turani, Süleyman Saim Tekcan, Devrim Erbil, Tülin 
Onat, Hüsamettin Koçan, Bünyamin Özgültekin, Erdinç 
Bakla, Adem Genç, Bubi Hayon, Ekrem Kahraman, 
Yusuf Taktak, Devabil Kara, Muhittin Köroğlu, Turhan 
Selçuk, Semih Balcıoğlu, Aşkın Ayrancıoğlu, Oğuz Gürel, 
Eray Özbek, Musa Gümüş, Barbaros Gürsel, İbrahim 
Zaman, İzzet Keribar, Saygun Dura, Emre İkizler, Sıtkı 
Fırat, Nihal Kafalı, Yusuf Murat Şen, Tuna Uysal, Gürbüz 
Doğan Ekşioğlu’nun eserleri bulunuyor.
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Ender Güzey Müzesi ARThill
Ender Güzey Müzesi ARThill, sanatçının 45 yıllık 

birikimini paylaşmak üzere Bodrum Alazeytin’den geçen 
Karya yolu yamacında inşa edildi ve kısa bir süre önce 
hizmete açıldı. Güzey’in tasarladığı sıra dışı mimarisi, sergi 
salonu, atölyesi ve heykel parkı ile sanatçının ‘bütünsel 
sanat’ anlayışını yansıtan ARThill, aynı zamanda sırtını 
ormanla çevrili yamaca dayamış doğa dostu bir yapı. 
Randevu ile gezilebilen müzenin hikayesini Ender Güzey’le 
konuştuk. 

Bodrum’da müze açmaya nasıl karar 
verdiniz? 

ARThill benim kişisel girişimimdir 
ve tamamıyla ben finanse ettim. Ben 
vizyonlarımı gerçekleştiren bağımsız bir 
sanatçıyım. 45 senedir bağımsızlığımı 
koruyarak, tüm zorluklara rağmen dik 
durarak, taviz vermeden sanatımı icra 
ettim. Eğer kendinizi gerçekten sanata 
adamışsanız, yaşamın ve medeniyetin 
temelinin kültür olduğuna inanıyorsanız, 
tercihiniz de bu doğrultuda olur. Eğer ki 
maddiyat ve paranın sizi mutlu edeceğine 
inanıyorsanız tercihiniz, yatırımınız o 
yönde olur. Tabii ki bu duruş sisteme 
uymuyor, simsarlar her yönden sanatçının 
bağımlı olmasını arzu ediyorlar, buna 
aykırı davrandığınızda sizi yok saymaya 
uğraşıyorlar, ancak başaramıyorlar, çünkü 
üreten sanatçıdır. 

Ender Güzey Müzesi ARThill, daha çok Alman sanatında 
kullanılan Gesamtkunstwerk, yani bütünsel sanat anlayışını 
yansıtıyor. Biraz açabilir miyiz?

Gesamtkunstwerk kimliğimi, sanatımı doğru yansıtan 
bir kavram. Ben kendimi disiplinlerarası tekniklerle 
ifade ediyorum; yağlıboya, suluboya, kum, bitki, 
toprak, bronz, ahşap, ateş, ses, hareket gibi çok çeşitli 
malzemeler kullanıyorum. Performanslarımda dansçılar, 

müzisyenler, aktörler yer alıyor. Bu teknikler ve ifade 
tarzlarıyla vizyonlarımı ‘yaşanır’ hale getiriyor, ‘yaşama’ 
dönüştürüyorum.Tasarım tamamen bana ait, toplam 450 
metrekare ve doğaya karşı sorumluluk bilinciyle, güneş ve 
rüzgar enerjisiyle besleniyor. Yağmur sularını bir sarnıçta 
toplayarak su ihtiyacımızı karşılıyoruz. Sırtını ormanla 
çevrili yamaca dayamış, enerjisini Bodrum’un güneşinden 
alan bu doğa dostu bina farklılığını hemen belli ediyor. 

Müze açmak kadar, bir müzeyi yaşatmak da çok önemli. 
Müzenin sürdürebilirliği için planlarınız neler? 

Çok doğru ve önemli bir husus. Bu doğrultuda bazı 
üniversitelerle işbirliği yaparak yüksek lisans öğrencilerine 
yönelik workshop çalışmaları ve seminerler planlıyorum. 
Bu program yurtdışındaki üniversitelere de hitap edecek. 
Yöneticilere ve diğer ilgili kişilere yönelik yaratıcılık 
eğitimleri olabilir. Önemli koleksiyoner sergilerine de yer 

vereceğim. Ayrıca Art & Dinner daveti ile küçük gruplarla, 
sergi alanında kuracağımız gurme sofrasında, eserler 
arasında sanat sohbetleri gerçekleştirmeyi düşünüyorum. 

Müzede eser sergilemenin yanı sıra müze pedagojisi 
gibi önemli bir program hayata geçirmeyi planlıyorsunuz. 
Yurtdışında sanat eğitimi almış ve birçok önemli kurumda 
çalışmış biri olarak bu konuda neler söyleyebilirsiniz? 

En önemlisi çocukların yaratıcılığını desteklemek, 
onların sonsuz düşlerini kırmadan, 
imkanlar sunarak teşvik etmek. Son 
yıllarda çocuklara yönelik pedagoji neyse 
ki oldukça gelişti. Ancak eğitim sistemimiz 
bununla paralel bir yol almadı, tam aksine 
neredeyse tüm sanatsal dersler kaldırıldı. 
Kültürsüz, sanata uzak bir nesil gelişti ve 
gelişiyor. Bunun ülkemize ne denli zararlar 
getirdiği ve getireceği kendini şimdiden 
gösteriyor. Toplum şiddetle işini halletmeyi 
tercih ediyor. Halbuki kültür ve sanatla 
iç içe, hümanist bir toplum toleranslı, iyi 
niyetli, namuslu, dürüst ve haysiyetli olur. 
Bu nedenle çocuklara yönelik çalışmalar 
gerçekleştirmeyi önemsiyorum. Atölyeniz 
de müze arazisinin içinde yer alıyor. Bu 
anlamda yaşayan bir müze diyebilir miyiz?

Evet, bu nedenle ARThill ve çevresi 
sürekli değişime, gelişmeye uğruyor ve 
de uğrayacak; bir nevi metamorfoz... 

Yeni eserler arazide yer almaya başladı bile. 
Son çalışmalarım, karasabandan yaptığım Kuşlar serisi. 
Çevrede bulunan kayrak taşları ve buranın özel kızıl toprağı 
da benim için mükemmel malzemeler. Önümdeki Karya 
yolu, Tanrıçalar Geçidi ve karşımda Leleglerin ilk yerleşim 
yerlerinden olan Syangela Tepesi ayrı bir ilham kaynağı. 
Her geleni büyüleyen bir ortam ARThill ve çevresi.

Seka Kağıt Müzesi

Türkiye’nin ilk kâğıt mühendisi Mehmet 
Ali Kâğıtçı tarafından kurulan tarihi SEKA 
Kâğıt Fabrikası Türkiye’nin ilk, dünyanın 
en büyük kâğıt müzesi olarak 2016 yılında 

yeniden hayat bulan önemli yapılardan biri. 

İzmit Kâğıt Fabrikası, genç Türkiye Cumhuriyeti'nde 
fabrikaların peş peşe açıldığı yıllarda kuruldu. O döneme 
kadar ithal edildikten sonra Türkiye’de işlenerek karşılanan 
kâğıt ihtiyacı, Fransa'da Grenoble Üniversitesi Fransız Kâğıt 
Mühendisliği Okulu'ndan mezun olan Mehmet Ali Kağıtçı'nın 
kâğıt sanayisinin kurulmasına dair girişimleriyle son buldu. İzmit 
Sümerbank Selüloz ve Kâğıt Fabrikası'nın temeli 14 Ağustos 
1934'te dönemin başbakanı İsmet İnönü tarafından atıldı. 
Fabrikanın tesisi için kuruluş hazırlıkları, daha sonra fabrikanın 
müdürü olan Mehmet Ali Kağıtçı tarafından yürütüldü ve fabrika 
1936 yılında açıldı. 1998 yılında özelleştirme kapsamına alınarak 
anonim şirkete dönüştürülen fabrika, 2005 yılında Sümer Holding 
ile birleştirilerek kapatıldı. Seka Kağıt Müzesi, bir kurumun 
tarihine sahip çıkmanın yanı sıra Cumhuriyet’in ilk yıllarında 
ülkenin ekonomik bağımsızlığını kazanma çabalarının özel bir 
örneği olarak da korunmayı hak ediyor. İzmit Kâğıt Fabrikası’nın 
ömrünü tamamlamasının ardından binanın yeniden doğuşu için 
beklenen karar 2005 yılında verildi. Kocaeli Büyükşehir Belediyesi 
tarafından hayata geçirilen endüstriyel dönüşüm projesiyle 
fabrika bugün bilimin, teknolojinin ve öğrenmenin merkezi 
haline geldi. Kocaeli Bilim Merkezi’nin ardından açılan Seka, 
böylece 80 yıl sonra yeniden hayat buldu. 12 bin 345 metrekare 
alan üzerine kurulan ve 19 farklı salondan oluşan müzede, 
fabrikanın kuruluş hikâyesinden başlayıp Kocaeli’den Türkiye’ye 
yayılan kâğıdın hikâyesi görüntüler eşliğinde izlenebiliyor. 
SEKA ruhunu taşıyan ve bugüne kadar kâğıt üretim sürecinde 
kullanılan tüm makina ve ekipmanlar olduğu gibi korunmuş. 
Geçmişi olduğu gibi yansıtabilmek için beş matbaa makinasının 
bakımı ve onarımı yapılmış. Korunan makinalar arasında en 
önemli olanı 1936 yılında açılan Seka 1. Kâğıt Fabrikası’na ait 2 
nolu kâğıt makinası. Bu makina, fabrikanın kurulduğu günden 
kapandığı güne kadar 70 yıl boyunca hiç durdurulmadan sürekli 
olarak çalışmış. Seka Kâğıt Müzesi’nde geleneksel yöntemle kâğıt 
yapma, ebru gibi kâğıt sanatlarına ilişkin atölye ve sergiler yer 
alıyor. 

ENDER GÜZEY MÜZESİ “ART”HILL

SEKA’DA İLK YERLİ KAĞIT ÜRETİMİ, 1936
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Devrim Erbil 
Çağdaş Sanatlar Müzesi Bodrum

Devrim Erbil, 80 yıllık hayatına çok şey sığdırmış, 
yaşamını sanata ve sanatın geniş kitlelere yayılmasına 
adamış bir sanat insanı. Erbil’in Bodrum’da açacağı 
çağdaş sanatlar müzesiyle sanat eserlerini koruma altına 
alma girişiminin gerisinde de uzun ve zorlu sanat serüveni 
var elbette. 

1955 yıl ında girdiği Devlet Güzel Sanatlar 
Akademisi’nde Halil Dikmen ve Bedri Rahmi 
Eyüpoğlu’nun öğrencisi olan Erbil, mezun olduğu 1959 
yılında arkadaşlarıyla Soyutçu 7’ler grubunu kurdu. 1962 
yılında Akademi’ye asistan olarak girdi. Bedri Rahmi 
Eyüboğlu, Cemal Tollu ve Cevat Dereli atölyelerinde 
görev aldı. 1963 yılında Altan Gürman, Adnan Çoker, 
Sarkis ve Tülay Tura ile Mavi Grup’u kurduktan sonra 
Madrid ve Barcelona’da başladığı sanat araştırmalarına 
Paris ve Londra’da devam etti. Türkiye Çağdaş Ressamlar 
ve Görsel Sanatçılar Derneği Başkanlığı, İstanbul Resim 
Heykel Müzesi Müdürlüğü görevlerinde bulunan

Devrim Erbil, 1981 yılında profesör oldu. 1991 yılında 
Devlet Sanatçısı unvanı ile onurlandırıldı. 2002 yılında 
Balıkesir Belediyesi’nce Devrim Erbil Çağdaş Sanatlar 
Müzesi adıyla kişisel müzesi açıldı. 2004 yılında Mimar 
Sinan Güzel Sanatlar Üniversitesi’nden emekli oldu. 
Sanatçı, 2005’te Doğuş Üniversitesi’nde Sanat ve Tasarım 
Fakültesi Dekanı olarak göreve başladı ve halen öğretim 
üyeliği görevini sürdürmekte. Akademi’deki 50 yılını, 
2015 yılında Tophane-i Amire’deki Akademi’de 50 
Yıl sergisiyle taçlandırdı. 2017 yılında 80. yaşını yine 
birçok sergi ve etkinlik ile kutlamayı planlayan Erbil, 
hazırlıklarını tamamlamış bile.

Tuval resminin dışında özgün başka tekniklerle de eser 
üreten sanatçı, sanat eserlerini geniş kitlelerle paylaşmak 
amacıyla gravür ve serigrafiler, vitray, seramik, ahşabın 
olanaklarını kullandığı marküteri uygulamalar, ışık ve 
hareket kavramlarına yeni boyutlar kazandırdığı renkli 
pleksiglaslar, desenlerinin hayat bulduğu halı tasarımları 
da üretti. 

Bir anlamda Türkiye Sanatı’nın belleğini de tutan 
sanatçının paha biçilmez arşivi Salt tarafından kayıt 
altına alındı. Erbil, arşivinin Salt tarafından kayıt altına 
alınacak olmasına dair şunları söylüyor: “Akademi’nin 
ve derneklerin sanatsal etkinlikleri, Osman Hamdi 

Ödülleri sayesinde sanatla, sanatçılarla, değişik 
kuşaklarla tanıştım. 1980’li yıllarda Akademi’de sanat 
bayramları olurdu. Bu sanat fuarlarının ilk örneğini biz 
düzenledik. 1983 yılında Atatürk Kültür Merkezi’nde 
Galeriler Sergisi’ni açtık ve bu sergiye İstanbul’daki 
yaklaşık 25 galeri katıldı. Yani günümüzdeki fuarların 
ilk başlangıcıydı onlar. Akademi’nin 1970 ve 80’lerdeki 
tüm etkinliklerinde yer aldım ve çok kapsamlı bir arşivim 
oluştu. Geçenlerde Vasıf Kortun ve ekibi bana geldi ve 
‘70 ve 80’li yıllardaki sanat etkinliklerinden hangisine 
baksak sizin isminiz geçiyor’ dediler. Şimdi iki yıl süreyle 
bütün arşivimi alacaklar ve kayıt edecekler. Benim sadece 
sanatçı kimliğim yok. Bir koltukta birçok karpuz taşıdım. 
Hem akademisyen, ressam, müzeci hem de sanatçı 
örgütleri ve kültür etkinliklerinin içinde olan biriyim. 
Bunlar kolay şeyler değil ve ben bunların hepsini çok 
ciddiye aldım.”

1979-1982 yılları arasında Resim ve Heykel Müzesi 
müdürlüğü de yapan Devrim Erbil’in müzecilik 
konusundaki tecrübelerini de özellikle belirtmek 
gerekiyor. Erbil, müze yıllarını ise şöyle anlatıyor: 
“1979 yılında müzeye müdür olduğumda çok 
heyecanlanmıştım. Müzeyi hep kendimle yaşıt görüp 
özdeşleştiririm. Çünkü müze 20 Eylül 1937’de açıldı, 
ben 16 Eylül 1937’de doğmuşum. Aramızda dört gün 
var yani. Bir de ben çok samimi bir Atatürkçüyüm. 
Onun Türkiye için değerini çok iyi hisseden, önemli 
bulan ve onun ilkelerinin, devrimlerinin, çağdaşlığının 
çok doğru bir yöntem olduğunu, Türkiye’nin bugünkü 
dünya içerisindeki konuma gelmesinde çok büyük rolü 
olduğuna inanıyorum. Müze müdürü olduğum zaman 
böyle kutsal bir iş yapacağımı biliyordum ama kapalı bir 
müzeydi. Müzenin açılması için çok uğraş verdik. Resim 
ve Heykel Müzesi’ni benim müdürlüğüm dönemimde 
1600 kişi geziyordu. Açtım ve gezilebilir bir müze 
haline getirdim. Müzenin derneğini ben kurdum, orada 
kurslar veriliyordu. Sanatın toplum içinde yaygınlaşması, 
gelişmesi adına sürekli projeler üretiyorduk.” 

Devrim Erbil’in 80 darbesi döneminde işleyen bir hale 
getirdiği Resim ve Heykel Müzesi’ndeki tecrübelerinin 
ışığında Bodrum’da açacağı müzenin de başarılı olacağı 
kuşkusuz. Devrim Erbil’in, 2016 yılının Ağustos ayında 

Bodrum’da açtığı Müzesini Düşleyen Resimler sergisi, 
Devrim Erbil Sanat Eğitim ve Kültür Vakfı’na bağışladığı 
resimlerden oluşuyordu. Bu sergi, doğrudan Bodrum’da 
açılacak Devrim Erbil Çağdaş Sanatlar Müzesi’nin ön 
gösterimiydi. Erbil, yıllardır hayalini kurduğu müzeyi 
ise şu sözlerle anlatıyor: “Müzecilik çok ciddi bir iş. Özel 
müzecilik ayrı, kamu müzesi çok ayrı bir alan. Lisedeki 
resim öğretmenimin durumu bana çok şey öğretti. 
Adnan Turani de ondan ders almıştı ve bir kitabında 
Sırrı Özbay’ın çalışmalarına yer vermek istedi ama tek 
bir eserini bile bulamadık. Varisi yoktu, çalışmaları yok 
olmuştu. Eserlerimin dağılmasını istemiyorum. Benim 
kendi seçtiğim, her dönemimden eserlere yer vermek 
istiyorum müzemde. Hatta bazen bir dönemimi çok 
iyi temsil ettiğini düşündüğüm resimlerimi geri satın 
alıyorum. Benim biçimlendirdiği bir müze, vakfımın 
kolladığı bir yer olsun istiyorum. Bu eserlerimi vakfıma 
bağışladım. Eserlerimin en iyi korunacağı yer müzedir 
diyorum ve hayattayken bu eserleri bir araya getirip bir 
müze açmak istiyorum. Bodrum Belediye Başkanı Ahmet 
Bey, ‘Hocam sanatın merkezi Beyoğlu’dur’ dedi. Evet, 
ama benim Beyoğlu’nda bankalar gibi bir merkez açacak 
bütçem yok. Ben ancak resim yapıyorum ve oradan 
gelen gelirle böyle bir işe soyunuyorum. Batı’da olsa bazı 
sanatçılar için belediyeler müze yapar ama biz de böyle 
bir şey yok. İstanbul’da müze tabii ki açmak isterim ama 
gerekli şartlar oluşmadı bugüne kadar. 

Müze, Bodrum’daki şahsi mülkümde açılacak, ben 
inşa ettireceğim, ben yöneteceğim. Bu fikir Bodrum 
Belediyesi’nin de hoşuna gitti. Benim Bodrum’a yerleşmem 
de oranın kültür hayatına katkı sağlayacaktır. Bodrum’da 
Portakal Çiçeği Sanat Etkinlikleri’ni düzenliyoruz, sergiler 
açıyorum. Sanatçılar çocuklarının geleceğini olduğu 
gibi, eserlerinin de geleceğini düşünmek durumunda. 
Eğer eserlerinize değer veriyorsanız sahip çıkacaksınız. 
Sanatçının olduğu kadar, eserin de bir hayatı var.”

Erbil’in Bodrum’daki 5.5 dönümlük mandalina 
bahçesinin 1.5 dönümlük bölümüne konumlandırılacak 
müze mimar Prof. Mustafa Demirkan tarafından 
tasarlandı. 350 metrekare taban üzerine oturacak iki katlı 
yapının aynı alanda bulunan yapılarla da ilişkilendirilerek 
genişletilmesi plan dahilinde.

Açılacak olanlar

DEVRİM ERBİL MÜZESİ PROJE GÖRSELLERİ
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Vehbi Koç Vakfı ve Ömer Koç’un en önemli sanat 
projeleri arasında, hem bir kültür odağı hem de bir eğitim 
ve nitelikli vakit geçirme alanı olarak algılanacak bir çağdaş 
sanat müzesi yer alıyor. Dolapdere’de kurulacak olan müze, 
Vehbi Koç Vakfı Çağdaş Sanat Koleksiyonu’nun yanı sıra 
yıl boyunca süreli çağdaş sanat sergilerine ev sahipliği 
yapacak. Müzenin adının duyulması bile bölgede ciddi 
bir hareketliliğe yol açtı.

Vehbi Koç Vakfı’nın kurmayı hedeflediği çağdaş sanat 
müze kompleksi için bir hazırlık, araştırma ve laboratuvar 
ortamı sağlayan ve 2010 yılının Mayıs ayında açılan 
ARTER, dünyanın önde gelen çağdaş sanatçılarının 
çalışmalarını sanatseverlerle tanıştırdı. ARTER’in bugüne 
kadar düzenlediği sergiler, Türkiye çağdaş sanat ortamına 
önemli katkılar sağladı. Vehbi Koç Vakfı’nın bu özel sanat 
mekanında gösterdiği başarıyı, bu yıl içinde açılması 
planlanan Vehbi Koç Vakfı Çağdaş Sanat Müzesi ile çok 

daha ileriye taşıyacağı kuşkusuz. Çağdaş sanat müzesinin 
kurucu direktörlüğünü Vehbi Koç Vakfı Kültür Sanat 
Danışmanı Melih Fereli üstleniyor, küratörler ekibinin 
başında ise Emre Baykal bulunuyor.

Vehbi Koç Vakfı, çağdaş sanat müzesi için oluşturduğu 
Vehbi Koç Vakfı Çağdaş Sanat Koleksiyonu (2007+) ile 
kültür alanındaki faaliyetlerine yeni bir boyut ekledi. 
2007’den bu yana sürdürülen çalışmalar sonucu bugün 
1.000’den fazla çağdaş sanat yapıtını içeren koleksiyondaki 
işler, daha şimdiden dünyanın önde gelen sanat kurumları 
tarafından ödünç alınmaya ve farklı coğrafyalardaki 
sergilerde izleyiciyle buluşmaya başladı.

Yaklaşık 20 bin metrekarelik inşaat alanına sahip olan 
yedi katlı binada yer alacak müzede sabit ve süreli sergi 
alanları, bir heykel terası, performans alanları, interaktif 
diyalog merkezleri, konferans/toplantı/etkinlik salonları, 
kütüphane, konservasyon laboratuvarı, depolar, sanat 

kitapçısı ve yiyecek/içecek alanı bulunacak. Müzenin 
tasarımı, çağrılı bir yarışmaya katılan uluslararası ve 
ulusal mimarlar arasından seçilen Grimshaw Architects 
(İngiltere) tarafından yapıldı; uygulama projeleri ise 
Turgut Alton Mimarlık tarafından gerçekleştirildi. 

Ömer Koç’un 8 Mart 2013 tarihinde Financial Times’ın 
Cellecting eki için Catherine Milner’a verdiği röportajdan 
müze ile ilgili küçük ipuçları alabiliyoruz. 50 milyon euro 
bütçe ayrılan müzede, Vehbi Koç Vakfı Koleksiyonu’ndan 
Türkiyeli ve uluslararası çağdaş sanatçıların eserlerine yer 
verilecek. Türkiye’de çağdaş sanat koleksiyonerliği denince 
akla gelen ilk isimlerden olan Ömer Koç’un önderliğinde 
yürütülen müze projesinde, temsil edilebilecek sanatçıları 
tahmin etmek için hayal gücümüzü kullanmak ya da 
müzenin açılışını beklemekten başka bir şansımız şimdilik 
yok gibi görünüyor.

Grimshaw Architects, Londra’da faaliyet gösteren bir mimarlık 
ofisi. 1980 yılında Sir Nicholas Grimshaw tarafından kurulan 
firma, yüksek teknoloji mimarisinin öncülerinden biri olarak 
anılıyor. Özellikle Amsterdam Bijlmer Arena tren istasyonu, 
Waterloo International tren istasyonu, ödüllü (Royal Institute of 
British Architects Lubetkin Prize) Southern Cross tren istasyonu 
gibi taşıma projeleri ile tanınıyorlar. Londra, Melbourne, Sydney 
ve New York’ta da ofisleri bulunuyor. Grimshaw Architects’in, 
İnternet sitesinde (grimshaw.global) VKV Çağdaş Sanat Müzesi 
ile ilgili şu açıklamaları görüyoruz. Yeni müze projesi büyüyen 
Vehbi Koç Koleksiyonu’nu mümkün olan en geniş kitleye 
ulaştırmak ve bu eserleri ulusal, bölgesel ve uluslararası bağlamda 
sergilemek üzerine planlanmış. İstanbul en hareketli bölgelerinden 
birinde konumlanacak müze için Grimshaw Architects, bu canlı 
kamusal alanın bir uzantısı olan, iç ve dış mekanlar arasındaki 
sınırların flulaştığı, gelip geçen yayaların müzenin sürekli bir 
aktiviteyle zenginleştirilen alanların cazibesine kapılacağı bir 
bina tasarlamış. Ayrıca geleneksel Osmanlı mimarisinin mozaik 
çinili formlarından ilham alınarak tasarlanan müzenin, şehir için 
bir simge bina olacağı konusunda da iddialı mimarlık şirketi. 
Grimshaw tasarımında kağıt üzerine işler, resimler, video, medya 
enstalasyonları gibi koleksiyonun zengin çeşitliliği ve ziyaretçi 
alanlarına entegre olan performans ve müzik sanatları etkinlikleri 
de özellikle dikkate alınmış.

Müze projesinde Thornton Thomasetti, Max Fordham, Neill 
Woodger Acoustics, aydınlatma uzmanı Jason Bruges gibi 
multidisipliner bir ekip görev alıyor ve binanın sivil bir simge, 
ziyaretçiler için cazip, çalışabilecek bir alan olmasının yanı sıra 
eserlerin konservasyonu, korunması ve restore edilmesi işlevlerini 
yerine getirmesi de amaçlanıyor. 

Ve
hb

i K
oç

 V
ak

fı
 

Ç
ağ

da
ş S

an
at

 
M

üz
es

i

Şu anda Koç Holding Yönetim Kurulu Başkanı ve VKV 
Yönetim Kurulu Üyesi görevlerini yürüten Ömer Koç’un önemli 
kişisel sanat koleksiyonları da bulunuyor. Osmanlı tarihi üzerine 
dünyanın en büyük kitap koleksiyonuna sahip Koç, 1980’li 
yıllardan bu yana kitap biriktiriyor. Batı dillerinde yazılmış 
Osmanlı İmparatorluğu ile ilgili belli başlı kitaplardan oluşan 
koleksiyonda seyahatnameler, genel tarih ve izlenimlerden 
oluşan kitaplar bulunuyor. En eski tarihli kitap ise 1493 yılına 
ait. Ömer Koç, Osmanlı İmparatorluğu konulu koleksiyonunu 
otograf belgeler, fotoğraflar, desen, suluboya ve resimlerle 
zenginleştirmiş. 

Ömer Koç’un ayrıca 20. yüzyıl mobilyaları, İznik çinileri, 18. ve 
19. yüzyıl Kütahya çinileri ve Türkiye ve dünya çağdaş sanatına 
ait çok önemli eserlerden oluşan koleksiyonları bulunuyor. Ayrıca 
Melling, Castellan, Preaulx, Cassas ve Hilair gibi İstanbul’a gelmiş 
18. yüzyıl Fransız sanatçıların eserleri ile 19. yüzyıl ustalarından 
Fausto Zonaro, Amadeo Preziosi, Frederick Lewis, Edward Lear, 
Sir Frank Brangwyn, Georg Emanuel Opiz, Antoine de Favray’in 
eserleri de bulunuyor. Ömer Koç’un koleksiyonlarının en önemli 
özelliklerinden biri de eserlerin sistemli, düzenli ve özenli olarak 
bir şekilde bir araya getirilmiş olması.

Grimshaw Architects Ömer Koç

VEHBİ KOÇ VAKFI ÇAĞDAŞ SANAT MÜZESİ PROJESİ, GRIMSHAW ARCHITECTS
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İstanbul Resim ve Heykel Müzesi, 
kurulduğu günden bu yana hep gündemde 
oldu. Bir açık, bir kapalıydı. Sanat tarihimizin 
belleği, modern ve çağdaş yüzü olan 
müzenin koleksiyonunda, dünyanın farklı 
uygarlıklarından, farklı dönemlere tarihlenen 
resim, heykel, özgün baskı yapıtların 
yanı sıra müzeye bağış yoluyla gelmiş özel 
koleksiyonlardan yapıtlarda bulunuyor. 2005 
yılı envanterlerine göre müzede 3977 resim, 
672 heykel, 80 hat, 107 seramik eser bulunuyor. 
Ayrıca 18. ve 19. yüzyıl Batılı sanatçılarla 
çağımız sanatçılarından Bonnard, Deraini, 
Levy,  Matisse, Picasso, Utrillo gibi sanatçıların 
yapıtları da koleksiyon kapsamında. Buna 
karşılık yaklaşık 5000 eser yıllardır depolarda 
bekletiliyor. 2015 yılında açılacağı söylenen 
müze, bugün hâlâ açık olmadığı gibi ne 
zaman açılacağı da kamuoyuna duyurulmuş 
değil. 2018 yılının ikinci yarısında açılması 
planlandığı konuşulan müzenin müdürü ve 
aynı zamanda Mimar Sinan Güzel Sanatlar 
Üniversitesi Rektörü Yalçın Karayağız’dan son 
durumu öğrenmek için bilgi talep ettik fakat 
cevap alamadık. Müzenin geçirdiği evreleri 
şöyle bir hatırlarsak, sanırım kapalı olduğu yıl 
sayısı, açık olduğu yıl sayısından daha fazla.

1937 yılında Atatürk’ün emriyle 20 Eylül’de 
Türkiye’nin ilk güzel sanatlar müzesi olarak 
Dolmabahçe Sarayı’nın Veliaht Dairesi’nde 
hizmete giren müze, 1939-1945 yılları arasında 
II. Dünya Savaşı nedeniyle kapalı kaldı. 
1976–1979 yılları arasında yangın tehlikesi 
ve bakımsızlık yüzünden bir süre kapalı kaldı. 
1979’da Devrim Erbil ve Tomur Atagök’ün 
mücadelesiyle tekrar çalışır hale getirildi. 
Uzun yıllar Mimar Sinan Güzel Sanatlar 
Üniversitesi İstanbul Resim ve Heykel Müzesi 
olarak kullanılan müze, binanın yenilenmesi 
için kaynak bulmakta güçlük çekilince 2007 

yılında kapatıldı. 2009 yılında onarımın 
bittiği bölümde Serginin Sergisi adlı bir sergi 
düzenlendi. Bu sergi, müzenin 1937 yılındaki 
açılış sergisinin sembolik bir tekrarıydı.

Üniversiteye yeni bir bina verilerek Veliaht 
Dairesi de tamamen Milli Saraylar’a geçti. 
Mimar Sinan Güzel Sanatlar Üniversitesi 
Resim Heykel Müzesi koleksiyonu, 2012 
yılında çağdaş bir müze olarak yenilenme 
çalışmaları süren Fındıklı’daki Antrepo 
No:5’e taşındı.

Veliaht Dairesi’ne Milli Saraylar Resim 
Müzesi kurulurken iki yıl içinde tamamlanması 
planlanan mimar Emre Arolat’ın tasarladığı 
yeni müze binasının geçici sergi salonları 2014 
yılında Elvah-ı Nakşiye’den Günümüze MSGSÜ 
Resim ve Heykel Müzesi Koleksiyonlarından 
Seçkiler başlıklı bir sergiyi ağırladı. Sonra yine 
sessizliğe gömüldü.  

Yıl 2017... 22 bin metrekareden oluşan, 7 
bini kapalı olmak üzere 11 bin metrekareye 
kadar sergi ve depo alanlarının, kütüphane, 
sinema ve çok fonksiyonlu salonların yer 
alacağı, yaklaşık 1100 eserlik bir kalıcı 
serginin sürekli açık olacağı yeni müze hala 
inşaat halinde.

Karaköy antrepolar bölgesinde bulunan 
5 numaralı antreponun Mimar Sinan Güzel 
Sanatlar Üniversitesi’ne tahsis edilerek bir 
modern sanatlar müzesine dönüştürülmesi 
projesi, kentin kalbi sayılabilecek bir noktada 
içine girilemeyen bir yer olarak var olan bu 
alanın kamu kullanımına açılması açısından 
büyük bir adım olarak değerlendirilebilir. 
Müzenin, aralarında geç Osmanlı’dan 
günümüze, modern Türk resminin önemli 
eserlerinin de olduğu yaklaşık 8000 esere ev 
sahipliği yapması planlanıyor.

İstanbul 
Resim ve Heykel Müzesi

Mimari detaylar:

Müzenin mimari projesini yürüten Emre Arolat Mimarlık alandaki 
yapıların tümünün cephelerinde açığa vurulan betonarme grid, 
kuşkusuz kentsel bellek içinde bu yapılara ilişkin en güçlü imge 
olduğunu vurguluyor. “Yapının mimarı Sedad Hakkı Eldem için bu 
gridin anlamı, Türk mimarlığının kurucu elemanı olarak gördüğü 
‘çatkı’ya yaptığı referansla pekişiyor olsa gerek. Antrepo yapısını 
müzeye dönüştürürken ana motivasyon, kentsel bellekte yer tutan 
bu gridin sürdürülmesi ve yeni işlevleri içine alabilecek şekilde 
değerlendirilmesi olarak ortaya çıktı. Bu bağlamda, betonarme 
taşıyıcı sistem olduğu gibi korunup duvarlar ve döşemelerin 
kaldırılmasıyla içine yeni müzenin ‘konteynır’larının yerleşebileceği 
üç boyutlu bir yapısal grid elde edildi. Eserler, küratoryal bir yaklaşım 
doğrultusunda kategorize edilerek gruplar halinde bu konteynırların 
içlerine yerleştirildi.” diye anlatan ekip yapıyı saran şeffaf cephe, 
sayesinde ziyaretçilerin bir odadan çıkıp diğerine doğru ilerlerken 
İstanbul manzarası ile karşı karşıya kalmalarına imkan verildiğini 
de belirtti. Yapının caddeye bakan cephesini kaplayan strüktürün 
arkasına yerleştirilen media-mesh duvar ise müze ve şehir arasında bir 
ara yüz görevi görüyor. Uzun süredir şehre epey soğuk durmuş olan bu 
yapı yeniden şehirle ve insanla iletişime geçecek.

İSTANBUL RESİM VE HEYKEL MÜZESİ CEPHE DETAYI, EAA

İSTANBUL RESİM VE HEYKEL MÜZESİ GECE GÖRÜNTÜSÜ, EAA
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İstanbul Büyükşehir Belediyesi (İBB), Kasım 
2016’da çağdaş sanat fuarı Contemporary Istanbul’da 
dokuz yeni müze açacağını duyurarak bu müzelerin 
maketlerini sergiledi. İBB Basın Danışmanlığı’na daha 
detaylı bilgi almak ve aklımıza takılanları sormak için 
uzun uğraşlar sonucunda ulaştık. Bazı sorularımız 
yanıtlandı, bazı sorularımız ise cevapsız kaldı. Örneğin 
önce Contemporary Istanbul Fuarı’nda dokuz yeni müze 
açılacağı duyurulduğu halde daha sonrasında İBB Kültür 
A.Ş. Genel Müdürü Nevzat Kütük basın açıklamasında 
bu sayının 16’ya çıktığını söyledi. Şimdi kulislerde 
dolaşan bilgilerden bu rakamın 19 olduğunu anlıyoruz. 
Ancak İBB’ye kaç müze açılacağını sorduğumuzda yanıt 
alamadık. Bu müzelerde çalışacak uzman ekipler hangi 
kriterler esas alınarak seçilecek, sınav açılacak mı? Bu 
sorunun da yanıtı yok. Ya da açılış takvimlerine dair 
bilgi de yok. Sadece “İleriki zamanlarda başkanlığımız 
tarafından kamuoyu bilgilendirilecektir” deniliyor. 
Müzelerin programını yönetecek sanat ekibinde kimlerin 
yer alacağına dair yanıt ise “Her müze çalışması için 
danışma kurulları ve bilim kurulları oluşturulmaktadır” 
şeklinde. İBB’nin oldukça önemli bir sanat koleksiyonu 
olduğunu Barika Göncü-Aydemir Hatipoğlu’nun kaleme 

aldığı 1991 tarihli, İstanbul Büyükşehir Belediyesi Resim 
Koleksiyonu/Greater İstanbul Municipality Painting 
Collection kitabından biliyoruz. Atatürk Kitaplığı’nda 
sergilendiği söylenen, bu koleksiyon eserleri bu müzelerde 
sergilenecek mi yoksa yeni eser alımları yapılıyor mu? İBB 
Basın Danışmanlığı bu konu hakkında da “Söz konusu 
projelerde İstanbul Büyükşehir Belediyesi’ne ait tüm 
envanter çalışmaları değerlendirilecektir” diyor sadece. 

Ancak Kültür A.Ş.’nin internet sitesinde (kultur.
istanbul) müzelerle ilgili bazı açıklamalar bulunuyor. 
Nevzat Kütük basın açıklamasında; İstanbul’a 16 yeni 
müze daha kazandıracaklarını, ziyarete açılacak olan 
Şerefiye Sarnıcı’nda kültürel etkinlikler düzenleneceğini, 
Tekfur Sarayı’nın Çini Müzesi, Anemas Zindanları’nın 
Ortaçağ İşkence Müzesi, Feshane’nin Tasavvuf Kültürü 
Müzesi olarak hizmete sunacağını, Miniaworld, Gelenekli 
Sanatlar Müzesi ve Atölyesi, Kent Müzesi, Bilim ve 
Teknoloji Müzesi ile El Sanatları Çarşısı için çalışmaların 
devam ettiğini belirtmişti.

İBB Basın Danışmanlığı ise dokuz müzenin adını 
paylaştı: İstanbul Kent Müzesi, Tekfur Sarayı Çini Müzesi, 
Kadıköy Gazhane Enerji Müzesi, Yenikapı Arkeoloji 
Müzesi, Tasavvuf Müzesi, Anemas Zindanları İşkence 

Müzesi, Haliç Tersanesi Bilim ve Teknoloji Müzesi, Modern 
Sanatlar Müzesi ve 15 Temmuz Şehitleri Müzesi. 

Müzelerin mimarı tasarımını hangi firmaların 
gerçekleştireceğine dair yanıtlarında ise sadece beş müzeye 
ait bilgi veriliyor: 

İstanbul Kent Müzesi: Salon Mimarlık, Alper 
Derinboğaz

Tekfur Sarayı Çini Müzesi: Guicciardini & Magni 
Architetti, Anıl Mimarlık 

Kadıköy Gazhane Enerji Müzesi: Tasarımhane İstanbul
Yenikapı Arkeoloji Müzesi: Eisenman Architects, Aytaç 

Mimarlık
Tasavvuf Müzesi: Tasarımhane İstanbul

İstanbul Büyükşehir 
Belediyesi Müzeleri

Lokasyon: Topkapı Şehir Parkı
Toplam İnşaat Alanı: 38 bin metrekare
Konsept: İstanbul’un 8.500 yıl öncesinde başlayan 
hikayesini anlatmak ve anatomisini sergilemek.
Açıklama: İstanbul’un tarih boyunca geçirdiği 
evreleri tüm yönleriyle ele alan kent müzesi, kalıcı 
sergi alanlarının yanı sıra kapsamlı konservasyon ve 
restorasyon laboratuvarları, müze kütüphanesi, çocuk 
atölyesi ve gösteri salonu, geçici sergi alanları ile sadece 
bir envanter sergisi değil, yaşayan ve kente katkıda 
bulunan bir yapı olarak planlanmış.

Lokasyon: Kadıköy
Toplam İnşaat Alanı: 1.600 metrekare
Konsept: Endüstri mirası niteliğindeki, Hasanpaşa hava 
gazı fabrikası yıllar içerisinde değişim göstermiş bölgenin 
ve fabrikanın geçmişine ışık tutarak, ziyaretçilere 
geçmişi deneyimletecek şekilde fonksiyon kazandırarak 
sergilenmesi ile gelecek nesillere bilgi aktarımını 
sağlamak.
Açıklama:Gerçekleştirilmesi öngörülen proje ile kamusal 
alan olarak yeniden işlevlendirilecek, Hasanpaşa hava gazı 
fabrikası ve binaları enerji Müzesi’ni de kapsayacaktır. 
19.yy’ın nadide mimari endüstri mirası olan yapılar 
Enerji Müzesi’ne dönüştürülerek; bir dönemin endüstri 
tarihine, mimarisine ışık tutacak, teknolojik olarak atıl 
durumda olan fakat belli bir ruhu olan bu mekanlara 
çağdaş müzecilik yöntemleriyle yeniden fonksiyon 
kazandırarak kamunun ziyaretine açılacaktır.

Açıklama: İstanbul Büyükşehir Belediyesi envanterine 
kayıtlı modern ve çağdaş sanat eserlerinin sanatseverlere 
ulaştırılması amacıyla açılması planlanan modern 
sanatlar müzesidir. 

Lokasyon: Yenikapı
Toplam İnşaat Alanı: 32.500 metrekare
Konsept: Yenikapı kazısında çıkan arkeolojik 
eserleri sergilemek.
Açıklama: İstanbul, köklü geçmişi ve renkli 
günlük hayatıyla çok katmanlı, çok kültürlü bir 
yapı sergilemektedir. Yenikapı Arkeoloji Müzesi, 
geçmişin arkeolojik kalıntılarını sergilerken geleceğe 
dair yeni hayaller kurduracak, ilham veren bir 
kompleks olarak tasarlanmış.

İSTANBUL KENT MÜZESİ

KADIKÖY GAZHANE ENERJİ 
MÜZESİ

MODERN SANATLAR MÜZESİ

YENİKAPI ARKEOLOJİ 
MÜZESİ 

Lokasyon: Haliç
Toplam İnşaat Alanı: 13.300 metrekare
Konsept: Haliç Tersanesinin bilim ve teknoloji müzesi 
olarak düzenlenmesi
Açıklama: Fatih Sultan Mehmet tarafından 1455 yılında 
kurulan Tersane-i Amire günümüzde Haliç Tersaneleri 
adıyla anılan, Kasımpaşa’dan Hasköy yönüne doğru 
haliç, Camialtı ve Taşkızak Tersanelerini kapsayan alanda 
bilim ve teknoloji müzesi yapılması planlanmaktadır.

HALİÇ TERSHANESİ BİLİM VE 
TEKNOLOJİ MÜZESİ

Lokasyon: Haliç Feshane
Toplam İnşaat Alanı: 8.000 metrekare
Konsept: Tasavvuf kültürünü ve felsefesini daha iyi 
tanınır hale getirmek.
Açıklama: Feshane, II. Mahmut tarafından 1836 
yılında orduya fes ve çuha üretmek için 56.000 
metrekare alan üzerinde kurulmuş, İstanbul 
haliç kıyısında bir sanayi yapısıdır. Yeşil alanlarla 
desteklenmiş tarihi yapısı ve Haliç’e açılan özel 
iskelesi ile yakın zamana kadar kongre ve fuar 
merkezi olarak kullanılan Feshane, bugünlerde 
İstanbul Büyükşehir Belediyesi tarafından yürütülen 
çalışmalar ile yenileniyor ve Tasavvuf Müzesi 
fonksiyonu ile İstanbul kültür ve sanat hayatına yeni 
bir soluk getirmeye hazırlanıyor. 
Bu mekanda projelendirilmekte olan Tasavvuf 
Müzesi; geçmişi tanıma, günümüzü aydınlatma, 
geleceğe ışık tutma prensipleri ile yola çıkmıştır. 
Müze oluşumunun amacı, tasavvuf kültürünü, 
felsefesini ve sistemini, ziyaretçilere, hem dünyevi 
hem manevi yönleriyle anlatmaktır. Bu anlatıda 
hedef; çağdaş müzecilik yöntemlerinin tümünü 
kullanarak, Feshane’yi Tasavvuf Müzesi olarak 
uluslararası standartlarda bir çekim merkezi haline 
getirmektir.

TASAVVUF MÜZESİ

DOSYA: MÜZELER

İSTANBUL KENT MÜZESİ PROJESİ

TEKFUR SARAYI ÇİNİ MÜZESİ
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Lokasyon: Fatih
Toplam İnşaat Alanı: 1.450 metrekare
Konsept: Tekfur Sarayının hikayesi ve Tekfur Sarayında 
üretilen çinilerin sergilenmesi.
Açıklama:Tekfur Sarayı Müzesi’nde, Roma 
İmparatorluğu’ndan Osmanlı İmparatorluğu’na ve 
oradan da günümüze uzanan şehir tarihini yansıtacak, 
16.yy’dan 18.yy’a kadar Osmanlı sanatları arasında 
büyük önemi olan çini üretimine odaklanan bir anlatım 
sergilenmesi planlanıyor.

Açıklama: Ülke birlik ve beraberliğimizi bozmak 
üzere planlanan hain saldırı karşısında gösterdikleri 
cesur savunma sırasında yitirdiğimiz 241 
şehidimizin anısına 15 Temmuz Şehitleri Müzesi 
açılması planlanmaktadır.

TEKFUR SARAYI MÜZESİ

15 TEMMUZ ŞEHİTLERİ 
MÜZESİ

Lokasyon: Fatih
Toplam İnşaat Alanı: 1.200 metrekare
Konsept: Tarihi işkence aletlerinin sergilenmesi
Açıklama: Farklı tarihi dönemlere ait, isyancıları 
itiraf ettirmek veya cezalandırmak için kullanılan 
fiziksel ve zihinsel cezalar ile aletlerin sergilenmesi 
planlanmaktadır.

ANEMAS ZİNDANLARI 
İŞKENCE MÜZESİ

Polimeks’in kurucularından Erol Tabanca, 
aynı zamanda Türkiye’nin önde gelen sanat 
koleksiyonerlerinden biri. Bugünlerde ekibiyle birlikte 
2018 yılında Eskişehir’de açacakları Odunpazarı 
Modern Müze (OMM) için yoğun bir çalışma yürütüyor. 

Eskişehir Büyükşehir Belediye Başkanı Yılmaz 
Büyükerşen’in önemli katkılarıyla Anadolu’nun 
adı sanatla anılan en önemli kentlerinden biri olan 
Eskişehir’de birçok müze de bulunuyor. Eskişehir 
Büyükşehir Belediyesi Erol Tabanca’nın kuracağı müze 
için de UNESCO Dünya Mirası listesinde yer alan 
Odunpazarı bölgesinden arazi tahsis ederek projeye 
destek vermiş.

Eskişehirli olan Tabanca’nın bir anlamda doğup 
büyüdüğü kente olan sevgisini, güzel bir projeyi hayata 
geçirerek sunması da ayrıca önemli. 

Erol Tabanca Koleksiyonu, farklı dönemlere 
ait eserlerin yer aldığı, belirli projeler gözetilerek 
oluşturulmuş ve içinde Erol Tabanca’nın özellikle 
ilgilendiği niş alanlar da olan geniş bir koleksiyon. 

Ancak müzede koleksiyonun tamamı sergilenmeyecek. 
Müzenin yapısına uygun olacak eserler üzerinde 
çalışmalar sürüyor. Polimeks Sanat Koordinatörü 
Defne Casaretto müzenin modern ve çağdaş sanatlar 
müzesi olacağını vurgulayarak “Modern sanat 
eserlerinden başlayıp günümüz sanatı örneklerine 
uzanan koleksiyonda, son yıllarda genç sanatçıların 
çalışmalarına da odaklandık. Ama koleksiyonun 
merkezinde Türkiye sanatı var,” diyor. 

Müze binası ünlü Japon mimari ofisi Kengo Kuma’ya 
emanet edilmiş. Müzenin yapımında kullanılacak ana 
materyaller ahşap, taş ve kağıt olacak. 3.300 metrekare 
alan üzerinde yer alacak müzenin amacını Tabanca şu 
şekilde dile getiriyor: “Bulunduğu şehir ve yerel kültürle 
bütünleşen, ona katkıda bulunacak, sürdürülebilir ve 
bizden sonraki jenerasyonlara ilham kaynağı olacak bir 
iz bırakmak.”

Ülkemizde sanatın gelişmesi için özel sermaye şart, bu 
örneklerin katlanarak çoğalmasını umuyoruz.

Odunpazarı 
Modern Müze

Ülkemizin en önemli koleksiyonerlerinden olan Demet Sabancı 
Çetindoğan ve Cengiz Çetindoğan’ın, Haliç’te müze açacakları sanat 
camiasında uzun zamandır konuşuluyor. Ama henüz müzenin inşaatı bile 
başlamadı. Mimari planını Zaha Hadid’in hazırladığı Demsa Collection 
Müzesi’nin, İstanbul kültür turizmine çok önemli katkı sağlayacağı 
şüphesiz. Demsa Koleksiyonu’nda 4000’e yakın tablo ve çeşitli İslam 
eserlerinin bulunduğunu da hatırlatmakta fayda var. Umarız müze en kısa 
zamanda faaliyete geçer ve bu önemli sanat eserlerini herkesin görme şansı 
olur. 

Demsa
Koleksiyonu

ANEMAS ZİNDANLARI İŞKENCE MÜZESİ

ODUN PAZARI MODERN MÜZE PROJE GÖRSELİ, POLİMEKS

İSTANBUL KENT MÜZESİ PROJESİ

TEKFUR SARAYI ÇİNİ MÜZESİ
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Sanatçı 
ve...

Sanatçı kimliklerinin yanı sıra farklı profesyonellikleri 
de olan sanatçılara çok yönlülüğü hayatlarına 
nasıl adapte ettiklerini, hayatlarında dengeyi nasıl 
sağladıklarını ve onlar için bu durumun neler ifade 
ettiğini araştırdık.

Dosya: Gözde Ulusoy

Fotoğraf: Elif Kahveci
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Kariyerine önce kim olarak başladın? 
New York’ta Tasarım masterımı tamamladıktan 
sonra şans eseri yazar Illya Szilak’la tanıştım. Yazdığı 
Reconstructing Mayakovsky isimli kitaptan yola çıkarak  
kısa bir animasyon film siparişiyle birlikte ben de ilk 
profesyonel animasyon işimi yaptım.
Daha sonra bu kısa animasyon film festivallerde 
gösterilmeye başladı ve çok ilgi çekti. Böylece çok da keyif 
alarak, freelance bir sürü başka iş yapmaya başladım. Hiç 
bir zaman masa başı bir işte, belli saatler arasında sıkışıp, 
günü kaçırdığım ve bulunduğum şehri yaşayamadığım 
bir işim olsun istemedim. Her zaman yaşamaya ve kendi 
üretimime de vakit ayırmaya öncelik verdim. 
Sonrası nasıl devam etti? Bu çok kimlikli kariyer nasıl 
gelişti?
İstanbul’a taşınmaya karar verdiğimde Kadir Has 
Üniversitesi’nde animasyon dersleri vereceğim 
netleşmişti. Aynı zamanda Rafineri reklam ajansında 
çalışmaya başladım ve üç yıl kadar devam ettim. Şimdi 
de çok nadirde olsa dışarıdan ortak işler yapıyoruz. 
Sanat zaten her zaman vardı, hep söylemek istediklerim 
oldu. Benim için anlamlı olan da bu zaten, asıl yapmak 
istediğimi, istediğim özgürlükte yapabilme imkanında 
olmak. Sanatı her zaman önce kendim için yaptım, o 
yüzden her zaman yarı yarıya vakit ayırdım mutlaka.
Kendine tek bir odak noktası belirlemek yerine, birden 
fazla alanda varlık gösteriyor olmak bir seçim mi? 
Yoksa gereklilik mi? 
Seçim ve gereklilik, belki de tercih demek daha doğru. 
Sanatın yanı sıra farklı işler yaparak, özgürlüğünü satın 
almış oluyorsun. Sanat yaparken maddi bir beklentin 
olması, fuarda ya da sergide orada bulunmanın, işlerini 
sergilemenin mutluluğunu yaşamak yerine farklı bir 
beklentinin peşinde olmaya yol açıyor. Bu şekilde yalnızca 

sanatçı kimliğiyle var 
olup, bunu başarıyla 
sürdürenlere de saygı 
duyuyorum tabi ki. 
Benim kendi kişisel 
tercihim bu yönde. 
Kendimi böyle daha 
özgür hissediyorum, 
sanat için ayırdığım 
alanı daha temiz tutmak 
istiyorum ki aslında 
reklam ya da animasyon 
işlerini de çok severek 
yapıyorum. Bu da beni 
besliyor.
Dirimart’ın 
sanatçısısın, 
BİLGİ’de ve Özyeğin 
Üniversitesi’inde 
öğrencisin, tasarım 
dersleri veriyorsun ve 
freelance illüstrasyon, 
animas yon iş leri 
y ap ı y o r s u n .  B i r 
çalışma planın var mı?
2015 yılında In Bloom 
serg is iy le  b ir l i kte 
Dirimart’la çalışmaya başladım. Daha sonra Ariel 
Sanat’da Kuşlar Meclisi isimli karma sergiye katıldım. 
Hatta orada gösterilen kısa animasyon filmim Aysız 
Bir Gece, !f ’de de gösterilecek. Bir yandan sipariş işleri 
de yapmaya devam ediyorum. Aslında her gün ofise 
gidiyor gibi sabah 08:00’da kalkıp, çalışmaya başlıyorum. 
Devamlı olarak kendi sanat üretimimi yapıyorum, diğer 

işler de araya giriyor diyebilirim. 
Yalnızca sanatçı ya da yalnızca 
reklamcı ya da akademisyen 
olmak yerine hepsini birlikte 
yürütmeyi tercih etmenin sana 
getirileri neler? 
Farklı şeyler yapmanın birbirini 
beslediğini düşünüyorum. Bu 
aralar piyasanın durgunluğu 
sebebiyle de çok az sipariş iş 
alıyorum ancak okulda ders 
vermeye devam ediyorum. 
Öğrencilerin bir dönem içinde 
bile ne kadar değiştiklerini ve 
geliştiklerini gözlemlemek bana 
da umut veriyor. Buradan aldığım 
motivasyonla olumsuzluklar 
karşısında tepkim daha çok 
çalışmak ve üretmek oluyor. 
Pelin Kırca kimdir denildiğinde 
hangi kimliğinin daha ön plana 
çıktığını düşünüyorsun? 
Aslında benim en çok zorlandığım 
nokta bir unvan seçmek ve ben 
bu kişiyim demek. Günümüz 
dünyasında herkes, her şeyi 

yapıyor. Bu çok yönlülüğün 
bütününde bir kişi oluyorsun.
Sanatçı olmasının yanı sıra farklı bir profesyonelliği 
ya da mesleği olan ve sana ilginç gelen bir isim var mı? 
Türk filmlerinin kötü karakterlerinden biri olan Masist 
Gül’ün öldükten sonra bir sandıktan Kaldırım Destanı 
isimli çizgi romanları çıktı. Bence çok şaşırtıcı ve 
hayranlık verici.

Pelin Kırca | Sanatçı ve tasarımcı

PELİN KIRCA, IN BLOOM, SULUBOYA, 100X70 CM, 2015



58

Kariyerine önce kim olarak başladın? 
Resim ve garip yaratıklara hep meraklıydım. Ama 
geçinmek için yaptığım ilk meslek reklamcılık oldu. 
“Meslek kariyerim” 2008 yılında, AlametiFarika reklam 
ajansında stajyer reklam yazarı olarak başladı.
Sonrası nasıl devam etti? 
2009 yılında Benetton’un Colors dergisinden, editör 
olarak çalışmak üzere bir iş teklifi aldım. 2011 yılına kadar 
Colors’un editör takımının üyesi olarak çalıştım. 2011 
yılında Türkiye’ye geri döndüm, Medina-Turgul DDB 
reklam ajansında çalışmaya başladım. 2013 yazına kadar 
süren bu işte de strateji ve planlama rolünde çalıştım. Bu 
dönemden sonra hayatımda bir değişiklik yaptım, daha 
az gelir karşılığı daha çok vaktim olan bir çalışma düzeni 
aradım ve en sonunda İngilizce metin redaktörü olarak 
ilk işyerim AlametiFarika ile anlaştım. Her gün düzenli 
işe gidip gelmek ve iş arkadaşlarım ile günü geçirmek beni 
daha mutlu ve yaratıcı kılıyor, aynı zamanda sanatla ilişkili 
bir işim (sergi) olursa ofis dışından da çalışabiliyorum. 
Kendine tek bir odak noktası belirlemek yerine, birden 

fazla alanda farklı varlık gösteriyor olmak bir seçim mi? 
Yoksa gereklilik mi? 
Bence hem seçim, hem de gereklilik. Bir alet gibi, “bir 
şeyci” ressam, yazar, tasarımcı, bankacı vs. olma ve kendi 
varlığını sadece bu sıfat üzerinden tanımlama huyu çok 
yeni ve biraz da insanlıktan uzak bir durum. Herkes, 
hayatlarının farklı evrelerinde farklı alanlarda var oluyor.
Yalnızca sanatçı ya da yalnızca redaktör ya da araştırmacı 
olmak yerine hepsini birlikte yürütmeyi tercih etmenin 
sana getirileri neler?
Yaptığım her şey birbirini destekliyor. Reklam hayatında 
edindiğim deneyimler bile proje bazlı düşünmeme, iletişim 
yeteneğimin ilerlemesine, bir sürü ilginç dost edinmeme 
vesile oldu.
En son Tel Aviv’de ve Ankara’da solo sergilere katıldın. 
Empire Project’in temsiliyetindesin. Ajanstaki görevin, 
araştırmacı olarak sürdürdüğün çalışmaların derken her 
şeyin birbirine girdiği anlar olmuyor mu? Bir çalışma 
planın / düzenli bir takvimin var mı?
Genelde çok karışıklık yaşamıyorum, arada bir kitap, sergi 

ve iş çalışmaları arasında “vites değiştirerek” zamanımı 
verimli kullanıyorum. Elimdeki bir iş bitmeden bir 
diğerine başlamıyorum.
“C. M. Kösemen kimdir” denildiğinde sanatçı kimliğinin 
ön planda olduğunu düşünüyor musun? Ya da bunu mu 
tercih edersin? 
Birkaç yıldır “sanatçı” olarak daha çok tanınıyorum... 
Ama yurtdışında dinozorlar ve Selanik dönmeleri ile ilgili 
yazdığım kitaplarım ile tanındığım da oluyor.
Sanatçı olmasının yanı sıra farklı bir profesyonelliği ya 
da mesleği olan ve başarılı bulduğun isimler var mı? 
Çok var, ama eskilerden. Büyüleyici ressam Henri 
Rousseau geçinmek için gümrük memurluğu yapıyordu, 
şair Constantine Cavafy gazetecilik ve devlet memurluğu 
yapmıştı. Türkiye, reklam ajansları, altyazı çevirmenliği 
gibi işlerle uğraşan çok yetenekli genç sanatçılar ile dolu. 
Gerçek işler, çalışmak, kendi ayakları üzerinde durabilmek, 
yaptığımız sanatı da daha “gerçek” kılıyor.

C. Mehmet Kösemen | Sanatçı ve redaktör

DOSYA
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Kariyerine önce kim olarak başladın? 
Sanatçı olarak. Bitkilerle üniversite yıllarında ilgilenmeye 

başladım.
Sonrası nasıl devam etti? 
Bir blog açtım (agacsakal.com) tamamen keyif almak 

adına ve öğrendiklerimi yazmaya başladım. Sonra site 
vasıtasıyla bir anda bir işe dönüştü. Sanat zaten sürekli 
var olan bir durumdu. Aslında bitkilere de sanatsal bir 
hassasiyetle yaklaşmama rağmen, işin hep bir ekonomik 
tarafı ya da tasarıma kayması nedeniyle çalışmalarımla 
ilişkileri ancak dolaylı oldu. 

Kariyerini tek bir odak noktası üzerine kurmak yerine, 
iki farklı alanda varlık gösteriyor olmak bir seçim mi? 
Yoksa gereklilik mi? 

Ben yeni şeyler öğrenme konusunda biraz abartılı 
yaşıyorum sanırım. Bugüne kadar hobi olarak başladığım 
her şey bir süre sonra ya sanat pratiğimin parçası haline 
geldi ya da freelance işe dönüştü. Bitkiler de bunlardan 
biri. Bir de sanatçıların bir çoğu bence bu şekilde 
yaşıyor. Türkiye’de eğer geçiminizi tamamen sanat 
üzerine kurarsanız bu işlerinizin niteliğini düşürüyor ve 
deneyselliğinizi sınırlıyor. Bu nedenle her zaman başka 

işler yapmak zorunda kalıyorsunuz. Diğer bir neden ise 
insanın hep sadece kendi için yaptığı bir şeyler olmalı. 
Sanat toplumsal bağlamda hayat bulduğundan böyle bir 
alan değil. 

Yalnızca sanatçı ya da yalnızca bitki yetiştiricisi olmak 
yerine ikisi birden olmayı kıyasladığında bunun sana 
getirileri neler? 

Eğer sanatla uğraşmasaydım bitkilere ya da başka 
herhangi bir şeye yaklaşımım daha düz olurdu diye 
tahmin ediyorum. Diğer taraftan ise bitkiler benim 
işlerime yaklaşımımı çok değiştirdi. Örneğin çoğu 
çalışmamda, özellikle de videolarda, kapalı ve mekanik 
sahneler var. Bitkiler sayesinde sürekli değişen ve kontrol 
edemediğimiz yapılarla ilgilenmeye başladım ve bunun 
kendime eleştirel yaklaşmamda büyük payı oldu. Doğa 
ve yapıntı nesneler arasındaki farkları kavramamda da 
önemi büyük. 

Pg Art Gallery’nin sanatçısıydın. Bitki yetiştirmeye 
ve blogunla ilgili çalışmalarını da bir yandan 
yürütüyorsun.  Çalışma planını nasıl yapıyorsun? Belli 
bir düzenin var mı?

PG Art ile ilişkimiz devam etse de artık birlikte 

çalışmıyoruz. Bir süredir bağımsızım. Bunun dışında 
üniversitede çalışıyorum iki yıldır. Çok yoğun bir çalışma 
programım oluyor ama belirli bir düzende gittiği için artık 
alıştım. Yine de zaman darlığı bitkilerle ilgili projelerimin 
bir bölümünü yapmama engel oluyor. Uzun süredir atölye 
çalışması yapamıyorum. Küçük bir botanik dükkanı ve 
kitapçısı açmak istiyordum ona da zamanım yetmiyor. 

Peki şimdi Kerem Ozan Bayraktar kim diye 
sorulduğunda sanatçı kimliğinin daha ön planda 
olduğunu düşünüyor musun? Ya da sen bunu tercih 
eder misin? 

Bazen insanlar “Aaa, ben sizi biliyorum!” diye söze 
başlıyorlar. Ben otomatik olarak sanat ortamından 
olduklarını düşünüyorum ama ardından sadece bitkilerden 
olduğunu öğrenince şaşıyorum. Sanatla uğraştığımı hiç 
bilmiyorlar. Bu hâlâ tuhaf bir duygu. İnsanın içinde komik 
bir çatışma da yaratmıyor değil. Mesela bir arkadaşım 
ilk tanıştığımızda beni telefonuna “çiçekçi çocuk” diye 
kaydetmiş.

Kerem Ozan Bayraktar | Sanatçı ve bitki yetiştiricisi

KEREM OZAN BAYRAKTAR, ADA, 2013, BİLGİSAYAR ANİMASYONU, 1 DAKİKA DÖNGÜ
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Kariyerine önce kim olarak başladın? 
Sanatçı. Öğrenimimi bu alanda yapmayı seçtim çünkü 
bu alanda daha bilinçli şekilde ve elimdeki becerileri 
olabildiğince geliştirerek çalışmalar üretebilmek 
istiyordum. Sporun da belli bir yeri vardı hayatımda ama 
hobi düzeyindeydi. 
Sonrası nasıl devam etti?
İlk dönüm noktası 2011’de Tayland’a hem bir fotoğraf 
serisi yapmak, hem de aynı anda haftanın 6 günü, günde 
2 kere olmak üzere antrenman yapılan bir Muay Thai 
(Tayland Boksu) kampına gitmek oldu. 2 ay geçirdiğim bu 
yolculuğun sonucunda 2012’de x-ist’de ikinci solo sergim 
Full Contact’ı gerçekleştirdim ve çok daha sağlam bir 
spor pratiği edinmiş oldum. Sergiyi yolculuğun öncesinde 
‘cinsel hizmetler ve batılı müşteriler arasındaki takas’ 
eksininde gerçekleştirmeyi düşünmüşken, orada yoğun 
antrenmanların bizzat deneyimi ve bu ortamda yaptığım 
gözlemlerin etkisiyle içgüdüsel olarak başka bir yerden 
ele aldım. Sonuç olarak seri ‘paranın takas aracı ve alanı 
olarak kadın ve erkek bedenlerinin kullanımının iki farklı 
biçimine’, yani cinsel hizmet sunanlar, dövüşler ve oynanan 
bahisler üzerinden para kazananlara odaklanmış oldu. Bu 
sürecin en önemli kazanımı belki de sanat üretimimin spor 
pratiğimden ne kadar da olumlu şekilde etkilenebileceği 
oldu. Sonra üç kişi beraber kurduğumuz İstanbul’un ilk 
şehir koşusu yapan amatör gruplarından İstanbul Koşu 
Kuvvetleri’ni yönettiğimiz bir dönem geldi ve bu sayede 
yine Tayland’da hayatıma girmiş olan şehir içinde koşma 
alışkanlığı hayatımda yer edindi. Hayatımı ‘çift meslekli’ 
olarak tanımlayacak hale gelmem ise 2013’te Türkiye 
Muay Thai Federasyonu’ndan antrenörlük belgesi almam 
ve 2014’te CrossFit Level 1 Trainer eğitimi almamla oldu. 
Geçen sene Adidas’ın global koşu ekibinin İstanbul 
ayağının kaptanlığını yaptıktan sonra, zamanımı daha 
ziyade mülteciler, kadınlar, çocuklar, engelliler gibi 
spesifik ihtiyaç sahibi gruplara yönelik ücretsiz spor ve 
beden hareketi projeleri geliştiren derneğimiz BoMoVu’ya 
(Sosyal Güçlendirme için Spor ve Beden Hareketi Derneği) 
kanalize etmekteyim.
Kendine tek bir odak noktası belirlemek yerine, birden 
fazla alanda farklı varlık gösteriyor olmak bir seçim mi? 
Yoksa gereklilik mi?
Sanat üretimim benim için, beni ben yapan, dengemi 
koruyan, içimde birikeni dışarı akıtabilmemi sağlayan, 
dünyayla iletişim kurmamı, kendimi ve dünyayı 
sorgulamamı sağlayan en önemli araç. Onsuz tam olarak 
hangi noktada, ne, nasıl olurdum emin değilim. Fakat 
aynı zamanda içimde kıpır kıpır, dengelenmeyi bekleyen 
bir şeyler daha var ve bunların önemli bir kısmı yoğun 

bedensel aktivitede karşılık buluyorlar. Beni bu alanda en 
çok motive eden şey, sınırlarımı tanımak, onları ve kendimi 
olabildiğince zorlamak. Bedensel aktivite ise etki-tepkinin 
çok hızlı görünür olduğu bir alan ve bunların bu haliyle 
sanat üretiminden elde edilemeyecek şeyler olduklarını 
düşünüyorum. Diğer taraftan küçüklüğümden gelen çok 
yönlü ilgi alanlarına sahip olma ve çok yönlü düşünmeye 
yatkın bir yapım var. Bu işlerime de yansıyor. Üzerinde kafa 
yormayı, incelemeyi, “dibini görmeyi” sevdiğim birkaç 
konu var ve bu sayede konu açısından tutarlı bir istikameti 
olan, fakat onu her seferinde başka tarafından tutan veya 
başka bir görsel üslupla işleyen bir sanat pratiğim var. 
The Empire Project’in sanatçısısın, profesyonel 
olarak sporcusun ve aynı zamanda BoMoVu’nun 
kurucularındansın. Belli bir çalışma planın var mı?
Keşke olsa, genelde en tutarlı olduğum konu, hafta içi 
akşamları antrenman yaptığım için tüm açılışları kaçırmak. 
Şaka bir yana, sergi hazırlığında olduğum dönemler hariç, 
günümün bir bölümü okuma, araştırma, not alma, fikir 
geliştirmeyle geçiyor. Bu, hem sanat üretimimin gündelik 
rutini olarak, hem de dahil olan büyük çoğunluğun 
gönüllülük esasına dayalı olarak çalıştığı derneğimizin 
projelerine katkı sağlamam açısından çok önemli. Ayrıca 
projelerimiz gerçekleştikçe de dijital ortamda veya sahada 
bir takım şeyler yapmak gerekiyor. Örneğin, Sulukule 
Gönüllüleri Derneği’nin beraber çalıştıkları çocuklar için 
geliştirdiğimiz Gönüllü Sporcu programını yürütmek, 
Barışa Oyna projemizin el kitapçığını tasarlamak veya 
Lübnan’lı Lina Khalifeh’in İstanbul’da verdiği öz savunma 
atölyesini düzenlemek. Ekip olarak hep birlikte yoğunluk 
durumumuza göre işleri bölüşüyoruz. 
Yalnızca sanatçı ya da sporcu olmak yerine bunları 
birlikte yürütmeyi tercih etmenin sana getirileri neler?
Hayat içerisinde dengeli, huzurlu, sakin olmak ve 
özgüvenimi korumak için bedensel harekete ihtiyaç 
duyuyorum. Ve bunu yoğun tempolu veya tam tersine 
yılgın dönemlerde de sürdürebilmek, kaytarmamak ve 
bir alışkanlık haline getirmek için çok emek harcamak 
gerekiyor. Bu emeğin karşılığında, sanat üretimi gibi, 
kaygan, elle tutulamayan, ‘sonucu’ belli olmayan, hatta 
belki sonucu bile olmayan bir alanın yanı sıra hayatımda 
daha sabit, öngörülebilir sonuçları olan bir değer, bir 
tatmin elde ediyorum. Bunun haricinde hayatımda uzun 
vadede sosyal fayda sağlayacak bir şeyler yapma isteğim 
vardı uzun zamandır fakat sanat üretimimi, daha doğrusu 
ürettiğim işlere bunu yüklemek istemediği biliyordum. 
İşlerimin daha ‘serbest’ olmalarını, izleyiciyle daha serbest 
iletişim kurabilmelerini tercih ediyorum. Bu bakımdan 
sporu derneğimiz vasıtasıyla kolektif ve sosyal bir fayda 

sağlayacak şekilde kullanabiliyor olmak benim için çok 
büyük bir mutluluk kaynağı.
Gözde Mimiko Türkkan kimdir denildiğinde sanatçı 
kimliğinin ön planda olduğunu düşünüyor musun? Ya 
da bunu mu tercih edersin?
Nasıl algılandığımı tam olarak tartamıyorum fakat 
kendimi ortaya koyma biçimim ortamına göre değişiyor. 
Hatta bazen şirofrenik bir hal alıyor ama genelde sanat 
çevresinden arkadaşlarım ve tanıdıklarım sporcu/antrenör 
yönümden haberdarlar. Fakat spor çevresinde bunu çok 
fazla ön plana çıkartmıyorum. Bunun bir sebebi sanatçının, 
bu pratiğe ve çevreye aşina olanlar hariç, Türkiye'de 
insanların kafasında pek bir çağrışım yapmaması veya çok 
karışık çağrışımlar yapması gibi geliyor. Sanatçı olarak bir 
hayat sürmek mümkün değilmiş gibi, bu ancak bir uğraşı 
olabilirmiş gibi… Bir sürü açıklama yapmam gerekiyor 
veya ben öyle hissediyorum. Şimdi düşünüyorum da 
Londra'da okurken beraber antrenman yaptığım insanların 
yanında böyle hissetmemiştim. Öte yandan sosyal medya 
hesaplarımda, özellikle Instagram’da sporu öne çıkarmayı 
tercih ediyorum. Daha doğrusu, sanat üretimim dışındaki 
kendi ürettiğim ve yaydığım içerikler spor ağırlıklı. 
Örneğin, Uplifers adlı Wellness portalında spor ve cinsiyet 
kimlikleri üzerine yazılar yazıyorum.
Sanatçı olmasının yanı sıra farklı bir profesyonelliği 
olan ve başarılı bulduğun isimler var mı? 
Full Contact’ı sergiledikten hemen sonra koşuyla yeni haşır 
neşir olmaya başladığım 2012’de, annemin eşi Haruki 
Murakami’nin What I Talk About When I Talk About 
Running kitabının Fransızca’sını getirmişti. Türkçe’ye 
çevrildikten sonra koşuyla ilgilenen daha da çok insana 
ilham vermiştir fakat o zamanlar bende yarattığı en önemli 
etki, Murakami gibi yaratıcı bir üretim yapan ve gün be 
gün hesap vereceği bir ‘patronu’ olmayan bir sanatçı olarak, 
üretim sürecini bilinçli olarak seçilmiş bir araç sayesinde 
rutine oturtmak gerekliliği kavramak oldu. Murakami 
aracı olarak koşuyu seçmiş ve bunun çoğunlukla olumlu 
etkilerini yazmıştı kitapta. Tabii ki ‘ana’ bir mesleği olup, 
yaşına göre bir atlet gibi spor yapan pek çok kişinin, spor 
rutininin devamlılığını sağlamak için onu hem bir çeşit 
obsesyona dönüştürmek, hem de sınırını korumak çok 
önemli. Murakami’nin düzenli olarak maraton koşmasını 
sağlayan (özellikle zihinsel anlamda) acı ve zevk karışımı 
antrenman rutinlerini ve bunun yazarlığı üzerindeki 
etkilerini okurken, kendimle pek çok ortak nokta görerek, 
spordan bu şekilde de yararlanmam gerektiğine karar 
verdim.

Gözde Mimiko Türkkan | Sanatçı ve sporcu

DOSYA
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Cemre Yeşil | Sanatçı, FiLBooks yürütücüsü 
ve öğretim görevlisi

Kariyerine önce kim olarak başladın? 
Lisans eğitimimde Bilgi Üniversitesi’nde fotoğraf 

bölümünde okudum ve Sabancı Üniversitesi’nde görsel 
sanatlar programında yüksek lisans yaparken sanatçı 
kariyerime başlamıştım. Sanatçı olmak istiyordum ama 
“ya işler yolunda gitmezse?”, “sanatçı olarak maddi 
olarak nasıl hayatta kalınır?” gibi kaygıları da gözeterek; 
belki biraz da garantici davranıp, Londra’da doktoraya 
başvurdum. Bu arada Bilgi Üniversitesi’nde lisans 
eğitimim süresinde bir sivil toplum örgütünde dört yıl 
boyunca lise öğrencilerine fotoğraf dersi verdim ve bu 
paylaşımın bana çok keyif verdiğini fark ettim. Bunu da 
bir dal olarak geliştirebileceğimi düşündüm. Akademiye 
yönelmek hem beni zorlayan, hem de bana çok keyif 
veren bir seçenek oldu. Öğrencilik dönemimde de beni 
çok etkileyen hocalarım oldu ve benim şu an olduğum 
insan olmamdaki etkileri çok büyüktür. O ilişki biçimi, 
birilerinin hayatına değmek, dokunmak, mentorluk 
yapmak, bir ilgi alanı üzerinden aslında hayat konuşmak 
benim içinde çok ilgi çekici oldu hep. 

Sonrası nasıl devam etti? 
Her zaman birlikte ilerledi bu süreç ve asıl ilgim sanat 

yönündeydi. İlk kişisel sergimi yüksek lisans projemle 
birlikte yaptım. Doktoraya başlayıp, Londra’ya gittiğimde 
İstanbul’da sanatçı kimliğim için alanlar açılmaya başladı. 
Birçok sergiye katıldım, Daire Galeri ile çalışmaya 
başladım. Akademiyi aslında bir B planı gibi düşündüysem 
de asıl istediğim sanatçı olma hayali de yolunda gitmeye 
başladı.

Kendine tek bir odak noktası belirlemek yerine, 
birden fazla alanda farklı varlık gösteriyor olmak bir 
seçim mi yoksa gereklilik mi?

Aslında kendiliğinden ilerledi ve benim durumumda 
bir seçime dönüştü gereklilikten önce. Üniversite, yüksek 
lisans ardından doktora aslında kendimi öğrencilik 
çerçevesinde sanatsal üretimle iç içe tutmaya çalıştığım bir 
yolculuktu. FiLBooks ise çok uzun soluklu bir hayalimin 
gerçeğe dönüşmesi. FiL, bağımsız bir fotoğraf kitapçısı 
ve atölyesi gibi; kafe kısmı ayakta durmamızı sağlıyor ve 
görünürlüğümüzü arttırıyor aslında. Burada atölyeler, 

konuşmalar ve buluşmalarla insanların fotoğrafla ve 
sanatçı kitabıyla sınırları çizilmemiş bir iletişim kurmasını 
sağlamaya çalışıyoruz. Aynı zamanda öğrenciye yakın 
durmaya çalışan bir yer, bir öğrenci istiyorsa buradaki 
ofis dahil her yeri kullanıma açıyoruz ya da genç bir 
sanatçı burada portfolyosunu paylaşabileceği bir çok kişi 
ve ortam ile karşılaşabiliyor. Örneğin, Alman fotoğrafçı 
Charlotte Schmitz ile bu şekilde FiL’de tanıştık ve benim 
küratörlüğümde Balat’ta sergisini gerçekleştirdik. Aynı 
zamanda FiLBooks’un yayınladığı bir sanatçı kitabı çıktı 
ortaya. Nitekim başka bir genç fotoğrafçı Bartu Kaan 
Özdişçi ile yolumuz FiL’de kesişti, beraber portfolyosunu 
geliştirmek üzerine çalıştık. Ben de genç bir sanatçıyım ve 
beni de besleyen pek çok şeyi deneyimleyebiliyorum. Bu 
anlamda FiL pek kıymetli bir yer benim için ve başkaları 
içinde öyle olması adına çalışıyorum.

Daire Galeri’nin sanatçısısın, BİLGİ’de ve Koç 
Üniversitesi’nde yarı zamanlı öğretim üyesisin Londra’da 
doktora eğitimin sürüyor ve FiLBooks’u yürütüyorsun. 
Her şeyin birbirine girdiği anlar olmuyor mu? 

Çok düzenli olduğumu söyleyemem ama çalışkanım. 
Bir yandan stresli benim için bu kadar bölünmek, her 
şeye yetişmeye çalışmak. Doktoraya başladığımda 
Londra’da yaşıyordum ve iki sene boyunca orada kaldım. 
Bilgi Üniversite’sinde fotoğraf tarihi, çağdaş fotoğraf ve 
porfolyo geliştirme dersleri, yaz dönemlerinde ise Koç 
Üniversitesi’nde medya ve görsel sanatlar eğitimi vermeye 
başladım. Bununla birlikte doktoramı yarı zamanlıya 
çevirdim ve doktora için burada çalışmaya devam edip, 
belirli aralıklarla hocalarla görüşmeye, konferans ve 
sunumlara katılmak için senede birkaç kez Londra’ya 
giderek devam edebiliyorum. Doktora programım 
Practice Based Research diye geçiyor; yani pratik odaklı 
bir teori çerçevesi var. Dolayısıyla kendi sanatsal üretimim 
ve doktora çalışmam bir arada yürüyor. Kimi zaman 
çatışmalı, kimi zaman kol kola da olsa her şey birbiriyle 
ilişkili ilerliyor. Yalnızca sanatçı, FiLBooks yürütücüsü ya 
da akademisyen olmak yerine hepsini birlikte sürdürmeyi 
tercih etmenin sana getirileri neler?Aslında birbirine 
hem destek olan hem köstek olan bir döngü var. Mesela 

FiLBooks’da düzenlediğimiz bağımsız atölyeler benim 
fotoğraf ya da sanat eğitimi üzerine olan anlayışımı 
geliştiriyor. Akademide yer almanın ve bunu FiLBooks’ta 
çok daha bağımsız bir çerçevede sürdürebiliyor olmamın 
faydasını üniversitede öğrencilerle olan iletişiminde 
görüyorum. Bu benim için çok besleyici ve öğretici oluyor. 
Ya da örneğin For Birds’ Sake kitabı üzerine çalışırken, 
doktoramı çok aksattım, uzun süre hiç yol alamadım. 
Ama bir yandan bu proje benim için çok öğretici oldu, hem 
kitap olarak hem de sergi olarak yurtdışında çok görünür 
oldu, bir çok Avrupa ülkesinde sergilendi, bir yığın kitap 
ödüle aday gösterildi. Dolayısıyla doktora sürecimi çok 
baltalamış da olsa beni sanatçı olarak çok geliştiren bir işti. 

Cemre Yeşil kimdir denildiğinde sanatçı kimliğinin 
ön planda olduğunu düşünüyor musun? Ya da bunu mu 
tercih edersin?

Benim için kıymetli olan şey bir iş üretip, bu işin 
insanlarla bir ilişki kurmasına tanık olmak. Diğer 
kimliklerim de aslında bu paylaşım yapısının etrafındaki 
farklı bahçeler gibi. Dolayısıyla beni tanımlayan şey 
sanatçılık ve fotoğrafçılık da olsa, diğer tüm işlerim 
içinde fotoğraf ve sanat üzerinden bir paylaşım ortamı 
yaratmaya çalışan biri olarak görüyorum kendimi. 
FiL açıldıktan sonra “Cemre’nin de bir kitapçısı var.” 
diye tanıştırıldığımı fark ettim insanlarla örneğin ve 
bu beni kaygılandırdı da biraz. Şimdi kitapçı olarak 
mı tanımlanıyorum ben diye düşündüm. Her ne kadar 
bağımsız bir yapı da olsa, kurumsal bir mekan açmak 
insana bir kimlik getiriveriyor hemen sanırım. Ama 
bir şekilde dediğim gibi hepsi aslında birbiriyle ilişkili 
alanlar.

Sanatçı olmasının yanı sıra farklı bir profesyonelliği 
ya da mesleği olan ve sana örnek olmuş isimler var mı? 

Orhan Cem Çetin, benim hocam zaten. O beni çok 
etkiledi, kendine fotoğrafçı vs. der. Bunu da çok güzel 
sebeplendirir. Çok iyi bir çevirmen, çok iyi bir öğretmen, 
aynı zamanda müzisyen, öğretim görevlisi, yazar, 
düşünür, pek şeyi bir arada götürüyor. Aynı zamanda 
arkadaşım olan Sevim Sancaktar, Atakam, Ali Taptık 
aklıma gelen ilk isimler.

GÖZDE MİMİKO TÜRKKAN, FİGO-FLIGHT-FREEZE #23, 40X60 CM, 3 ED. 2013

CEMRE YEŞİL& MARIA STURM, KAFES VE ELLER #3, 2014, 30X40 CM, HAHNEMÜHLE PHOTORAG
ARCHIVAL INKJET BASKI
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Kariyerine önce kim olarak başladın? Karikatürist 
olarak mi sanatçı olarak mı? 

Açıkçası kendimi bildim bileli elimde kalem var. Okuma 
yazmayı sökene kadar resim yapıyordum, yazmaya 
başlayınca da çizdiğim insanların üstüne konuşma 
balonları da yapmaya   başladım. Esasında birbirinden 
hiç ayrılmadılar. Ancak büyüdükten sonra kendim zorla 
ayırmaya başladım, başka insanların sanatçılık ya da 
karikatürcülük hakkındaki fikirlerinden etkilenerek. 

Sonrası nasıl devam etti? Bu iki kimliği bir araya nasıl 
getirdin?

Uzun bir süre sadece karikatür çizdim. Sanat dünyasına 
karşı manasız bir tavır almıştım. Bu fikirlerden zaman 
içinde sıyrılınca iki kimlik bir araya geldi diyebiliriz.

Kariyerini tek bir odak noktası üzerine kurmak yerine, 
senin durumunda 
-aslında ilişkili durumlar olsa da- iki farklı alanda varlık 
gösteriyor olmak bir seçim mi? Yoksa gereklilik mi? 

Dediğim gibi ben farklı alanlarda varlık gösteriyor gibi 
hissedemiyorum, çizmek alakalı bir çok başlık var, çoğuna 
da yatkınımdır, sadece iki tanesini seçtim aslında. Fakat 

durumu şöyle ayırabiliriz, sen bir duyguyla resim yaparsın, 
aynı duyguda olan biri bu resmi çok beğenir. Kullandığın 
dile hiç aşina olmasa bile. Ama çizgi romanın matematiği 
biraz daha farklı. Ortak dille kendini en iyi şekilde ifade 
etmen gerekebilir, kendi dilini oturtana kadar.

 Yalnızca sanatçı ya da yalnızca çizer olmak yerine 
ikisi birden olmayı kıyasladığında bunun sana getirileri 
neler? 

Gerçekten zerre fikrim yok. Birbirinden ayıramıyorum. 
Hatta son zamanlarda kendime çok laf ediyorum, şu 
çizdiğin kareleri biraz daha resimlerindeki gibi yap, iyice 
hassaslaş diyorum. İyice birbiri içine geçirmek niyetim. 

En son x-ist’te “Çirkin” isimli karma sergiye heykel 
işinle katıldın, farklı mekanlarda Murat Palta’yla ortak 
duvar resimleri yapıyorsunuz ve dergi içinde haftalık 
çizimlerini devam ettiriyorsunuz. Her şeyin birbirine 
girdiği anlar olmuyor mu? Çalışma planını nasıl 
yapıyorsun? 

Hiç olmuyor. Benim de anlamadığım bir düzen var. 
Bazı günler fazla yoruluyorum doğru. Bazı günler de hiç 
çalışmıyorum, o da doğru.   Ancak istiyorum ki elinin 

altında her an bitmiş işleri olan bir insan haline geleyim. 
"Yetiştirmek" kavram olarak pek huzurlu gelmemeye 
başladı son zamanlarda. 

Peki şimdi Göksu Gül kim diye sorulduğunda 
karikatürist ya da sanatçı kimliğinden birinin daha ön 
plana çıktığını düşünüyor musun? Ya da sen ağırlığı bir 
yöne vermek istiyor musun? 

Türkiye'de ya da başka memleketlerde insanlar bana ne iş 
yapıyorsun diye sorduklarında  "Ressamım, aynı zamanda 
da heykel yapıyorum ve çizgi romancıyım" diyorum. Bence 
ömrümün yettiğince bu böyle gider sanırım. 

Sanatçı olmasının yanı sıra farklı bir profesyonelliği 
ya da mesleği olan ve takip ettiğin/beğendiğin/başarılı 
bulduğun isimler var mı?

Bora Başkan. Hem sanatçı hem de üniversitelerde 
derslere giriyor mesela Dijital illüstrasyon ve sanıyorum 
Tipografi derslerine. Sanatçılık ve hocalık birbirinden 
çok ayrı şeyler. Ama Bora ikisini de bence çok iyi yapıyor, 
takdir ettiğim bir insan. 

Göksu  Gül | Sanatçı ve karikatürist

DOSYA

GÖKSU GÜL,“DOMUZ III”,KAĞIT ÜZERİNE AKRİLİK, 28 x 25.6 CM, 2016
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Bir sesler coğrafyası kâşifine 
dair sözlük denemesi:
 Tanburi Cemil Bey

Sami Kısaoğlu

MÜZİK

İlerlemiş kış mevsiminin akşam güneşi 
hızla çekiliyor evin salonundan. Kar tıpkı 
bir Wagner operasının üvertürü gibi derin 
bir sükûnetle örtüyor ağaçların üzerini. 
Plağın pikap çaların üzerindeki son turunu 
tamamlamasıyla, iğnenin kendiliğinden 
plağın üzerinden kalktığı vakit geriye 
kısa süreli bir sessizlik kalıyor. Sessizlik 
odanın içinde usulca çiçeklere, kitaplara, 
mobilyalara ve diğer eşyalara sinerken 
plağın son parçası olan Çeçen Kızı’nı yeniden 
dinlemek istiyorum. Tanburi Cemil Bey’in 
yerel ezgilerden de etkilenerek Hüseyni 
makamında bestelediği eser, şüphesiz 
Ortadoğu ve Akdeniz coğrafyalarının en 
şöhretli melodi dizilerinden birine yer 
veriyordu. Hem şark hem de garp usulü 
düzenlemeleriyle müzisyenlerin üzerinde 
türler arası denemeler yapmayı en sevdiği 
eserlerden biri olan bu çalışmanın bizde 
de vaktiyle Emin Fındıkoğlu tarafından 
yorumlanan bir caz-funk uyarlaması 
olduğunu anımsıyorum. 
Plağın diğer yüzünü çevirip odayı yeniden 
seslerle doldurduğumda zihnimde Cemil 
Bey’e dair birtakım sorular çiçekleniyor. 
Denize atılan bir taşın neden olduğu 
dalgalar misali, her geçen saniyede sorular 
çemberi biraz daha genişliyor. “İstanbul’da 
değil de Paris’te doğmuş bir icracı olsa 
yaşamında neler değişirdi?” diye geçiyor 
aklımdan. 12 yaşından itibaren harika 
çocuk özellikleri gösteren, Jules Verne’in 
Ay’a Yolculuk kitabını özgün dilinden 

çevirecek kadar Fransızca bilen Cemil 
Bey kendisi ile aynı yıl dünyaya gelen Rus 
besteci Sergey Rahmaninov kadar geniş 
yer bulabilir miydi müzik sözlüklerinde? 
Ya da Türk musikisi tarihindeki ilk resitali 
veren Cemil Bey, kendisinden üç yıl sonra 
doğan büyük Katalan viyolonselist Pablo 
Casals kadar popüler bir sima olabilir 
miydi erken 20. yüzyıl müzik tarihinde? 
Uluslararası müzik arenası doğaçlamada 
kendisininkine benzer sınırsız bir yetenek 
olan, onun gibi dönemin ötesinde bir ileri 
görüşlülük sergileyen caz piyanisti Art 
Tatum kadar kucak açar mıydı ona? Farklı 
nedenlerle de olsa tıpkı Kanadalı deha 
Glenn Gould gibi konser vermekten ziyade 
kayıtlar gerçekleştirmeyi seçen, 20. yüzyılın 
ilk 10 yılında imparatorluk başkentinin en 
önemli kayıt yıldızı haline gelen Cemil Bey; 
şu pusulası kırık dünyada en azından kendi 
memleketinin devlet büyükleri huzurunda 
biraz olsun ilgi göremez miydi? Hayran 
olduğu ve kendisiyle aynı hastalıktan 
(tüberküloz) dünyaya gözlerini kapayan 
Chopin gibi ulusal bir kahraman olarak 
kabul edilip ismi birkaç müzik enstitüsüne, 
konservatuvara verilemez miydi? Operadan 
roman havalarına, sokak satıcılarının 
mırıldandığı melodilerden Anadolu ve 
Rumeli halk müziklerine dinlediği her 
şeyi eşsiz bir estetik duyarlılıkla damıtarak 
sanatına yansıtan Cemil Bey, 1900’lerin 
başında ülkemiz türküleri üzerine etno-
müzikolojik çalışmalar yapan ve 20. yüzyıl 

modern müziğine yön veren Béla Bartók 
kadar saygı görüp sahiplenilemez miydi 
Cumhuriyet’in birinci kuşak çok sesli müzik 
bestecileri tarafından? 
Büyük üstadın 43 yıl süren kısa 
yaşamının ayrıntıları her ne kadar Batılı 
meslektaşlarıyla benzerlikler taşısa da 
dünya sahnesindeki büyük resimde yeri 
silik kalıyor. II. Abdülhamid’in 33 yıl süren 
padişahlık dönemine denk gelen hikâyesinin 
geçtiği zaman dilimi Batı müzik tarihinde 
büyük virtüözlerin çağı. Fakat küresel 
anlamda başarı sadece doğru zamanın 
değil başka birçok denklemin sonucunda 
form buluyor. Doğduğunuz coğrafya, icra 
ettiğiniz müzik türü, içinde yaşadığınız 
toplum, pasaportunu taşıdığınız devleti 
yöneten kişiler, doğru düzgün bir menajer 
ve daha başka onlarca bileşen. Geleneğin 
içinden çıkardıklarını kendi süzgecinden 
geçirerek yeni düşünceler ortaya koyan, 
kendisinden sonra gelen kuşaklara da etki 
eden Cemil Bey’in hikâyesinde ne yazık 
ki yukarıda bahsi geçen beş başlık Batılı 
memleketlerdeki gibi yanıt bulmuyor. 
Fatih semtinin Molla Gürani Mahallesi’nde 
ahşap bir evde 1873 yılında doğan ve Halide 
Edip Adıvar’ın unutulmaz romanına da 
adını veren Sinekli Bakkal sokağındaki 
ahşap bir konakta, 28 Temmuz 1916’da 
hayata gözlerini yuman Tanburi Cemil 
Bey’in vefatının 100. yılı geride kaldı. 
Geçtiğimiz yıl boyunca çeşitli konserler, 
radyo programları, albüm serileri ve yazılarla 

anılan sanatçının sağlığında olduğu gibi 
bugün de devlet tarafından tam anlamıyla 
sahiplenilmemesi ise üzücü bir anı olarak 
müzik tarihimizdeki yerini aldı.1 Bestelediği 
eserlerle2 dönemin Türk musikisine farklı 
bir iklim yaşatan, Kadı Fuat Efendi, Refik 
Fersan gibi çok değerli sanatçıları yetiştiren, 
eline aldığı tüm enstrümanları bir süre 
sonra çalmaya başlayan, Fransızcadan 
müzik teorisi kitapları tercüme eden3, 
tanbur yorumculuğuna getirdiği anlayışla 
kendinden önceki üslubun unutulmasına 

Fatih’te, Halide Edip Adıvar’ın unutulmaz romanına da adını veren Sinekli Bakkal 
sokağındaki ahşap bir konakta hayata gözlerini yuman Tanburi Cemil Bey’in vefatının 
100. yılı geride kaldı. Onun portresini yazı sanatının olanakları üzerinden betimlemeye 

çalıştığımızda kariyeriyle kol kola yürüyen kimi anahtar sözcükleri masaya saçmak 
dehasının anlaşılmasına yardımcı olabilir. 12 yaşında ‘harika çocuk’, 18 yaşlarına doğru 
emsali gelmemiş bir sazende ve günümüzde bir üstad-ı âzam olarak anılan Cemil Bey’i 

düşündüğümüzde kültür, yetenek, virtüözite, mükemmellik ve reform sözcükleri ayrı bir 
öneme sahip.

1 2016 yılında Tanbu-
ri Cemil Bey için Kalan 
Müzik tarafından hazır-
lanan Tanburi Cemil Bey 
Külliyatı isimli çalışma 
ve İstanbul Büyükşehir 
Belediyesi Kültür AŞ’nin 
yayınladığı Tanburi Ce-
mil Bey Hazinesi isimli 
albüm & kitap çalışması 
sanatçı için yapılan en an-
lamlı işlerdi. 13 -14 Ekim 
2016 tarihlerinde İstan-
bul Üniversitesi ve Şehir 
Üniversitesi tarafından 
adına bir sempozyum 
düzenlenen sanatçı 
çeşitli radyo program-
ları vasıtasıyla da anıldı. 
TRT ile Kültür ve Turizm 
Bakanlığı sanatçının 100. 
ölüm yıl dönümünü ses-
sizlik içinde karşılarken 
Afyon Kocatepe Üniver-
sitesi Devlet Konservatu-
varı ise anısına bir belge-
sel hazırladı. 

2 Mahur, Nevâ, Isfahan, 
Fera h-fezâ ,Hicaz kâr, 
Kürdîli Hicazkâr, Mu-
hayyer makamlarındaki 
eserleri birer başyapıt ka-
bul edilen Cemil Bey’in 
Türk Sanat Müziği’nin 
enstrümantal bölümünün 
gelişmesinde önemli kat-
kıları olmuştur. Sanatçı 
bu nedenle başta saz eser-
leri bestecisi olarak anıl-
maktadır. Cemil Bey’in 
yazdığı enstrümantal es-
erlerin yanı sıra 18 şarkı 
ve bir de ninni tarzında 
eseri bulunmaktadır.    
3 Cemil Bey; Lavignac, 
Decoudre, Fetis ve Ma-
montel'in müzik teorisi 
kitaplarını tercüme etmiş, 
Batı Müziği ile Türk San-
at Müziği arasında sistem 
farklarını karşılaştırmalı 
olarak ele alan Rehber-i 
Musiki isimli çalışmayı 
kaleme almıştır.  
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neden olan Cemil Bey kuşkusuz tüm bu 
özellikleriyle dünya dışından bir karakter 
izlenimi uyandırıyor. Onun portresini 
yazı sanatının olanakları üzerinden 
betimlemeye çalıştığımızda kariyeriyle 
kol kola yürüyen kimi anahtar sözcükleri 
masaya saçmak ise dehasının anlaşılmasına 
yardımcı olabilir. 12 yaşında ‘harika çocuk’, 
18 yaşlarına doğru emsali gelmemiş bir 
sazende ve vefatının ardından günümüze 
bir üstad-ı âzam olarak anılan Cemil 
Bey’i düşündüğümüzde Kültür, Yetenek, 
Virtüözite, Mükemmellik ve Reform 
sözcükleri ayrı bir öneme sahip. 

Beş bölümde bir 
Tanburi Cemil Bey    
portresi

Kültür
Cemil Bey’in kişiliğinin ve dolayısıyla 

müziğinin incelikli kıvrımlarını en iyi 
açabilecek sözcüklerden ilki kültür 
olacaktır. Çeşitli devlet kademelerinde 
yüksek mevkilerde görev alan Tevfik Bey 
ile II. Mahmut’un kızı Adile Sultan’ın 
dadılığını yapan, lavta çalan Zihniyâr 
Hanım’ın dördüncü çocukları olarak 
dünyaya gelen Cemil Bey, gerek dönemin 
yapısı gerekse içinde bulunduğu aile 

ortamı nedeniyle çok kültürlü bir çevrede 
büyümüştür. Henüz üç yaşında babasını 
kaybetmesinin üzerine uzun yıl lar 
amcasının yanında kalan sanatçı, içinde 
iki, üç piyanonun olduğu ve tüm çocukların 
müzik eğitimi gördüğü bir evde yetişir. 
Cemil Bey’in altı, yedi dil bilen babasının 
yanı sıra diğer aile üyelerinin birkaç dil 
konuşmaları, bir müzik aleti çalmaları 
ve güzel sanatların diğer kollarıyla 
ilgilenmeleri daha çocuk yaştan itibaren 
entelektüel bir ortamda yetişmesine olanak 
verir. Yukarıda andığımız unsurların yanı 
sıra aile üyelerinin yurtdışı görevlerinde 
bulunmaları nedeniyle Cemil Bey, Batılı 
yaşam tarzını da tecrübe etme fırsatı bulur. 
Tüm bu birikim kendisine yorumculuk 
anlamında yüzünü hem Batı’ya hem de 
Doğu’ya dönebilme imkânı verirken bir 
yandan da ileriki yıllarda sanatına tesir 
edecek kimi bileşenlerin önünün açılmasına 
olanak tanır. 

Yetenek
Henüz küçük bir çocukken evlerinin 

bodrumunda içine su doldurduğu 
bardakları dizerek oluşturduğu “glass harp” 
benzeri bir düzenekle çeşitli denemeler 
yapan, lastikleri bir tahtaya çivileyerek 
uydurduğu bir başka oyuncak enstrümanla 
yine farklı seslerin peşinde koşan Cemil 
Bey, yıllar sonra sanatı ile tüm imparatorluk 

coğrafyasını kendisine hayran bırakacaktı. 
Tanbur, klasik kemençe, yaylı tanbur, 
rebab, viyolonsel ve lavtada üstat kabul 
edilen; tar, bağlama, divan sazı, bozuk, 
tanbura, zurna gibi halk sazlarını çok iyi 
derecede çaldığı bilinen Cemil Bey’in ses 
verdiği diğer enstrümanlar arasında kanun, 
keman, alto kemençe, viyola, klarnet ve 
kemençe bulunmaktadır. 
Cemil Bey ve yetenek sözcüğünü bir 
arada andığımızda unutulmaması gereken 
hususlardan biri de kendisinin eşine az 
rastlanır bir otodidakt olduğudur. Çaldığı 
birçok sazı kendi kendine öğrenen ve 
ustalaşan sanatçı, ilk gençlik yıllarından 
itibaren bazı üstatların beğenisini kazanır. 
Bu isimlerden biri de 19. yüzyılın en önemli 
Klasik Türk Müziği bestekârlarından 
Tanburi Ali Efendi’nin Cemil Bey için 
sarf etmiş olduğu şu sözlerdir: “Evladım, 
bunca senedir şu sazı çaldım. Eh şöyle 
böyle biraz yendik de sanırdım. Şimdi, 
seni dinledikten sonra, bir daha elime 
tanburu almayacağım.” Bu görüşmeden 
sonra Cemil Bey, Ali Efendi’den doğrudan 
ders almamakla birlikte genel müzik bilgisi, 
klasik mektebin esasları konusunda eğitim 
almıştır. Virtüözü olduğu enstrümanlarda 
hiçbir geleneğe ya da ekole bağlı olmayan, 
çaldığı birçok enstrümanda doğru düzgün 
bir rehberi ya da hocası olmayan Cemil 
Bey’in 1900’lerin ilk yıllarında Yakacık’ta 
gittiği bir yağlı güreş müsabakası 
sonucunda zurna sevdasına tutulması ve 
bir hafta içinde bu enstrümanı öğrenmesi 

de onun yeteneğine dair ilginç hikâyelerden 
biridir. 

Virtüözlük
Yaşadığı dönemin müzik insanları 

tarafından 18. yüzyılın ünlü keman 
virtüözü Niccolò Paganini benzetmesi 
yapılan, modern anlamda Türk Sanat 
Müziği’nin ilk virtüözü kabul edilen Cemil 
Bey, kayıt yaptığı birçok enstrümanı teknik 
ve yorumculuk anlamında mükemmel 
icra etmesinin yanı sıra o enstrümanların 
limitlerini sürekli olarak ileri taşıyan bir 
isimdi. Elindeki çalgıların ses paleti dışında 
renkler elde eden, onların tekniklerini 
sürekli olarak değiştiren ve genişleten 
sanatçı, bu yönüyle özellikle tanburda klasik 
üsluba bağlı kalmamakla suçlanmış fakat 
zaman kendisini haklı çıkarmıştır. Cemil 
Bey sadece kendi ses verdiği enstrümanları 
çalan kimseleri değil, bunların dışında 
kalan enstrümanları çalan kişileri de gerek 
teknik gerekse taksim anlayışı bağlamında 
etkilemişti. Çağdaşlarının yanı sıra sonraki 
kuşaklar için de bir okul niteliği taşıyan 

sanatçı, yıllar boyunca birçok müzisyenin 
öykündüğü, etkilendiği bir isim oldu. 
Cemil Bey’in virtüözlüğünün, ustalığının 
en önemli satır başlarından biri de farklı 
enstrümanların ses ve duygu dünyalarını 
diğer enstrümanlarda yakalamasıdır. Bu 
düşüncenin en güzel örneklerinden birini 
Orfeon Plak firması için yaptığı Hüseyni 
makamındaki Çoban Taksimi eserinde 
aramak yerinde olur. Notalar üzerinden 
pastoral bir köy manzarasını anlattığı 
eserde, bir yandan kemençe ile çobanın 
dertli kavalının nüanslarını yakalarken 
bir yandan da izlenimci bir duyarlılıkla 
köy yaşantısına özgü köpek havlamalarını 
ve kuzuların seslerini enstrümanında 
canlandırır. Sanatçının virtüözlüğünün 
izlerinin okunabileceği bir diğer konu 
başlığı ise üslup bağlamındaki yaklaşımıdır. 
30’lu yaşlarının başında sarayda ve müzik 
çevrelerinde tanburuyla el üstünde tutulan 
bir isimken klasik kemençeye merak 
salan Cemil Bey, zarif ve incelikli yorum 
anlayışıyla kemençeye yeni bir kimlik 
kazandırmasının yanı sıra kemençenin 
sınıf atlamasını da sağlar.4 Kemençenin 
köçekçelerin, oyun havalarının neşeli 
çalgısıyken, halk müziğinin kabasaz 
takımından çıkıp saray müziğinin incesaz 
takımına katılmasının önünü açan Cemil 
Bey, bir yandan da kendi ruh dünyasını en 
uygun şekilde yansıtacak olan enstrümanı 
bulmuş olur.  

4 Kemençenin saygın bir yer 
edinmesindeki önemli isimlerden 
bir diğeri ise Kemençeci Vasilâki’dir. 
Cemil Bey kemençe icrasındaki Rum 
tavrını büyük ölçüde aynı zamanda 
ruhani anlamda hocası sayılan 
Vasilâki’den almıştır. 

MÜZİK

TANBURİ CEMİL BEY’İN NOT DEFTERİ



67

Derin virtüözitesinden konu açıldığında es geçilmemesi 
gereken konulardan bir diğeri ise onun üstün bir teknik 
bilgi ile derin bir duygu dünyasını buluşturmasıdır. 
Çaldığı enstrümanlarda her iki elini de aynı yetkinlikte 
kullanabilen Cemil Bey’in Türk Sanat Müziği’nde pek 
duyulmamış duygu ve dinamikleri icrasında görünür 
kılması, üzerinde durmaya değer bir husustur. Neşeli, 
coşkulu, hastaymışçasına, ağlarcasına gibi İtalyanca 
müzik terminolojisinde karşılıkları bulunan terimleri, 
çaldığı sazların renk paletinde elde eden sanatçı kemençe 
ile yorumladığı Yanık Ninni isimli eserinde bir İstanbul 
yangınını anlatırken iki kadının karşılıklı konuşmasını 
da aktarır. 

Reform
Merak, arayış, yenilik, keşif sözcüklerinin iç içe geçtiği 

bir yaşamın deltasında şekillenen en temel kavramlardan 
biri de reform olur. Cemil Bey sadece kökeni Tanburi 
İzak’a5 dayanan, “Oskiyan tavrı” diye adlandırılan 
geleneksel tambur tekniğini yıkmakla kalmamış, gerek 
daha derin seslere ulaşabilmek adına icat ettiği yaylı 
tanburla gerekse bestecilik alanındaki kazanımlarıyla 
Türk Sanat Müziği’ndeki değişimin öncülerinden biri 
olmuştur. Sanatçının bestecilik alanındaki en temel 
kazanımlarından biri İstanbul coğrafyası ve Türk Sanat 
Müziği’nin klasik yapıtları dışında kalan şarkılara, 
müziklere duyduğu ilginin sonucunda gerçekleşir. 
Sokaktan geçmekte olan dilencinin diline doladığı 
ezgi, Sulukule’de roman müzisyenlerden dinlediği oyun 
havaları, Selâtin meyhanelerinde kulak verdiği Sakız 
Adalı lavtacılar, Anadolu coğrafyasının türküleri ya 
da çocukluk yıllarından itibaren aklının bir köşesinde 
yer eden Batı klasik müziği... Tüm bu bileşenler 
zamanla onun bestekârlık ve müzisyenlik dehasının 

en büyük kozlarından biri haline gelir. Kendisine özgü 
bir yaratıcılıkla Türk Sanat Müziği’nin makamları 
çerçevesinde yeniden düşündüğü tüm bu ezgiler 
koleksiyonu aralarında Gülizar Taksim, Hüseyni Taksim 
ve Çoban Taksimi’nin de bulunduğu unutulmaz eserlere 
kaynaklık eder. Viyolonseli Türk Sanat Müziği’nde 
kullanılabilecek şekilde akort eden ve bu müzik türünde 
ilk kez kullanan Cemil Bey’in reformist tavrının belirdiği 
en önemli alanlardan bir diğeri ise dönemin enstrümantal 
müziğine kazandırdığı tinsellik boyutudur. 

Yenikapı Mevlevihanesi şeyhi Mehmed Celâleddin 
Dede ile tanbur çalan, Galata Mevlevihanesi’nde ayinler 
dinleyen Cemil Bey tüm bunların sonucunda sanatına 
ayrı bir ruhanilik boyutu ekler. “Musiki Tanrının sesidir” 
sözü ile her defasında Bach’ı akıllara getiren Cemil Bey’in 
devrimci yanının en belirgin şekilde açığa çıktığı alan ise 
doğaçlama olarak gerçekleştirdiği taksimlerde görülür. 
Taksimlerinde makamlara her defasında özgün bir giriş 
cümlesiyle başlayan, özgün bir finalle bitiren, adeta 
konuşur, sohbet eder, manzara resimleri betimler gibi 
anlatmak istediği düşünceyi sololarında dile getiren Cemil 
Bey, taksim formuna benzersiz bir özellik kazandırmış, 
onun ayrı bir tür olarak kabul edilmesini sağlamıştır. 

Mükemmellik
Cemil Bey bugüne ulaşan kayıtlarının büyük bir kısmını 

yaşadığı geçim zorlukları nedeniyle 1910-11 yılları 
arasında Blumenthal Kardeşler’in Orfeon firmasında 
yapar. Bu kayıtların yapım aşamaları ise onun titiz ve 
mükemmeliyetçi karakterinin örnekleriyle doludur. 
Aksaray’daki evinden çalgılarıyla birlikte faytonla 
alınan ve kayıt için Sirkeci’deki Katırcıoğlu Han’a giden 
Cemil Bey burada gezer, dolaşır, farklı enstrümanlarda 
taksimler yapar, canı ne zaman isterse o vakit işaret 

verir ve kayda başlar. Tam olarak kendisini hazır 
hissetmediği günler hiç plak doldurmadan evine dönen 
sanatçı, plakları yayınlanmadan önce onları dinlemeyi 
ve piyasaya sürülmelerine dair geçer not vermeyi ise şart 
koşmuştur. Gerçekleştirdiği kayıtlardaki performansını 
ayrıca bir deftere not alan sanatçı, defterin sayfalarına 
plağın numarasını ve adını yazmış, karşısına ise eser 
hakkında değerlendirmesini içeren (iyi, daha az iyi ve 
fena işaretleriyle) bazı kısa cümleler ilave etmiştir.      

Final
Şair Yahya Kemal’in 1927 yılında Varşova’da büyükelçi 

olduğu dönemde yazdığı Kar Musikileri şiirinde “Zihnim 
bu şehirden, bu devirden çok uzakta, Tanburi Cemil Bey 
çalıyor eski plâkta” dizeleriyle zarif bir selam gönderdiği, 
Nazım Hikmet’in ise vefatının ardından yazdığı Cemil 
Ölürken şiirinde “Ecel, onun yanına sen de el bağlayıp 
gir!... Gökler geri alıyor yeryüzünden sesini” dizeleriyle 
derin üzüntüsünü dile getirdiği Cemil Bey kısa süren 
ömründe başlı başına bir müzik, bir sesler dervişi olarak 
yaşadı. İstanbul Boğazı’na demirli gemilerin düdük 
seslerinden müzik yapmayı hayal edebilecek kadar engin 
bir düş gücüne sahip oldu. Büyük bir çoğunluğu arkalı önlü 
olmak üzere 130 dolayında plak kaydı günümüze kadar 
ulaşan Cemil Bey, bir kuyruklu yıldız misali dünyamızdan 
çekip giderken onu yolcu etmek için cenazesinde sadece 
14-15 kişi vardı. 

Taksimlerinde makamlara her defasında 
özgün bir giriş cümlesiyle başlayan, özgün bir 
finalle bitiren, adeta konuşur, sohbet eder, 
manzara resimleri betimler gibi anlatmak 
istediği düşünceyi sololarında dile getiren 
Cemil Bey, taksim formuna benzersiz bir özellik 
kazandırmış, onun ayrı bir tür olarak kabul 
edilmesini sağlamıştır. 

MÜZİK

5 II. Selim’in uzun süre tanbur hocalığını da yapan Tanburi 
İzak, padişahın en sevdiği sanatçılar arasındaydı. Sarayda 
icra edilen fasıllara tanburu ile katılmış ve Enderûn’da 
hocalık etmiştir. III.Selim, İzak’a fevkalâde saygı ve 
sevgi gösterir, huzuruna girdiği zaman ayağa kalktığı 
bilinmektedir. 
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Feyhaman 
Duran

İçine doğduğu yorgun Osmanlı’nın çöküş yıllarından modern Türkiye’nin 
temellerinin atıldığı değişim zamanlarına uzanan süreci sanatıyla deneyimleyen 

Batı eğitimi almış ilk kuşak ressamlardandı Feyhaman Duran. Eski ve yeniye, 
bu iki farklı dünyaya da resminde yer vardı. Tanığı olduğu bu ortamın dönüşen 

kimliklerini portreleriyle belgeledi. SSM’deki sergi de Feyhaman Duran. İki Dünya 
Arasında başlığıyla onun detaylı bir portresini ortaya koyuyor.

Özlem Altunok

Feyhaman Duran’ın sanatını Sabancı 
Üniversitesi Sakıp Sabancı Müzesi’nde 
1000’in üzerinde eseri ve kişisel eşyasıyla, 
üstelik hayatının büyük bir bölümünü 
geçirdiği Beyazıt’taki evinden bazı 
bölümleri de yeniden canlandırarak sunan 
Feyhaman Duran. İki Dünya Arasında 
başlıklı sergi, tam da adı gibi tuhaf bir 
arada kalmışlık hissi bırakıyor insanda. 
Osmanlı’da doğup yetişen, olgunluk 
çağlarını Cumhuriyet döneminde 
yaşayan Feyhaman Duran’ın gelenekselle 
olduğu kadar, modernle de kurduğu 
dengeli ilişkiyi, doğu ve batıyı kendine 
has bir biçimde sanatında yan yana var 
edebilmesini vurgulayan sergi başlığı, şu 
anda ziyaret edilemeyen bir ‘müze ev’den 
ve koleksiyondan bir müzeye taşınmış 
olmasıyla canını acıtıyor insanın. Aynı 
zamanda biri, tabiri yerindeyse, daha 
geleneksel olan İstanbul Üniversitesi’yle 
diğeri daha genç ve modern olan Sabancı 
Üniversitesi arasındaki bu sanat alışverişi 
de Feyhaman Duran’ın ‘ iki dünya 
arasında’lığına vurgu yapar gibi. 

Çünkü Feyhaman-Güzin Duran Evi 
2013’ten beri restorasyon nedeniyle kapalı 
ve İÜ Rektörlük Binası’nın üst katında 
sergilenen Feyhaman Duran Koleksiyonu 

da (Sel im Turan Koleksiyonu’yla 
birlikte) 2015 yılından bu yana, “İstanbul 
Üniversitesi Binalarının Yenilemesi ve 
Restorasyonu Projesi” kapsamındaki 
restorasyon çalışmaları tamamlanana 
kadar Sakıp Sabancı Müzesi’nde 
korunacak. İstanbul Üniversitesi Rektörü 
Prof. Dr. Mahmut Ak serginin basın 
toplantısında hem rektörlük binasının hem 
de Feyhaman-Güzin Duran Evi’nin 2017 
Eylül’ünde açılacağını söyledi. Bu beyanın 
zamanında hayata geçirileceğini umarak 
Sabancı Müzesi’ndeki incelikli ve özenli 
Feyhaman Duran sergisine geçelim.

Farklı kültürler, türlü etkileşimler
Feyhaman Duran’ın ‘ikili yaşamı’nın, 

tesadüflerle farklı bir çizgide akan kişisel 
hayatının kronolojik bir tablo ve içinden 
geçtiği dönemlerin, yerlerin görüntüler 
eşliğinde aktarıldığı sergiyi güçlendiren 
unsurlardan biri de sanatçının gündelik 
hayatının ve çalışma ortamının müzede 
yeniden kurulmuş olması. Bu atmosfer 
içinde Duran’ın en çok tanındığı portre 
alanındaki çalışmalarının yanı sıra peyzaj, 
natürmort, poşad ve hatlarının yer aldığı 
sergiye, eşi Güzin Duran’ın üretimleri de 
eşlik ediyor.

Batı’yla buluşmuş ilk kuşak ressamlarımız 
arasında etkin bir role sahip Feyhaman 
Duran’ın hem Osmanlı İmparatorluğu’ndan 
Cumhuriyet’e geçiş döneminde farklı 
etkileri nasıl içselleştirdiğini, hem gelenekle 
hem de Batı sanatıyla kurduğu ilişkiyi 
ortaya çıkaran sergi, ressama ve dönemine 
dair ayrıntılı bir bakışı mümkün kılıyor. 

Feyhaman Duran tam da bu noktada, 
bu geçiş ve değişim sürecini, kırılmaları ve 
yeni yapılanmalarıyla temsil eden önemli 
bir sanatçı. Uçlara savrulamadan yeniye 
dair görüp biriktirdiklerini kendine 
özgü sanatını oluşturmak için kullanmış, 
yüzyıl dönümünde sistem ve ideoloji 
değişiminin tam ortasında birey olarak 
edindiği deneyimleri sanatına naif ve 
samimi bir şekilde aktarmış olması, onu 
döneminin sanatçıları arasında farklı bir 
yerde konumlandırıyor, daha tekil bir 
örnek yapıyor. 

“Beni anlamıyorlar diye üzülmeyeceksin. 
Sen kendini anlamaya çalışacaksın” sözü 
hem kendisiyle ne kadar barışık hem de 
yola devam etmeye ne kadar kararlı ve açık 
olduğunu gösterir nitelikte. Payına düşen 
hayatı kendine rehber edinip inatla yol 
almayı seçmiş. Bunu sözleri kadar, hayat 
hikayesi de gösteriyor, eserleri de...

1914 Kuşağı ressamları
1886 İstanbul, Kadıköy doğumlu 

Feyhaman Duran, şair ve hattat babası 
Süleyman Hayri Bey’ i ve annesi 
Fatma Hanım’ı daha çocuk yaştayken 
kaybedecekti. Galatasaray Sultanisi’nde 
eğitim gördükten sonra aynı okulda 
Fransızca güzel yazı dersleri vermeye 
başladığında Tevfik Fikret, Şevket Dağ 
gibi dönemin öğretmenleri tarafından 
resme olan yeteneği kısa sürede fark 
edildi. 1910 yılında tesadüfen fakat biraz 
da resimden hiç vazgeçmediği için yoluna 
çıkan Hıdiv Ailesi’nden Abbas Halim Paşa, 
yaşamının akışını değiştirecekti. 1911’de 
Hıdiv Ailesi’nin mesenliğinde Paris’e 
resim eğitimi almaya gitti. Aynı kuşaktan 
diğer birçok ismin aksine, Sanayi-i Nefise 
Mektebi çıkışlı olmayan Duran, Paris’te 
Académie Julian ve École des Beaux-
Arts kurumlarında eğitim aldı, dönemin 
avangart akımları fovizm ve kübizmden 
çok, empresyonizmden etkilendi.

I. Dünya Savaşı’nın patlak vermesiyle 
Avrupa’dan dönmek zorunda kalan, 
aralarında Ruhi Arel, Hikmet Onat, 
İbrahim Çallı, Hüseyin Avni Lifij, Namık 
İsmail ve Nazmi Ziya’nın da olduğu genç 
ressamlardan biri de oydu.

’ın ‘ikili 
yaşamı’

SERGİ

SAKIP SABANCI MÜZESİ, FEYHAMAN DURAN. İKİ DÜNYA ARASINDA SERGİ GÖRÜNTÜSÜ
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Batı’nın yeni teknik ve üsluplarını Türk 
resmine taşıyacak 1914 Kuşağı ressamları 
olarak bil inen grubun temsilcileri 
arasındaydı. Kuşağının önde gelen 
isimleriyle beraber Osmanlı Ressamlar 
Cemiyeti’ni kurdu. Artık II. Meşrutiyet’le 
başlayan köklü değişimlerin ortasında yeni 
bir dönemi, ‘muasır’ bir geleceği temsil 
ediyorlardı. Bu yolda kurulan her cemiyet 
gibi, ressamlar cemiyetinin de topluma 
karşı misyonları, görevleri vardı. 

İlki 1916’da açılan geleneksel Galatasaray 
Sergileri ya da eğitmenlik bu ideallerin 
hayat bulduğu ortamlardı. Adı İnas 
Sanayi-i Nefise Mektebi’yken (Kız Güzel 
Sanatlar Okulu) Cumhuriyet sonrasında 
Güzel Sanatlar Akademisi’ne dönüştürülen 
okuldaki görevini 30 yıl boyunca (1921-
1951), emekli olana dek sürdürmesi hem bu 
köklü değişimi hem de dönemin sanatçısı 
olarak yüklendiği misyonu gösteren önemli 
bir örnek. 

Bir diğer eğitim kurumu Darülfünun, 
1933’te üniversite reformuyla İstanbul 
Üniversitesi’ne dönüştürüldüğünde 
okulun akademik kadrosundaki isimler 
başta olmak üzere, dönemin entelektüel 
çevreleriyle yakın dostluklar kuran Duran, 
parçası olduğu bu ortamı bir anlamda 

portreleriyle belgeleyecek, Türkiye’nin 
modernleşme tarihini görsel olarak kayda 
geçirecekti.

Hem geleneksel hem yenilikçi
Akademik kariyeri boyunca Türk 

resminde yeni bir kuşağın filizlenmesine 
katkı sağlarken bir yandan da katıldığı 
sergilerle Cumhuriyet döneminin etkin 
aktörlerinden birisi oldu. CHP’nin 1938 
yılında yeni görsel ideolojiyi oluşturma 
gayretleri kapsamında başlattığı ‘yurt 
gezileri’ de bu çabalardan biriydi. Duran, 
bu program kapsamında Gaziantep’te on 
tablo resmetti.

Feyhaman Duran tüm bu yenilikçi 
çabalarına rağmen, Osmanlı’nın geleneksel 
sanatları ve yaşam tarzıyla da bağını hiç 
koparmayacaktı; hat kompozisyonları ve 
natürmortlarında obje olarak yer verdiği 
hat koleksiyonu sanat üretimindeki bu 
geçişliliğin en önemli örnekleri.

Hem ailesindeki geleneksel sanatlara olan 
eğilim hem de onun tasavvuf felsefesine 
yönelik ilgisi, yaşamı boyunca Doğu ile 
Batı’yı aynı anda deneyimlemesinin etkileri 
sanat pratiğine yansıdı. Her ne kadar, 
Cumhuriyet Türkiyesi’nde portrelere 
duyulan ihtiyaçtan dolayı en çok bu 
alandaki işleriyle anılsa da natürmort, 

peyzaj gibi farklı türlerde aynı üretkenlikte 
çalışan sanatçının, iki dünya arasındaki 
gelgitlerini ve senteze ulaştığı noktaları 
eserleri üzerinden okumak mümkün.

Örneğin empresyonizme ilgisinin 
de etkisiyle yaptığı Süleymaniye, 
Boğaz, Adalar ve Beyoğlu peyzajları 
ile poşadlarıyla portrelerindeki toplu 
bakışı bu kez İstanbul tarihi üzerinden 
okumayı mümkün kılıyor. Ancak elbette 
empresyonizmin de gerektirdiği öznel 
bakışla birlikte; sanatçısının gözünden ve 
onun duyumsamasıyla ortaya konan bu 
‘görsel tespit’ serbest bir ifadenin de hayat 
bulması demek.

“Sanatkar, kendi işinin kaidesini kendi 
yaratabildiği zaman orijinaldir” sözü de 
eserlerinde ve hayatında gelenekle olan 
sıkı bağı ortaya koyan ve bu bakış açısıyla 
ürettiği eserlerini konumlandırmaya 
çalıştığı yeri anlamak açısından önemli. 

“Resim sıcak olmalı” da ona ait bir söz. 
Bu sözün karşılığını portrelerinde, hatta 
Ahu Antmen’in sergi kitabındaki yazısında 
özellikle vurguladığı gibi otoportrelerinde 
de bulmak mümkün. 1911 tarihli erken 
dönem otoportresinde içinde bulunduğu 
ruh halini, merakı, heyecanı ve idealistliğini 
duru ve çıplak bir biçimde sunan umutlu 

yüz ifadesi, Antmen’in sözleriyle “Bir 
toplumun dönüşmesinin aslında bireysel 
düzeyde içselleştirilmiş olgularla ne kadar 
ilgili olduğunu düşündürür.”

Kaldı ki, resmettiği Hilmi Ziya Ülken, 
Âkil Muhtar, İbrahim Çallı, Sabri Esat 
Siyavuşgil, Süheyl Ünver, Fuat Köprülü, 
Tevfik Fikret, Safiye Ayla, Şerif Muhittin 
Targan, Hasan Âli Yücel gibi dönemin 
önemli kişiliklerinin portrelerinde de 
hem birey olarak onları hem de dönemin 
atmosferini, toplumsal yapısını aktarır 
Feyhaman Duran.

Feyhaman Duran’ı çağdaşlarından 
ayıran en önemli özelliklerden biri bu olsa 
gerek. Her şeyin hızla değiştiği ve yeninin 
eskiyi ötelediği kültürel ve toplumsal bir 
atmosferde sanat pratiğini inşa ederken 
içinden gelen sesi bastırmamak ve böylece 
kendi bireyselliğini ezmeden yol almak. 
Bu sağlam zemin onun her iki dünyada da 
çoğalabilmesine olanak tanımış olsa gerek. 

FEYHAMAN DURAN, İÇ MEKAN (HATTAT RIFAT EFENDİ VE AİLESİ), 1948, ÇUVAL ÜZERİNE 
YAĞLIBOYA, 154 x 105 CM, İSTANBUL ÜNİVERSİTESİ FEYHAMAN DURAN KOLEKSİYONU)

SAKIP SABANCI MÜZESİ, FEYHAMAN DURAN. İKİ DÜNYA ARASINDA SERGİ GÖRÜNTÜSÜ
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Evimizde, çocukluğumdan beri yapılan ve en sevdiğim yemek yumurtalı 
köftedir. Bayramlarda ailemi ziyarete gittiğimde, en sevdiğim yemek olarak 
o yapılır. Diğer tüm yemeklere rağmen, masanın ortasına yumurtalı köfte 
konulduğu zaman diğer yemekler kalır, o yenir. Sofranın tadı tuzu olduğu 
kadar, evin neşesi, bereketi ve hafızasıdır. Bulguru, salçası, biberi, geldiği 
yörenin lezzetini damaklarımıza taşırken çocukluğa dair güzel anıları da 
bugüne taşıyor. Annemi ve babamı geldikleri coğrafyaya götürürken beni 
de çocukluğuma götürüyor. Küçükken annem bu köfteyi yoğururken yemeğin 
hazırlanmasını bekleyemez, köşesinden aşırır, daha ezilmemiş bulguruna 
rağmen onu yemelere doyamazdım. Annem ise hazırlanmadan yediğim için 
bana kızardı. Aynı şeyi hala yapıyorum, bir çeşit ritüel gibi, her aile ziyaretinde 
bu tekrarlanıyor. Birkaç sene önce Urfa’ya gitmiştim, annem bana oradan 
telefonla sipariş veriyordu, ‘şu salçadan al, şu biberden al, 2 kilo al, 5 kilo 
al’ diye. Çünkü çocukluğunun lezzetine ulaşmak için, lezzeti oluşturan 
malzemenin, baharatın da o coğrafyanın havası suyu ile yetişmesi gerekiyor. 

Canan | Yumurtalı köfte

HUO SORUYOR

Huo soruyor
Edip Cansever'in bir şiirini hatırlatarak giriş 
yapmak istiyorum: Kaçışına Uğrayan Çiçek. huohuorf@gmail.com

Fotoğraf: Sıtkı Kösemen

Yumurtalı köfte çok eski ve kadim bir yemek. Kral 
Nemrut zamanında Hz. İbrahim tek tanrılı dine 
inanıyor diye, Nemrut bütün odunları, yanabilecek her 
şeyi toplatıyor, Urfa’nın tepesinin üzerine bir salıncak 
kurduruyor. Ateş yakıp Hz İbrahim’i içine atmak için 
tepenin altına da odunları koyduruyor. Efsaneye göre 
tepeden Hz İbrahim atılınca odunlar balık, ateş su, Hz. 
İbrahim de beyaz bir balık olur. İnanışa göre Urfa’da 
Balıklı Göl’e gidenler beyaz balığı görürlerse dilekleri 
gerçek olur.

Çiğ köftenin de hikayesi buraya dayanıyor aslında. 
Bir avcı geyik avlıyor, eve getiriyor karısı pişirsin diye 
ama Nemrut yanabilecek her şeyi toplamış ve ateşi de 
yasaklamış. Bir kadın çiğ köfteyi yapmayı keşfediyor; 
ateş yasak olduğu için o et taş ile dövülüyor ve acı biber 
ve diğer malzemelerle yoğrularak yapılıyor çiğ köfte. 
Bu kadar kadim, eski bir efsaneye dayanan bir yemek. 
Yumurtalı köfte ise aslında fakirlerin yemeği. İçine eti 
alamayan bir ailenin dönüştürerek, yağda yumurta 
koyarak yaptıkları bir yemek. Daha da fakirsen bu 
sefer de patates haşlayarak koyuyorsun. Fakirliğin 
derecesine göre tarifi değişiyor. Ama asıl malzeme 
bulgur ve içine katılanlar. Aslında aşurenin nasıl bir 
hikayesi varsa, çiğ köftenin de böyle bir hikayesi var diye 

düşünüyorum. Benim ailem Urfa’dan buraya göç ediyor 
vazgeçemedikleri şey bizi ayrıldığımız yere ait hissettiren 
biber ve salçanın ağzımızda bıraktıkları acı tat. Ben de 
buraları bir gün terk etmeye kalkarsam gittiğim yerde en 
çok eksikliğini hissedeceğim malzeme biber ve salçası 
olur. Ki özellikle bugünlerde benim için çok kıymetli.

Gerekli malzemeler:
2 su bardağı çiğköftelik ince bulgur
1 adet kuru soğan
3 diş sarımsak
1 demet maydanoz
yarım demet taze soğan
5 adet yumurta
1/2 su bardağı zeytinyağı 
(dileyen aynı miktarda tereyağı kullanabilir)
1 yemek kaşığı tepeleme domates salçası
1 yemek kaşığı tepeleme biber salçası
arzuya göre isot biberi, tuz, karabiber
2 kay kaşığı kimyon
3 kaç kaşığı kuru nane
Süslemek için kıvırcık
Bulgurun yanına bir baş soğan, iki üç diş sarımsak artık 

isteğe göre, mutlaka biber salçası Urfa’dan gelen, domates 
salçası, nar ekşisi, tuz, karabiber, kimyon mutlaka olmalı, 

mümkünse kuru nane bir avuç yeterli. Yoğurmaya 
başlıyorsun, bir de terini akıtıyorsun, bedensel olarak 
da bir enerji, güç istiyor. Yoğururken arada suyla 
yumuşatman gerekir, ama az koymalısın kısır yapar gibi 
şişirerek değil bulguru ezerek yumuşatmak gerek. İyice 
yoğrulduktan sonra ince kıyılmış maydanoz ve taze soğan 
karışımını ekliyorsun, çok yoğurmadan karıştırmak 
gerek. Yağ da bol olmalı, bu ailenin zenginliğini gösterir 
aslında. Yağı ne kadar çok koyarsan, ailenin ne kadar 
zengin ve eli açık olduğunu gösterir. Çünkü yağ zor 
bulunur ve kıymetlidir. Yağını bol tutup koyduğun bulgur 
miktarına göre de yumurta kırarsın. Ben bunu yaparken 
mesela 2 bardak bulgura 6-7 tane yumurta kırdım. Onu 
omlet gibi yağda kavuruyorsun, sonra yoğurduğun 
malzemeye katıp tekrar karıştırıyorsun çok yoğurmadan. 
Yumurtalı köfte, o bildiğimiz sunum formunun aksine 
sıkım olarak değil, bir avuç büyüklüğünde avucuna alıp 
tabağa bastırıp beş parmağının izi çıkarılarak servis 
yapılır. Sebebini bilmiyorum, ama ben annemden öyle 
gördüm. Urfa’da da öyle yaparlar, buradaki çiğ köfteler 
gibi sıkım sıkım yapmazlar. Çünkü bu yumurtalı köftedir. 
Beş parmağının izini çıkartırsın, avcunun izi de çıkar, 
kıvırcık, kıyılmış maydanoz ve taze soğanla  süslersin 
servis yaparsın. Mutlaka komşuya da bir tabak verirsin.
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Bir şekilde bu coğrafyada hayatımız 
şekillendi, olgunlaştık ve evrildik. Böyle 
bir dönemde geldik, deneyimliyoruz. 
Mutfağınızdan eksik etmediğiniz, başka 
topraklarda üretemeyeceğiniz, size ait 
olduğunu hissettiğiniz yemek tarifiniz 
nedir?

Ailemin evinden 17 yaşımda ayrıldım ve o günden beri dört başı 
mamur bir evde hiç yaşamadım. Yalnız da olsam, evi birileriyle 
de paylaşsam, bir nizam inşa etmek ve sürdürmek hiç adetim 
olmadı. Bulaşık yıkamanın, mutfağı toparlamanın, düzenli 
alışveriş yapmanın külfet geldiği bu yaşam tarzında, pek çok 
öğün de geçiştirilmesi gereken bir sorun olarak algılanıyor. Açlığı 
gidermek için makarna ve hazır yiyecekler yapmak, eve dışarıdan 
sipariş vermek akla gelen en pratik yöntemler. Ancak bunlarda 
da günün sonunda bulaşık ya da çöp yığınıyla karşılaşmak işten 
bile değil.

Son birkaç yıldır ‘kızarmış hazır noodle’ı keşfettim. Noodle telleri 
kendine dolanmış şekilde bir plaka biçiminde olduğundan, noodle’ı 
haşladıktan sonra süzgeç kullanmam gerektirmiyor. Ki bu dünyada 
bir süzgeci yıkamaktan daha zor ne olabilir!

Çatalla tek parça halinde almak mümkün. Paketin içinden 
çıkan hazır soslar yağ içermiyor, bu yüzden kullanılan tabağı 
temizlemek de oldukça kolay. Tuz, yağ, ketçap gibi ek malzemeler 
gerektirmeyen bu paketi aldığımda başka herhangi bir şeyi satın 
almaya, evde olup olmadığını düşünmeye ihtiyaç duymuyorum. 

Aslında mutfakta beceriksiz biri değilim; sulu tencere 
yemeklerinden suşiye kadar pek çok şeyi yapabiliyorum. 
Antalyalıyım ve büyüdüğüm kültüre ait yemeklere de elim 
yatkın. Bunlardan birini kimliğimi yansıtabileceğini düşünerek 
seçebilirdim ancak uzun zamandır süre giden gündeliğimi göz 
önüne aldığımda bu tarz bir seçim gözüme otantik göründü. 

Benim gerçeğim “kızarmış hazır noodle”.Bulaşıksız, dertsiz, 
tasasız, pratik ve ucuz.

Dünyanın herhangi bir yerinde, param olsa da olmasa da, bir 
evde yahut kamp ortamında, zahmetsiz ve kolayca yapabileceğim; 
yemeğimi bitirir bitirmez tütünümü sarmama izin veren, sade ve 
küçük dostum: ‘noodle’.

Gerekli malzemeler:
1 paket hazır noodle
Su

Noodle paketini makasla kesiniz. Elle açmanızı tavsiye etmem 
zira katı haldeki noodle parçalanabilir. Noodle’ı kaynamış suyla 
tencereye alınız ve 1,5 dakika haşlayınız. Paketin üzerinde 3 dakika 
haşlamanız gerektiği yazar ancak bana kulak veriniz ve noodle 
tamamen suyu emmeden, yer yer kıtırlığını muhafaza etmiş halde 
tabağa alınız. Sosları ve çeşniyi üzerine ilave edip iyice karıştırınız. 
Haşlamada kullandığınız sudan bir çorba kaşığı eklemek, sosları 
ve çeşniyi daha kolay karıştırmanızı sağlar.

Hasan Özgür Top | Kızarmış hazır noodle
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Bahar Yürükoğlu | Nohutlu tavuk körisi ve muz, 
			      elma, zencefil ve körili kek

Evde genellikle iki değişik yemek yaparım. Her gün yemek 
yapmaya ve bulaşık yıkamaya zaman harcamamak için, 
çoğunlukla iki üç gün yetecek tencere yemeklerini tercih ederim. 
Örneğin, tavuklu nohut körisi, hem doyurucu, hem de misafirlere 
sunabileceğim ve zencefil, Sriarça sosu ve fıstık ezmesi gibi 
sevdiğim malzemelerle hazırlanabilen bir yemek. Öğle ya da akşam 
yemeği için hem güzel kokan hem de renkli bir tarif. Vejetaryenler 
için, tavuk yerine tofu da kullanılabilir.

Nohutlu Tavuk (ya da Tofu) Körisi,
Gerekli Malzemeler:
20 ml zeytinyağı
100 gr arpacık soğanı
5 gr ince rendelenmiş zencefil
4 baş ince doğranmış sarımsak
2 çay kaşığı zerdeçal (hintsafranı)
1 çay kaşığı kimyon
1 büyük yemek kaşığı fıstık ezmesi
1 yemek kaşığı köri sosu (curry paste)
1 yemek kaşığı (ya da damak tadınıza bağlı) Sriarça sosu
1 bardak su
1 kutu nohut konservesi (suyu süzülmüş)
1 kutu hindistan cevizi sütü
2 misket limonu (1 çay kaşığı rendelenmiş 
kabuk ve 1 yemek kaşığı limon suyu) – 
Servis yaparken kullanmak üzere bır yana ayırın)
1 yemek kaşığı kahverengi şeker
1 paket küpler halinde doğranmış tofu ya da 
400 gr piliç sote
3 orta boy havuç (soyulmuş ve doğranmış)
1 kırmızı dolmalık biber (doğranmış)

Büyük ve ağır tencereye zeytinyağını döküp orta-yüksek 
ateşte ısıtın. Zencefil, sarımsak ve arpacık soğanlarını ekleyip, 
soğanlar yumuşayana kadar karıştırın. Fıstık ezmesi, zerdeçal, 
köri ve Sriarça sosunu da ekleyip 1-2 dakika kokusu çıkana kadar 
karıştırmaya devam edin. 1 bardak su, rendelenmiş misket limonu 
kabuğu, bir yemek kaşığı misket limonu suyu, kahverengi şekeri de 
ekleyerek hafif ateşte yavaşça kaynamaya getirin. İstediğiniz kadar 
tuz ekleyin.  Doğranmış havuçları, biberi ve tavuk (ya da tofuyu) 
koyduktan sonra orta ateşte 15 dakika kadar pişirin. Nohutları 
ekledikten sonra 15 dakika daha ya da havuçlar yumuşayana kadar 
pişirin. Arada bir karıştırın ve kaynamaya başlarsa ateşi daha da 
kısın.  Üzerine misket limonu suyu sıkın.  Bulgur, buğday ya da 
beğendiğiniz bir tahıl üzerine servis yapın. Acısı fazla gelenler için 
yanına biraz yoğurt konabilir.

Muz, elma, (ya da armut) 
zencefil ve körili kek
Gerekli Malzemeler:
1 somunluk tarife2 çırpılmış yumurta
1/3 bardak yogurt
½ bardak zeytinyağı
2 olgun muz
1 elma ya da armut (üzerine koymak için 2-3 dilimi bir yana 

ayırın)
1 ½ bardak şeker
1 bardak un
¾ bardak kepekli un
1 çay kaşığı kabartma tozu
1 çay kaşığı zencefil tozu
½ çay kaşığı köri tozu
½ çay kaşığı tarçın
Fırını 160 dereceye ısıtın. 

Büyük bir kasede yumurtaları, yoğurdu, zeytinyağı, muz ve elma 
ya da armudu karıştırın. Orta boy bir kaseye un, kabartma tozu, 
zencefil ve tarçını birlikte eleyin. Sonra muzlu karışıma yavaş yavaş 
ekleyin. Çok fazla karıştırmayın.

Büyük kasedeki karışımı, yağlanmış kek kalıbına dökün. Yaklaşık 
olarak 1 saat 20 dakika kadar fırında tutun. Tam piştiği zaman, 
ortasına batırdığınız kürdan temiz çıkacaktır.

HUO SORUYOR
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Hera Büyüktaşcıyan | Topik
Topik, nesilden nesle geçen, bayram ve rakı sofralarının 

vazgeçilmezi olan bir Ermeni mezesidir. Bizim evde topik 
anneannemden sorulurdu.. zira bize aktardığı ve gözlemlediğim 
kadarıyla yapımı hem zahmetli hem de zor görünürdü. Özellikle 
Noel veya Paskalya yaklaştığında, haftalar öncesinden hazırlıklar 
başlar.. her güne başka bir safhası tamamlanırdı.. bir gün boyunca bol 
bol soğan doğranır, tüm ev ahalisinin göz yaşlarına boğulduğundan 
emin olunurdu. Sonrasında hummalı bir yapım aşaması başlardı.. 
heykel yapar gibi tek tek uğraşırdı her bir parçayla. Hem kişisel 
geçmişimden, hem içerisinde yaşadığım coğrafyadan hem de içinde 
barındırdığı hikayelerin oluşturduğu hafızadan koparamayacağım 
bir yemek topik.. yapımı hep imkansız ve ulaşılamaz bir beceri gibi 
gözükse de, denemeye karar vererek sanırım bu nesilden nesile 
geçen geleneğin bir parçası olabildim bu sonunda. 

Gerekli Malzemeler:
4 orta boy patates2 su bardağı nohut (250 gr. lık bardakla)
1.5 kg. kuru soğan
1 küçük kavanoz tahin (300 gr.)
dolmalık fıstık
kuş üzümü
tarçın-yeni bahar-karabiber
2 tatlı kaşığı şeker
Tuz

Dışı :
Patatesleri iyice yıka ve kabukları ile haşla. Patateslerin kabukları 

çatlamadan çıkar. Nohutları bir gece önceden ısla ve ertesi gün 
düdüklüde haşla suyunu süz . Nohut ve patatesleri soğumadan püre 
haline getir. Hamur haline gelmiş bu karışıma tahinin 1/4 ini ekle, 
tuzu, şekeri ve biraz da tarçın ilave et iyice yoğur ve soğumaya 
bırak.

İçi :
Kuru soğanları kalın kalın piyaz şeklinde doğra. Bir kaba 1 çay 

bardağı su koy soğanları da ilave et kapağını kapa. Kısık ateşte 
soğanları suyunu çekip karamelize olana kadar

pişir. İyice pişip rengi değişen soğanları tel süzgece al suyu 
kalmışsa süz.  İçine 3/4 tahin,  dolmalık fıstık, kuş üzümü, şeker 
ve birer tatlı kaşığı baharatlardan ekle  tuzunu at

karıştır harmanla. Beklettiğimiz nohut ve patates hamurundan 
bir topak al ve

temiz bir bezin üzerine koy. Bezin diğer ucunu üstüne kapa ve 
merdaneyle hamuru incelt. Bezi aç incelmiş hamurun içine bolca 
soğanlı malzemeden koy. Bezle beraber hamurun diğer

ucunu üstüne kapat (yani malzeme arada kalacak şekilde) Bu 
şekilde hazırlanan topikleri tabağa diz ve buzdolabında  bir gün 
beklet.  Servis yaparken üzerine bolca tarçın serp .

(Hamuru açarken bez yerine streç film de kullanabiliriz)
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Ali Emir Tapan | Beyaz Pirinçten Pilav

  Beyaz canlılar ve şeylere olan hayranlığım, 
büyüdüğüm evi mütemadiyen ziyaret eden beyaz bir 
kediyle başladı. Zannediyorum pirincin hazırlanmasıyla 
ilgili takıntım ve bu tahıla olan sevgim de tamamen 
görüntüsüyle başladı. Tabii daha sonra değişik pirinç 
türleri ve renkleri hakkında da bilgi sahibi oldum. 
Burada bildiğimiz beyaz kısa taneli pirinç pilavı tarifimi 
vermek istedim. Pirinç tıpkı geçmişten gelen, geleceğe 
ait sosyalist bir ütopya gibi beyaz ve tek tip. Hazırlık 
süreci aşktan bile daha fazla disiplin isteyen bir hal 
alabilir. En iyi pişirme metodu basınçlı olanıdır. Eğer 
tahılın kalitesi iyiyse, ve doğru hazırlanmışsa, tadı temiz 
hava gibidir. Yetiştirilişinden yemek haline gelişine 
kadar hem çok meşakkatli hem de pek zariftir. Taneleri 
yıkarken, ki ben tekrar tekrar yıkamaktan yanayım, 
sessizliği taklit etmek ister gibi bir ses çıkarır. Bazı 
güney doğu Asya kültürlerinde, pirinç ana tanrıçanın 
sütü olarak görülür. Bu süt dünyanın acısını ve ıstırabını 
dindirir. Pirinç zarafetle alakalı olduğu kadar, hayatta 
kalmakla da ilgilidir. 

Gerekli Malzemeler:
-Pirinç
-Tuz
-Su

1 ölçü pirinç, bir süzgece koyulur, serine yakın ilik, 
akan suda, yumuşak hareketlerle çevrilerek, pirincin 
içinden akan su şeffaf hale gelene kadar yıkanır.

Pirinç, 1 ila 14 saat arası bir miktar zaman (ne kadar 
uzun o kadar iyi), içine bir tutam tuz atılmış asidik (ph'i 
7'nin altında) suda bekletilir. Eğer bu süre zarfında, 
içinde bekletildiği su buğulanırsa, süzülüp yeni su 
konulur.

Su süzülüp, pirinç, içinde pişeceği tencereye aktarılır 
ve 1e 1.5 oranında, oda sıcaklığında alkali (ph'i 7 üzeri) 
su eklenir.

Ocak en kuvvetli ısıya açılıp, kapağı açık biçimde, 
göz göz olana kadar kaynatılır.

Bu noktada kapak kapatılıp, ateş kısılır. Tencerenin 
üstüne bir ağırlık konulduktan sonra, tenceredeki suyun 
kaynaması bitince (kaynamanın bittiğini anlamak için 
pilavı dinlemelisiniz) altı kapatılır.

 20 dakika, üzerindeki ağırlıkla dinlendirildikten 
sonra, tencere açılıp pilav karıştırılır ve servis edilir.

HUO SORUYOR
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Moderat, Roisin Murphy, Nina Kraviz, Floating Points, 
Clark, Kode9, Weval ve Tim Hecker gibi dünyaca ünlü isimleri 
ağırlayacak olan festivalin ilk edisyonu 1994 senesinde 
Barselona’da düzenlendi. Bugüne kadar pek çok farklı şehirde 
gerçekleştirilen festival aynı zamanda konuk olduğu şehirlerin 
yerel seslerini de global bir platforma çekmek istiyor. 

Sónar Istanbul’un, kültür sanat sahnesinin dinamiklerini 
ele alan, yaratıcılık ve teknoloji çerçevesinde oluşturulan bir 
bölümü var: Sónar+D. Görsel işitsel performanslar, kültür 
teknoloji alanındaki önemli başlıkların konuşulacağı paneller, 
ses enstalasyonları ve atölyeleriyle müzikseverlere daha önce 
hiç yaşamadıkları bir deneyimi vaat eden bu bölüm Lalin 
Akalan küratörlüğünde gerçekleşecek. Yerli ve uluslararası 
önemli aktörlerin katılımıyla gerçekleşecek paneller, sergiler, 
deneysel performanslar, workshoplar, demolar ve sesin farklı 
formları için yapılan araştırmaların da yer alacağı programın 
detayları önümüzdeki haftalarda açıklanacak.

Sònar İstanbul’a geliyor
Barsenlona çıkışlı festival Sónar’ın bu yıl ilk kez Türkiye’de gerçekleşecek ayağına 

Zorlu Performans Sanatları Merkezi ev sahipliği yapacak. Müzik, teknoloji ve 
yaratıcılığı buluşturan bu dev etkinliği bu sefer kapalı bir merkezde izlemek başlı 

başına bir deneyim olacak...

SHIRO, PERFORMANS GÖRÜNTÜSÜ, ZORLU PSM İZNİYLE



79



80

PROUD
PARTNER

OF

11648_1612_YELLOW_GOLD_ART_UNLIMITED_277x400_TUR.indd   1 09/12/2016   10:53


