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SÜRREALİZM YILI 
2014! André Breton, üç sürrealizm manifestosu yazar 

ama bunlardan üçüncüsü yayınlanmaz. İlk 
manifesto, La Révolution Surréaliste (Sürrealist 

Devrim) dergisinin çıkmaya başladığı ve Sürrealist 
Araştırmalar Bürosu’nun kurulduğu 1924 yılında ya-
yınlanır. Böylece hareket her yönden kuruluşunu ilan 
etmiş olur. Manifesto, Breton’un düzyazı şiiri “Çözü-
nür Balık”la aynı kitapta, Sagritte Yayınevi tarafından 
yayınlanır. Böylelikle “psişik otomatizmi” ilkeleştiren 
ve “Sürrealist Büyü Sanatının Sırları”nı açıklayan ma-
nifesto ile bu ilkeyi ve sırları uygulayan şiir bir araya 
gelmiş olur. Aragon, Artaud, Crevel, �luard ve Ernst 

manifestoyu imzalayanlar arasındadır. 
20. yüzyılda, sanat alanındaki büyük yıkımı en iyi 
örnekleyen akımlardan biri Dada hareketi olmuştur. 
Dada hareketi, Berlin, Zürih, Paris, Prag, New York 
kafelerinde ve başka değişik toplantı salonlarında 
düzenlenen etkinliklerden doğmuştur. Bu performans-
lar çeşitli sapkınlık gösterilerini de içeren gösterilerdir 
ve toplum içindeki tabuları yıkmayı kendine amaç 
edinmiştir. Dada akımının temelinde bu yıkım isteği 
ve anarşi bulunur. 1916 yılında doğan ve 1920’lerin 
başında sona eren bir akım olan Dada, geleneksel 
burjuva görüşlerini tersine çevirmeyi kendine amaç 

edinmiş, uluslararası bir karşı-sanat hareketidir. İlk kez 
Dada tarafından tohumları atılmış olan sürrealizm 
ise, 1924 yılında André Breton’un Birinci Sürrealist 
Manifesto’yu kaleme almasıyla birlikte bir akım halini 
almıştır. Breton, bu manifestoda sürrealizm akımı-
nı ‘katıksız ruhsal otomatizm’ olarak tanımlamıştır. 
Dada’nın yıkıcı temelleri üzerine kurulmuş olan sürrea-
lizm akımı, Dada’ya kıyasla daha az provokasyona 
yer verip, daha çok sistematik üretimin yolunu açmış-
tır. Dada gibi sürrealizm de, sanatı yaşam pratiğinin 
içine dahil etme amacındadır. Aslında hayal edilen 
şey devrimle eşdeğerdir. 

SÜRREALİZMİN VAZGEÇİLMEZ CAZİBESİ 2014’Ü DE SARDI. SÜRREALİST MANİFESTO, BUNDAN TAM 90 YIL 
ÖNCE YAYINLANDI. SANAT TARİHİNİ EN ÇOK ETKİLEYEN AKIMLARDAN BİRİ OLAN SÜRREALİZMİN 90. YILI 

NEDENİYLE 2014 YILI SANAT ÇEVRELERİ VE BASINI TARAFINDAN SÜRREALİZM YILI İLAN EDİLDİ. 
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BİRİNCİ DÜNYA SAVAŞI’NIN ERTESİNDE FRANSA’DA 
ORTAYA ÇIKAN BİR ŞİİR VE SANAT HAREKETİ OLAN 

SÜRREALİZM, DÜZENİN VE ORTAK KABULLERİN 
KARŞISINA NEŞELİ BİR ÖZGÜRLÜK ANLAYIŞI, HATTA BİR 

İSYAN RUHU ÇIKARIR VE RÜYADAN,
ARZUDAN VE İÇGÜDÜDEN DOĞAN YARATICI GÜCÜ 
OLABİLDİĞİNCE SERBEST BIRAKIR; AKIM, BELÇİKA’DAN 
ORTA AVRUPA’YA, ABD’DEN LATİN AMERİKA’YA KADAR

YANKILANARAK YAYILIR.

İLK KEZ DADA TARAFINDAN TOHUMLARI ATILMIŞ OLAN SÜRREALİZM, 1924 YILINDA ANDRÉ BRETON’UN BİRİNCİ 
SÜRREALİST MANİFESTO’YU KALEME ALMASIYLA BİRLİKTE BİR AKIM HALİNİ ALMIŞTIR. BRETON, BU MANİFESTODA 

SÜRREALİZM AKIMINI ‘KATIKSIZ RUHSAL OTOMATİZM’ OLARAK TANIMLAMIŞTIR. DADA’NIN YIKICI TEMELLERİ
ÜZERİNE KURULMUŞ OLAN SÜRREALİZM AKIMI, DADA’YA KIYASLA DAHA AZ PROVOKASYONA

YER VERİP, DAHA ÇOK SİSTEMATİK ÜRETİMİN YOLUNU AÇMIŞTIR.
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HEM DADA HEM DE SÜRREALIZM, ULUSAL DUYARLIKTAN TİKSİNMİŞLERDİR. BİR TÜR EVRENSELLİK 
DÜŞÜNCESİYLE HAREKET ETMİŞLERDİR. SONRALARI SÜRREALIZM SAHİDEN DE, ULUSLARARASI DÜZEYDE 

GENİŞ BİR YAYILIM GÖSTERMİŞTİR. 

BİLİNÇALTININ DİZGİNSİZ İŞLEYİŞİNDEN İLHAM ALAN ÜRETİMLERİN PEŞİNDEN KOŞMUŞ OLAN SÜRREALİZM, 
PSİKANALİZ VE FREUD’UN DÜŞÜNCELERİNDEN OLDUKÇA ETKİLENMİŞTİR. SÜRREALİSTLER İÇİN DÜŞLERİN 

YADSINAMAZ BİR ÖNEMİ VARDIR.
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ÇOĞUNLUKLA SANAT, EDEBİYAT, SİNEMA, FELSEFE VE POLİTİK ALANDA ÜRÜNLER VEREN AKIM, ZİHNİ 
ÖZGÜRLEŞTİRME YÖNTEMLERİNİ KENDİNE AMAÇ EDİNEREK BU ÜRETİMLERİNİ GERÇEKLEŞTİRMİŞTİR. 

GERÇEKLİĞE AİT HERHANGİ BİR KURAMI KENDİNE ÇIKIŞ NOKTASI OLARAK ALMAMIŞ, ŞİİRSELLİĞİ TEMEL 
EDİNMİŞTİR. ŞİİRSEL ETKİNLİĞİN BÜYÜLÜ YOLUNU TERCİH ETMİŞTİR.

SÜRREALİZMİN YAYGIN KURAMI, BRETON’UN MAKALELERİNDE VE BİLDİRİLERİNDE ŞEKİLLENMİŞTİR. SÜRREALİZMİN 
İLERLEYEN YILLARINDA POLİTİK BİR KİMLİK KAZANMASI VE BU TÜR BİR YOLA SAPMASINDA YİNE BRETON’UN 

BÜYÜK PAYI MEVCUTTUR.
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Hem Dada hem de sürrealizm, ulusal duyarlıktan 
tiksinmişlerdir. Bir tür evrensellik düşüncesiyle ha-
reket etmişlerdir. Sonraları sürrealizm sahiden de, 
uluslararası düzeyde geniş bir yayılım göstermiştir. 
Bilinçaltının dizginsiz işleyişinden ilham alan üretim-
lerin peşinden koşmuş olan sürrealizm, psikanaliz 
ve Freud’un düşüncelerinden oldukça etkilenmiştir. 
Sürrealistler için düşlerin yadsınamaz bir önemi var-
dır. Çoğunlukla sanat, edebiyat, sinema, felsefe ve 
politik alanda ürünler veren akım, zihni özgürleştirme 
yöntemlerini kendine amaç edinerek bu üretimlerini 
gerçekleştirmiştir. Gerçekliğe ait herhangi bir kuramı 
kendine çıkış noktası olarak almamış, şiirselliği temel 
edinmiştir. Şiirsel etkinliğin büyülü yolunu tercih etmiş-
tir. Ünlü yazar Octavio Paz’a göre, sürrealizm (bir 
öbek ya da tarikat oluşmasına karşılık) ne bir okul, 
(en önemli boyutlarından biri esinlenmenin kurtarıcı 
gücünün şiirsel nitelik taşıması olsa da) ne de bir şiir 
sanatı olduğundan, bir din ya da siyasi parti olma-
dığından yapıtlarının önemiyle sınırlı değildir. Paz’a 
göre (1954) sürrealizm tamamen tinsel bir tutumdur. 
Hatta belki de en eski ve en dayanıklı, en güçlü ve 
en gizli tinsel tutumdur. Sürrealizmin yaygın kuramı, 
Breton’un makalelerinde ve bildirilerinde şekillenmiş-
tir. 1924 yılında yazmış olduğu manifestoyla akımı 
resmen kurmuş olan Breton, bu önemli manifestoyla, 
akımın temel ilkelerini ve yönelimlerini belirlemiştir. 
Sürrealizmin ilerleyen yıllarında politik bir kimlik 
kazanması ve bu tür bir yola sapmasında yine 
Breton’un büyük payı mevcuttur.  Sürrealizmin politik 
temellerinin atılmasıyla devrim düşüncesi, sürrealiz-
min felsefesiyle daha çok bir arada düşünülebilir 
hale gelmiştir. Breton, sürrealizmin temellerinin çok 
daha eskilere dayandığını savunmuştur. Bunu örnek-
lendirmek için de, yazınsal alanda özellikle Rimba-
ud, Baudelaire, Lautréamont gibi şairlerin yapıtlarını 
örnek göstermiştir. Sanat alanında ise, kübistler, eks-
presyonistler, Wassily Kandinsky, Hieronymus Bosch, 

Pieter Brueghel gibi ressamlar ve özellikle primitif ya 
da naif sanat, Breton için çıkış noktaları olmuştur. 
Günümüzde sürrealizm akımı, çoğunlukla Magritte, 
Dali gibi ismi çok duyulmuş olan ressamlarla ilişkilen-
dirilmektedir. Aslında sürrealizm ilk olarak edebi bir 
akım olarak ortaya çıkmıştır. Akım içinde, şairlerin 
dile uyguladığı ruhsal otomatizmi 1920li yıllardan 
başlayarak uygulamayı amaç edinmiş ressamlar 
mevcuttur fakat başlarda ressamların sayısı, yazarla-
ra kıyasla daha azdır. Zaman içinde bu ressamların 
sayısı artmış hem de grup içindeki konumları daha 
önemli bir yere gelmiştir. 1925 yılında, Paris’te Ga-
lerie Pierre’de düzenlenmiş olan ilk sürrealist sergi, 
La Peinture Surréaliste akımın görsel sanatlarla olan 
bağlantısını kanıtlaması açısından önemli bir işleve 
sahip olmuştur. Breton, sürrealist resmin en başın-
dan beri savunuculuğunu yapmış, tıpkı kelimeler 
aracılığıyla yaratılan şiirsellik gibi,  imgelerin tuvale 
yansımasında da ya da başka türde bir sanat 
eserinin yaratımında da şiirselliğin ağır basabile-
ceğini göstermiştir. Yazmış olduğu Birinci Sürrealist 
Manifesto’da, sürreal imgelerin kuvvetine sonuna ka-
dar inandığından söz etmiştir. 1926 yılında yazmış 
olduğu, Le Surréalisme et la peinture/Surrealism and 
Painting kitabı ise, hem sürrealist sanat hakkındaki 
görüşlerini ortaya serer niteliktedir, hem de sanat 
tarihi açısından önemli metinleri içinde barındıran bir 
kitaptır. Bu tezin son bölümünde incelenen, ‘André 
Breton ve Sürrealist Resim İlişkisi’ konusu için de 
önemli bir kaynak oluşturmuş olan bu kitap, sürrealist 
sanata en başından beri inanan ve onu yüceltmeye 
çalışan Breton’un, bu konuyla ilgili yazmış olduğu 
birçok makale ve inceleme yazısını içinde barındır-
maktadır. Sanatla ilgili yazmış olduğu yazıların yanı 
sıra önemli bir koleksiyoner olan Breton, gerçek bir 
sanatseverdir. Hayatı boyunca birçok ressamla ya-
kın ilişkiler kurmuş olan Breton, sürrealist resmin geliş-
mesi adına, oldukça önemli adımlar atmıştır. 

Sürrealizmin bilinen, ‘resmi’ tarihi, André Breton ile 
başlar; Walter Benjamin ise bu dönemin politik 
gücünü en iyi kavrayan ve ona yön vermek iste-
yen isimdir. André Breton un ölümünün, Paris ‘68 
isyanlarının patlama döneminin hemen öncesine 
gelmesi, bazı sanat tarihçilerinin işini kolaylaştırır ve 
modernizmin ölümü ilan edilir. Sürrealizmde sanat; 
akıl, mantık ve zekânın oynadığı bir hüner gösterme 
becerisi değil, bilinçaltının aracısız ve engelsiz bir 
aktarımı şeklindedir; sanatçı da bir yaratıcı değil, 
iç beninin emirlerini yüzeye aktaran bir aracıdır. 
Bu sebeple sanatı mantıkla izah etmeye kalkışmak 
mümkün değildir. Sürrealist düşüncede zaten mantı-
ğın onu kavraması beklenmemelidir. André Breton, 
Paul Eluard, Louis Aragon, Jacques Prevert, Rene 
Crevel gibi düşünür ve şairler, Salvador Dali, Clau-
de Monet, Pablo Picasso, Vladimir Kush, ülkemizde 
Komet gibi ressamlar bu dünya görüşünü benim-
semiş sanatçılardır. Sürrealist Enternasyonal 1924 
yıllarından sonra iki büyük dünya savaşının arasında 
toplumsal parçalanmayla iki büyük kriz yaşar. Kıta 
Avrupası’nda ilki II. Dünya Savaşı sırasında, diğeri 
savaş sonrası 68 olaylarının neredeyse tüm Avrupa 
kentlerine yayılması döneminde baş gösterir. Ama 
bu duraklamaya rağmen sürrealist hareketler ve 
sanatın her türlü ifadesi farklı koşulların paralelinde 
etkinliğini sürdürür. Sürrealist Enternasyonal bugün 
Paris, Bükreş, Stockholm, New York, Londra, Prag 
gibi birçok önemli şehirde örgütlü ve bu çerçevede 
sanatsal ve felsefesel etkinliklerini sürdürmektedir. 

Birinci Dünya Savaşı’nın ertesinde Fransa’da orta-
ya çıkan bir şiir ve sanat hareketi olan sürrealizm, 
düzenin ve ortak kabullerin karşısına neşeli bir 
özgürlük anlayışı, hatta bir isyan ruhu çıkarır ve 
rüyadan, arzudan ve içgüdüden doğan yaratıcı 
gücü olabildiğince serbest bırakır; akım, Belçika’dan 

Orta Avrupa’ya, ABD’den Latin Amerika’ya kadar 
yankılanarak yayılır. Hiç kuşkusuz sürrealizm, öncü 
bir kişiliğin, yazar Andre Breton’un kişiliğinin çevre-
sinde oluşur. Gene de, bilinçli olarak kolektif tutulan 
örgütlenmesi, hareketin tek bir kişinin eserlerinden 
okunmasını imkansız kılar: Sürrealizm, yaratıcı olmak 
için dergilere, el ilanlarına, göz alıcı eylemlere ve 
sürekli etkinliklere ihtiyacı olan bir yaşam tarzıdır. 
Sürrealizm, dünya görüşü olarak doyumsuz ve 
karmaşıktır; bu özellikleri, yarım yüzyıllık geçmişinin 
tarihe yakından katılıp eşlik etmiş olması ölçüsünde 
güçlenir. Gene de, başlangıçtaki bu güçlükten ve 
zenginlikten epeyce uzaklaşan ve sıradan bir hale 
gelen “sürrealizm / gerçeküstücülük” sözcüğü, sık 
sık herkesin ulaşabileceği basit bir yöntemler toplamı 
anlamında kullanılır olmuş ve sonunda tuhaf veya 
saçma her türlü tavır ve davranış “sürrealist / ger-
çeküstücü” diye nitelenmeye başlamıştır. Sürrealizm, 
bizzat, gerçeküstücüler tarafından sahiplenilen sap-
tanabilir tarihsel ve estetik kökenleri olmakla birlikte, 
mutlak bir isyan, tam bir baş eğmezlik ve kurallı 
sabotaj hareketi olarak, ancak, 20. yüzyıl gerçek 
anlamıyla başladığında biçimlenir. Sürrealizm, aynı 
zamanda, Batı uygarlığı ile bu uygarlığın “Büyük 
Şavaş” tarafından tüketilen değerlerinin enkazına 
yöneltilmiş köktenci ve son derece ateşli bir tepkidir. 
1918’de, Breton yirmi iki yaşındadır. Dönemin genç 
insanlarının, bu yalancı ve yararsız kabustan çıkışta 
yılgınlığa kapılmaktan başka seçenekleri yoktur ve 
tam da Bolşevik Devrimi’nin patlak verdiği bir sırada 
devrimci güçlerde umut bulurlar. Sürrealizm tarihsel 
macerası, komünizminkine koşuttur: Komünün düşle-
nen anısı ve sanat ve şiir alanında buna eşlik etmiş 
olan dipten gelen dalgalar (Rimbaud, LautrZamont) 
ile Leninizm, çok geçmeden de Troçkizm arasında 
kalan Andre Breton, Louis Aragon, Antonin Artaud, 
Rene Crevel, Robert Desnos, Paul Eluard, Benjamin 
Peret, Francis Picabia, Philippe Soupault ve Tristan 

Tzara, Rimbaud’nun şu buyruğunu kabullenerek yeni 
anlayışın olabilirliklerini yaratacaklardır: “Kesinlikle 
modern olmak gerekmektedir.”

“İçimizde en sürrealist Miró’ydu…”                                                              
André Breton
1924 yılında Sürrealist Manifesto’yu yayınlayan 
Andre Breton’un “içimizdeki en Sürrealist” diye ta-
nımladığı Joan Miró canlı renklerin, biomorfik yara-
tıkların, arabesklerin, kadınların, kuşların, güneşin ve 
yıldızların göksel bir mekana serpiştirildiği çocuksu 
ve nükteli resimleriyle sürrealizme damgasını vurmuş-
tur. Büyük çağdaş ustalar arasında Joan Miró, eser-
lerine hakim olan hayat dolu şiirsel, ince zeka ürünü 
ve doğaçlama atmosferle ön plana çıkar. İlk dönem-
lerinde Fovizm ve Kübizm etkisinde yaptığı Katalan 
manzaraları, 1920’lerin başlarında sürrealizm etki-
siyle “rüya resimlere” doğru yönelir. 1930’larda ise 
İspanya’daki iç savaşa dönüşen siyaset nedeniyle 
Miró’nun Katalan kimliği ve yaşadığı çelişkiler bu 
dönemde ürettiği eserlerde baskın hale gelir. Şidde-
tin ve ruhsal ıstırabın baskın olduğu bu yıllarda eski 
düşsel ortamın yerini vahşet, eğilip bükülmüş, biçimi 
bozulmuş figürler ve siyah renkler alır. Bu ruh hali 
yine de Miró’nun sanatındaki en büyük özelliklerin-
den biri olan materyallerin alışılmadık kombinasyon-
ları üzerinde deneme yapma ve birbiriyle bağlantısı 
olmayan imajları şaşırtıcı biçimde yan yana getir-
me arzusuna engel olmaz. Bu keşifler sonucu da 
Miró’nun sanata yaptığı en büyük katkılardan biri 
olan yeni bir işaret dili vücut bulur. “Resim mağara 
adamlarının çizimlerinden beri çöküş içerisindedir” 
diyen Miró, işaret ve sembollerden oluşan evrenini 
hep ilkel bir ressamın doğallığıyla oluşturur ve ulaş-
maya çalıştığı bu “saflık” onu çağdaşlarından ayıran 
en belirgin özelliği olur. 1893 yılında Katalonya’nın 
kalbi Barcelona’da doğan Joan Miró, özellikle ka-
musal alanlarında bulunan eserleriyle aynı Gaudi 

gibi şehre mimari kimliğini kazandırmış bir isimdir. 
Joan Miró, uzun kariyeri boyunca yalnızca yağlıbo-
ya, baskı resim ve kitap resimleri üretmekle yetinme-
miş; eskiz, kolaj, seramik, heykel, sahne tasarımı, 
duvar resmi ve dokuma alanlarında da çalışma yap-
mıştır. “Kırsalda geçen ömrümün özeti ve peşinden 
gideceğim şeyin başlangıç noktası” dediği ilk önem-
li eseri “Çiftlik” ünlü yazar Ernest Hemingway tara-
fından satın alınır. Hemingway içinse bu eser şunu 
ifade etmektedir: “Çiftlik’i dünyadaki hiçbir tabloya 
değişmem.” 1924 yılında Andre Breton Sürrealist 
Manifesto’yu yayınladığında, Andre Masson, Max 
Ernst, Louis Aragon ve Paul Elouard ile birlikte akıma 
ilk katılanlar arasındadır. Paris’te geçen yıllarında 
en yakın dostlarından birisi İspanya’dan sürgündeki 
bir başka isim Pablo Picasso’dur. İspanya İç Savaşı 
esnasında General Franco’ya tepkisini bu dönemde 
yaptığı, yumruğunu hiddetle sıkmış bir Katalan ırga-
tın faşizme başkaldırısını gösteren Aidez L’Espagne 
(İspanya’ya Yardım Edin) isimli çalışmasıyla gösterir. 
1954 yılındaki Venedik Bienali’nde Grafik Sanat 
Büyük Ödülü’nü kazanır. Paris UNESCO binasındaki 
çalışmaları Uluslararası Guggenheim Ödülü’ne layık 
görülmüştür. 1974 yılında Dünya Ticaret Merkezi için 
yaptığı duvar çalışması 11 Eylül saldırılarında yok 
olan en değerli sanat eserlerinden biridir. Katalan 
kimliğinin sembolü Barcelona futbol takımının 75. yılı 
adına bir afişe imza atmıştır. 1982’de İspanya’da 
düzenlenen Dünya Kupası’nın afişini tasarlamıştır. 
Miró denildiğinde akla gelen ilk çalışmalardan birisi 
de General Franco sonrasında dünyadaki imajını 
değiştirmeye çalışan İspanya için yaptığı ve hala kul-
lanılan turizm logosudur. Yaklaşık otuz yıl önce Joan 
Miró ile yapılan tek bir görüşme, bir turizm markası 
olma yolunda İspanya’daki devrimi başlatır. Gene-
ral Franco’nun ölümünün ardından, 1980’lerin başın-
da İspanya dış dünyada artık şiddet, ölüm ve baskı 
ile hatırlanmak istemez. Bu nedenle ülkenin imajını 

SÜRREALİZMİN POLİTİK TEMELLERİNİN ATILMASIYLA DEVRİM DÜŞÜNCESİ, SÜRREALİZMİN FELSEFESİYLE DAHA 
ÇOK BİR ARADA DÜŞÜNÜLEBİLİR HALE GELMİŞTİR. BRETON, SÜRREALİZMİN TEMELLERİNİN ÇOK 

DAHA ESKİLERE DAYANDIĞINI SAVUNMUŞTUR.

GÜNÜMÜZDE SÜRREALİZM AKIMI, ÇOĞUNLUKLA MAGRITTE, DALİ GİBİ İSMİ ÇOK DUYULMUŞ OLAN 
RESSAMLARLA İLİŞKİLENDİRİLMEKTEDİR. ASLINDA SÜRREALİZM İLK OLARAK EDEBİ BİR AKIM OLARAK ORTAYA 

ÇIKMIŞTIR VE BAŞLARDA RESSAMLARIN  SAYISI, YAZARLARA KIYASLA DAHA AZDIR. 
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YÜKSELİŞİ
RUS ÇAĞDAŞ SANATININ 

Sovyet Rusya’nın dağılışı ve rejimin değişiminin 
ardından başlangıçta biraz tedirgince olsa da 
büyük bir hızla Batı dünyası ile entegrasyona 

geçen Rusya, sanatçılarını da dünyaya açtı. Büyük 
bir hızla kendine hatırı sayılır bir yer edinmeye baş-
layan Rus sanatı, gerek Sovyet döneminin yeraltı sa-
natı sayılabilecek ‘noncomfomist’ sanatçıları gerekse 
yeni nesil çağdaş sanatçılarıyla uluslararası pek çok 
galerinin ve koleksiyonerin dikkatini çekiyor. Hatır-

layacağınız gibi geçtiğimiz yıl 8’incisi düzenlenen 
Contemporary Istanbul’da da Yeni Ufuklar bölümün-
de Rusya mercek altına alınmıştı. Rus çağdaş sanatı-
nın yükselişinin ardında her ne kadar bugünün ‘yeni 
zenginlerin’ payı olduğu ileri sürülse de bu başarıyı 
sadece buna bağlamak Rus sanatına biraz haksızlık 
etmek olur şüphesiz. Elbette son dönemlerde özel-
likle Asya, Rusya ve Ortadoğu’da sanat eseri satın 
almanın, gerek kültürel gerekse ekonomik olarak 

bir yaşam tarzı oluşturduğu bir gerçek. El değiştiren 
sermaye ve ortaya çıkan yeni zengin kesimin, satın 
aldıkları eserler ile müzayedeleri ve sanat piyasasını 
üst düzey bir borsa haline getirdikleri de… Roman 
Abramovich’in sevgilisi Dasha Zhukova gibi milyoner 
koleksiyonerler, ‘şöhretli’ galericiler, magazin dün-
yasından isimler her ne kadar Rus çağdaş sanatının 
giderek daha da popüler olmasıyla ilgili biz izlenim 
yaratsa da, Diego Giolitti gibi uzmanlar bunun tek 

UZUN YILLAR BOYUNCA GÖZLERDEN UZAK KALAN RUS SANATININ ULUSLARARASI PAZARA AÇILMASI, 
ARZ VE TALEP AÇISINDAN OLDUKÇA BÜYÜK BİR İLGİYE NEDEN OLDU. RUSYA, GİDEREK BÜYÜYEN İSTİKRARLI BİR 
PAZARA VE RUS SANATI İÇİN SAĞLAM BİR ULUSLARARASI PİYASA OLUŞTURMAYA ÇALIŞAN KOLEKSİYONERLERE 

SAHİP. BU OLUMLU İKİ DURUM, BAŞARILI SANATÇILARIN ESERLERİYLE BİRLEŞİNCE ELBETTE RUS ÇAĞDAŞ SANATININ 
YÜKSELİŞE GEÇMESİ ÇOK DA ŞAŞIRTICI OLMUYOR.

SENEM ÖZTÜRK

  ANNOUCHKA BROCHET, ERARTA GALLERIES

  ZURAB TSERETELI, MMOMA   EGOR BOGACHEV, ERARTA GALLERIES

  AIDAN SALAHOVA, MMOMA

s
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  PHILIP RUKAVISHNIKOV, MMOMA

HAYIRSEVERLİK, POLİTİKA VE ŞÖHRET ÜÇGENİYLE ADETA BİR ‘MODA TRENDİ’ HALİNE GELEN RUS ÇAĞDAŞ SANATI, 
KONUSUNDA UZMAN VE SAYGIDEĞER SANAT EKSPERTİZLERİNCE DE DESTEKLENİYOR.

  IGOR BARANOV, ERARTA GALLERIES   ANASTASIA BAZANOVA, ERARTA GALLERIES

  ALEXANDER LUFER, ERARTA GALLERIES

  OFELYART, ERARTA GALLERIES

SOVYET RUSYA’NIN DAĞILIŞI VE REJİMİN DEĞİŞİMİNİN 
ARDINDAN BAŞLANGIÇTA BİRAZ TEDİRGİNCE OLSA 

DA BÜYÜK BİR HIZLA BATI DÜNYASI İLE ENTEGRASYONA 
GEÇEN RUSYA, SANATÇILARINI DA DÜNYAYA AÇTI. 

KISA SÜREDE KENDİNE HATIRI SAYILIR BİR YER EDİNMEYE 
BAŞLAYAN RUS SANATI, GEREK SOVYET DÖNEMİNİN 
YERALTI SANATI SAYILABİLECEK ‘NONCOMFORMİST’ 

SANATÇILARI GEREKSE YENİ NESİL ÇAĞDAŞ 
SANATÇILARIYLA ULUSLARARASI PEK ÇOK GALERİNİN VE 

KOLEKSİYONERİN DİKKATİNİ ÇEKİYOR.

  ZURAB TSERETELI, MMOMA

  ALDO ROTA, MMOMA

  ZURAB TSERETELI, MMOMA
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RUS ÇAĞDAŞ SANATININ YÜKSELİŞİNİN ARDINDA HER NE KADAR BUGÜNÜN ‘YENİ ZENGİNLERİN’ PAYI OLDUĞU 
İLERİ SÜRÜLSE DE BU BAŞARIYI SADECE BUNA BAĞLAMAK RUS SANATINA BİRAZ HAKSIZLIK ETMEK OLUR ŞÜPHESİZ. 

ELBETTE SON DÖNEMLERDE ÖZELLİKLE ASYA, RUSYA VE ORTADOĞU’DA SANAT ESERİ SATIN ALMANIN, 
GEREK KÜLTÜREL GEREKSE EKONOMİK OLARAK BİR YAŞAM TARZI OLUŞTURDUĞU BİR GERÇEK. EL DEĞİŞTİREN 
SERMAYE VE ORTAYA ÇIKAN YENİ ZENGİN KESİMİN, SATIN ALDIKLARI ESERLER İLE MÜZAYEDELERİ VE SANAT 

PİYASASINI ÜST DÜZEY BİR BORSA HALİNE GETİRDİKLERİ DE…

UZUN YILLAR GÖZLERDEN UZAK KALAN BU SANAT İLE TANIŞMAK HEYECAN VERİCİ OLDUĞU KADAR GEÇMİŞE 
DÖNÜK BİR GÖZLEM YAPMAYI DA GEREKTİRİYOR. ST. PETERSBURG’DAKİ HERMİTAGE MÜZESİ’NDE ÇOK SAYIDA 

SEÇKİN ÖRNEĞİNİ GÖREBİLECEĞİNİZ ESERLER DE GÜNÜMÜZ RUS SANATIYLA BAĞ KURMAMIZI KOLAYLAŞTIRIYOR.

  ANDREY GORBUNOV, ERARTA GALLERIES

  KONSTANTIN ZVEZDOCETOV, MMOMA

  ANASTASIA KUZNETSOVA, ERARTA GALLERIES

  VLADIMIR OVCHINNIKOV, ERARTA GALLERIES

  ANASTASIA KUZNETSOVA, ERARTA GALLERIES
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neden olarak sunulmasını doğru bulmuyor. Uzun 
yıllar boyunca gözlerden uzak kalan Rus sanatının 
uluslararası pazara açılması, arz ve talep açısından 
oldukça büyük bir ilgiye neden oldu. Rusya, gide-
rek büyüyen istikrarlı bir pazara ve Rus sanatı için 
sağlam bir uluslararası piyasa oluşturmaya çalışan 
koleksiyonerlere sahip. Bu olumlu iki durum, başarılı 
sanatçıların eserleriyle birleşince elbette Rus çağdaş 
sanatının yükselişe geçmesi çok da şaşırtıcı olmuyor.
Hayırseverlik, politika ve şöhret üçgeniyle adeta bir 
‘moda trendi’ haline gelen Rus çağdaş sanatı, konu-
sunda uzman ve saygıdeğer sanat ekspertizlerince 
de destekleniyor. Sotheby’nin Rusya departmanının 
başındaki ekspertiz Joanna Vickery, Moskova’da 
yaşayan Fransız işadamı ve ünlü koleksiyoner Pierre-
Christian Brochet gibi uluslararası isimler de etkileyi-
ci koleksiyonlarıyla Rus çağdaş sanatının yükselişine 
işaret ediyor. 
Çağdaş Rus sanatına baktığımızda, toplumun dav-
ranış şekillerinin, kişisel ilişkilerin, dinamiklerin top-
lum üzerindeki etkisinin izlerini gördüğümüz gibi sta-
tükoyu sorgulayan, farklı öneriler getiren eserler Rus 
tarihine ve Rus kültürüne ışık tutuyor. Örneğin son 
dönemlerde Vladimir Ovchinnikov ve Vyacheslav 
Mikhailov gibi ‘noncomformist’ sanatçılar ile Denis 

Patrakeev ve Alexandre Dashevsky gibi yeni dönem 
sanatçılar özellikle Londra’da ilgi görüyor. Stalin’in 
ölümü ile Perestroyka ve Glasnost dönemleri arasın-
da kalan yıllarda hakim olan ‘noncomfomist’ sanat-
çılar Sovyet döneminin sosyo-politik ikliminde yeni 
bir sosyokültürel kimliği kendi bakış açılarıyla ifade 
etmeye çalışmıştır. Asi birer kimliğe sahip olan bu 
sanatçılar kendi estetik değerleriyle Rusya’nın çok 
farklı bölgelerinde, birbirleriyle çok da benzeşme-
yen tarzda eserler ortaya koymuşlardır. Stalin döne-
minde dikte edilen Sosyalist Realizm’e bir başkaldırı 
niteliğindedir ancak bir anti-Sovyet vizyonu taşımaz. 
Daha ziyade politik ideolojilerin ötesinde bireysel 
bir alan yaratmakla ilgilenir. Bu dönemin önde ge-
len sanatçıları arasında Ilya Kabakov, Ülo Sooster, 
Eduard Shteinberg, Erik Bulatov, Oleg Vassiliev, 
Viktor Pivovarov, Vladimir Yankilevsky, Ivan Chuikov, 
Evgenii Kropivnitsky, Olga Potapova, Valentina Kro-
pivnitskaia, Oscar Rabin, Dmitry Plavinsky gibi isim-
ler yer alır. Elbette Rus çağdaş sanatı denildiğinde 
20. yüzyılın başında görünen Rayonizm, Konstrükti-
vizm gibi akımlar ve bu akımların önde gelen isimle-
rinden olan Natalia Gontcharova, Mikhail Larionov, 
Serge Poliakoff gibi sanatçıları da kapsayan ve çok 
da katı bir şekilde zamansal açıdan sınırlandırılma-

yan genişçe bir yelpaze ile karşılaşıyoruz. St Peters-
burg’daki Hermitage Müzesi’nde çok sayıda seçkin 
örneğini görebileceğiniz bu eserler günümüz Rus 
sanatıyla da bağ kurmamızı kolaylaştırıyor. Uzun 
yıllar gözlerden uzak kalan bu sanat ile tanışmak 
heyecan verici olduğu kadar geçmişe dönük bir 
gözlem yapmayı da gerektiriyor.
Özellikle Moskova ve St Petersburg’da odaklanan 
Rus çağdaş sanat piyasası uluslararası bienallerle 
de küresel bir ilgi yaratmayı başardı ve bu ilgi uzun 
bir süre daha hız kesecekmiş gibi görünmüyor. 
Özellikle yeni nesil Rus sanatçılarının eserleri gide-
rek daha yaygın bir şekilde sergilenmeye ve talep 
görmeye başladı. Erarta Gallery gibi hem Rusya’da 
hem de uluslararası alanda Rus çağdaş sanat 
eserlerini sergilemeyi ve yeni nesil Rus sanatçılarını 
desteklemeyi hedefleyen sanat galerileri, Moskova 
Modern Sanatlar Müzesi (MMOMA) gibi kuruluşlar 
önemli bir misyon üstlenmiş durumda. Biz de güncel 
koleksiyonlarda sergilenen aralarında Ofelyart, Igor 
Baranov, Zurab Tsereteli, Anastasia Bazanova, An-
nouchka Brochet, Pavel Pukhov ‘Pasha’, Alexander 
Lufer, Vladimir Kozin, Anastasia Kuznetsova, Andrey 
Gorbunov, Egor Bogachev gibi yeni nesil Rus sanat-
çılarının eserlerinden bir seçki oluşturduk. 

  ALEXANDER LUFER, ERARTA GALLERIES

  PASHA, MMOMA  VLADIMIR KOZIN, ERARTA GALLERIES

  PASHA, MMOMA

  PASHA, MMOMA

  ALDO ROTA, MMOMA
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°ONE WAY

NEW YORK, SONBAHARA ETKİLEYİCİ SERGİLERLE GİRİŞ YAPTI. ARZU 
NESNESİ AYAKKABILARIN SANATSAL FORMLARINDAN, SANATTA 
MİSTİK ARAYIŞLARA İLGİ ÇEKİCİ PEK ÇOK SERGİ SANATSEVERLERİ 

BEKLİYOR.
Hazırlayan: Senem ÖZTÜRK

İtalya’nın 16. yüzyıldan kalma ‘chopin’lerden 
günümüzün ihtişamlı stilettolarına uzanan zengin bir 
geçmişi olan yüksek topuklu ayakkabılar, popüler 

imajlarımız arasında belki de en çok öne çıkanlardan 
biri. Bir moda ögesi, bir fetiş, bir güç aracı ve gerek 
tasarımcının gerekse onu giyenin sanatsal ifadesinin 
göstergesi olan yüksek topuklu ayakkabılar, stil ve 

sembolizm açısından uzun değişimlerden geçmiştir. 
Ölümcül keskinlikteki topuklardan mimari ögelerden 
esinlenen platformlara dek uzanan sanatsal ifadelere 
bürünmüş tarihten günümüze 160’ın üzerinde yüksek 
topuklu ayakkabı “Killer Heels”da sergileniyor. 
Aralarında Manolo Blahnik, Chanel, Salvatore 
Ferragamo, Zaha Hadid X United Nude, Iris van 

Herpen X United Nude, Christian Louboutin, Alexander 
McQueen, André Perugia, Prada, Elsa Schiaparelli, 
Noritaka Tatehana, Vivienne Westwood ve Pietro 
Yantorny gibi isimlerin tasarımlarının da bulunduğu 
koleksiyonda Bata Shoe Museum ve Metropolitan 
Museum of Art’ta yer alan Brooklyn Müzesi’ne ait 
kostüm koleksiyonundan da parçalar yer alıyor.

BROOKLYN MÜZESİ’NDE 10 EYLÜL 2014 – 15 ŞUBAT 2015 TARİHLERİ 
ARASINDA SERGİLENECEK OLAN “KILLER HEELS”, ADINDAN DA 

ANLAŞILACAĞI GİBİ MODANIN EN PROVOKATIF AKSESUARI YÜKSEK 
TOPUKLU AYAKKABILARA ODAKLANIYOR. 

“Killer 
Heels”

Brooklyn 

MŸzesÜ

10 EylŸl'14

 15 ßubat'15

TÜM GÖRSELLER: KILLER HEELS: THE ART OF THE HIGH-HEELED SHOE, BROOKLYN MUSEUM
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DAN 
COLEN 
“Miracle 

Paintings”

1979 New Jersey doğumlu olan Amerikalı 
sanatçı Dan Colen’in; “Sanat ne kadarıyla 
sanatçının kendisinden geliyor ve ne kadarıyla 

sanatçıdan bağımsız şartlar altında yükseliyor?”, 
sorusunu irdelediği çalışmalardan oluşuyor. ‘Candle’ 
adını verdiği serisinde tuvali Gepetto’nun marangoz 
tezgahına benzeten Colen, materyali gerçeğe 

dönüştürmeyi hedeflemiş. 2006 yılında boya yerine 
çiklet ile çalışmalar yapan Colen, çiçekler, kir, çimen, 
katran ve tüyler, konfeti, çöp, hazır yapım çiviler gibi 
çok çeşitli materyalleri kullanarak, resim üzerinde 
materyalin etkisini izleyerek, kendi resmetme yetisini 
kontrol etmekten vazgeçmeye çalışmış. Bu kontrol 
kaybını heyecan verici bulan Colen, eserlerinin 

‘kaçınılmaz’ hatta daha da ileri giderek ‘alın 
yazısındaki’ formlara dönüştüğünü ifade ediyor. 
Çalışmalarında bir çeşit simyacı gibi davranan ve 
sanatın mucizevi mistisizmini yakalamaya çalışan 
Dan Colen’in “Miracle Paintings” adlı sergisi, 
Gagosian Gallery’de 18 Ekim tarihine kadar 
gezilebilir.

ÇALIŞMALARINDA BİR ÇEŞİT SİMYACI 
GİBİ DAVRANAN VE SANATIN MUCİZEVİ 

MİSTİSİZMİNİ YAKALAMAYA ÇALIŞAN 
DAN COLEN’İN “MIRACLE PAINTINGS” 

ADLI SERGİSİ, GAGOSIAN GALLERY’DE 18 
EKİM TARİHİNE KADAR GEZİLEBİLİR.

GAGOSIAN 

GALLERY

2 EylŸl 

18 Ekim 2014
“Cut to 
Swipe” 

Dara Birnbaum’um PM 
Magazine (1982) 
enstalasyonundan aralarında 

Kevin Beasley, Ken Okiishi, Luther 
Price, James Richards, Hito Steyerl 
ve Chris Marker ile ortaklaşa çalışan 
The Otolith Group gibi isimlerin 
bulunduğu son dönem işlerini de 
kapsayan “Cut to Swipe” sergisi, 
imajların değişken doğası ile çok 
çabuk çeşitlenen yeni görüntüleme ve 
dağıtım teknolojilerine yanıt veriyor. 
Sergideki çalışmalar analogdan 
dijitale doğru oluşan değişimde, güçlü 

enformasyon akıntısının içindeki kişisel 
ve politik yansımaların oluşturduğu 
uzayı ayırmaya çalışıyor. Materyalin 
yeni formlarına tutunmaya çalışan 
sanatçılar, radikal olarak çok daha 
görselleşen dünyada yeni eleştirel 
yaklaşımlar sunuyor. Şef küratörlüğünü 
Stuart Comer’in yaptığı sergide, Erica 
Papernik ve Leora Morinis yardımcı 
küratörler olarak destek vermiş. “Cut to 
Swipe”, New York Modern Sanatlar 
Müzesi (The Museum of Modern Art 
/ MoMA)’da 22 Mart 2015 tarihine 
kadar izlenebilr.

ANALOGDAN DİJİTALE DOĞRU OLUŞAN 
DEĞİŞİMİN İZLERİNİ VE BU DEĞİŞİMİN ORTAYA 

KOYDUĞU KİŞİSEL VE POLİTİK YANSIMALARI 
AYRIŞTIRMAYA ÇALIŞAN “CUT TO SWIPE” SERGİSİ, 
NEW YORK MODERN SANATLAR MÜZESİ’NDE 22 

MART 2015 TARİHİNE KADAR GÖRÜLEBİLİR. 

MoMA

11 EkÜm'14 

22 Mart'15

À 'AN &2LEN� &2URTES< GAG2S,AN GALLER<� )2T2ÛRA)� &+R,ST23+ER %UR.E

GÖRSELLER� &UT T2 S:,3E� 020A

À 'AN &2LEN� &2URTES< GAG2S,AN GALLER<� )2T2ÛRA)� &+R,ST23+ER %UR.E

À 'AN &2LEN� &2URTES< GAG2S,AN GALLER<� )2T2ÛRA)� &+R,ST23+ER %UR.E
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New York Modern Sanatlar Müzesi (The Museum of Modern Art / MoMa)’daki 
sergilerden bir diğeri de ünlü Amerikalı sanatçı Robert Gober’in çalışmalarına 
odaklanan ilk büyük ölçekli sergisi. 1954 yılında doğan Gober, özellikle 80’lerin 

ortalarında kendi jenerasyonunun en önemli isimlerinden biriydi. Yataklar, çocuk oyun 
alanları, kapılar gibi ögeleri içeren gündelik objeleri sade heykellerine aktaran sanatçı, 
90’lı yıllarda abartılı gerçek ölçekli bir odayı tasvir eden alanlar yaratmaya başladı. Kuzey 
Amerika ve Avrupa’daki çeşitli koleksiyonlardan derlenen yaklaşık 130 eserin sergilendiği 
“The Hearth Is Not a Metaphor”, Ann Temkin, The Marie-Josée, şef küratör olarak Henry 
Kravis Chief Curator ve yardımcı küratör Paulina Pobocha’nın çalışması. Çeşitli boyutlardaki 
heykellerden, gerçek ölçekli heykel ortamlarına, çizimlere, baskılara ve fotoğraflara uzanan 
yelpazede eserlerinin toplandığı sergi, Robert Gober’in sanatının evrimini de kronolojik olarak 
gözler önüne seriyor.

MoMA

4 EkÜm '14

18 Ocak '15

.

ÇEŞİTLİ BOYUTLARDAKİ HEYKELLERDEN, GERÇEK ÖLÇEKLİ HEYKEL 
ORTAMLARINA, ÇİZİMLERE, BASKILARA VE FOTOĞRAFLARA 

UZANAN YELPAZEDE ESERLERİNİN TOPLANDIĞI SERGİ, ROBERT 
GOBER’İN SANATININ EVRİMİNİ DE KRONOLOJİK OLARAK 

GÖZLER ÖNÜNE SERİYOR.

Robert Gober “"The Heart 
Is Not a Metaphor"

Zero, II. Dünya Savaşı sonrasında 
sanatın yeniden tanımlanması ve 
dönüştürülmesi üzerine bir araya 

gelen grup ile ortak yaklaşımları taşıyan 
sanatçıların uluslararası bir ağ kurmasını 
hedefleye bir sanat yapısı olarak kurulmuş. 
Sergi, Grup Zero’nun çekirdek ekibindeki 
üç ismin; Heinz Mack, Otto Piene ve 
Günther Uecker’in eserlerini yanı sıra Zero 
Network olarak da 10 farklı ülkeden 
aralarında Lucio Fontana, Yayoi Kusama, 
Yves Klein, Piero Manzoni, Jesús Rafael 
Soto, Jean Tinguely ve Herman de Vries’in 
bulunduğu 40’ın üzerinde sanatçının 
eserlerini bir araya getiriyor. Sanatçılar 
gündelik hayata, doğaya ve teknolojiye 
dair farklı materyalleri kullanarak inovatif 
teknikler geliştirmiş. Oda büyüklüğünde 
enstalasyonlar, kinetik sanat, ‘live art’ gibi 
formatları bunlar arasında sayabiliriz. 
Küratörlüğünü Valerie Hillings’in üstlendiği 
sergi, 7 Ocak tarihine dek Solomon R. 
Guggenheim Museum’da görülebilir.

SOLOMON R. GUGGENHEİM MUSEUM’DA SERGİLENMEYE 
HAZIRLANILAN “COUNTDOWN TO TOMORROW” SERGİSİ, 

1957 -1966 YILLARI ARASINDA FAALİYET GÖSTEREN DENEYSEL 
ALMAN SANAT GRUBU ZERO’YA ADANIYOR.

ZERO “
Countdown to 
Tomorrow”

Guggenheim 

Museum

10 EkÜm '14

7 Ocak'15
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NEW YORK MUSEUM OF AMERICAN ART İLE SANATSAL 
ORTAKLIK YAPARAK PEK ÇOK ÜNLÜ İSMİ PARİSLİLERLE BULUŞTURAN 
POMPIDOU CENTRE’IN BU SEFERKİ KONUĞU EN SON WHITNEY 

MÜZESİ’NDE RETROSPEKTIFI SERGİLENEN AMERİKALI ÜNLÜ 
HEYKELTRAŞ VE RESSAM JEFF KOONS.

Çağımızın en etkileyici sanatçılarından 
biri kabul edilen heykeltıraş ve ressam 
Jeff Koons, Parislilerle aslında ikinci 

kez bir araya geliyor. Tabi bu sefer eser 
sayısı önceki ile kıyaslanamaz biçimde fazla. 
Son dört ay boyunca New York’ta eserleri 
sergilenen Koons, bu dönem boyunca pek 
çok farklı protestoya da maruz kaldı. Sanatı 
paraya çevirmekle suçlanan Koons’un 
bazı eserleri aktivistler tarafından zarara 
uğratıldı. 1955 doğumlu Amerikalı Koons 
için en ünlü kitsch plastik ve heykel çağdaş 
sanatçılarından biri diyebiliriz. Paslanmaz 
çelikten ve ayna yüzeyli balon hayvanlar gibi 
sıradan nesnelerin reprodüksiyonları ile çok 
ünlü olmuştur. Pop art figürleri, popüler olguları 
hatta kitsch olanı sanatın içine katarak ortaya 
hem görsel açıdan çekici hem de komik 
eserler çıkarabilmeyi başarmış hatta bununda 
fenomeni olmuş bir isimdir. Eğitimini sanat 
üzerine tamamlayan Koons,bütün ilhamını 
sahip olduğu yedi çocuğundan alıyor. 
Koons’un en önemli eserlerinden bazılarını 
oğlunun oynadığı oyuncaklardan esinlenerek 
yarattığını belirtiyor. Ünlü sanatçının Pompidou 
Centre’daki sergisinde; Rabbit (1996), 
Michael Jackson and Bubbles (1988), 
Balloon Dog (1994-2000) ve Equilibrium 
Aquarium (1985) serisi eserleri en dikkat 
çeken çalışmalar olacak. 

PARİS’TE SANATIN KALBİ BU SONBAHAR DAHA BİR HIZLI ÇARPIYOR. JEFF KOONS’DAN, MARCEL 
DUCHAMP’A SANATIN DUAYENLERİNİN SERGİLERİNİN YANI SIRA MICKALENE THOMAS VE NIKI 

DE SAINT PHALLE GİBİ İSİMLERLE KADIN DOĞASINA SANATLA IŞIK TUTUYOR.

parisARTS
ALMANAC

Hazırlayan: /Senem ÖZTÜRK - Eser BAYKUŞ

JEFF KOONS

ParIs 

PompIdou 

Centre 

26 KasÝm '14 / 

27 NÜsan '15
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Pompidou Centre 2014’ün 
son aylarında Jeff Koons ile 
beraber en büyük sürprizi 

kavramsal sanatın babası olarak 
tanınan Marcel Duchamp olacak. 
Duchamp’ın 1910 ila 1923 yılları 
arasındaki yüzlerce eseri Parislilerle 
buluşacak. Marcel Duchamp 
(1887-1968) sanatın aslında eski 
yüzyıllarda yüceltildiği kadar önemli 
bir şey olmadığını düşünmeye 
başladı. Duchamp, resim ve heykel 
gibi geleneksel teknikler yerine 
düşünceye dayalı yeni bir anlayışı 
savundu. Peki ne yaptı? Seri üretimle 
elde edilmiş bisiklet tekeri ya da kar 
küreği gibi hazır nesnelere (ready-
made) küçük eklemeler yaparak bu 
nesnelere farklı anlamlar yükledi. 
İzleyicilerin de kelime oyunlarıyla 
yeniden isimlendirdiği bu nesnelere 
başka bir bakış açısıyla bakmalarını 
bekledi. Duchamp’ın en bilinen hazır 
nesnesi bir pisuvar. Duchamp baş 
aşağı çevirdiği bir pisuvarı R. MUTT 
imzasıyla 1917 yılında New York’taki 
bir galeriye gönderdi. O dönem 
için çok farklı ve sıra dışı bulunduğu 
için sergilenemeyen “Çeşme” isimli 

bu eser, bugün kavramsal sanatın 
ilk örnekleri arasında kabul ediliyor. 
“Çeşme”, Pompidou Centre’da en 
çok ilgi görecek eserlerden biri 
olacak gibi görünüyor. Tabi eserin 
aslı değil, fotoğrafı… Bugün orijinal 
Çeşme’yi ancak Duchamp’ın arkadaşı 
Alfred Stieglitz çektiği fotoğrafta 
görebiliyoruz. Çünkü özgün Çeşme 
kayboldu. Çeşme’nin 1951-1964 
arasında üretilen toplam 15 adet 
onaylı kopyası bu fotoğrafa bakılarak 
yapıldı. Pisuvardaki “R. Mutt” rumuzu 
Mott isimli bir temizlik araçları 
markasından; “R” ise, Fransızca 
argoda para kesesi anlamına gelen 
Richard kelimesinden geliyor. Serginin 
ilgi görmesi beklenen bir diğer eseri 
ise 1919 yılında ilk kez sergilenen 
Paris Havası isimli çalışma. Duchamp, 
1919’da Paris’teki bir eczaneden 
aldığı ilaç şişesinin içindeki sıvıyı 
boşaltıp, kapağını kapattı. Paris 
havasıyla dolan bu şişeyi New York’a 
götürdü; böylece Paris’in havasını 
New York’a taşıdı. Pompidou 
Centre’da yeniden Parisliler buluşacak 
olan Marcel Duchamp’ın eserleri 5 
Ocak 2015’e kadar ziyaret edilebilir.

POMPIDOU CENTRE’DA YENİDEN PARİSLİLER BULUŞACAK 
OLAN MARCEL DUCHAMP’IN ESERLERİ 5 OCAK 2015’E 

KADAR ZİYARET EDİLEBİLİR.

MARCEL DUCHAMP

Amerikalı sanatçı Mickalene Thomas’ın, 11 Eylül-28 Ekim tarihleri arasında Fransa’da sergilenen 
ilk solo sergisi “Femme au divan I” resim, fotoğraf ve kolajlardan oluşuyor. Thomas’ın Afro-
Amerikan kadınını çağdaş bir vizyonla yücelttiği çalışmaları 60 ve 70’lerin ruhunu taşıyor. 

Sanatçı, Barok ve Rokoko döneminden edindiği malzemeleri başarıyla birleştirirken, hem Ingres, 
Courbet ve Manet gibi 19. yüzyıl sanatçılarının portrelerini, Picasso, Matisse ve hatta David 
Hockney’e uzanarak yeniden canlandırıyor. Mickalene Thomas’ın buradaki çalışmaları, Romare 
Bearden ve Jacob Lawrence gibi geleneksel Afro-Amerikan sanatçıların yapıtlarına anlamlı bir referans 
olma niteliğinde. Sübjektif sanat tarihinde görmezden gelinen siyahi bedenleri estetik bir dille yeniden 
uyandıran Thomas, siyahi Amerikan kadınını çalışmalarının merkezine yerleştiriyor. Sergide yer alan 
dört adet kolajda, makyajlarından üzerlerindeki mücevherlere kadar detaylı bir şekilde betimlenmiş 
Thomas’ın kadınları. Kolajlarda, 1971 basımı bir iç mimari kitabından “18 volumes of The Practical 
Encyclopedia of Good Decorating and Home Improvement”dan kesilmiş parçalar kullanılmış.

“FEMME AU DIVAN I”,  AMERİKALI SANATÇI MICKALENE THOMAS’IN, 
AFRO-AMERİKAN KADININI ÇAĞDAŞ BİR VİZYONLA YORUMLADIĞI 

ÇALIŞMALARDAN OLUŞUYOR.

MICKALENE THOMAS 
“FEMME AU DIVAN I”

GALERIE 

NATHALIE OBADIA

11 EylŸl-

28 EkÜm '2014Paris 

Pompidou 

Centre 

24 EylŸl '14 / 

5 Ocak '15
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AYNI ZAMANDA BİR RESSAM, MONTAJ SANATÇISI, 
HEYKELTIRAŞ, PERFORMANS SANATÇISI VE DENEYSEL 

FİLM YAPIMCISI OLAN NIKI DE SAINT PHALLE’NİN 
ÇOK YÜZLÜ SANAT DURUŞUNU SERGİLEYEN BU 

RETROSPEKTIF, PEK ÇOĞU YAYINLANMAMIŞ YAKLAŞIK 
200 ARŞİVİN TARANMASIYLA DERLENMİŞ.

Fransız asıllı Amerikalı sanatçı Niki de Saint 
Phalle (1930 -2002), üretken kariyeri 
boyunca sosyo-politik konuları işlediği çok 

farklı medyumlarla çalışmalar yaptı. Çalışmalarını 
eğlenceliden derin entelektüel içeriğe sahip 
temalarla yoğuran sanatçının çalışmalarının 
paradoksal doğası halen tamamıyla ortaya 
konmuş değil. Aynı Uluslararası alanda takdir 
kazanan ilk kadın sanatçılardan biri olan Niki 
de Saint Phalle, aynen Warhol’un yaptığı gibi 
medyayı başarılı bir şekilde kullanmayı bilmiş 
ve popülarite sahibi bir karakter olmuştur. 
Herhangi bir resmi eğitimi bulunmayan sanatçı 
Gaudi, Dubuffet ve Pollock’tan esinlenmiş. 
Eserlerinin eğlenceli ve renkli dünyası yaygın 
bir şekilde bilinirken, sanatçının vahşi ve radikal 
duruşu zamanla unutulmuştur. Eserlerinin politik 
ve feminist içeriği, cüretkar performansları 
ve ihtiraslı heykellerinde dengeli bir şekilde 
görülebilmektedir. Aynı zamanda bir ressam, 
montaj sanatçısı, heykeltıraş, performans sanatçısı 
ve deneysel film yapımcısı olan Niki de Saint 
Phalle’nin çok yüzlü sanat duruşunu sergileyen 
bu retrospektif, pek çoğu yayınlanmamış yaklaşık 
200 arşivin taranmasıyla derlenmiş. 2 Şubat’a 
kadar izlenebilecek olan sergi Grand Palais’in 
Champs-Elysées girişinde yer alıyor.

Grand 

Palais

17 EylŸl'14 – 

2 ßubat'15

NIKI DE SAINT PHALLE

Günümüzde giderek daha küresel bir ifade 
biçimi halini alan ve yenilenen dövmenin 
primitif kaynaklarına dönen bu ilginç sergi, 

Musée du Quai Branly’de, 18 Ekim’e kadar görülebilir. 
Egzotik Doğu, Afrika ve Okyanus kültürlerinin önemli 
ögelerinden olan dövmeler, kendi toplumları için anlamlı 
sosyal, dini ve mistik pek çok sembolizm içeriyordu. 
Oysa Batı dünyasında suçla, damgalanmakla veya sirk 
gösterilerinin taşkın bir ifadesiymiş gibi algılanıyordu. 
20. yüzyıl boyunca marjinal doğasını koruyan 
dövme medyanın aşırı vurgusu karşısında dönüşüme 
uğradı. Günümüzde ise örneğin modanın dövmenin 
kodlarından ilham aldığı ve geniş kitlelerce ifade alanı 
bulduğu bir gerçek. Geleneksel toplumlarda eskiden 
taşıdığı anlamı büyük ölçüde kaybeden dövmenin, 
marjinalliğini de yitirdiği ve bir ‘vücut süsü’ olarak 
başkalaştığı izleniyor. Antropolojik açıdan derinlemesine 
irdelenmiş olan dövmenin sanatsal alanda yeterince 
izlenmemiş oluşu, sanat açısından tarihinin keşfedilme 
arzusu bu sergiyi oluşturmuş. Sanat dergisi ‘HEY’in 
yaratıcıları Ann & Julien’in küratörlüğünü yaptığı serginin 
sanat danışmanlığını da dövme sanatçısı Tin-tin yapmış.

z'Ö90E’NIN GE 0IßINE <2L&ULU. 
TATOUEURS TATOUES

ANTROPOLOJİK AÇIDAN DERİNLEMESİNE İRDELENMİŞ OLAN DÖVMENİN 
SANATSAL ALANDA YETERİNCE İZLENMEMİŞ OLUŞU, SANAT AÇISINDAN TARİHİNİN 

KEŞFEDİLME ARZUSU MUSÉE DU QUAI BRANLY’DEKİ “TATOUEURS TATOUES” 
SERGİSİNİ ORTAYA ÇIKARTMIŞ.

MusEe 

du Quai Branly

18 Ekim'e 

kadar
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londra

ESKİ DOĞU BLOKU'NA DAİR ESERLERİN BİRER BİRER GÜN IŞIĞINA 
ÇIKTIĞI BU GÜNLER TARİHE DE IŞIK TUTUYOR. 

SANATIN MERKEZLERİNDEN LONDRA, BU SONBAHARDA 
SANATSEVERLERİ ZAMAN YOLCULUĞUNA ÇIKARIYOR.

2014
ARTS
ALMANAC

Hazırlayan: /Senem ÖZTÜRK

Alan Cristea Gallery bu sonbaharda ilginç bir sergiyi 
sanatseverlerle buluşturuyor. Alman Demokratik Cumhuriyeti, 
bilinen adıyla eski Doğu Almanya’daki, sosyalist bir sanat 

okulunda bulunan eski taşbaskılar üzerinde çalışarak bu sergi 
oluşturulmuş. Üretkenliği ve yenilikçiliğiyle bilinen Amerikalı sanatçı 
Jim Dine, Berlin’deki Sarah Dudley ve Ulie Kuhle adlı iki taşbaskı 
uzmanı arkadaşından edindiği bu taşbaskıları gün ışığına çıkaran isim. 
40 yılı aşkın süredir el değmemiş olan ve sanatçıları bilinmeyen bu 
eserler sanat okulundaki öğrencilere ait. Artık var olmayan bir devlet 
ve rejimin geride bıraktığı bu eserler, sanatçıların döneme ait bakış 
açıları hakkında fikir vermesi açısından da eşsiz. Jim Dine, yaklaşık 
iki buçuk yıl boyunca her bir eser üzerinde incelikle çalışmış ve onları 
bozmadan, miras kaldıkları halleriyle yeniden kağıt üzerine aktarmış.   

ARTIK VAR OLMAYAN BİR DEVLET VE REJİMİN 
GERİDE BIRAKTIĞI ESERLERİ YENİDEN GÜN 

IŞIĞINA ÇIKARAN “HISTORY OF COMMUNISM”, 
AMERİKALI SANATÇI JIM DINE’IN İKİ BUÇUK YIL 

SÜREN ÇALIŞMASININ BİR ÜRÜNÜ.

Alan Cristea 

Gallery

10 EylŸl 

7 EkÜm 2014

TÜM GÖRSELLER: JIM DINE A HISTORY OF COMMUNISM, 2012  ALAN CRISTEA GALLERY
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Ronchini Gallery, bu sonbaharda 
altı genç ismi bir araya getiren bir 
sergiyle sanatseverlere kapılarını 

açıyor. Alex Clarke, Jens Wolf’un 
eserlerinin sergilendiği “All That Matters 
Is What Left Behind”,  sanatçıların 
‘bedenen’ varlığını her eserde hissettiriyor. 
Sanatçının, sanat ortaya koyarken 
‘kendi izini bırakma’ eylemini irdeleyen 
sergide, el ile yapılmış karalamalardan, 
bir vücut parçasının baskısına ya da 
lirik bir soyutlamaya uzanan ‘insani 
kusurluluk’ hali vurgulanıyor. Alex Clarke, 
resim yapma eylemini fikir aşamasından 
yapma – kurgulama – yeniden 
düzenleme aşamalarından geçirerek 
ortaya koyarken sanatçının arzu ve 
görüşlerini ortaya koyan çalışmalar 
yapmakta. Phoebe Collings-James, resim 
yaparken tüm vücudunu kullanıyor ve 
eserleriyle şiddet, seksüalite ve ihtiras 
gibi hisleri açıklamaya çalışıyor. Graffiti 
ve büyük ölçekli çalışmalarıyla bilinen 
Ziggy Grudzinskas, eserlerindeki artistik 
işareti belirli bir zaman ait olan ve 
bilinçten bağımsız bulunan bir ifade şekli 
olarak sunuyor. Önceleri heykel üzerine 
çalışan Prem Sahib’in enstalasyondan 
performansa ve fotoğraf - ses içerikli 
eserlere uzanan geniş bir yelpazede 
eserler ortaya koymakta. Sergiye New 
York’tan katılan Rebecca Ward, renk, 
doku ve ışık üzerine yoğunlaşırken 
boyanan yüzey ile altındaki temel doku 
arasındaki ilişkiyi irdeliyor. Eklektik bir 
bakış açısıyla çalışan sanatçı ağartıcı, 
sprey boya, bant ve saç boyası gibi 
geleneksel olmayan malzemeleri de 
kullanmaktan çekinmiyor. Berlinli sanatçı 
Jens Wolf, geometrik figürlerinde renk, 
biçim ve tek boyut üzerine yoğunlaşıyor.

ALEX CLARKE, JENS WOLF’UN ESERLERİNİN SERGİLENDİĞİ “ALL THAT MATTERS IS WHAT LEFT 
BEHIND”, SANATÇILARIN ‘BEDENEN’ VARLIĞINI HER ESERDE HİSSETTİRİYOR.

Belçikalı sanatçı Koen Vanmechelen, 20 yılı aşkın bir 
süredir karışık medyumlar üzerinde çalışmakta ve 
çeşitlilik, bağışıklık ve doğurganlık temaları üzerine 

yoğunlaşıyor. Yaptığı çalışmalar genetik bilimi hakkında 
geleneksel verilerin erişemediği keşifler yapmasına da 
olanak sağlıyor. Sanatçının, “The Cosmopolitan Chicken”  
adını verdiği süregelen çalışmasında “tavuk” evrensel bir 

metafor olarak kullanılıyor. The Crypt Gallery’de sergilenen 
ve küratörlüğünü Jill Silverman van Coenegrachts ile James 
Putnam’ın yaptığı “Darwin’s Dream”de de sanatçının bugüne 
dek elde ettiği bulgulardan yola çıkarak oluşturduğu eserler 
yer alıyor. Vanmechelen, Charles Darwin’in dünyasını 
yansıtmaya çalışırken felsefi olarak da Darvin’in devrimci 
yaklaşımını sorguluyor. 

The Crypt 

Gallery

15 KasÝm 

14 AralÝk 

2014

Ronchini 

Gallery

19 EylŸl 

8 KasÝm 2014

olanak sağlıyor. Sanatçının, “The Cosmopolitan Chicken”  
adını verdiği süregelen çalışmasında “tavuk” evrensel bir 

THE CRYPT GALLERY’DE SERGİLENEN BELÇİKALI SANATÇI KOEN VANMECHELEN’İN 
ÇALIŞMALARINDA “TAVUK” EVRENSEL BİR METAFOR OLARAK KULLANILMAKTA.

TÜM GÖRSELLER : ALL THAT MATTERS IS WHAT’S LEFT BEHIND,  RONCHINI GALLERY, LONDON, 19 SEPTEMBER - 8 NOVEMBER 2014, RONCHINIGALLERY.COM
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20. yüzyıl kavramsal sanatının en önemli kuru-
cularından biri olan ve başlı başına bir ‘ekol’ 
olarak kabul edilen Belçikalı kavramsalcı sa-

natçı ve şair Marcel Broodthaers’ın Sözcükler, Nes-
neler ve Kavramlar (Words, Things, Concepts) isimli 
sergisi, 25 Eylül – 29 Kasım 2014 tarihleri arasında 
Akbank Sanat’ta sanatseverlerle buluşacak. Sergi-

nin yan etkinlikleri arasında çeşitli konferanslar, film 
gösterimleri de yer alacak. Marcel Broodthaers’ın 
en geniş koleksiyonuna sahip Ghent’teki S.M.A.K. 
müzesi işbirliği ile hazırlanacak ve küratörlüğünü 
Hasan Bülent Kahraman’ın yaptığı sergi, Marcel 
Broodthaers’ın yapıtlarının dünyada ilk kez bu ge-
nişlikte sergilenmesi dolayısıyla büyük önem taşıyor. 

Çok geniş bir alana yayılan kavramsal yapıtlarında 
yazıyı, sözcükleri ve metinleri birer özne olarak 
kullanmasının yanısıra, ‘hazır nesneleri’ yapıtlarının 
odağına yerleştiren Marcel Broodthaers, bununla 
kalmayarak bir süre sonra kuramsal düzeyde de 
ayrıntılı olarak çalışarak kavramları sanatının bel 
kemiği haline getirmiş bir sanatçı.

SANAT ŞEHRİNDE
GÜZ VAKTİ
Hazırlayan: /Senem ÖZTÜRK

MARCEL 

BROODTHAERS’IN 

EN GENİŞ 

KOLEKSİYONUNA SAHİP 

GHENT’TEKİ S.M.A.K. MÜZESİ 

İŞBİRLİĞİ İLE HAZIRLANACAK VE 

KÜRATÖRLÜĞÜNÜ HASAN BÜLENT 

KAHRAMAN’IN YAPTIĞI SERGİ, 

MARCEL BROODTHAERS’IN 

YAPITLARININ DÜNYADA İLK 

KEZ BU GENİŞLİKTE 

SERGİLENMESİ DOLAYISIYLA 

BÜYÜK ÖNEM 

TAŞIYOR. 

AKBANK SANAT - 25 EYLÜL – 29 KASIM

MARCEL BROODTHAERS  
“SÖZCÜKLER,NESNELER, KAVRAMLAR”
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Sergide, Ali Dirier, Ayla Aksungur, Er-
tuğ Atlı, Güler Güngör, Hayri Karay, 
Kemal Tufan, Mümtaz Demirkalp, 

Nilüfer Ergin, Nurettin Bektaş, Önder Bü-
yükerman, Selma Gürbüz, Server Demir-
taş, Ümit Öztürk ve Yunus Tonkuş’un farklı 
malzemelerden oluşan heykelleri göste-
rimde olacak. “52-62” sergisi, hem Türk 
çağdaş sanatının heykel üretiminin belirli 
bir dönemde ne kadar etkin geliştiğini 
ortaya koyuyor, hem de heykeltıraşların 
üretim süreçlerini belirli eserler üzerinden 
inceliyor. Sergilenecek heykeller, klasik, 
figüratif, kavramsal ve kinetik özellikler 
taşırken, bazı sanatçılar sergi için yeni 
eserler üretecek, bazılarının da işleri özel 
koleksiyonlardan ödünç alınacak. Elgiz 
Müzesi, her Teras Sergisi’nde olduğu gibi, 
bu sergide de özel bir Danışma Kurulu’yla 
çalışıyor. Sanatçılar; Seyhun Topuz, Rah-
mi Aksungur, Nilüfer Ergin, Haşim Nur 
Gürel ve Can Elgiz’den oluşan Danışma 
Kurulu tarafından davet edildi.

TÜRKİYE’NİN 

TEK SANAT VE 

TASARIM GALERİSİ 

OLARAK, TARİHİ YARIMADA’DA 

ÖZEL KONSEPTLER ÜZERİNE 

YOĞUNLAŞAN SERGİLERİ İLE 

MERAK UYANDIRAN ARMAGGAN 

ART & DESIGN GALLERY RESSAM 

EMRE KANTAŞLI’NIN “ARINDIRILMIŞ 

KENT” VE HEYKELTRAŞ EMRE 

ÖZÇAYLAN’IN “AKL-I FAAL” 

İSİMLİ SOLO SERGİLERİNE 

AYNI ANDA YER 

VERİYOR.

“52-62” 

SERGİSİNDE, 1952 VE 

1962 YILLARI ARASINDA 

DOĞAN HEYKELTIRAŞLARIN 

ESERLERİNE YER VERİLİYOR. 

BU SERGİDE, ZİYARETÇİLER, 

TERASTA TANINMIŞ TÜRK 

HEYKELTIRAŞLARIN FARKLI 

ESERLERİNİ GÖRME 

İMKANI 

BULACAKLAR. 

ELGİZ MÜZESİ - 17 EYLÜL - 27 ARALIK

TÜRK HEYKEL SANATI MERCEK ALTINDA
 “52-62”

Genç sanatçı ve tasarımcıları desteklemek amacıyla kurulan ARMAGGAN Art & De-
sign Gallery Nisan ayında başlattığı solo sergi serisinin üçüncüsüne 18 Eylül – 25 
Ekim 2014 tarihleri arasında ev sahipliği yapıyor. Türkiye’nin tek sanat ve tasarım 

galerisi olarak, Tarihi Yarımada’da özel konseptler üzerine yoğunlaşan sergileri ile merak 
uyandıran ARMAGGAN Art & Design Gallery ressam Emre Kantaşlı’nın “Arındırılmış Kent” 
ve heykeltraş Emre Özçaylan’ın “Akl-ı Faal” isimli solo sergilerine aynı anda yer veriyor. Emre 
Özçaylan ve Emre Kantaşlı’nın bir arada yer alması fikrinin doğuşu için Galeri Koordinatörü 
ve serginin küratörü Şanel Şan Sevinç: “Her iki Emre de genç, heyecanlı, sanatı hayatlarının 
merkezine alan isimler. Yaşamları sanat ile nefes alıyor. Emre Kantaşlı modernizm ile bir-
likte steril edilmiş, arındırılmış kentin insan üzerinde yarattığı değişimleri resimlerinde arıyor. 
Boşluğun yaratacağı yalnızlığa dikkat çekiyor. Emre Özçaylan malzemeye olan hakimiyeti, 
kullanımdaki ustalıgı ile ilk etapta izleyici kendine çekiyor. Her biri deneysel bir süreç taşıyan 
heykellerinde hayvanlarla insan arasında bir ağ örülmeye çalışılıyor” diyor.

ARMAGGAN ART & DESIGN GALLERY - 
18 EYLÜL – 25 EKİM

EMRE KANTAŞLI 
“ARINDIRILMIŞ KENT” 

VE EMRE ÖZÇAYLAN 
“AKL-I FAAL”
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Daha önceki Tema(s)sız sergilerinde olduğu 
gibi sergiye davet edilmiş, her biri kendi 
alanında farklı işler üreten sanatçıların galeri 

mekanını bir deneyim alanına dönüştürmesi hedefle-
niyor. Sanatçıların kendi söylemlerini ortaya koyması 
önem kazanıyor. Sergide yer alan sanatçılar müda-
hale edilmeksizin farklı söylemler ve yaratım biçim-
leriyle izleyici arasında saf bir köprü inşa etmeye 
çalışıyor. Serginin; günümüzün tek tipleşmiş yaşam 
şartları içerisinde, sanatçıların kendi farklı görüşlerini 
ortaya koyması, yapay ve aynılaşmış sisteme temas 
etmeden, herhangi bir başlık altında sınırlanmadan, 
temasız bir şekilde gerçekleştirilmesi amaçlanıyor. 
Atilla Galip Pınar resimlerinde günümüzün popüler 
kavramı ‘farkındalığı’ sorguluyor. Aysel Alver ahlaki 
ve etik değerlerin yitimini heykellerinde psikanalitik 
bir yaklaşımla izleyicilere deneyimletmek istiyor. 
Barış Cihanoğlu resimlerinde yaşam içindeki bireyin 
kararsızlıklarını, benlik arayışlarını, bulunduğu dünya 
ile kendi iç dünyaları arasında kalışlarını, bir anlam-
da araf’ta kalmanın yarattığı sorunları ve aidiyet 
meselesini irdeler. Damla Özdemir üç boyutlu dijital 
kolajlarıyla dikkat çekiyor. Elvin Karaaslan günlük 
yaşamdan aldığı görselleri parça-bütün ilişkisi çer-
çevesinde inceleyerek ‘algı’ kavramını sorguluyor. 
Gazi Sansoy görsel dilleri ve kurguları oldukça farklı 
olan ve birkaç yıldır birbirine paralel olarak götürdü-
ğü ‘Minyatürler’ ve ‘Yüzsüzler’ serileri ile sergiye ka-
tılıyor. Işıl Ulaş’ın resimlerinde çocukluğundan veya 
şimdiden izler taşıyan ‘karakterler’ in hikayalerine 
şahitlik ediyoruz. Nurdan Likos, çalışmalarında ken-
dinden ve de başka kadınların hikayelerinden yola 
çıkarak kadınlık hallerini vurguluyor. Özcan Uzkur,  
iplikleri kullanarak simülasyon bedenler inşa ediyor.

GALERİ İLAYDA - 11 AĞUSTOS  –  31 EKİM 2014
GELENEKSELLEŞEN SERİ “TEMA-S-SIZ 4” 

SERGİDE GALERİ 

SANATÇILARI OLAN ATİLLA 

GALİP PINAR, AYSEL ALVER, 

BARIŞ CİHANOĞLU, DAMLA 

ÖZDEMİR, ELVİN KARAASLAN, GAZİ 

SANSOY, IŞIL ULAŞ, NURDAN LİKOS, 

ÖZCAN UZKUR’UN RESİM, HEYKEL 

VE ENSTALASYON 

ÇALIŞMALARIYLA 

YER ALIYOR.

Rasim Aksan’ın eserleri içinde bulunduğumuz görsel ve kültürel 
bombardımana vurgu yaparken, sanatçı bu sergi aracılığıyla son 
dönemin en popüler olgularından, günümüzün ‘Narcissus’larını 

yaratan özçekimi farklı bir bakış açısıyla ele alıyor. Günümüzde sos-
yal medyada en sık rastlanan içeriklerden biri olan özçekim, herkesin 
kendini önemli ve güzel hissetme arzusu ve başkaları tarafından bu-
nun onaylanması isteğiyle hayat bulur ve sanatçının sıradışı yorumuy-
la yeni bir bağlam içerisinde sunuluyor. Aksan’ın büyük boyutlu tuval 
çalışmalarının yanı sıra detaylı kara kalem kağıt işlerinin yer aldığı 
sergide sanatçı kompozisyonlarını, internetten seçtiği ya da kendisine 
gönderilen imajlardan aldığı kesitler aracılığıyla oluşturuyor. Parlak 
ve can alıcı renkleriyle tuvalden fırlayacakmış gibi izleyiciye tepeden 
bakan hayvan portreleri, ilk bakışta absürd olarak algılansa da, 
özünde sanatçının insan figürlerini kullandığı çalışmalarıyla benzer bir 
çıkış noktasına sahip. Temelde insanlar sosyal hayvanlardır, bu doğ-
rultuda da sevilme, onaylanma ve ait olduğu gruplara kabul edilme 
iç güdüsüyle hareket ederler. Her ne kadar özçekim kişinin kendisini, 
yakından ve zaman zaman tüm mahremiyetini ortaya koyarak çek-
mesi olsa da, bu tamamen dış dünyanın beğenisine yönelik olarak 
yapılan bir hareket değildir, aynı zamanda kişinin kendi imajindan 
haz almasıdır. Sanatçının eserlerinde, ön planda görülen genç kadın 
bedenlerinin ötesinde, kimi zaman aynadan yansıyan, kimi zaman 
da arka plandan seçilen detaylar, bir anlık da olsa bizi öznelerin 
yaşam alanlarına dahil ediyor. Aksan’ın çalışmaları, sosyal medya ile 
teknolojinin kişisel ve toplumsal sınırlarının değişmesindeki rolünü ve 
bireyler üzerindeki politik ve sosyo-psikolojik etkisini de irdeliyor.

AKSAN’IN 

BÜYÜK 

BOYUTLU TUVAL 

ÇALIŞMALARININ YANI SIRA 

DETAYLI KARA KALEM KAĞIT 

İŞLERİNİN YER ALDIĞI SERGİDE 

SANATÇI KOMPOZİSYONLARINI, 

İNTERNETTEN SEÇTİĞİ YA DA 

KENDİSİNE GÖNDERİLEN 

İMAJLARDAN ALDIĞI 

KESİTLER ARACILIĞIYLA 

OLUŞTURUYOR.

GALERİST - 19 EYLÜL – 18 EKİM
RASİM AKSAN ‘NARCISSUS’
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CONTEMPORARY ISTANBUL, 13-16 KASIM TARİHLERİNDE 9. KEZ İSTANBUL KONGRE MERKEZİ VE LÜTFİ KIRDAR 
KONGRE VE SERGİ SARAYI’NDA GERÇEKLEŞECEK. DÜNYADAN VE TÜRKİYE’DEN GALERİLER, KOLEKSİYONERLER, 

SANATSEVERLER VE SANAT PROFESYONELLERİ İSTANBUL’DA 9. KEZ BİR ARAYA GELECEK.

FUARIN KONFERANS PROGRAMI CI DIALOGUES, HER YIL OLDUĞU GİBİ BU YIL DA GÜNCEL SANATIN 
ULUSLARARASI FİKİR LİDERLERİNİ PANEL, TARTIŞMA VE KONUŞMALARLA BİR ARAYA GETİRİYOR. PROGRAMDA 

BU YIL “ÖTEKİ SANAT, KÜRESELLEŞME, TEKNOLOJİK GELİŞME BAĞLI OLARAK ORTAYA ÇIKAN YENİ 
TOPLUMSALLIKLAR, YENİ SİYASET BİÇİMLERİ VE BUNDAN ETKİLENEN SANATI” ELE ALINACAK.

İstanbul’daki üç sanat fuarından en büyü olan Con-
temporary Istanbul, 13-16 Kasım tarihleri arasında 
İstanbul Kongre Merkezi ve Lütfi Kırdar Kongre ve 

Sergi Sarayı’nda 17.500 metrekarelik alanda yerli-ya-
bancı galeriler, koleksiyonerler, sanatseverler ve sanat 
profesyonelleri 9. kez bir araya getirecek. 13-16 Ka-
sım tarihlerinde 9. kez gerçekleşecek olan Contempo-
rary Istanbul, Art Istanbul Sanat Haftası (10-16 Kasım) 
ile beraber İstanbul’u geniş bir sanat izleyicisi kitlesinin 
odak noktası yapacak. 

Contemporary Istanbul’un 2013 yılındaki en büyük ye-
niliği olan ve geçen seneki başarısının ardından Plug-
in Istanbul Yeni Medya Bölümü’nde bu yıl video, yeni 
medya ve genel anlamda dijital sanatın bütün tarzları; 
ses ve ışık enstalasyonları, etkileşimli ve jeneratif sanat 
işleri, iç mekan mapping projeleri, robotik tasarımlar 
ikinci kez 1.000 m2’lik bir alanda sanatseverlerle 
buluşturacak.

CI Dialogues konferans programı 2014 yılında da 
güncel sanatın uluslararası fikir liderlerini konferanslar 
ile bir araya getirecek. Bu yıl ikincisi gerçekleşecek 
Plug-in Istanbul Yeni Medya Bölümü ve “New Ho-
rizons – Yeni Ufuklar” kapsamında konuk ülke olan 
Çin’den ve dünyadan koleksiyonerlerin, sanatçıların, 
küratörlerin katılacağı CI Dialogues konferans serisi 

fuar alanında gerçekleşecek.

Sanatseverleri bekleyen yenilikler
Contemporary Istanbul’da bu yıl ne gibi yenilikler 
sanatseverleri bekliyor, kısaca göz atalım...

Bu yıl konuk ülke “Yeni Ufuklar”: Çin! Fuarda yer alan 
“Yeni Ufuklar” bölümü çevre ülkelerdeki çağdaş sana-
tın ifadesini keşfetmeyi hedefliyor. Son yedi yıldır tüm 
dünyadan galerileri bir araya getirmenin yanında, 
Körfez Bölgesi Ülkeleri, Doğu Avrupa Ülkeleri, son 
olarak 2013 yılında Rusya’yı konuk eden fuarın “Yeni 
Ufuklar” bölümünde bu sene Çin konuk ediliyor. Con-
temporary İstanbul Çin’den çağdaş sanat galerilerinin 
yanı sıra, sanatçılara, küratörlere, yayınlara, sanat 
eleştirmenlerine ve önemli bir koleksiyoner grubuna ev 
sahipliği yapacak.

Bu yıl diğer yıllara kıyasla tanıtım faaliyetleri de 
göz doldurdu. Bu tanıtım faaliyetlerinden en dikkat 
çekenlerden biri “Contemporary Istanbul Londra Ko-
leksiyoner Yemeği”ydi. İngiltere’nin önde gelen ko-
leksiyonerleri arasında yer alan Freda ve Izak Uziyel 
çifti,  Contemporary Istanbul kapsamında düzenlenen 
koleksiyoner yemeği için bir çağdaş sanat müzesi 
görünümde olan evlerini açtı. Birçok koleksiyoner, 
galeri kurucusu, sanat profesyoneli ve basın mensubu 

davette bir araya geldi. 

“Contemporary Istanbul Palais de Tokyo Paneli 2014” 
etkinliği de dikkat çeken bir diğer faaliyetti. Contem-
porary Istanbul ve Tokyo Art Club, Avrupa’nın en 
önemli sanat merkezlerinden Palais de Tokyo, Paris’te 
Türkiye’den çağdaş sanat üzerine bir panele ev sahip-
liği yaptı.

Bunun yanında Çin’den Çağdaş Sanatın “Yeni Ufuk-
lar” Kapsamında CI 2014’de konuk edileceği, 29 
Mart’ta MoCA Shanghai sanat müzesinde düzenle-
nen basın toplantısı ve kokteyl ile duyuruldu.

Ayrıca Contemporary Istanbul ana sponsoru Akbank 
Private Banking ile beraber dünyanın önemli çağdaş 
sanat fuarları arasında yer alan Art Dubai sırasında 
düzenlenen özel resepsiyon ile sanatseverleri bir ara-
ya getirildi.

Bir diğer dikkat çeken etkinlik “Contemporary Istan-
bul New York Resepsiyonu 2014”tü. Contemporary 
Istanbul, dünyanın önde gelen sanat fuarlarından The 
Armory Show sırasında, 6 Mart 2014 günü C24 
Gallery’de verdiği davetle dünyanın önemli sanat 
figürlerini New York’ta bir araya getirdi! 

9. KEZ SANATSEVERLERLE… 
ESER BAYKUŞ

CONTEMPORARY ISTANBUL

s
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SON YEDİ YILDIR TÜM DÜNYADAN GALERİLERİ BİR ARAYA GETİRMENİN YANINDA, KÖRFEZ BÖLGESİ ÜLKELERİ, 
DOĞU AVRUPA ÜLKELERİ, SON OLARAK 2013 YILINDA RUSYA’YI KONUK EDEN FUARIN “YENİ UFUKLAR” 

BÖLÜMÜNDE BU SENE ÇİN KONUK EDİLİYOR. 

PLUG-IN İSTANBUL YENİ MEDYA BÖLÜMÜ’NDE BU YIL VİDEO, YENİ MEDYA VE GENEL ANLAMDA DİJİTAL 
SANATIN BÜTÜN TARZLARI; SES VE IŞIK ENSTALASYONLARI, ETKİLEŞİMLİ VE JENERATİF SANAT İŞLERİ, 

İÇ MEKAN MAPPING PROJELERİ, ROBOTİK TASARIMLAR İKİNCİ KEZ 1.000 M2’LİK BİR ALANDA
SANATSEVERLERLE BULUŞTURACAK.

Yine tanıtım faaliyetleri kapsamında Contemporary 
Istanbul 7-10 Kasım tarihleri arasında 110 galeriyi ve 
sanatseverleri ağırlamaya hazırlanırken Venedik’te 
çok özel bir etkinlikle Avrupa’nın önde gelen koleksi-
yonerlerini bir araya getirdi. 55. Resepsiyon, Venedik 
Bienali’nin açılış haftasında gerçekleşti, Contemporary 
Istanbul Yönetim Kurulu Başkanı Ali Güreli ve Edition 
artCo & w.art Projects kurucusu Gisela Winkelhofer 
ev sahipliğinde düzenlenen resepsiyon, 29 Mayıs 
tarihinde sanat dünyasından çok önemli isimleri Pala-
zetto Pisani’de ağırladı.

Contemporary Istanbul Basel Resepsiyonu da dikkat 
çeken etkinliklerdendi. Uluslararası çağdaş sanat fuarı 
Contemporary Istanbul, ana sponsoru Akbank Private 
Banking ile dünyanın en önemli çağdaş sanat fuarla-
rından olanArt Baselsırasında özel bir kokteyl ile ko-
leksiyonerleri, sanat profesyonellerini ve sanatseverleri 
bir araya getirdi.

Ayrıca Contemporary Istanbul ekibinin Al Qasr 
Hotel’de düzenlediği özel kokteyl partide önemli ulus-
lararası basın temsilcilerini, dünyadan ve bölgeden 
galerileri, koleksiyonerleri ağırladı. Orta Doğu, Kuzey 
Afrika ve Güney Asya bölgelerinin uluslararası çağ-
daş sanat fuarı Art Dubai sırasında 19 Mart 2014 
Çarşamba günü ikinci kez gerçekleşen kokteyl parti-
ye; uluslararası sanat dünyasının önde gelen isimlerini 
katıldı.

Bunun yanında Londra’nın önde gelen koleksiyonerleri 
arasında yer alan Freda & İzak Uziyel çifti; Contem-
porary Istanbul’un 9. yaşını kutlamak amacıyla düzen-
lenen yemeğe ev sahipliği yaptı.

Ayrıca Mayıs ayı sonunda Contemporary Istanbul ve 
Tokyo Art Club, Avrupa’nın en önemli sanat merkez-
lerinden Palais de Tokyo, Paris’te Türkiye’den çağdaş 
sanat üzerine bir panele ev sahipliği yapıldı. Mart ayı 
sonunda ise Çin’den çağdaş sanatın “Yeni Ufuklar” 

kapsamında CI 2014’de konuk edileceği, 29 Mart’ta 
Moca Shanhgai Sanat Müzesi’nde düzenlenen basın 
toplantısı ve kokteyl ile duyuruldu! Mart ayı başında 
ise Contemporary Istanbul, 6 Mart 2014 tarihinde 
dünya sanat çevrelerinden önemli isimleri C24 Gal-
lery, New York’ta buluşturdu!

2014 yılındaki diğer gelişmeler ise şöyle; Contempo-
rary Istanbul’un yeni fuar yerleşim tasarımı Tabanlıoğlu 
tarafından hayata geçiriliyor. Contemporary Istanbul 
yeni uluslararası halka ilişkiler ajansı olarak PR Pickles’ı 
seçti! Yeni kreatif ajans olarak ise Foxall’u seçti! 
Contemporary Istanbul’un yeni program direktörü ise 
Marcus Graf oldu. 

Contemporary Istanbul 2013’te neler yaşandı!

Dünyadan ve Türkiye’den galerileri, koleksiyonerleri, 
sanatseverleri ve sanat profesyonellerini İstanbul’da 8. 
kez bir araya getiren Contemporary Istanbul, 7-10 Ka-
sım 2013 tarihleri arasında İstanbul Kongre Merkezi 
ve Lütfi Kırdar Uluslararası Kongre ve Sergi Sarayı’nda 
17.500 metrekarelik alanda gerçekleşti. Fuarı 67 
bin sanatsever ziyaret etti. Fuarda yer alan eserlerin 
toplam değeri 180 milyon TL iken %67’si sahiplerini 
buldu. Contemporary Istanbul 2013’e 748 sanatçı, 
3000 eser, 22 ülkeden 95 Çağdaş Sanat galerisi ile 
beraber 13 sanat kurumu ve 8 sanat inisiyatifi katıldı. 

Picasso’nun “Nu allonge et tete d’homme de profil” 
isimli eseri 1 milyon 900 bin Euro, Andy Warhol’un 
“Flowers” tablosu 900 bin Euro, Joan Miro’nun “Deux 
femmes dans la nuit” isimli eseri 390 bin Euro, Carole 
A. Feuerman’ın “Brooke with Beachball” işi 275 bin 
Dolar, Robert Longo “Untıtled (Shark 7)” eseri ise 350 
bin Euro ile dikkat çeken yüksek fiyatlı işler arasında 
yer aldı. Sanatçı Ardan Özmenoğlu’nun eserleri Fon-
dation Jan Michalski koleksiyonu için satın alındı.

Yüksek fiyatlı eserler arasında yer alan 225 bin Euro 

değerindeki Jaume Plensa’nın “Marianna” isimli bronz 
heykeli, Marc Quinn’in 240 bin Dolar değerindeki 
“Mekong Delta Ice Flows” isimli ve 260 bin Dolar 
değerindeki “New Mexico Spring” isimli tablosu ve 
200 bin Euro değerindeki Juan Genoves’ın “Ochen-
ta” isimli işi alıcı bulan yüksek fiyatlı eserler arasında 
yer aldı. Özellikle Türkiye’den galerilerin sergileme ve 
işlerin kalitesindeki artış fuar ziyaretçilerinin beğenisini 
kazandı.

Contemporary Istanbul 2013’e katılan galeriler fuar 
hakkında şu görüşleri dile getirdiler;

Galerie Lelong (Paris, Fransa): “CI’ı tercih etmemizin 
en büyük sebebi, çağdaş sanatla ilgili gazeteci, 
yazar, koleksiyoner herkesi bir arada görebilmemiz. 
Lokal galerilerin varlığını çok olumlu buluyoruz. Dün-
yadaki bütün fuarlar gitgide birbirine benziyor, bunun 
yanında CI kendine mahsus ve benzersiz bir fuar.”

Marlborough Gallery (New York, ABD): “Contempo-
rary Istanbul tek kelimeyle muhteşemdi. Her fuarda 
kaos olur ve hepsinin kendine has problemleri vardır 
ancak ekip ve organizasyon yapısı dünyadaki fuarlar-
la yarışır nitelikte. Bölgenin en önemli uluslararası fuarı 
olmuş durumda.”

Galerie Kornfeld (Berlin, Almanya): “Fuarda bulundu-
ğumuz için çok mutluyuz. Özellikle lokasyonu çok iyi 
ve her yere ulaşım çok kolay. Türk koleksiyonerlerle 
tanışmaktan çok memnun olduk, yabancı koleksiyo-
nerlerin sayısı tatmin ediciydi. Art Basel kadar eski 
bir fuar olmamasına rağmen organizasyon yönünden 
çok başarılı bulduk.” 

Galeri Nev Istanbul (İstanbul, Türkiye): “Başından 
beri fuarın katılımcısı ve destekçilerindeniz. İşin ticari 
tarafına bakarsak; eğer galerilerin beklentisi satış ise 
umduğumuzdan daha yüksek bir satışın olduğunu söy-
leyebilirim. Dolayısıyla bu bakımdan da memnunuz.”

Siyah Beyaz (Ankara, Türkiye): “Geçtiğimiz yıllardan 
farklı olarak çok sayıda yabancı koleksiyoner, müş-
terimiz oldu. Bunların içerisinde uluslararası kurum ve 
müzeler de var. Bu hem galeri için hem de işi satılan 
sanatçı için çok önemli.”

Galeria Javier Lopez (Madrid, İspanya): “Fuar gayet 
iyiydi. Her gün çok kalabalıktı özellikle de son gün. 
Türklerle kurduğumuz bağlantılar epey ilginç.”

C24 Gallery (New York, ABD): ”Ziyaretçi kalitesini 
ve sayısını geçen yıla oranla daha fazla gördük, bu 
sebeple gayet olumluydu. Enteresan şekilde fuarın 
açıldığı ilk günden itibaren çok sayıda ziyaretçi vardı; 
özellikle Avrupa kökenli yabancı koleksiyoner sayısı 
tatmin ediciydi.”

Pi Artworks (İstanbul, Türkiye): “Contemporary Istanbul 
bu sene o kadar yoğundu ki kendi standımdan ayrı-
lamadım, fuarın tamamını izleyemedim bile. Armory 
Show’da, Art Basel’de tanıdığım konuştuğum birçok 
koleksiyonerimi burada Istanbul’da görmek çok mutlu 
etti.”

Barbara Paci Art Gallery (Pietrasanta, İtalya): 
“İstanbul’a ilk gelişimdi. Fuardaki tüm ziyaretçiler çok 
ilgiliydi. Atmosfer harikaydı. Pekçok ziyaretçi farklı 
stillerde çalışan ve farklı sanatçılara ait İtalya’dan işleri 
sunduğum için bana teşekkür etti. Yeni koleksiyoner-
leri ile Türkiye çok değişik ve gelecek vaad eden bir 
pazar bizim için. Aynı anda hem çok önemli hem de 
çok farklı sanatçıları tanıma fırsatım oldu. Hatta bir 
Türk bir sanatçıdan eser dahi aldım. Önümüzdeki yıl 
burada olmayı çok arzu ediyorum.”

Contemporary Istanbul’un 8. yılında en büyük yeniliği 
Plug-in Istanbul Yeni Medya Bölümü oldu. Video, 
yeni medya ve genel anlamda dijital sanatın bütün 
tarzlarına adanmış Plug-in Istanbul; ses ve ışık ensta-
lasyonları, etkileşimli ve jeneratif sanat işleri 1.000 

m2’lik bir alanda buluşturdu. Galerileri, tasarım ve 
mimari stüdyolarını ve bu alanlarda çalışan yazılım ve 
teknoloji firmalarını projeye çekerek dijital sanatın en 
iyi örneklerini bir araya getirdi. Videoformes (Fransa), 
Video Brasil (Brezilya), Av-arkki (Finlandiya), Maraya 
art (Sharjah), Blink Video (Almanya), Perte de Signal 
(Kanada), Open Show Studio (Yunanistan), Design-
collector (Rusya), Art By Chance (Türkiye), Sedition 
(İngiltere), Kasa Galeri (Türkiye), Field Studio (İngiltere), 
Curator’s Office (ABD), Elmsly (İngiltere), Grid (Türkiye) 
aralarında olmak üzere 14 ülkeden 24 katılımcı ve 
80’in üzerinde sanatçı konuk oldu.

2013 yılında Yeni Ufuklar’ın Konuğu Rusya’ydı! Türk 
çağdaş sanatının yanında çevre ülkelere de ev sa-
hipliği yaparak İstanbul’u merkez haline getirmeyi 
amaçlayan “New Horizons - Yeni Ufuklar” bölümü 
Rusya’dan galerilere, sanatçılara, küratörlere, sanat 
eleştirmenlerine ve koleksiyonerlere yer verdi. Yeni 
Ufuklar kapsamında Marina Gisich, Anna Nova Gal-
lery, 16th Line, Galerie Iragui, Pop/off/art, Art.re.Flex 
Gallery, Al Gallery  8. Contemporary Istanbul’a 
katıldı. 

Hermann Nitsch Canlı Performansı ile ik kez İstan-
bul’daydı! Viyana Aksiyonizmi’nin kurucularından Her-
mann Nitsch (1938), 66. Boya Aksiyonu’nu (Malakt; 
Painting Performance), 8. Contemporary Istanbul’da 
500 m2’lik bir alanda fuar boyunca 7-8-9 Kasım 
tarihlerinde düzenledi. Nitcsh ve 25 asistanının 3 gün 
süresince ürettiği 30m’lik kanvas işi sergiledi.

Peki, geçtiğimiz her şey güllük gülistanlık mıydı? Tabii 
ki bunu söylemek mümkün değil. Öncelikle bazı kim-
seler tarafından algı yönetimi yapıldı. “Contemporary 
Istanbul bu yıl büyüledi” ya da “şimdiye kadar gördü-
ğümüz en etkileyici işler” diyenler hatta yazanlar oldu. 
Oysa bu yorumu çağdaş sanat piyasasını yakından 
takip edenler yapmalıydı, kaldı ki bu isimlerin pek 
çoğu onlarla aynı görüşte değildi. Bunun nedeni ise 

basitti; sergilenen işlerin çoğu önceden görülmüştü…

Yabancı galerilerin tutumu da geçtiğimiz yıl eleştirildi. 
Yabancı galeriler işin kolayına kaçarak “garantici” rol 
üstlenmeye başladılar. Farklı işleri değil, sadece Türk 
koleksiyonerlerin beğeneceği işleri getirmeye başla-
dılar. Bu eleştiriye doğru olarak “burası bienal değil, 
fuar” cevabı verildi. Fuar olduğu için satışa yönelik 
işlerin sergilenmesinin doğal olduğu belirtildi ama bu 
dile getirilirken yurtdışındaki fuarlar pek takip edilme-
mişti. Çünkü artık yurtdışındaki fuarlar da son derece 
şaşırtıcı ve yenilikçi işlere yer veriyor…  

Geçtiğimiz yıl bir diğer eleştiri konusu ise fiyatlardı. De-
ğerli bir sanatçımızın çıkarak rekortmen olmak amacıy-
la eserine milyon dolarlık bir fiyat biçmesiyle başlayan 
curcuna zaten Türk sanat piyasasında halihazırda yer 
alan “şişkinlik” sendromunu harladı. Pek çok eleştirmen 
eserlerin gerçek değerinin üstünde fiyatlarla satılmak 
istendiğini dile getirdi. Bir de 748 sanatçı, 3 bin eser, 
22 ülkeden 95 çağdaş sanat galerisinin katıldığı fu-
arda dijital sanatın yükselişine şahit olduk. Bunda en 
büyük etki “Plugin Istanbul”du. Dijital sanatlara ayrılan 
1.000 metrekarelik bu bölümün ileride ayrı bir fuar 
olacağı dedikodusu daha şimdiden dile düştü. Fuarda 
her yıl olduğu gibi yine en çok CI Dialogues adlı kon-
ferans serisi ilgi çekti. “Yeni medya, yeni teknolojiler ve 
sanat” odaklı CI Dialogues programı “Sanatın gele-
ceği, geleceğin sanatı” üzerine bir tartışma platformu 
oluşturdu. Dünyadan yeni medya koleksiyonerleri, sa-
natçıları, küratörleri ve eleştirmenlerinin katıldı.  Medya 
fuarı Unpainted’ın direktörü Annette Doms, Loop Art 
Fair Komites Üyeleri ve Yeni Medya Koleksiyonerleri  
Isabel & Jean-Conrad L’emaitre de konuşmacılar ara-
sındaydı. “Yeni Ufuklar” bölümündeyse Rusya’dan ga-
lerilere, sanatçılara, küratörlere, sanat eleştirmenlerine 
ve koleksiyonerlere yer verildi. Fuarı izlemek üzere yurt 
dışından birçok koleksiyoner de İstanbul’a geldi. Hatta 
Uluslararası Kurumsal Çağdaş Sanat Koleksiyonerleri 
Derneği IACCCA’nın üyeleri de fuara katıldı.
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AMERİKA’DAN ÇİN’E, SUUDİ ARABİSTAN’DAN FİNLANDİYA’YA, 24 ÜLKEDEN 80 GALERİNİN KATILACAĞI 
ULUSLARARASI ÇAĞDAŞ SANAT FUARI ARTINTERNATIONAL, 26-28 EYLÜL TARİHLERİNDE HALİÇ KONGRE 

MERKEZİ’NDE DÜZENLENİYOR. BU YIL İKİNCİSİ DÜZENLENEN ARTINTERNATIONAL’A KATILACAK 
SANATÇILAR ARASINDA ÇOK GÜÇLÜ İSİMLER BULUNUYOR.

YILIN MERAKLA BEKLENEN SANAT OLAYLARINDAN ARTINTERNATIONAL, İSTANBUL’UN GEÇEN YILKİ EN 
ÖNEMLİ SANAT ETKİNLİKLERİNDEN BİRİ KABUL EDİLİYOR. ARTINTERNATIONAL’IN YÖNETMENLİĞİNİ BU YIL 
DA DYALA NUSSEIBEH, SANAT YÖNETMENLİĞİNİ İSE STEPHANE ACKERMANN ÜSTLENİYOR. MEKÂNIN 

TASARIMINI DA GEÇEN YIL OLDUĞU GİBİ ERHAN PATAT YAPIYOR.

Yılın merakla beklenen sanat olaylarından 
ArtInternational, İstanbul’un geçen yılki 
en önemli sanat etkinliklerinden biri kabul 
ediliyor. ArtInternational’ın yönetmenliğini 

bu yıl da Dyala Nusseibeh, sanat yönetmenliğini 
ise Stephane Ackermann üstleniyor. Mekânın tasarı-
mını da geçen yıl olduğu gibi Erhan Patat yapıyor. 
İstanbul’dan Leyla Tara Suyabatmaz (Rampa Gale-
ri) ve Yeşim Turanlı (Pi Artworks), Viyana’dan Ursula 
Krinzinger (Galerie Krinzinger), Paris’ten Olivier 
Belot (Yvon Lambert) ve New York’tan Leila Heller 
(Leila Heller Gallery)’den oluşan seçim komitesinin 
Avrupa, Amerika, Ortadoğu ve Asya’yı kapsayan 
geniş bir bölgede yaptıkları değerlendirme sonucu 
80 galeri İstanbul’da sanatseverlerle buluşacak. 
Bu yıl ayrıca, Pearl Lam ve Edouard Malingue gibi 
Uzakdoğulu galeriler de ilk kez İstanbul’a gelecek.
İşleriyle İstanbul’a gelmesi birer birer kesinleşen 
sanatçılar, ArtInternational’ın bu yıl da çok ses geti-
receğini gösteriyor. Bu yıl ArtInternational’ı ziyarete 
gelenlerin izleyebilecekleri sanatçı ve eserleri şöyle:

Anish Kapoor
Fuarda eserlerini görme şansına erişeceğimiz dün-
yaca ünlü sanatçılarından biri Anish Kapoor. Özel-
likle 80’lerden itibaren granit, mermer, pigment 
ve alçı kullanarak yaptığı geometrik ve biomorfik 
heykelleriyle sanat dünyasının ilgi odağı olmayı 
başaran Hint asıllı İngiliz sanatçı Anish Kapoor, 
Yeni İngiliz Sanatı’nın en önemli isimlerinden biri 
sayılıyor. 1991 yılında Turner Ödülü’nü kazanan, 
2012 yılında Padma Bhushan Nişanı’nı, 2013’te 
de Kraliçe’nin doğum günü törenlerinde şövalyelik 
unvanıyla ödüllendirilen sanatçının çalışmaları 
Kunsthalle Basel’den Tate’e, pek çok önemli mü-
zenin koleksiyonunda bulunuyor. Kapoor’un baş-
döndürücü derinliğiyle sarsan işleri bugün çağdaş 

sanat tutkunlarının ve elbette koleksiyonerlerin ilgi 
odağı olmaya devam ediyor.

Joan Miró
Ressam olarak başladığı sanat hayatında seramik, 
heykel ve gravür sanatlarının da en yetkin ürün-
lerini ortaya koyan ve sürrealist akımın en büyük 
isimlerinden biri olarak anılan Joan Miró, Galerie 
Lelong’un standında yer alacak. Dünyaca ünlü Ka-
talan ressam ve heykeltıraş Joan Miró’nun büyük bir 
heykeli de fuarın “By The Waterside” bölümünde 
gösterilecek. Düşsel ve çocuksu üslup ve ton ba-
rındıran çalışmalarında kadınlar, çocuklar, kuşlar, 
yıldızlar ve güneşi sıkça kullanan Joan Miró’nun 
çalışmaları şiirin resmedilmiş hali sayılmakta.

Jaume Plensa
Fuarın “By The Waterside” bölümünde sergile-
necek heykeller arasında ünlü Katalan sanat-
çı Jaume Plensa’nın işi de bulunuyor. Kamusal 
alanlara yerleştirilen devasa heykelleriyle çok 
konuşulan Plensa’nın, meditasyon yapan ve 
harflerden oluşan bir insan figüründen oluşan 
heykeli “TRIPTYCH”, Mario Mauroner Gallery ile 
İstanbul’a gelecek ve fuarın terasında sergilenecek. 
3 metre uzunluğundaki heykeli de harflerden olu-
şuyor. İnsanların esas iletişim aracı olan harflerin 
ülkeler ve sınırlar üstü olduğunu ve onları bir arada 
kullanmanın barış için bir umut taşıdığını düşünen 
sanatçı, insan bedeninin umutlarımız, rüyalarımız 
ve arzularımızı toplayan ideal bir kap, mimari için 
de ideal bir biçim olduğunu söylüyor.

Marina Abramovi
70’lerden günümüze, bedeninin sınırlarını zorlayan 
işleriyle seyirciyi şoke etmeyi başarmış dünya-
ca ünlü performans sanatçısı Marina Abramovi 

de ArtInternational’a katılan isimlerden. Fuarda 
Abramovi’in üç fotoğrafının yanı sıra 1978 tarihli 
meşhur videosu AAA-AAA da gösterilecek. Sanat-
çının hayatında büyük etkisi olan partneri Ulay’la 
birlikte gerçekleştirdiği ve iki sevgilinin başta eşit 
görünen ama yavaş yavaş dengenin bozulduğu 
ilişkilerini konu alan AAA-AAA performansı, 9 
dakikalık bir videodan oluşuyor. Abramovi’in kari-
yerindeki en tanınmış işlerden biri olan 1978 tarihli 
bu video, İngiltere’nin en büyük galerilerinden 
Lisson’un standında gösterilecek. Sanatçının en son 
işlerinden “Artist Portrait with a Rose” ise Viyanalı 
galeri Krizinger’de satışta olacak. 

Andipa Gallery ile çağdaş sanatın ikonik 
isimleri
Sanatseverler Andipa Gallery’de ayrıca, çağdaş 
sanatın ikonik isimlerinin işlerini de görebilme 
fırsatı bulacak. 20 yıla yakındır ülkesi İngiltere 
başta olmak üzere pek çok Amerika ve Avrupa 
ülkesinde şehir duvarlarına yaptığı protest resimleri 
çok konuşulan, “gerilla sanatçı” Banksy, 21. yüzyıl 
İngiliz heykel sanatının en önemli isimlerinden Peter 
Burke, formaldehitte muhafaza edilen ölü hayvan 
figürleriyle büyük tartışmalar yaratan, Young British 
Artists grubunun en önemli temsilcilerinden Damien 
Hirst, etkileyici vazolarıyla tanınan, kadın alter-
egosu “Claire” olarak da bilinen ve 2003 Turner 
Ödülü sahibi Grayson Perry’nin orijinal eserleri 
fuar boyunca izlenebilecek. İngiltere’nin en köklü 
galerilerinden Andipa’nın standında işleriyle yer 
alacak modern sanatçılar arasında pop art sana-
tının en önemli temsilcilerinden David Hockney 
ve Campbell’in çorba konservelerinden Marilyn 
Monroe’ya, çağımızın popüler ve ikonik isimlerini 
kullanarak yeniden ürettiği eserleriyle pop art sana-
tında çığır açmış Andy Warhol da yer alıyor.

SENEM ÖZTÜRK

SANATIN DUAYENLERİ
ARTINTERNATIONAL’DA

LIU BOLIN

CARLOS AIRES

JOAN MIRÓ SAMIRA ABBASSY
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SEÇİM KOMİTESİNİN AVRUPA, AMERİKA, ORTADOĞU VE ASYA’YI KAPSAYAN GENİŞ BİR BÖLGEDE YAPTIKLARI 
DEĞERLENDİRME SONUCU 80 GALERİ İSTANBUL’DA SANATSEVERLERLE BULUŞACAK. BU YIL AYRICA, PEARL 

LAM VE EDOUARD MALINGUE GİBİ UZAKDOĞULU GALERİLER DE İLK KEZ İSTANBUL’A GELECEK.

ARTINTERNATIONAL SEÇİM KOMİTESİ; İSTANBUL’DAN LEYLA TARA SUYABATMAZ (RAMPA GALERİ) VE YEŞİM 
TURANLI (Pİ ARTWORKS), VİYANA’DAN URSULA KRINZINGER (GALERIE KRINZINGER), PARİS’TEN OLIVIER 

BELOT (YVON LAMBERT) VE NEW YORK’TAN LEILA HELLER (LEILA HELLER GALLERY)’DEN OLUŞUYOR.

ANISH KAPOOR SHIRIN NESHAT

NECLA RÜZGAR

DAVIDE D’ELIA AN HERBERT LIST0E+0ET ALI U<SAL JOAN MIRÓ JOAN MIRÓ 
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İŞLERİYLE İSTANBUL’A GELMESİ BİRER BİRER KESİNLEŞEN SANATÇILAR, ARTINTERNATIONAL’IN BU YIL DA 
ÇOK SES GETİRECEĞİNİ GÖSTERİYOR. BU YIL ARTINTERNATIONAL’I ZİYARETE GELENLER ANDY WARHOL, 

DAMIEN HIRST, JOAN MIRÓ, JAUME PLENSA, MARINA ABRAMOVIC, LIU BOLIN, ANISH KAPOOR GİBİ 
İSİMLERİN ESERLERİ GÖREBİLECEK.

BANKSY

SERGEN ßE+IT2ÛLU

MARINA ABRAMOVIC

GOHAR DASHTI

FABIEN MERELLE

AMIEN HIRST
JAUME PLENSA

STEPHAN BALKENHOL

LIU BOLIN

JOAN MIRÓ
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KAĞITTAN DÜNYALARI 
AYÇA TELGEREN’İN

Kağıt, Ayça Telgeren’in işlerinin ana malzeme-
sini ve temelini oluşturuyor. Kağıdı keserek 
yarattığı figürlerde sanatçı malzemeyi yeniden 

dokuyor. Bir röportajında, “kağıt benim için çok 
pratik, çok hızlı hareket edebilir, değişebilir bir med-
ya oldu ve kendine ait kuralları olan yeni bir oyun 
alanı yarattı” diyen sanatçı, kağıdın esnek ve kolay 
şekil verilebilir aynı zamanda da kırılgan özelliğini 
vurguluyor. Resim geleneğinden gelen Telgeren için 
kağıda dönüş bir anlamda onu özgürleştirmiş ve 
üretim şeklini yeniden gözden geçirmesine sebep 
olmuş. Çoğunlukla figüratif çalışan sanatçı yeni 
projesi için karmaşık, ruhani bir orman tasarladığını, 
yeni sergisinde farklı teknikleri kullanarak oyun ala-
nını genişletmek istediğini belirtiyor. Sanatçı Mimar 
Sinan Güzel Sanatlar Fakültesi Resim Bölümünde 
lisans ve yüksek lisansını tamamladı. Yurt dışında ve 
içinde birçok sergiye katılan sanatçı, 2011 senesin-

de “Serbest Dalış/Skin Diving” adlı ilk kişisel sergisi-
ni Galerist Tepebaşı’nda gerçekleştirdi. El ile keserek 
oluşturduğu kağıttan resimlerinin tek referansının, 
yapıcı düşünce ile hayal gücü olduğunu ifade eden 
sanatçı, bilindik; zaman, mekan ve biçim algısının 
dışında, düşsel bir atmosferin tanımsız kahraman-
larını kurguluyor. Çalışmalarında içten ve dolaysız 
bir anlatıma ulaşma çabası olan sanatçı, yaşam ile 
kasıtsız bir etkileşimi ve serbest düşünce akışını ken-
di pratiği olarak benimsiyor. 2007 yılında minyatür 
denemeler olarak başladığı kağıttan çalışmalarını 
zaman içinde devasa boyutlara çıkaran sanatçı 
kağıdı boya/kalem gibi kullanıyor. Galerist’te 27 
Haziran- 26 Temmuz tarihleri arasında gerçekleşe-
cek “En Yakın Mesafe” başlıklı karma sergide yeni 
çalışmalarını göreceğimiz, son dönemin önemli 
genç sanatçılarından Ayça Telgeren ile keyifli bir 
röportaj gerçekleştirdik.

Dijital sanat diye bir kavram var artık 
hayatımızda. Dijital alandaki ilerlemenin 
sanata olan etkileri sizce neler oldu?
Yaşam her zaman öne ilerleyen bir çarktır ve yenilik-
ler kendi zamanı içinde müsbet ya da menfi olarak 
geleceği yapar. Bu ölçekteki en güvenilir şey hep 
zaman ve insan oldu bana kalırsa. Dijital sanat yeni 
yöntemdir, boya ne ise kodlar da aynı işlevi görür-
ler... Asıl olan sanatçının kendini ifadesi ve mücade-
lesidir. 

Son 5 yıl içerisinde sanattaki pastanın 
büyüdüğünü görüyoruz. Bu süreci 
değerlendirdiğinizde bu büyümenin 
sanatın tüm öğelerini göz önüne alarak 
sağlıklı olduğunu söyleyebilir misiniz? 
Sanat denen yapının türlü sacayakları olmadan uzun 
vadeli bir duruştan söz edilemez. Son beş yıl içindeki 

s

KAĞIT, AYÇA TELGEREN’İN İŞLERİNİN ANA MALZEMESİNİ VE TEMELİNİ OLUŞTURUYOR. KAĞIDI KESEREK 
YARATTIĞI FİGÜRLERDE SANATÇI MALZEMEYİ YENİDEN DOKUYOR. GALERİST’TE 27 HAZİRAN- 26 TEMMUZ 
TARİHLERİ ARASINDA GERÇEKLEŞECEK “EN YAKIN MESAFE” BAŞLIKLI KARMA SERGİDE YENİ ÇALIŞMALARINI 

GÖRECEĞİMİZ, SON DÖNEMİN ÖNEMLİ GENÇ SANATÇILARINDAN AYÇA TELGEREN İLE KEYİFLİ BİR 
RÖPORTAJ GERÇEKLEŞTİRDİK.

“YAPTIĞIM ELEŞTİRİLER GÜNCEL SANATIN ANA AKIM OLUŞTURMA ZORBALIĞINA... KENDİNDEN OLMAYANI 
KÜÇÜKSEME YA DA GÖRMEZDEN GELME YAKLAŞIMI, SÜREKLİ SALDIRGANLIĞA VE YIKICILIĞA PRİM VERME 

ALGISI ÜZERİNEYDİ. BEN BUNUN ÇOK BÜYÜK BİR MUHAFAZAKARLIK OLDUĞU DÜŞÜNCESİNDEYİM. 
ÖZGÜRLÜKÇÜ OLMANIN KODLARI OLUŞTUĞUNDA TUTUCULUĞA DÖNÜŞÜYOR. YANINDA OT BİTMESİNE 

MÜSADE ETMEYEN TUTUMLAR GELECEKSİZ ÇÜNKÜ. ŞİKAYETİM BUNDAN YANADIR.”

ESER BAYKUŞ
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kalkınma çok önemli ancak ne denli kalıcı? Türk sa-
natının dünya ölçeğinde yer alması konusunda uzun 
soluklu yatırımlar yapılabildi mi? Bu bir soru işareti... 
Yapı sadece ekonomik kazanımı ya da soylulaşma 
sürecini besliyorsa samimiyetten yoksundur, kalıcı 
olamaz. Aynı zamanda da akılcı da değildir çünkü 
sanata yapılacak yatırım uzun soluklu bir koşudur 
sıklıkla ve bir ömür yetmez...

Sanatın olmazsa olmaz parçalarından 
biri koleksiyonerler. Türkiye sanat 
piyasasında sermaye ile sanatın 
ilişkisini nasıl görüyorsunuz?
Türkiye’de sanat 80’li yıllara kadar devlet desteğiyle 
yürümüştür. Bu süre zarfında uygulanan politikalar 
gelecekçilik ve gelenekçilik arasında gidip gelmek-
teydi. 80 sonrasında özel sektör sanatı destekle-
meye başladı, sponsorluk mevhumu ve bu konuda 
devletin kurumlara sunduğu destekler sayesinde ser-
maye ile sanat arasındaki ilişki gözle görülür oldu ki 
ardı sıra günümüze kadar olan zamanda da birçok 
özel müze ve sanat kurumu oluşabildi. Bu süreç yeni 
kolleksiyonerlerin oluşmasına, sadece modern sanat 
değil de çağdaş sanatın da merak konusu olmasına 
hizmet etti. Sonuç olarak bu ilişkinin yeni imkanlar 
sağladığını düşünüyorum. Çok sayıda sanat kuru-
mu, müze, okul gibi yapıların yanında galerilerin 
sayısı da çığ gibi arttı.Yani sanatın ekonomisi oluştu. 
Endişem az önce de bahsettiğim gibi bu ilişkinin 
gündelik popüler bir yükseliş durumunda kalması. 

Tüm bileşenlerin, sürece uzun vadeli ve samimi yak-
laşması gerekir.

Şu anki sanat ortamında yapılan her 
şey alkışlanıyor gibi bir algı oluşuyor. 
Sanatı sorgulaması gereken yayınlar 
ve eleştirmenlerin eksikliği bizim gibi 
sanatın geliştiği ülkelerde uzun vadede 
sorunlar meydana getirebilir mi?
Sanatçı, eleştirmen ve koleksiyoner üç sacayağı... 
Bu ayaklardan biri yetersiz ise sağlam bir duruştan 
bahsedilemez. Gördüğüm en büyük eksiklik eleştiri 
ayağı çünkü bütün yapılar birbirlerine bağlı. Yani 
bir kurum içerisinde yapılan sergi için olumsuz veya 
hayli eleştirel bir yazı yazmak o kurumu ve bağlan-
tılarını küstürmek anlamına gelebilir. Zaten bağımsız 
kültür sanat yayınlarının sayısı belli. Raflarda bir sıra 
bile dolduramıyor. Seçeneksizlik mevcuda tabiyeti 
getiriyor. Bağımsız ve cesur yayınlar oluşması gereki-
yor. Sanat uyarakıllılık edemez, bu onu kendi günü-
nün popüleritesi içinde sıkıştırır ve sıradanlaştırır.

Çeşitli sanat kolektifleri bünyesinde ya 
da bir başka sanatçı ile ortak bir şeyler 
üretme konusunda tutumunuz nasıl?
Kollektif akıl ve üretim her zaman çok heyecanlandır-
mıştır beni. Hatta geçmişte 216 Düşünce ve Üretim 
Alanı adıyla bir saha oluşturmuştuk. Çıkış amacın-
dan uzaklaştığını hissettiğimizde de sonlandırdık. 
Bundan sonraki süreçte de beni heyecanlandıracak 

bir projenin içinde yer alabilirim.

İşlerinde farklı malzemeler kullandığını 
görüyoruz. Yaptığınız işleri, tarzınızı 
nasıl tanımlıyorsunuz?
Bir laboratuvar gibi görüyorum atölyemi... Yaşa-
dıklarım, hissettiklerim, ruh hallerim, keşfettiklerim, 
düşlediklerim, başarılarım, hatalarım, başarısızlık-
larım ve yeniden denemelerim ve bir dolu şey bu 
laboratuvarın araç gereçleri. Sürekli arıyor olmak 
öngörülemez üretim biçimlerini beraberinde getiriyor. 
Hayata bakışla alakalı aslında. İçimde birden fazla, 
hatta çok fazla “ben”var ve ben onların yaşamasıy-
la üretmesiyle sorumluyum. Nasıl yaşıyorsam öyle 
üretiyorum aslında. Malzemeler değişiyor çünkü ben 
değişiyorum...

Sanat konusunda hayatta beslendiğiniz 
bir kanal bulabildiniz mi?
Evet, hayatın ta kendisi ve samimiyet. Mecburiyetler 
ve gündelik popülerite konum olamıyor. Beni kısırlaş-
tırıyor... İşin doğrusu ben kendimi keşfediyorum.

Daha önceki röportajlarında “güncel 
sanat”taki “güncel” kavramına eleştirel 
yaklaştığını görüyoruz. Güncel sanat 
kavramının algısı üzerine düşünceleriniz 
neler?
Yaptığım eleştiriler güncel sanatın ana akım oluştur-
ma zorbalığına... Kendinden olmayanı küçükseme 

ya da görmezden gelme yaklaşımı, 
sürekli saldırganlığa ve yıkıcılığa prim 
verme algısı üzerineydi. Ben bunun 
çok büyük bir muhafazakarlık olduğu 
düşüncesindeyim. Özgürlükçü olmanın 
kodları oluştuğunda tutuculuğa dönü-
şüyor. Yanında ot bitmesine müsade 
etmeyen tutumlar geleceksiz çünkü. 
Şikayetim bundan yanadır. Ağlamak 
kadar insani bir dışavurumun hor 
görüldüğü bir dünyada yaşıyoruz. 
Duygudan yoksun, samimiyetsiz salt 
duruş/görüntü üzerine yoğunlaşmış 
tutumlar çok yıpratıcı. Kendime ağla-
ma müsadesi verebilmek için, sırf bu 
sebeple “Ağlamak güzeldir” isimli bir 
duvar yerleştirmesi yaptım.

Son dönemde sanatçıların 
eskiye nazaran daha fazla 
apolitik olduğunu görüyoruz. 
Sanat-Sanatçı-Politika/Siya-
set üçgeni arasındaki ilişki 
sizce nasıl olmalı?
Sanatçı olmayı istediği şeyi seçen 
ve onu üretendir. Bu sebeple üretimin 
görünür düzlemde politik olma ya da 
olmama gibi bir mesuliyeti olamaz. 
Yaşamda duruş politiktir. Bunun için 
bayraklar kuşanıp bağırmanız gerek-
mez. Aktif olarak politikanın içinde 
bulunuyor olmama rağmen çalışma-
larımda gündelik politikanın izlerini 
göremezsiniz. Gündelik çatışmalar 
ve çalkantılar beni yapacaklarımdan 
alıkoyuyor, çalışmamı engelliyor, ha-
reket imkanımı kısıtlıyor. Zamansız bir 
dünya kurguluyorum çalışmalarımda. 
İnsan olmaya dair tüm yapıcı, özgür-
leştirici, birleştirici fikirler ve duygular 
çalışmalarımın mayası. Bir şeyin var 
olması için illa biçme bürünmesi ge-
rekmiyor aslında.

Devasa boyutta iş üretmek 
neredeyse bir zorunluluk 
gibi normalleştiriliyor. Sizin 
işlerinizde de zamanla 
devasa boyutlara doğru bir 
kayma var. Bu konudaki 
düşüncelerinizi öğrenebilir 
miyiz?
Büyük boyutlu işler sanatçı için gövde 
gösterisidir. Devasa bir işin önünde 
durduğunuzda kendinizi küçücük his-
sedersiniz, atmosferiniz o eser haline 
gelir. Bu da çok etkileyicidir. Küçücük 
bir işin önünde de kendinizi dev gibi 
hissedersiniz. Adeta bir microcosmosa 
bakmak gibi... Eser sizi Guliver gibi 
ya da Alice gibi hissettirdiğinde yaşat-
tığı deneyim de eşsizleşir. Sanatçı tüm 
bunları kurgulamada hür ve cürretkar 
olabilir. Benim devasa boyutta ya da 

mücevher gibi işlediğim küçücük ça-
lışmalarım var. Serginin bütünü içinde 
izleyeni içine davet etmek istediğim 
dünya için her birini dikkatle düşün-
düm. Bütünde herşeyin bir anlamı var. 
Bunların hiçbiri kural olamaz elbette. 
Metrekare üzerinden eserin kıymetinin 
belirleniyor olma tutumu ya da büyük 
her zaman iyidir gibi bir bakışı çok 
önemli görmüyorum.

Sizi ve işlerinizi nerede 
görebiliriz? Yakın vadede ne 
gibi planlarınız var?
Galerist’te 27 Haziran- 26 Temmuz 
tarihleri arasında gerçekleşecek ‘En 
Yakın Mesafe’ başlıklı karma sergide 
yeni çalışmalarımdan bazılarını göre-
bilirsiniz.

Pek çok sanatçının hayatı 
boyunca benzer işleri benzer 
malzeme ile yaptığına şahit 
oluyoruz. İşleri görür görmez 
kimin olduğunu anlıyoruz 
ama dinamiklerin hızla 
değiştiği günümüzde bazı 
eleştirmenler sanatçıları 
uzun yıllar kendilerini tekrar 
etmekle eleştiriyorlar. Şu an 
kullandığınız malzemelerin 
esnek, samimi ve kırılgan 
bir yapıda olduğunu 
görüyoruz. Bu malzemeleri 
seçmenizin bir nedeni var 
mı? Sanat hayatınız boyunca 
benzer malzemeleri mi 
kullanacaksınız? Bu konuya 
yaklaşımız nasıl? 
Ulus Baker’in dediği gibi “gerçekliğini-
zi başkalarının rüyalarına yakalanmış 
olarak bulabilirsiniz. Neden yaşam 
bir “happening”, bir özgür yaratım 
süreci olmasın?” Bu söz benim için 
bir dönüm noktasını çok iyi anlatır. 
Kendimle savaşımdan vazgeçtiğim, 
kendimi deneyimlemeyi kabul ettiğim 
an itibarı ile özgürleştim. Hergün ge-
lişiyorum, çok farklı şeylerden besle-
niyorum. Tüm bunların çalışmalarımın 
üzerindeki yansıması ise öngörüle-
mez. Bu bir dağınıklık değil çeşitlilik 
oluşturuyor. Çünkü çok temel bir ortak 
noktası var ürettiğim işlerin, benim 
yapıyor olmam...

Soyut mu, figüratif mi? 
Her ikisi de! Derdimi aktarmak için ne 
uygunsa o. Artık kalıpların bizi sınır-
ladığının farkındayız ve beklentilerin 
sınırlar koymasına müsade etmemeyi 
öğrendik. Gelecekte ne yaparım, 
nasıl yaparım, ne kullanırım hiç bilmi-
yorum ve bu çok heyecan verici.

“TÜRKİYE’NİN YENİ KOLEKSİYONERLERE, AMA BUNU BİR BİRİKİM VE KÜLTÜR HALİNE GETİRENLERE, BUNUN 
BİR BİRİKİM VE KÜLTÜR MESELESİ HALİNE GELMESİNE İHTİYAÇ VAR. YOKSA BİLMEYEN ALMASIN, BİLMEYEN 

GELMESİN DİYE DE BİR ŞEY YOK. 

“ZATEN BAĞIMSIZ KÜLTÜR SANAT 
YAYINLARININ SAYISI BELLI. RAFLARDA BIR 
SIRA BILE DOLDURAMIYOR. SEÇENEKSIZLIK 
MEVCUDA TABIYETI GETIRIYOR. BAĞIMSIZ 

VE CESUR YAYINLAR OLUŞMASI GEREKIYOR. 
SANAT UYARAKILLILIK EDEMEZ, BU ONU KEN-
DI GÜNÜNÜN POPÜLERITESI IÇINDE SIKIŞTIRIR 

VE SIRADANLAŞTIRIR. 
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FELSEFE VE MATEMATİKTEN BESLENEN SANAT!
ALPAGUT AYBERK

Ressam Alpagut Ayberk, eserlerinin çıkış nok-
tasını, kaynağını şu sözlerle açıklıyor; “Benim 
işlerimin çıkışı genellikle ilk olarak sezgisel 

oluyor. Ardından düşündüklerimin doğada nerelerde 
görebilirim onu inceliyorum. Konu ile ilgili bilimsel 
ve felsefi makaleleri okuyorum ve ardından hepsinin 
bir sentezini yapmaya çalışıyorum. Yani aslında 
soruya belki şu şekilde cevap vermem gerekir. Es-
tetik, felsefe türünden bir bilgi arayışı ise mantıksal 
olmak zorundadır. Mantık matematiksel sembollerle 
gösterilebildiğine göre, estetik de matematik içermek 
durumundadır. İşte benim estetik anlayışım bu şekilde 
özetlenmiş olur.” Her ne kadar felsefe ve matematiğin 
sanatın kaynağı olduğunu söylemek pek çok kişiyi 
şaşırtsa da Ayberk’in çalışmalarını görenler, bunun 

gerçekten de doğru olduğunu görüyorlar. Evinde bir 
araya geldiğimiz başarılı sanatçı ile keyifli bir röpor-
taj gerçekleştirdik.

Türkiye’de Güzel Sanatlar okumak çok 
kolay bir seçim değil… Evet, ülkemizde 
gitgide yükselen ve zenginleşen bir 
sanat ortamı var, doğru, ama –özellikle 
de sanatçı ailelerinden gelmiyorsanız, 
örneğin bir memur çocuğuysanız- çıkıp 
“ressam olacağım” demek de hiç kolay 
değil. Siz bu seçimi ne zaman verdiniz, 
çocukluğunuzda ressam olacağınıza dair 
işaretler var mıydı? Kısaca kendinizden 
bahseder misiniz?

Evet haklısınız. Sadece ülkemizde değil tüm dünyada 
sanatı tercih etmek cesaret isteyen bir durum. Şahsen 
benim ailemin maddi imkanları hep kısıtlı olmuştu. 
Fakat bu benim seçimimi yaparken belirleyici bir rol 
asla olmadı. Ben her zaman sanata yakın olan işler-
de çalışmaya hevesli oldum. Tiyatro ve müzik benim 
ilgi alanlarımı oluşturmuştu. Hatta üniversite öncesi, 
dönemi ve sonrası müzik sayesinde geçindim diyebi-
lirim. Fakat müzik konusunda yetenekli olduğumu dü-
şünmüyordum. Bu sırada bir ressam arkadaşım oldu 
(Cem Bilge), aslında önce hocam sonra arkadaşım 
oldu. Ressam olmaya onunla tanıştıktan ve atölyesine 
gelip gitmeye başladıktan sonra karar verdim. Ardın-
dan Mimar Sinan ve Eskişehir Üniversitesi sınavlarına 
girdim ve iki okulun da istediğim bölümlerini kazan-

dım. Tercihimi Mimar Sinan Üniversitesi’nden yana 
kullanarak okula başladım. Günümüzde görsel ileti-
şimin, internetin de sayesinde çok önemli olduğunu 
düşünürsek, resim okumanın aslında çokta avantajlı 
olduğunu söyleyebilirim. 

Sanatta eleştiriye nasıl bakarsınız?
Eleştiriye her zaman açık olmuşumdur. Benim bu konu 
ile ilgili tek sıkıntım eleştiren kişinin sanat ile ilişkisi 
ve konu ile ilgili donanımı olmuştur. Güncel sanatın 
doğru okunup, eleştirilebilmesi için bilmek gerekiyor. 
Bilginin ne olduğunu sorgulamayan kişiler tarafından 
yapılan eleştirilere de doğal olarak yüzeysel eleştiri 
olarak bakıyorum.

Sanatla siyaset ayrışmalı mıdır? Yoksa 
siyaset sanata destek mi vermelidir?
Bu soru Gezi olaylarının ardından çok konuşulur 
oldu.Sanatla siyaset tabi ki ayrışmalı, zaten ayrıdır 
da... Ama sanatçı siyasi olayları kendine sorun edi-
nebilir ve bunlarla ilgili işler ortaya çıkartabilir. Bu or-
taya çıkan işlere ne kadar sanat denir o konu tartışılır. 
Siyasetin ise kesinlikle sanata daha fazla yaklaşması 

gerekiyor. Sanat, insan nedir sorusunun cevapların-
dan biri olduğundan siyasetçilerin de insanı anlamak 
ve daha temel problemlerimiz üzerinde düşünebilmek 
için sanata daha yakın olmaları gerekmektedir. 

İnternet ve sosyal medya sanatta neleri 
değiştirdi?
Sanatın sanat olmak bakımından hiç bir niteliğini 
değiştirmediği apaçık... Galeri ve sanatçı ilişkisinde 
olumlu değişimler yarattığını düşünüyorum. Birde 
internet, sosyal medya ve online oynanan oyunları 
kullanarak sanat üretimi gerçekleştiriliyor. Bu çalışma-
lar benim de ilgimi çekiyor ve takip ediyorum. Yeni 
mecralar, yeni malzemeler sanatta bir değişikliğe ne-
den olamaz. Bence bu yağlıboya yerine akrilik tercih 
etmekten farksız. Malzeme, teknik değişebilir ama 
sanat, sanat olmak bakımından değişmeyecektir.

İnternet ve sosyal medya bu kadar 
yaygın ve etkinken galeride sergi açmak 
hala bir gereklilik mi?
Soruya net bir cevap vermek zor, yapılan çalışmaya 
göre değişkenlik gösterecektir. Galeride sergi açmak 

tabi ki artık gereklilik olmaktan çıkmıştır. İnternet ve 
sosyal medya, sanatçılara yeni ve özgür sergileme 
alanları sunması, galeriler üzerinde bir baskı yaratıyor 
diye düşünüyorum. Bu baskı sanatçı lehine gelişmeye 
devam ederse sanatçılar galerilerde de daha özgür 
olabileceklerdir. 

Türkiye sanat piyasasındaki sanatçı-
küratör-galeri-koleksiyoner ilişkisini nasıl 
görüyorsunuz?
Sıralama bu şekilde olduğunda ticari bir ilişki olduğu 
düşünülüyor. Koleksiyoner-sanatçı-küratör- galeri yaz-
dığımızda daha farklı bir anlam çıkartılıyor. Hepsi 
mutlaka olmalı ama daha iç içe, birlikte hareket ede-
bilen bir yapıda olmaları daha faydalı olacaktır. Ben 
bu dörtlü içinde küratörün galeriden ayrı düşünülme-
mesini istiyorum. Ne yazık ki galeri sahipleri küratör-
lerinin önüne geçip gereğinden fazla müdahil oluyor. 
Bu da hem küratörü hem de sanatçıyı yıpratan bir 
süreç olmaktan öteye geçemiyor.

Her yıl binlerce güzel sanatlar öğrencisi 
mezun olup sanat piyasasından pay kap-

s

HER NE KADAR FELSEFE VE MATEMATİĞİN SANATIN KAYNAĞI OLDUĞUNU SÖYLEMEK PEK ÇOK KİŞİYİ 
ŞAŞIRTSA DA AYBERK’İN ÇALIŞMALARINI GÖRENLER, BUNUN GERÇEKTEN DE DOĞRU OLDUĞUNU 

GÖRÜYORLAR. EVİNDE BİR ARAYA GELDİĞİMİZ BAŞARILI SANATÇI İLE KEYİFLİ BİR RÖPORTAJ GERÇEKLEŞTİRDİK.

“ESTETİK, FELSEFE TÜRÜNDEN BİR BİLGİ ARAYIŞI İSE MANTIKSAL OLMAK ZORUNDADIR.
MANTIK MATEMATİKSEL SEMBOLLERLE GÖSTERİLEBİLDİĞİNE GÖRE, ESTETİK DE

MATEMATİK İÇERMEK DURUMUNDADIR. İŞTE BENİM ESTETİK ANLAYIŞIM BU ŞEKİLDE
ÖZETLENMİŞ OLUR”

ESER BAYKUŞ
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maya çalışıyor. Oysaki yayın, eleştirmen, 
koleksiyoner üçlüsünün aynı oranda 
artmadığını görüyoruz. Sistemdeki genel 
sorun sizce ne?
Tam olarak katıldığımı söyleyemeyeceğim. Dediğiniz 
gibi güzel sanatlardan çok sayıda öğrenci çıkıyor 
fakat bunların az bir kısmı sanatçı olarak hayatına 
devam ediyor. Geri kalan çoğunluk kendisini eleş-
tirmen ya da yayın alanında geliştirip o alanlarda 
faaliyet gösteriyor. Bence bu konuda oldukça 
başarılı oluyorlar. Diğer açıdan bakacak olursak, 
bu alanlarda tabi ki akademik olarak uzmanlaşmış 
insanların yetişmesi gerekmektedir.

Her şey teknoloji ile birlikte son de-
rece rahat ulaşılabilir ve tüketilebilir 
olduğu için bunun zorluğunu ve insanı 
boşa çıkarışını yaşıyoruz hepimiz. 
Bunu bir başka deyişle kriz diye de 
adlandırabiliriz. Örneğin eskiden mahall-
ede bir ressamın ya da sanatçının olması 
son derece önemli bir olaydı. Şimdi 
Google’a girip suluboya sanatçısı diye 
arattığınızda karşınızda binlerce sonuç 
görüyorsunuz. İyi ya da kötü. Doğru ya 
da yanlış.Referans noktamızı kaybetmiş 
durumdayız. Ortada bir enflasyon var. 
Bu ortamda iyi ve kötüyü nasıl ayırt 

edeceğiz?
Herkese sanatçı denen bir ülkede enflasyonun art-
ması çok normal. Toplumun felsefe ve sanat tarihi 
bilgisi arttıkça, sıfırların da azalacağına ve kime “sa-
natçı” deneceğini daha iyi ayırt edilebileceğini dü-
şünüyorum. Daha fazla okumamız ve okuduğumuz 
yazarları iyi seçmemiz gerekmekte. İnternetin bilgiye 
hızlı erişim sağlamasının yanında bir de yanlış bilgi-
ye ulaştırması var ki bu çok tehlikeli bir durum. 

Sanatçı-şehir ilişkisini Avrupa’da hisset-
mek mümkün. Sanatçıların İstanbul’a, 
İstanbul’un sanatçılara kattıkları neler? 
2010 yılında Avrupa kültür başkenti 
seçilen İstanbul’daki sanat aktiviteleri 
hakkındaki düşüncelerinizi öğrenebilir 
miyiz? 
Evet, Avrupa’da sanatçıların daha özgür oluşla-
rı otomatik olarak şehre de yansıyor. Fakat ben 
İstanbul’da da bunun uzun zamandır hissedildiğini 
hatta belki Avrupa’dan daha fazla hissedildiği-
ni düşünüyorum. Sanatçılar çok kolay bir araya 
gelip paylaşım içerisinde olabiliyorlar. Bunun için 
İstanbul’un ya da başka bir şehrin sanat başkenti 
olmasına gerek yok. Eğer amaç sanatı daha fazla 
halkla buluşturmak ise bunun kesinlikle yapılamadı-
ğını söyleyebilirim. 2010 Kültür Başkenti İstanbul’un-
dan akıllarda kalan neler var? Herkes bir düşünsün 

bakalım.

Son zamanlarda “iyi ressam iyi 
tüccardır” sözü moda oldu. Sipariş tablo-
lar hakkında düşünceleriniz neler? 
“İyi galerici iyi tüccardır” diye söylenirse daha doğru 
olur. Bir ressamın iyi tüccar olabileceğine inanmıyo-
rum. Tüccar için ressam olmak ne kadar zorsa sa-
natçı içinde farksız bence. Olması gereken de zaten 
budur. Sipariş resimlere gelince tarihte her zaman 
olmuştur, Rönesans’ta olduğu gibi... Ve tabi ki ola-
caktır. Sanatçı salt sanatının yanı sıra hayatını idame 
ettirmek için sipariş resimler yapabilir. Burada bence 
ince bir çizgi var, o da siparişi verenin kim olduğu 
ve sanatçının yorumuna ne kadar müdahale ettiği? 
Bu soruların cevabı sanatçıyı tüccardan ressama ya 
da ressamdan tüccara götürebilir. 

Özellikle bazı duayen sanatçıların 15-20 
tane çalışanı, menajerleri var, yapıtlarını 
satan, pazarlayan yardımcıları var. 
Sanatın ve sanatçının kurumsallaşması 
mecburi midir? Avantaj ve dezavantajları 
nelerdir?
Ne mutlu onlara, kim iş yükünü hafifletmek, ilgi 
alanı olmayan işlerle uğraşmak ister ki. Ben bir 
dezavantaj görmüyorum, hatta Rönesans dönemine 
bakacak olursan bu söylediğinizden farklı bir durum 

da yaşanmıyordu. Hem bu şekilde olması dönemsel 
modaları ortadan kaldırabilir.

Contemporary İstanbul’da garip şeyler 
olmaya başladı. Değerli bir sanatçı eser-
ini 2.5 milyon dolar fiyat biçti. Eser-fiyat 
ilişkisini belirleyen dinamikler neler? 
Açıkçası bu konudan çok anladığımı söyleyemeye-
ceğim. Bu dinamiklerin neler olduğunu biliyor olsay-
dım belki “iyi ressam” olurdum.

Son dönemde çok önemli sanatçıların 
eserleri Türkiye’ye geliyor ve büyük 
şirketlerin sponsorluklarıyla sergiler 
açılıyor. Sanatın değerinin daha iyi 
anlaşılmaya başlandığını düşünüyor 
musunuz?
Önemli ve gezilmesi gereken sergilerin açılması tabi 
ki çok mutlu edici. Fakat bu sergiler sanatın değeri-
nin ne yönde daha iyi anlaşılmaya başlattığını tam 
çözemiyorum. Sanatın niteliğine bir katma değer 
sağlıyorsa bence yeterlidir. Ayrıca son dönemde 
yaşanılan skandal denilebilecek Miro sergisi de 
unutulmamalı. İnsan bazen, gördüklerimizin ne kada-
rı gerçek diye düşünmeden edemiyor.

Sanatınızı alımlarken, estetik 
kaygılardan çok nasıl bir donanım ger-

eksinimi içinde olmalıyız?
Sorunuzdan estetik kaygılarımın olmadığı gibi bir 
sonuç çıkartılmasını istemem. ‘Estetik var mıdır yok 
mudur’ sanat ve felsefenin problemi olduğu kadar 
benim de problemimdir. Benim çalışmalarımı okuyup 
çözümlemek için felsefe ve bilimle biraz haşır neşir 
olmak gerekir. Son 5-6 senedir felsefe ile kendimi 
besleyerek çalışmalarımı buradan edindiğim bilgi 
ışığında ilerletmekteyim. 

İşlerinizde rastlantısal oluşumların, 
bir o kadar da belirli bir düzenle 
sonuçlandığına şahit oluyoruz. Bu 
oluşumu sanatınızda nasıl okumalıyız?
Kavramsal çalışmalara ilk başladığım dönemde tam 
bu sorduğunuz soruya cevap olacak bir seri iş ve 
metin yazmıştım. Metnin başlığı “Rastlantının neden-
leri var”dı. Ben hiç bir şeyin rastlantı ile oluştuğuna 
inanmıyorum sadece bilgimizin yettiği kadarını kav-
rayabildiğimizden, kavrayamadıklarımıza rastlantı 
diyoruz. Kısacası benim işlerimi kavrayamadıklarımı-
zı kavrama çabası olarak okumalıyız.

Çalışmalarınızda, doğal süreçleri kontrol 
edebilmeniz ve bunu sergileyebilmeniz 
aşamasında, tanım olarak şunu diye-
bilir miyiz? Sizin dışınızda kalan oluşum 
mekanizmasını da belirli bir düzene so-

kan ve bu işleyişi belirli bir matematiksel 
bir alt yapıda gerçekleştiren olgu, evreni 
de okumamızı sağlayabilir mi? 
Çok iddialı bir cevap gibi gelebilir ama amacım bu 
doğrultuda. Hatta sanatın yapması gerekenin bu 
olduğunu düşünüyorum. Sanatçının her zaman alan-
lar arası çalışması ve evreni anlamlandırma yolunda 
başka seçeneği olmadığını düşünüyorum. Sanat, 
bilim ve felsefe ile soruların cevaplarına ulaşabilir ve 
o zaman gerçek sanat yapmış olabiliriz.

Çevrenize ve doğaya bakışınız estetik 
kaygılarından çok, matematiksel bir 
yetkinliğe dayalı diyebilir miyiz?
Tam tersi aslında matematik konusunda iyi 
değilim, neyse ki bilgisayar bu konuda 
iyi bir yardımcı. Benim işlerimin çıkışı genellikle 
ilk olarak sezgisel oluyor. Ardından 
düşündüklerimin doğada nereler de görebilirim 
onu inceliyorum. Konu ile ilgili bilimsel ve felsefi 
makaleleri okuyorum ve ardından hepsinin bir 
sentezini yapmaya çalışıyorum. Yani aslında 
soruya belki şu şekilde cevap vermem gerekir. 
Estetik, felsefe türünden bir bilgi arayışı ise 
mantıksal olmak zorundadır. Mantık matematiksel 
sembollerle gösterilebildiğine göre, estetik de 
matematik içermek durumundadır. İşte benim 
estetik anlayışım bu şekilde özetlenmiş olur. 

“ELEŞTİRİYE HER ZAMAN AÇIK OLMUŞUMDUR. BENİM BU KONU İLE İLGİLİ TEK SIKINTIM ELEŞTİREN KİŞİNİN 
SANAT İLE İLİŞKİSİ VE KONU İLE İLGİLİ DONANIMI OLMUŞTUR. GÜNCEL SANATIN DOĞRU OKUNUP, 

ELEŞTİRİLEBİLMESİ İÇİN BİLMEK GEREKİYOR. BİLGİNİN NE OLDUĞUNU SORGULAMAYAN KİŞİLER TARAFINDAN 
YAPILAN ELEŞTİRİLERE DE DOĞAL OLARAK YÜZEYSEL ELEŞTİRİ OLARAK BAKIYORUM.”

“HERKESE SANATÇI DENEN BİR ÜLKEDE ENFLASYONUN ARTMASI ÇOK NORMAL. TOPLUMUN FELSEFE VE 
SANAT TARİHİ BİLGİSİ ARTTIKÇA, SIFIRLARIN DA AZALACAĞINA VE KİME ‘SANATÇI’ DENECEĞİNİ DAHA 
İYİ AYIRT EDİLEBİLECEĞİNİ DÜŞÜNÜYORUM. DAHA FAZLA OKUMAMIZ VE OKUDUĞUMUZ YAZARLARI İYİ 

SEÇMEMİZ GEREKMEKTE. İNTERNETİN BİLGİYE HIZLI ERİŞİM SAĞLAMASININ YANINDA BİR DE YANLIŞ BİLGİYE 
ULAŞTIRMASI VAR Kİ BU ÇOK TEHLİKELİ BİR DURUM.”
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KESİNTİLİ TARİHLERİN ÜLKESİNDE SANAT...
TAYFUN SERTTAŞ

1982 doğumlu sanatçı, yazar ve araştırmacı 
Tayfun Serttaş, İstanbul ve Bodrum’da yaşamak-
tadır. İstanbul Üniversitesi Sosyal Antropoloji 

Bölümü’nde lisans eğitimini (2004) ve Yıldız Teknik 
Üniversitesi Sanat ve Tasarım Fakültesi’nde Yüksek 
Lisans eğitimini tamamlamıştır. AIF Residency Program, 
Arab Image Foundation, Beyrut, Lübnan (2011), Ac-
cented Residency Program, The Delfina Foundation, 
Londra, İngiltere (2010), Platform Garanti Güncel Sa-
nat Merkezi, İstanbul (2009) gibi kurumlarda sanatçı 
misafir programlarına katılmıştır. Solo sergileri arasında 
“Middle East Airlines” ArtSumer, İstanbul (2012), “Foto 
Galatasaray”, SALT Galata, İstanbul (2011), “ReMap 
3”, Kalfayan Gallery, Atina, Yunanistan (2011), “So-
uvenir Trauma” Zico House, Beyrut, Lübnan (2011), 

“Tailor’s Dream M&M” Apartman Projesi, İstanbul 
(2011), “Studio Osep”, Delfina Foundation, Londra, 
İngiltere (2010), “Studio Osep” Galeri Non, İstanbul 
(2009) yer almaktadır. Seçilmiş grup sergileri arasın-
da “3. Selanik Bienali”, Teloglion Museum, Selanik, 
Yunanistan (2011), “Yıkım 2011”, Akarsu Sok, No:2, 
İstanbul (2011), “Ateşin Düştüğü Yer” Türkiye İnsan 
Haklari Vakfi 20. Yıl sergisi, Depo, İstanbul (2011), 
“DIVERÇITY / Learning from Istanbul” Centrum Sztuki 
Wspolczesnej Zamek Ujazdowski, Varşova, Polonya 
(2010), 3. Sinop Bienali, Sinop (2010), “État d’âmes, 
une génération hors d’elle” ENSBA École nationale 
supérieure des Beaux – Arts, Paris, Fransa (2010) yer 
almaktadır. Tayfun Serttaş’ın ürettiği konular arasında 
kent antropolojisi, sivil toplum, toplumsal cinsiyet, öte-

kinin kültürel mirası, gündelik yaşam sosyolojisi, azın-
lıklar, kentsel dönüşüm, göç ve değişme, sosyo-politik 
stratejiler ve minör politika bulunmaktadır. Çalışmakta 
ve ürettiği konular arasında kent antropolojisi, sivil 
toplum, toplumsal cinsiyet, ötekinin kültürel mirası, gün-
delik yaşam sosyolojisi, azınlıklar, kentsel dönüşüm, 
seks işçiliği, göç ve değişim, sosyo-politik stratejiler ve 
minör politika bulunmaktadır. Yapıtları, başta İstanbul 
olmak üzere Londra, Paris, Amsterdam, Berlin, Beyrut, 
Atina, Varşova, Selanik ve Frankfurt gibi birçok kentte 
gerçekleşen solo ve karma sergilerde kamuya açıl-
mıştır. Stüdyo çalışmalarına Garanti Platform Güncel 
Sanat Merkezinde devam etmektedir. Bundan sonra 
adını daha sık duyacağımız Tayfun Serttaş sorularımı-
zı cevapladı…

Yaptığınız işleri, tavrınızı nasıl 
tanımlıyorsunuz?
En kısa ve kaba haliyle disiplinlerarası çalışıyorum. 
Ancak bu yalnızca kullandığım medyumları belirlemi-
yor. Güncel, modern ya da historisist, farklı dönemler 
arasındaki bağlantıları ve ortak kaygıları, bazen ise 
kopuşları irdeliyorum. Temsiliyet bu bağlamda üzerine 
durduğum temel başlıklardan biri. Küçük gruplar sos-
yolojisi, sosyal bilimler eğitimimden itibaren çalışmakta 
olduğum bir diğer başlık ve haliyle bugün her İstan-
bullunun ister istemez kendini içinde bulduğu kentsel 
problemler, göç ve kültürel transformasyon mesai ayır-
dığım konular arasında.

Türkiye güncel sanat ortamı hakkında 
genel düşünceleriniz nedir?
Türkiye’deki güncel sanatta diğer birçok mecra gibi 
“gelişmekte olan” kulvarında henüz. Gençlerin ilgisi 
yüksek, bunun yanında önceki kuşaktan sanatçıların 
geç de olsa haklarının teslim edildiği önemli sergiler 
görüyoruz. Çok olumsuz bakmıyorum ama İstanbul’da 
hala küresel ölçekte abartıldığı kadar kuvvetli bir 
sanat ortamı yok. Çünkü gerçek anlamda teşvik yok. 
Zemin çok kaygan ve bu kaygan zeminde ayakta 
kalmaya çalışan sanatçıların birçoğu bence çıkmaz 
içinde. Teminatsızlık Türkiye’de büyük bir hadisedir. Bu 
topraklarda sanata teminat tanınmıyor ve bu durum 
içgüdüsel bir tedirginliğe yol açıyor… Buna karşın 
Nobel’den, Altın Palmiye’ye, bienallerden, müze ko-
leksiyonlarına değin uluslararası çevrede Türkiye’yi en 
yoğun şekilde sanat(çılar) temsil ediyor. Tüm olumsuz-
luklara rağmen plastik sanatlarda devrim sayılabilecek 
dönüşümler yaşandı. Türkiye bu alanda bir çekim mer-
kezi olma yolunda… Üstelik yalnızca bireysel çaba-
larla. Karşılığında ise bir futbola yapılan yatırımın çok 
azını dahi göremiyoruz. Bu da kalıtsal bir küskünlük 
hissine yol açıyor.  

Sosyal medyanın sanata olan etkisi 
hakkında ne düşünüyorsunuz? Bazı 
sanatçılar sosyal medya sayesinde 
galerilere gerek kalmadığını düşünüyor...
Sosyal medya, sanata etki edebilecek düzeyde bir 
entelektüel mesafe edinmiş değil. Oraya dahil ola-
bilmek için belli bir seviyeye inmek gerekiyor. Bunu 
küçümsemek için söylemiyorum fakat ciddiyeti ve etki 
alanı hala muğlak. Bir sanatçının galeriye sosyal med-
ya olmasa da ihtiyacı yok, eğer kıstasımız galeriler ise 
bilemem, hiç öyle bakmadım... Beni teorik bağlamda 
süreci nereye taşıdığı ilgilendirir ki, sosyal medyada 
uzun süre daha bu yönde bir ışık göremiyorum. Diğer 
yandan yeni bir aktivizm alanı yaratıyor ki, bu tarafı 
daha elzem. Yeni örgütlenme biçimleri ve demokratik-
leşmeye katkısı çok yüksek. Bireysel alan kapalı kutu 
olmaktan çıkıp git gide şeffaflaşıyor, yeni iletişim ola-
sılıkları gelişiyor, fakat bunlar da salt sanat üzerinden 
tartışılmaması gereken başlıklar.  

Hangisi bir diğerini besliyor; sanat, 
yazım, antropoloji?
Hepsi birbirini besliyor, o kadar girift ilerliyor ki, han-
gisinin hangisinden doğduğunu unuttum. Hibrit gibiler 
artık. Bir işe başlarken hangi aşamasında yazıyorum, 
hangi aşamasında çiziyorum, ya da hangi aşamasın-
da deneyimliyorum hatırlayamıyorum. Çünkü bunların 
hepsi eş zamanlı.

Stüdyonuzu merak ediyoruz, ameliyat 
odasına benzediğini iddia edenler var...
Arşivlerle çalıştığım ve yıllarca konservasyonla uğraş-
mam gereken dönemlerde öyleydi... Son stüdyom Pa-
ris’teydi, bir süredir İstanbul’da değildim ve İstanbul’da 
kalıcı bir stüdyom şu an yok. Proje bazlı çalıştığım için 
benim her projeye göre kurmam gereken stüdyonun 
mekansal gereksinimleri ve araçları değişir. O neden-
le yarın nasıl bir yerde ve ne şartlarda çalışacağımı, 

yarın nerede olacağım ve nasıl bir proje üzerine 
yoğunlaşacağım belirleyecek. Tek bir medyum üze-
rinden sanat üretmediğim için, benim yaklaşımımdaki 
sanatçıların stüdyoları genelde iyi bir laptop’tan ibaret-
tir aslına bakarsanız.  

Sanatçı, müze, arşiv, koleksiyon ve belge 
üzerine kafa yorduğunuzu görüyoruz. Bu 
kavramlar arasında olması gereken ilişki 
Türkiye sanat ortamında ne durumda?
Feci, burası kesintili tarihlerin ülkesi. Her yirmi senede 
bir kültürel kimlik baştan tanımlanıyor. 21.yüzyıla derin 
bir travmayla girdi Türkiyeliler, İmparatorluğun çöküşü 
ve akabindeki 600 yıllık birikimden miras alınmaması; 
alfabeden, müziğe, mimariden, sanata baştan kodlan-
mış bir toplum yarattı. Fakat bu “modern” topluluğunda 
işi, bulunduğu coğrafyada pek kolay olmadı, fabrika 
ayarlarına bir daha geri dönemedi, hele ki konu kültür 
sanat gibi literatüre dayalı mecralar ise… Kayıp bir 
literatür üzerinden kendini yeniden ve yeniden tanımla-
mak, coğrafi sorunlar, Batı’da Doğulu, Doğu’da Batılı 
bulunmak, sürekli olarak özneyi tariflemek, hala tarifli-
yoruz aslında… Bizim tarihimiz, uzun bir tarif tarihidir. 
Bu bağlamda, Türkiye’de sanat üretmek referansların 
çelişkisi açısından da iki kere zahmetli, her şeyi iki 
kere yapmak gerekiyor buralarda. Çünkü her şeyin bir 
“öncesi”, bir de “sonrası” var. “Şimdiki zamanı” başka 
türlü anlamanın çaresi yok. Hepimiz iki kimlikliyiz. 

Popüler kültüre yapılan yatırımın çok azı bilgi-belgeye 
yapılmış olsaydı şu an sizinle farklı konuşuyor olabilir-
dim ama hala literatür yok ve bu halde burnumuzun 
ucunu bir süre daha göremeyeceğimiz açık. Her yirmi 
senede bir Amerika’yı yeniden keşfederek kendimizi 
oyalıyoruz. Türkiye özellikle şu dönem hiç olmadığı 
kadar çağdaşlarının gerisinde, belki yeni bir hambur-
ger büfesi Batı’da açıldıktan altı ay sonra buraya ge-
liyordur, fakat örneğin bir “kent arşivi” iki yüz senedir 

s

“İSTANBUL’DA HALA KÜRESEL ÖLÇEKTE ABARTILDIĞI KADAR KUVVETLİ BİR SANAT ORTAMI YOK. ÇÜNKÜ 
GERÇEK ANLAMDA TEŞVİK YOK. ZEMİN ÇOK KAYGAN VE BU KAYGAN ZEMİNDE AYAKTA KALMAYA ÇALIŞAN 

SANATÇILARIN BİRÇOĞU BENCE ÇIKMAZ İÇİNDE. TEMİNATSIZLIK TÜRKİYE’DE BÜYÜK BİR HADİSEDİR. BU 
TOPRAKLARDA SANATA TEMİNAT TANINMIYOR VE BU DURUM İÇGÜDÜSEL BİR TEDİRGİNLİĞE YOL AÇIYOR…”

“TÜRKİYE’DE SANAT ÜRETMEK REFERANSLARIN ÇELİŞKİSİ AÇISINDAN DA İKİ
KERE ZAHMETLİ, HER ŞEYİ İKİ KERE YAPMAK GEREKİYOR BURALARDA. ÇÜNKÜ HER ŞEYİN

BİR ‘ÖNCESİ’, BİR DE ‘SONRASI’ VAR. ‘ŞİMDİKİ ZAMANI’ BAŞKA TÜRLÜ ANLAMANIN
ÇARESİ YOK. HEPİMİZ İKİ KİMLİKLİYİZ.”

ESER BAYKUŞ
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PROF. DR. ALİ AKAY’IN KÜRATÖRLÜĞÜNDE, ÇAĞDAŞ SANAT ALANININ ÖNEMLİ SANATÇI VE YAPITLARINI AĞIRLAYAN 
ŞEKERBANK AÇIKEKRAN YENİMEDYA SANATLARI GALERİSİ; ŞEKERBANK ŞUBELERİNDE DE ÇALIŞANLARDAN 

MÜŞTERİLERE KADAR, BANKANIN FARKLI SOSYAL PAYDAŞLARI İLE BULUŞARAK, SANATIN ORTAK DİLİNİ 
YAYGINLAŞTIRMAYI HEDEFLİYOR. 

Şekerbank, sektöründe kurumsal sosyal 
sorumluluk alanında birçok ilke imza 
attı ve 80’li yıllarda ilk banka sanat 
galerilerinden birini faaliyete geçirdi.  

         Kültürel gelişmeyi, toplumsal kalkınmanın 
bir parçası olarak gören Şekerbank, ‘Anadolu 
Bankacılığı’ misyonuyla merkez dışını da içine 
alan tabana yaygın bir profile ulaşma hedefiyle 
faaliyetlerini sürdürüyor. Şekerbank şimdi de bu 
strateji doğrultusunda hayata geçirdiği ve 2011 
yılında ‘Açıkekran’ ismiyle başlattığı yeni medya 
sanatları” alanındaki projesi kapsamında, 
çağdaş sanatı; sanat merkezi, kurumu veya 
galeriler anlamında çok da şanslı olmayan, 
Anadolu’nun çeşitli kentlerine ulaştırıyor.

Prof. Dr. Ali Akay’ın küratörlüğünde, çağdaş 
sanat alanının önemli sanatçı ve yapıtlarını 
ağırlayan Açıkekran; Şekerbank şubelerinde de 
çalışanlardan müşterilere kadar, bankanın farklı 
sosyal paydaşları ile buluşarak, sanatın ortak 
dilini yaygınlaştırmayı hedefliyor. Şekerbank’ın 
bu rasyonelden hareketle çağdaş sanatı geniş 
kitlelere ulaştırmak için oluşturduğu sanat 
platformu Açıkekran, aynı zamanda Türkiye’nin 
yeni medya alanına odaklı ilk ve tek galerisi 
olma özelliğini de taşıyor. Teşvikiye’deki 
Şekerbank Açıkekran Yeni Medya Sanatları 
Galerisi ile eş zamanlı olarak özel monitörler 
aracılığıyla, her sergiden bir yapıt Şekerbank 
şubelerine taşınıyor.  Galerinin açılışından bu 
yana geçen zamanı Ali Akay ile değerlendirdik.

Sanatçı seçimi sonrasında sergiye 
dahil olacak işlerin seçiminde, 
ayrıştırılmasında rolünüz nedir?
Sanatçı ile veya sanatçılarla hangi çalışmasını 
gösterileceğine karar veriyoruz, beraberce. 
Her şey ortak çalışmanın ürünü, ben tek başıma 
karar vermiyorum hiçbir şeye.

Geçen 3 yılda Şekerbank Açıkekran 
Yeni Medya Sanatları Galerisi’nin 
geçirdiği aşamalardan ve şu an ülkemiz 
sanat ortamında yüklendiği misyondan 
söz eder misiniz?
Şekerbank Açıkekran, üç yıldır önemli bir 
misyonu üstlenmiş vaziyette. Video; bugün 
sanatların önemli malzemelerinden birisi… 
Her yaştan sanatçı, her nesilden sanatçının 
günümüzde kullandığı bir medyum... Bu mekan 
yani Açıkekran, özellikle dünyaca meşhur 
sanatçıları göstermeye ve aynı zamanda da 
gençler arasından da en iyilerini göstermeye 
çalışmakta. Her gelen sanatçı, video gösterilen 
Açıkekran’ı çarpıcı ve başarılı buluyor. Burası 
kendi konseptine oturmuş bir galeri artık. 
Başladığı ve üstlendiği misyondan hareketle; en 
başından beri; en bilinen sanatçılarla birlikte en 

yenileri, ayrıca bir evvelki nesillerden de birçok 
sanatçının yapıtlarını sergiledik. Bunların bazıları 
Venedik Pavyonu’nda Türkiye’yi temsil edenler, 
Paris’te çok ünlü ödül olan ‘Duchamp Ödülü’’ 
kazanmış sanatçılar... Arap dünyasının yükselen, 
ödül alan sanatçılarını da sergiledik.  Misyonu 
zaten kendi kendisine görünür olmuş oluyor. 
Türkiye’den ve dünyadan en iyileri arasından seçip 
göstermek... 

Galeriye ilgi nasıl? Genç sanat öğrencileri 
ile iç içesiniz, teknoloji ve sanatın bu 
kadar iç içe girdiği ve sadece video-art 
sergileyen bir galeri olmasının gençler 
nezdindeki algısı nasıl?
Yukarıdaki cevabımda biraz bunu anlattım sanırım. 
Video hem gençlerin hem de daha evvel ki 

nesillerden gelen sanatçıların kullandığı bir araç. 
Bu anlamda Açıkekran’a ilgi kuvvetli ve yoğun. 
Söz konusu sanatçı isimlerinin, daha önce burada 
sergi yapmış sanatçıların sergilendiği bu mekanda, 
herkes, Türkiye’den ve yurtdışından sergi yapmak 
ister,  zaten de istiyorlar. Benim yurt dışı ve yurt içi 
dostluklarım zaten yıllardan beri var olan bir ilişki 
ağı. O bakımdan, benim olduğum bir yere gelmek 
isteyen çok sanatçı oluyor. Arkamda, 20 yıldan 
fazla bir küratörlük, sanat, sosyoloji ve felsefe 
teorisyenliği, yazarlığı ve hocalık geçmişim var, 
dünyanın çeşitli yerlerinde ve Türkiye’de. 

Şekerbank şubeleri aracılığı ile işlerin 
7/24 ülkemizin çeşitli illerinde gösteriliyor 
olmasının değiştirici/dönüştürücü etkisi 
oldu mu?

Tabii ki oluyor… Yapıtların Türkiye’nin birçok 
yerinde gösterilmesinin verdiği açılım, hem 
sanatçıların bu galeriye doğru bakmasını, 
düşünmesini sağlıyor hem de izleyicilerin sanatın 
aldığı şekilleri yakından takip etme veya görme 
imkanları doğuyor. İstanbul dışında yaşayanlar 
her zaman bu iyi sanatçıların çalışmalarını görmek 
imkanına sahip değiller; bu imkan başlı başına 
bir önemli gösterge zaten. Tüm sergiler sırasında 
seçtiğimiz bir yapıt Teşvikiye’deki Açıkekran 
Yeni Medya Sanatları Galerisi’yle eş zamanlı 
olarak, özel tasarlanmış monitörler aracılığıyla 
Şekerbank’ın İstanbul Feneryolu, Ankara Küçükesat 
ve Çankaya, Tekirdağ Alpullu,
Ordu, İzmir, Bodrum, Mardin ve Edirne olmak
üzere 9 şubesinde 24 saat izlenebiliyor, bu sayıyı 
giderek arttırmayı hedefliyoruz.

GERİDE BIRAKTIĞI ÜÇ YILI DEĞERLENDİRİYOR

s

ALİ AKAY AÇIKEKRAN’IN 
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HAYATIM BOYUNCA, “ÇILGINLIK 
DERECESİNDE” DETAYLARDA 
GEZİNEN BEN, BU KEZ DE 

TEMELİNDEN BU YANA 
GELİŞMESİNİ ADIM ADIM İZLEDİĞİM 
42 MASLAK’IN İNŞAATINA ELİMDE 
FOTOĞRAF MAKİNEMLE DALDIM.

İleride birlikte yapacağımız bir kitapta kul-
lanmak üzere, sıvanın altında kaybolup 
gidecek yüzlerce detayla, projenin çağdaş 
yüzü arasında kalan arafı dikkatli 

adımlarla arşınlamaya başladım.

Belgeleme ile sanatı aynı çerçeveye sığdırma 
uğraşım, bakalım fotoğraflar yan yana 
geldiğinde nasıl bir armoni oluşturacak ve 
sürprizlerle dolu bu yolculuk, beni 
nereye çıkaracak. 

Merih Akoğul

42 MASLAK:
�alRt6 �6taIlarda �aklU
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ZORLU CENTER’DA, AÇILDIĞI ILK GÜNDEN BERI SIRA 
DIŞI LEZZETLERI, FARKLI SUNUMLARI, BENZERSİZ 

KOKTEYLLERİ, SICAK ATMOSFERİYLE KISA ZAMANDA 
İSTANBUL’DA LEZZET TUTKUNLARININ GÖZDESİ OLDU. 

Morini’ nin menüsünde, 
Michelin yıldızlı 
Şef Michael White’ın 
imzası bulunuyor. 

“King of Pasta” olarak bilinen 
Michael White’ın, İstanbul Morini için 
özel hazırladığı menüde kendi klasik-
lerinin yanı sıra New York’lu ünlülerin 
Michael White favorileri de yer alıyor; 
Sarah Jessica Parker’in en sevdiği 
makarnanın yanı sıra menüde Heidi 
Klum’un vazgeçemediği levrek gibi…

Morini’nin kokteylleri ise New York’lu 
ünlü Mixologist Eben Freeman’dan… 
New Yorker stil ikonu Alexa Chung’in 
favorisi Skinny Girl Martini nefis, 
kokteylin acısı da olur mu diyenlere 
Passione Arabiata ile Zencefil ve 
Ananasın muteşem birlikteliği 
“Ginger Smash” de sonbaharın yeni 
lezzetleri…

Yemek ve eğlence alanında şu an dünya-
nın en prestijli markaları arasında gös-
terilen Morini’yi Türkiye’ye kazandıran 
isimler ise, Başak Soykan, Yaprak S. Bal-
tacı ve Aslı Sayar. Morini’nin ortakları, 
farklı sektörlerdeki yöneticilik kariyerle-
rinin ardından AltaMarea ile kurdukları 
İstanbul Restaurant Venture şirketiyle 
sektörde yeniliklere imza atmayı 
hedefliyor. 

Michelin Yıldızına Yıldız Katan Şef: 
İtalyan mutfağının en iyi uygulayıcılarından 
biri olarak kabul edilen, ABD Başkanları Ba-
rack Obama ve Bill Clinton için de yemek 
hazırlayan White’ın, Marea,  Ai Fiori, Alto 
ve Convivio gibi dünya yıldızlarının tercih 
ettiği, restoranlarında toplam 11 Michelin 
yıldızı bulunuyor. Esquire dergisi tarafın-
dan da New York’un en etkili Şef’lerinden 
seçilen White, İtalyan mutfağının en iyi 
uygulayıcıları arasında yer alıyor. Yarattığı 
lezzetlerle tüm dünyayı peşinden koşturan 
Michael White’ın yemeklerine hayır diyeme-
yen ünlüler arasında Catherine Zeta Jones, 
Brad Pitt, Angelina Jolie ilk akla gelenler.

AlteMarea Group’un kurucularından olan 
Şef Michael White, Amerika’da ‘Makarna-
lar Kralı’ olarak anılıyor ve sayısız ödülleriy-
le bu unvanı hak ediyor. Yakın zamanda, 
Andrew Friedman tarafından yazılan, ikinci 
yemek kitabı “Bir İtalyan Gibi Yemek Pişir”i 
piyasa çıkartan Michael White, bu sene 
içinde işletmeciliğini Richard Gere ve ve 
Russell Hernandez’in yaptığı Bedford Post 
Inn’i de Altamarea Group restoran grubuna 
dahil ederek yakışıklı aktör ile ortak oldu. 
18-21 Eylül tarihleri arasında İstanbul’a 
gelen Michael White, İstanbul Morini’ye 
özel hazırladığı sonbahar menüsündeki Ma-
rea usulü Carpaccio, Osteria Morini usulü 
İtalyan köfte ve daha pek çok özel lezzeti 
müdavimlerine tanıttı.

LEZZET VE EĞLENCE MORINI TERRACE’TA

Morini Terrace; Beymen Zorlu Center’ın içinden ayrı bir girişi de 
olan cennetten bir köşe gibi, sürprizlerle dolu. Güne yemyeşil bir 
bahçe içerisinde nefis bir kahvaltıyla başlamak isteyenler için de 
ideal bir  alternatif. Özellikle Pazar Brunchları vazgeçilmezlerden 
biri olmaya aday... Açık büfe brunch’da New York’lu lezzetler Türk 
damak tadıyla birleşiyor. Büfede özel tarifli gözlemeler (piadini) 
konuklara sıcak servis edilirken özel kişler, taptaze muffinler, zengin 
peynir çeşitleri, yepyeni pembe domates salatası menüde yer alıyor. 
Her çeşit damat tadına uygun lezzetleri Morini food bar’da bulmak 
mümkün… Ayrıca menüsündeki özel hazırlanmış sağlıklı atıştırmalık-
ları ve Morini fırınından eşsiz lezzetleriyle yepyeni bir konsepti de 
bizlerle tanıştırıyor. Morini Terrace, ılık sonbahar akşamlarında ise 
“Jazz Jam Sessions“ ile şehirde caz rüzgarları estiriyor. Ünlü caz 
vokalisti İlhem Khodja ile başlayan caz geceleri, ekim ayında da 
devam ederek, müzik ve lezzeti bir arada sunacak... Caz ve soul 
parçalarından oluşan repertuarı ile İlhem, 24 Eylül, 15 ve 29 Ekim 
Çarşamba akşamları tekrar sahnede olacak.

ZORLU CENTER’IN NEW YORKER’I

MORINI
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122 YILDIR ÖZGÜN VE ÜST DÜZEY BIR KONAKLAMA DENEYIMI SUNAN 
İSTANBUL’UN INCISI PERA PALACE HOTEL; KURULUŞUNDAN BU YANA 

İSTANBUL SOSYAL YAŞAMININ, KÜLTÜR VE SANAT HAYATININ ÖNEMLİ BİR 
ÇEKİM MERKEZİ OLARAK FAALİYETTE. 

Sadece konaklamak isteyenlerin değil, lezzet 
ve eğlenceyi bir arada bulmak isteyenlerin 
de tercih ettiği otelin hikâyesi 19. yüzyılın 
sonlarına dayanıyor. Geride kalan yıllar 

boyunca krallar ve kraliçelerin yanı sıra Mata Hari, 
Ian Flaming, Ernest Hemingway, Greta Garbo, 
Agatha Christie, günümüzde ise Sezen Aksu, Ben 
Affleck, Matt Damon, Liam Neesen, Paulo Coelho, 
Umberto Eco, Hollanda Kralı Willem ve Kraliçe 
Maximagibi isimlerin tercih ettiği Pera Palace’ta, 
Atatürk’ün kaldığı 101 nolu oda da “müze” olarak 
ziyaretçi kabul ediyor. 

Anouska Hempel Tarafından Yenilenen 
Dekorasyon
İstanbul’un yıllandıkça güzelleşen, zamansız 
mekânı Pera Palace Hotel Jumeirah’da “Kub-
beli Salon” ve “Kütüphaneli Salon” ile otelin 
lobisi;“Dekorasyon Kraliçesi” olarak uluslararası 
üne sahip, ünlü iç mimar Anouska Hempel ta-
rafından geçtiğimiz aylarda yenilendi. Oturma 
gruplarından tavana kadar yeniden yorumlanan 
bu bölümler, geçmişin ruhunu,  günümüzün ener-
jisiyle buluşturarak Pera Palace’ın sadece İstanbul 
ve Türkiye’nin değil, tüm dünyanın ilgisini üzerinde 
toplayan çok önemli bir mekan olma özelliğinin 
altını bir kez daha çiziyor. Birinci derece tarihi eser 
olan otel, düzenli olarak gerçekleştirdiği etkinlikler-
le de şehir hayatının ayrılmaz bir parçası olarak 
fark yaratıyor.  

Sonbaharda Pera Palace
Her gün sevdiklerinizle, arkadaşlarınızla, ailenizle 
birlikte öğleden sonra canlı piyano notaları eşli-

ğinde, otelin klasikleşen Açık Büfe Çay Saatinde 
keyifli vakit geçirebilirsiniz. 15.00-18.00 saatleri 
arasında gerçekleşen çay saatinde, İtalyan Richard 
Ginori porselenlerle antika gümüş çay takımları, 
kristal kesme çay bardakları, dantel peçetelerle ser-
vis edilen çok özel lezzetler unutulmaya yüz tutmuş 
bir geleneği günümüzde de sürdürüyor. 

Otelin Pastane Şefi İbrahim Erkut ve ekibi tarafın-
dan çay büfesine özel olarak hazırlanan Fransız 
ve İngiliz tatlarının yanına ayrıca sonbahara özel 
Uzakdoğu ve Ortadoğu’dan esintiler de eklendi. 
Bu lezzetleri birbirinden özel kahve ve çay çeşitle-
rinin yanı sıra çilek ve bir kadeh şampanyayla da 
taçlandırabilirsiniz.

Ayrıca bu sezon menüye eklenen alkollü çay 
kokteyllerini Pera Palace, misafirlerine çok özel 
ve orijinal bir sunumla yaşatıyor. Otelin ünlü mi-
safirleri; Ian Fleming, Pierre Loti, Greta Garbo ve 
Sarah Bernhardt’tan ilham alınarak hazırlanan ve 
aynı isimlerle sunulan çay kokteylleri yeni sezonda 
Kubbeli Salon ve Orient Bar’ın en orijinal lezzeti 
olacak. Çikolata aromalı çay, votka, portakal likö-
rü, kızılcık suyu, iskoç harman viskisi ve siyah çay 
kombinasyonlarıyla, geleneksel çay keyfini modern 
bir dokunuşla süsleyen kokteyller Kubbeli Salon ve 
Orient Bar’da her gün saat 15.00 ile 02.00 ara-
sında ekim ayından itibaren hizmete sunuluyor. 

Kargalar Kafese Girdi 
Bu sezon ekibe ünlü tiyatro oyuncusu Cihan 
Ünal’ın da katılımıyla daha güçlü hale gelen Kar-
galar Kafeste grubu on beş günde bir her cuma, 

Orient Bar’da gerçekleştirdik-
leri müzik ve eğlence dolu sa-
atlere kaldıkları yerden devam 
ediyorlar. Çeşitli zamanların 
efsane parçalarını içeren ge-
niş repertuarlarıyla sahneleri 
kasıp kavuran ve dinleyenlerin 
damaklarında tat bırakan bir 
müzik ziyafeti yaşatan Karga-
lar Kafeste grubu; esprileri, 

sohbetleri ve samimiyetleriyle 
gece 22.00’den itibaren 
sahne alıyorlar.  Sevilen ak-
tör Cihan Ünal’ın katılımıyla 
daha da renkli hale gelen 
grup Frank Sinatra’dan Dean 
Martin’e, Sammy Davis’ten 
Tanju Okan’a kadar dinle-
yenlere doyumsuz bir müzik 
ziyafeti yaşatıyor.

Dünyanın En İkonik 
On Oteli Arasında
Açılışından bu yana ulusal ve uluslara-
rası platformlarda birçok ödül alan otel 
2012 yılı başında “Uluslararası Otel 
Ödülleri” kapsamında “En İyi Otel” ve 
“En İyi Otel Mimarisi” dallarında “Highly 
Commended”–“Övgüye Değer” ödüllerine 
layık görüldü.  2014 yılı başında ise New 
York merkezli dünyaca popüler araştırma 
sitesi “Thrillist”in yaptığı araştırmaya göre 

dünyanın en “İkonik” 10 oteli arasında yer 
aldı. Yaşam stili ve yeme-içme konularında 
özellikle şehirli kozmopolitlere yönelik 
önerilerde bulunan, beş milyonu aşkın 
üyesiyle yayında olan popüler internet site-
si “Thrillist”’in “Dünyanın En İkonik Otelle-
ri” listesine Türkiye’den giren tek otel oldu. 
Otel ayrıca, New York merkezli Oyster.
com sitesince belirlenen listeye göre, tüm 
dünyada kitapseverlerin en çok tercih etti-
ği ’Dünyanın En İyi 8 Oteli’ arasına girdi.

Yeryüzündeki en iyi 101 süit arasında 
yer alan Franz Joseph Süite
İstanbul’un incisi Pera Palace Hotel Jumeirah; dün-
yanın en prestijli dergilerinden Elite Traveler Ma-
gazine tarafından belirlenen “Best on the Planet” 
listesinde yer aldı. Yeryüzündeki en iyi 101 Süit 
odayı sıralayan “Best on the Planet”  listesine Pera 
Palace Hotel Jumeirah, adını Avusturya-Macaristan 
İmparatoru Franz Joseph’ten alan,  Haliç’in görkem-
li panoramasına sahip Franz Joseph Süite ile girdi.

Çevre Konusunda da Fark Yarattı  
Otel “Yeşillenen Oteller/Greening Hotels” 
uygulamasında “Gold Greening Hotel” 
belgelendirmesine hak kazandı ve bu yılın 
nisan ayında Türkiye’deki 3500 otel arasın-
da bu belgeyi alan 16 otelden birisi oldu. 

Geçmişten aldığı gücü geleceğe güvenle 
taşıma misyonunu dün olduğu gibi bugün 
de sürdüren Pera Palace Hotel Jumeirah, 

2010 yılında tamamlanan renovasyonu 
sırasında yaptığı çevreci yatırımlarla ve 
devam ettirdiği iç denetimlerle çevreyi her 
zaman gündeminin ilk sıralarına koyuyor. 
Gittikçe artan enerji ihtiyacına karşı her 
geçen gün azalan enerji kaynaklarının 
yetersiz kalması, tüm dünyayı yenilenebilir 
enerjilere doğru yönlendirirken, Pera Pa-
lace Hotel Jumeirah sürdürülebilir çevreci 
yaklaşımıyla örnek olmaya devam ediyor. 

GEÇMİŞTEN GÜNÜMÜZE AÇILAN KAPI
Pera Palace Hotel JumeIrah





Artful Living yenilenen ve gelişen yeni yüzü ile yakında izleyicileri ile buluşuyor. 

Artfulliving.com.tr sizin için sanat ve kültür yaşamın günlüğünü tutar,

öne çıkan eserleri, sanatçıları paylaşır. Artful Living ile koleksiyonunuza eklemek 

istediğiniz heyecan verici bir eseri incelemeniz, yeni öncü sanatçılar ile tanışmanız, 

eserlerinizi tüm dünya ile paylaşmanız mümkün. 

SANAT İLE YAŞAM: 
ARTFULLIVING.COM.TR

Artfulliving.com.tr 
kapılarını Dünya’ya açıyor

Kullanıcıya özel üyelik,

Sitenin geliştirilen yüzü ile birlikte yayına 

girecek olan İngilizce versiyonu, 

Artfulliving.com.tr sanat 

portalını uluslararası bir 

yapıya kavuşturacak. 

Artfulliving.com.tr’nin İngilizce 

versiyonunun amacı; Türkiye’deki sanatçıları 

uluslararası platformda tanıtırken, gelişmeleri 

küratörler, sanat eleştimenleri ve sanat uzmanları 

tarafından hazırlanan inceleme yazıları, yorumlar, söyleşiler ve 

sanatçı videoları ile aktararak, Türkiye sanat dünyasının, uluslarası 

alanda etkin ve öncü bir yer kazanmasına katkıda bulunmak.

Artfulliving.com.tr yeni yüzü ile sanatın buluşma noktası olmanın biraz 

daha ötesine geçip sanatçılara, mekânlara, sanat takipçilerine ve 

yazarlara özel hazırlanmış üyelik sistemi ile katılımcı bir sanat 

deneyimi sunuyor.  

Kullanıcıya özel üyelikler ile 
neler yapabilirsiniz?

Sanatçı

Sanatçı üyeliği ile kişiler eserlerini 

ve kariyer bilgilerini kolaylıkla 

ekleyebilecekler. Sanatçılara 

kendilerini, eserlerini tanıtma imkanı 

ve sosyal paylaşım uygulamaları ile de 

etkileşimin içerisinde yer aldığı bir 

deneyim sunuluyor. Çeşitli sosyal 

paylaşım uygulamaları ile sanatçılar 

kendilerini duyurabilecekleri ve 

eserlerini sitenin İngilizce versiyonu ile 

yurt dışında da tanıtabilecekleri sosyal bir 

yapılanma işlevini de deneyimleyecekler. 

ONLINE SANAT, KÜLTÜR YAŞAM,
VE EDEBİYAT PORTALINIZ.

Yazar
 

Yazar üyeliğinde kişiler yazılarını  siteye ekleyerek 

Artful Living izleyicisi ile buluşturabilecekler. 

Kullanıcılar istedikleri yazarları takip edip, yorum yapıp, 

beğenebilecekler. Genç ve deneyimli yazarların 

yazıları Türkiye ve yurt dışında takip 

edilebilir hale gelecek.

Sanat Gezgini

Ziyaretçi ise beğenileri, yorumları ile 

sanatçıların eserlerini takip ederek 

katılımda bulunabilecek, sanatçıları detaylı 

bilgileri ve eserleri ile takip edebilecekler. Sevdikleri 

yazarları takip ederek yeni yazılarından haberdar 

olabilecekler. Sanatın nabzını Artfulliving.com.tr ile tutarak en 

yeni eleştiri, yorum ve söyleşi yazılarını okuyabilecekler.  

Yorum, beğeni ve paylaşımlarıyla sanat 

gündemini renklendirebilecekler.

Mekân

Mekân üyeliği ile galeriler sanatçı ve koleksiyonlarını ekleyebilme 

olanağına kavuşuyor. Kullanıcıların da aktif katılımda bulunabilecekleri, 

galerilerin sanatçılarını ve koleksiyonlarını tanıtabilecekleri 

fonksiyonel ve kullanıcı dostu yönetim paneli bulunuyor. 

Mekânlar bölümünde kategorilere göre arama yapılarak 

kolaylıkla istenen mekân profiline ulaşılabilecek. Yakında yayına 

girecek İngilizce versiyonu  ile Türkiye sanat dünyasını ulusal ve 

uluslararası mecralarda tanıtan, ayrıcalıklı ve rafine bir başvuru 

rehberi yaratılması amaçlanıyor.

Yeni bölüm:Kültür Yaşam
 

Performans sanatları ve yaşam kültürünün yer bulacağı yeni Kültür 

ve Yaşam bölümünde güncel kültür etkinlikleri, konserler, 

restoranlar, filmler, tiyatrolar, dükkanlar ve daha fazlası 

izleyicilere sunulacak.  Bölüm öne çıkan 

etkinlikleri,konser videoları, röportajlar ve

yorumlar ile takipçilerine keyifli bir 

şehir rehberi sunuyor.

Artful Living yenilenen ve gelişen yeni yüzü ile yakında izleyicileri ile buluşuyor. 

Artfulliving.com.tr sizin için sanat ve kültür yaşamın günlüğünü tutar,

öne çıkan eserleri, sanatçıları paylaşır. Artful Living ile koleksiyonunuza eklemek 

istediğiniz heyecan verici bir eseri incelemeniz, yeni öncü sanatçılar ile tanışmanız, 

eserlerinizi tüm dünya ile paylaşmanız mümkün. 

SANAT İLE YAŞAM: 
ARTFULLIVING.COM.TR

Artfulliving.com.tr 
kapılarını Dünya’ya açıyor

Kullanıcıya özel üyelik,

Sitenin geliştirilen yüzü ile birlikte yayına 

girecek olan İngilizce versiyonu, 

Artfulliving.com.tr sanat 

portalını uluslararası bir 

yapıya kavuşturacak. 

Artfulliving.com.tr’nin İngilizce 

versiyonunun amacı; Türkiye’deki sanatçıları 

uluslararası platformda tanıtırken, gelişmeleri 

küratörler, sanat eleştimenleri ve sanat uzmanları 

tarafından hazırlanan inceleme yazıları, yorumlar, söyleşiler ve 

sanatçı videoları ile aktararak, Türkiye sanat dünyasının, uluslarası 

alanda etkin ve öncü bir yer kazanmasına katkıda bulunmak.

Artfulliving.com.tr yeni yüzü ile sanatın buluşma noktası olmanın biraz 

daha ötesine geçip sanatçılara, mekânlara, sanat takipçilerine ve 

yazarlara özel hazırlanmış üyelik sistemi ile katılımcı bir sanat 

deneyimi sunuyor.  

Kullanıcıya özel üyelikler ile 
neler yapabilirsiniz?

Sanatçı

Sanatçı üyeliği ile kişiler eserlerini 

ve kariyer bilgilerini kolaylıkla 

ekleyebilecekler. Sanatçılara 

kendilerini, eserlerini tanıtma imkanı 

ve sosyal paylaşım uygulamaları ile de 

etkileşimin içerisinde yer aldığı bir 

deneyim sunuluyor. Çeşitli sosyal 

paylaşım uygulamaları ile sanatçılar 

kendilerini duyurabilecekleri ve 

eserlerini sitenin İngilizce versiyonu ile 

yurt dışında da tanıtabilecekleri sosyal bir 

yapılanma işlevini de deneyimleyecekler. 

ONLINE SANAT, KÜLTÜR YAŞAM,
VE EDEBİYAT PORTALINIZ.

Yazar
 

Yazar üyeliğinde kişiler yazılarını  siteye ekleyerek 

Artful Living izleyicisi ile buluşturabilecekler. 

Kullanıcılar istedikleri yazarları takip edip, yorum yapıp, 

beğenebilecekler. Genç ve deneyimli yazarların 

yazıları Türkiye ve yurt dışında takip 

edilebilir hale gelecek.

Sanat Gezgini

Ziyaretçi ise beğenileri, yorumları ile 

sanatçıların eserlerini takip ederek 

katılımda bulunabilecek, sanatçıları detaylı 

bilgileri ve eserleri ile takip edebilecekler. Sevdikleri 

yazarları takip ederek yeni yazılarından haberdar 

olabilecekler. Sanatın nabzını Artfulliving.com.tr ile tutarak en 

yeni eleştiri, yorum ve söyleşi yazılarını okuyabilecekler.  

Yorum, beğeni ve paylaşımlarıyla sanat 

gündemini renklendirebilecekler.

Mekân

Mekân üyeliği ile galeriler sanatçı ve koleksiyonlarını ekleyebilme 

olanağına kavuşuyor. Kullanıcıların da aktif katılımda bulunabilecekleri, 

galerilerin sanatçılarını ve koleksiyonlarını tanıtabilecekleri 

fonksiyonel ve kullanıcı dostu yönetim paneli bulunuyor. 

Mekânlar bölümünde kategorilere göre arama yapılarak 

kolaylıkla istenen mekân profiline ulaşılabilecek. Yakında yayına 

girecek İngilizce versiyonu  ile Türkiye sanat dünyasını ulusal ve 

uluslararası mecralarda tanıtan, ayrıcalıklı ve rafine bir başvuru 

rehberi yaratılması amaçlanıyor.

Yeni bölüm:Kültür Yaşam
 

Performans sanatları ve yaşam kültürünün yer bulacağı yeni Kültür 

ve Yaşam bölümünde güncel kültür etkinlikleri, konserler, 

restoranlar, filmler, tiyatrolar, dükkanlar ve daha fazlası 

izleyicilere sunulacak.  Bölüm öne çıkan 

etkinlikleri,konser videoları, röportajlar ve

yorumlar ile takipçilerine keyifli bir 

şehir rehberi sunuyor.
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İNSAN HAYATI BOYUNCA EN AZ 15 YILINI OTURARAK GEÇİRİYOR. ORTALAMA 8 SAATİMİZİ BİRLİKTE GEÇİRDİĞİMİZ 
İŞİMİZ; KONFORLU, SAĞLIKLI VE KALİTELİ BİR ATMOSFERE SAHİP Mİ? VERİMLİLİK İÇİN NELER GEREKLİDİR? MEKAN 

ÇÖZÜMÜ, KULLANILAN ÜRÜNLER VE KULLANICI ALIŞKANLIKLARI BİR YANDA DURURKEN FARKLI NESİLLERİN BİR ARADA 
ÇALIŞMASI İŞİN EN KEYİFLİ YANI!

Küresel ekonominin oyun 
kurucu şirketlerinin 4 
metre tavan yüksekliğe 
sahip hava alabilen 

Yatay Ofisleri’nden  balkonlu 
rezidanslara, Home Ofis’lerden 
otel alanlarına 42 Maslak’ta 
yaşam alanları yeniden 
tanımlanıyor. Artful Living 
konsepti ile sanatı gündem 
yaratmak üzere yorumlayan 
42 Maslak; etkinlikler, sürekli 
sergiler, performanslar 
ve buluşmaların yanında 
artfulliving.com.tr portalı ile bu 
konsepti dijital dünyaya aynı 
anda taşıyor. Çalışanlar için 42 
Maslak, zorunluluk hissettirilen 
ofis kavramını yaşam ve 
deneyim alanına dönüştürüyor. 
Bu dönüşüm, mekan ve 
kurgunun ötesinde, yöneticileri 
çalışanlarına sunduğu imkanlar 
ve ekipmanlar konusunda 
yeniden düşünmeye davet 
ediyor. 
Her çalışan bulunduğu ofiste, 
onun için tanımlanan alanı en 
hızlı şekilde kişiselleştirmek 
ister. Masadan depolamaya, 
bilgisayar masaüstü 
resminden masasının üstünde 
konumlanacak fotoğraf 
çerçevesine! Tüm çalışanlara 
yönelik sunulan ofis mobilyaları 
ise dikkatle belirlenmesi 
gereken diğer bir konu.  LEED 
PLATINUM sertifikalı 42 
Maslak içindeki bir yatay ofiste 
sağlanan ısı konforu, yağmur 
suyundan verimli faydalanmayı 
sağlayan akıllı teknolojisi ofisler 
içindeki mobilyaların da akılcı 
çözümler olmasını zorunlu 
kılıyor! 
Günümüz şirketlerinin yönetim 
birimlerinde rol alan X 
kuşağının Y kuşağı ile kesişimi 
ise bambaşka bir çalışma 
disiplinini gündeme getiriyor. 
X kuşağının tam karşısına 
gelen “neden” sorusunu her 
daim cepte tutan ve ifade 
eden Y kuşağı ile anlaşmak 
mümkün olabilir mi?  Nedenini 
sorgulamadan kabul ederek 
iş yapmaya devam etmek, bu 
neslin panzehiri! 
Kendilerine her şeyin hazır 
gelmesi ve teknolojinin, 
“marka” kavramının tam 
içine doğmuş, leb demeden 

fındık önüne gelen bu kişilerin X’i kabul edip 
yola devam etmesi sınırları zorluyor. Ancak 
tarafların uzlaşmaya giderek, terazinin bazen 
sağ bazen sol kefesinin ağır geldiği aksiyonlar 
ile birbirlerini motive edip yola devam etmesi 
ise sürecin kaçınılmaz gereksinimi. Bu iki nesli 
birlikte çalışmaya zorlayan nedenler çoğalırken, 

bir arada tutacak ofis ortamının sorgulanması 
da zorunlu! Bu zorunluluğu iyi anlayan firmalar, 
görmeye alıştığımız ürünlerin dışında yenilikleri 
sorgulayan ürünler kullanıyor. Y kuşağının kendisi 
ile başbaşa kalabileceği Sessiz Köşe olarak 
Lodge, alışılmışın dışında bir toplantı düzeni 
olarak Picnic veya Pitstop ve farklı bir araya 

gelişlere imkan veren “Getogether” alanları  
bağlılığı ve sahiplenmeyi destekleyecektir. 
Yaşamı bütünselliği ile değerlendirirken kalite, 
konfor ve güven üçgeninde bir araya gelen bir 
alan tasarlamak başlangıç olabilir. Bu alanda 
kurgulanan ofisi mecburiyetten öte, bağlılığa 
taşımak ise en önemli konu.

42 MASLAK OFİS DETAYLARINDA GİZLİDİR
ÇALIŞANA VERİLEN DEĞER,

s
GÖRSELLER NURUS’A AITTIR
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DÜNYANIN YÜKSELEN CAZİBE MERKEZİ İSTANBUL, 20. YÜZYILIN SON ÇEYREĞİNDEN BU YANA FARKLI BİR 
DİNAMİZM İÇERİSİNDE VE KENTİN ULUSLARARASI TOPLUMUN GÖZÜNDEKİ YERİ FARKLILAŞIYOR.

Bundan 40 yıl önce, hala ‘egzotik ve farklı 
bir lokasyon’ olarak algılanan İstanbul, 
sahip olduğu zenginliklerin yanı sıra, 
kendi dinamizmi ve ülkemizde kamu ve 

özel sektör turizm yatırımlarının giderek artması 
neticesinde, ‘elit bir destinasyon’ algısına 
kavuştu. 

Bugün ise, Türkiye’nin uluslararası ekonomik ve 
sosyal ekosistemin başat oyuncuları arasında 
yerini güçlendirmesiyle, farklı bir algıya doğru 
gidiyor; bu algıyı hak ediyor, bu algıya ihtiyaç 
duyuyor.

Son dönemde İstanbul’da gayrimenkul alanında 
yaşanan muazzam canlılığın, inşaat sektörü ve 
ulusal emlak pazarına yansıması için ‘büyüme’ 
kelimesi yetersiz kalıyor. Tam manasıyla farklı bir 
boyuta ve kimliğe ulaşan inşaat sektörü ve emlak 
pazarı, küresel pazarda İstanbul markasının 
değerinin belirleyicisi olacak bir paradigma 
değişiminin birinci safhasını parlak bir başarı ile 
geçmiş bulunuyor.

Romantizm kenti Paris, dinamizm, çeşitlilik ve 
fırsatlar kenti New York,  kendi marka algılarını 
farklı özellikler üzerinden kuran Barcelona, 

Madrid, Londra, Edinburgh, Glasgow ve daha 
nice dünya kenti gibi, İstanbul için de kentin 
marka vaadine katma değer sağlayacak yeni 
dinamikler eklememiz gerekiyor.

Bugün, tarihi bir eşikteyiz ve karşımızda, hem 
kelime, hem de mecazi anlamıyla ‘milyon dolarlık 
soru’ bulunuyor: “İstanbul’un küresel gayrimenkul 
pazarındaki marka kimliği ve değeri nasıl 
şekillenecek?” 

Sanatın, bir konsept olarak kullanımı ile İstanbul 
markasına katacağı değer de, kendini tam 
olarak burada gösteriyor. Sanat bu değerin 
oluşturulabilmesi için en güçlü olgu. Kentlerin 
rekabet ve marka değeri, yaratıcılıkla doğrudan 
orantılıdır. Yaratıcı kent olabilmek için, 
sanatı yaşam ile iç içe sunabilmek gerekiyor. 
Galerilerin, tiyatroların, gösteri merkezlerinin 
sayısının artması elbet çok önemli, ancak bununla 
birlikte sanatın yaşama sirayet etmesi, yaşamdan 
beslenebilmesi ve yaşamı besleyebilmesi temel 
unsuru oluşturuyor.

New York’ta, 70’lerden günümüze uzanan 
çizgide yaşanan SoHo Etkisi buna bir örnektir. En 
basit anlamı ile, sanatçıların, sanat merkezlerinin 

ve galerin varlığı ile nezihleşen ve değeri artan 
SoHo’da bu değer artışı öyle bir noktaya geldi 
ki, bir çok sanatçı maddi nedenlerle taşınmak 
zorunda aldı. Ancak, SoHo’nun yaratıcılıkla 
ortaya koyduğu fark öylesine güçlü ki, bugün 
William Bennett, Martin Lawrence, Terrain, 
Franklin Bowles ve Pop International gibi 
birçok galeri ve nice sanatçı bölgede kalmayı 
tercih etti. Öte yandan, bölgede sanat ve 
sanatçının yaşatılması için hem özel sektör, hem 
de kent yönetimi çeşitli yatırımlar ve projeler 
gerçekleştiriyor. Bunun bir sonucu olarak da 
SoHo, bugün tüm dünyada adından söz ettiriyor.

Sanat ekonomisi Avrupa’da da yükselişini 
gösteriyor. Üstelik bu yükseliş, şu an Avrupa 
ekonomilerinde yaşanan istikrarsızlıklardan diğer 
birçok sektöre oranla daha az etkileniyor. Son 
beş yıllık süreçte istihdamın % 8’inin yaratıcı 
endüstri alanında faaliyet gösteren kuruluşlarca 
gerçekleştirilmiş olması bunun bir göstergesidir.

Sanat ekonomisi, turizm gelirlerini de doğrudan 
etkiliyor. Örneğin, 2011 verilerine göre turist 
girişlerinde 7.’likten 6.’lığa yükselmişken, 
turizm gelirlerinde 12. sırada yer alan Türkiye 
açısından, gelirlerin artırılmasında sanat 

alışverişleri ve etkinlikleri önem taşıyor. Sıradan 
bir turist bu gelir kalemlerine 1 dolar civarında 
katkı yaparken, kültür sanat turistinde bu rakam 
kişi başı 13 dolarlara çıkıyor. 

Ekonomik figürlerin de ötesinde, sanat 
ekonomisini doğru kurgulayabilmek, yaratıcı 
şehir olarak rekabet avantajı getiriyor. Bugün 
İstanbul ‘finans merkezi’ olma iddiasında olan 
İstanbul, bu iddiayı kalite, yaşam ve sanat 
değeri ile destekleyebildiği oranda, insanların 
iş için geldikleri bir yer değil, yaratıcılıkla kalite 
kazanan bir yaşam merkezi olarak konumlanma 
fırsatına sahip bulunuyor. İstanbul’un küresel 
marka değeri, bu perspektiften çok daha fazla 
değer kazanacaktır.

Bu da sanatın toplum hayatına daha fazla 
entegrasyonunun sağlayacak, çok katmanlı 

platformların oluşturulabilmesiyle doğru orantılı.

BAY İnşaat’ın 42 Maslak projesinin ruhuna da 
yansıttığı ‘Artful Living’ konsepti, bugün gelinen 
bir noktada böyle bir platforma evriliyor. Yaşam 
ve sanatı buluşturan, sanatın yaşamdan, yaşamı 
sanattan ilham almasını ifade eden ‘Artful Living’, 
sanatın sadece sergi ve gösteri alanları içerisinde 
kalmamasını, yaşam stilinin her noktasında nefes 
almasını öngörüyor.

Platformun kurucusu ve destekçisi, Bay İnşaat 42 
Maslak Yönetim Kurulu Üyesi Erol Özmandıracı, 
bu bakış açısını, “Artful Living  kapsamında, 
sanata ve sanatçılara desteğimizi farklı 
katmanlarda, farklı mecralarda sürdürüyoruz. 
Artful Living platformumuz, dünyada ve 
ülkemizde önemini giderek artan sanatın bir 
buluşma ve gelişme merkezi kimliğini taşıyor” 

diye ifade ediyor. 
Artful Living platformu, yaşam projeleri içerisinde 
yer alan sanat merkezlerinin yanı sıra, tamamen 
sanat odaklı alışveriş noktaları, kentin kültür ve 
sanat ritminin nabzını tutan mecralar, 2013 
yılının ilk aylarında hizmete giren, sanatı ve 
sanatçıları takipçileri ile buluşturan  
www.Artfulliving.com.tr” www.Artfulliving.com.tr  
internet sitesi ve farklı sanat etkinliklerinde medya 
sponsorluk çalışmaları ile sanat camiasının etki 
alanını yaymayı hedefliyor.

Artful Living platformunun uzun vadeli hedefleri 
arasında, sanat destekçileri ve meraklılar, 
akademik çevreler, sanatçılar, kamu ve yerel 
yönetimlerin aktif katılımı ile sanat ekonomisi ve 
İstanbul’un marka değerine sanatla daha fazla 
değer katacak stratejilerin geliştirilmesine katkı 
sağlamak da yer alıyor.

YARATICI KENT İSTANBUL’UN YAŞAM 
BAZLI SANAT MERKEZI: 

ARTFUL LIVING PLATFORMU 
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DÜNYANIN EN ÖNEMLİ GALERİLERİ ARASINDA 
YER ALAN MARLBOROUGH GALLERY’NİN 

SANATÇISI AHMET GÜNEŞTEKİN, ULUSLARARASI 
SANAT DÜNYASINDA YANKI BULAN SERGİLERİNE 

MONAKO’DA BİR YENİSİNİ DAHA EKLEDİ. 

SERGİLERİNİN YER ALDIĞI ÜLKELERİN EN ÖNEMLİ EFSANE 
VE MİTLERİNİ BAŞYAPITLARINDA GÖRSELLEŞTİRMEYE 

DEVAM EDEN AHMET GÜNEŞTEKİN, MARLBOROUGH 
MONACO’DAKİ SERGİSİNDE DE, GRİMALDİ’NİN DÖRT 

MEVSİMİ ADLI BAŞYAPITINI SERGİLEDİ. 

18 Eylül’de Marlbo-
rough Monaco’da 
açılışı gerçekleş-
tirilen “Güneş 

Çemberinin Varisi / L’héritier du 
disque solaire” adlı kişisel sergi-
si, Türkiye ve dünyadan pek çok 
sanatseveri, koleksiyoneri, iş ve 
sanat dünyasının önde gelen isim-
lerini Monako’da buluşturdu. Sergi 
ve sergi kapsamındaki tüm etkinlik-
ler ise Çalık Holding’in desteğiyle 
hayata geçti.  

New York’tan sonra, Marlborough 
Gallery’nin ev sahipliğinde ve 
Çalık Holding’in 
desteğiyle ikinci kişisel sergisini 
Marlborough Monaco’da gerçek-
leştiren Ahmet Güneştekin, son 
dönemde ürettiği, tamamı ilk defa 
sergilenen 30 eserini sanatseverle-
rin beğenisine sundu. 

14 Kasım tarihine kadar Marlboro-
ugh Gallery’de görülebilecek 

serginin ardından Güneştekin’in 
eserleri Marlborough Gallery’nin 
Londra, Madrid, Barselona ve 
Santiago gibi dünyanın farklı 
şehirlerindeki galerilerinde 
sergilenmeye devam edecek. 

Serginin Başyapıtı 
“Grimaldi’nin Dört Mevsimi” 
uluslararası koleksiyonerle-
rin ve sanat dünyasının 
merceğinde

Sergilerinin yer aldığı 
ülkelerin en önemli efsane ve 
mitlerini başyapıtlarında 
görselleştirmeye devam eden 
Ahmet Güneştekin, Marlboro-
ugh Monaco’daki sergisinde de, 
Grimaldi’nin Dört Mevsimi adlı 
başyapıtını sergiledi. Monako’nun 
kurucusu olan Grimaldi’nin 
hikâyesini büyük paneller üzerine 
inşa ederek çalıştığı eser şimdiden 
koleksiyonerlerin ve sanat 
dünyasının ilgi odağı oldu.

AHMET GÜNEŞTEKİN SANAT DÜNYASINI

Monako'da buluşturdu






