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EDITOR YAZISI

Sevgili okurlarimiz,

Akdeniz Sanat Editér Grubu olarak 34. sayimiz: sizlerle bulugturmus olmaktan dolay: biyik
bir gurur duymaktayiz. Bu sayimizin bizler icin olduke¢a zor bir siireci de beraberinde getirdi-
gini soylemek isterim. Akdeniz Sanat ic¢in titizlikle calisan, dergimizin bugiin geldigi noktada
en biyiikk emege sahip olan Editériimiz Dr. Ogr. Uyesi Babacan TASDEMIR'i kaybetmenin
derin tGzuntustnu hala yagsamaktayiz. Editér olarak bu gérevi aldigim andan itibaren bana ve
dergi grubumuza destekleri her daim devam etmis, ne zaman basimiz sikigsa bagvuracak bir
Babacan hocamizin olmas: bizlere cesaret vermisti. Kendisine duydugumuz minnet ve saygiy:

bu sayimizi hocamiza adayarak géstermek istiyoruz.

Buytk bir zevkle yaptigim editérlik siirecimin bana kattiklar: ile ben de elim geleni dergimiz
icin bildigim en dogru yolla yapmaya calistim. Bizden sonra editérlik ve editér yardimeilig
gorevlerini iistlenecek hocalarimizin da en az bizler kadar bu isi yiirekten yapacaklarina inan-
cimiz tamdir. Bu son sayimizda bizlere destek veren Sayin Yayin Kurulu Uyelerimize, degerli
alan editérlerimize ve kiymetli hakemlerimize tegekkiirlerimizi sunariz. Kendisiyle caligmak-
tan her daim mutlu oldugum, beni bu siirecte hi¢ yalniz birakmayan editér yardimcim Ars.
Gér. Giinnar YAGCILAR'a dergimize bugiine kadar verdigi kiymetli emekleri icin de sonsuz
tesekkiirlerimi sunarim. Sekretaryamiz Arg. Gér. Begim Fulya ADIZEL'e de ayrica tesekkiirle-
rimi sunmak isterim, 6zellikle bu sayidaki emegi bizler icin ¢ok kiymetliydi. Dergimizin kapak
tasariminda yer alan gérselin fotograf cekimi icin Dog¢. Handan DAYI'ya ve eser sahibi Ogr.

Gér. Mine YILDIRAN'a da sonsuz tesekkiirler.

34. sayimiz degerlendirme siireci tamamlanmig olan dért aragtirma makalesini ve bir derleme
makaleyi sizlere sunmak isterim. Birinci sirada Seray KANTARCIOGLU ve Enver GUNER'in
bizlere bir sanat eserinin nasil algilandigini, gorsel korteksin estetik yargilara ulagirken bilgiyi
nasil igledigini, renk algisini, sinestezi ve son olarak beyin hasarinin sanatcilar tizerindeki et-
kileri tizerine yazdiklar1 makaleleri yer almaktadir. ikinci sirada Ozge GUVEN AKDOGAN'1n
Anadolu Leopar: filmi {izerinden mekénlarin sinema anlatis: yolu ile déniistiiriilmesinin bi-
reylerde kent aidiyet duygusunu kirarken yogun ruhsal ¢éziilmeler yaratabildigini ortaya koy-
may1 amagladigi makalesi yer almaktadir. Bir sonraki yazimizda ise Sadik ARSLAN, doga ile
iliskisi zayiflayan bedenin yiirtime eylemini, postmodern sanat pratikleri tizerinden yiirtime-
nin beden ile iligkisini sanat baglaminda irdeleyen calismasini bizlere sunmaktadir. Dérdiin-
cli aragtirma makalemizde yazarimiz Asuman KAYA, Mimarlik Bélimiu égrencilerinin sanat
akimlar1 hakkindaki bilgilerinin yapmis olduklari uygulama caligmalariyla kalici 8grenmeye
déntustirdikleri, ayni zamanda yaptiklar: degerlendirmelerle sanat elestirisi ve eser analizi

yapabilme becerilerini arttirdiklarini bir durum ¢aligmas: ile bizlere sunmaktadir. Son yazimiz-
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da yazarlarimiz Hanife Neris YUKSEL ve Taner CAMSARI'nin, tip ve heykel arasindaki iligkiyi
inceleyerek, bu alanlarin birbirleriyle iligkili olarak nasil siniflandirilabilecegine odaklanarak

perspektifi genigletmeyi amacladiklar: derlemeleri yer almaktadur.

Estetikten sinemaya, mimariden heykele farkli alanlardaki makaleler ile sanat ve tasarim ala-
nina katk: sunmaya c¢aligtigimiz bu son sayimiz ile sizlere veda ederken, dergimizin tstlendigi

misyon ile ¢ok daha énemli yerlerde olacagina inancimiz tamdir.

Sevgiler...

Menekse Suzan TEKER
Temmuz 2024, Antalya



WHAT COGNITIVE NEUROSCIENCE SAY
ABOUT AESTHETIC EXPERIENCE?"

* %k

SERAY KANTARCIOGLU**, ENVER GUNER

ABSTRACT

Today, researchers can observe the neural responses to an aesthetic image in the human brain
and examine the physiological reactions of viewers to an art object. Neuroaesthetics is a new
field of study that characterizes the evolutionary history of the creation and evaluation of art
by examining these responses. Neuroscientists, who have managed to map the neural
pathways of the visual processing processes that occur in a person's brain while watching
artworks, have been focusing on how the visual cortex processes information and reaches

aesthetic judgment in recent years.

The focus of this research is how a work of art is perceived, how the visual cortex processes
information when reaching aesthetic judgments, color perception, synesthesia, and finally, the

effects of brain damage on artists.

In the study, firstly, the visual-spatial processes, which are the basic processes of visual
perception, were discussed. In this way, object perception and the visual processes occurring
in the brain during the perception of the art object were examined. In the next section, which
draws attention to the perception of color as well as shape and spatial location, synesthesia,
which has been the subject of many studies by neuroscientists in recent years and is known
as the perception of one sense together with another sense, is discussed. Finally, studies on
brain-damaged artists, one of the experimental methods most preferred by neuroscientists in

research on aesthetic perception, and the data obtained from these studies are presented.

Keywords: Neuroaesthetic, Empirical aesthetic, Visual perception, Color, Synesthesia.

* This article is produced from a Ph.D. thesis named “Perception of Artwork and Visual Processes from Neuroaesthetic Perspective” by Seray

Kantarcioglu.

** PhD., Akdeniz University, Institute of Fine Arts, Department of Art and Design, tokseray@gmail.com, https://orcid.org/0000-0001-9385-

3499.

*** Asst. Prof., Akdeniz University, Fine Arts Faculty, Department of Ceramic Design, eguner@akdeniz.edu.tr, https://orcid.org/0000-0002-

8150-88309.

=+ [ki yazar da caligmaya esit oraninda katkida bulunmuglardir. Calismada herhangi bir destek ve tesekkiir beyam veya catigma beyam

yoktur.
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BiLISSEL SiNIRBILiM ESTETIK DENEYiM
HAKKINDA NE SOYLUYOR?®

SERAY KANTARCIOGLU™, ENVER GUNER™*

oz

Giinlimiizde insan beyninde estetik goriintiilere verilen noral tepkilerin gézlemlenebilmesi ile
izleyicilerin sanat nesnesi karsisinda verdigi fizyolojik tepkiler incelenebilmektedir.
Noroestetik, bu tepkilerin incelenerek sanatin olusturulmasi ve degerlendirilmesinin evrimsel
gecmisini karakterize eden yeni bir ¢alisma alanmidir. Kisinin bir sanat eserini izlerken
beyninde gerceklesen gorsel islem siireglerinin noéral yollarin1 haritalamayr basaran
sinirbilimciler, son yillarda gorsel korteksin bilgiyi nasil isledigi ve estetik yargiya nasil

ulasildig tizerine odaklanmaktadirlar.

Bu arastirmanin odagini, sinirbilimcilere gore bir sanat eserinin nasil algilandig, estetik
yargilara ulasilirken gorsel korteksin bilgiyi nasil isledigi, renk algisi, sinestezi ve son olarak

beyin hasarinin sanatgilar tizerindeki etkileri olusturmaktadir.

Calismada ilk olarak, gorsel alginin temel asamalari olan gorsel-uzaysal stiregler ele alinmistir.
Bu sayede nesne algilama ve sanat nesnesinin algilanmasi sirasinda beyinde gerceklesen noral
stire¢ler incelenmistir. Bicimin ve uzamsal konumun yan1 sira renk algisina da dikkat ceken
bir sonraki béliimde, son yillarda sinirbilimciler tarafindan pek ¢ok calismaya konu olan ve
bir duyunun baska bir duyu ile birlikte algilamasi olarak bilinen sinestezi ele alinmistir. Son
olarak sinirbilimcilerin estetik deneyim tizerine yaptigi calismalarda en ¢ok tercih ettigi
deneysel yontemlerden biri olan beyin hasari yasamis sanatgilar iizerinde yapilan ¢alismalar

ve bu arastirmalardan elde edilen verilere yer verilmistir.

Anahtar Kelimeler: Noroestetik, Ampirik estetik, Gorsel algi, Renk, Sinestezi.

*Bu galigma, Seray Kantarcioglu tarafindan hazirlanan, “Néroestetik Perspektifinden Sanat Eseri Algis1 ve Gérsel Islem Siiregleri” baghklh

Sanatta Yeterlik Tezi'nden tiretilmigtir.

** Doktora, Akdeniz Universitesi, Giizel Sanatlar Enstitiisti, Sanat ve Tasarim Béliimii, tokseray@gmail.com, https://orcid.org/oooo-
0001-9385-3499.

*** Dr. Ogr Uyesi, Akdeniz Universitesi, Giizel Sanatlar Fakiiltesi, Seramik Bélimi, eguner@akdeniz.edutr, https://orcid.org/oooo-
0002-8150-8839.



1. INTRODUCTION

It is well known that the origins of studies on the relationship between the mind's potential
for aesthetic perception and its biological origins date back to the late 19th century. The
beginning of psychological aesthetics is considered to the publication of Vorschule der
Aesthetik by Gustav Fetchner in 1876, the founder of empirical aesthetics. A psychophysicist,
Fechner believed that there was a connection between the physical properties of stimuli and
the sensations they produced. According to Fetchner, external psychophysics involved the
relationship between variations in the physical properties of stimuli and the sensations they
caused, while internal psychophysics involved the relationship between these sensations and
the neural activities underlying them. In this sense, Fechner was truly ahead of his time in
anticipating one of the main goals of modern neuroscience, which involves establishing
correspondences between neural and mental processes. Recent developments in cognitive
neuroscience have made possible the research opportunities that Fechner envisaged over a

century ago.

Neuroaesthetics is an interdisciplinary field that studies the cognitive processes underlying
aesthetic experience. It focuses on how works of art are perceived and the mechanisms by
which they are processed in the brain. The field was first established in the late 20th century
by neuroscientists Semir Zeki and Vilayanur Subramanian Ramachandran and explores how
the brain processes and responds to artworks, combining perspectives from neuroscience, art,

philosophy, and evolutionary psychology.

It is only in the last 50 years that technologies have been developed to monitor what is going
on in the brain. This has allowed scientists to observe the neural processes that take place
while artists create their works or viewers look at them. With these scientific researches,
neuroaesthetics adds new principles to visual perception known as Gestalt principles and
places them in an evolutionary context. Scientists are also contributing to new theories about
why art is so prevalent in all cultures. Since the 2000s, many experimental studies of the
creative brain and art theory have provided important data on how the brain evaluates

artworks and how this processing contributes to our general perception of beauty and art.

This study aims to present the current theories and perspectives on aesthetic experience by
utilizing the latest experimental data derived from neuroscience. To achieve this goal, both
quantitative and qualitative data regarding human aesthetic perception have been used in

different sections.

The theoretical framework of the research has been carefully crafted by reviewing
contemporary scientific approaches to aesthetic experience and the neuroaesthetic literature.
In this context, recent advancements, such as the information processing model during the

perception of artworks proposed by neuroaesthetic and Semir Zeki's discovery of the color-
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sensitive v4 region in the brain, have been presented to the reader through neuroimaging

results and clinical experimental data spanning the last two decades.

Using the document analysis method, the study introduces new perspectives of veiwer-
centered aesthetic perception approaches while addressing cognitive processes related to
aesthetic perception within a scientific context. The research holds importance in succinctly
conveying the processes of formal perception of artworks and making aesthetic judgments,

and it contributes new information to empirical aesthetic research further studies.

2. VISUO-SPATIAL PROCESSES

The brain's ability to make and appreciate art is directly related to the ability to see. The
recognition, perception, viewing and interpretation of the art object are perceptual processes
that take place one after the other and in parallel. Therefore, in order to understand the roots
of our ability to appreciate art, we must first understand the visual information processing
system. Scientific studies presenting data on art perception from the perspective of
neuroscience show that we perceive works of art in stages, just as the information processing
model in the visual system is progressive. In order to understand these stages, we must first

look at the visual-spatial perception processes.

Spatial perception is essential for an organism to adapt to its surroundings and survive. The
organism reacts to the resources it requires to continue its life by recognizing both its own
and the other living and nonliving things' spatial position in space. It also responds to stimuli
that risk its survival. People perceive space based on; the placement of objects in space, the
relationships between events and objects in space, the interactions between bodily parts, and

the relationships between the body and objects (Mountcastle, 2000).

The visual system, which gives numerous cues about the surroundings, is critical in spatial
perception. Apart from the perception of physical aspects such as color and shape of distant
objects, the sense of sight also enables the perceiving of movement. By detecting the position
of items and measuring the distance between objects, visual systems allow for the perception

of an object with missing physical parts in their fullness (Karakas, 2008, p. 188).

Perception of an object's characteristics and perception of object’ spatial location are two
functions which are closely connected. Nevertheless, in the brain, these two modes of
perception operate separately but in parallel and synchronously. The primate visual system
includes two functional pathways that control object perception and visuospatial perception.
The ventral (occipitotemporal) and dorsal (occipitoparietal) pathways are often known as the

"what" and "where" pathways (Mishkin, 1983).



Higher order integration

recognition and memorization of objects and forms

Occipital cortex

Primary integration
perception of shape, color, motion

Temporal cortex

Higher order integration

precise localization of animate or inanimate objects

Figure 1: Visual pathways in the brain.
Source:Nataf S. (2016). Clonal Selection vs Clonal Cooperation:
The Integrated Perception of Immune Objects, p. 2226.

Both pathways originate from the primary occipital cortex. Goodale's research indicates that
the ventral pathway is crucial for recognizing object features, whereas the dorsal pathway is
important for perceiving relationships between the parts of an object, the object's location,

and visuomotor actions towards objects (Goodale, 2000).

Andersen (1997), on the other hand reveals that neurons in the ventral areas respond to object
features such as shape, color, and context, while neurons in the dorsal and middle temporal
areas respond to visual-spatial attributes and visually-guided movements without responding

to specific object features.

Clearly, the dorsal pathway is concerned with "where" the object is, whereas the ventral
pathway is concerned with "what" the object is. However, in daily life, object and place

perceptions are evaluated as a whole.

So, beyond object perception, how is a work of art perceived from the perspective of

neuroscience?

An experimental research programme in visual neuroaesthetics is known to be based on two
principles. The first principle is that visual aesthetics, like vision, has multiple components.
The second is that aesthetic experiences emerge from the combination of responses to these
different components. The process of human visual recognition of objects provides a
framework for considering these components. Currently, research focuses on these

components and their properties in various combinations.

Visual information is processed by the nervous system in a hierarchical and parallel manner.
In the visual system, our perception undergoes multiple stages of processing, namely early,
intermediate, and late vision. Early vision involves extracting fundamental elements from the

visual stimuli, such as color, brightness, form, motion, and location. These basic features are
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then processed in different brain regions. Intermediate vision comes into play, organizing
certain visual elements into coherent groups while separating others, which aids in
comprehending the complex visual input. Late vision takes charge of selecting relevant
coherent areas to focus on and activates memory to recognize objects and attribute meanings

to them (Chatterjee 2003a, Farah 2000).

Attention
3
/ ™~
Early vision, Intermediate
Features, vision
““™ (Orientation,[~™ (Grouping)
shape,
r— color) Emotional response:
Stimuli Liking, wanting
y /
Content

(Places, faces)

Figure 2: A General Information Processing Model In Neuroaesthetic Research.

Source: Gottfried J. A. (ed.), (2011). Neurobiology of Emotion and Reward, Boca Raton (FL): CRC Press.

When it comes to visual artwork, it can also be analyzed based on early, intermediate, and late
components. Studies have demonstrated that aesthetic perception can discern the form and
content of artworks. Early and intermediate vision processes play a vital role in perceiving
and interpreting the shapes and visual structures present in the artwork, while later vision
processes are more concerned with understanding its content and significance. Typically,
when viewing an artwork, the initial visual elements perceived are its colors and spatial
arrangement, which are then combined to form larger perceptual units. This process of
grouping contributes to the overall compositional balance of the artwork, often referred to as

"unity in variety" (Ishai, Fairhall and Pepperell, 2007).

Due to the data obtained by Chatterjee over the past decade, the brain mapping of emotional
responses to an aesthetic image beyond perception is now able to be monitored and it is

possible to observe how aesthetic judgements are made (Chatterjee, 2011, p. 23).

Aesthetic judgements about stimuli, as measured by preference ratings, are likely to
engage widely distributed circuits in the dorsolateral frontal and medial frontal cortices.
The general point is that visual neuroaesthetics, like most complex biological systems, is
hierarchical and can be decomposed into its component subsystems. It is precisely this

hierarchical organization that makes empirical aesthetics possible (Simon, 1962).



Figure 3: Hierarchical progression in visual aesthetics, exemplifying visual processing through the
brushstroke of three famous artists. Each painting depicts the female figure through successive levels of
representational complexity, from Malevich (early) to Picasso (middle) to Titian (late).

(a) Torso, 1928-32 (oil on canvas), Kazimir Severinovich Malevich (1878-1935)

(b) Weeping Woman, 1937 (oil on canvas), Pablo Picasso (1881-1973)

(c) Venus of Urbino, 1538 (oil on canvas) Titian (Tiziano Vecellio), (1488-1576)

Source: Gottfried J. A. (ed.), (2011). Neurobiology of Emotion and Reward, Boca Raton (FL): CRC Press, p. 436.

The concepts of "perception” and "cognition" are highly significant in understanding the
gradual mental processes that unfold when experiencing works of art in aesthetic perception.
Perception is the process of acquiring information from environmental stimuli through visual,
auditory, tactile, and other sensory interventions. In neuroscience research, the concept of art
perception generally focuses on the sensory experience of artworks. The perception of visual
elements such as colors, shapes, textures, and compositions forms the foundation of the

aesthetic experience, as artworks primarily rely on these initially processed sensory inputs.

On the other hand, cognition involves mental processes such as understanding and thinking.
In aesthetic perception, the concept of cognition represents a cognitive process of interpreting
and evaluating works of art. Through cognitive abilities used to understand the theme of the

artwork, decipher the artist's intentions, and grasp the overall message of the piece,
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individuals arrive at an aesthetic judgment after evaluating the art object
In recent years, neuroaesthetic research has reached a consensus among scientists that the
human tendency to appreciate art has its origins in the development of the prefrontal cortex
and is related to the brain's reward mechanisms. Professor Ann Marie Barry emphasizes the

role of these mechanisms by saying:

What all aesthetic theories commonly share is the idea that the pleasure derived from
images (regardless of the type) is obtained through the senses and leads to a sense of
euphoria. Appreciating aesthetics typically culminates in a feeling of satisfaction. This
feeling is the result of a series of cognitive processes. The convergence of everything
into a unified concept through obtaining visual meaning from visual inputs results in

aesthetic pleasure, often driven by problem-solving (Barry, 2016, p. 148).

Another theory put forth by neuroscientists focuses particularly on the role of mirror neurons
in the cognitive processes of perceiving and understanding art. Scientists support this theory
by proposing the theory of empathic response to art, which is based on the interaction
between two elements. According to this approach, the perception of art involves the
simulation of actions, emotions, and bodily sensations associated with the activation of mirror

neurons.

The relationship between empathic emotions triggered by neural simulation in the art viewer
and the content of the artwork constitutes the fundamental element of empathic response to
art. The second crucial aspect is the relationship between the empathic feelings of the art
viewer and the artistic production technique (brush strokes, texture, etc.). This theory
suggests that it will form the fundamental framework for the aesthetic appreciation response
to art not only for artistic performances (live /recorded or moving) but also for static aesthetic

forms, such as visual arts (Gallese, 2013, p. 449).

3. COLOR PERCEPTION

Color perception is a complex trait that plays a critical role in how humans interact with their
environment. Throughout evolution, color has helped humans develop the ability to survive
and interact with their environment. Looking at its evolutionary origins, color perception is
linked to basic survival strategies in nature, such as protecting against danger, finding food,

mates, and communication.

The importance of color in visual perception is not limited to survival; it is also critical to
communication and social interaction. Emotional expressions between people are
communicated through color. For example, the color red symbolizes danger or passion, while
the color blue can evoke feelings of calm and serenity. These colors are used to express

emotional states and communicate those feelings to others.



The visual arts have embraced and developed the use of color as a means of expression and
meaning. The contribution of color to the aesthetic experience is an important element that
enhances the emotion, meaning, and atmosphere of artworks. In selecting and using color
palettes, artists make deliberate choices to evoke a particular emotional response in the
viewer, to create a particular atmosphere, or to tell a story. Especially in paintings, the use of
color becomes a central element of the composition. Certain combinations of colors can lead
the viewer to a particular emotional state. Cool tones (blues, greens) can evoke a sense of
peace and serenity in a painting, while warm colors (reds, yellows) can represent energy and
passion. The symbolism of colors is also common in works of art. A color can have different
meanings depending on the culture. For example, while white symbolizes purity and
innocence in Western cultures, it can be associated with death and mourning in Eastern

cultures. This symbolism adds depth and layered meanings to artworks.

The latest discovery that neuroscience has brought to a wide range of topics, from the
evolutionary origins of the use of color in the visual arts to its symbolic meanings, is the
discovery of the color-sensitive v4 region in the brain by Semir Zeki, one of the founders of
neuroesthetics. Zeki conducted many experiments on the activation of this region and added
new information to the literature that will shed light on the neural mechanisms of color

perception in humans.

Color is the product of a complicated process carried out by the brain, which consists mainly
of comparing the wavelength composition of light reflected from a surface with the
wavelength composition of light reflected from surrounding surfaces. According to
physiological and clinical research, the human brain divides color processing into three
general cortical stages: V1, V2, and V4. The perception of the existence and intensity of various
wavelengths as well as the identification of the wavelength difference are the primary goals of
the first stage of color processing, which is based on V1 and possibly V2. The automated
mechanisms of color constancy without consideration of memory, judgment, or learning are
the focus of the second stage, which is based on V4. The tendency of objects to appear in the
same color under different lighting conditions is known as color constancy. The third stage is
primarily focused on object colors and is based on the temporal and frontal cortex (Zeki,

1999).
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V4 (colour)

Face and object
recognition areas V5 (motion)

Figure 4: Functional Organization of The Human Visual Cortex (Occipital Lobe)

Source: Zeki, S. (1999). Inner Vision: An Exploration of Art and the Brain. Oxford University Press.
Ramachandran also explains that the V4 region is responsible for processing visual
information related to color perception. The process begins with neural signals from the retina
reaching the back of the brain, where the incoming image is categorized based on its
fundamental attributes like color, motion, shape, and depth. After this initial classification,
information about these different features is separated and distributed to various areas within
the temporal and parietal lobes. For instance, details about the direction of moving objects are
sent to the V5 area in the parietal lobes, which is specialized in motion processing. In contrast,
color information is predominantly directed to the V4 area. Additionally, the processed color
information within the V4 area can further be transmitted to remote regions of the temporal

lobes, close to the angular gyrus (Ramachandran, 2011, p. 136).

Semir Zeki's color perception research includes not just the perception of object colors but
also brain distinctions in the perception of compositions generated by colored geometric
patterns. In this connection, Zeki conducted tests with Mondrian paintings as stimuli in 1997,
and in 1998, he reported the contrasts and similarities between color perception and the brain
dynamics created by Mondrian paintings alongside Ludovica Marini. Zeki utilized fMRI to
identify color pathways in the human brain beyond the main visual cortex's region V4.

He asked volunteers to see objects in natural and non-natural colors, as well as their
achromatic equivalents, and then compared the activity produced in the brain under different
conditions. The findings revealed that both naturally and artificially colored items engaged a
route from V1 to V4, but this activity did not entirely match that caused by viewing abstract

Mondrian paintings. According to the results of the experiment:

Normally coloured objects activated more anterior parts of the fusiform gyrus,
hippocampus and the ventrolateral frontal cortex, whereas abnormally coloured objects

activated the dorsolateral frontal cortex (Zeki, 1998).



Figure 5: Objects in natural and non-natural colours used by Zeki as stimuli

Source: Zeki S. (1998). Three cortical stages of color processing in the human brain, Brain, p.121.

Another study, conducted by Osaka, has provided significant data in recent times regarding
color perception. In the research, a series of experiments were conducted to understand how
monochromatic, harmonious, and multicolored images are evaluated within certain
mechanisms and how colors are remembered, harmonized, and appreciated in the brain.
Osaka's work on color perception shows color is a visual stimulus that is represented by the
brain either verbally or visually. There is little variation in the activation patterns of verbal
representations between identical hues and corresponding color descriptions. Osaka's data
on harmony and aesthetic preferences have contributed not only to studies on color, but also
to the general field of neuroaesthetics by showing how reward mechanisms are linked to

visual perception (Osaka, 2022, p. 635).

As aresult, color exists only in our own neurological system and nowhere else in the cosmos.
Color is a perceptual process that occurs in our nerves, not a universal attribute or quality of
the physical world. According to neuroaesthetic researchers, our nervous system evolved
specific sensory cells that enable our brain to sense color, since information supplied by
chosen reflections of a restricted band of electromagnetic radiation is beneficial to humans in
an evolutionary context. However, this perceptual process may not work in the same way for
everyone. Synesthesia is an exceptional phenomenon in which the perception of color is mixed
with other sensory perceptions, and it contains very interesting examples in terms of its

relationship to artistic creativity.

3.1. SYNESTHESIA

In the nineteenth century, Francis Galton, Charles Darwin's cousin, found that some
apparently totally normal members of the general public perceived numerals in color. Five
were blue, seven were yellow, eight were pale green, and nine were indigo. Notes resembled
colors for some persons who were otherwise fully normal. C sharp may be blue, F sharp could
be green, and another note could be yellow. Synesthesia is a condition in which some
sensations get confused. While typical people perceive all of their senses independently,

synesthetic persons experience some sensations together. What causes this to happen?
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Ramachandran addresses this question from two perspectives, and emphasizes that one of the

answers is very interesting:

As Sir Galton said in the 1800s, synesthesia runs in families and is therefore genetically
based. The second is that synesthesia is also related to creativity. Synesthesia is 8 times
more common in artists, poets, novelists and other creative people in society than in the

general population (Ramachandran, 2007).

The color and number areas of the brain are known to be adjacent in the brain. Because of
that, there may be unintentional linkages between the color and number zones. As a result,
whenever people have seen a number, they also perceive the corresponding color. The
presence of an aberrant gene in the family or a mutation in the gene that generates cross-links
is cited as the primary cause of synesthesia. It appears that when we are born, there is an
extensive network of connections between all regions of our brain. However, as we grow,
these connections are selectively reduced, leading to the distinct modular structure of the
mature brain. If a specific gene responsible for this reduction undergoes a mutation, the
trimming process between adjacent brain areas becomes deficient. This deficiency can result

in various forms of synesthesia, such as associating numbers with colors or tones with colors.

So, what do artists, poets, and novelists have in common? They possess the ability to link
seemingly unrelated ideas or thoughts metaphorically. For instance, when someone says
"Juliet is the sun," they aren't suggesting that she is literally a glowing ball of fire. Instead, they
are making a connection between her warmth, radiance, and life-giving nature, similar to the
sun. This ability to establish connections is crucial in their creative pursuits. If we assume that
individuals with synesthesia have a greater number of cross-connections and associations
between different parts of their brain, it follows that they would exhibit a higher propensity
for metaphorical thinking and creativity. Consequently, the prevalence of synesthesia is eight

times higher among poets, artists, and novelists (Ramachandran, 2007).

Research indicates that every individual possesses the capacity for synesthetic abstraction, as
demonstrated in the Kiki and Buba experiment. This experiment, initially conducted by
Wolfgang Kohler in 1929 and later repeated by Vilayanur Ramachandran in 2001, involved
participants determining which of two shapes, shown below, represented Kiki and Buba. In
Ramachandran's study, 99 percent of the audience identified the right shape as Kiki and the

left shape as Buba. This outcome holds significant implications.



Figure 6: Buba (left), Kiki (right)
Source: Xochitl G. (2016). Media guide: The Bouba-Kiki Effect, Science Friday.

https://www.sciencefriday.com/educational-resources/media-guide-the-bouba-kiki-effect

In reality, engaging in synesthetic abstraction through the cross pattern involves a sudden
change in auditory tone in the brain's auditory cortex. The term “Ki-ki” represents the
excitation of hair cells in response to the sharpness inherent in the angular shape. This reveals
that the brain is making connections on a fundamental level. The photons received by the eyes
contribute to the perception of shape, while the hair cells in the ear contribute to the auditory
pattern. Nevertheless, the human brain has the remarkable ability to extract common
elements. This primitive form of abstraction occurs in a specific brain region known as the
fusiform gyrus. When this area is damaged, individuals not only lose the capacity to establish
the Buba-Kiki connection but also struggle with metaphorical associations (Ramachandran,

2007).

4. STUDIES ON BRAIN INJURY ON ARTISTS

In Neuroaesthetics, there are various research methods aimed to understand the functions of
the human brain. For instance, Functional Magnetic Resonance Imaging (fMRI) allows
researchers to measure brain activity and observe how individuals respond to specific visual
stimuli or artworks, as well as identify the activated brain regions. Other notable methods
include Transcranial Magnetic Stimulation (TMS), Electroencephalography (EEG), Eye
Movement Tracking, Galvanic Skin Response tests, and Behavioral Experiments. Among these
methods, studying artists who have sustained permanent damage to specific brain regions?

provides valuable insights.

In such cases, genetic alterations in these brain areas do not necessarily lead to a complete

loss of mental capacity; rather, they often result in altered perception abilities. However, it's

IThe cases discussed here are conveyed to the reader in the same words as neuroscientists have identified the
patient's condition. The common point of physiological conditions such as head trauma, paralysis, stroke, cerebral
hemorrhage experienced by artists is that all of them have experienced changes in their artistic style as a result of
brain damage. However, it should be underlined that the radical changes seen in the artists' styles are not only
physiological, but may also be related to cultural and environmental factors.
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essential to emphasize that the changes observed in artists' works following brain injuries
may not solely stem from physiological alterations. Psychological and environmental factors
post-brain injury can also influence artists' tendencies to develop different styles or

approaches in their artwork.

One of the most intriguing effects of brain damage on artists is a class of phenomena in which
the resulting art is surprisingly attractive. Damage to the right hemisphere can lead to left
spatial neglect, where patients are not aware of the left side of space (Chatterjee and Neglect,
2003). Painters sometimes overlook the left side of the paintings they create or paint (Blanke,
Ortigue and Landis, 2003). Two examples demonstrate how altering spatial perceptions can

result in widely respected art.

Lovis Corinth, a well-known German impressionist, had right hemisphere paralysis in 1911.
He maintained painting once he recovered. His self-portraits and portraits of his wife (Fig. 7)
had distinct stylistic alterations, with features on the left occasionally removed and textures
on the left mixing with the backgrounds. His later work, according to Alfred Kuhn, places him

in the ranks of great painters (Gardner, 1975).
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Figure 7: Lovis Corinth - Before and After Stroke Paintings
a)Die Nacktheit, 1909 (Before stroke)
b)Walchensee, Landhaus mit Wascheplatz, 1920 (After stroke)



c) Study of the artist's wife (Charlotte Brerend), 1912 (After stroke)
d) Self-portrait, 1912 (After stroke)
Source: Blanke O, Pasqualini I., (2012). The riddle of style changes in the visual arts after interference with the right
brain. Front Hum. Neuroscience, p.154.
Corinth created over 1200 paintings, several hundred watercolors, and hundreds of sketches
and prints, according to Brugger (1992). He produced 67 paintings in 1911, the year before
his stroke. This was reduced to 24 paintings in 1912. In 1913, his output increased to 53
works. Corinth created about 250 paintings between 1919 and 1925. With the large quantity
of artwork produced by the artist's prodigious productivity over the years, research cannot
cover all of Corinth's works, but Olaf Blanke's investigation has succeeded in offering an

analysis of 54 of Corinth's self-portraits.

Figure 8: Paintings of Lovis Corinth

a) Portrait of Professor Eduard Meyer, oil on canvas, 140x180 cm, 1910-1911 (before stroke)
b) Woman in a Hat with Roses, oil on canvas, 60x50 cm, 1912 (after stroke)
Source: Chatterjee A., Bromberger B., Smith W.B., Sternschein R. and Widdick P. (2011). Artistic
Production Following Brain Damage: A Study of Three Artists, Artists. Leonardo, p.407.

Loring Hughes' experience with pre-morbid accuracy of description after suffering from right
hemisphere paralysis which was documented by Heller in 1994. Hughes set aside formal
concerns following his paralysis in order to focus on his own imagination and feelings. His new
works were warmly accepted by the art community at the time. His work has been defined as

"a form of radical explosion of energy that had not previously existed" by critic Eileen Watkins.
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Figure 9: Portraits of Loring Hughes
a) Before brain injury
b) After brain injury
Source: Heller, W. (1994). Cognitive and emotional organization of the brain: Influences on the creation and
perception of art. Neuropsychology, p.277.

The Bulgarian artist Zlatio Boyadzhiev and the American artist Katherine Sherwood both
experienced the effects of left hemisphere injury. Boyadzhiev, who was born in the town of
Brezovo, graduated from the Painting Department of the Academy of Fine Arts in Sofia in 1932.
Before his illness (before 1951), Boyadzhiev's artistic style was known to be pastoral and
pictorial. These works, considered to be his early works, were characterized by a neoclassical

style with scenes from rural life. During these years, he frequently used neutral colors in his

works.
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Figure 10: Paintings of Zlatio Boyadzhiev
a) Landscape, Before Stroke
b)Montmartre, After Stroke
Source: Brown, J. (1977). Mind, brain, and consciousness. The neuropsychology of cognition.

NewYork Academic Press.



Following his stroke, he started using his left hand in an entirely new manner. His formal style
shifted dramatically toward grotesque imagery, hundreds of forms in compositions, and
passionate colors. Boyadzhiev's paintings are now regarded as having more colorful, flowing,
and dynamic lines (Brown, 1977). The artist's images got increasingly creative, even weird

and surreal at times.

Katherine Sherwood had a left hemisphere hemorrhagic stroke. As a result, she suffered from
aphasia and right-side weakness (Waldman, 2000). Sherwood, whose paintings were
regarded as "very intellectual” until she suffered a stroke, thought she couldn't make such
representations after the stroke, even though she wanted to. Her new painting style has been

described as "raw" and "intuitive" with distinctive irregular circular movements.

Figure 11: Paintings of Katherine Sherwood

a) Before Stroke Drawing
b) After Stroke Painting
Source: Chatterjee A., Bromberger B., Smith W.B., Sternschein R. and Widdick P. (2011). Artistic
Production Following Brain Damage: A Study of Three Artists, Artists. Leonardo, p. 406.

5. CONCLUSION

The empirical aesthetic tradition that dates back to Fechner in the nineteenth century has only
recently been embraced by neuroscience. Since the beginning of scientists' studies on
aesthetics, similarities between the structure of the brain and works of art have been found.
According to research, the nervous system guides a person to comprehend the fundamental
aspects of the world, much like an artist. The nervous system divides visual information into
separate components like color, brightness, and movement to process it. Similar to this, many
artists have decided to isolate various visual aspects of their paintings, particularly in the

previous century. For instance, Calder stresses movement whereas Matisse emphasizes color.

Cognitive neuroscience studies shed light on why art has been so widespread and valued
throughout human history, while also showing that we perceive the art object by using our
senses, perceiving external stimuli and assigning values to each input through a reward

mechanism. It is worth underlining the role of the reward systems in our brains in our
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appreciation of art. Because research shows that when we look at a work of art that we find
attractive, the reward centers of our brain are activated, releasing chemicals associated with

pleasure and reward.

While it's clear that understanding the neurobiology of aesthetics increases our appreciation
and creation of art, is there a point at which we ruin art by trying to quantify it? According to
scientists, the answer is controversial; there doesn't always seem to be a common observation
surrounding art because it is so personal and so tied to the reality of a particular individual.
The findings suggest that there are some aesthetic "universals"”, recurring mechanisms that
make different artistic expressions from distant cultural contexts beautiful, possibly due to the
functioning of our brains, that appear in the formal characteristics of artistic works. But it is

unlikely that the essence of art emerges from these mechanisms alone.

Although some art theorists may disagree with this result, these investigations show the new
acceptance by scientists that visual aesthetics is a fundamental aspect of the human mind and
must adhere to laws of neural structure. From the standpoint of neuroscience, the remarkable
similarities between the goals and techniques of artists and the structure of the visual system
give fresh ideas on aesthetic experience. On the other hand, scientific studies looking at how
brain trauma affects artists make this new topic deserving of future clinical studies. The
difficult part is developing experimental paradigms and testable hypotheses from these

interpretations.
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DONUSEN KENTLER, NESLIi TUKENENLER:
ANADOLU LEOPARI FILMINDE
MEKANSAL URETIM

0zGE GUVEN AKDOGAN"

0z

Sinema metinlerinin kentsel doniisiime dair ne soyledigi sorusundan yola ¢ikan bu c¢alisma,
mekanlarin politik, sosyal ve nostaljik anlamlarina odaklanmakta ve eski ile yeni arasindaki
gerilimi film kahramanlar1 iizerinden ele almaktadir. Anadolu Leopari filmi, Tirk sinemasi
evreninden amagli 6rnekleme teknigi ve baskent Ankara'nin sosyo-ekolojik dontisiimiine ve bu
doéniisimiin faillerine géonderme yapan bir anlatimla giincelligi agisindan ¢alismanin nesnesi
olarak secilmistir. Calismanin amaci, mekanlarin sinema anlatisi iizerinden déniistiiriilmesinin
bireylerde kent aidiyet duygusunu kirarken yogun ruhsal ¢oziilmeler yaratabildigini ortaya
koymaktir. Tarihi mekanlarin, kentsel tasarim coskusuyla tiiketime ve turizme dogru
donlisimiinii gozler 6ntine seren film, sosyal adalet, kent aidiyeti ve kent hafizasi gibi konularin
irdelenmesi i¢in uygun bir zemin saglamaktadir. Film, kent ve kapitalizm elestirisi lizerinden
metinsel analiz yoluyla analiz edilmektedir. Giris b6liimiinti takip eden ilk boliimde, Lefebvreci
anlamda mekanin tretimi, yani mekanin insa edilme, kurulma, yok edilme, politik ve toplumsal
olarak érgiitlenme bicimi incelenmektedir. ikinci béliimde kent ve sinema iizerine yapilan
calismalar arastirilarak filmin anlatis1 metin ¢éziimlemesi yoluyla ¢oéztimlenmektedir. Sonug
olarak calisma, filmsel anlati yoluyla kentsel degerleri elinden alinan bireyin, politik ataletin de

katkisiyla nasil yalmizlasabildigini gostermektedir.

Anahtar Kelimeler: Kent, Mekanin iiretimi, Kentsel aidiyet, Henri Lefebvre, Anadolu Leopari
filmi.
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TRANSFORMING CITIES, EXTINCTION:
SPATIAL PRODUCTION IN THE ANATOLIAN
LEOPARD MOVIE

0zGE GUVEN AKDOGAN"

ABSTRACT

Starting from the question of what cinematic texts say about urban transformations, this study
focuses on the political, social and nostalgic meanings of spaces and considers the tension
between the old and the new through movie heroes. The Anatolian Leopard movie has been
chosen as the object of study in terms of its currentness with its purposeful sampling technique
from the universe of Turkish cinema, and a narrative that refers to the socio-ecological
transformation of the capital Ankara and the perpetrators of this transformation. The aim of the
study is to reveal that the transformation of spaces through the cinema narrative can create
intense spiritual dissolution while breaking the sense of urban belonging in individuals. The film,
which reveals the transformation of historical places with an urban design enthusiasm towards
consumption and tourism, provides a suitable ground for examining issues such as social justice,
urban belonging and urban memory. The film is analyzed through textual analysis through
criticism of the city and capitalism. The first chapter following the introduction discusses the
production of space in the Lefebvrean sense including its construction, establishment and
destruction as well as its political and social organization. In the second part, studies on the city
and cinema are examined where the film narrative is analyzed through text analysis. As a result,
the study shows, through filmic narrative, how the individual whose urban values is taken away

can become isolated, also with the contribution of political inertia.

Keywords: City, Production of space, Urban belonging, Henri Lefebvre, Anatolian Leopard.
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1. GIRiS

“Simdi, tipki senin gibi, sesimi ¢cikarmadan beni bekleyen sona
razi, kuyrugum altinda basim, képek gibi yasiyorum.
Oliiyorum.”

Fikret, Anadolu Leopari

Bu calismada Anadolu Leopari filmi (Emre Kayis, 2021), kent ve kapitalizm elestirisi iizerinden
metin analizi yontemiyle c¢oziimlenmektedir. Bir kentsel mekan olarak Ankara Hayvanat
Bahgesi’'nin kapatilip bir eglence parkina dontstiirtilmesini konu edinen film, kapitalist mekan
liretim alani olarak kenti ve mekansal aidiyeti irdelemektedir. Ankara Hayvanat Bahgesi, Tiirkiye
Cumhuriyeti'nin modernlesme ve batililasma hedefleri bakimindan stratejik bir 6nem
tasimaktadir. Modern kentli kimligini benimsemis bireyler, bu kamusal alanda goriiniir olurlar. O
donemde bilimsel arastirma yeri olarak da dusiintlen bu eglence mekdni, ayni zamanda
hayvanlarin haklarinin ihlal edildigi, 6zgiirliiklerinden mahrum birakildiklari bir alandir. Turistik
gezilerin alani ve kent kimliginin bir parcasi olan hayvanat bahcelerinde hayvanlarin kafeslere
kapatilmalari ve teshir edilmeleri zamanla daha dogal sergi tasarimlari olusturulmasi yolunda

ilerlese de bu mekanlarin varliginin sorgulanmasi gerekmektedir.

Anadolu Leopari filminin ¢ekildigi yer olan Tirkiye'nin baskenti Ankara, 2000’li yillarin basindan
itibaren, kentsel aidiyeti hissettiren mekanlarin yerine, tiiketim ve turizm ¢evresinde insa edilen
bir peyzaja odaklanilarak tasarlanmakta; dolayisiyla film, mekanlarin déniistimi, sosyal adalet,
kentsel aidiyet ve kent hafizas1 gibi konular: irdelemek i¢in elverisli bir zemin sunmaktadir.
Cekildigi donemin ideolojik, sembolik ve ekonomik izlerini tasiyan Anadolu Leopari, Batr’daki
orneklerinden kismen farkli bir bicimde kurulan Ankara Hayvanat Bahgesi'nde ge¢mektedir.
Tarima ve halka zararl hayvanlarin teshir edilmesi amaciyla 1933’te kurulan alanda, zamanla
modern bir hayvanat bahgesi olusturulmasi fikri ortaya konur. Hayvanat bahgelerinin diinyadaki
erken donem oOrnekleri elitlerin sahibi oldugu, seferlerden getirilen ve diplomatik nedenlerle
hediye edilen egzotik hayvanlardan olusan “menagerie”lerdir. Milattan sonra 5. yiizyilda Roma
Imparatorlugu'nun ¢ékiisii ile birlikte Avrupa’daki “menagerie”’ler neredeyse yok olur ve
somiirge imparatorluklarinin cografi kesifleriyle 15. ylizyillda Avrupa’da yeniden yayginlasirken;
glctin, sahip olma ve kontrol altinda tutmanin yani tahakkiimiin somut bir gériiniimii olarak islev
gorirler; ayni zamanda hayvanlarin goézlenmesi ve bu sekilde bilimsel c¢alismalarin
gelistirilmesine de konu olurlar (Acuner, 2020, s. 150-153). Film, Gen¢ Cumhuriyetin
modernlesme idealleri dogrultusunda eglence ve dinlenme mekani olarak planlanan, bilimsel
faaliyetlerin de yiirttiilecegine inanilan, ancak hayvanlarin hapsedildigi bir yer oldugunun goz
ardi edilmemesi gereken bir mekanda ge¢mektedir. Bu ¢alismada, filmin nostaljik bicimde
kurguladigi mekanin, eglence, gosteri ve tiiketim kiiltiiriiniin diissel bir peyzajina doniismesinin

yansimalari, tarihsel baglantilari ile ele alinmaktadir.
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Filmde, kent ve birey etkilesiminde nostaljik bir hafiza mekani olarak yer bulan Ankara Hayvanat
Bahgesi, kiiresel sermayenin destegiyle postmodern eglence mekani olarak gelisen yeni kiiltiiriin
etkisinde Alaaddin’in Sihirli Lambasi adh iitopik bir mekana doniistiiriilmek istenmektedir.
Filmsel anlati, mekansal pratiklerin miilkiyet ve diger sermaye bicimleri ile iliskisine ve film
kahramam Fikret'i nesli tiikenen bir leopar1 o6ldiirmeye siiriikleyen psikolojik baskiya
odaklanmaktadir. Ankara Hayvanat Bahgesi'nin 20. yiizyilin ilk ¢ceyreginde kurulan Cumhuriyet
ile 6zdeslesen politik, toplumsal ve nostaljik temsill anlami, dzellestirilmesi ve titopik bir eglence
mekdnina donistiiriilmek istenmesi, anlatinin odagindadir. Fikret'in, cumhuriyetin kurucu
idealleriyle 6zdeslesen toplumcu degerlerini elinden almaya ¢alisan yeni gliglerin érgilitlenmesi
sonucunda kendini yalmz hissettigi ve nesli tiikkenen Anadolu leopariyla 6zdeslestirdigi

gorilmektedir.

Modern mimarliktaki gelismelere iliskin ¢alismalar incelendiginde, politik ve kiiltiirel sebepler,
sonuclar, sinifsal karsilasmalar ve orgiitlenme pratikleri bazinda ¢alismalar yiiriitiildiigii ancak
disiplinler arasi bir alani1 kapsayan bu alana sinema alaninda yeteri kadar yer verilmedigi
gorilmektedir. Bu durumda, sinemasal metinlerin kentsel dontsiimlere iliskin ne soyledigi
sorusu 6nem kazanmaktadir. Mevcut sorunsaldan hareketle calisma, kent ve sinema iliskisi

cercevesinde Anadolu Leopari filmini incelemektedir.

Anadolu Leopari, kentsel aidiyetin parcalandigi durumlardan yola ¢ikarak metaforik bir anlatima
ve deneyime odaklanmaktadir. Kent filmi baglaminda incelenebilecek bir anlati ile baskent
Ankara’nin, sosyo-ekolojik donilisimii ortaya konmakta ve bu doniisiimin failleri isaret
edilmektedir. Calisma, Henri Lefebvre’nin mekansal goriingiiler tizerine gelistirdigi mekansal
pratikler ve simgesel farkliliklar gibi kavramlarindan yararlanarak iktisadi dontisiimlerin kentsel
goriinim ve birey iizerindeki etkilerini incelemektedir. Filmde, mekanin Lefebvreci anlamda
tarihselligi ve politikligi, Ankara Hayvanat Bahgesi'nin Alaaddin’in Sihirli Lambas1 adli eglence
mekadnina dontstiirilmesinde ve bu doniisiimiin film kahramaninin giindelik yasaminda ve

mekanla birlikte kurguladigi benlik duygusunda yarattigi tahribatta tezahiir etmektedir.

2. LITERATUR TARAMASI

2.1. Sinemada Kent ve Birey

Kentlesme ve sinema tarihsel olarak birbiriyle yakindan iliskilidir. 1920’lerde liretilmis filmlerde
kent yasaminin gercek sahnelerinden olusan kent senfonileri 6nemli bir yer tutar. Gangster
filmleri, Alman disavurumculugu akimi ve Kara Film, kentlerdeki yeralt1 diinyasini konu edinir;
miizikaller ve romantik komedi filmleri titopik bir bakis acisiyla kenti canlandirir; sanat sinemasi
kent yasaminin giindelik gercekligini yansitir; son donemdeki filmler ise distopik sehir sonrasi

ortamlar1 ve stiper kahramanlarin yasadigi mega sehirleri karsimiza ¢ikarir (Wojcik, 2014).



Belgesel tiiriindeki kent filmlerinin ilk 6rnegi, Paris kent yasantisindaki bir giinii ele alan Sadece
Zaman'dir (Cavalcanti, 1926). Walter Ruttmann'in Berlin: Biiyiik Bir Sehrin Senfonisi’'nde (1927)
ise kentteki trafik, denizde ve karada miihendisligin biiylik basarilari, ticaret ve endistriyi
vurgulayan betimlemeler vardir (Rotha, 2000, s. 60-61). 1920’ler boyunca tiretilen Karl Grune'un
Sokak (1923), Friedrich Wilhelm Murnau'nun Son Giiliisii (1924), G. W. Pabst'in Sevingsiz
Sokaklar1 (1925), Fritz Lang'in Metropolis (1927), Robert ve Siodmak'in Pazar Giinii Insanlar
(1928) ve Joe May'in Asfalt (1929) gibi kurmaca filmlerinin temasi, modern kent yasaminin
tehlikeleri ve zevkleridir. Bu filmlerde sug, cinsellik, issizlik, sinif miicadelesi, hiz ve eglence gibi

modernitenin 6zellikleri 6n plana ¢ikarilir (Mennel, 2019a, s. 22-23).

Uluslararas1 literatiirde modernitenin  sinema filmlerindeki temsiline odaklanildigi
goriilmektedir. Erken donem sinema ve belgesel filmlerinden Yeni Dalga filmlerine ve
postmodern sinemaya kadar uzanan incelemelerin oldugu calismada (Clarke, 1997), Benjamin,
Baudrillard, Foucault, Lacan ve ¢agdas feminizmin teorik yapisindan yararlanilmaktadir. Georg
Simmel, Walter Benjamin, Siegfried Kracauer ve Max Weber'in modernite teorileri ¢cercevesinde
metropol kentlerin sinematik tasvirine odaklanan Mennel (2019a), filmlerde yabancilasmayi
elestiren; ancak makineleri, modernist mimariyi ve kent planlamasini fetislestiren bir sinema
anlatisi oldugunu vurgulamaktadir. Kent filmleri, sokagin tehlikesini 6zetleyen vampir ve fahise
figlirlerinin ortaya ¢ikmasina neden olurken; bu cinsiyetlendirilmis yapi, kadinlarin
ozgiirlesmesini zorlastirir (Mennel, 2019a). Bu ¢alismada, harabe halindeki veya ikiye ayrilmis
kentlerle ilgili filmler de analiz edilmistir. Harabe goriintiileri, tarihsel bir doneme gercekgi bir
referans vermeye hizmet eder. Soguk Savas donemi Dogu Alman filmleri ise Bati'nin dogmatik bir
ideolojik elestirisine girisir (Mennel, 2019b). AlSayyad (2006), Berlin: Biiyiik Bir Sehrin Senfonisi
(1927, Walter Ruttmann), Metropolis (1927, Fritz Lang), Brezilya (1985, Terry Gilliam), Blade
Runner (1982, Ridley Scott), Arka Pencere (1956, Alfred Hitchcock), Manhattan (Woddy Allen,
1979), Taksi Soforti (1977, Martin Scorsese), Dogru Seyi Yapin (Spike Lee, 1989) ve Truman Show
(1998, Peter Weir) gibi filmleri modernizm ve postmodernizm deneyimleri acgisindan
incelemektedir. Donald (1995), korku filmlerinde, kentlerdeki evsizlik ve irksal adaletsizlik gibi
sorunlarin istiiniin ortildiigini dile getirir; film endistrilerinin fantastik kent sunumlarindaki
ilkel fantezilerine ve tarihsel dayanaklari olan spesifik gorme bicimlerine dikkati ceker. Boylelikle
modernist siyasi diislincenin, birlestirici kent kavraminin zarar verici yonlerini vurgular. Leigh
ve Kenny (1996), kentsel sorunlari ele alma istegimizin sinemasal imgelerle yiiklenen zihnimiz
tarafindan etkilendigine dair bir ¢alisma ortaya koymaktadir. Kent ve film iizerine yapilan
calismalarda, tek bir sehrin bile farkli anlatilar, tiirler, stiidyolar, yonetmenler ve bireyler olarak
birden fazla versiyonunu urettigi dikkati cekmektedir (Wojcik, 2014). Barber (2002), kentsel
imgelere siklikla basvuran Avrupa ve Japonya sinemasina odaklanarak kiiltiirel, mimari ve tarihi
unsurlari ortaya ¢ikarmaya ¢alismakta; sinema filmlerindeki kent goriintiilerinin tarihten insan
bedenine kadar pek ¢ok konudaki algiy1 etkilemek i¢in kullanildigini vurgulamaktadir. Marie

(2001) ¢alismasinda, Jacques Tati'nin PlayTime (1967) filmini merkeze alarak, kapitalist tiretim
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ve tliketim ¢aginda tiiketiciye dénilisen bireylerin bu durumdan kurtulabilmelerinin tek yolunun
gilinliik yasami yeniden icat etmek oldugunu belirtir. Easthope (2004) sinemada iitopyen ve
distopyen kentleri; Gold ve Ward (2004) belgesel sinemanin temel dayanagi olan kenti
incelemistir. Kent ve sinema arasindaki bagi, sinemay: 6zerk bir diisiinme aygit1 olarak géren
Deleuze’iin bakis agisiyla kurmaya ¢alisan Clarke ve Doel’in (2016) c¢alismasi, sinemay1 kentin

onde gelen diisiiniirlerinden biri olarak sunmaktadir.

Ulusal literatiir incelendiginde kentlerin tarihsel stiregteki gortiniimlerine sinema filmlerinden
yola c¢ikarak inceleyen calismalarin, mimarlik tarihine (Atacan, 2018; Torun, 2017) ya da
kentlerin sinematografik sunumuna odaklanarak yapildigi goriilmektedir. Sinemasal Kentler
(2005) adhi calismasinda Mehmet Oztiirk, Metropolis (Fritz Lang, 1927), Potemkin Zirhlisi (Sergei
Eisenstein, 1925), Modern Zamanlar (Charlie Chaplin, 1936) gibi filmlerden Blade Runner (Ridley
Scott, 1982) ve Matrix (Lana Wachowski; Lilly Wachowski, 1999) gibi postmodern filmlere,
diinya sinemasindan oérneklerle kentlerin sinematografik sunumunu incelemektedir. Oztiirk’iin
(2005, 450-451) calismasinda gercekei sinema, modern kentsel yasaminin dnemli bir tanigi
olarak goriilmekte ve filmlerin kentsel kriz, toplumsal kirilma ve yabancilasma durumlarini
sunabilecek potansiyeli vurgulanmaktadir. Erken dénem Sovyet Sinemasi, sinema kent ve birey
etkilesiminde nesnesi gergek olan bir yasami bicimci perspektiften sunar. 1960’larin Paris genclik
hareketleri ile Yeni Dalga film konular1 ve ifade bigimleri arasinda yadsinamaz bir baglanti vardir
(Oztiirk, 2005, s. 41). Kentte Sinema Sinemada Kent (Tiirkoglu, Oztiirk, Aymaz, 2004) adl1 calisma,
sinemada kent goriiniimlerini ele alan ¢alismalara (Ozturk, 2004; Aymaz, 2004; Kirel, 2004;
Oktug, 2004) yer vermektedir. Yapilan bu ¢alismalarda kentlerin sinematografik goriiniimlerine

odaklanilmakta; kentsel doniisiimiin bireysel etkileri dogrudan ele alinmamaktadir.
3. YONTEM

Baskent Ankara’'nin, sosyo-ekolojik doniisiimiine ve bu doniisiimiin faillerine odaklanan bir anlati
sunan Anadolu Leopar: filmini inceleyen bu calisma, sinemasal metnin doniisiim hakkinda ne
soyledigi sorusuna yanit aramaktadir. Calismanin amaci, sinema anlatis1 dolayimiyla mekanlarin
doniisimiiniin bireylerdeki kentsel aidiyet duygusunu parcalarken yogun ruhsal ¢dzilmeler
yaratabilecegini ortaya koymaktir. Tiirk sinemasi evrenseli icerisinden amagl 6rnekleme teknigi
ile giincel bir film olan, odagina kentsel aidiyetin pargalanmasini alan ve kentsel yenilesmenin
yaratabilecegi ruhsal tahribata y6nelik bir sorunsali ortaya koymasi dolayisiyla Anadolu Leopari
adli film inceleme nesnesi secilmistir. Tiiketim ve turizm hevesiyle tarihi mekanlarin
donlisimiinii ortaya koyan filmin, sosyal adalet, kentsel aidiyet ve kent hafizasi gibi konulari
irdelemek icin elverisli bir zemin sundugu diistiniilmektedir. Film, kent ve kapitalizm elestirisi

tizerinden metin analizi ile ¢6ztimlenmektedir.

* Asst. Prof. Dr.,, Maltepe University, Faculty of Fine Arts, Cartoon and Animation Department, uni.cemcinar@gmail.com https://orcid.
org/OOOO»0002-8936»0293.



Cekildigi donemin izlerini tasiyan Anadolu Leopari’'nda, tarihi bir mekanin, eglence, gosteri ve
tilketim kiiltliriiniin diissel bir peyzajina doniistiiriilmesinin yansimalari, tarihsel ve ruhsal
baglantilari ile ele alinmaktadir. Calismada Lefebvreci anlamda mekanin {iretimine; mekanin inga
edilen, kurulan ve bozulan, politik ve toplumsal olarak érgiitlenmis olmasina; kapitalist sistemde
doganin toplumsaldan uzaklastirilan yoniine iligkin literatiir incelenmektedir. Lefebvre,
kapitalizm kosullarindaki mekan iiretimiyle ilgilenir. Ona gore, zaman icinde dogal mekanlar,
mutlak ve soyut mekanlara dontstiiriiliir. Anadolu Leopari filminde Atatiirk Orman Ciftligi (AOC)
arazisinde yer alan ve bir tarihi mekan olarak tanimlanabilecek Ankara Hayvanat Bahgesi’'nin en
uc¢ noktada Alaaddin’in Sihirli Lambasi Parki'na doniistiirtilmek istenmesi, yikici iitopik hatta
masalst mekana yol acan kapitalist iliskilerin gostergesidir. Proje, fantastik oyun ve eglence
diinyasina hizli bir gecis olanagi saglar. Meta kiiltiirti fetisizmi mutlu, uyumlu, ¢atismasiz ve
tarihsel bagindan uzaklastirilmis bir mekanda yeniden iiretilir. Bu doniisiim siirecinin anlatidaki
filmsel 6zneler ac¢isindan etkilerini arastirmak, Lefebvreci anlamda dogal, tarihi ve soyut mekan

arasindaki etkilesimleri arastirmayi gerekli kilmaktadir.
4. MEKANIN URETIMI, KENTSEL DONUSUM VE AIDIYETIN PARCALANMASI

Lefebvre (2020, s. 41), hegemonyanin mekan araciligiyla isletildigini vurgular Bu anlayis,
Gramsci'nin ve Foucault'nun hegemonya-iktidar kavramlar1 ile mekan arasinda kurulan
baglantiya dayanmaktadir. Michel Foucault'nun (2002, s. 43) iktidar kavramy, iktidarin homojen
bir egemenlik olgusu anlami tasimadigini; iktidar iliskilerinin insan bedenine, kurumlara ve dil
icerisine yayilmis oldugunu anlatir Bu yaklasima baglh olarak kentsel kamusal mekanlar da
toplumsal diizende s6z sahibi olanlarin iktidarinin hissedildigi alanlardir. Kent mimarisinde s6z
sahibi olan iktidarlar, kendi sembolik ifadelerini goriiniir kilan mekanlar araciligiyla kent

sakinlerinin kente iliskin zihinsel haritalarini yapilandirirlar.

Lefebvre, mekan ile toplum, kent ve mimari arasindaki iliskiyi, ekonomik, kiiltiirel, tarihsel
kosullar1 ve toplumsal doniistimleri birbirine baglayarak ele alir. Lefebvre’in (2020, s. 92)
calismasinda kullandig1 “gerileme-ilerleme” yontemi, bir olusuma bakarken, simdiki zamanin
kosullarindan ge¢mise ve gelecekteki teknik ve tehditlere birlikte odaklanmak anlamini tasir.
Lefebvre (2020, s. 93), mekanin miilkiyetle; iiretici gliclerle ve isboliimiyle, kurumlarla, kiiltiirle
ve bilgiyle iliskisini dogmatik yaklasimlardan kac¢inarak degerlendirir. Klasik Marksist gelenekte
bir iist yapi iriint olarak gortilebilecek olan mekan, onun i¢in, her kertede sekillenebilir; miilkiyet
ve emeKk iliskilerinde oldugu gibi, kurumlarin iliskilerinde de dolaysizca kavranamaz (Lefebvre,
2020, s. 25). Mekanin iiretimi, Marx ve Engels’in liretim kavramindan yani toplumsal varliklar
olan insanlarin bilinglerini, diinyalarini ve tarihlerini tiretmeleri diisiincesinden dogar (Lefebvre,

2020, s. 95). Bu nedenle mekanlar, yansiz ve edilgin olarak kavranamaz. Lefebvre (2020, s. 21-

30), tarihi belirleyen unsurun ger¢ek yasamin iiretimi ve yeniden iretimi oldugu goriisiine
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dayanarak mekanin da tretilen ve yeniden lretilen bir miicadele oldugunu ortaya koymaya

calisir.

Mekanin iiretimi, liretim tarzinda hdkim olamasa da, pratik icinde iiretim tarzina dair vecheleri
birbirine baglar. Toplumsal mekan, iiretim tarzinin hem sonucu hem de nedeni olabilir; bununla
birlikte, liretim tarziyla birlikte degisir. Bu nedenle, bir mekana odaklanmak, zihinsel olani
kiltiirel olana, toplumsal olani tarihsele baglamak anlamina gelir. Ona gore, tiim farkli mekansal
goriingiiler, diyalektik yapinin bir pargasi olarak anlasilmalidir. Lefebvre (2020, s. 47), farkh
disiplinlerde ayristirilmis olsalar da, gesitli mekanlari ve bunlarin dogus tarzlarinmi bir teorik
yapida birlestirerek mekanin tiretimini gosterir. Bu yapida, dncelikle mekdnsal pratikler vardir.
Toplumlarin mekansal pratikleri, bireysel kent rutinlerinden banliydlerdeki giindelik yasama
degin uzanir. Bu tir mekansal pratikler zaman icinde, insa edilmis ¢evre ve peyzaj halinde
somutlastirilir. En anlamli mekansal pratikler miilkiyet ve diger sermaye bigimleriyle iliskili
olanlardir (Urry, 2018, s. 47). Mekansal pratiklerin ardindan mekdn temsilleri yani tasarlanmis
mekanlar gelir. Mekan temsilleri, sehir planlamacilari, devlet ve bazen de sanatgilarca tasarlanan
ve bir toplumun {iretim tarzini yansitan gostergeler sistemidir. Bu yapida son olarak, temsil
mekanlart yer alir. Mekanda yer alan imgeler ve semboller araciliiyla olusan kolektif deneyimleri
ve ihlal bigimlerini icerirler ve bir halkin tarihini nitelerler (Lefevbre, 2020, s. 67-74).

Lefebvre (2020), tarihsel mekadn, politik mekan, soyut mekdn ve dogal mekdn gibi kavramlar
arasindaki etkilesime odaklanir. Toprak ve dil topluluklarinin iirettigi dinsel ve politik mekandan
tarihsel mekan dogar. Politik mekdn, doganin elinden alinan tizerine yerlestirilir. Tarihsellik,
dogalligin pargalanmasiyla insa edilir. Bati'nin tarihsel sehrinde iiretici faaliyet (emek), toplumsal
hayati belirleyen yeniden tliretim bicimleriyle bir degildir, ondan kopar ve soyut mekanin eline
gecer. Tarihsel mekanin devami olan soyut mekanda, temsil mekanlar1 zayiflamistir. Soyut
mekan; dogadan ve zamandan kaynaklanan tarihsel farkliliklarla birlikte beden, yas ve cinsiyet
kaynakl farkliliklar1 da goriinmez kilacak sekilde, kapitalizmin mekani olarak insa edilir.
Kapitalizmin neden oldugu meta diinyasi, diinya 6lceginde isleyen ve politik devletin gliclinii igine
alan soyut mekani tlretir; bankalar, is merkezleri, otoyollar, havaalanlari, enformasyon aglarinin
mekanlariyla dolan sehir, boylelikle pargalanir (Lefevbre, 2020, s. 81). Dogal mekanin soyut
mekana doniismesi ile doga, toplumsal olandan kovulur (Urry, 2018, s. 48). Soyut mekanda doga
tahrip edilir, ticaret merkezleri 6n plana geger. Soyut mekandan 6nce tarihsel, dinsel ve politik
olan mekan vardir. Bu mekan, kendinden 6nce gelen tarihsel 6znelerin gerekliligine karsi ¢cikar
gorinse de kendisi yeni bir 6zne olarak varligini hissettirir. Lefebvre’nin (2020, s. 79) sozleriyle,
“Bir 6zneye ait hicbir sey onda olmamasina ragmen, bazi toplumsal iliskileri tasiyip siirdiirerek,

digerlerini ortadan kaldirarak, baskalarina karsi durarak, yine de ‘6zne’ islevi goriir”.



Urry’e gore (2018, s. 48) Lefebvreci soyut mekan, “yaratilmis mekanlar”a yol acan kapitalist
iligkilerin yiiksek bir noktasidir. Lefebvre, kullanilan, tiiketilen ve yeniden iretilen farkl
mekanlar arasindaki etkilesime odaklanirken, miilkiyet iliskilerini, liretim araclarini, devlet
kurumlarini ve toplumsal iliskileri arastirmanin gerekli oldugunu gosterir. Kentlerin, artan
niifusla birlikte hizla genislemesi ve mimari dokunun tarihsel siirecte degisime ugramasi, insanin
kentle iliskisinin niteligini kolaylikla doniistiirebilmektedir. Anadolu Leopari filminde, baskent
Ankara’nin giincel mimari déniigtimiiniin anlatida nasil yer aldigini incelemek, yani dramatik
yapiy1 mekansal doniisiim ¢ercevesinde degerlendirmek, kent ve sinema iliskisini ortaya koymak

acgisindan 6nem tasimaktadir.

Lefebvreci soyut mekanda, bir yere ve topluluga ait olma duygusu parcalanir. Bu pargalanma,
postmodern yazarlarin gosteri, oyun ve sinir asma olarak tanimladiklar1 gelismelerdeki artisla
iligkilidir. Bu kavramlar, ¢agdas mimariye ve kentsel doniisiimlere yansimaktadir. Anadolu
Leopari filminde konu edinilen Alaaddin’in Sihirli Lambasi adli eglence parki projesi, yiizeysel
tiiketicilik, oyun ve haz odakl tapinaklar olan alisveris merkezleri ile kendini ortaya koyan

“postmodern nirvanay1” (Urry, 2018, s. 187) temsil etmektedir.

Filmde kentlilerin politik diizlemde déntstiirticii giiclinlin asinmasi, modernizmin bireyin
eylemliligini artiric1  vaadini gerceklestiremedigine yonelik yaklasimlar c¢ercevesinde
okunabilmektedir. Antony Giddens (2012, s. 24), modernligin insan iligkilerindeki zaman ve
mekani esnettigini; bireyin kendini baski altinda hissetmesine neden olabilecek iliskilerden
kurtuldugunu vurgular. Diger taraftan, modernizm is yasaminda sahip olunanlarin her an tehdit
altinda oldugu diistincesini biiyiitmekte; karsilikli giiveni asindirmaktadir (Sennett, 2002, s. 23).
Marshall Berman'in (1994, s. 120) da ifade ettigi bu modernizmin i¢erdigi bu paradoksal birlik;
bireyi tedirgin hale getirir. Modern diinyada kapitalizmin yarattig1 sorunlar, insani olanaklari
tahrip eder; gelisim, biiylime, rekabet ve kar odakl is yasaminda ¢arpitilmis sonuglar ortaya
cikarir. Incelenen filmde kahramanin kenti donistiiren giicler karsisindaki eylemsizligi,
diisiincelerini ifade etmemesi ve sessiz bir gozlemci olarak uyum saglamasi bu carpitilmis
sonuglara ornektir. Ancak en belirgin érnek, Fikret'in leopari 6ldiirme eylemidir. Dostoyevski'nin
(2005) Sug ve Ceza romaninda, kahraman Rodion Romanovi¢ Raskolnikov'un yasl tefeci kadinm
6ldiirmeyi aklina koyar ancak kahramanin bu eylemi neden gerceklestirdigine yonelik net bir
neden bulmak zordur. Benzer bigimde Fikret'in de, leopar1 neden 6ldiirdiigiine iliskin kesin bir

yarglya varmak giictiir.

Yapisal olarak diizenlenmis mekanin bireye sik ve uzun sosyal iligkiler kurabilme olanagi vermesi
gerekir. Oysa, Simmel’in (1996, s. 85) belirttigi gibi, giinlimiizde kent yasaminin dokun-birak
unsurlariyla karsi karsiya kalan insanlar, ihtiyatli hale gelmekte, tepki vermeyi reddederek
metropol yasaminin igeriklerine ve bi¢imlerine sonuna kadar uyum saglamaktadir. Birey,
“maneviyat1 ve degerleri elinden alan gii¢lerin érgiitlenmesi icinde yalnizca bir disli” (Simmel,

1996, s. 88) haline gelmektedir. Canli kamusal alanlarin yok edilmesiyle “kendini kentle
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ozdeslestirmek, kenti yalnizca konut, isyeri ve ulasim olanaklari sunan bir sey olmanin 6tesinde
algilay1p onun politik diizlemdeki temsiline de saglikli bir yaklasim gelistirmek kentlilerin giderek
daha da ¢oguna daha zor gelmektedir” (Helle, 1996, s. 71). Takip eden bolimde bu zorluklarla

karsilagan kahramanin hikayesi anlati, mekan, zaman ve diyaloglar ¢cercevesinde incelenecektir.

5. ANADOLU LEOPARI FILMINDE KENT — BIREY ETKILESIMI

5.1. Filmin Olay Orgiisii

Filmde, Ankara Hayvanat Bahgesi'ni etkileyen yenilesme ve 6zellestirme dalgasi, tilkemize 6zgi
kilttirel bir varlik ve soyu tiikenmekte olan Anadolu Leopari nedeniyle duraksar. Hasta leopar
Herkiil baska bir hayvanat bahg¢esine tasinmadan kapanma isleminin baslamasi miimkiin degildir.
Leoparin devri ise ancak kanundaki bir degisiklikle miimkiin olacaktir. Midiir Fikret, yardimecisi
Gamze ve Herkiil'iin bakicis1 ibrahim bu degisimden rahatsiz olur. Fikret bu degisime riza
gostermek zorunda kalsa da ofkesi giderek artar ve planh bir sekilde leopar: o6ldiirir. Yilbas
gecesi leoparin cesedini sazliktaki batakliga birakir. Panterin kagirildigi diisiiniiliir ancak
kafesinin kapisi kilitlidir, parmakliklarda da bir sey goriinmez. Kameralarin bozuk oldugu ifade
edilir. Leoparin bakicis1 ibrahim suglanir. Gamze, Fikret'in failliginin farkindadir ve bu bilgiyi
gizler. Filmin polisiye tarafi, savci Ahmet Kaymaz'in olay: arastirmasi ile baslar. Anlati, savcinin
leoparin jandarma tarafindan vurulup 6ldigiint agiklayan resmi bir raporun oldugunu séylemesi

ile sonlanir.
5.2. Ge¢misin Degersizlestirilmesi

Emre Kayis'in yonetmenligini iistlendigi, Ankara Hayvanat Bahgesi'nde gecen Anadolu Leopari
filmini, Lefebvreci anlamda tarihsel mekdndan soyut mekana gecis baglaminda okumak
mimkiindiir. Film, Ankara’ya ve miidiir Fikret'in kendini uzun bir siire ait hissettigi mekan olan
Hayvanat Bahcesi ile iliskisine odaklanir. Fikret, kendini rahat hissettigi ve degerli goriildiigi bir
yer olan Hayvanat Bahgesi'nin tanidik atmosferinin kiiresel sermayenin akiskanliginda gelisen
yeni kiltiiriin saldirisinda oldugunun farkindadir. Filmin kahramani Fikret’i, Ankara Hayvanat
Bahgesi’'nin evrildigi bu titopik goriintii, Arap sermayesinin gelip, evi olarak gordiigii bu mekani
doniistirmeye calismasi rahatsiz eder. Film, miidiir Fikret'in, hayvanat bahgesinin kapatilmasina,
arazisinin Araplara satilmasina ve bir eglence mekanina doniistiiriilmesine riza gostermek
durumunda kalmasi ile baslamaktadir. Siyasiler, baskent Ankara’nin boylelikle bir cazibe merkezi
haline gelecegini diisinmekte ve leopar nedeniyle Alaaddin’in Sihirli Lambas1 adli bu projenin
durmasindan kahrolduklarini belirtmektedirler. Cazibe merkezi ifadesi, kentlerin markalasmasi
ile ilgili bir siirecin Uriinii olarak 2000°li yillarda kullanilmaya baslanir; kentlerin ve

“markalasma”sina 6nem verilmesi ile birlikte gelisir.

Filmsel anlatida zamanin ve mekanin netlestirilememesinin nedeni, yok olan tarihte zamanin da

bir anlaminin kalmamasidir. Anadolu Leopari, olay oykiistinde goriilecegi gibi kent, kapitalist



donlsiim ve birey ile ilgili olarak ele alinmaya elverisli metaforik bir 6ykiiye odaklanmaktadir.
Filme adini veren Anadolu parsi, insanlarin yerlesim alanlarinin yayilmasi ile yaban hayatinin
giderek daha dar bir alana sikismasi sonucunda nesli tiikenen bir hayvan haline gelmistir. Ankara
Hayvanat Bahcesi'ndeki bu leopar gibi, Fikret de toplumsal yasamin i¢inde yaban kalmistir.!
Lefebvre’nin (2020, s. 52) belirttigi gibi, “yok olan sey, eylemden aniya, iiretimden tefekkiire
doniisen tarihtir”. Kasali eski bilgisayarlar, bordo deri dosemeli belediye otobiisleri ve filmdeki
bir baska 6nemli imge olan Fikret'in arabasi, Ankara’nin distopik bir kente déniismesine ve

zamanin anlamsizlagsmasina gonderme yapar.

Filmi, mekan kullanimi baglaminda diisiindiigimiizde, filmin 6zelliklerinden birinin “tarihi/eski”
ile “yeni” arasinda cizilen bir ayrim oldugu soylenebilir. Hayatin akisini, toplumu ve mekani
degistiren yeni bir mekdn iretimi projesi olan Alaadin’in Sihirli Lambasi, yoneticilerin,
yatirimcilarin ve onlarin ¢alisanlarinin destekledigi disaridan gelen keskin bir miidahalenin
tezahtriidiir. Bir Cumhuriyet projesi, yerini, yeni bir mekan iiretimine birakacaktir. Déniisiimiin
tam olarak gerceklesmesi icin giindelik hayatta, dilde ve mekanda yenilikler gergeklestirmek
gerekir. Lefebvre’nin (2020, s. 82) sozleriyle “yeni bir mekan tiretmeyen bir devrim sonuna kadar
gidemez; hayat1 degistirmez”. Bu baglamda filmsel anlati, tarihsel mekandan soyut mekana
gecisin etkilerini, ge¢misin degersizlestirilmesini ve kapitalizmin meta diinyasina dayal eglence
mekaninin lretimini aktarir. Bu yeniden iiretim iginde tarihin 6znesi olan Ankara Hayvanat

Bahgesi pargalanir ve ele gegirilir.

Sekil 1 ve 2: Anadolu Leoparti filminde hikayesi anlatilan Hayvanat Bahgesi miidiirii Fikret.

Filmdeki bordo deri koltuklu kirmizi belediye otobiisleri 1990’larin sonlara degin Ankara
kentinde yasayanlara ait kiiltiiriin parcalaridir. Mekansal ve zamansal aidiyet duygusu, filmdeki
bu imgelerle anakronik olarak kurulur ve yeniden iiretilir. Bu anakronik bicem, hizli1 degisimin

neden oldugu karmasikliga da génderme yapar.2 Kevin Lynch “The Image of the city”de “mekanin

1 Tiirk sinemasinda, bir yere ait olmama ve yerinden edilmislik hissini metaforik olarak bir hayvan yoluyla anlatan bir
baska film de Tabutta Révesata’dir (Dervis Zaim, 1996). Filmin kahramani Mahsun’un sahiplendigi tavuskusu ile Anadolu
Leoparr’nin kahramani Fikret'in 6zdeslestigi Anadolu Leopari arasinda bir baglanti kurulabilir.

2 Nitekim, Yonetmen Emre Kayis, Ankara Film Festivali'ndeki soylesi sirasinda, Ankara’nin itopik bir mekana
dontistigiint belirtir (Soylesi, 2021). Ankara’nin siliieti hizla degismektedir. Ankara’da, bilhassa eski sakinlerini tizen ve
gozlerini acitan bir kent planlamasi yapilmaktadir. Kent merkezinin ortasina dikilen Merkez Ankara projesi, AOC
arazisindeki agaclarin kesilip, yerine yerlestirilen AnkaPark, Gazi mahallesine dikilen TOKI binalar1 bu elestirilerin
odagindaki yapilardan birka¢ini olusturmaktadir.
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)

okunabilirligi” ve “bilissel harita” kavraminin yaraticisidir. Lynch’e (1960, s. 1-3) gore, “her sehir
sakini, yasadig1 sehrin belirli bolgeleri ile uzun soluklu iliskiler kurup, sehriyle ilgili imgesini
anilar ve anlamlarla harmanlayarak, kendi bilissel haritasini insa eder. Sehrini -sanal da olabilen-
bolgeler, sinir isaretleri veya patikalar takip ederek okur”. Filmin yarattig1 duygunun temelinde,
mekansal doniisiimiin Fikret acisindan ortadan kaldirdigi aidiyet duygusu ve bunun sonucunda
olusan yabanlik durumu vardir. Kiiresel kapitalist kogullar altinda ezilmis ve sikismis insanin ruh
haline dair disarida kalma kavrami ortaya ¢ikar. Bu kavramin anlami, hizla doniisen ve siliieti
cirkinlesen bir sehirde yaban kalmak ifadesinde bulunabilir. Filmin gorsel evreni, izleyiciyi de
kentle huzursuz bir iliskiye sokar. Mekani kullananlarin, bu doénlisiime tepkileri
degerlendirilebilir. Fikret, Gamze ve leoparin bakicisi ibrahim, bedelini kendi mekanlarin
kaybederek ve glindelik hayatlarini tersyiiz ederek 6deyecekleri bu degisim karsisinda lizgiin

ama sessizdir.

Lefebvreci bakis acisiyla, mekanlarin déniisiimiindeki temsili anlamlari incelemek, ideolojiyle
baglarinin tarihini de incelemeyi gerektirir. Lefebvre’ye (2020, s. 70) gore, temsil mekanlarinin
kokeninde tarih vardir; bu mekanlara imgelem ve sembolizm niifuz etmistir ve halkin bildigi,
tanidigl, konustugu ve yasadigi yerlerdir. Toplumlarin tiretim tarzi degistiginde mekan tiretimi de
bu tiretim tarzina uygun bicimde degisecektir. Her gecis yeni bir mekan tiretir. Ankara Hayvanat

Bahgesi'nden Alaadinin Sihirli Lambasi’na déniisiimiiniin ideolojik anlami burada yatar.
5.3. Evini Kaybetmek: Aidiyetin Par¢alanmasi ve Duygusal Faillik

Film, Ankara’nin mekansal dontisiimiine dair karamsar bir bakis tiretir. Filmin temel mekani1 AOC
arazisinde bir zamanlar bulunan Ankara Hayvanat Bahgesi’dir. Daha énce AOC arazisinde yer alan
ve 2013 yilinda kapatilan Ankara Hayvanat Bahgesi'nin kiiltlirel bellekteki yeri, Cumhuriyet’in
kurulus asamasinda buradaki batakligin kurutularak degerlendirilmesi ve eglence mekani haline
dontismesi ile iliskilidir.3 AOC’yi olusturan araziler 1925 yilindan 1930’lu yillara degin
sahislardan satin alimr (Oztoprak, 2006, s. 11). Oztoprak’in (2006, s. 32) belirttigine gore,
doénemin uzmanlari, bu arazinin “(...) bakimsiz, hastalikly, sar1 ve insani bakarken bedbin eden bir
halde” oldugunu disiiniir. Atatlirk’iin elverissiz toprak ve iklim kosullariyla ilgili olumsuz
uyarilara ragmen islah etmek istedigi bu arazide zamanla ylizme havuzlari, hayvanat bahgesi ve

lokantalar agilir.

Cumbhuriyetin on yedinci y1linda agilacak olan hayvanat bahgesinin ilk hali 1933’te tarima ve halka
zararll hayvanlarin sergilenmesi amaciyla kurulur (Tizdil, 1940, s. 4; Acuner, 2020, s. 165).
Arazide, ciftcilere ve devlet kuruluslarina yol gdstermek amaciyla zirai faaliyetler, hayvancilik,
siitciilik ve agaclandirma sistemi planlanir. Hayvanat Bahgesi, bu dénemde bir bilim kurumu

olarak goriilmektedir; bahgenin tanitim kitabinda arastirma ve inceleme bakimindan sunulan

3 Kimyon ve Serter (2015), neoliberal kentlesme pratigini AOC arazileri 6zelinde incelemekte; 192 0’lerden 2000 sonrasina
degisenlerin yasal, yonetsel, ekonomik ve siyasal diizlemde ¢arpici etkilerini degerlendirmektedir.



olanaklar 6n plana c¢ikarilmaktadir (Keskinok, 2007). 11 Mayis 1938’de Atatiirk, ciftliklerini
hazineye devreder. Ciftlik arazilerinin bir kismi kira sozlesmeleriyle kamu ve 6zel hukuk

kisilerine birakilir (Oztoprak, 2006, s. 116; 127).

Ankara Hayvanat Bahgesi, Tiirkiye modernlesmesi bakimindan stratejik bir 6nem tasir. Kendisini
yeni rejimin bir parcasi olarak gorenler, ¢iftlik arazisinde gortnir olmak ister (Kagar, 2015, s.
164). AOC arazisini bir mekan-kurum olarak tanimladig1 yazisinda Acuner (2020, s. 167), modern
yasam tarzinin ve Batili diisiincenin bir sembolii olarak kente eklemlenen bahgenin, Batililasma
ideolojisini ve hedeflerini somutlastirdigini ve kentli kimliginin yaratilmasinda 6énem arz ettigini
belirtir. ilerleyen yillarda Ankara Hayvanat Bahgesi'nin bir bilimsel arastirma yeri olmasina

yapilan vurgu, turizm alaninda ilgi cekebilecek bir mekan olmasina dogru kayar.

2000’1i yillarin basindan kapatilmasina degin gegen siirecte yasal ve resmi soylemler, mekanin
turizme katki saglamasina odaklanir (Acuner, 2006, s. 175). AOC Midiirligi Kurulus Kanunu'nda
21 Haziran 2006 tarihinde yapilan degisiklikle AOC Hayvanat Bahgesi alaninin yararlanma hakki,
10 yila kadar Ankara Biiyiliksehir Belediyesi'ne verilir ve bu kurum tarafindan tiglincii sahislara
tahsis edilebilmesi saglanir. Belediye ve AOC Miidirliigii arasinda imzalanan protokol ile
Hayvanat Bahgesi'nin Ankara Biiyliksehir Belediyesi'ne devir teslim asamasina gelinir. (Anadolu
Ajansi1 haberi, 31.08. 2011). 2015 yilina ait Ankara Biiyiiksehir Belediye Faaliyet Raporu’nda
(2015, s. 63) Avrupa’'nin en biiyiik hayvanat bahgesini yapma amaci yer almaktadir. Bu hedef
altinda “Tema Park (Anka Park)” ifadesine yer verilmekte; AOC Hayvanat Bahgesi yenileme
alaninin, Temapark ve Hayvanat Bahgesi'nden olustugu belirtilmektedir. “Disneyland ve hayvanat
bahgesi gibi eglence merkezleri kazandirarak Tiirkiye’de eglencenin merkezi olma” (ABB Raporu,
2015, s. 133) stratejik hedefi dogrultusunda; bu alanda, dijital diinya ¢adirlar, lazerli atis oyunu,
dijital oyun c¢adir1 ve oto robot ¢adirlarindan, yetiskin eglence, go-kart ve karanlik stiriis ¢adirinin
yer alacagl ifade edilmektedir. Cadirlarin dislarinin felaket durumlarini yansitacak sekilde
giydirilecegi; yaklasik 1.200 oyuncagin kullanilacagi da belirtilmektedir. Hayvanat Bahgesi’'nin
ABB’ye devrinden sonra, kentin Tiirkiye’de eglencenin merkezi olma disiincesi ekseninde bir

kent pazarlama stratejisi gelistirildigi goriilmektedir.

Fikret'in, Hayvanat Bahcesi’'nin déniisiimiinden rahatsiz olmasi, metaforik olarak evini
kaybetmek istememesi anlamina gelir. Kentsel mekdanin bu denli sahiplenilmesi, toplumun
genelinden kendini daha farkli géren, hisseden bireyler icin bir yuva olabilme potansiyelinden
kaynaklanir. Sennett'in (2022: s. 19) belirttigi gibi “(k)ent deneyiminin biitiin bu ydnleri -
farklilik, karmasiklik, yabancilik- tahakkiime direnme imkani verirler. Bu sarp ve cetin kent
cografyasibelli bir ahlaki vaatte bulunur. Kendilerini Cennet Bahgesi'nden siirtilmiis kisiler olarak

kabul edenlere bir yuva olabilir”.

Gergekte evi, filmdeki diger pek cok imgede oldugu gibi 1980’lerden kalma bir yapidadir. Tiipli
televizyon ve lambiri doseli duvarlar, evinin orta sinif bir apartman dairesi oldugunu anlatan

gorsel imgelerdir. Fikret, diisiince ve idrak bakimindan bir orta sinif aydinidir ve onun asil aidiyet
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duydugu mekan evinden ziyade is yeridir. AOC arazisinin Anka Park’a dontstiirtilmesine benzer

bir déniistim geciren asil evinin ellerinin arasindan kayip gitmesinden oldukea rahatsizdir.

Sekil 3: Hayvanat bahgesinin kapatilmasi sirasinda Fikret’in géziine ilisen bir kare. (Solda)

Sekil 4. Fikret ve hasta leoparin bakicisi Herkiil, Ulus’ta. (Sagda)

Sermaye, kendi imajina uygun ortamlar iretir. Fikret, filmde kent hafizasina karsi sorumluluklari
oldugunu gozler oniine serer. Kentsel dokuyu koruyarak modern yasamu siirdiirmek imkansiz bir
birliktelikmis; tahribatlara karsi duyarsizlasmaktan bagka yol yokmus gibi bir anlayisla
kusatilmay1 reddeder. Harvey’'in (2008, s. 263) belirttigi gibi, bizler tarimdaki ve hayvanciliktaki
sorunlarinin failleriyizdir. Ona gore, son iki yilizyildir yasanan olaganiistii dénlisiim, serbest
piyasa ltopyaciliginin pratige gecirilmesinin bir yansimasidir. Harvey, calismalarinda (2008;
2009) sermayenin kendi imajina uygun bir cografi peyzaji insa etme bicimlerini ortaya koyar.
Harvey’'e (2008, s. 222) gore bu bicimlerden biri de ticarilesmis iitopyaciliktir. Hayvanat
Bahgesi’'nin satilmasi, litopya sergileme sanatinin bir pargasidir. Bu noktada, Harvey’in (2008, s.
223) belirtttigi gibi “(...) uzamsal bicim iitopyalarindan tiireyen retorik gosteriler, siireg
itopyaciligiyla ilintili retorik gosterilerle birleserek, her yerde karsimiza ¢ikan ticarilesmis ve
dejenere iitopik bicimleri iiretirler”. Marin (2016), dejenere iitopyalar kavramini Disneyland
orneginde aciklar. Disneyland, mutlu, uyumlu ve c¢atismasiz bir alandir; sakinlestirmek ve
yumusatmak, eglendirmek, tarihi icat etmek, efsanevi bir gegmise 6zlem duymak ve meta kiilttiri
fetisizmini elestirmek yerine siiregen kilmak tizere disaridaki ‘gercek’ diinyadan soyutlanmistir.
Disneyland gergek yolculuk zahmetini gereksiz kilarak diinyanin geri kalanini sihhilestirilmis ve
efsanelestirilmis olarak bir yerde bulusturur. Bu katiksiz fantezi diinyasinin ¢esitli uzamsal
fantezi diinyalar1 vardir. Elestirel diistince yogun gozetim ve denetim sayesinde bastirilir, istikrar
ve uyum saglanir. i¢ uzamsal diizenlemelerle birlesen hiyerarsik otorite bicimleri, catismay1 veya
normdan sapmay1 6nler. Disneyland uzamsal oyun diinyasina fantastik bir seyahat sunar. Tiim bu
oyun diinyasi dejeneredir, ¢clinkii disarida olup bitenle arasina hi¢bir elestirel mesafe konmasina
izin vermez (Marin, 2016). Sadece meta kiltiirii fetisizmini ve teknolojik biytciiligi saf,
sthhilestirilmis ve tarihsizlestirilmis bir bicimde yeniden tiretir. Lefebvre’nin (2020, s. 91) soyut
mekan kavramsallastirmasinda oldugu gibi, meta diinyasinin egemenliginde homojenlestirme
gerceklesir. Biiyik alisveris mekanlar1 gibi eglence parklar1 da tehlikesiz, giivenli ve kolay

ulasilabilir bir ortam tiretme vaadiyle ticari bir basar1 kazanilmasini saglar.



Eski bordo dosemeli kirmizi renk belediye otobiisleri, Kizilay tiinelli iist geciti, Belpa Buz Pateni
Sarayi, Atatiirk’iin en sevdigi tiirkiilerden biri olan Vardar Ovasi’nin duyulmasi, filmi bir Ankara
giizellemesi haline getirir. Fikret, y1lbas1 gecesi Hayvanat Bahgesi'ne doner, gokytiiziinde yilbasi
kutlamasi icin havai fisekler patlamaktadir. Kiiresel kapitalizmin geldigi nokta karsisinda bireyin
yalnizlig1 ve caresizlik hissi Fikret'in leoparla konusmasindaki sézlerine yansir:
Sanki her seyin disina ¢ikmisim gibi, sanki her sey benim disimda gergeklesiyor gibi...
icinden bir sey gecip gidiyor, sanki tutamamaya yazgiliymisim gibi... Benim olmayan
bir sey pis bir koku gibi geldi sindi iistiime, ¢ikmiyor. Hayatimi bosa harcadim,
yetenekli, cesurdum... Insanhiga kendime faydam dokunabilirdi. Oysa simdi, tipki
senin gibi, sesimi ¢ikarmadan beni bekleyen sona razi, kuyrugum altinda basim, képek

gibi yasiyorum. Olityorum. Olityorum.

Filmdeki olaylar, Fikret'i leopar1 dldiirmeye siiriikleyen psikolojik baski iizerine kurulur. Fikret,
kapitalist kiiresellesme icindeki Tiirkiye’de ac1 ¢eken bir kurbandir ve yilbasi gecesi leoparin
cesedini sazliktaki batakliga birakir. Panterin kacirildig1 diisiiniilir ancak kafesinin kapisi
kilitlidir, parmakliklarda da bir sey goriinmez. Kameralarin bozuk oldugu ifade edilir. Leoparin
bakicis1 Ibrahim suglanir. Miistesar, Araplarin projeden vazgecebileceklerini diisiindiigii icin
kaygilidir; “keske yillar dnce kapatsaydim bu lanet bahgeyi be, icimdeki memleket sevdasina ...”
der. Fikret o aksam, bir isbirlikcisinin oldugunu fark eder. Gamze ile goz goze gelirler bir siire
bakisirlar ve Gamze bakislarim yere indirir. ibrahim’i kardesi israfil Konar'in evine gétiiriirler.
Yikik bir eski evin etrafinda inga halinde bir apartman goriiniir. israfil'in iki y1l énce 6ldiugi
anlasilir, kimsesi olmayan Ibrahim yalmz kalmistir. Fikret, ibrahim’i kendi evine gétiiriir. Belediye

Baskany, basina, leoparin kagirildigini diisiindtigiinii agiklar.

Filmde mekanlar arasindaki ikiligin yani sira kalp ve beyin ikiligine de yer verilmektedir. Simmel
(1996), Metropol ve Zihinsel Yasam adli ¢alismasinda, metropol tipi bireyselligi usanmishk
tutumu, para ekonomisinin neden oldugu tahribat ve ayrimciliga duyarsizlik kavramlariyla
aciklar. Metropol yasamyi, bireyin kendisini kdklerinden kopartan bir organ gelistirmesine neden
olur. Birey, artik yiiregi yerine salt beyniyle tepki vermektedir. Bu nedenle metropol yasantisinda,
aklin tstlinligii 6n plana ¢ikar. Anlatida bu noktaya, savct Ahmet Kaymaz'in babasi hakkinda
anlattig1 hikaye ile gonderme yapilir. Bu hikayeye goére savcinin babasi, bir mezar kazicisidir.
Devlet yasadiklar1 kasabaya kocaman bir hastane yaptiktan, basina da cevval, gen¢ bir doktor
getirdikten sonra kasabalarinda 6liimler durur. Savcinin ailesi, éliimler olmadig i¢in ac¢lhik ve
yokluk ¢ekmektedir. Savci ve kardesi, bir siire sonra okula gonderilemezler. Sonra bir giin bu
doktor ortadan kayboluverir. Savci, “cin oldu yerin dibine girdi sanki, ne 6liisii ne dirisi. Higbiri.
Velhasil yeni bir doktor geldi, vadesi gelenler 6lmeye basladi tekrar. Biz de okula déndiik. Ben
savci oldum, kardesim de doktor” diyerek hayatini degistiren bu olay1 anlatir; Fikret'in hikayesine
tekrar odaklandiginda bu isi kimin yaptigini ¢ok iyi bildigini ifade eder. Ciinkii ona gére, mevzuyu
kafasiyla degil, kalbiyle kavrayabilmektedir. Bu kez a¢liktan ya da issizlikten kaynaklanmayan bir

cinayet islenmistir ve aranan mezar kazicisi, Fikret'tir. Bu andan sonra anlati, savct Ahmet
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Kaymaz'in siiphelerini kanitlayip kanitlayamayacagina yonelik meraki besler. Filmin sonunda
Fikret, savciya her seyi itiraf etmeye gelir. Bu radikal kararini gergeklestiremez, savci ona
“Nefesinizi bosa yormayin leopar bulundu. Diin gece koyliiler kirsalda gérmiis leopari. Jandarma
da pesine dusiip sikistirmis kagmaya yeltenince tabii vurup 6ldiirmiisler. En azindan olay yeri

raporunda boyle yaziyor” der.

Fikret'in evini, kisisel ve toplumsal tarihini temsil eden Hayvanat Bahgesi ayni zamanda insan-
doga etkilesiminde yapay bir mekandir. Ancak, Cumhuriyet’in ilk yillarina génderme yapan bir
temsil mekani olarak halkin bildigi, konustugu ve yasadigi bir yerdir. Bu mekanin, yabanci
yatirimcilardan yapilacak ve karlarin artirilmasina odaklanmis, yaratici 6zgiinliikten yoksun bir
anlayisla siyaset ve 06zel girisim cabalariyla dontstiiriilmesi, Lefebvre’nin (2020, s. 23)

vurguladig gibi vahsi kentlesmenin modernite kisvesi altinda sunulmasiyla gerceklesmektedir.

Film, insan-doga etkilesiminde aslinda yapay bir alan olan Hayvanat Bahgesi'ni Ankara dzelinde
tarihsel bir mekan olarak sunar. Anlati, Hayvanat Bahgesi'nin yani1 sira Ulus Roma Hamami
kalintilarim1 da 6nemli bir gorsel alan olarak seger. Filmin, tarihsellige ve ge¢mise saygiya
gonderme yapan bu mekanda sonlanmasi, modernitenin tarihi ve ge¢misi tasfiye edisine bir
elestiridir. Savci “Sizin hikayeniz insanlarin inanamayacagi kadar gergek. Oysa onlara lazim olan
gercegin otesinde. Gergek artik bizden baska kimsenin umurunda degil. Hikdyenin sonu... Mezar
kazicilar1 mudiir bey, nefiller gibi yasayacaklar, tabii sonunda bir tufan onlar1 yerytziinden silene
kadar” der. Fikret, bu tasfiye karsisinda nesli tiikenmekte olan bir leopar gibidir, hikayesi her ne
kadar gercek olsa da, anlatiya gore cogunlugu ilgilendiren “gercek” degil, gercegin otesidir. Savci,

Fikret gibi duyarli insanlarin nefiller gibi yalniz kalacagini vurgular.
6. SONUC

Kapitalizm ve neo-kapitalizmin kapsadig1 meta diinyasi, paranin ve siyasetin giiciinii kapsayan
soyut mekanlar iiretmektedir. Agirlikli olarak is merkezleri, bankalar, biiyiik iiretim birimleri,
otoyollar ve havaalanlarindan olusan bu soyut mekanlar yaratilirken doga tahrip edilir, tarihsel

mekan ezilir. Soyut mekan, diinya pazarinin baskisina ve kapitalist tiretim iliskilerinin yeniden

4 Tevrat'taki Tufan anlatisinda Tanri, insanlarin yaptiklar: kotiiliik sebebiyle insani yarattigina pisman olur ve yarattig
her seyi yeryiiziinden silip atacagini ahdeder. Nuh Tufan1 déneminde ve sonrasinda yeryiiziinde Nefiller vardir. Tevrat'ta
bunlar, eski ¢ag kahramanlari olarak tanimlanir. Ibranice metinde Nefilim olarak gecen Nefiller, mitolojideki diismiis
melek inanciyla da iliskilendirilir ve Nefilim kelimesi diismiis melekler ya da bu varliklarin insanlarla birlikteliginden
dogan ¢ocuklar i¢in kullanilir (Meral, 2014, s. 85).



liretimine hizmet eder. Lefebvre’'nin mekanin iiretimine dair temel kavramlarindan yararlanilan
bu calismada, Anadolu Leopart filmi tarihsel mekanin soyut mekana doniistiiriilmesine ve bunun
bireylerin giindelik yasamlarindaki tahripkar degisimine odaklanan metaforik bir anlati olarak
degerlendirilmistir. Calismada filmin, kapitalist tiretim iliskilerinde mekanin da tahakkiimden
etkilendigini a¢iga ¢ikarma bakimindan elestirel bir potansiyel barindirdigi savunulmustur.
Filmde, aidiyet, bellek ve yenilesme kavramlari ekseninde, kapitalist liretim iliskilerinin mekani
bir ara¢ olarak iiretmesine yonelik Lefebvreci bir elestiri yiritilmustir. Filmde, iktidar
mekanizmalariile kentteki tarihsel mekanin yok edilmesinden aci duyan insanin politik diizlemde
bununla miicadele edememesini ve degerlerini elinden alan giicler karsisinda duydugu caresizligi
tespit etmek miimkiindiir. Meta diinyasinin egemenliginde yenilenen ve gercekiistii bir goriintime
kavusan kentsel mekanlarin anlatida Fikret'in, Gamze'nin ve Ibrahim’in yasami tizerindeki
olumsuz etkilerine yonelik bir elestiri yiirttiilmistiir. Mekan ve insan arasindaki karsilikli
etkilesimde, mekanlarin insanlarin kentlerle ilgili aidiyet duygularina etki ettigi kadar; insanlarin
da kentsel mekani doniistiirme ¢abalar1 s6z konusu olabilir. Filmin kahramani Fikret, caresizlik
hissinin yani sira, mekanin doniisiimiine karsi bir eyleme ge¢cmedigi i¢cin kendine kars1 6fkelidir.
Kendi yasaminin mimar1 olmak istese de bunu basaramamak onu kizdirir ve sonunda kendi

failligini ortaya koymak icin leopari 6ldiiriir.

Biiylk alisveris mekanlari gibi tehlikesiz, givenli ve kolay ulasilabilir bir ortam iiretme vaadiyle
ticari bir basar1 kazanilmasini saglayan eglence parkini faaliyete sokmak icin ¢abalayanlarin, tiim
bu anlayisin kentsel aidiyette ve kent sakinlerinin giindelik yasaminda yarattig1 tahribata
duyarsiz kalmasi, bu degisim nedeniyle aci ¢ekenlerin birbirleriyle dayanisma icinde olmaya
calismasi ancak giivensizlik hissi ve tepki verememenin neden oldugu i¢sel 6fkenin Fikret’i,
leopar1 o6ldiirmeye yonlendirmesi gibi unsurlar soyut mekdnin olumsuz yonlerine dikkat
cekmektedir. Dolayisiyla Anadolu Leopari’nin anlatisi, kentsel degerleri elinden alinan bireyin
politik eylemsizliginin de katkisiyla nasil yalniz hale geldigini géstermektedir. Bununla birlikte,

hayvanat bahcgelerinin bir kapatilma mekani olarak varligi sorgulanmamaktadir.
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POSTMODERNIZMDE BEDENIN KAYBI VE
BiR SANAT ANLATISI OLARAK YURUME

SADIK ARSLAN®
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Bu makalenin konusu, varolussal faaliyetleri zayiflayan postmodern bedenin yiirtimeyle
iliskisinin sanat baglaminda incelenmesidir. Modern teknolojiler evreninde mekansal ve
zamansal olarak dogadan kopan ve duyusal olarak etkisizlesen postmodern beden, dogayla
iliskisi zayiflayarak pasif bir hale gelmistir. Gegmisteki gibi aktif bir bedene doniisme olanag:
azalmistir. Bu baglamda yiiriime, bedeni varligin ilk smirlarina geri gotiiren ve onu
aktiflestiren bir yontem olarak énem kazanir. Giindelik ve basit bir aktivite olmasina ragmen
dogaya yabancilasan bedeni duyumsal olarak giiclii ve direngli kilma potansiyeli barindirir.
Ozellikle 1960’1 yillardan itibaren ézne olarak bedenin yitimiyle iliskili bir bicimde gérsel
sanatlarda yaratici bir form olarak giindeme gelir. Postmodern sanatin kavramsal yoniiyle
ortlisen yiiriime, eylemsel icerigiyle sanatin temsil estetiginden eylem estetigine doniisme
stirecine katki saglar. Bu makalede bedenin varolussal faaliyetlerini aktiflestiren giindelik
basit bir eylem olan yiirimenin postmodern sanattaki goriiniirliigliine dair bir arastirma
amaglanmaktadir. Arastirmada postmodern sanat pratikleri tizerinden yiiriimenin beden ile
iligkisi, sanat baglaminda incelenirken nitel arastirma yontemlerinden dokiiman analizi tercih
edilmistir. Makalede ylirimenin postmodern sanat pratiklerinde bazen Kkapitalist
moderniteye karsi bir form, bazen bedenin dogayla iliskisinde naif bir jest ve bazen de

samanist bir 6ge olarak yaratici bir bicimde ele alindig1 sonucuna varilmistir.
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LOSS OF THE BODY IN POSTMODERNISM
AND WALKING AS AN ART NARRATIVE
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ABSTRACT

The subject of this article is to examine the relationship of the postmodern body, whose
existential activities have weakened, with walking in the context of art. In the universe of
modern technologies, the postmodern body, which is spatially and temporally disconnected
from nature and sensually inactive, has become passive by weakening its relationship with
nature. The opportunity to transform into an active body as in the past has decreased. In this
context, walking gains importance as a method that takes the body back to the first borders of
existence and activates it. Although it is a daily and simple activity, it has the potential to make
the body, alienated from nature, emotionally strong and resilient. Especially since the 1960s,
it has come to the fore as a creative form in visual arts in relation to the loss of the body as
subject. Coinciding with the conceptual aspect of postmodern art, walking contributes to the
process of transforming art from the aesthetics of representation to the aesthetics of action
with its operational content. This article aims to conduct a research on the visibility of walking,
a simple daily action that activates the existential activities of the body, in postmodern art. In
the research, while examining the relationship between walking and the body in the context
of art through postmodern art practices, document analysis, one of the qualitative research
methods, was preferred. The article concludes that walking is handled creatively in
postmodern art practices, sometimes as a form against capitalist modernity, sometimes as a

naive gesture in the body's relationship with nature, and sometimes as a shamanistic element.
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* Assoc. Prof. [gdir University, Faculty of Fine Arts, Department of Painting, bahtiyar165@gmail.com,https://orcid.org/0000-0002-8909-
022X.

**There is no statement of support, acknowledgment, or conflict of interest in the study.



1. GiRiS

Postmodern donemde beden, tarihte hi¢c olmadigi kadar pasif durumdadir. Modern
teknolojilerin sagladig1 notrlesmis mekanlarda dokunsal duyusu ve kas giicli zayiflamis bir
nesne gibidir. Giniimiziin hizlh yasaminda mekansal ve zamansal olarak algi yitimi yasayan,
cevresini tam deneyimleyemeyen bir durumdadir. Par¢alanmis, i¢ ice gegmis zamansal ve
mekansal bir gercekligin icinde bulundugu konumdan ve andan emin olamamaktadir. Bu
durum, postmodern bedenin dogayla olan temasini saglayan duyularin zayiflamasina neden

olmustur.

Yitik bir 6zne olarak postmodern bedenin ge¢miste oldugu gibi dinamik ve islevsel bir yapiya
kavusturmanin olanaklar:1 olduke¢a azdir. Bu olanaklardan ytriime, bedeni duyumsal olarak
aktif kilan ve onun dogayla iliskisini onaran en primitif eylemlerden biridir. Ciinkii ytlriime,
bedeni daha kivrak, daha duyarl ve daha kirilgan hale getirir. Bu sayede beden, ¢evresini daha
iyi duyumsayarak dogadaki varligindan emin olur. Bu gerceklik, yiirimeyi modern
teknolojiler evreninde nostaljik bir eylem olmanin yam sira diren¢ alani olarak bedeni
aktiflestiren bir enstriimana dontstiirtir. David Le Breton'un (2021, s. 14) ifade ettigi gibi;
postmodern diinyada yliriime, bir nostaljiyi ya da direnisi akla getirir. Ciinkii yiirtime,

yuriylsciiniin 6zgtirliilk derecesine gore farkli tonlarda bedenin zaferidir.

Ylriimenin sanatta bir form olarak belirmesi, postmodern diisiincenin goriiniir olmaya
basladigi doneme denk gelir. Postmodernitenin iist anlatilar1 reddeden ve farkliliklara karsi
duyarhligi tesvik eden yaklasimi (Lyotard, 2023, s. 8-9), ylirimenin bir sanat formu olarak ele
alinmasinin 6niindeki engelleri kaldirir. Dolayisiyla yiiriimenin, modern sanatin yaratici ve
avangard sanat olarak nitelendirilen normlarin 6tesinde postmodern sanatin i¢ ice gecmis ve
kalicilik iddias1 barindirmayan nitelikleriyle uyum gosterdigi soylenebilir. Bu gerceklik,
yliriimeyi modern sanat karsiti stratejilerde uygun bir yéntem olarak éne ¢ikarir. Ozellikle
insanin kendine ve dogaya yabancilasmasina neden olan kapitalist moderniteye kars1 yiiriime,

bir sanat formu olarak sekillenir.

Sanatta ylriimenin ilk 6rnekleri, sanati miize ve galeri gibi modern sanat kurumlarindan
disariya tasirma yonteminde goriiliir. Bu yaklasim, ilkin Dada ve Siirrealist hareketlerde karsi
bir form olarak yerlesik sanatin reddine yonelik pratiklerde tercih edilir. Benzer bir stratejiyle
Postmodern dénemde Sitliasyonist Enternasyonel harekette yiiriime, daha yasanilir kentler
yaratma adina bedenin deneyimine dayal olarak benimsenir. Fakat sanatgilarin yiiriimeye
yonelik ilgisi 6zellikle Postmodernitede 6zne olarak bedenin yitimiyle ilgili tartismalarin
yogunlastigi bir doneme denk gelir. Bazi sanatgilar, yiiriiyerek el degmemis uzak
cografyalarda dogaya naif dokunuslar yaparken digerleri ise kent sokaklarinda tesadiifi

karsilagmalari ve olasiliklar1 deneyimler.
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Bedenin hareketiyle iligkili bir eylem olan yiiriime, sanatta temsil estetiginden eylem
estetigine gecis silirecini hizlandirir. Onun cismani olmayan performatif yapisi, postmodern
sanatin kavramsal ilkeleriyle uyusur. Dolayisiyla yiirimenin siradan dogasi, postmodern

sanatin siradan seyler araciligiyla siradanligin anlaminin kesfine yonelik yaklasimiyla ortisiir.

Bu makalede amag, yiirtimenin tarihi ve yiirlimenin sanattaki érneklerini kronolojik olarak
siralamak degildir. Bundan ziyade yitik bir 6zne olan postmodern bedenle iliskisi baglaminda
ylriimenin gorsel sanatlardaki goriiniirligiine dair bir okuma yapilmaktadir. Bunu yaparken
postmodern beden baglaminda yiirlimenin gorsel sanatlardaki varligina dair Tiirkiye'de
yasanan literatir eksikligini gidermek ve bu sayede yiiriimeyi tercih eden sanatgilarin

pratiklerinin anlasilmasini saglamaktir.
2. YONTEM

Bu makalede, nitel arastirma yontemlerinden biri olan dokiiman analizi kullanmilmistir.
Arastirmada ilkin postmodernizm, beden ve yiirtime konulariyla ilgili basili ve elektronik
kaynaklar taranmis, elde edilen bilgi ve kaynaklar incelenerek degerlendirilmistir. Makalenin
ilk bolimiinde postmodernitede bedenin durumuna iliskin tespitlere yer verilmis ve
yliriimenin sanatla iliskisine deginilmistir. Ikinci béliimde ise yiiriimeyi merkeze alan bazi
sanatgilarin pratikleri lizerinden gorsel sanatlarda postmodern beden ve yiriime iliskisine
dair bir okuma yapilmistir. Bu béliimde o6zellikle yiiriimeyle ilgili kronolojik bir bilgiden

kac¢inilmis, bundan ziyade bedenin duyumsalligini merkeze alan isler incelenmistir.
3. POSTMODERNIZMDE KAYIP OZNE OLARAK BEDEN

Beden, diinyaya iliskin bir varliktir; hareket ettikge duyusal deneyimi giiclenir. Duyusal
deneyimin artmasiyla onun diinyayla olan iliskisi anlam kazanir. Fenomenolog Edmund
Husserl'in belirttigi gibi; beden, her zaman “burada” bulunana iliskin bir deneyimdir ve
hareket halinde oldugundan onun tiim pargalari farkli bicimlerde “orada” olana dogru hareket
eden, onlarin icinden gecen bir “burada” olarak deneyimlenir (aktaran Solnit, 2016, s. 51). Yer
degistirdikce beden, diinyanin igine girer ve bu sayede hem kendini hem de diinyay:
duyumsar. Bu durumda gii¢lii bir duyumsama i¢in bedenin uzuvlariyla aktif olmasinin énemi
biiytktiir. Fakat tarih boyunca hareketli olan beden, postmodern dénemde ge¢mise kiyasla hi¢
olmadig1 kadar pasif durumdadir. Fiziksel enerji harcamayan ve yalitilmis kosullarda yasayan

pasif bir nesne konumundadir.

Bedenin pasiflesmesini saglayan énemli unsurlardan biri, seyretme deneyimidir. Seyretme,
gercekte var olana karsi bedeni duyarsizlastirir. Bu baglamda kitle iletisim araglariyla sunulan
gerceklik, gercekte var olana kiyasla daha az duyumsanir. Richard Sennet (2014, s. 12),
modern Kkitle iletisim araglariyla sunulan seyretme deneyimin duyular: korlestirdigini ifade

eder. Ciinki seyretme aninda, temsil deneyimi ile gercek deneyim arasinda bir mesafe olusur.



Ornegin bu araclarla deneyimlenen siddet, gercekte yasanan siddete oranla seyircinin
algisinda ¢ok daha etkisizdir. Bu sebeple seyretme, siirekli olarak pasif ve gérece daha diisiik
bir konsantrasyon gerektirir. Bu iddiay1 John Berger (2023, s. 16), giinlimiizde higbir
deneyimin gercekten yasanmadigini ve her seyin seyirlik bir oyuna déniistiigiinii ifade ederek
destekler. Ona gore; insanlar, postmodern diinyada kendi var olusuna ve acisina hi¢ olmadigi
kadar yalnizdir. Bu durum aslinda Frederic Jameson (1984)'1n da belirttigi gibi; bir kriz olan
postmodernizmdeki mekan ve zaman deneyimin sonucudur. Bu krizde mekansal kategoriler,
bir yandan zaman kategorilerine hakim olmaya baslar, bir yandan da oyle bir degisim

gosterirler ki bu degisime yetismek miimkiin degildir (aktaran. Harvey, 2019, s. 228).

Ote taraftan giiniimiizde mekanlar arasi deneyim olanag), bedenin pasiflesmesini saglayan bir
diger unsurdur. Modern teknolojilerin sundugu hiz, bedenin fiziksel enerji harcamadan ve
duyusal deneyim kazanmadan hareket etmesini saglar. Richard Sennet (2014, s. 13-14), yeni
bir bolgeye hareket etmeyi miimkiin kilan fiziksel veya hiz deneyimin, kent mekanlarinda
ayrintilari yok ettigini ve bu sayede gorme olgusunu noétrlestirdigini iddia eder. Ona gore; kent
mekanlarinin salt hareketin islevi haline gelmesi, kendinde var olan uyarim kapasitesini
yitirir. Bu mekanlarda dokunma duyusunun azalmasi, bedeni ¢evreleyen her seyin direncten
kurtarilmasiyla sonuclanir (Sennet, 2014, s. 13-14). Bunun sonucunda olusan temassizlik hali,
bir taraftan bedeni ¢evresindeki dokunsal unsurlardan uzaklastirirken 6te yandan toplumsal
bagi ve diizeni zayiflatir. Dolayisiyla postmodern beden, kendine ve ¢evresine karsi duyusal

olarak pasiflesir.

Sonug olarak postmodern beden, fiziksel ugraslarla vakit harcamayan, a¢ik havada zaman
gecirmeyen, doga olaylarindan =zarar goérmeyen, oOzne olarak go¢menlestirilen ve
yurtsuzlastirilan bir bedendir. Bununla birlikte uyaran yoksunu apartman dairelerine ve
ofislerine yerlestirilen yitik bir bedendir (Solnit, 2016, s. 52-53). Ote yandan bedensel
faaliyetlerini yitiren postmodern bedenin geriye kalan tek varolussal faaliyeti; cinselliktir.
Rebecca Solnit (2016, s. 52), postmodern bedeni; duyularin, siireglerin ve arzularin vuku
buldugu cinsel bir olguya benzetir. Ona gore; postmodern bedenin var olusunun tek kaniti
erotik bir beden olusudur. Bunun yani sira bir¢ok 6zelligi korelen, fiziksel zahmete girmeyen
teorik bir bedendir. Susan Borda'nin da belirttigi gibi; “eger beden, zaman ve mekéana ait
olusumuzun ve dolayisiyla insan algl ve bilgi sinirliliginin bir metaforuysa o zaman
postmodern beden, gercek bir beden bile degildir” (aktaran Solnit, 2016, s. 52). Kuskusuz
Borda'nin bu tespitinde modern teknolojilerle ¢evrili bedenin hem kendine hem de dogaya

karsi yabancilagsmasinin etkisi var.

Dolayisiyla kas giicti zayiflayan, duyulari korelen postmodern bedenin, mekansal ve zamansal
olarak dogayla iligkisini onaracak sinirli olanaklar1 var. Bu olanaklardan biri olan yiirtime,
bedenin giindelik yasamla iliskisini onarmada ve onu varliginin ilk sinirlarina geri gotiirmede

onemli bir isleve sahiptir. Her ne kadar onu ¢evreleyen teknolojiler i¢cinde nostaljik bir eylem
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gibi dursa da aslinda yiiriime, direng alani olarak bedeni aktiflestiren bir enstriimandir. Yani

pasiflesmis bir bedeni, ge¢mis donemlerdeki gibi diinyaya agma kapasitesine sahiptir.
4. YURUME VE SANAT

Diinyaya iliskin bir varlik olarak beden, sahip oldugu uzuvlarla dogada var olur. Bu uzuvlar
sayesinde dogayla temas1 gerceklesir ve doganin bir pargasina doniisir. Dolayisiyla bu
uzuvlarin duyumsama kabiliyeti, bedenin dogayla olan iliskinin 6l¢iitiinii belirler. Bunlardan
biri olan ayaklar, bedenin dogayla en ¢ok temas eden uzvudur. Onlar sayesinde beden, yer ile
gokylizii arasinda bir noktada konumlanir ve hareket kabiliyeti edinir. Atilan adimlarla yer

degistirir ve bu sayede yiiriime gerceklesir.

Yiirtime, bir ayagin dne dogru atildig, digerinin ise geride kaldig1 basit bir eylemdir. Bu esnada
kaslar gerilir, viicudun agirligi bir bacaktan digerine gecer. Belli bir noktaya dogru ilkin bir
adim, sonra bagka bir adim daha derken, yiiriime bir ritim kazanir. Giindelik yasamda en sik
yapilan bu eylem i¢in iki bacaga sahip olmak yeterlidir. Cogu zaman adimlar, istemsiz bir
bicimde belli bir noktaya dogru atilir. Nitekim Rebecca Solnit’in (2016, s. 39) de belirttigi gibi;
ylriime, iki nokta arasinda diisiinmeden ve ¢ogu zaman sadece pratik amagla yapilan ulasim
hareketidir. Bu basit eylem, bir taraftan bacaklarin hareketini saglarken &te taraftan da

bedenin dogayla iliskisini canlandirir.

Fiziksel bir aktivite olmanin yani sira yliriime, insanin anlam arayisinda zihnin derinlesmesini
saglar. David Le Breton'un (2021, s. 30) belirttigi gibi; yliriime, bedeni diinyaya agmaya ve
onun hissedilir enginligini kesfetmeye yoneltir. Rebecca Solnit’e (2016, s. 22) gore yiirtirken
beden ile zihin diinyayla uyumlu hale gelir. Atilan adimlar, diisiince diinyasinda ritim
olusturur ve zihinde bir diistinceden digerine gecis saglanir. Bu sirada aktiflesen beden,
diisiince dinyasinin derinliklerini harekete gecirir ve diislince, yliriimenin ¢iktis1 olarak
belirir. Dolayisiyla yiirimenin hem diisiinceyi ortaya ¢ikarma hem de bedenin diinyadaki

varligini hissetme potansiyeline sahip oldugu séylenebilir.

Yiirtime, pasiflesmis bir bedeni yeniden ilk sinirlarina; daha kivrak, daha duyarh ve daha
kirilgan hale geri gotiirmenin yontemidir. Dolayisiyla ytiriimeyle beden daha dinamik, daha
duyumsar ve daha diisiinsel olur. Ciinkii yiirime esnasinda gerilen kaslar, duyulari canlandirir
ve bu sayede diinya bedenle, bedenle de diinya yeniden kesfedilir (Solnit, 2016, s. 54). Bu
baglamda yiirtime, bedenin mekan ve zamanla iliskisini onarma potansiyeline sahiptir.
1960’lardan itibaren bir 6zne olarak bedenin kaybi lizerine yapilan tartismalar, yiiriimenin
yeniden ve farkli alanlarda giindeme gelmesini saglar. Diisiinsel olana katkisindan dolay:
onceleri cogunlukla edebiyatta yer edinen yliriime, postmodern dénemde artik 6nemli dl¢iide
gorsel sanatlarda goriiliir. Bunda dénemin sanatinda ivme kazanan kavramsal niteliklerin pay1

biiyiiktiir.



1960’lardan itibaren sanatin nesne odakli zanaat temelli bir disiplin olmaktan ¢ikarak ve
bunun yerine fikirlerin, edimlerin 6nem kazandig bir silirece evirilmesi, sanatin geleneksel
sinirlarinin erimesiyle sonuclanir. Sanatin meta tarafina yonelik elestiriler; bir taraftan galeri
ve miuzelerin varlik alanlarinin sorgulanmasina, 6te taraftan kavramsal niteliklerin 6nem
kazanmasina neden olur. Tuval artik o6ncelikli malzeme olmaktan c¢ikar ve alternatif
malzemelerin kullanimi s6z konusu olur. Dahasi modernist ilkelerin esnemesiyle sanatta
Samanizm gibi bilim ve felsefe dig1 alanlara ilgi artar. Oyle ki sanatta temsil olgusunun
temelleri sarsilir ve sanat¢cinin bedenini sanatin malzemesine dontstiiren performanslar
yapilir. Kristine Stiles’in (aktaran Solnit, 2016, s. 382) de belirttigi gibi; bedenini sanatin
malzemesine doniistiiren sanatgilar, iirtin yerine siirecin roliiyle ilgilenerek sanati, temsili
nesnelerden sunuma yonelik islere yoneltir. Yeni bir diizenin habercisi olan bu yaklasim, bazi
sanatgilarin pratiklerinde yiirtime gibi yaratici pratiklere evirilir. Bu baglamda yiiriime hem
kavramsal hem de zamansal igeriginden dolay1 dénemin ruhuna uygun bir bicimde yaratici

sanatsal pratiklerle goriiniir olur.

Yiiriime, icerik olarak postmodern sanatin siradan seylerle siradanligin anlamin kesfetme
diistincesiyle! ortiisiir. Onun basit ve siradan dogasi postmodern sanatin olaganiistii seyler
yapmadan sanat yapilabilecegi fikriyle ortaklasir. Dolayisiyla yiirlimenin sanatta bir form
olarak yer edinmesinin oniindeki engeller de azalir. Fakat yiiriime icin hangi sanat tiiri
olduguyla ilgili gorisler farklilasir. Bunlar arasinda en dikkat ¢ekici olani, Carl Andre’nin
yuriimeyi heykelin bir alt dali olarak tanimlamasidir. Rebecca Solnit'in aktarimina gore;
Andre’nin Dogu’ya 6zgii ¢coklu bakis acisi, peyzajin sanat pratiklerine dahil olmasini saglamis
ve bu tavir, yiliriime gibi cisimden arindirilmis bir heykel alt tiiriinii ortaya ¢ikarmistir (2016,
s. 383). Benzer bir yaklasimla Lucy Lippard, ylriimenin koékeninin performansta degil
heykelde bulunmasi gerektigini savunur. Bu iddiayi, Andre’nin 1966 tarihli “Lever” ile 1968
tarihli “Joint” eserlerine odaklanarak agiklar (Sekil 1, 2). Nitekim bu iki ¢alisma, yan yana bir
hat seklinde dizilerek izleyiciye bir yol izlenimi verir. Sanatgi, heykelin yol ile olan iliskisine
dair su ¢arpici ifadeyi kullanir: “Heykel denince aklima gelen bir yoldur.” (aktaran Solnit, 2016,

s. 383). Dolayisiyla yiiriimenin heykelin bir alt tiirii oldugu goriisii 6ne cikar.

1 Bu konuda Alan Kaprow, 1958 yilinda sanatgilarin siradan seyler araciligiyla siradanligin anlamini kesfedecegini ve
bunu olaganiistii seyler yapmadan sadece gercek anlamlarini belirterek olaganiistii olan1 meydana getirecegini iddia
eder (aktaran Solnit, s. 393). Bu ise “Sanatla yasam arasindaki ¢izginin olabildigince akiskan ve belirsiz tutulmasi
gerekir” diislincesiyle miimkiin olmaktadir (Yilmaz, 2015, s. 300).
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Sekil 1: Carl Andre, Lever, Enstalasyon, 1966
Kaynak: https://124.im/xPDeMAy, Erisim Tarihi: 05. 04.2024

Sekil 2: Carl Andre, Joint, Enstalasyon, 1968
Kaynak: https://124.im/0xK15C, Erisim Tarihi: 05. 04.2024

Yiirtiyerek sanat yapmanin en tartismali yonlerinden biri, eserin kalicihgiyla ilgili sorundur.
Onun anlik ve deneyime dayali bir eylem olmasi, kalici olma fikrinden uzaklastirir. Bu yoniiyle
yuriime, David Harvey'in (2019, s. 74) de belirttigi gibi; postmodernitenin zamansallig1 ve
anlik etki arayisi, derinligin yitirilmesi yaklasimiyla paralellik gosterir. Dahasi1 yiirtimenin
cismani olmayan dogasi, onu geleneksel anlamda sanat yapitini ¢evreleyen “aura”dan
uzaklastirir. Walter Benjamin’in (2016, s. 55) de ifade ettigi gibi; teknik olanaklarla ¢ogaltilan
sanat yapitini ¢evreleyen 6zel atmosfer kavraminin zayiflamasi, yiirtime gibi eylem icerikli
sanat yapitinin isleviyle ilgili tartismalarin 6nemini yitirmesine neden olur. Dolayisiyla
ylriimeyi iceren sanat yapitlarinda geleneksel anlamda 6zel atmosfer (aura) iddiasi

beklenmedigi gibi kalicilig1 da beklenmez.

Sanat amach ytirtimeyle sezgisel, diisiinsel ve rastlantisal olan a¢iga ¢ikarilir. Bu gerceklik,
ylirtimenin baglamini gesitlendirir. Ornegin kirlarda veya el degmemis cografyalarda sanat
amaciyla yapilan ylriime, daha ¢ok bedenin yerytiziiyle karsilasmasini ve biitiinlesmesini

icerirken ote yandan kent sokaklarinda yiiriime, 6nceden Kkestirilemeyen tesadiifler,



olasiliklar barindirir. Dolayisiyla sanat amaciyla yapilan yiiriime; diisiinsel ve tesadiifi olani

ortaya ¢ikarma potansiyeline sahiptir.

5. BiR SANAT ANLATISI OLARAK YURUME
5.1. Direnis Estetigi

Bir kiiltiir olarak yliriime, modern diinyada zorunluluktan ziyade belli bir tercihin sonucudur.
Atilan adimlar, yabancilasan diinyada dogayla aracisiz bag kurmanin ve etkilesime girmenin
yoludur. Yiiriidilkge beden, biitiin duyulariyla aktiflesir ve onu cevreleyen diinya anlam
kazanir. Dolayisiyla yiiriime, zayiflayan insan ve doga iliskisini onarma potansiyeline sahiptir.
Ciinkli yiirime, modern diinyada insanin dogayla temasinin en primitif eylemidir. Baska
deyisle moderniteyle etkinlik alani kisitlanan bedeni korumanin yoludur. David Le Breton
(2021, s. 11), bedeni modernitenin erozyunundan korumanin en etkili yonteminin yiiriime
oldugunu ifade eder. Ona gore ylriime; gecici ya da kalict olarak bedenle yasamaktir.
Dolayisiyla bedeni korumak veya aktif kilmak, modern yasam alanina karsi direng
gostermekle yani yirtimekle mimkiindir. Bu yaklasim, aslinda insan ile doga iliskisinin
zayiflamaya basladig1 Sanayi Devrimine kadar uzanir. Rebecca Solnit, (2016, s. 381), bir kiiltiir
olarak ylriimenin bir¢ok yonden Sanayi Devriminin hizina ve yabancilagsmasina bir tepki
olarak gelistigini ifade eder. Ona gore; beden, zamanin hizina ayak uyduramadiginda yiirtime
dikkat cekmeye baslar. Dolayisiyla yiiriime, modern yasamin hizina karsi ihtiya¢ duyulan
yavasligl temsil eder. Bu baglamda Frederic Gros'un (2019, s. 10) “agirdan almak namina
simdiye dek yiriimekten daha iyi bir sey bulunamamistir” ifadesi dikkat ¢ekicidir. Ciinki
ylriime, insana erteleme 6zgiirliigii sunar. Yani bilingli bir tercihle yiiriime, modernitenin

hizina kars1 direng gelistirmenin yontemidir.

Yiiriime, uygar dinyanin yarattigi sistemden ve giinlik hayatin siirliliklarindan
ozglrlesmenin yollarindandir. Bu aslinda bir tiir yabanilligi savunmak anlamina da gelir.
Dogal yasam savunucularindan Henri David Thoreau (2013.s. 7), uygar diinyanin dzgiirliik ve
kiltiirtine karsi, dogayr savunmanin mutlak 6zgiirliik ve yabanillikla miimkiin olacagini ifade
eder. Benzer sekilde Michel Onfray (2022, s. 14), varolusu denetim altina alan, mekansal ve
zamansal olarak bélen uygarliga karsi, yiirtimeyi bir savas yontemi olarak tanimlar.
Dolayisiyla modern diinyada yiiriimede 1srar etmek, uygar diinyanin mekansalligina ve
zamansalligina karsi tavir almak demektir. Bu baglamda yiiriime, bir direnis yontemi olarak

gorsel sanatlarda yerlesik sanata karsi bir form olarak goriinmeye baslar.

Hem estetik hem de elestirel bir pratik olarak yiriime, gorsel sanatlarda ilkin Dada
hareketinde, sonrasinda ise Siirrealizm’de goriiliir (Bassett, 2004, s. 398). Dadacilarin sanat
ile yasam arasindaki sinirlar1 yok etme arzusu ve bununla baglantili olarak gelisen sanat
karsiti tavrinda (Antmen, 2014, s. 124) ytiriime, sanatin varhigini tartismak tizere tercih edilir

(Sekil 3). Bu sanatgilar, sanat ve hayatin birlikteligini savunmak, yerlesik sanati reddetmek
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icin ylriiyerek bir tiir imge yaratirlar. Carrie Marie Schneider (2012, https://124.im/v90i),
André Breton onciiliigiinde Dada sanatgilarinin Paris’teki Saint-Julien-le Pauvre kilisesine
diizenli yiirtiytisler gerceklestirdigini, bu esnada manifesto okunduklarini ve sonra rastgele
secilen sozciiklerin tanimlarini okuyarak resmi tur rehberinin parodisini yaptiklarini ifade
eder. Hedefleri pitoresk alanlara, tarihsel ve duyusal degeri olan yerlere dikkat cekmek degil,
rehberli turlarin toplumsal formunun sagmaligini gostermekti (Bishop, 2018, s. 79).
Dadacilarin somut bir iddia icermeyen bu yaklasiminda yiiriime, diizen karsiti bir

eylemselligin pargasi olur.

Sekil 3: Tristan Tzara, Saint-Julien-le-Pauvre Kilisesinde bir “Dada gezisinde” kalabaliga kitap okuyor
(1921) Paris
Kaynak: https://glasstire.com/2012/11/23/the-ten-list-walk-as-art/, Erisim Tarihi: 05. 04.2024
Dada sanatgilariyla benzer stratejiyi paylasan siirrealist sanatgilar, bilingdisini ortaya
¢ikarmak icin kent sokaklarinda amagsizca yiiriirler. Roger Cardinal (2014), Siirrealistlerin
ozglr birakilmis gercek algisimi ve bilingdisinin etkilerini agiga c¢ikarmak icin Paris’in
sokaklarinda amagsizca yuridigini belirtir. Hem Dada sanatgilari hem de Siirrealist
sanatgilar, sanatta yiiriimeyi karsi bir form olarak benimserken aslinda flaneur kavramina
yeni bir icerik kazandirirlar. Dadacilar yiiriyislerinde eglenceli yonleri ¢ikarmayi;
Stirrealistler ise bilingaltina ulasmay1 amaclarlar. Her ikisinde yiirtime, sanati galeri ve miize
gibi modern kurumlardan kurtararak kent i¢lerine dogru tasirmanin eylemidir. Bu yaklasimin
kokeninde David Harvey'in (2019, s. 76) belirttigi gibi Dada ve Siirralizm gibi hareketlerin,
modernist bir toplumsal doniisiim projesinin ayrilmaz bir pargasi olarak sanati halka tasima
cabalarinda oldugu gibi hareketlerin hemen hemen her defasinda daha devrimci bir tarzda

olmustur.

Sanat1 temsil estetiginden eylem estetigine doniistirmesinden otiirii yiiriime, kapitalist
moderniteye karsi elestirel bir iceriklerin yontemi olarak benimsenir. Bu yaklasimin en somut
ornegi, 1960’11 yillarda Sittiasyonist Enternasyonel hareketin pratiklerinde goriiliir. Timothy
Shortell ve Evrick Brown’a (2014, s. 4) gore; yaraticilik ve bireysellik gibi olgularin kitle

tiikketimiyle yer degistirdigini savunan Situasyonistler, insan ile ¢evre iliskisinden hareketle



kentsel mekanin elestirisini yapmislardir. Bu yiizden kent icinde tiiketim kiiltlirii ve meta
odakli kapitalist modern yasama karsi insan yasaminin kalitesini artirmaya yonelik
farkindalig1 amaclayan yiiriiyiisler yapmislardir. Bu yaklasim; onlarin yiiriiytislerinin politik,

sanatsal ve mekansal icerigini 6ne ¢ikarmistir.

Situasyonist sanat¢ilardan Guy Debord (aktaran Bassett, 2004, s. 400), modern toplumun
kapitalist bir toplum oldugunu iddia etmistir. Bos zaman ve yaraticilik gibi olgular, sistem
tarafindan siirekli olarak yeni isteklerle ve tiiketim iirtinleriyle kesintiye ugratilmistir. Ona
gore; meta iliskilerin hayatin tiim alanlarina niifus etmesiyle yasam gosteriler birikimine
doniismistir. Debord’'un (1967, s. 38-50) tabiriyle; meta diinyasi lizerine insa edilen gosteri,
gercek diinyayr basit gorsellere dontstiirmiis ve toplumsal yasam kapitalist ekonomik
sistemin himayesine girmistir. Ona gore bu durum yasami, var olmaktan sahip olmaya dogru

bir bayagilasmaya, giiniimiizde ise sahip olmaktan goriinmeye dogru yoneltmistir

Kapitalist hayat elestirisini yapan Sitliasyonist hareket, kentin sokaklarinda politik sanat ile
politik eylemleri birbirinden ayirmayan sanat eylemleri gerceklestirmislerdir. Keith Bassett'in
(2004, s. 401) ifadesiyle; Situasyonistler, gosteri toplumunun yayilmasina karsi koymak ve
yanlis anlayisa son vermek i¢in bir dizi yaratici kentsel pratik gelistirmislerdir. Birtakim
“durum” lar ya da olaylar yaratarak oyun egilimiyle giindelik yasami ozgiirlestirmeye
calismislardir. Bu baglamda kenti yeniden sekillendirmek i¢in hizli bir bicimde degisim
saglayacak “situasyonist durumlar” ile psikocografya? haritalari olustururlar (Sekil 4). Yeni bir
sehircilik imkani kesfetmek icin kent icinde “dérive”3 denilen bir yontemle psikocografyalar
sekillendirirler. Situasyonistler, dérive yontemi ile flineurlar* gibi kent hayatinin ritmini ve
temposunu belirleyen alanlar1 tespit edip kentsel mekanlar1 buna gore sekillendirmeyi

amaglamiglardir.

2 Psikocografya, fantezi ve abartiya kagmadan dérive yontemiyle bilingli veya bilingsiz bir sekilde olusturulan zihin
haritasidir. Cografi ¢evrenin davranislar tizerindeki dogrudan etkilerinin inceleme alani oldugu tasarimlar igerir
(Onen, 2016, s. 299).

3 “Strtiklenmek” anlamina gelen dérive kavrami yiriytis¢liniin plan yapmadan ya da hedef giitmeden hareketidir
(Bassett, 2004, s. 401).

4Fldneur, modern kent gezgini ve gozlemcisidir. Kalabaliklarda modern hayatin kahramanlarini seger ve onlarin izini
stirer. Ch. Baudelaire, flaneur’'u, evden uzak kalmak ama her yerde evinde hissetmek; diinyanin merkezinde olmak,
diinyay1 gozlemek ama diinyadan sakli kalmak” seklinde tanimlar (Baudelaire, 2021, s. 33).
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THE NAKED CITY ‘(‘}i\\
ILLUSTRATION DE L'NYPOTHESE DES PLAQUES \’~ A
TOURNANTES EN PSYCHOGEOGRAPHIOUE L amanen

Sekil 4: Guy Debord, Ciplak Sehir (1957) (Psikocografik merkezler hipotezinin ¢izimi) Paris

Kaynak: https://glasstire.com/2012/11/23/the-ten-list-walk-as-art/, Erisim Tarihi: 05. 04.2024
Yiirtime, Situasyonistlerin kapitalist moderniteye dayanan sehir hayatinin yerine hayali bir
sehir olusturma fikrinde aragsallasir. Sezgisel olarak gerceklesen yiiriime, fantezi veya
abartiya kagmadan psikocografyay1 haritalandirir. Bu yaklasimda yliriimenin basit bir eylem
olusu ve cogunlukla istemsiz bir bicimde gerceklesmesi dnemlidir. Hareket etme giidiisii
devreye girdiginde yiiriime baslar, bu yiizden ¢ogunlukla neden yiiriidiigiine dair pek bir fikri
olmaz insanin. Thomas Bernhard (2022, s. 22), ylriimenin nedenini diisinmeye gerek
olmadigini aksi takdirde yiirtimenin bir slire sonra yiiriiyen i¢in biisbiitiin olanaksizlasacagini
ifade eder Situasyonistler de yiirimenin nedenine odaklanmadan sadece sezgisel bir tavirla
kent sokaklarinda yiirtiyerek mekanlarin haritasini ¢ikarirlar. Bu yaklasim, kapitalist
modernite lizerine insa edilen kent yapilanmasina karsi bir diren¢ anlamina gelir. Bu basit
eylemin insan dogasiyla olan yakin iliskisi, bu sanatgilarin yiiriimeyi bir direng¢ alani olarak

gormelerini saglamistir.

Sitliasyonistler, gosteri toplumu tizerine insa edilen kapitalist modernitenin beden tizerindeki
tahakklimiinii, ytiriimenin sezgisel yontini temel alarak asmaya calisirlar. Michel Foucault'un
(2020, s. 104) belirttigi gibi; Kapitalist modernitede boyunduruk altina alinan, itaatkar hale
getirilen ve bu sayede denetimli bir tretimin, ekonomik siirecin parcasi haline getirilen
bedenin), ozgiirlesmesi Sitliasyonistlerce ancak kent tasarimlarinin yeniden goézden
gecirilmesiyle mimkindir. Yiirime bu yeni kent tasarimini sezgisel olarak insa etme
stirecinin 6znesidir. Bu baglamda yiirtime, kapitalist moderniteye karsi bir diren¢g amaci

tasimasli bakimindan bedeni daha 6zgiir kilmanin yoludur.
5.2. Dogayla Biitiinlesme

Yiiriime, sadece fiziksel bir eylem degil ayn1 zamanda dogayla iliskisi baglaminda felsefik bir
icerige sahiptir. Yiiriidiikce hareket eden beden, duyular araciligiyla diinyay1 duyumsar ve
varolusunun derinliklerini kesfeder. Atilan adimlarla devinim kazanan bedenin fiziksel varlig

zaman ve mekanin sinirini asar ve varligin anlamina dair bir kavrayisa sahip olur. Bu



baglamda yilriime dogayla bag kurarak bedenin varlik bulmasimi saglar. Dolayisiyla
ylUriimenin bedeni aktif kilarak onu doganin parc¢asina dontistiirdiigii gercegi inkar edilemez.
Yani modern teknolojilerin yasama dahil olup beden dogaya yabancilasmaya basladiginda

ylriime 6nem kazanir.

Postmodern dénemde beden lizerine yapilan tartismalar, yiirtimenin farkli alanlarda ve farkli
bicimlerde goriiniir olmasini saglar. Diistinceyle olan tarihsel bagindan o6tiirti dil ve edebiyat
gibi alanlarin disinda yiiriime, gorsel sanatlarda yaratici bicimlerde ortaya cikar. Ozellikle bu
donemde sanatin kavramsal yoniiniin agirlik kazanmasi ve sanat kurumlarinin varliginin
sorgulamasi, yiirlimenin sanatta varlik bulmasini saglar. Dahasi bedenin dogayla olan iligkisini
onarmada sanatin roliyle ilgili tartismalar, yiirimenin sanattaki varhigini gériniir kilar. Bu
baglamda bazi sanatgilarin yaratici yaklasimlarla sanatin merkezine yiirimeyi almalar1 dikkat
cekicidir. Bu sanatgilardan dogaya miitevazi miidahaleleriyle yiirimeyi sanatin malzemesi
olarak kesfetmeye kendini adamis sanatgilardan biri olan Richard Long, ¢alisma pratiginin
merkezine yiirtimeyi alarak insan ve doga iliskisini sanat lizerinden giindeme getirir. Bu
yaklasimi yillarca siirdiiren sanat¢inin 1967’de tirettigi erken donem islerinden A Line Made
by Walking (Yiriiyerek Meydana Getirilen Cizgi), kavramsal baglamda incelenmesi gereken

dikkat cekici islerden biridir (Sekil 5).

Sekil 5: Richard Long, A Line Made by Walking (Yiiriiyerek Meydana Getirilen Cizgi), Fotograf, 1967
Kaynak: https://www.artimage.org.uk/news/2015/image-focus-richard-long-describes-a-line-made-by-walking/,
Erisim Tarihi: 05. 04.2024

A Line Made by Walking, ¢im iizerinde yiiriinerek elde edilmis diiz bir ¢izgiden olusur. Ezilmis
cimlerin giin 15181nda alinmis siyah-beyaz goriintiisiinden ibaret olan bu is, Rebecca Solnit’in

(2016, s. 384) ifadesiyle; blyiik olcegiyle diinyanin ilizerinde iz birakma hirsini tasisa da
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aslinda alcakgoniillii ve siradan bir jesttir. Adimlarin ritmiyle hareketlenen bedenin yer ve

zamandaki kusursuz uyumunu temsil eder.

A Line Made by Walking, kalemle ¢izilmis gibi yliriinerek araziye yapilmis biiyiik boyutlu bir
resimdir aslinda. Fakat rilizgar, yagmur gibi doga olaylarindan kolayca etkilenecek kalici
olmayan bir eserdir. Onun kalicilig1 tamamen fotograf ve video kaydindan olugmasidir. Bu
yoniiyle gecicilik ve stireklilik karsitligini barindirir. Dahasi Long’un yaklasimi, yabancilasan
diinyada insanin dogayla olan saf iligkisini hatirlatir. E1 degmemis dogada meditasyon yapar
gibi yiirtiyerek dogayla olan naif baglarin1 yeniden olusturma ¢abasina girer gibidir. Nitekim
David Le Breton’un (2021, s. 11). da belirttigi gibi; yiirtime, yilirtiyeni duyularin a¢ik oldugu bir
meditasyona sokarak yasamini onarir. A Line Made by Walking’de de sanatg1 dogayla olan
iliskiye gondermede bulunurken meditatif bir yaklasimla devinimli bir varlik olan bedeninin

dogadaki var olusuna katkida bulunur.

Long'un islerinde dogayla biitlinlesmenin yani sira orada dzgiirlesmenin istenci hissedilir.
Rebecca Solnit'in (2016, s. 386) aktarimina gore; Long i¢in ylriiylis, mekanin ve 6zgirligin
ifadesidir. Yiirliylisii bir nevi o6zglrliige giden yol olarak goéren Long, bireysel olarak
ozgirlesmenin ve mutlu olmanin pesindedir. Burada 6zgiirlesmenin amaci, Wilhelm Von
Humboldt'un (aktaran Mill, 2019, s. 78) belirttigi gibi; insanin biitiin giiciiyle tutarl bir varlik
olarak kendini gerceklestirmesiyle mimkiindiir. Sanatci, el degmemis uzak cografyalarda
yuriirken bir taraftan beden, zihin ve doga birlikteligini 6te taraftan da mutlak bir 6zgtrligi
onemser. Fakat bu calismada oldugu gibi diger calismalarinda da Long, bazi boliimleri muglak
birakarak izleyicinin anlamasini ve yorumlamasimi arzular. Sanatgi, izleyene yiiriiyls
hakkinda ne bir yorum yapar ne de ytriiyiistin bir temsilini sunar. Bu yoniiyle Jean-Francois
Lyotard’in (aktaran. Harvey, 2019, s. 325), postmodern yasam tarzi i¢cin tanimladigi gecicilik

sozlesmesi ifadesi, Long'un islerindeki gecici, yorumsuz ve muglak bir yaklasima karsilik gelir

A Line Made by Walking isi, yiirimenin bi¢cim olusturdugu sade ve zarif bir istir. Yiirime kadar
basit bir jestle bedenin dogayla bag kurabilecegini kanitlar gibidir. Bu durum, eserin derin
anlamini gosterir. Tipki Long gibi, yliriimeyi bir form olarak sanatin merkezine alan bir diger
sanat¢l olan Hamish Fulton, bedenin diinya iliskisinde yaratici isler ortaya koyar. Fakat
Long’tan farkl olarak Fulton, dogaya herhangi bir iz birakmadan sadece bedenin eylemine
dayanan isler yapar. Bu baglamda 2018 yilinda bir grup goniilliiyle yaptig1 Repetitive Walk
(Tekrarlayan Yiirtiyiis) adl1 proje, bedenin dogayla iliskisinde manevi ve duygusal icerigiyle

incelenmeye degerdir (Sekil 6).
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Sekil 6: Hamish Fulton - Pepetitive Walk (Tekrarlayan Yiiriiiis], Margate deniz havuzu, 2018
Kaynak: https://www.artisbook.nl/hamish-fulton-exhibition/hamish-fulton/hamish-fulton-group-walks, Erisim
Tarihi: 05. 04.2024
Fulton, Repetitive Walk 2018 adl projede yiiriime eylemiyle sanatsal tavrini net bir bigimde
ortaya koyar. Bu calisma, deniz kiyisina uygun bir diizenle kalabalik insan grubunun ardi
ardina yiirimesinden olusur. Rezzan Giimgiim'iin ifadesine gore (2020, s. 209), pes pese
ylriiyen katilmecilar, zikzak bicimde bir ¢izgi meydana getirirler. Yer yiizeyinde herhangi
kalic1 iz birakmadan sadece yiiriiyerek gorsel bir algi olustururlar. Rebecca Solnit'in (2016, s.
387) aktarimina gore Fulton'un bu yaklasiminda, kutsal bélgelere yapilan hac yolculuklarina
gonderme yapilir. Bu ylizden sanatgi, ¢cogunlukla yliriimenin daha ¢ok manevi ve duygusal
yoniyle ilgilenir. Benzer bir bicimde Jonathan Fineberg (2014, s. 320), sanat¢inin yaklasiminin
temelinde yiirtimenin dogayla saygi dolu karsilasmasi oldugunu aktarir. Dolayisiyla biitiin
calismalarinda oldugu gibi bu yiriiyliste de Fulton, dogaya herhangi bir miidahalede
bulunmadan grup yiiriiyiisii gerceklestirir. Bu yiiriiylis fotograflanarak kayit altina alinirken
sanatin kalicilik sorunu da giindeme gelir. Fakat fiziki bir olgudan ziyade sanatinda zihin,
beden ve diinya arasindaki diyalogla ilgilenen sanatg yiirtimeyi, diisiinceleri tetikleyen olgu

olarak ele alir.

Repetitive Walk 2018, yiiriime deneyimiyle gerceklesen bir sanat eseridir. Burada ¢arpici olan
eserin yer ylizlinde herhangi bir birakilmadan gergeklesmis olmasidir. Alexia Tala’ya (2013,
https://124.im/rbXDKuz) gore bu tiir performanslarda sanatci, kendini ¢cevreleyen seyleri
dikkatle gozlemler ve her yeni deneyimde doganin sundugu seylere kendini kaptirir.
Dolayisiyla Fulton’un ¢alismalari, genellikle herhangi bir sey 6nermez ve ¢cogunlukla miitevazi
bir icerige sahiptir. Modern yasamin i¢cinde kurgulanmis bir mola gibidir. David Le Breton’un
(2021, s. 19) ifade ettigi gibi yiiriiyiis, miitevazi bir icerige sahip olsa da modern toplumlarin
telash ve endiseli yasamini dolduran kaygilar karsisinda gegici bir moladir. Ona gore yiiriytis,
Insan1 benlik hissinin, nesnelerle olan iliskinin ve kolektif rutinlerin yeniden kurulmasini

saglar. Fulton calismalarinda benzer bir yaklasimla ¢ogunlukla yiiriiytslerini kolektif bir
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organizasyonun parc¢asina doniistiiriir. Bu sayede modern yasamda bedenin varligina lirik bir

gondermede bulunur.
5.3. Samanist Bir Ritiiel

Yiirtime, salt fiziksel bir eylem olmanin yani sira bir durum veya olayla bag kurmanin yolu
olabilir. Yiirtime esnasinda beden, zihin ve doga uyumunun saglanmasi, bedeni sezgisel olana
daha acik hale getirir. Atilan adimlar, meditatif bir eyleme doniisebilir ve doga tstii bir gercegi
cagirabilir. Bu baglamda yiiriimenin eylemsel igerigi, istenci ¢agiran bir ritiiele dontisebilir.
Postmodern diisiincenin bilim ve felsefe dis1 alanlara a¢ik olmasi, yiirimenin sanatta ritiiel
olarak ele alinmasimin 6niindeki engelleri kaldirir. Bu baglamda sira dis1 bir sinemaci olan
Werner Herzog'un hasta yataginda 6lmek iizere olan arkadasini ziyaret etmek icin modern
tasitlar yerine yliriimeyi tercih etmesi dikkat cekicidir. Herzog, Miinih'ten Paris’e kadar
yuriidiigiinde onemli bir sinema elestirmeni olan arkadasi Lotte Eisner’in iyilesecegini
diistiniir. 1974 yilinda yiiriiyerek bu yolculuga baslama karar1 hakkinda Buzda Yiirtiyiis adl

kitabinda sunlari dile getirir:

1974 yilinin kasim sonuna dogru Paris’ten bir arkadasim beni arayip Lotte
Eisner’in ¢ok hasta oldugunu ve muhtemelen 6lecegini soyledi. Olamaz, dedim,
simdi 6lemez, Alman Sinemas1 su an onsuz yapamaz, bu 6nemli kadinin 6lmesine
izin veremeyiz. Bir ceket, bir kutuda ve gerekli malzemelerle dolu bir kamp ¢antasi
aldim. Cizmelerim o kadar saglam ve yeniydi ki yiizlinii kara ¢ikartmayacaklarina
emindim. Yaya olarak oraya ulasirsam onun hayatta kalacagini dair saglam bir
inancla Paris’e giden en kestirme yola koyuldum. Zaten kendimle bas basa kalma

ihtiyaci da duyuyorum (Herzog, 2019, s. 7).

Herzog, yiiriiyerek giderse arkadasinin dlmeyecegi gibi ¢ilginca bir fikre kapilir ve sirt
cantasini alip yola koyulur. Kdy, tarla ve dag yollarindan yiiriiyerek gecen sinemaci, kendine
has bir tslupla yolda karsilastiklarini giinliik tutarak anlatir. Bu metinde kendisiyle yasam,
6lim ve diinya hakkinda kisa ancak derin bir konusma yapar. Dolayisiyla ytiriime, arkadasi
icin ¢iktigi yolda kendine déniik igsel bir konusmanin aracina doéniisiir. Evren ile
muhasebesinde Herzog, samanist bir tavirla yliriimenin iyilestirici glicline inanir. Dogatistii
gercegin cagrildig1 bu sezgisel yaklasimda yiiriimenin yavagslhigl, evrenin yeniden kesfinde
aragsallasir. David Le Breton'un (2021, s.18) belirttigi gibi zaman ve mekani yeniden
kesfetmenin biiytileyici sakin bir yéntemi olan yiiriime, anin lirpertisi icinde i¢sel bir kaynaga

ulasma yoluyla gecici bir kendini birakmadir.

Yiriimenin ritiiellerle iliskilendirilmesi, onun ritmik dogasindan ve yavashigindan
kaynaklanir. Yavaslik, burada insanin kendini, ¢evresini daha iyi hissetmenin ve kesfetmenin
kosulu olarak éne cikar. Ote yandan hiz, zaman ve mekan algisimi zayiflamis bir yanilsama
yaratir. Frederic Gros'un (2019, s. 38) da belirttigi gibi acelecilik adina telasla yapilan seyler,

zaman kazandirmaz aksine giinii kisaltir. Oysa yavas yiirtindiiglinde giiniin her saati, dakikasi



ve saniyesi tam anlamiyla yasanir. Benzer bir yaklasimla Herzog, hasta yataginda 6lmekte olan
arkadasina ulasmak ic¢in acele etmeden yavas bir yontem olan yiirlimeyi tercih eder.
Yiirtiyerek gecirilen zahmetli deneyimin bir iyilesmeye neden olacagini diisiiniir. Dolayisiyla
bu uzun yolculukta bedenin sinirlarini zorlayan sinemaci, ritmik ve yavas dogasindan otiiri

ylriimeyi doga iistii isteklerinin araci haline getirir.

Yiriime eylemiyle bedenin sinirlarinin zorlayan ve ritiieli andiran bir diger sanat uygulamasi
Tiirkiye'de gergeklestirilir. Akademisyen ve gorsel bir sanatgi olan Sadik Arslan tarafindan
2021 yilinda Beyaz Gélgeler adli Ortam Odakli Sanat (Site-specific Art) uygulamasi kis
mevsiminin en sert giinlerinde yapilir (Sekil 7, 8). Van’in Caldiran ilgesinde 3 glinliik bir siirede
gerceklesen bu uygulama, sifirin altinda 17 derece sogukta kar tlzerinde yiriinerek
olusturulur. Beyaz Gélgeler’in hikayesini,®> Tiirkiye’nin Dogu sinirinda sert iklim kosullariyla
bilinen bu bélgede yasanan gécmen dliimlerinden alir. Burada yasanan dramatik kayiplardan
etkilenen sanatgl, trajedinin mekaninda (Caldiran) trajediye neden olan malzemeyle (kar) ve
trajedinin yasanma ydntemiyle (ytriime) ritiieli andiran bu sanat uygulamasini gergeklestirir

(https://tr.sadikarslan.com.tr/portfolio/directors-cut/).

Sekil 7: Sadik Arslan, Beyaz Golgeler, 2021.
Kaynak: https://sadikarslan.com.tr/portfolio/directors-cut/, Erisim Tarihi: 05. 04.2024

Beyaz Gélgeler, karda ytriinerek olusturulan devasa boyutlu ti¢ figiirden olusur. Gé¢gmenlerin
golgelerini sembolize eden bu figiirler, ritmik adimlarin belli bir diizenle karda birakilan
izleriyle cizilir. Sanat¢inin aktarimina gore; golge metaforu, kar iizerine diisen birer izdiisim
olarak dramatik hikdyenin 6znesi olan go¢menlerin var olmayan bedenlerini temsil eder
(https://tr.sadikarslan.com.tr/2023/03 /04 /the-background-of-white-shadows/).

Dolayisiyla golge gibi ugucu ve her an kaybolmaya hazir bir imgenin kar gibi hava sartlarina

5 Van'in Caldiran ilgesi, Tiirkiye ile Iran arasinda yaklasik 71 kilometre sinir1 olan bir ilgedir. Tiirkiye’nin en sert iklim
kosullarina sahip olan bu ilge, gé¢gmen giizergdhinin oldugu bir konumdadir. Bu giizergahi kullanan gé¢menler,
yurirken donarak yasamini yitirirler. Bahar aylarinda karlarin erimesiyle ortaya ¢ikan cansiz bedenler, Van il
merkezinde bulunan  Kimsesizler =~ Mezarligima herhangi bir kimlik bilgisi olmadan  goémilir
(https://tr.sadikarslan.com.tr/portfolio/directors-cut/)
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karsi hassas ve kalici olmayan bir malzeme ile yapiliyor olmasi ilgingtir. Var olmayan
bedenlerin golgelerinin kar gibi kalici1 olmayan bir malzemeyle yiizeye islenmesi varlik-yokluk

baglaminda bir paradoks yaratir.

Beyaz Gélgeler, bedenin sinirlarinin zorlandigi trajedinin mekaninda yiiriiyerek® gerceklesen
ve ritlieli andiran performatif bir calismadir. Sanat¢1 bedeniyle Caldiran’in sert iklim
kosullarinda gogmenlerin yasadigi caresizligi ve aciy1 deneyimlemeye calisir. Atilan her adim,
doga karsisinda garesizligin duygusunu hissetmede bir araca donisiir. Burada yiiriime, doga
karsisinda caresiz bedenlerin acilarini tavizsiz bir bicimde duyumsamanin dogrudan bir
yontemidir. Frederic Gros'un (2019, s.13) belirttigi gibi; yiirimek icimizdeki isyankar ve
kadim yoni uyandirir ve arzularimiz kibarlhiktan uzaklasip tavizsizlesir, diirtiilerimiz ilham
bulur. Beyaz értiiniin kapladig1 derin boslukta atilan her adim, insanin dogadaki yalnizligin

ve onun dogadan koparilamaz gercegini vurgular.

Sekil 8: Sadik Arslan, Beyaz Golgeler, 2021.

Kaynak: https://sadikarslan.com.tr/portfolio/directors-cut/, Erisim Tarihi: 05. 04.2024

Sanat amacgh yapilan ve ayni zamanda bedenin simirlarini zorlayan bir diger yiiriime
uygulamasi, Marina Abramobic ve Ulay ciftinin 1988 yilinda yaptiklar1 Cin Seddi Yiirtytsi
(Great Wall Walk)'diir (Sekil 9, 10). Dramatik ve bir o kadar ihtirash olan bu performansin
amaci, duvarin iki ucundan sanatgilarin birbirine dogru yaklasik 5000 kilometre yiiriimesi, bir
noktada bulusmasi ve evlenmesidir. Cin Seddi tizerindeki bu performansa Abramobic, deniz
kiyisinin oldugu Dogu’dan Ulay ise Gobi ¢6liiniin oldugu Bati ucundan karsilikli yiirtimeye
bagslarlar (Solnit, 2016, s. 390). Askla ilgili olan ve yaklasik {i¢ ay siiren bu performans, ikilinin
12 yillik duygusal ve sanatsal birlikteliginin sonu olur (Bell, 2018, https://124.im/j5tgcx).

Yiiraylis esnasinda yasananlar, sanat¢ilarin baslangictaki durumunu farklilastirdigindan

6 Uluslararasi hukuka gore gogmenler, yer degistirirken modern tasit kullanmazlar aksi takdirde tutuklanip sinir disi
edilir. Bu ylizden ¢ok uzun yollar kat etmek zorunda kalsalar da go¢menler, yiiriimeyi tercih ederler. Beyaz Golgeler
Ortam Odakli Sanat projesi, yiirimenin gog¢menlere sagladigi dokunulmazlik gergeginden ilham alir
(https://tr.sadikarslan.com.tr/2023/03/04 /the-background-of-white-shadows/).



yolun orta noktasinda bulustuklarinda birbirlerine sarildiktan sonra ayri yollara gitmislerdir

(Glimgtim, 2020, s. 213).

Sekil 9: Marina Abramovic ve Ulay, Cin Seddi Yiiriiyiigii, 1988.
Kaynak: https://publicdelivery.org/marina-abramovic-the-lovers-the-great-wall-walk/, Erisim Tarihi: 05. 04.2024
Iki sanat¢inin Cin Seddi Yiiriiyiisti (Great Wall Walk) bedensel ve zihinsel sinirlarin zorlandig
uzun sureli bir istir. Sanatgilarin bu performanstaki zorlu deneyiminde bedenin dogayla
iliskisinde batini inanglarin etkisi biiytktiir. Rebecca Solnit (2016, s. 389-390), iki sanat¢inin
Samanizm ve Tibet Budizmi gibi batini geleneklerin etkisi altinda girdigini séyler. Ona gore;
Aborjin yasamindan etkilenen Abromovic, zihinde sigrama gergeklestirmenin, o6lim
korkusunu yenmenin ancak bedenin fiziksel sinirlarini zorlamakla miimkiin oldugunu
diigiiniir. Iki sanatg, yiirilyiisii bitirdiklerinde diinyanin yiizeyini bir arada tutan yilanvari
enerji hatlarina dokunmus olacaklarina inanmaktaydilar. Bu ylizden zorlu kosullara ragmen

ylksek odaklanma becerisi ile yliriiyiisii tamamlarlar.

Sekil 10: Marina Abramovi¢ ve Ulay, Cin Seddi Yiiriiyiisii, 1988.

https://publicdelivery.org/marina-abramovic-the-lovers-the-great-wall-walk/, Erisim Tarihi: 05. 04.2024

Iki sanat¢inin bedenin siirlarini zorlayan performansi, gercek mekan ve boyutu asmanin bir
formu gibidir. Nitekim Abromovic; bu ytriiylsi, romantik amacin 6tesinde bir hac yolcusu

gibi kafay1 bosaltmanin ve 6z degerin farkina varmanin harika bir yolu olarak tanimlar (Bell,
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2018, https://124.im/j5tgcx). Ote yandan yiirimeyle yapilan seyahatler, mutluluk
arayisindaki dinamikleri ortaya ¢ikarir ve yasami anlamli kilar. Alain De Botton (2023, s. 17),
seyahatlerin is ve yasam miicadelesinin agir kosullarinin yarattigl baskidan kurtulmak igin
nasil bir yasama sahip olunmasi gerektigini basit ve 6nemsiz olmayan felsefi sorular sorarak
anlamlandiracagini ifade eder. Benzer bir yaklasimla Michel Onfray (2022, s. 9), insani saran
ve kaynagi belirsiz olan yolculuk arzusunu, metafizik bir ortii ile tohumlanmaya dayanan bir
ontolojiden beslendigini iddia eder. Onfray acisindan yolculugun kaynagi aslinda insanin
diinyaya benzeyen anne karninda gecirdigi anlarda 6grendigi gocebelige uzanir. Kuskusuz
Abromovic ve Ulay ikilisinin yiiriiyiislerinin amaci, goriinenin 6tesinde bedenin diinyayla
uyumunu i¢ceren mutluluk arayisinda anlam bulma macerasidir. Biitiin heybetiyle devasa
cografyayi yuriyerek kat etmenin, bedenle diinyanin kadim zamanlara has bir saflikla yeniden
bulugmanin her seye ragmen miimkiin oldugunu gostermektir. Insan elinin heniiz degmedigi
bu cografyalarda bedenin sinirlarini zorlayarak yiirimenin zihin, beden ve diinya uyumunu

belirtmektir.
6. SONUC

i¢ ice gegmis, parcalanmis bir mekansallik ve zamansallik icinde postmodern beden, yitik bir
0zne olarak dogaya yabancilasmis bir durumdadir. Onu saran teknolojiler evreninde yiiriime
gibi basit bir eylem, onun dogayla iliskisini onarma potansiyeli tasidig1 goriilmektedir. Her ne
kadar glinlimiizde nostaljik bir eylem olarak gortilse de yiiriime, bedeni direngli kilan bir
enstriimandir. Yirimenin bu 06zelligi, postmodernitenin gecicilik evreninde yasami
yavaslatarak bedeni anin iginde kalmayr saglar. Bu durum, postmodernitenin
belirginlesmesiyle birlikte bedenin yasamda gecirdigi degisimlerin fark edilmesiyle giindeme
gelir. Dolayisiyla 6nceleri edebiyatla iligkili iiretimlerin konusu olan yiirtime, bu dénemde
artik gorsel sanatlarda goriilmeye baslar. Fakat yaratici ve avangard gibi modern sanati
ilgilendiren st anlatilardan uzak, keskin olmayan, kalicilik iddias1 barindirmayan, yiizeysel
onermelerin parcasi olarak sanatta goriilir. Postmodern igeriklere yakinlik gdsteren
yuriimenin kayip bir 6zne olarak bedenle olan iliskisinin sanat baglaminda incelendigi bu

makalede ii¢ temel sonuca varilmistir:

flkin kapitalist modernite karsiti stratejilerde yiiriime uygun bir yéntem olarak tercih
edilmistir. Bunun en somut 6rnegi, sanati geleneksel kurumlardan disariya yani yasamin i¢ine
akitma amacidir. Erken donem sanatgilari, bu amaca ulagmak icin yiirtimeyi sanat1 disariya
tasirma stratejisinin pargasi olarak gérmiislerdir. Bu yaklasimda yiirtimeyi, bedeni kendine ve
dogaya yabancilastiran Kkapitalist moderniteye karsi bir sanat formu olarak
sekillendirmislerdir. Yiirimenin eylemsel dogasini, bu karsi direnci olusturmada
kullanmislardir. Bu durum, sanatin temsil estetiginden eylem estetigine gecis siirecini

hizlandirmigtir.



Ikinci olarak cismani olmayan dogasindan étiirii yiiriime, sanatin metayla iliskisini gézden
gecirme stratejinin pargasi olmustur. Bu durum, sanatta irln yerine siire¢ temelli
yaklasimlarin, kalicilik yerine gecicilik gibi kavramlarin, majér yerine mindr anlatilarin
sunumunda yiirimenin 6nemini gostermistir. Dolayisiyla dogayla olan iliskisi baglaminda
beden, zihin ve doga uyumunu arzulayan yiriime pratikleri meydana getirmistir. Bunun
dikkat ¢ekici 6rnekleri, el degmemis uzak cografyalarda sanatcilarin yiiriime yoluyla insanin

dogayla saf iliskini hatirlatan pratikler yaratmasidir.

Son olarak bedeni duyumsal ve daha duyarli hale getirmesinden dolay1 yiiriime, sanatta
rasyonel yaklasimlarla aciklanamayacak yontemlerin parcasi olmustur. Ozellikle gercekiistii
arzulariigeren Samanist ritiielleri andiran yaklasimlarin sunumunda yiirtime, bedenin fiziksel
sinirlarini zorlayan performanslarin aracina doniismiistiir. Bu yoniiyle yliriimenin iyilestirici
ve yasami onaricl giiciine olan inang, ¢esitli sanatc¢ilarin zahmetli ytriime pratiklerinde
karsilik bulmustur. Dolayisiyla 6zetlemek gerekirse yliriime, postmodern sanat pratiklerinde
bazen kapitalist moderniteye karsi bir form, bazen bedenin dogayla iliskisinde naif bir jest ve

bazen de samanist bir 6ge olarak yaratici bir bicimde ele alinmistir.
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GORSEL KULTUR ve MiMARLIK:

MIMAR ADAYLARININ GORSEL KULTUR
BAGLAMINDA YARATICILIK SURECLERINE
ILISKIN BIR DURUM CALISMASI

ASUMAN KAYA®, AYCA YILMAZ"*

0z

Mimar adaylarinin, gorsel kiiltlir birikimlerini kullanabilmesi, tasarimlarinin sanatsal ve
tasarimsal bakis acisiyla nasil sekillendigini elestirel olarak degerlendirebilme ve
yorumlayabilme becerilerinin betimlenmesi amagclanan ¢alisma durum g¢alismasi olarak
desenlenmistir. Amach érneklem ile ¢calisma grubu olarak Eskisehir Teknik Universitesi
Mimarlik ve Tasarim Fakiiltesi Mimarlik Béliimiinde egitim goren 6grencilerden 2022-2023
Giiz Déneminde ‘Resimde Yeni Perspektifler’ dersini alan 6grenciler belirlenmistir. Calismada
katilimcilarindan iki farkli proje konusunda tiger tasarim yapmalari istenmis; katilimcilarin
hazirlamis oldugu 26 tasarim degerlendirilmis ve yar1 yapilandirilmis goriismeler
gerceklestirilmistir. Elde edilen veriler katilimcilarin; sanat akimlariyla ilgili bilgi diizeylerinin
belirlenmesi, Resimde Yeni Perspektifler dersinde 6grendikleri bilgilerin ortaya konulmasi,
tasarimlarinda yola ¢iktiklar1 sanat akimlarini segme gerekcelerinin agiklanmasi, elestirel
bakis acilarina 1s1k tutabilmesi adina; ¢alismalarini mimari agidan ve tasarim agisindan nasil
degerlendirdikleri, yaraticiliklarinin ve dreticiliklerinin gorsel kiiltiir baglaminda nasil
degerlendirdikleri cercevesinde degerlendirilmistir. Mimar adaylarinin sanat akimlari
hakkindaki bilgilerinin yapmis olduklar1 uygulama c¢alismalariyla kalict 68renmeye
dontstiirdikleri, ayn1 zamanda yaptiklar1 degerlendirmelerle sanat elestirisi ve eser analizi
yapabilme becerilerini arttirdiklar: goriilmistiir. Diger bir ifadeyle, yaratim stirecinde mimar
adaylarinin daha bilingli bir yol izledikleri, sorgulama yetisi kazandiklari, estetik kaygi
guttiikleri, giinlik yasamda imgeleri bu baglamda anlamlandirabildikleri sonuclarina

varimistir.
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VISUAL CULTURE AND ARCHITECTURE:

A CASE STUDY on ARCHITECT CANDIDATES'
CREATIVITY PROCESSES in THE CONTEXT of
VISUAL CULTURE
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ABSTRACT

The study, aimed at describing the critical evaluation and interpretation skills of architectural
students in terms of their ability to utilize their visual cultural accumulations and to analyze
how their designs are shaped with an artistic and design perspective, was designed as a case
study. Using purposive sampling, students from the Department of Architecture at Eskisehir
Technical University who took the 'New Perspectives in Painting' course during the Fall
Semester of 2022-2023 were identified as the study group. Participants were asked to
produce three designs on two different project topics, and a total of 26 designs prepared by
the participants were evaluated, followed by semi-structured interviews. The data obtained
were evaluated in the context of participants' levels of knowledge about art movements,
demonstration of the information they learned in the 'New Perspectives in Painting' course,
explanation of why they chose the art movements they based their designs on, how they
evaluated their work from an architectural and design perspective to shed light on their
critical perspectives, and how they assessed their creativity and productivity within the
framework of visual culture. It has been observed that the superficial knowledge regarding art
movements, acquired by architectural students in their previous education, has been
transformed into enduring learning through the practical exercises they have conducted.
Furthermore, it has been noted that they have enhanced their abilities to engage in art
criticism and artwork analysis through their evaluations. In other words, it was concluded that
architectural students followed a more conscious path in the creative process, acquired
questioning skills, pursued aesthetic concerns, and were able to interpret images in their daily

lives within this context.
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1. GIRiS

Estetik, yaraticiik ve ifade o6zglrligiine dayanan bir disiplin olan sanatin bir¢ok farkh
disiplinle grift iliskisi hem sanatin hem de iligki icerisinde bulundugu disiplinin sekillenmesine
katkida bulunmustur. Bu disiplinlerden birisi de mimaridir. Bireyin ihtiyac¢larini karsilama ve
eylemlerini siirdiirebilmesi adina ihtiya¢ duyulan bina ve yapilarin tasarlanmasi isi olarak da
tanimlanabilen mimarlik, bina tasariminda islevsellik, estetik ve yaraticiligi birlestirmektedir.
TMMOB Mimarlar Odasi1 yayinlamis oldugu Tiirkiye Mimarlik Politikas1 (2020, s. 2) metninde
yer verdigi “Barinaktan kentsel tasarim boyutuna kadar yasam alanlarini diizenleyen yapi ve
mekan tasarimi etkinligi; toplumun gereksinmelerine, yapisina, ekonomik verilere, teknolojik
gelismelere bagli olan bir sanattir.” ifadeleriyle mimarligi bir tasarim etkinligi ve sanat olarak
tanimlamaktadir. Mimarliga iliskin tanimlarin icerisinde sanat ve tasarim her zaman yer
almaktadir. Bu baglamda da sanat ve mimarinin birbiriyle kesisen iki disiplin oldugu
soylenebilir. Gerek teknoloji gerekse yasanan toplumsal degisimler, her ne kadar mimarlik ve
sanat iligkisinin zayiflamasina, ayrismanin derinlesmesine yol agsa da bu iki kavram
arasindaki bag daima varligini korumustur (Kavas, 2009). Gerek ¢ok yonlii diisiinebilen,
liretebilen ve tasarlayabilen, mesleki ve toplumsal konulara duyarli, nitelikli mimarlar
yetistirilmesinde gerekse sanatsal ve estetik bakis agisimin yansitildigi eserlerin ortaya
konulmasinda bu ayrigsma ve kesisimlerin izlerini gérmek miimkiindiir. Bu baglamda mimari
egitim alan mimar adaylarinin yontem, teknik, teknoloji gibi alana 6zgii bilgilerin yani sira
sanat, sanat tarihi, kiltiir, gorsel kiiltiir konulariyla ilgili bilgilerle donatilmasinin da daha
basarili mimarlarin yetismesine ve kaliteli eserlerin, mimari yapilarin ortaya konulabilmesine
imkan verecegini sdylemek yanlis olmaz. Diger bir ifadeyle bilim, sanat, teknoloji gibi farkl
disiplinlerle etkilesim icerisinde ve insan odakli bir alan olan mimarlik mesleginin 6gretilmesi,
mimarlik egitimi -elbette ki temel prensipler korunarak- ¢agin gereklilikleri dogrultusunda

gelistirilmeli, planlanmali ve uygulanmalidir.

Sanat, tarih, kiiltiir, gorsel kiilttir, iletisim konularinin da mimarhk egitimi planlamalarin
icerisinde yer almasi olagandir. Sanat, gorsel ve/veya sozel iletisim kurmaya odakli,
cagrisimlara bagli, yaraticilik odaklidir. Bu baglamda tasarimcinin kisiliginden, var oldugu
cevreden, Kkiiltiirden esinlenerek farkli perspektiflerle olaylara, sorunlara yaklasabilir.
Tasarimci cevaplarini estetik kaygilarla kiiltlirel degerleri harmanlayarak sumaktadir (Koca
ve Yicesan, 2019). Sanat tarihi, sanat egitimi disiplinleri icerisinde yer almakla birlikte ve
glinimiuziin degisen paradigmalar1 dahilinde degisim gecirerek, gilinlik yasam
deneyimlerimizde karsilasilan bir olgudur. Gorsel kiltiir ise 21.yy’da ortaya ¢ikan ¢ok yonlii
iletisimin dogal sonucu olarak, bilgi birikimini ve yayginlik kazanan goriintiisel agilarin el
birligi ile yarattig1 yeni bir kiiltiir bigimidir (Ttrkcan ve Coskun, 2017, s. 73-83). Sanat tarihi,
gorsel kiiltir birikiminin en 6nemli ayagindan biri olmakla birlikte giinimiizde reklam

tasarimindan bilgilendirme tasarimlarina gérselin ve tasarimin s6z konusu oldugu tiim
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alanlarda karsimiza c¢ikmaktadir. Es deyisle sanat, tarih ve kiiltiir kavramlarinin
disiplinlerarasiligi, mimarlik boliimii 6grencilerinin egitimleri boyunca aldiklar1 derslerden
edindikleri sanat tarihi ve sanat akimlar1 hakkindaki bilgiler, yaraticilik ve iiretkenliklerini
pozitif yonde beslemekle birlikte alanin da disiplinlerarasiligini gostermektedir.

Bu baglamda calismada, mimar adaylarinin tasarimlarinda sanat tarihi ve sanat akimlari
bilgilerini nasil kullandiklari, tasarimlarini nasil sekillendirdikleri ve degerlendirdikleri
incelenmistir. Hazirlanan ¢alisma, tasarimlarin yapilandirilmasinda mimar adaylarinin, gorsel
kiiltiir birikimlerini kullanabilme, hazirladiklar1 tasarimlar1 sanatsal ve tasarimsal bakis
acisiyla sekillendirdikleri elestirel bakis agilariyla degerlendirebilme ve yorumlayabilme

becerilerini ortaya koymasi agisindan 6nemli goriillmektedir.
1. 1. Gorsel Kiiltiir

Gorsel kiultiir, gorsel ve kiiltiir kavramlarinin birlikte kullanimiyla ¢ok genis bir alani
kapsayan, disiplinlerarasi bir kavram olarak karsimiza ¢ikmaktadir. Bu nedenle oncelikle
gorsel kavraminin, ardindan kiiltiir kavraminin sonrasinda ise gorsel kiiltiir kavraminin ele

alinmasi yerinde olacaktir.

Gérsel, gorme duyusuyla ilgili olan, goz araciligi ile algilanan, gériintiiler ve gozle izlenebilen
her seyin tasidig1 6zelliktir. Bu asamada gorsel ve gorintii farkinin ortaya konulmasi
gerekmektedir. Gortlntii, gorme duyusuna hitap eder ve dissal verilere yonelik algisalligi
icerirken gdrsellik, belirli bir amag icin belirli bir kapsamda hazirlanan, yorumlanan insa
edilen her sey olarak nitelendirilebilir. Kiiltiir ise bireyin igerisinde yasadig1 toplumun gelisim
stirecinde yaratilan maddi ve manevi degerler ile bunlarin sonraki nesillere aktarilmasinda
kullandig1 dogal ve toplumsal ¢evresine egemenliginin dl¢iistinti gosteren araglarin tiimidiir

(TDK, ty.; Eker ve Aslan, 2010).

Kiiltiir, insani temel alan ve insanin olusturdugu bir tanimdir. Kiiltiirtin, degerlerin, inang¢larin
farkl sekillerde gorsellestirilmesinin bir anlamda gdrsel kiiltiirii anlattig: ifade edilebilir.
icerisinde kiiltiirel 6geler barindirmasi, anlamh olmasi gerektigini vurgulayarak, “gérsel” ve
“kiltiir” olarak iki baglamda ele alan Barnard (2010, s. 34) gorsel kiiltiri, “gérsel olan,
insanlar tarafindan iiretilen, yorumlanan veya meydana getirilen islevsel, iletisimsel ve estetik
bir amaci olan her sey” olarak tanimlamaktadir. Balkir'a (2011, s. 116) gore “sanat tarihi,
kiltiirel calismalar, sanat egitimi ve elestirel teoriyi iceren bir egitim alan1”, Tanir’a (2019, s.
241) gore ise insanin Urettigi ve estetik kaygi giiderek yorumladigi anlamli imgeler olarak
betimlenen gorsel kiiltiiriin mimari tasarimlardan reklamlara, filmlerden gazete ve dergilere

kadar genis, kapsamli bir tanima sahip oldugunu séylemek yanlis olmaz.

Icerisinde bulundugumuz yiizyilda gelisen teknolojiyle birlikte hizlanan ve farkli boyuta gelen
iletisimle maruz kaldigimiz ileti bombardimani nedeniyle birey, tamamen ve siirekli olarak

gorsel, kiiltiirel kodlarla gevrili bir yasanti devam ettirmektedir (Duncum, 2001). letilerin



coziimlenmesi, yorumlanmasi ve anlasilmasi ayni veya benzer kiltiiriin, kiiltiirel dilin
paylasilmasini gerektirmektedir. Kodlardan ¢ikarilan ortak anlamlar, zamansal ve baglamsal
farkliliklar, diistinme sekline bagl olabilecek kod agilimlari, algilanabilen veya algilanamayan
tiim hususlar bu alanin icindedir (Celikli, 2021, s. 8). Bu baglamda sanat egitimi alan tasarim
temelli alanlarin tiimiinde, gorsel okuryazarligin gelistirilerek, elestirel diisiinme becerisi
kazanilarak gorsel kiltir triinlerinin tretilmesi, degerlendirilmesi ve elestirilebilmesi
oldukca 6nemli bir ihtiya¢ olarak ortaya ¢ikmaktadir. Sanat egitimi ve elestirel pedagojinin
yani sira disiplinlerarasi bir alan olarak gelisen gorsel kiiltiir, gorsel ve gorsellesmis olan insan
deneyimlerini iceren oldukga kapsamli bir alan olarak karsimiza ¢ikmaktadir (Duncum, 2005,

s. 154; Baser, 2015, s. 5).
1.2. Gorsel Kiiltiiriin Disiplinlerarasilig

Gorsel unsurlarin anlamlarina, islevlerine, toplumsal etkilerine odaklanan gorsel kiiltiirtin
anlasilmasi, ¢6ziimlenmesi adina farkl perspektiflerden yaklasilmasini ele alinmasini gerekli
kilar. Bu baglamda gorsel kiiltiir sanat tarihi, tasarim, modern sanat ve mimarlik gibi farklh
disiplinlerde etkilesim igerisinde, i¢ icedir. Bu etkilesimli is birliginin de gorsel kiiltiir

calismalarinin zenginlesmesine ve derinlesmesine katki sagladigi goz ardi edilmemelidir.

Sanat tarihcileri, gorsel eserlerin tarihsel baglamlarini, tGisluplarini ve toplumsal islevlerini
inceleyerek, gorsel kiiltliriin zaman i¢indeki degisimini ve siirekliligini ortaya koyar (Mitchell,
1994, s. 11). Gorsel unsurlar kullanarak iletisim kuran ve estetik deneyimler yaratan
tasarimcilarin gorsel kiiltiir calismalari, tasarim siireglerinin daha iyi anlasilmasina ve
gelistirilmelerine yardimci olurken, farkli tasarim disiplinleri de gorsel kiltiiriin cesitli
yonlerini arastirarak, yaratici siireglerin ve riinlerin toplumsal baglamlarini

zenginlestirmektedir (Barnard, 2014, s. 85).

Geleneksel sanat anlayislarini sorgulayan ve yeni ifade bigimleri arayan yaklasimlariyla
modern sanat gorsel kiiltiirtin dinamik ve siirekli degisen dogasini yansitmaktadir. Bu
degisimler, sadece sanat1 degil toplumun genel gorsel algisin1 da etkiler. Dolayisiyla gorsel
kiltiriin sinirlari genislemekte ve yeni estetik degerler ortaya ¢cikmaktadir (Benjamin, 1936,

s. 223). Gorsel kiiltiiriin somutlastig1 en belirgin alanlardan bir diger disiplin ise mimarliktir.

Mekanin estetik ve islevsel ozelliklerini belirleyen gorsel unsurlarin kullanimi; mimari
tasarimlarin toplumsal ve kiiltiirel baglamlarinin anlasilmasinda, form ve islev arasindaki
iliskinin ortaya konulmasinda gorsel kiiltlir 6nemli rol oynamaktadir (Jencks, 1984, s. 47).
Disiplinlerarasi bir alan olarak tanimlanan ve somut olarak gilizel sanatlar egitimi ¢atis1 altinda
degerlendirilebilecek olan gorsel kiiltlir calismalari, imgelerin ne anlamla iretildigi, nasil
yayildig1 ve nasil anlamlandirildigi ile ilgilenmektedir ki bu da toplumsal oldugu kadar kisisel
bir yén de barindirmaktadir. Ogrencilerin gorsel iletisim yeterliliklerini gelistirmesine

duyulan ihtiyaci ortaya koyan, sanat egitimi programlarinda gorsel kiiltiir uygulamalarinin yer
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almasi gerektigini vurgulayan ve sanat egitiminde gorsel Kkiiltiirin programda
uygulanabilirligini érnekleyen calismalar tartisan Ozalp (2018, s. 706), ¢ok yénlii sanat
egitiminin Ogrencilerin gorsel kiiltiir kodlarini ¢oéziimlemelerini ve yorumlamalarini

saglamasi agisindan, gorsel kiiltiirii temel alan ¢alismalarin 6nemine vurgu yapmaktadir.

Gilizel sanatlar egitimi temelli derslere yer veren o6zellikle tasarim konusunu barindiran
mimarlik gibi boliimler géz 6niinde bulunduruldugunda disiplinlerarasilik daha da 6nem
kazanmaktadir. Toplumsal ve Kkiltiirel bir etkinlik olan mimarlik toplumsal bir bildirim ve
kiltiirel bir kalit iiretimi olarak algilanabilir. Uygarligin biitiin donemlerinde kiltiirel ve
teknik degisimlerin en net sekilde yansittig1 goriilen mimarlik, insanlik tarihinin de en kalici
gorintiisini olusturmaktadir. Catalhdytlik'ten Gotik doneme, Ronesans’tan Art Nouveau
akimina degin insanin gorsel kiiltiir birikimini sanat tarihinde etkin sekilde kendini gosteren
bu alan, gorsel kiiltiirtin disiplinlerarasiliginda bir yap1 tasi olarak karsimiza ¢ikmaktadir
(Ugar, 2011, s. 4). Diger bir anlatimla gorsel kiltiiriin disiplinlerarasi dogasi, farkh
disiplinlerin bakis agisiyla gorsel kiiltiir calismalarinin zenginlesmesine, toplumsal ve kiiltiirel
baglamlarin daha iyi anlasilmasina ve gorsel unsurlarin daha etkili bir sekilde kullanilmasina

olanak tanimaktadir.
1.3. Mimarhik Egitimi ve Gorsel Kultiir

Mimarlik, yalnizca teknik ve miithendislik bilgisi gerektiren bir disiplin degil, ayn1 zamanda
estetik ve kiiltiirel degerlerin de derinlemesine anlasilmasini gerektiren bir disiplindir.
Mimarlik egitimi, bu iki yonii birlestirerek 6grencileri hem teknik ac¢idan yetkin hem de
kiiltlirel ve sanatsal olarak bilingli profesyoneller olarak yetistirmeyi amaglamaktadir. Bu
baglamda TMMOB Mimarlar Odas1 tarafindan yaymlanan Tiirkiye Mimarhk Egitimi
Politikasi'nda (2020) disiplinlerarasiliga ayr1 bir baslik a¢ilmis ve egitim siirecinde dnemi
vurgulanmistir. Mimarlik egitiminin ana omurgasini mimari tasarim atélyelerinin olusturdugu
ve bu cercevede tasarim atdlyelerinin disiplinlerarasi ¢alismalarin sergilenecegi platformlar
olarak degerlendirilmesi gerektigi ifade edilen Politika belgesinde (2020, s. 10 ve 7) “Zorunlu
temel derslerin yani sira, biiro ve santiye stajlari, disiplinler-arasi ve kurumlar-arasi
calismalar, farkl atolye calismalar: ve 6zellikle de psikoloji, sosyoloji, felsefe vb. gibi sosyal
bilimler alanindan saglanacak katkilar egitimin vazgecilmez parcalaridir.” denilerek bu
disiplinlerarasihigin 6zellikle se¢meli derslerle miifredat icerisinde kazandirildigina isaret

edilmistir.

Mimarlk Fakiiltesi Dekanlar1 Konseyi'nin (MiDEKON) 2021 yilinda hazirlamis oldugu Lisans
Programlar1 Asgari Kosullar1 Komisyon Raporu’nda da mimarlik egitiminin 68renci merkezli
ve birebir iletisim ile gerceklestirilen uygulamali bir egitim oldugu, emek yogun siiregler ve
etkinlikler icerdigi, mimarlik egitiminde mezunlara kazandirilmasi gereken bilgi, beceri ve

yetkinliklerin ¢ok boyutlu oldugu vurgulanmaktadir (Glichan, 2023). Bu baglamda mimarlik



meslek egitiminde her ne kadar geleneksel yontemlerle yenilik¢i yontemler farklilik gdsterse
de asil olaninin katilimci ve kapsayici yaklasimlarin benimsenmesi ile ¢oziilecegine isaret eden
Politika metninde (2020) egitim siirecinde karsilasilan ortak sorunlar arasinda sunlar yer
almaktadir: Elestirel diisiincenin gelistirilmesi. Yaraticihigin ¢ok boyutlu olarak (sosyal,
kiltirel, etik vb. yonleriyle) ele anilmasi. Sonug¢ triinle (mimari proje ve de dgrencinin
kendisi) siire¢ arasindaki iliskilerin diizenli olarak izlenmesi, tartisilarak degerlendirilmesi.

Bu baglamda mimarligin ve gorsel kiiltliriin disiplinlerarasilig ile 6grencilerin yaraticiligim
gelistirmesi, farkli bakis acilar1 kazanabilmesi, tasarim fikirlerini aktarabilmesi, estetik
duyarhliklarini gelistirebilmesi adina gérsel kiiltiir ve sanat konularinin mimarhk egitimi

icerisindeki yeri ve katkisi yadsinamaz.
2. AMAC

Hazirlanan ¢alismada; mimar adaylarinin egitimleri siiresince almis olduklari sanat temelli
derslerden biri olan Resimde Yeni Perspektifler dersinde hazirladiklar: proje calismalarinda,
sanat akimlarini tasarimlarinda nasil temellendirdikleri ve nasil uyguladiklarinin elestirel ve
yorumlayici bir bakis agisiyla betimlenmesi ve gorsel kiltiir baglaminda degerlendirilmesi

amaclanmistir.
Bu baglamda ¢alismada su alt sorulara yamt aranmigtir: Ogrencilerin,

¢ Sanat akimlarina dair bilgi diizeyleri nelerdir?

¢ Projelerinde sanat akimlarini kullanirken dikkat ettikleri hususlar nelerdir?
¢ Projelerine iligkin mimari degerlendirmeleri nasildir?

¢ Projelerine iligkin tasarimsal degerlendirmeleri nasildir?

¢ Proje yapilandirmalari gorsel kiiltiir baglaminda nasil degerlendirilebilir?
3. YONTEM

Kisinin gorsel kiiltiirden etkilenme sekli, gorsel iletisim becerisinin gelisiminin anlasilmasi
irlin veya tasarim olarak ortaya konulan ¢alismada olusturdugu gorsellerin veya gorsellerde
yapmis oldugu manipiilasyonlarin incelenmesi ve analizi ile miimkiin olabilmektedir (Ozalp,
2018, s. 708). Mimar adaylarinin sanat akimlarina iligkin bilgilerini proje tasarim siirecinde
nasil kullandiklari, ¢alismalarina nasil isledikleri ve tasarimlarin nasil sekillendigini ortaya

koymak amaciyla hazirlanan calisma, bir durum ¢alismasi olarak desenlemistir.

Durum calismasi, belirli bir duruma iliskin sonuglar1 ortaya koymak amaciyla bir ya da birkag
durumun derinlemesine arastirilmasidir (Yildirnm ve Simsek, 2018, s. 73). Calismanin
deseninin dogasi geregi calismada kullanilan veriler, katilimcilarla uygulama siirecinde
yapilan yar1 yapilandirilmis goriismeler, katilimcilarin tutmus oldugu giinliikler, uygulama
esnasinda yapilan gozlemler, ses kayitlari, fotograflar, dokiiman incelemesi ve iiriin incelemesi

araciligiyla toplanmistir (Karasar, 2016, s. 210; Yildirim ve Simsek, 2018, s. 130). Elde edilen
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verilerin analizi ise tematik analiz yontemi ile gerceklestirilmistir. Tematik analiz,
arastirmacinin veriler icinde tema ve oriintiiler aramasi i¢cin odaklandig1 analitik teknik olarak
aciklanabilir. Verilerin ayni veya benzer durumlar i¢in ortak temalar altinda kodlanmasiyla o

kodun 6zilinde ne oldugunun bulundugu bir analiz seklidir (Glesne, 2015, s. 259).

Calismanin evrenini mimarlik egitimi alan mimar adaylari olusturmaktadir. Bununla birlikte
calismanin deseni, evrenin biiyiikligi géz oniinde bulunduruldugunda amagh 6rnekleme
yoluna gidilmis ve Eskisehir Teknik Universitesi Mimarlik ve Tasarim Fakiiltesi Mimarlik
Boliimii'nde egitim goren 6grencilerden 2022-2023 Giliz Doneminde mesleki secmeli ders
olarak ag¢ilan ‘Resimde Yeni Perspektifler’ dersini alan 6grenciler (f=5) ¢alisma grubu olarak

belirlenmisgtir.

Calisma grubunun belirlenmesi ve ‘Resimde Yeni Perspektifler’ dersinin secilmesinde dersin
amaci ve 6grenme ciktilar1 belirleyici olmustur. Uretken, akilcl, yaratici, soyut analiz ve sentez
yapma becerileri kazandirilmasi éngoriilen dersin amaci “Ogrencinin resim tarihine dair
bilgiler edinirken, resimde klasik sanat anlayisindan modern bir yaklasima geciste
ressamlarin resim sanatini ele alislarini farkli bakis acilariyla ortaya koymaktir. Bu ders gerek
resimlerin degisen konusunu gerekse ressamlarin felsefesini alisilmisin disinda irdelemeyi ve
ogrencinin kendi sanatsal ve mimari gelisimine yaratici bir katki saglamay1 amaclamaktadir.
Ders bu anlamda deneysel ¢izim uygulamalarini icermektedir.” olarak ifade edilmektedir.
Dersin sonunda ise Ogrencinin yaratici diisiinmesi, sanatsal form iiretebilmesi, sanatsal
formlarla ¢evre arasinda iliski kurabilmesi, kendi anlatim dili ve olanaklarini malzemenin
olanaklari ile birlestirerek sanatsal bir bakis agisi olusturabilmesi dngoriilmektedir (Resimde

Yeni Perspektifler Ders Bilgilendirme Dosyasi, Ty.).

Dersin amacinda agikca ifade edildigi tizere, 6grencilerin sanatsal ve mimari gelisimine
yaratici katki saglamak amaciyla sanat akimlarina iliskin verilen bilgilendirmeler ardindan
deneysel ¢izim uygulamasi yapilmasi planlanmistir. Tablo 2’'de de goriildiigii tizere, dersi alan
6grencilerin igerisinde bir kisinin boliime yeni baslamis olmasi yapilacak olan deneysel
tasarimlarin ¢er¢evesinin sinirlandirilmasini gerekli kilmistir. Bu kapsamda 6grencilerden iki
farkl proje uygulamasi yapilmasi istenmistir. {1k proje calismasinin konusu “siitun tasarimi1”
ikinci proje konusu ise “merdiven tasarimi”dir. Ogrencilerin hazirlayacaklari her proje konusu
icin tg¢ farkl tasarim c¢alismasi yapmalari ve her tasarim ¢alismasinda da farkli bir sanat
akimini islemeleri istenmistir. Birinci ve ikinci proje konulart ile ilgili tasarim ¢alismalarinda
secilen sanat akimlarinin ayni veya farkli olmasi 6grencilerin se¢imine birakilmis olup, her
proje konusunda farkli sanat akiminin islendigi ii¢, toplamda da alt1 tasarim c¢alismasi

hazirlamalari istenmistir.



Tablo 1: Katilimcilarin hazirlamasi istenilen proje konulari ve tasarim ¢alismasi sayis1 dagilimi

I. proje konusu II. proje konusu
“Siitun tasarimi” “Merdiven
Secilen sanat akimi 1. calisma Secilen sanat akimi 1. calisma
Segilen sanat akimi 2. calisma Secilen sanat akimi 2. calisma
Secilen sanat akimi 3. calisma Secilen sanat akimi 3. calisma

Hazirlanan birinci projeye 6grenciler ticer calismayla katilmis ve 15 calisma degerlendirmeye
alinmistir. Bununla birlikte ikinci projeye bir 6grenci calismalarini teslim etmeyerek tamamen
katihm gostermemis ve bir 6grencide bir calisma teslim etmeyerek kismen katilim
gostermistir. Bu sebeple ikinci proje kapsaminda sadece 11 ¢alisma degerlendirilmistir.

Hazirladiklar: tasarim ¢alismalariyla ilgili 6ncesi ve sonrasi gozlem ve degerlendirmeleri i¢in
goriisleri alinan 6grencilerin goriislerine ve ¢alismalarina yer verilirken bilgileri a¢ik olarak
kullanilmamis olup “katilimc1” olarak tanimlanmistir. Metni icerisinde yapilan atiflarda ise
“katilimci+numara” seklinde kodlanan ve “Kx” seklinde gosterilen katilimcilara iliskin

bilgilere Tablo2’de yer verilmistir.

Tablo 2: Katilima Bilgileri

Katilimc1 | Cinsiyet | Simif tenll):lllliadi:e?:zls::ll::nl?
K1 Kadin 4 Evet
K2 Kadin 4 Evet
K3 Erkek 4 Evet
K4 Kadin 4 Evet
K5 Erkek 1 Evet

Calismada gozlem, uygulamanin yapildigi dénemi kapsayan ders siirecinde yapilmis olup, yar1
yapilandirilmis goriismeler vize sinavlarinin yapildigr haftada gergeklestirilmistir. Her bir
katilmc ile ayr1 ayr1 gerceklestirilen goriismelerde yari yapilandirilmis sorular ¢alisma
amacina uygun olarak hazirlanmis olup, katilimcilarin izni ile goriismeler kayit altina

alinmstir.

Gergeklestirilen yar1 yapilandirilmis goriismelerde katilimcilara su sorular yodneltilmistir:
Daha once almis oldugunuz derslerde sanat akimlar ile ilgili 6grendiniz bilgilerden neler
hatirhiyorsunuz? Resimde Yeni Perspektifler dersinde 6grendiginiz sanat akimlari nelerdir?
Siitun ve merdiven tasarimlarinizda hangi sanat akimini kullandiniz ve neden tercih ettiniz?
Proje iiriinlerinizi mimari agidan nasil degerlendirirsiniz? Proje tiriinlerinizi tasarimsal acidan
nasil degerlendirirsiniz? Tasarimlarinizin yaratim stirecini gorsel kiiltiir baglaminda nasil

degerlendirirsiniz?
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Kayit altina alinan gériismelerin desifresi yapilmis ve elde edilen veriler, Nvivo12 nitel veri
analiz programi araciligiyla kod ve temalar olusturularak tematik analiz yontemiyle analiz
edilmistir. Gorlismelerin analizinden elde edilen temalar ¢ercevesinde yapilan
degerlendirmelerde her bir temaya iliskin olarak katilimcilarin gortslerinden yapilan

alintilara yer verilerek biitiinciil bir bakis agisiyla yorumlanmistir.
4. BULGULAR

Mimar adaylarimin tasarimlarinda sanat akimlarina iliskin bilgilerini nasil kullandiklar,
tasarimlarini nasil sekillendirdikleri ve degerlendirdiklerinin incelendigi ¢alismanin bu

bo6limiinde bulgulara ayr1 basliklar halinde yer verilmistir.

4. 1. Mimarhk Boliimii Ogrencilerinin Sanat Akimlarina Dair Bilgi Diizeylerine

iliskin Bulgular

Yar1 yapilandirilmis goriismelerde katilimcilara oncelikle sanat akimlariyla ilgili bilgi
diizeylerinin anlasilmasi adina “Daha 6nce almis oldugunuz derslerde sanat akimlari ile ilgili
neler 6grendiniz?”, devaminda da uygulamanin yapildigi “Resimde Yeni Perspektifler
dersinde dgrendiginiz sanat akimlar1 nelerdir?” sorular1 yoneltilmistir. Elde edilen temalar
Sekil 1 ve Sekil 2’de gorsellestirilerek degerlendirilmistir.

“Daha dnce almis oldugunuz derslerde sanat akimlari ile ilgili neler 6grendiniz?” sorusunun
yanitlarinin analizinde dort farkli temaya ulasilmistir. Bunlar sirasiyla; “biraz”, “kalici

» o

olmama”, “6znel merak”, “sanat tarihi dersi almamis” seklindedir.

Q

Onceki
Ogrenimden Sanat
Akimu Bilgisi

chid Chid  Chid ¥

Biraz KahcaOlmama  Oznel Merak  Sanat Tarihi Dersi
Almamig

Sekil 1: Onceki Ogrenim Sanat Akim Bilgisi

Yapilan goriismelerde katilimcilar sanat tarihi ve sanat akimlarina dair bilgi sahibi olduklarini
ancak bunun yeterli diizeyde ve derinlemesine ve kalici bir 6grenme olmadigini ifade

etmislerdir. Katilimcilarin konu ile ilgili ifadeleri su sekildedir:

K1 (2022), “Daha 6nce sanat tarihi ve mimarlik tarihi derslerinde hocalarimiz biraz sanat
akimlarindan bahsetmisti. Cok hakim degildim, bu derste (Resimde Yeni Perspektifler)
ayrintili olarak daha ¢ok gérme firsatim oldu.” derken, K3 (2022), “Sanat akimlarinin onlar1
birbirinden ayiran 6zellikleri vardir, biitiin 6zellikleri olmasa da genel olarak yani isimlerini

biliyordum ama ne kadar kalici tartisiir.” demistir. Gerekce olarak ise K2 (2022), “Sanat



akimlarini agikg¢as1 bir¢cok derste anlatiyorlar ama strekli unutuyordum herhangi bir

uygulama vs. yapilmadigi icin.” diyerek uygulama eksikligini dile getirmistir.

Bununla birlikte bu eksikligi gidermenin bireysel cabalarla olabilecegini ifade eden K4,
(2022) ise “Mimarlik tarihi dersinde gérdiim akimlari. Daha 6nce kisisel merakim nedeniyle
kitap aliyordum, baska yerde gordigimi ya da 6grendigimi sdyleyemem. Yani Kkisisel
merakim diyebilirim bu sayede biliyorum diyebilirim.” diyerek konu ile ilgili bilgi diizeyini
gorece hakim olarak ifade etmistir. Bir katilimci ise 1. Siif olmasi nedeniyle ilk kez sanat

akimlarini iceren bir ders aldigini belirtmistir.

“Resimde Yeni Perspektifler dersinde 6grendiginiz sanat akimlarina iliskin goriisleriniz
nelerdir?” sorusun yanitlar1 incelendiginde ise ulasilan temalar $ekil 2’de gdosterilmistir.
Bunlar: “Bilginin pekistirilmesi”, “derinlemesine 6grenme ve baglam kurabilme”,

» o« »n o«

“disiplinlerarasi iliski kurabilme”, “6grenme motivasyonu”, “uygulama ile kalic1 6grenme”

Sanat Alami
/O/ﬁrenimilliin Kat\<5|\
child~  Chia  Chid Ch‘{ Child
Bilginin Derinlemesine Disiplinler Arasi Ogrenme Uygulama ile Kalict
Pekistirimesi Odrenme ve iligki Kurabilme ~ Motivasyonu Ogrenme

Baglam Kurabilme

Sekil 2: Sanat Akim1 Ogreniminin Katkisi

Katilimcilar sanat akimlarina asina olsalar da, yeterli 6grenmenin gerceklesmedigini belirmis
olsalar da, Resimde Yeni Perspektifler dersinde teorik olarak 6grendikleri yiizeysel bilgi
olarak kalan sanat akimlarina iliskin bilgilerin yapmis olduklari uygulama calismalari ile kalic1
hale geldigini ifade etmislerdir. Bununla birlikte proje kapsaminda hazirladiklari tasarim
calismalarinda mimari ile sanat akimlarini birlestirerek disiplinleraras: farkl bakis acilari
kazandiklarini belirtmeleri 6nemli goriilmektedir. Katiimcilarin konu ile ilgili ifadeleri su
sekildedir:

Bu derste aslinda genel anlamda ge¢miste 6grenimlerimde sadece akimlarin
basliklarini 6grenirken burada sanat akimlarinin 6zelliklerini ve sadece mimaride
degil, bunun iste gorsel sanatlarda, plastik sanatlarda nasil yansidigini daha
detayl bir bilgilendirme oldu benim icin. Ozellikle daha detayli oldugunu
vurgulayabilirim ¢linkii alanimizla birlestirerek bir siird is yaptik, proje yaptik,

kalic1 oldu (K1, 2022).

K2 (2022), “Burada su an ilgilendigim sanat akimlarini1 uygulama yaparak kullanma firsatim
oldugu icin kesinlikle kalic1 oldu.” derken K3 (2022) “Daha dnceden bir alt yapim yok da
diyemiyorum ama yeterli degildi iste. Hem tekrar hatirlamam i¢in hem de pekistirmem i¢in iyi

oldugunu soyleyebilirim.” demistir.
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4.2. Mimarlik Béliimii Ogrencilerinin Projelerinde Sanat Akimlarini Kullanirken

Dikkat Ettikleri Noktalara iliskin Bulgular

Gorsel kiiltlir baglaminda sanat tarihi ve sanat akimlari cergevesinde katilimcilardan iki farkli
uygulama projesi istenmistir. Bu projelerden ilki ii¢ farkli sanat akimini kullanarak ti¢ farkl
slitun tasarimi; ikincisi ise li¢ farkli sanat akimindan temellendirilen ti¢ farkli merdiven
tasarimidir. Katilimcilarin 6grendikleri bilgileri kullanim sekillerinin ve elestirel bakis
acilarinin ortaya konulmasi amaciyla tasarimlarinda hangi sanat akimini neden tercih ettikleri

sorgulanmistir.

Oncelikle katiimcilara “Siitun tasarimlarinizda hangi sanat akimim kullandiniz ve neden bu
sanat akimini tercih ettiniz?” sorusu yoneltilmistir. Katilimcilarin yanitlarina goére siitun

tasarimlarinda tercih ettikleri sanat akimlari tablolastirilarak Tablo3’te paylasilmistir.

Tablo 3: Siitun Tasarimi Proje Odevlerinde Tercih Edilen Sanat Akimlari

1. Calisma 2. Calisma 3. Calisma
K1 Fitirizm Neo Klasizm Stiprematizm
K2 Pop Art Romantizm Kiibizm
K3 Dadaizm Roma Donemi Maniyerizm
K4 Dadaizm Puantizm Soyut Resim
K5 Barok ve Rokoko Romantizm Siiprematizm

Katilimcilarin on iki farkli sanat akimini kullanarak hazirladiklari siitun tasarimlarinda
Dadaizm, Siprematizm ve Romantizm 2’ser c¢alismada kullanilmistir. Katilimcilarin
calismalar1 ozelinde tercih ettikleri sanat akimlarini kullanma gerekeeleri sirasiyla su

sekildedir.

e Siitun tasarimlarina Sekil 3’te yer verilen K1, sanat akimlarindan Fiitiirizm, Neo Klasizm ve

Siipremztizmi se¢me gerekcelerini su sekilde aciklamaktadir.

Futlriom

SiperratiFon

AMBMBHHBHHRRRaaN

Neo Elasiswmn

Sekil 3: K1’e ait siitun tasarimlari



... Fiitirizm akimi daha ¢ok hareket, hareketli bir nesne olusu aslinda fiitiirizmin
mimarideki ve sanattaki yeri biraz daha farkli ¢iinkii normalde daha yumusak
cizgilerken mimaride daha keskin, sert cizgileri var. O yiizden birazcik daha
yumusak cizgilerle hareket, devamlilik esasli bir tasarim yapma odakl ilerledim.
Neo Klasizm, tamamen siitunlarin basliklar1 siislii, baktigimizda liggen alinliklar,
stslii basghiklar goriiyoruz. O yiizden ben de aslinda yapida olan tiggen alinlikli
basliklarimi koyarak daha farkli bir bakis acisiyla yaklagtim. Siislii bir bashk
etkisiyle devam ettirdim. Stiprematizm, tamamen geometrik sekillerin hakim
oldugu bir siitun tasarimi kullandim. Ama bunlar1 yaparken ritim, hareket vs.
tasarim 6gelerini de kullanarak daha oranli ve uyumlu bir tasarim elde ettim (K1,
2022).

K1’in anlatimindan ve ortaya koydugu triinlerden cikisla basarili tasarimlar yaptigl, yaptig
tasarimlarini da ¢alismanin amacina uygun olarak temellendirildigini sdyleyebiliriz.
e Siitun tasarimlarina Sekil 4’te yer verilen K2, sanat akimlarindan Pop Art, Romantizm ve

Kiibizmi se¢me gerekgelerini su sekilde agiklamaktadir.

p Errmpizy e Witz

I

LISSANNY

Sekil 4: K2'ye ait siitun tasarimlari

Oncelikle Pop Art’1 tercih ettim. Renkler ve sekiller ilgimi cekmisti, carpiciydilar
ve ¢ok nettiler. Bu sebeple o sekilleri ve renkleri vurguladigim bir siitun tasarimi
yaptim. Sonrasinda Romantizm akimini tercih ettim. Onerinizle kadinin giiclii
yonlerini ortaya c¢ikaran giicli bir akimdi, bu sebeple kadin figiirtine yakin
koklerinden dogan bir siitun tasarlamay: tercih ettim. Kadinin gii¢lii yonlerini
gosterebilme fikri ilgimi ¢ekti aslinda. Son olarak Kiibizm akimini se¢tim. Farkli
acilardan bakmasi ve sekillerin daha keskin, daha net sekillerde olmasi ve
renklerin kullanimi ilgimi ¢ekti. Farkli acilardan bakislar mevcut aslinda bu

akimin iginde. Farkli a¢1 yontemleri degisikti, ilgimi ¢ekti (K2, 2022).

Kullanmayn tercih ettigi sanat akimlarini ve bu dogrultuda ortaya koydugu tasarimlari anlatan

K2'nin de basarili tasarimlar yaptig1 sdylenebilir.

e Siitun tasarimlarina Sekil 5’te yer verilen K3, sanat akimlarindan Dadaizm, Roma Dénemi

ve Maniyerizmi se¢me gerekeelerini su sekilde agiklamaktadir.
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Sekil 5: K3’e ait siitun tasarmmlari

Dadaizm’de kolon bir tasiyici oldugu i¢cin daha sabit ve giiclii durmasi gerekiyor.
Ben biraz elestiri getirmek i¢in ¢arpittim biraz. Bunu géren biri binay1
tasiyabilecegini asla dlisiinmeyecek. Yikilacagini diisiinecegi icin rahatsiz olacak.
Burada insanlari rahatsiz etmeyi diisiindiim. Roma Dénemi’nde yapilan heykeller
ve binalar insan tlizerindeki ezici istiinligii hosuma gidiyordu diyebilirim. O
ylizden devasa bir insan suretini bir kolon olarak kullanmak biraz farkli bir anlam
katti bence. Ezici {Ustiinlik terimi {izerinde durdugumu séyleyebilirim.
Maniyerizm’de de daha klasik silislemeden ziyade teknolojinin ve gelecekteki
6gelerin eskinin yerini alacagini diistindiiglim icin biraz elestirel bir bakis agis1
oldu. Eskiye nazaran yeninin yerini almasim elestirel bir bakis acisiyla 6ne

cikarmak istedim (K3, 2022).

Elestirel bir yaklasim dilini ele alan K3'in hazirladig1 ¢alismalarin amagladigi dogrultuda
yapilandirildifi ve dersin amaci dogrultusunda basarii bir tasarim dili gelistirdigi
soylenebilir.

e Siitun tasarimlarina Sekil 6’da yer verilen K4 sanat akimlarindan Dadaizm, Puantizm,

Soyut Resim se¢me gerekeelerini su sekilde agiklamaktadir.

I

—
—
—
—
—
—
—

Sekil 6: K4’e ait siitun tasarimlari

Dadaizm bana ilging geldi. Gordiigiim 6rneklerden dolay1 boyle kolaj teknigiyle
yapilan seyler ¢ok ilgimi ¢ekti ve onlar1 denemek istedim. Burada bir elestiri var,
elestirdikleri bir sey var sanata karsi, o beni kendine ¢ok ¢ekti. Belki kolaj

tekniginde bir sey katmis olabilirim. Bir de yazi ekledim “hi¢bir yer” yazmistim



orada aslinda o iste seyi elestiriyorum, sanat elestirisini. Puantizm de ¢ok sabir
isteyen, ¢ok emek isteyen bir akim, denemek istedim, deneyimlemenin nasil
olacag1 fikri beni heyecanlandirdi. Noktalarla yapiliyor ya kiiglik Kkiiciik
parc¢alardan biitline gidilince harika isler ¢ikiyor, aslinda par¢a ve biitiin iliskisi
var, bu ylizden denemek istedim. Soyut Resimde de ¢ok ozglr hareket
edebilecegimi tahmin ettigim icin sectigimi sdyleyebilirim. Sosyal medyadan
etkilenerek denemek istedim. Clinkii artik hep onunla ilgili seyler cikiyor karsima

(K4, 2022).

Benzer sekilde elestirel bir dil ile tasarimlarini tamamlayan K4'tin de temellendirdigi sanat
akimlarina atif yaparak 6zgiin bir tasarim dili kullandig1 ve dersin amacina yonelik olarak
basarili bir bakis acgisina sahip oldugu sdylenebilir. Heniiz 1. sinif olan ve daha dnce herhangi
bir tasarim, ¢izim, sanat tarihi vb. ders almayan K5, bu ders ile ilk kez 6grendigi bilgilerini yine
ilk kez cizim yaparak pekistirmistir. Ders kapsaminda yapilan degerlendirme bu fark
gozetilerek yapilmistir.

e Siitun tasarimlarina Sekil 7’te yer verilen K5, sanat akimlarindan Barok ve Rokoko,
Romantizm, Siiprematizm se¢me gerekeelerini su sekilde agiklamaktadir.

illllﬂ:ﬂllllﬂ
] |

Sekil 7: K5’e ait siitun tasarimlari

Konulara hakim olmadigim i¢in kisisel yakinliklarima gore sectim diyebilirim. Bu
Barok mimarisi Ronesans mimarisi biraz daha beni yansitiyor diyebilirim.
Kasvetli, pastel tonlarda. Romantizmle biraz daha duygusal bag kurdugumu
soyleyebilirim yani siislemeleri falan ¢ok ilgi ¢ekici oldu benim i¢in. Siiprematizm
biraz daha i¢cimizdeki duygulari geometrik sekillerle yansitmamiza olanak verdigi
icin ilgimi ¢ekti aslinda, benim i¢in ¢ok farkli bir bakis ag¢is1 oldu ¢iinkii. Barok ve
Rokoko i¢in yaptigim siitunda en alt ve en iist kisimda genisleyen taraflari,
kullandigim pastel renkler, ana yiizeyde olan gogiikler de rastlaniyor Barok’ta
mesela. Romantizm’de biraz daha stirreal bir calisma. Bir kolon var o kolonun
etrafinda bir dal var onu saran, aslinda sikiyor onu ama kolon da ayakta
kalabiliyor, yikilmiyor. Stiprematizm duygularin sekilciligi ile alakali demistim.
Ortada yine kolon var, bu kolon binay1 ayakta tutuyor. Distan baktigimizda ana
kolonun disinda bir cam ¢ergeve var, ama cam olmasi, hafif olmasi, kirilgan gibi

gorlinmesi onu gli¢siiz kilmiyor. Boyle bir bakis agis1 kattim (K5, 2022).
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Ortaya koydugu iriinleri temellendirdigi sanat akimlarini ve f{iriinlerinin tasarimsal
degerlendirmesini oldukga iyi betimleyen K5’in de basarili tasarimlar yaptig1 ve yaptigi
tasarimlarin calismanin amacina uygun oldugu soylenebilir.

Katilimcilara ikinci proje ¢alismalariyla ilgili olarak “Merdiven tasarimlarinizda hangi sanat
akimini kullandiniz ve neden bu sanat akimini tercih ettiniz?” sorusu yoneltilmistir.
Katilimcilarin yanitlarina goére merdiven tasarimlarinda tercih ettikleri sanat akimlari

tablolastirilarak Tablo4’te paylasiimistir.

Tablo 4: Merdiven Tasarim1 Proje Odevlerinde Tercih Edilen Sanat Akimlar1

1.Calisma 2.Calisma 3.Calisma
K1 Futirizm Stiprematizm Barok
K2 Katilmadi Katilmadi Katilmadi
K3 Neo Klasizm Dadaizm Sliprematizm
K4 Fovizm Fiitiirizm Dadaizm
K5 Barok Ronesans Katilmadi

Katilimcilarin yedi farkli sanat akimini kullanarak hazirladiklar1 merdiven tasarimlarinda bir
onceki projede oldugu gibi Dadaizm ve Siiprematizm 2’ser calismada kullanilmistir. Ayni
zamanda 2’ser calisma ile Fiitiirizm ve Barok akimlari da merdiven projesinde 6ne ¢ikan sanat
akimlar1 olmustur. Merdiven tasarimi projesine ilk proje calismasindan farkli olarak higbir
calisma teslim etmeyerek tamamen katilim géstermeyen bir kisi ve li¢ calismadan yalnizca
ikisini teslim ederek kismen katilim gosteren bir kisi bulunmaktadir. Bu nedenle sadece 11
calisma degerlendirilmistir. Katilimcilarin calismalar1 6zelinde tercih ettikleri sanat
akimlarini kullanma gerekgeleri sirasiyla su sekildedir.

e Merdiven tasarimlarina Sekil 8te yer verilen K1, sanat akimlarindan Fiitiirizm,

Siiprematizm, Barok akimlarini segme gerekgelerini su sekilde aciklamaktadir.

Wiiiiiniiiaanunannn

Borox

Sekil 8: K1’e ait merdiven tasarimlari

ilk calismamda yine fiitiirizm kullanmak istedim, bu sefer merdivenin yandan,
onden yani perspektif goriiniis degil de bir tik arkadan goriintisiini ¢izmek
istedim ve merdivenin aslinda daha cok galeri boslugunda bir hareket ve akim

yakalamak istedim. Sanki boyle bir bosluktan yukari, bir harekete ¢ikiyormus



mantigiyla yaptim. Ayn1 zamanda merdivenin arka kolunu daha sanki boyle bir
anda canlanacakmis gibi kullanarak yaptim. Bir tik daha canlanan bir tasarim
odagiyla hareket ettigimi sdyleyebilirim. ikinci tasarimim Siiprematizm, birazcik
daha keskin hatlarla yine ayni sekilde geometrik sekillerin kullanimi odakl gidildi.
Daha perspektif bir bakis agisiyla, sanki merdivenin korkuluklar: farkli geometrik
sekillerden olusmus gibi, ayn1 zamanda merdivenin oturdugu yilizey de farkl
geometrik sekillerden olusmus gibi tasarlanip geometrik sekillerin uyum ve denge
icerisinde oldugu bir tasarim yapma anlayisiyla devam ettim. Ugiincii tasarimim
Barok, aslinda burada da dncelikle birazcik o donemdeki mimari merdivenleri
inceledim. Genelde basamaklar daha oval bir sekilde gelip, boyle orantisi kiiglik
kiiglik gelip giderek biiyiiyen merdiven basamaklar1 vardi daha oval bir sekilde.
Merdivenin korkuluklar: da genelde ¢ok siislii, donemi yansitan basliklar olurken,
barok dénemde koyu renk tercih edildigi icin ben de tasarimimda daha ¢ok koyu,
biraz o donemin buhranli halini yansitan renkler ve desenler kullanmaya ¢alistim
(K1,2022).

K1'in tasarladigt merdivenleri ve yaptigl tasarimlari ¢alismanin amacina uygun olarak

basariyla ortaya koydugu séylenebilir.

e Merdiven tasarimlarina Sekil 9’da yer verilen K3, sanat akimlarindan Neo Klasizm,

Dadaizm, Stiprematizm akimlarini segme gerekeelerini su sekilde agiklamaktadir.

EI "

Sekil 9: K3’e ait merdiven tasarimlari

Merdiven dedigimizde mimarlikta daha klasik bir perspektiften basamaklar
geliyor aklimiza. O yiizden Neo Klasik'te daha klasik bir merdiven tasarimina
yoneldim. Dadaizm’de ise yine alisilmisin disinda bir bakis yakalamak istedim.
Binalarda da yumusak bir bolgedir ya depremde vs. merdivenler, insanlarin
glivende hissedemeyecegi, bakinca rahatsizlik hissedecegi tasarimlar yapmak
istedim ¢iinkii zaten Dadaizm bunu amaglar, rahatsizlik verir. Siiprematizm’de ise
ayni sekilde bir 6nceki tasarimimda oldugu gibi standartlasmis seklin disina
cikmak istedim agikc¢asi. Merdiven denilince akla ilk gelen klasik bir gériintiiden

ziyade daha soyut bir sey ¢alistim (K3, 2022).
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Yine elestirel bakis acisini 6ne ¢ikaran K3’iin hazirladigl merdiven tasarimlarinin amagladigi
dogrultuda yapilandirildigi ve calismanin amaci bakimindan basaril bir tasarim dili kullandigi
soylenebilir.

e Merdiven tasarimlarina Sekil 10’da yer verilen K4, sanat akimlarindan Fovizm, Fiitiirizm,

Dadaizm akimlarini segme gerekcelerini su sekilde agiklamaktadir.
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Sekil 10: K4’e ait merdiven tasarimlari

Fovizm’de renkler ¢ok hosuma gidiyordu. Fiitiirizm’de de aslinda yine gérdigim
renkler ve drnekler ¢cok hosuma gitmisti, zaten biraz onlar1 andiriyor aslinda
yaptigim sey. Dadaizm de zaten dedigim gibi tasarim dili olarak begeniyorum.
Fovizm’de daha ¢ok renkler baskin oldugu i¢in burada da sadece renkler tizerinde
yogunlastim aslinda var olan boyanin o saf halini kullaniyorlar hani kirmizi sar1
turuncu artik neyse hani karistirmiyor etmiyor. Biraz onu 6n plana ¢ikardim.
Fiitiirizm’de yani ¢ok bdyle anlamsiz oluyor aslinda ama biitiine baktiginizda bir
sey anlatiyor. Cizgilerin uzamasi, onlarin bir seylere déniismesi falan. Biraz onu
on plana cikardim. Dadaizm’de yine bir elestiri gibi yaklasmay1 tercih ettim.

Burada yazilarla elestiri getirdim daha agirlikli olarak sanirim (K4, 2022).

Merdiven tasarimlarinda da sanatin dogasinda oldugu gibi elestirel bakis agisin1 devam ettiren
K4’tin yola ¢iktig1 sanat akimlarini benimseyerek betimledigi ve dersin amacina yonelik olarak
basarili bir bakis agisina sahip oldugu sdylenebilir.

e Merdiven tasarimlarina Sekil 11’da yer verilen K5, sanat akimlarindan Barok ve Ronesans

akimlarini se¢me gerekgelerini su sekilde agiklamaktadir.
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Sekil 11: K5’e ait merdiven tasarimlari



Yine Barok akimini tercih ettim. 2.de Ronesans tercih ettim. Saraylarin girisindeki
cift tarafli merdivenlere benziyor, gii¢ ve hakimiyet kokuyor. Saray yapisini temsil
etsin istedim, renkleriyle sekilleriyle olsun igeriyor bu akimdan 6ne ¢ikan 6geleri.
Ronesans’taki renklerin disinda cift tarafli olmasi, ortalarin cam, dislarinin kalin
duvarla cergevelenmesi falan halklar sarayin catismasini anlatiyor. Barokta da

keskin ve net hatlar kattim, déneme uygun olarak (K5, 2022).

Uygulama projesin kapsaminda tirettigi merdiven tasarimlarini, tasarimda dikkat ettigi sanat
akimi ozellikleriyle 6zdeslestiren ve bunu goriislerinde dersin amacina uygun olarak ifade

eden K5'in de basarili merdiven tasarimlari yaptigi sdylenebilir.

4.3. Mimarlhk Boliimii Ogrencilerinin Sanat Akimlarindan Cikisla Tamamladiklar

Projeleri Mimari Agidan Nasil Degerlendirdiklerine iliskin Bulgular

Uygulama projelerini tamamlayarak hazirladiklari tasarimlarini agiklayan katilimcilara gorsel
kiltir baglaminda elestirel bakis acilarina 1sik tutabilmesi adina “Proje triinlerinizi mimari
acidan nasil degerlendiriyorsunuz?” sorusu yoneltilmistir. Katiimcilarin = yanitlar:
“uygulanabilen tasarim” (f=3) ve “uygulanamaz tasarim” (f=2) olarak iki tema altinda
toplanmistir (Sekil 12). Uygulanabilme ve uygulanama gerekgeleri sorgulandiginda ise
uygulanabilir tasarimlarin “karakteristik ve uygulanabilir oldugu” (f=3), uygulanamaz

tasarimlari ise “statik gerekeeyle uygulanamayacag1” (f=2) yoniinde goriis bildirilmistir.

Proje Urunlerine

Mimari Bakes
Agilan
Child Ll

Uygulanamaz

Uygulanabilir Tasanm

Tasanm
Child
Child

Statik Olarak

Karaktenstik ve Gergekte
Uygulanabilir Uygulanamaz

Sekil 12: Katihmcilarin proje iiriinlerine mimari bakis acilari

Uygulanabilirlik ilkesine gore oOgrenciler, urilinlerini temellendirmeyi sectikleri sanat
akimlarinin kendi 6zelliklerine gore degiskenlik gosterdigini, baz1 diizeltmelerle en “uguk”
tasarimlarinin bile uygulanabilir hale gelebilecegini belirtmislerdir. Bu baglamda K1'in, ifadesi
bu temay1 desteklemektedir
Mimari a¢idan mimarlikta biraz daha ger¢ek hayata uyumlu olmasi gerekiyor,
benim yaptiklarim ¢ok ucguk kaldi. ..Bu agidan Fiitiirizm’de yaptigim tasarim

olabilir belki sonugta yan 6geler eklenerek belki bu alg1 verilebilir. Barok dénemde
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zaten yapimis merdivenlerden ¢ikisla yaptigim i¢cin mimari anlamda miimkiin

olabilecegini diisiiniiyorum (K1, 2022).

Calismalarini planlarken uygulanabilirlikten uzak bir ¢ikis yakalayan K2, “Bu tasarimlari
sadece 2 boyutlu ¢izim olarak diisiinerek yaptim. ... 3. boyut olmadiginda da biraz mimarliktan
uzak gibi geliyor yani benim kafamda bu agidan diisiinmedigim i¢in.” diyerek diger bir alt
temay1 isaret etmektedir. Heniiz ilk kez uygulama projesi hazirlayan K5 ise “Mimari a¢idan
yaptigim cogu tasarim gercekte uygulanmis veya uygulanmaya miisait seyler. Zaten 6rnek
olarak sadece kendi yorumumu biraz daha fazla katarak yaptim.” ifadesiyle tasarimlarinin

uygulanabilir oldugunu ifade etmistir.

4.4. Mimarlik Boliimii Ogrencilerinin Tamamladiklari Projeleri Tasarimsal Agidan

Nasil Degerlendirdiklerine iliskin Bulgular

Katilimcilara, hazirladigi tasarim calismalarini disiplinlerarasilik baglaminda elestirel bakis
acilarini betimlemek adina “Proje tirtinlerinizi tasarimsal agidan nasil degerlendiriyorsunuz?”
sorusu yoneltilmistir. Katilimcilarin yanitlar: analiz edildiginde iki ana temaya erisilmistir.
Bunlar; “tasarim ilkeleri ve prensipleri agisindan yetersiz” (f=1) ve “tasarim ilkeleri ve
prensiplerine uygun” (f=4) tasarimdir. Sekil 13’te yer alan temalar gostermektedir ki tasarim
ilkelerine ve prensiplerine uygun olarak degerlendirilen ¢alismalar ayni zamanda “keyifli”,

“ilgi cekici”, “0grenmeyi kolaylastiran”, “anlamli”, “icsellestirilebilen” c¢alismalar olarak

tanimlanmigtir.
Proje Urunlerine
Tasanmsal Bakis
Agilan
Child Child
i XF lkeleri
T iy
ve Prensipleri

Agisindan Yetersiz Uygun Tasanm

Tasanm
Child  Child Ct;i)d Child Child

00000

Keyifli ilgi Celaci 0g yi Anlamli Proje
Kolaylagtiran Uretme
Uygulama

Sekil 13: Katihmcilarin proje iiriinlerine tasarimsal bakis acilari

Katilimcilar, tasarimlarinin bir kisminin tasarim ilke ve prensiplerine uygun olmadigini,
tasarimlarini planlarken bunlara dikkat etmelerinin 6nemli oldugunu ve bu sebeple bazi
tasarimlarinin yetersiz oldugunu ifade etmislerdir. Katilimcilarin ortaya koyduklari iirtinleri

oldukca objektif elestirebildigi gorilmiistiir.

Bununla birlikte genelde ders islenis planinda ilk haftalarda 6zellikle {izerinde durulan

tasarim ilke ve prensiplerine uygun calisildigini soylemek miimkiindiir. Katilimcilar tasarim



ilke ve prensiplerine nasil dikkat ettigini su ifadelerle aciklamislardir: “Tasarim ilke ve
prensiplerini diisiiniince genel olarak hiyerarsi, renk, uyum, egemenlik gibi kavramlari etkin
olarak kullanabildigimi diistiniiyorum. Elimden geldigince dikkat ettim, renk secgimlerine,
ritim vb.” (K1, 2022), “Oran orantiya baktigimda sayfayr nasil kullanmam gerektigini
diistindiim, ona gore eskizler yaptim. O tiir bilgileri kullandim aslinda ya da hani pencereleri

nasil konumlanacagi o perspektif gibi” (K4, 2022).

4.5. Mimarlik Bolimii Ogrencilerinin, Sanat Akimlarindan Yola Cikarak
Hazirladiklan Projelerini Gorsel Kiiltiir Baglaminda Nasil Degerlendirdiklerine
iligkin Bulgular

Calisma kapsaminda katilimcilarin proje calismalari i¢in sanat akimlarindan yola c¢ikarak
slitun ve merdiven tasarimi yapmalari istenmistir. Tasarimlarini hazirlarken daha énceden
almis olduklar1 dersler ve ¢alisma siiresince devam ettikleri Resimde Yeni Perspektifler
kapsaminda edindikleri bilgiler cercevesinde yaraticiliklarinin ve treticiliklerinin gorsel
kiltiir baglaminda degerlendirilmesi istenmistir. Bu nedenle katilimcilara “Tasarimlarinizin
yaratim strecini gorsel kiiltiir baglaminda nasil degerlendirirsiniz?” sorusu yoneltilmistir.
Katilimcilarin yanitlarinin iki ana tema ve altinda 12 alt temada yogunlastigl gorilmistiir
(Sekil 14).

Gorsel Kiltr
Baglaminda
Degerlendi

Child

/* W\ Child
f‘h/ \rnd \

Chid~  Chid Child  Child

OO0 0O O

Disiplinlerarast Elestirel Bakos Agst  Etlali Ogvenme Farkh Balos Agsi  Sorgulayici Bakis  Yaratici Baks Agst O
Baglam Kurabilme Kazanma Agisi Gelistirme

Child”  Child Child Child

oged d O O\O
ilgiCelici, ~ OlumluEti  Yaratics Bakos Agst Tane|0hslurma Etkin Ogrenme.  Disiplinli Caligma,

Heyecan Duyma Pratik Calisma

Sekil 14: Genel Kiiltiir Baglaminda Degerlendirme

Yanitlar, “Proje Baglaminda” (f=5) ve “Oznel” (f=5) olarak iki ana tema iizerine yogunlasmistir.
Aynmi zamanda katilimcilar ortaya ¢ikan ana ve alt temalarin tamamini “kazamim” olarak
nitelendirmislerdir. Katilimcilar ¢alisma kapsaminda edindikleri kazanimlari su sekilde dile
getirmislerdir.
Tekniklerini belki projelerimizin kullanabiliriz pafta tekniklerini, Puantizm’deki
ozellikleri eskizlerimizde sunum acisindan paftalarimizi kullanabiliriz. Mimarlik

temelli derslerde sanat akimlarinin kullanilmadigi, daha teknik diisiindigtimiiz

GORSEL KULTUR ve MIMARLIK: MIMAR ADAYLARININ GORSEL KULTUR BAGLAMINDA YARATICILIK SURECLERINE ILiSKiN BiR DURUM CALISMASI

- ASUMAN KAYA, AYCA YILMAZ

AKDENIiZ SANAT

SAYI 34

CILT 18

e-ISSN 2458-9683

239



NO 34

VOL 18

e-ISSN 2458-9683

AKDENIiZ SANAT

240

VISUAL CULTURE AND ARCHITECTURE: A CASE STUDY on ARCHITECT CANDIDATES' CREATIVITY PROCESSES in THE CONTEXT of VISUAL CULTURE - ASUMAN KAYA, AYCA YILMAZ

derslerdense bu daha ¢ok ilgimi ¢ekti. Bana olumlu etkisi oldu. Yani farkl bakis

acist kazandigimi soyleyebilirim (K2, 2022).

Kazanimlarini yaraticilikla iliskilendiren K4 (2022), ayn1 zamanda elestirmis ve Kisisel
gelisimini su sekilde dile getirmistir:
Giinlik hayatimda konusacak konular arasina girdi aslinda. Ayn1 zamanda
derslerde adi gectigi zaman da “hu bu oydu” diyebiliyorum artik. Aklimda bir imge
canlaniyor onun disinda yani bir tabloyu gordiiglimde asag1 yukar: bir fikrim
olusabiliyor artik. Bu derste yaptigim tasarimlarimi kesinlikle portfolyomda

kullanacagim. Bizim alanimizda bdyle c¢alismalara hi¢ rastlamadim, yaratici

calismalar ad1 altinda benim o yoniimii gosterebilir diye diistiniiyorum (K4, 2022).

“Sabit bir cismin farkli sanat akimlariyla ne kadar farkl olabilecegini gordiim yani bunu da
tasarimlarimda kullanabilecegimi diisiiniiyorum.” diyerek K3 (2022) kazandigir farkl

bakabilme yetisini vurgularken, K5 (2022) kazaniminin farkli bir boyutunu vurgulamaktadir:

Ashinda insan gordiiklerinden beslenen bir canli oldugu i¢in ortaya bagimsiz
6zglin bir sey koymamiz icin bizim bilgi birikimimiz olmasi lazim. Bunun i¢in
katkis1 oldugunu nasil bir katki, yeni seyler 6grendik. Biz de ileride ortaya bir sey
koyacagimiz zaman bir tasarim yapacagimiz zaman bunlarin karisimi ve 6zgiin bir

yorumumuzu katarak yapacagiz (K5, 2022).

5. SONUC

Bireyin maruz kaldig1 ileti bombardimaninda tavir, davranis, bakis agisini etkileyen gorseller
bir adim sonrasinda kiiltiiriinii de etkilemekte ve sekillendirmektedir. Ozellikle igerisinde
bulundugu ¢agdan, teknolojiden, toplumdan etkilenerek sekillenen ve yaraticilik gerektiren
tasarimlarin bu etkilesimden ayri olarak diisiiniilmesi miimkiin degildir. Bu nedenle de
tasarimcilarin dogru ve amaca uygun tasarimlar ortaya koyabilmesi hem alana 6zgii teknik
bilgilerle hem de sanatsal bilgilerle gelistirdigi yaraticiliklari, elestirel bakis acilar ile

mimkiin olabilmektedir.

Eserlerinde sanatsal dokunuslara yer veren alanlardan birisi de mimaridir. Bu anlamda mimar
adaylarinin kendisini besleyen kaynaklari nasil gordiigi, yaraticiliklarinin nasil beslediginin
ve bakis a¢isini nasil sekillendirdiginin ortaya konulmasi 6nemli goriilmektedir. Dolayisiyla
mimar adaylarinin tasarimlarini sanat akimlari1 ile nasil gelistirdigi, bilgilerini nasil
kullandiklari, bakis agilarinin nasil oldugunun ortaya konulmasi amaciyla hazirlanan
calismada; bes farkli katilimcinin “siitun tasarimi” ve “merdiven tasarimi” konulu projelerinde
3’er tasarim yapmalar1 ve her bir tasarimi farkli sanat akimiyla iliskilendirmesi istenmistir.
Bu dogrultuda katilimcilarin tasarladigl toplam 26 ¢alisma incelenmis ve yar1 yapilandirilmis

goriismelerle katilimcilarin degerlendirmeleri alinarak edilmistir.

Katilimcilarin sanat akimlariyla ilgili bilgi dizeylerinin anlasilmasi, Resimde Yeni

Perspektifler dersinde 6grendikleri bilgilerin ortaya konulmasi, amaciyla yoneltilen sorulara



verilen yanitlarinda ortaya konulan hususlar su sekildedir. Katilimcilar, sanat akimlart ile ilgili
bilgi sahibidir. Bu bilgileri dnceki 6grenimlerinden edindikleri genel olarak teorik bilgilerden
olusmaktadir. Ancak yeterli diizeyde ve derinlemesine bilgi sahibi degillerdir ve konu ile ilgili
kalict bir 6grenme gerceklesmemistir. Bununla birlikte devam ettikleri ve ¢alismalarina
katildiklar1 Resimde Yeni Perspektifler dersi kapsaminda yaptiklar: uygulama calismalari ile
bilgileri pekistirilmis, derinlemesine 6grenmenin gerceklesmis, kavramlar arasinda baglanti

kurabilmisler ve 6grenme motivasyonlari olumlu yonde artis gosterdigi gostermistir.

Proje calismalarinda yola ¢iktiklar1 sanat akimlarini se¢gme nedenlerine iliskin somut bir
gerekce belirtmeyen katilimcilar, tasarimlarinda mimari ile sanat akimlarini birlestirerek
disiplinlerarasi farkli bakis acilar1 kazandiklarini ve bunun 6nemli oldugunu belirtmislerdir.
Tasarimlarinda biiyiik oranda basarili olarak degerlendirilen katilimcilarin, elestirel bir dil ve
bakis agisiyla yaklastig1 sanat akimlarina atif yaparak, 6zgiin bir tasarim dili kullanmis ve

calismanin amacina uygun iriinler ortaya koymuslardir.

Gorsel kiiltir baglaminda elestirel bakis acilarina 1sik tutabilmesi adina katilimcilarin
calismalarini mimari agidan ve tasarim agisindan degerlendirmeleri istenen katilimcilar,
mimari agidan “uygun” ve “uygun olmayan” tanimlamasi yaparken tasarim agisindan ise
“tasarim ilkeleri ve prensipleri agisindan yetersiz” ve “tasarim ilkeleri ve prensiplerine uygun”
tanimlamasi yapmislardir. Tasarimlarinin bir kisminin tasarim ilke ve prensiplerine uygun
olmadigini, tasarimlarini planlarken bunlara dikkat etmelerinin 6nemli oldugunu ve bu
sebeple bazi tasarimlarinin yetersiz oldugunu ifade eden katilimcilarin, ¢alismalarini objektif

ve elestirel olarak degerlendirebilmeleri olumlu olarak degerlendirilmistir.

Tasarimlarini  hazirlarken edindikleri bilgiler c¢ercevesinde yaraticiliklarinin ~ ve
tireticiliklerinin ~ gérsel kiiltir baglaminda degerlendirilmesi istenen katilimcilarin
degerlendirmeleri “proje baglaminda” ve “6znel” olarak iki ana tema ¢ercevesindedir. Ana
temalar ve bagl alt temalar1 ifade ederken katilimcilar bunlari “kazanim” olarak tanimislardir.
Gorlismeler sonucunda ortaya ¢ikan kazanimlarin hi¢biri digerinden daha ¢ok veya daha az
onemli degildir. Bununla birlikte “disiplinleraras1 baglam kurabilme”, “farkli bakis agisi

kazanma”, “sorgulama” ve “elestiri yapabilme” kazanimlarinin, ¢alismanin amacini olumlar

nitelikte oldugu disiiniilmektedir.

Katilimcilarin yapmis olduklar1 tasarim ¢alismalar1 genel olarak ele degerlendirildiginde,
uygulanabilirlik  ilkesine  c¢esitli  tasarimlarin  dikkat  ettikleri  sdylenebilir.
Degerlendirmelerinde tasarim c¢alismalarina iliskin mimari agidan yorum yaparken, alana
0zgl terimleri kullanmalar1 ve bunlar1 sanat akimlarinin karakteristik o6zellikleriyle
harmanlayarak aktarmalari ¢alismanin amaglar1 arasinda yer alan katilimcilarin elestirel
bakis agisina sahip olmalari ve bunu degerlendirmelerine yansitmalar: hedefine ulasildigim
gosteren bir ¢ikti olarak degerlendirilmistir. Katilimcilarin calisma kapsaminda hazirladiklari

tasarimlarin mimarlhk alaniyla pekistirilerek projelestirilmesi ¢ok daha kalici bir 6grenme
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gerceklesmesini saglamistir. Ayni zamanda egitim aldiklar: alanla ilgili yaptiklar1 uygulama
calismalari ile goriilebilir, degerlendirilebilir somut ¢iktilarin ortaya konulmasi, katilimcilar
acisindan zevkli, merak uyandirici, heveslendirici diger bir ifadeyle motivasyonu ytikseltme
anlaminda etkili olmustur. Ortaya ¢ikan tasarim calismalarinin anlatimi, incelenmesi ve
degerlendirmesi katilimcilarin sanat elestirisi ve eser analizi yapabilme becerileri arttirirken
ayn1 zamanda farkli bakis acgilar1 kazanmalarini, elestirel degerlendirme yapabilmeleri de

miimkin olmustur.

Katilimcilarin ortaya koyduklari tasarim iirtinlerini ortaya ¢ikarmada daha bilingli bir yol
izledikleri, sorgulama yetisi kazandiklari, estetik kaygi giittiikleri, giinliik yasamda imgeleri bu
baglamda anlamlandirabildikleri sonug¢larina varilan ¢alismada gorsel kiltiir ve sanat temelli
egitimler ile mesleki alanin birlestirilmesine yonelik yapilacak uygulama ¢alismalari ile mimar
adaylarinin nitelik olarak daha basarili ve yaratici liriinler ortaya koymalart miimkiindiir. Bu
baglamda mimarlik egitimi planlanirken teknoloji destekli teknik derslerin yani sira gorsel
kiltiir ve sanat temelli derslerin nispeten daha yogun ve teorik bilgiden ziyade uygulama

calismalariyla destekli planlanarak ytriitiilmesinin 6nemi ve gerekliligi goériilmektedir.
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ABSTRACT

The intersection of medicine and art, often explored in numerous articles, delves into detailed
depictions of diseases or concepts within the medical field. These depictions aim to speculate
on disease effects and patterns of interaction, sometimes reaching scientific conclusions.
However, artistic representations may pose scientific, conceptual, and methodological
challenges, defining the complex boundary between medicine and art. This article broadens
the perspective by examining the relationship between medicine and sculpture, focusing on
how these fields can be classified in relation to each other. Rather than concentrating on
individual works, the study categorizes the language, methods, and approaches used in works
resulting from the intersection of art and medicine. The historical continuum is explored to
understand the scope and connections between sculpture and medicine from the past to the

present. Using search terms like "art,” "sculpture,” and "medicine" on platforms such as
PubMed, Scopus, and Taylor & Francis Online, the research aims to convey how medicine is
reflected in artistic practices. The article highlights the potential for collaboration and mutual
enrichment between medicine and art, emphasizing the diverse use of art, particularly

sculpture, in various contexts related to medical themes.
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1. INTRODUCTION

The foundations of works produced in all branches of visual arts are rooted in the ability to
reflect and convey the world. Therefore, the plastic arts strive to recreate real-life scenes as
realistically as possible to represent and interpret all living beings in nature, particularly
humans and objects. In the modernist era and beyond, artists began to eschew direct
representation, opting instead to reinterpret objects and figures through abstract forms,
diverse perspectives, and emotional expressions. The art movements that emerged during this
period asserted that art transcends mere replication of nature; it serves as a profound medium
for conveying the artist’s inner world, emotions, and experiences. Movements such as
modernism, cubism, expressionism, and surrealism highlighted the subjective and
multifaceted nature of art, breaking away from traditional boundaries. In this context,
technological advancements have provided artists with new tools and modes of expression,
further expanding the horizons of art. Digital technologies, in particular, have enabled artists
to engage in innovative and experimental practices beyond traditional craftsmanship. This
evolution has demonstrated that art need not be confined to the faithful representation of
nature, offering broader conceptual frameworks and creative possibilities. These
developments underscore art’s capacity to transcend direct observation and depiction,

revealing its creative and innovative potential and redefining its boundaries.

For artists, the world and their knowledge and perception of it are fundamental. Generally,
artists have tried to provide all the details of their images on the themes they have chosen. The
object that emerges as a work is based on the artist's witnessing of the world. The works
presented to the viewer's appreciation show how well the artist has executed the chosen

theme and applications, demonstrating their ability to observe and provide details.

The human sciences combine artistic, ethical, moral, philosophical, medical, sociological,
political, and psychological aspects of life and humanity. This also strengthens the dependence
of art and life sciences on one another. Medicine and art focus on 'humanity' and both progress
through principled methods specific to their disciplines. While the subject is ultimately
humanity, these fields approach situations related to humans and humanity subjectively,
objectively, scientifically, and artistically. While medicine strives to heal humans, artists reflect
these scientific efforts in their artworks in a way that they perceive them. In this context,
artists intentionally or unintentionally depict the appearance, shape, and health-related
conditions of the human body as models in their works. Many artists have reflected on human,
disease, and related topics in their works using a wide range of visual techniques and symbols,
depicting the achievements of scientists in different methods and styles of narration

throughout history.

As a form of artistic narrative, sculpture serves as a language through which selected subjects

are transformed into three-dimensional art objects through the manipulation of various



materials such as stone, metal, wood, clay, plaster, or pre-existing objects. Examining its
evolution from inception to the present day reveals that the term "sculpture” is not rigidly
confined to a specific category of objects or a particular group of activities. Instead, sculpture
is an art form that evolves from conceptualization to tangible form, undergoing changes,
continually expanding its scope, and generating novel types of objects. Diverse sculptural
forms can be traced across almost every culture, spanning from the Gébekli Tepe temple to
Stonehenge. While sculpture was traditionally perceived as a representational art until the
20th century, the onset of the 20th century witnessed an increasing acceptance and exhibition

of non-representational works in galleries and museums.

Throughout history, numerous sculptors have explored medical themes in their artworks,
presenting varied representations. Nonetheless, a limited group of artists has delved
extensively into medical subjects, integrating them into their creations metaphorically to
highlight social and political issues. Art, medicine, and academia have always been an
inseparable whole with organic bonds. In this regard, the first recorded relationship can be
considered as Homer's Iliad. The Iliad mentions Asklepios, the father of two doctors named
Podalirius and Machaon, as a flawless doctor from Thessaly. In Greek mythology, Asklepios is
known as the god of medicine and healing (Pataci, 2016, p. 156). This relationship, which is
the subject of mythological stories, has been the subject of master artists' works since then
and has also been reflected in contemporary works. The examples of this relationship have

gradually increased throughout history.

Moreover, sculpture serves as a means to commemorate the legacy of individuals, events, or
situations. Throughout history, artists have discovered numerous reasons to express and
celebrate their appreciation for advancements in medical science. In this pursuit, numerous
portraits and monumental sculptures have been crafted to pay homage to doctors and
scientists whose unwavering dedication and expertise significantly improved the lives of
those around them. Societies seeking to honor the accomplishments of renowned figures from
the past often positioned these sculptures in public squares, serving as a tangible reminder of
their heroes and idols. Each sculpture finding its place narrates a silent story, seamlessly
becoming part of the urban landscape and, in some instances, evolving into significant

landmarks.

When looking at the relationship between medical science and sculpture, it is also notable that
there are figurative sculptures made to honor doctors, healthcare workers, and scientists
related to the field, as well as to highlight the personal and social effects of epidemics and
pandemics. In this study, figurative human sculptures that deal with the topic of health are
analyzed from the perspectives of sculpture art and medical science. An examination is also
made of the concept of social-plastic sculpture, in terms of its association with medicine in the

normalization of social life and the healing of people.
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2. MEDICAL THEMES IN SCULPTURE

At the intersection of art and medicine, sculpture possesses a rich and complex history in
expressing human health, anatomy, and medical advancements. Like other visual arts,
sculpture serves as a powerful tool in addressing scientific developments and human
experiences. This art form provides profound expressions that capture not only aesthetic
representations but also the essence of the human condition, the fragility of life, and the

relentless pursuit of scientific discoveries.

The relationship between sculpture and medicine spans a wide array of subjects through
medical-themed sculptures, including the human body, health issues, medical interventions,
pandemics, epidemics, and honoring healthcare workers and scientists. These sculptures
serve not only scientific and educational purposes but also convey social and cultural
messages. By depicting the impacts of health-related issues on human life, heroic stories, and
societal solidarity, these works offer viewers an opportunity to understand the depth of events
and the challenges humanity faces. Moreover, medical-themed sculptures document
significant medical events in history and their societal impacts, raising public awareness about

these diseases and emphasizing the importance of scientific research.

In this way, sculpture art provides viewers with a scientific and aesthetic experience, revealing
the profound and comprehensive effects of health and medicine on human life. This unique
combination of art and medicine showcases humanity's struggle, resilience, and innovative
spirit in the quest for health and well-being. By doing so, it establishes an emotional
connection with the audience, fostering empathy and awareness. Sculptures at the crossroads
of art and medicine reflect medical ethics and human rights, highlighting the ethical
dimensions of medical interventions, patient rights, and human dignity, thereby creating

societal awareness.

As with all artworks depicting medical subjects, sculptures play a significant role in enhancing
health education and awareness. From works used in anatomy classes to art pieces
documenting the evolution of modern medicine, sculptures present scientific knowledge from
an aesthetic perspective. The use of art in health education allows complex medical
information to be presented in a more comprehensible and visually impactful way. The
foundation of this education is built upon dissection studies conducted over thousands of

years.
2.1. Presentation of human anatomy in art

The history of dissection extends back approximately 2500 years. Initial anatomical studies
were conducted on animals and plants, as human dissections were prohibited. Trepanation,
the practice of drilling holes in the skull to treat medical conditions, dates back to the

Paleolithic era and is one of the earliest examples of anatomical practice. Anatomical



knowledge from Ancient Egypt is documented in papyri dating back to the 4th millennium
BCE. In Ancient Greece, anatomy progressed with the works of Alcmaeon and Hippocrates,
and further advanced during the Hellenistic period in Alexandria with Herophilus and
Erasistratus performing dissections on human cadavers. However, these activities lasted only
30-40 years and were followed by an 1800-year hiatus in human dissection in Europe

(Yiicesan, 2022, p. 152-153).

The applications, learnings, assumptions, purposes, motivations, and dedicated spaces for
anatomy practices from past to present have been understood to be extremely important for
a better understanding of anatomy. Known as the "Restorer of Anatomy," Mondino de’ Liuzzi
is considered the first to perform a dissection, document it, and publish his findings. His
fundamental text, Anathomia (Anatomy), contained the collected experiences from the ancient
anatomists, as well as de’ Liuzzi’s first-hand account of his own experiences with dissection

(Di Matteo et al., 2017, p. 3).

I

7

Tauold VILdelLib.IT.

Figure 1: Anatomie (Valuerda) 1568.
Source: https://www.nlm.nih.gov/exhibition/historicalanatomies/Images/1200_pixels/valverde_p71.jpg
The illustrated work “Anatomia Carpi” by Berengario da (1460-1530), which compiles
information about anatomy, stands out. Notably, after Carpi, collaboration between
anatomists and artists was established, and artists, by adding an aesthetic dimension, depicted
cadavers in motion (Figure 1). Anatomical examinations for medical education were initially
conducted in the teacher's home but later moved to major universities, or more precisely,
medical schools, such as those in Montpellier, Padua, and Bologna. Anatomy demonstrations
were held publicly once a year, and these demonstrations were first conducted in temporary

anatomy theaters (Tepe Yilmaz & Yilmaz, 2016, p.47-48).

The structure of permanent anatomical theaters, built for the sharing and
demonstration of anatomical studies, is based on temporary anatomical theaters.

Anatomy demonstrations were held publicly once a year in temporary anatomical
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theaters. Initially, pre-Vesalian physicians like Alessandro Benedetti (1450-1512)
and later surgeons and anatomists such as Guido Guidi (Vidius Vidius) (1509-
1569) and Charles Estienne (1504-1564) expressed how temporary anatomical
theaters should be designed and utilized. Following the long use of temporary
theaters, the first permanent anatomical theater built for educational and
demonstrative purposes was constructed in Padua (Padova) under the patronage
of Hieronymus Fabricius ab Aquapendente (1537-1619) between 1584 and 1592

(with some sources indicating completion in 1594 after renovations).

The Renaissance was a period of significant innovations and discoveries fueled by the
symbiotic relationship between art and science. In the fifteenth and sixteenth centuries, Italian
Renaissance artists demonstrated a profound interest in exploring the intricacies of the
human body. During this period, the Florence Academy of Art mandated anatomy classes for
its students, requiring them to draw from cadavers and skeletons. Although few artists had
the opportunity to perform dissections themselves, many expanded their anatomical
knowledge by attending public dissections conducted by local physicians and studying
existing anatomical texts. The Church viewed dissection as the desecration of the dead, yet

occasionally permitted the dissection of the bodies of executed criminals.

Artists of the era made considerable efforts to understand the human form in detail. The
renowned painter and historian Giorgio Vasari (1511-1574), in his work Lives of the Artists,
emphasized the critical importance of anatomical knowledge for artists. Vasari argued that
without a solid understanding of anatomy, artists could not produce realistic and accurate
works, thereby highlighting the essential role of this knowledge in the realm of art. Vasari
describes anatomy in this way: "Again having seen human bodies dissected one knows how
the bones lie, and the muscles and sinews, and all order of conditions of anatomy ..." (Vasari,

1998, p. 422).

Many artists, including Leonardo da Vinci, Michelangelo Buonarroti, and Andreas Vesalius,
showed a profound interest in anatomy and dissection. These figures exemplify how
dissection studies during the Renaissance had a profound impact on both art and science,
leading to groundbreaking advancements in understanding human anatomy. Leonardo da
Vinci's greatest contributions to modern academia are his detailed studies of human anatomy.
His notebooks are filled with carefully drawn two-dimensional representations of organs,
tissues, and skeletal structures revealed during dissections. He modeled the internal structure
of the heart's pulmonary artery with glass casts and tried to understand the mechanics of its
function. Additionally, he drew extremely accurate cross-sections of the human skull, which

are still used in medical student lectures today (O'Neill & Cone, 1983, p. 45).

Due to the frequent use of human figures in Renaissance paintings, scholars have long

assumed that Leonardo conducted his anatomical studies to improve his painting. For



example, Edward MacCurdy, E.H. Gombrich, and some writers outside the art history
community have suggested that Leonardo's anatomical studies were aimed at better depicting
the human figure (MacCurdy, 1906, p. 26). In his famous translation of Leonardo's notebooks,
Edward MacCurdy states, "[modern research] has revealed how [Leonardo] studied the
structure of the human frame to better paint and sculpt" (MacCurdy, 1906, p. 27). This view is
not unique to MacCurdy. Although his works were published in the early 1900s, the notion
that Leonardo approached his anatomical studies with the intent to improve his art remains

prevalent among the general public and many art historians (Gombrich, 1989, p. 112).

Michelangelo Buonarroti also participated in dissection studies. Michelangelo's dissections
aimed to enhance his understanding of the human body's complex structure and increase the
realism in his sculptures and paintings. It is suggested that Michelangelo's anatomical
knowledge was derived from three main sources: first, the observation of live models and
surface anatomy; second, the dissection of cadavers, particularly focusing on bones and
muscles; and third, references from antiquity. There is debate regarding how his knowledge
of dissection informed his depiction of both deep structures and surface anatomy.
Additionally, issues arose from his labeling and use of symbols in his studies. Nonetheless, it
is evident that during his time, both the science of anatomy and its terminology were in their

early stages of development (Pearce, 2023, p. 13).

Another notable example of dissection studies is the Body Worlds exhibitions by anatomist
Gunther von Hagens. These exhibitions aim to analyze the internal structure of the human
body, encompassing both aesthetic ideals and an appreciation for the extraordinary
significance of the human form. The Body Worlds concept, created by Dr. Angelina Whalley
and Dr. Gunther von Hagens, emphasizes preventive healthcare as their primary goal. The
exhibitions are designed to educate the public about the workings of the human body and
demonstrate the effects of healthy and unhealthy lifestyles. Their ultimate objectives include
promoting the idea of healthy living, showcasing the potential and limits of the human body,
and questioning the meaning of life through the examination of the body (Yiicesan etal., 2022,

p- 159).

Studying anatomy and examining the general structure of the body is complex, and the
presence of expert cultures can be problematic. However, a human cadaver should not be
viewed merely as an art, entertainment, or educational object, given its extraordinary
significance, unlike wax models or MRI images. Considering von Hagens's emphasis on
education as a primary goal and the common norms and laws regarding respect for human
remains, his work's educational value should be assessed independently of other components,

regardless of how valuable or integrated they may be (Burns, 2007, p. W1).
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2.2. Visual expression of health problems in sculpture

Artists have depicted the human body, its diseases, deformities, and symptoms in their
sculptures for centuries, captivating both aesthetic and scientific interest. The human body
has been a subject of observation, replication, dissection, and examination by both scientists
and artists, leading to explorations of fundamental questions about the body. Despite
widespread prohibitions on dissection in ancient and medieval times, significant figures like
Galen and Vitruvius continued their work on the mechanics and proportions of the body. Their
theories not only persisted but also dominated Western thought for centuries (Camsari,

2022).

The Renaissance stands out as one of the most critical periods for the intersection of anatomy
and art. Artists examined corpses and conducted dissections to enhance their anatomical
knowledge. Renowned artists like Leonardo da Vinci and Michelangelo created detailed
anatomical studies of the human body, reflecting diseases and deformities in their works.
Some sculptures by Michelangelo are suggested to depict signs of tumors in the female body.
According to an article by James Stark published in the New England Journal of Medicine, "A
large swelling medial to the nipple; a swollen nipple-areola complex; and an area of skin
retraction justlateral to the nipple" indicate the presence of a tumor. Thus, it is highly probable
that Michelangelo intentionally depicted a woman with a disease, specifically cancer (Stark &

Nelson, 2000, p. 1578).

Some art historians argue that Michelangelo lacked knowledge about the female body or that
he based the sculpture on a male model and later added appropriately sized breasts. Other
critics note that the figure's hips, neck, and shoulders appear more male. Another
interpretation suggests that Michelangelo deliberately created a male figure with added

breasts, reflecting his homosexuality (Strauss & Marzo-Ortega, 2002, p. 514).

In the modern era, sculptors have become more explicit and detailed in expressing health
issues. As medical knowledge and public awareness of health problems have increased, artists
have placed greater emphasis on these themes in their works. Sculptures have addressed
various diseases and health conditions, such as cancer, obesity, anatomical disorders, and
mental health issues. These works are often created with the intention of raising public

awareness.

Contemporary sculptors today use more diverse and innovative techniques to address health
issues. For instance, some artists employ 3D printing technology to depict diseases and health
problems. Works like Marc Quinn's 'Evolution’ series are significant contemporary art pieces

that explore diseases and the evolution of the human body.



The visual expression of health issues in sculpture requires the artist to possess both scientific
knowledge and aesthetic sensibility. These works reflect not only the art but also an
awareness of medical and societal health issues. In this context, sculpture art serves as a
historical and cultural record of the human body and its diseases, highlighting its profound

importance.

2.3. Examination of sculptures in the context of art and medicine

Michelangelo's famous sculpture of David has been questioned in the context of the
intersection of art and medicine due to its depiction of an uncircumcised David. The influence
of the Church and its patrons on Renaissance art has been discussed as a possible explanation
for this depiction. However, there have also been claims that this was a choice made by
Michelangelo himself or that he was indifferent to anatomical details (Strauss & Marzo-Ortega,

2002, p. 514).

In many sculptures and in the everyday physiology of humans, the major vein running from
the upper body to the groin is not visible. In the sculpture of David, what is visible is not the
major vein but rather the jugular vein, one of the large superficial veins. The prominence of
the jugular vein can occur as a sign of high intracardiac pressure and potential cardiac
dysfunction. In the case of David, who is young and physically fit, it could be hypothesized that
this is a temporary result of a stress state brought on by preparing for battle against a giant.
This theory is further supported by the fact that David is shown preparing for battle against
Goliath (Mundell, 2019).

Michelangelo's choice to depict the jugular vein prominently may have been influenced by his
deep anatomical knowledge and his intent to reflect the physiological state of David at a
moment of high tension and readiness. This artistic decision aligns with the Renaissance
emphasis on realism and the accurate portrayal of human anatomy, despite the overarching

influence of religious and cultural norms of the period.

Figure 2: Pieta, Michelangelo Buonarroti 1498-9.

Source: https://www.gennarocucciniello.it/gc/michelangelo-buonarroti-la-pieta-1498-99-roma-basilica-di-san-

pietro/.
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One of the most striking sculptures in terms of anatomy is Michelangelo's Pieta (Figure 2). An
interesting aspect of the Pieta is that Michelangelo was unaware of the existence of venous
valves, as indicated by the presence of blood-filled veins in the arms of the crucified Jesus.
Examining the Pieta from another perspective, we see that it is the embodied imagination of a
conception. When was Jesus taken down from the cross and placed in Mary's lap as imagined
by the artist? In what hour of death is he? Since the answers to these questions are unknown,
we can say that Michelangelo wanted to make Jesus beautiful in his own design here. Medical

examination and interpretation are unnecessary for this sculpture.

As a sculptor and painter, Michelangelo also created frescoes on the Sistine Chapel ceiling,
including nine main scenes in four large and five small sections centered in the chapel. The
work progresses from the chapel's altar end to the entrance in chronological reverse order
and is divided into three groups, each consisting of three panels. The first group represents
the creation of the world, the second represents the story of Adam and Eve, and the third
represents the Noah legend. Medical professionals, along with art historians and critics, have

analyzed Michelangelo's frescoes.

In an article published in the Journal of the American Medical Association by Dr. Frank Lynn
Meshberger (1990), it is claimed that the drawings of the composition of God and the figures
around it depict the anatomy of the human brain, and that the wine-colored robes with flying
capes represent the meninges. It also suggests that the artist implies that the concept of God
is a product of the human brain through the body he placed within the human brain. After this
observation, questions were raised about Michelangelo's other frescoes in the Sistine Chapel.
Following Meshberger's publication, many people have claimed that there are numerous very
specific anatomical images in Michelangelo's Sistine Chapel frescoes, such as the brain, kidney,

and brain stem.

Michelangelo's work, both in sculpture and painting, demonstrates a profound intersection of
art and anatomy, revealing his deep interest in the human form. His depictions of the human
body, whether in the Piet3, the Sistine Chapel frescoes, or other works, continue to captivate
both art historians and medical professionals, offering insights into the Renaissance

understanding of human anatomy and the artist's creative vision.
2.4. Realism: the convergence of art and anatomy

Rodin is considered one of the most famous sculptors of the modern period due to his realistic
sculptures. An important element in understanding Rodin's art is something that cannot be
fully explained by external influences. Ernst Gombrich asserts that art is not necessarily
related to other developments of a particular era and is not entirely or consistently the
product of social, economic, and political conditions or the spirit of the time. What is not

present in the literature about Rodin's art is his questioning mentality, which was neither



inherited nor acquired in the classroom. This is the core of his genius. More specifically, it is a
certain type of questioning that sets this artist apart from other sculptors of his era (Elsen,

2003, p. 13).

Aristotle discusses the dislike that is felt towards all imitative products in his Poetics and
claims that this is characteristic of humans. He argues that our experiences with art confirm
this, saying, "through mimesis, we take pleasure in seeing the most accurate representations
of things that in themselves we view with loathing, such as the forms of wild beasts and
corpses” (Tunali, 1987, p. 16). This is due to the deep pleasure that comes from learning, and
this pleasure is not unique to philosophers but to all humans. Similarly, Rodin's realism and

his representation of this in his sculptures underscore an important point.

Rainer Maria Rilke expresses the "secret” of Rodin's art as follows: "For Rodin, an arm, a leg,
or a body part is no longer thought of separately; they are considered a self-sufficient,
completed, and whole model. The distinctiveness of a plastic art piece lies in its self-contained
nature and the absence of any incomplete movements within it. The sculpture should expect
nothing from the outside and should not refer to anything unrelated to itself" (Elsen, 2003, p.
589).

Rodin's approach to sculpture, focusing on the complete and self-sufficient nature of each part,
reflects a profound understanding of human anatomy and movement. His works capture not
only the physical form but also the emotional and psychological depth of his subjects. This
holistic perspective is what sets Rodin apart and cements his place as a pioneer of modern

sculpture.

Figure 3: Auguste Rodin, Right and Left Hand, modeled ca. 1885, cast 1974.
Source: Elsen, A. E. (2003). Rodin's Art: The Rodin Collection of Iris & B. Gerald Cantor Center for Visual Arts at
Stanford University. Stanford University Press. pp. 583-588

Rodin's interest in the deformities of human hands is most prominently exemplified by his

sculptures "Large Clenched Left Hand" and "Small Clenched Right Hand" (Figure 3). These
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sculptures depict the claw hand deformity, which results from median and/or ulnar nerve
paralysis and forearm muscle injuries. This condition, which is aesthetically displeasing and
psychologically traumatic, is characterized by muscle atrophy and finger deformities.
However, in Rodin's hands, the thenar and hypothenar muscles of the thumb are not atrophied
(Elsen, 2003, p. 587).

Understanding the anatomical and clinical correlations in Rodin's subjects demonstrates the
value he placed on the artistic portrayal of the human body. The deformities found in the
hands he sculpted not only show his accuracy and attention to detail but also the humanity in
his work. Deformities such as Dupuytren's contracture, claw hand, Boutonniere deformity of
the thumb, and clinodactyly shape the human hand. These imperfections give life to the subject
and allow the viewer to identify with the hand (Judson, 2017).

The artist’s task consists of making one thing of many, and a world from the
smallest part of a thing. In Rodin’s work there are hands, independent little hands,
which are alive without belonging to any single body. There are hands thatrise up,
irritable and angry, and hands whose five bristling fingers seem to bark like the
five false heads of Cerberus. There are hands that walk, hands that sleep and hands
that wake; criminal hands weighted with the past, and hands that are tired and
want nothing more, hands that lie down in a corner like sick animals who know
no one can help them. But then hands are a complicated organism, a delta in which
life from the most distant sources flows together, surging into the great current of
action. Hands have stories; they even have their own culture and their own
particular beauty. We grant them the right to have their own development, their

own wishes, feelings, moods, and occupations (Rilke, 2011, p.50).

Figure 4: Marc Quinn’s monumental sculpture of Zombie Boy for Science Museum, 2011.
Source: https://artlyst.com/news/marc-quinn-sculpture-zombie-boy-announced-science-museum/
"Self-Conscious Gene" is a bronze sculpture created by Marc Quinn, specifically commissioned
for the Medicine Galleries at the Science Museum in London (Figure 4). This sculpture features

Canadian model and artist Rick Genest, widely known as "Zombie Boy." Genest gained



notoriety for tattooing anatomical images onto his body following a brain tumor diagnosis
during his youth. The sculpture, which stands approximately 3.5 meters tall, depicts Genest
holding a medical book that showcases renowned anatomical illustrations. Quinn's artwork
delves into the intersections of medicine, technology, and identity. The tattoos on Genest's
body represent his quest for self-understanding. Through this sculpture, Quinn encourages
viewers to reconsider their own relationships with their bodies, highlighting the confluence
of academic medical knowledge and popular culture (Science Museum Group, 2019; Trevifio,

2018).

The "Self-Conscious Gene" sculpture is exhibited in the Medicine Galleries, surrounded by over
2,500 medical artifacts that chronicle the history of medical research and practice. This piece
also serves as a tribute to Rick Genest, who passed away unexpectedly during the creation of
the artwork. The sculpture provides visitors with a profound visual experience, illustrating
how medicine has shaped human life both historically and in contemporary times (Artlyst,

2018; Science Museum Group, 2019).

Quinn's work not only memorializes Genest but also bridges the gap between medical science
and personal identity. By immortalizing Genest's tattooed body in bronze, Quinn underscores
the symbiotic relationship between body art and medical illustration, inviting viewers to
reflect on the ways in which medical knowledge and personal identity are intertwined. This
sculpture stands as a testament to the enduring impact of medical science on individual lives

and cultural expressions.
2.5. Artistic representations of obesity

When examining the images of overweight people presented in art, it becomes clear that
obesity has different meanings for individuals and societies. Today, obesity is considered to
be a fatal health issue. Since people objectify images, the representation of the body has
constantly changed in every society. One of the figures that explain this is the Willendorf
Venus, depicted as a short, overweight woman with no human face and large breasts and hips
(Early Paleolithic, 20-30 BC). This sculpture, considered the first artistic representation of
obesity, has maintained its place in the history of art for centuries with the idea that obesity is

attractive and indicates good health, fertility, and high socio-economic status.

The marginal social status of fat bodies is evident even in an era of tolerance and respect for
diversity, through the persistent popularity of fat jokes, mockery in pop culture, public health
initiatives against the so-called “obesity epidemic,” the slow food movement, the vilification of
fast food, and the wild financial success of weight loss industries. In cultures where thinness
is valued as the ideal body, fat bodies are deemed undesirable, unhealthy, immoral, and
irresponsible. These beliefs stem from the ideology of healthism, which views health as a

personal responsibility and moral obligation. Body size is considered controllable, and fatness
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is seen as physical evidence of behaviors like overconsumption and inactivity. Thus, fatness is
perceived as irresponsible and immoral. According to Erving Goffman, fatness constitutes a
“spoiled identity,” seen as both a physical abomination and a blemish of individual character.
The stigmatization of fat bodies has been traced back to the 19th century and has worsened
with the recent “obesity epidemic.” Weight bias is widespread and permeates nearly every

aspect of contemporary life (Grombacher, 2014, p. 4).

The perception of a full body as a sign of health, beauty, and vitality continued until the second
half of the 20th century when scientists discovered the relationship between saturated fats,
trans fats, and metabolic and cardiovascular diseases. From that period on, something began
to change, and large bodies began to cease being symbols of health and beauty. On the
contrary, some artists have used the image of a large body to symbolize the conflict between
the individual and society (Ferrucci, 2010, p. 55). Fat art helps us understand how fat bodies
have been visually and socially constructed throughout history in comparison to idealized thin
bodies while also aiming to counteract the prejudices that the public and scholars have

towards fat people (Snider, 2012, p. 13).

In Woman Eating, Duane Hanson visually depicts the woman's weight, social class, and
nonconformist eating proficiencies (Figure 5). The woman's large body is already noticeable,
but the dress tightly fitting around her stomach makes this even more pronounced. Her cheap
and worn-out clothes indicate her social class. Objects on the table such as the can of peanuts,
empty ice cream dish, glass of soda, and uneaten banana split are arranged as symbols of
transgression caused by her eating urges, serving as evidence of her overconsumption. This
arrangement is not a random placement of objects; it is carefully curated to show the viewer
that the woman is overweight because she eats too much. However, since overconsumption is
taboo in fat-phobic cultures, this seemingly objective observation carries hateful
connotations: she is fat because she cannot control her appetite and, therefore, is
irresponsible. Woman Eating can thus be interpreted as both a display and critique of
transgressions against Western body norms. Even if the artwork is not overtly activist, art can
catalyze critical analyses of the hegemonic concepts of fatness and the marginalized position

of the fat individual (Grombacher, 2014, p. 29).

Figure 5: Duane Hanson, Woman Eating, 1971.

Source: Grombacher, P. ]. (2014). Fat Liberation: A Feminist Perspective. University of Alberta.



"Woman Eating" embodies these complex social concerns. By addressing issues of modern
American class disparity, obesity, and rampant consumerism, it also touches on themes of
American citizenship and identity, questioning who is considered significant in the national
narrative. In an idealized national image that venerates youth, thinness, and affluence, elderly,
overweight, and lower-class Americans are frequently marginalized. This idealization tends
to demonize these groups as societal "problems," reflecting a collective fantasy of an "official"
national body that continues to be defined by white, male, middle-class, and heteronormative
standards. Hanson'’s representations of the human body bring these perceptions to light,

emphasizing the connection between self-perception and the perception of others.

Audiences in art museums may often view bodies like that in "Woman Eating" with a sense of
detached distaste. Critic Peter Schjeldahl notes that encountering Hanson’s sculptures
enhances awareness of the ongoing drama of social class distinctions in America. He
comments, "In the company of fellow members of a fortunate class, I stroll among likenesses
of dramatically less privileged citizens," thus highlighting the stark contrast between the
viewer’s own social standing and that of the subjects represented (Doss, 2006, p. 12). Hanson’s
works serve as a stark reminder of the deeply entrenched social inequalities and the way these
are perceived and internalized within society. The way we see ourselves is deeply intertwined

with how we perceive others, and Hanson'’s art makes this interplay strikingly visible.

By presenting figures that defy the idealized norms of American society, Hanson’s "Woman
Eating" challenges viewers to confront their own biases and the societal structures that
perpetuate these inequalities. The sculpture forces a reckoning with the uncomfortable
realities of social exclusion and the superficiality of societal ideals, thus sparking a critical
dialogue on the true nature of American identity and citizenship. This engagement with
Hanson’s work underscores the importance of art in reflecting and critiquing social dynamics,
encouraging a deeper understanding of the varied and often invisible lives that constitute the

nation’s body politic.

Chinese sculptor Xu Hongfei is one of the artists who has addressed the concepts of obesity
and beauty in modern sculpture. Xu's works challenge societal beauty standards and adopt an
aesthetic approach that redefines these norms. His sculptures typically depict large-bodied
female figures in joyful, dynamic, and lively poses. These figures demonstrate that beauty is

not confined to a slender body but can be found in every body shape (Figure 6).
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Figure 6: Rhythm, a sculpture by Xu Hongfei, 2022.
Source: https://www.chinadailyhk.com/hk/article/280055

Xu Hongfei's sculpture art represents a significant work that challenges societal perceptions
of the body and promotes a positive body image by depicting large female figures. The women
depicted in Xu's sculptures are portrayed as confident, joyful, and energetic in various scenes
of everyday life. These women, defying social expectations and traditional beauty standards,

convey a message of self-acceptance and living life to the fullest.

Xu's bronze sculptures feature large female figures with exaggerated body proportions. The
women in the sculptures can be seen engaged in various daily activities, such as playing the
cello, dancing the tango, doing yoga, riding a horse, or scolding a mischievous dog. In every
instance, the women are depicted as self-assured, optimistic, and energetic. These figures
often draw attention to scenes where a large woman is being lifted into the air or carried by a

smaller partner.

Xu Hongfei's works highlight the power of art to convey social messages and contribute to
societal improvement. His sculptures encourage people to be at peace with their bodies and
to stand against societal pressures. In this context, Xu's works play an important role in

modern society regarding body positivity and self-confidence (Lin, 2023).
2.6. Fetus

The 14 bronze sculptures crafted by contemporary sculptor Damien Hirst in the capital of
Qatar, Doha, have ignited notable reactions both within Qatar and globally. Ranging in size
from 5 to 11 meters, these sculptures intricately portray the stages of fetal development inside
the uterus, encompassing fertilization, twin pregnancy, birth, and the fetus. Positioned on the
exterior of the Sidra Medical Center in Qatar, these works serve as a public display, allowing
everyone to witness and comprehend the miracle of life. The final sculpture in the series,
depicting a naked newborn baby, has particularly stirred attention and discussion. The
decision to portray the newborn in this manner has sparked additional interest and dialogue

around the artistic choices made in representing the culmination of the life cycle.



Additionally, Damien Hirst's bronze sculpture Verity, which he gave to the coastal town of
[lfracombe on the North Devon coast of England for temporary exhibition for 20 years, is 20
meters tall and weighs more than 25 tons (Camsari, 2022, pp. 196-197). The sculpture depicts
a pregnant woman's body leaning on books. Half of the body shows the abdominal area,
revealing the uterus and fetus inside the uterus, and mammary tissue under the skin. The
woman is also depicted holding a sword in one hand and a scale in the other. Like the previous
example, the giant sculpture placed in the town's harbor area has also caused a lot of

controversy.

Hirst's works, especially those depicting detailed anatomical structures, often provoke strong
reactions due to their explicit representation of the human body. The sculptures in Doha, for
instance, challenge viewers to confront and appreciate the complexities and beauty of human
development. This public display of fetal development stages is both educational and
provocative, sparking discussions about the boundaries of public art, cultural sensitivities, and

the role of art in public spaces.

Similarly, Verity in Ilfracombe has sparked debates over the depiction of pregnancy and the
female form. The sculpture's anatomical transparency and the combination of traditional
symbols of justice (the sword and scales) invite interpretations regarding the nature of truth,
transparency, and the role of women in society. These discussions highlight the impact of
Hirst's work in challenging societal norms and encouraging public discourse on complex

issues.

Figure 7: Marc Quinn, Evolution, 2005.

Source: http://marcquinn.com/artworks/single/evolution

Marc Quinn's sculpture, “Evolution” composed of nine large sculptural components and an
uncarved marble block, presents the human embryo throughout its stages of development;
each sculpture represents a month of pregnancy (Figure 7). This work explores the idea of life

emerging from the material world and references Michelangelo's famous unfinished sculpture
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Slaves made for the tomb of Pope Julius II. Quinn states that this sculpture "tells how matter
becomes animate." Like his The Complete Marbles series, this work was carved under Quinn's
direction by traditional stonemasons in Pietrasanta, Italy, using scans of real embryos and clay

models (Marc Quinn, n.d.).

The Evolution series depicts a fetus in various stages of formation. Each sculpture in this series
brings the viewer closer to the finished human form within the marble block. Each piece
represents a being at different stages of development: first resembling a tadpole, then a fish,
followed by a creature with stubby limbs and a giant, drooping head. Quinn breaks new
ground here by forcing viewers to look at things they do not want to see but need to see

(Glover, 2008).

Quinn's work challenges viewers to confront the process of human development, emphasizing
the transformation from inanimate material to animate life. The series reflects his fascination
with the interplay between art and science, exploring themes of existence, creation, and the
essence of life. By using scans of real embryos and traditional sculpting techniques, Quinn
bridges modern technology with classical artistry, creating a profound visual narrative of

human development.

The Evolution series not only showcases the physical changes during gestation but also invites
viewers to reflect on the broader implications of life's beginnings. Quinn's meticulous
attention to detail and the raw portrayal of embryonic stages provoke thought and discussion
about the miracle of life and the often unseen stages of human development. This work
underscores the artist's ability to blend scientific precision with artistic expression, resulting

in a powerful commentary on the origins of life.

2.7. Statues depicting the personal and societal effects of epidemics and

pandemics

Throughout history, epidemics have left enduring imprints manifested in the structures of
hospitals, walls, cemeteries, and monuments. Statues recounting the narratives of diseases
such as smallpox, plague, cholera, the 1918 flu pandemic (Spanish flu), AIDS, SARS, and COVID-
19 have frequently found their place in public spaces, adorning building facades or residing
within indoor spaces. These statues serve as both monuments and visual representations of
the diseases, acting as poignant reminders of the past and the role of science. They are less
commonplace than monuments dedicated to wars, political figures, or more conspicuous
tragedies. Pandemic disease monuments, born from the present but conceived as
contributions to the future, encapsulate perspectives extending beyond the immediate
confrontation of the epidemic experience. They embody thought-provoking approaches,
aiming not only to raise awareness about how the planet grapples with pandemics but also to

stimulate collective consciousness. These monuments serve as reminders that humanity is



perpetually subject to nature and integral to the ecosystem in which it resides (Camsari, 2022,

p. 194).

Figure 8: The Cistercian monastery at Cadouin, "The Bad Rich" ornament, late 15th century.
Source: Delluc, G. (2017). 23eme COLLOQUE DES AMIS DE CADOUIN. Retrieved from
https://www.amisdecadouin.com/les-actes-des-colloques/
The first representations showing the deformations caused by disease on statues are seen on
the tympana or walls of religious buildings. One notable example is a few statues carved in a
spectacular Gothic style in the Cistercian monastery at Cadouin in France (Figure 8). The
statue of Lazarus from Cadouin shows a person with very pronounced clinical symptoms of
several cardinals and lepromatous lepers. Therefore, it is alleged that the sculptor was aware
of less pronounced features such as lagophthalmia, having encountered patients in advanced
stages of the disease. In the statue of Lazarus, the physical symptoms of the disease are
meticulously rendered, showcasing the artist's observational skills and the medical
knowledge of the time (Manchester & Knusel, 1994, p. 206). As the only recorded example
showing the limb and facial features of a lepromatous leper developed in the context of the
parable of Lazarus in the Bible, the statue is considered one of the most important, clinically
accurate, and best-preserved statues in the history of art defining leprosy (Delluc, 2015, p.

441).

The statue of Lazarus at Cadouin Monastery is a significant work that reflects the aesthetic and
artistic understanding of the Gothic period. The fine detail work and dramatic facial
expressions of the statue embody the characteristic features of Gothic art. During this period,
artists focused on realistically and emotionally depicting religious figures and stories. The
deep figures and facial expressions in the composition enhance the plastic value of the work
while also strengthening its aesthetic and dramatic impact. With these characteristics, the
statue of Lazarus perfectly exemplifies the aesthetic principles and artistic approach of the

Gothic era, holding great importance in both artistic and medical history.

The Plague Column in Vienna, also known as the Pestsaule (Figure 9), stands as one of the
city's most renowned monuments, symbolizing the response to the devastating plague

epidemic. The construction of the Vienna Plague Column was initiated in reaction to the
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catastrophic plague that struck Vienna in 1679, resulting in thousands of fatalities. The
monument was erected between 1687 and 1692. In response to the epidemic, the citizens of
Vienna, along with a religious brotherhood, planned to construct a pillar dedicated to the Holy
Trinity and the "Nine Choirs of Angels." To escape the plague, Emperor Leopold initially fled
to Kahlenberg and subsequently to Prague. On October 18, 1679, he vowed to erect a column

of grace once the epidemic had ended (Kirsch, 2017, p. 2).

Figure 9: Wiener Pestsiule “Vienna Plague Column”, 1693.
Source: https://www.atlasobscura.com/places/vienna-pestsaule-plague-column
The Vienna Plague Column is not merely a monument commemorating the plague; it is also a
religious, political, and artistic symbol of Vienna's history. Considering its construction
process, iconographic themes, and artistic contributions, the Pestsaule is recognized as a
significant example of Baroque sculpture (Kirsch, 2017, p. 7). The monument's construction
began with a temporary wooden column and was later completed with contributions from
artists such as Matthias Rauchmiller, Johann Bernhard Fischer von Erlach, and Ludovico
Burnacini (Boeckl, 1996, pp. 42-45). Fischer von Erlach is noted for his work in architectural
arrangement and the placement of the iconographic program, while Burnacini's cloud
formations and dramatic designs added to the uniqueness of the Pestsdule. Meanwhile, Strudel
played a crucial role in the final stages of the monument's completion by detailing the

sculpture groups, demonstrating significant initiative (Boeckl, 1996, pp. 50-54).

The Plague Column is divided into three levels: Human, Angel, and God. The three-stepped
base symbolizes the human world, and each wing of the base corresponds to one of the three
divine persons. The first level is adorned with twelve reliefs designed by Fischer von Erlach.
These reliefs depict biblical events of salvation and show God as both a punishing and merciful
entity. Among the reliefs, there are inscriptions honoring the Trinity. The upper part of the
base features reliefs adorned with coats of arms. The second level symbolizes the angelic

realm, with a cloud pyramid spiraling upwards. Nine life-sized angels bearing various



emblems occupy this level. The third level crowns the pyramid with the three divine persons:
the "Trinity in the ring of light." The angels on these level bear similarities to Bernini's angel
figures, and the curvature of the three-winged base echoes Bernini's architectural form

language (Kirsch, 2017, pp. 4-6).

The Pestsaule is not just a plague monument; it is also a religious, political, and artistic symbol
of Vienna's history. Considering its construction process, iconographic themes, and artistic
contributions, the Pestsdule is a significant example of Baroque sculpture. Its aesthetic
structure, adorned with cloud and angel figures in a triangular pyramid shape, presents a
dynamic composition rising upwards (Boeckl, 1996, p. 41). The Baroque period is
characterized by exaggerated movements, dramatic compositions, and intense emotional
expressions, and the Pestsdule perfectly embodies this artistic approach. The depiction of
Emperor Leopold I in prayer conveys both a religious and political message (Boeckl, 1996, p.
43). As Christine M. Boeckl states, the Pestsdule not only commemorates the plague epidemic
but also symbolizes the repulsion of the Ottoman Empire's siege of Vienna in 1683, reflecting
the power of the Habsburg Monarchy and the belief in divine assistance in achieving victory

(Boeckl, 1996, p. 45).

Another significant work is The AIDS Memorial Quilt. This project is a large community art
project created to commemorate those who died of AIDS (Figure 10). Initiated in 1985 by gay
activist Cleve Jones in San Francisco, California, the project began with marchers writing the
names of loved ones who had died of AIDS on placards and attaching them to the walls of the
San Francisco Federal Building. These placards resembled a patchwork quilt, which inspired

Jones and other activists to develop a more permanent memorial.

Figure 10: Aids Memorial Quilt, 1987.

Source: https://www.thedallasway.org/stories/written/written-stories/2015/5/10/names-project-aids-memorial-
quilt
Named the NAMES Project AIDS Memorial Quilt, it was supported by generous donors and

volunteers. Volunteers created over 46,000 individual 3-by-6-foot memorial panels, most of

them honoring one person who died of AIDS. First displayed on the National Mall in
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Washington, DC, in 1987, the quilt has since been exhibited in many cities, raising millions of
dollars for AIDS service organizations. Each panel is made from different materials and
objects, and every display of the quilt includes celebrities, politicians, and family members
reading aloud the names of the people for whom the quilt panels were made. The AIDS
Memorial Quilt, the largest community art project in the world, was nominated for the Nobel
Peace Prize in 1989. Over the past 20 years, the quilt has been viewed by more than 15 million
people and has raised over $3 million for AIDS service organizations. The quilt is both a joyful
remembrance and a reminder of the tragedy of lost lives. Each panel is made with love for the
person being honored, serving as a powerful statement and a memorial to all the people and

their loved ones whose lives have been transformed by this epidemic (Fee, 2006, p. 979).

The NAMES Project AIDS Memorial Quilt can be regarded as a comprehensive example of
contemporary art and the power of activist art. Meeting social, political, and cultural criteria
both aesthetically and content-wise, this work emphasizes the diversity and individuality of
contemporary art. Each panel is made from different materials and personal items, utilizing
art not only as an aesthetic experience but also as a means of expression and communication.
The size and scope of this piece reflect the boundary-pushing nature of contemporary art,

going beyond traditional art concepts.

Additionally, the AIDS Memorial Quilt is a powerful example of activist art. Created to draw
attention to the AIDS epidemic, honor those affected, and raise awareness in society, the work
aims to break down stigma and prejudice associated with AIDS. The loving and careful
creation of each panel turns this work into a personal and emotional memorial. The reading
of names during exhibitions and the participation of celebrities, politicians, and family
members further strengthen the activist aspect of the work. In this way, the AIDS Memorial
Quilt is a strong example of how art can be used as a social tool and its potential impact on

social change.

Figure 11: National Covid Memorial Wall, 2021, London.

Source: Tovey, R., & McCulloch, L. (2024). COVID-19 grassroots memorial practices in the UK. Visual Studies, 1-9.
https://doi.org/10.1080/1472586X.2024.2346629



Monuments are designed "to stop time, to prevent the process of forgetting, to create a state,
to immortalize death, to materialize the immaterial” (Nora, 1989, p. 19). Almost everywhere
in the world, these "sites of memory" typically take standard forms: tombstones, figurative
monuments, memorial parks, and photographic memories. Monuments are created for
mourners but not by them, and in the case of mass losses, they often promote a homogenized

collective narrative (Molyneux, 1995, p. 18).

The COVID-19 pandemic has had profound effects on societies, and it is important to
transform this impact into lasting memory. Public reflection and commemoration efforts,
carried out in a diverse and inclusive manner through the collaboration of state and non-state
actors, have been significantly enhanced by artistic initiatives. The inclusivity of art in
addressing physical commemoration efforts has been shown to better meet the needs of

communities.

In this regard, The National COVID Memorial Wall (Figure 11) stands as an effective example.
In the summer of 2020, hearts, rainbows, and flowers became the visual language of COVID-
19 memorials in the United Kingdom. Rainbows typically expressed support for National
Health Service workers, while hearts, flowers, and yellow were associated with loss and
remembrance. These motifs, drawn from various contexts such as greeting cards, queer
activism, and emoji culture, were not imposed on communities as suitable symbols for COVID-
19 losses; rather, they emerged from the constraints of public mourning displays. Window art
and sidewalk drawings adapted to quarantine conditions and allowed individuals to create
their own memorials. During less restrictive periods between lockdowns, "sites of memory"
associated with COVID-19 became more collaborative and increasingly accessible, moving

from private homes to public spaces (Tovey & McCulloch, 2024).

2.8. The concept of social plastic-social sculpture in the healing of society and people

associated with medicine: the artist Joseph Beuys and others

The concepts of social sculpture and social plastic assert that art not only provides an aesthetic
experience but also plays an active role in social transformation and healing processes. These
concepts aim to harness the dynamic and transformative power of art to impact social
structures, cultural norms, and political systems effectively. Social sculpture and social plastic
encourage the participation of individuals and communities, transforming art from a passive
object to an active tool for interaction and transformation. Particularly in relation to medicine,
the healing power of art can profoundly impact both individual and societal health and well-
being. This perspective offers new insights into how art can be utilized for social healing,

cultural change, and the advancement of social justice.

One prominent figure in associating social sculpture with medicine for the improvement of

society and people is the German artist, Joseph Beuys. Beuys defined the concept of "social
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sculpture” as the transference of the principle of transformability to society, culture, science,
and ultimately politics. A notable aspect of Beuys' work is the paradigm centered around
humans. In his work, Beuys focused on humanity and life, perceiving people as both physically
and socially ill. His personal healing journey, following an accident during his service as a pilot
in the German army during World War II, became central to his art. This process transformed
into themes of mourning, self-healing, the interaction between suffering and healing
individuals, and periods of recovery in Beuys' work. Beuys conveyed these themes in his
works not only for himself but as a valid form of healing for a trauma-experienced society. It
is suggested that the significant tension existing in the body and consciousness of the
individual self can only be comprehended. This tension can escalate to the point of tearing or
even collapsing, even if not through emotional and mental activities. In this context, Beuys
primarily addresses the fragility and mortality of humans. These needs stem from the effort
to exceed the limits always achieved through overexertion and weakness (Mennekes, 2007, p.

353).

Many artists have continued Beuys' concept of social sculpture. Allan Kaprow, the creator of
Happenings, blurred the boundaries between art and life. Parallel to Beuys' understanding of
social sculpture, Kaprow's works emphasize social participation and interaction. Kaprow's

work "" transforms viewers into active participants, making art a part of life (Kaprow, 2003,
p. 67). Allan Kaprow's narratives on social art are closely related to his desire to blur the
boundaries between art and life in his works. Kaprow's desire to see art as part of life resulted
from Meyer Schapiro's approach to art within the context of socio-economic history.
Schapiro's views on art having not only an aesthetic but also a social function played a
significant role in Kaprow's art practice. Kaprow advocated for the transformation of art from

a private domain to a form of social action (Allen, 2015, p. 174).

Suzanne Lacy, a feminist performance artist, reflects social issues and the experiences of
marginalized groups in her works. By embracing the concept of social sculpture by Beuys and
Kaprow, Lacy uses art as a tool for social change. Her work "The Roof is on Fire" brings
together different segments of society through open discussions with young people and
initiates a dialogue. Suzanne Lacy's "The Roof is on Fire" project is a good example of how
empathetic understanding can be produced through collaboration. In this project, the space
and performative nature of the car provide students with the opportunity to speak as common
inhabitants of a particular culture and environment, while the audience (residents and
viewers in the media) represents the dominant culture that is comfortable telling young
people of color what to think but struggles to listen to them. The central importance of
listening is evident in Lacy's extensive discussions with students and the openness that the

work encourages in the audience (Kester, 2005, pp. 20-22).



Thomas Hirschhorn creates temporary sculptures and installations that address political and
social issues. Like Beuys, Hirschhorn uses art as a tool for social change. Thomas Hirschhorn,
influenced by Joseph Beuys' understanding of social sculpture, has adapted this concept to his
own art. By adopting Beuys' approach of changing traditional sculptural materials and
introducing new ones, Hirschhorn promotes social participation and communication in his
works. Hirschhorn also embraces Beuys' notion that art is not sacred but rather contributes
to an ongoing discussion, emphasizing the need to create communication structures in his art
that appeal to a wide audience. Hirschhorn's projects go beyond providing an aesthetic
experience to offer platforms for social interaction and participation, demonstrating that art

can be used as a tool for social change (Buchloh, 2005, pp. 78-81).

The concepts of social sculpture and social plastic highlight the potential of art in processes of
social change and healing, encouraging artists and viewers to take on more active and
participatory roles. These concepts expand the boundaries of art, showing that it can be used
as a social, cultural, and political tool. The relationship between art and medicine not only
improves physical health but also supports mental and emotional healing processes. Social
sculpture and social plastic enable individuals and communities to take an active role in
improving their environments and living conditions. Thus, the transformative power of art
serves the goal of creating a more just, conscious, and holistic society. These approaches
emphasize the value of art not just as an aesthetic experience but as a tool for social and
individual healing and change. This integration of art and medicine provides a broader and

more comprehensive perspective on health and well-being.
3. CONCLUSION

Art has a significant transformative power for society as a whole, presenting complex medical
situations in a comprehensible and accessible way. Many visual arts, like sculpture, are also
intertwined with medicine. It is thought that the exploration, discovery, and implementation
of art forms in the medical field will bring a different perspective in terms of awareness,
helping to increase knowledge about many diseases. Additionally, an interdisciplinary
approach will offer opportunities to better understand the interaction of humans with the

world and to improve life in general.

The intricate relationship between art and medicine reflects the intertwining of these
disciplines in their exploration of humanity, health, and societal issues. Sculpture, as a form of
visual art, has played a significant role in portraying medical themes, human conditions, and
the effects of epidemics and pandemics. Sculptors have skillfully depicted medical conditions,
anatomical details, and the impact of diseases on the human body, contributing both to artistic
expression and scientific understanding. From the classical representations of the human

form by artists like Michelangelo to modern sculptures addressing contemporary issues such
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as the COVID-19 pandemic, sculpture serves as a medium to communicate complex ideas

about health, disease, and the human experience.

Monuments and sculptures dedicated to medical advancements, healthcare workers, and the
commemoration of epidemics stand as powerful reminders of the intersection between art
and medicine in the public domain. These sculptures not only celebrate human achievements
but also serve as educational tools, raising awareness about the importance of health and the
role of science in shaping our understanding of the world. Furthermore, the concept of "social
plastic” or "social sculpture,” as advocated by artists like Joseph Beuys, emphasizes the
transformative potential of art in shaping society. Beuys viewed art as a healing force, capable
of addressing both physical and social ailments. Through his works, he sought to contribute to
the healing of individuals and society, highlighting the interconnectedness of personal and

collective well-being.

In the contemporary art scene, artists like Damien Hirst challenge societal norms and
perceptions, using sculpture to explore the complexities of life, birth, and the human body.
Exhibitions like Body Worlds aim to educate the public about anatomy and health, blurring

the lines between art and science.

Ultimately, the examination of sculptures in the context of art and medicine provides a rich
tapestry of insights into the human condition, offering a unique lens through which to explore
the intersection of creativity, science, and societal values. This interdisciplinary approach
fosters a deeper understanding of our shared experiences and the role that art and medicine

play in shaping our perceptions of health, illness, and the human journey.
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Bu sayfa tasarim dahilinde bog biralalmigtir.



AKDENIZ SANAT YAZIM VE YAYIN KURALLARI

1. Dergi, “Ulusal Hakemli Dergi” statiistine uygun, Ocak ve Temmuz aylarinda olmak tizere yilda iki
say1 olarak yayimlanmaktadir. Gerekli hallerde Yayin Kurulu'nun salt cogunluguyla Ozel Say: olarak

da yayinlanabilir.

2. Dergiye génderilen makaleler daha énce baska bir yerde yayimlanmamig ya da yayimlanmak

uzere génderilmemis olmalidir.
3. Dergiye yayinlanmak icin génderilen yazilar makaleler ve makale dis1 yazilar olarak ikiye ayrilir:
3. 1. Makaleler:

a. Orijinal ¢aligma: Bilim ve sanatsal aragtirmalara katkida bulunan, daha dnceki tezleri ¢uriiten

veya yeni bir bakig acis1 getiren, yeni belgeler ortaya koyan calisma,

b. Derleme: Tartismali veya muglak halde olan bir konuda, ilgili literatiirii gézden gegirerek bir

sonuca baglayan ¢alisma,
3. 2. Makale-dis1 Yazilar:

a. Editére Mektup: Akdeniz Sanat Dergisi'nde daha énce yayinlanmig yazlara iligkin yorum, eles-

tiri ve dizeltmeleri iceren ¢aligma,

b. Degerlendirme Yazilar:: Sergi, proje tanitim yazilari, film elestirileri, toplanti/festival degerlen-
dirmeleri ve ilgili alanlarda yayinlanan kitaplara ait bilimsel formatta hazirlanmig degerlendirme

yazilari,

c. Ceviri Makaleleri: ilgili alanlara 6nemli katkisi oldugu diisiiniilen Editér'in ya da Yaymn Kuru-

lu'nun belirledigi ya da sectigi 6zgiin makalelerin Tirkce cevirileri,

d. Séylesi Yazilar1: Alanlarinda akademik ve sanatsal acidan éne ¢ikmuis kisilerle gerceklestirilecek

sdylesiler de derginin yayin kapsami icerisindedir.

4. Dergide yayinlanan yazlarin, telif hakk: dergiye aittir. Yazar, dergide yayimlanmasina onay veri-

len yazisinin her tiirlii telif hakkini Akdeniz Sanat Dergisi'ne devretmis oldugunu kabul eder.

5. Yazardan duzeltme istenmesi durumunda, diizeltinin en gec 15 glin icinde yapilarak, dergiye Der-
giPark (dergipark.gov.tr) izerinden ulagtirilmas: gerekmektedir. Editér gerekli gérdigi durumlarda

bu siireyi kisith olarak uzatabilir.

6. Yazar(lar) unvanlarini, gérev yaptiklar: kurumlar, haberlesme adresleri, ORCID numaralan ile
telefon numaralarini ve elektronik posta adreslerini mutlaka bildirmelidir. Bu bilgiler, hakeme gén-

derilmeyecektir.

7. Yayinlanacak makalelerde esasa iligkin olmayan diizeltmeler sekretarya tarafindan yapilabilir.
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Yazim Kurallarina iligkin Esaslar:
Dergide yer alacak makaleler, agagidaki maddelerde yer alan kurallan tagiyor olmalidir:

1. Dergide, derginin icerigiyle ilgili 6zgtin ve bilimsel nitelik tagiyan tiim makalelere, hakem kurulu-
nun degerlendirmeleri neticesinde yer verilmektedir. Calisma, Yazim Kurallari'na uymadig: takdir-
de, duzeltilmek {izere yazara geri génderilecektir. Makaleler yazar tarafindan diizeltildikten sonra
hakem degerlendirme stirecine girecektir. Dilbilgisi ve anlatim yéniinden yiiksek oranda hata ice-

ren makaleler degerlendirilmeye alinmayacaktir.

2. Yazim dili Tiirkce ve Ingilizcedir. Yazim ve noktalamasinda ve kisaltmalarda Tiirk Dil Kurumu
imla Kilavuzunun en son baskisi esas alinir. Génderilen yazilar dil ve anlatim acisindan bilimsel

dlcutlere uygun, acik ve anlagilir olmalidir.

3. Yazilar; Word programinda A4 boyutunda sayfa kenar bogluklar alt ve {ist 3 cm, sag ve sol 3,5 cm
olacak sekilde hazirlanmalidir. Birinci diizey ana bagliklar Calibri yaz1 karakteri ile 12 punto, kalin
ve duz olmali, timi biytk harfle yazilmalidir. Tiim baghklar numaralandirilmalidir. Tim metin 1,5
satir araligi, 10 punto ve Cambria yaz karakteri ile iki yana yash olarak yazilmalidir. Makaleler 6z,
abstract, ve kaynakca hari¢ 3.500-8.500 kelime arasinda olmalidir. Metin i¢cinde vurgulanmas: ge-
reken kisimlar icin koyu veya ¢ift tirnak kullanilmaly, egik harfler veya tek tirnak kullanilmamalidir.

Metinde hem tirnak isareti hem de egik harfler gibi ¢ifte vurgulamalara asla yer verilmemelidir.

4. Belgenin ilk sayfasinda makale baglig1 Calibri 22 punto, yazar isimleri ise Calibri 12 punto ile sola
yash olarak yazilmalidir. Yazarin unvani, gérev yeri, elektronik posta adresi ve ORCID numarasi
(dipnotta (*) isareti ile Cambria yaz: karakteri, 8 punto) bulunmalidir. Eklenen her anahtar sézcii-
gin ilk harfi biytk yazilmalidir. Ozet yerine Oz ifadesi kullalmalidir. Makale baghginin ve yazar
isimlerinin hemen altinda 250 kelimeyi gecmeyen Tiirkce “6z" yazilmahdir. Oz 1,5 satir araligs, 10
punto, iki yana yash ve Cambria yaz karakteri ile yazilmalidir. Bir sonraki sayfaya tagmamalidir.
Makalelerin 6z metinlerinde ¢aligmanin konusu/aragtirma sorusu, ¢calismanin yéntemi, literatiire
katkis, ana bulgu ve sonuclarn yer almalidir. Ozde, denklem, atif, standart dig1 kisaltmalar vb. yer
almamalidir. Oziin hemen altinda 10 punto, Cambria yazi karakteri ile anahtar kelimeler yer al-
malidir. Caligmanin mahiyetini en iyi yansitan 5 tane anahtar kelimeyi her birinin bag harfi biiytik
olacak sekilde virgiille ayirarak yazilmalidir. Sonuna nokta eklenmelidir. Ayrica ilk sayfada, varsa
calismay1 destekleyen kurum/kuruluslar, yazi bagka herhangi bir yerde (konferans, sempozyum
vb.) ézet bildiri olarak sunulmus ise bu bilgi ilk sayfada dipnot (**) verilerek belirtilmelidir. Diger

aciklamalar icin yapilan dipnotlar metin icinde verilmelidir.

5. Belgenin ikinci sayfasinda ilk sayfada yer alan tiim bilgilerin ingilizce cevirileri olmaldir. Yazim
dili Ingilizce olan metinlerde Tiirk¢e 6z yazimi zorunlu degildir. Makalenin Ingilizce ézetinde (abst-
ract) baglik, anahtar kelime ve yazarin kiinyesi mutlaka bulunmalidir. Abstract 1,5 satir araligy, iki

yana yasli, 10 punto ve Cambria yazi karakteri ile yazilmalidir. Bir sonraki sayfaya tagmamalidir.

6. Girig yeni bir sayfada baglamalidir. Tiim bagliklar (giris ve sonug¢ dahil) numaralandirilmalidir.
Girig bslimi disinda makalelerde literatiir taramasi, yéntem ve bulgular bélumleri mutlak suretle
bulunmalidir. Bununla birlikte, séz konusu bélimler farkh baghklar tagiyabilir. Ornegin, “literatiir

taramasi” yerine “alandaki benzer ¢aligmalar” gibi bir baglk kullanilabilir.



7. Makalede kullanilan bslum bagliklar: ve alt bagliklar Calibri yazi karakteri, 12 punto ile yazilma-
lidir. Ana bagliklar tiim harfleri biytik olacak sekilde, koyu (bold) karakterlerle, alt bagliklar ise yal-

nizca ilk harfleri biiytik olacak sekilde, koyu (bold) karakterlerle, numaralandirilarak yazilmalidir.

8. Tim metin 1,5 satir aralig1, 10 punto ve Cambria yaz karakteri ile iki yana yash olarak yazilma-

Lidir.

9. Tablolarin numarasi ve baghig1 bulunmalidir. Tablo baghigi Cambria yaz karakteri ile sadece bag
harfi biyiik, kalin (bold), 8 punto, 1,5 satir aralig1 ve sayfaya ortal: sekilde tstte yer almalidir. Tab-
lolar sira sayis: verilerek numaralandirilmalidir. Makalede yer alan tim tablolara metin i¢inde re-

ferans verilmelidir (Tablo 1).

10. Resim, fotograf, grafik, sekil, nota, harita, ¢izim vb. icin sadece “Sekil” ifadesi kullanilmalidir.
Sekil agiklamas1 Cambria yaz1 karakteri ile bag harfi biiytk, kalin (bold), 8 punto, 1,5 satir aralig:
ve sayfaya ortal olarak seklin altinda yer almalidir. $ekiller sira sayis1 verilerek numaralandiril-
malidir. Seklin hemen altinda kaynak yer almali ayrica kaynakca béliminde gorsel kaynakcasi
yer almamalidir. Sekil, makalenin anlagilmasina katk: saglamiyor ya da ikileme bilgiye yol agiyorsa

makalede yer almamalidir.

11. Dipnot kaynak géstermek icin kullanilmamali, dipnot kullanimina yalnizca agiklayici ek bilgiler
icin bagvurulmali ve otomatik numaralandirma yoluna gidilmelidir. Dipnotlarda kaynak géstermek
icin, metin i¢i kaynak gésterme yoéntemleri kullanilmalidir. Dipnot kelime uzunlugu 60 kelime sa-
yisindan daha az olmalidir. Atiflar icin dipnot kullanilmamalidir. Dipnotlar, rakam(1) simgesi ile
otomatik numaralandirma verilerek, Cambria yaz1 karakteri ile tek satir araliginda, 8 punto seklin-

de yazilmahdir. Dipnotlara yalnizca ana metni baglayici zorunlu agiklamalar i¢in bagvurulmalidir.

12. Yazar dogrudan ya da dolayh olarak yaptig1 tiim alintilara atifta bulunmalidir. Dogrudan alint:
yaparken eger alintilanan bélim 40 kelimeyi gecerse blok alint1 olarak yazilmalidir. Blok alintilar
9 punto ve 1,5 satir araligi ile 1 tab iceriden (2 cm) baglatilmalidir. Blok alintilarda cift tirnak kulla-
nilmamalidir. 40 kelimeden az ise bu alint1 metinde cift tirnak i¢inde verilir. Alintiya metnin orta-
sindaki cimlelerde yer verilmigse, alint1 yapilan kisim ¢ift tirnak i¢inde verildikten hemen sonra

parantez icinde kaynaga atif yapilir.

13. Tim metin ici atiflar parantez icinde ve (Tepecik, 2010, s. 15) bicimde yazilmalidir. Atif yazimin-

da bosluk ve noktalama isaretlerine dikkat edilmelidir.

14. Kaynakca baglig: yeni bir sayfada, buyiik harfle, sola yasl, bold sekilde yazilmalidir. Kaynaklar
yazim alaninin sol kenarindan baslayarak yazilmalidir. Kaynakea alfabetik siraya gére diizenlenme-
lidir. Internet kaynaklar, gérsel kaynakca vb. bagka hicbir baslk kullanilmamalidir. Kaynaklar, bir
yazarnn birden fazla yayini olmasi halinde, yayimlanis tarihine gére siralanmaly; bir yazara ait ayn

yilda basilmig yayinlar ise (19804, 1980b) seklinde gosterilmelidir.
15. "Destek ve Tegekkiir Beyani" var ise kaynakcadan énce yer almalidir.

16. Ekler (belgeler), kaynakcadan sonra verilmelidir. Bu eklere metin icerisinde yapilan atiflarin
mutlaka Ek Tablo: 1 veya Ek Sekil: 7 seklinde yapilmalidir. Tablo ve gekil alinti yapilmigsa, mutlaka
kaynak belirtilmelidir.
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17. Sablona gére hazirlanan makaleler, bilgisayar ortaminda “Word for Windows"un degisik siiriim-
lerinde (.doc uzantisi olarak) biri isimli digeri isimsiz olmak iizere iki kopya halinde Dergi Park’tan

gonderilmelidir.
Metin icinde Referans ve Géndermelerin Yazimina iligkin Esaslar:

1. Dergiye gonderilen tiim yazilan metin i¢i referanslari APA (American Psychological Association)
sistemine uygun olarak dizenlenmelidir. Makalelerde metin i¢i atiflarda ve metin sonunda kaynak-

ca gosteriminde APA-6 Publication Manuel yayin ilkelerine gére yapilir.
Yazim kurallan i¢in bakiniz:

1. http:/ /www.tk.org.tr/APA/apa_2.pdf

2. https://www.apastyle.org

Kaynakc¢a Yaziminda Uyulacak Esaslar:

1. Metinde yer verilen her kaynagin (ilgili mevzuat diginda) mutlaka “Kaynakc¢a'da yer almasi ge-
rekir. “Kaynakca'da yer verilen bir kaynagin da metin icinde génderme baglantilarinin bulunmas:
gerekir. Kaynagin metin icindeki bilgileri ile “Kaynak¢a“da yer alan bilgileri tutarli olmalidir. Verilen
bilgilerin dogrulugundan yazar sorumludur. Atifta bulunulan kaynagin tam kimligi verilecektir. Atif-

ta bulunulmamig eserler kaynakcada gosterilemez.
Yazim ve Yayin Ek Kurallar: (On Degerlendirme siirecinde dikkat edilecek ek kurallar)

Temmuz 2021 sayimizin Editér Yazisi kisminda belirtildigi tizere Dergimizin kalitesini artirmaya yo-
nelik olarak makale degerlendirme siireclerimizde yeni bir takim kurallar yurarlage koyuyoruz. Bu
amagla, Dergimize yayinlanmak tizere génderilen yazilarin én degerlendirme siireclerinde agagida-

ki 6l¢iitlere uygunluk aranacaktir:

- Makalelerin bagliklar bilimsel aragtirma raporlarinda oldugu tizere ¢aligmanin miinderecatim

aciklayici nitelikte olmahidir.

- Makalelerin 6z metinlerinde ¢alismanin konusu/aragtirma sorusu, ¢aligmanin yéntemi, literatire

katkisi, ana bulgu ve sonuclar yer almalidir.

- Makalelerin anahtar sézciikleri calismanin mahiyetini en iyi yansitan sézciikler arasindan segil-

melidir.

- Giris ve sonug bélimii diginda makalelerde literatiir taramasi, yéntem ve bulgular bélimleri mut-
lak suretle bulunmalidir. Bununla birlikte, séz konusu béliimler farkh bagliklar tagiyabilir. ornegin,

“literatiir taramas1” yerine “alandaki benzer calismalar” gibi bir baglik kullanilabilir.

- Makalelerin 6z metinlerinin Ingilizce kargihig olarak yazilan abstract metinleri hem 6z metinlerine

uygun olmali hem de Ingilizce seviyesi agisindan belli bir diizeyde olmahdir.

- Makalelerin sonug béliimleri bir aragtirma raporuna uygun olarak ana bulgularn ilgili literattr ve

baglantili kuramlar a¢isindan yorumlandig bélimler olmalidir.



- Makalelerin metinleri Dergimizin yazim kurallarina buyik aykiriliklar icermemelidir.
Yazarlarimiz ayrica su hususlara dikkat etmelidirler:

- Aragtirma sorusu olmayan ya da ilgili literatirde belli bir boslugu doldurmak, belli bir tartigmaya

katkida bulunmak amac: tagimayan ¢aligmalar bilimsel aragtirma olarak nitelendirilemez.

- Aragtirma ya da 6zgiin makaleler belli bir alanda, literatiirde yeni bilgi olarak kabul edibilecek,
yeni bir érnege ya da vakaya uygulanan vb. bir nitelikte, yeni bir sonuca ulagma amaci tagiyan arag-
tirmalar kapsar. Derleme makaleler ise belli bir bilimsel disiplinde, belli bir konuda vb. daha énce
yayinlanmis eserlerin &zelliklerine yogunlagan, bu ézellikleri betimleme amacindaki veya bunlan
belli gruplara ayirma amacinda olan cahsmalardir. Ornegin, belli bir konunun daha énce yayinlan-
mus eserlerden alintilar yapilarak ve bir miktar da yorum katilarak yeniden sunulmasi hicbir sekilde

bir arastirma ya da derleme makalesi niteligi tagimaz.

- Makalelerin literatiir taramas: ve kaynakcasi belirlenen konu ve aragtirma sorusuna uygun, bu so-
ruyu cevaplamaya haiz nitelikte olmalidir. Caligmanin amaglarina uzak, caligmanin alana katkisinin
altini cizmekte acikca yetersiz kaldig: gorilen kaynaklarin yer aldigi metinlerin bilimsel aragtirma
dlciitlerine uygun oldugu séylenemez. Tiirkce kaynaklarin desteklemekte agikca yetersiz kaldig
konularda konuya/aragtirma sorusuna uygun literatiir ve yéntem bilgisini saglayacak yabanci kay-
naklara bagvurmak zaruridir. Bu zaruriyetin kargilanmadig aragtirmalarin ilgili literatiire katkisinin

belirlenebilmesi miimkiin degildir.

- Benzer caligmalara deginmeyen, bunlardan farklarini ortaya koymayan, yéntem ve veri toplama
tekniklerini gerekcelendirmeyen makalelerin bilimsel aragtirma formatina uygun oldugu séylene-
mez. Yukarida siralanan hususlara yazarlarimizin azami dikkat gdstermesi gerekmektedir. Bundan
sonra sisteme ylklenecek yazilarda ¢én degerlendirme stireclerinde siralanan séz konusu kurallara
uygunluk aranacaktir. Bu hususlarin bir veya birkacina agik¢a uymadig: goriilen yazilar én deger-

lendirme stireclerinde ret alabilirler. Tim yazar ve okurlarimizin bilgisine sunariz. Saygilarimizla.
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