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KONSER ARKASI MÜZİK DERGİSİ
Dergide yayınlanan köşe yazılarında yer 

alan görüşler; yazarların kişisel görüşlerini 
içerdiğinden bu konudaki sorumluluk yazarlara 

aittir. KONSER ARKASI MÜZİK DERGİSİ’nde 
yayımlanan yazı, fotoğraf, ilüstrasyon ve 

konuların her hakkı saklıdır; izinsiz kaynak 
gösterilerek dahi kullanılamaz. KONSER 

ARKASI MÜZİK DERGİSİ’nde yayınlanan ilanların 
sorumluluğu ilan sahiplerine aittir.

Açık havada, hele ki şöyle deniz kenarında, 
ağaçların hışırdayan yaprakları altında, ılık ılık 
esen meltemin geceyi serinlettiği bir ortamda 

bir etkinlik izlemenin tadına doyum olmaz.

İşte İstanbullular ne kadar şanslı ki bu anlattıklarımın alasını buldukları 
bir festivale nerede ise bedava bilet fiyatına, ister sandalyede ister 
ayakta, isterse çimlere yayılmış minderler üzerinde doya doya bir 
festival deneyimi Kadıköy’de yaşıyorlar…

“Kalamış Yaz Festivali” 50 yıldır festival yapıyoruz diyenlere ‘festival 
nasıl yapılır’ın adeta dersi niteliğinde, zahmet buyurup da gidip görsünler 
“her şey para olmadan da nasıl güzel yapılıyor”!!! 

Tebrikler Kadıköy Belediyesi…

Kalamış her akşam her anlamda yıkılıyor!!! İlla konser değil olay, 
nostaljik açık hava yaz sineması ile yıldızlar altında film izlemenin 
keyfini de sunuyor bu festival. Ve 60 gün süren bu festival İstanbul 
genelinde gerçekleşen tüm etkinliklere fark atmış durumda. Ağustos 
ayında birbirinden güzel birçok etkinlik ve konser var kaçırmayınız.

Temmuz ayında yaz akşamlarına damgasını vuran ikinci etkinlik ise 
kesinlikle “13. İstanbul Opera Festivali” oldu. Hak ettiği bir yerde 
yapılmamış olsa da İstanbullulara açık havada Grand Opera izlemenin 
nasıl keyifl i olduğunu gösterdi. Eleştirileri bir kenara koyarsak doğru 
yapıldığı takdirde nasıl tadına doyulmaz bir deneyim olduğu göz 
önüne alındığında, bizler dört gözle ve daha uzun süre konserlerle 
renklendirilmiş 14. İstanbul Opera Festivali’ni ‘Cemil Topuzlu Açık 
Hava Tiyatrosu’nda yapılmasını ümit ediyoruz. Eleştiriler yıkmak için 
değil daha iyisi ve güzelinin yapılması içindir.

Ve son olarak geçen günlerde yaşadığım ve maalesef tecrübe ettiğim 
bir olaya istinaden “Türkiye’nin kültür ve sanat alanında karşı karşıya 
kaldığı ve kalacağı en büyük tehlikenin cahil ve sanata uzak olarak 
hor görülen kesiminden değil de asıl toplumun tam tersi konumundaki 
güruhun yarattığını” görmek, duymak ve deneyimlemek çok acı ve 
şaşkınlık vericiydi. 

Dikkat!!! Asıl tehlike altta değil tepemizde…

Festivallerle Yaz Bir Başka Güzel
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Bazı çalgılara yaklaşım nedense hayli cinsiyetçi olmuştur. İnsanlığın ortaya 
çıkışından bu yana değişik doz ve yaklaşımlarla sürüp gelen kadın-erkek 
ayrımı müzikte de kendini göstermiş, bazı çalgılar öncelikle erkeklere ya 
da kadınlara yakıştırılmıştır. Örneğin Avrupa'da uzunca bir süre, fiziksel 
anlamda erkeklerden daha güçsüz oldukları gerekçesiyle kadınların iyi 
piyanist olamayacağı görüşünü ciddi biçimde savunanlar olmuştur. 
20. yüzyılda pek çok yetkin kadın piyanistin yetişmesiyle bu yargıyı 
yerleştirmeye çalışanlar görüşlerini savunamaz duruma düşmüşlerdir. 

Arp ise teknik gelişiminin tamamlandığı 19. yüzyılda bir kadın çalgısı 
olarak görülüp tanınmıştır. 21. yüzyılda günümüzde ise az sayıda olsa 
da erkek arpçilerin bulunduğu görülmektedir. Örneğin, Fransız Xavier 
de Maistre (d.1973), günümüzde Avrupa'da solist ve eğitimci olarak 
hayli ünlenmiş bir erkek arpisttir. 

İLK AMA TEK DEĞİL...

Türkiye'de ise Çağatay Akyol, ilk ve en tanınmış  erkek arpisttir.
Cumhurbaşkanlığı Senfoni Orkestrası'nın birinci arpisti olan Akyol 
“ilk”tir ama, kimilerinin zannettiği hâtta yazıp çizdiği gibi “tek” değildir.

Çağatay Elitok

Mehmet Şahin

Türkiye'de Kaç Erkek Arpist Var?Türkiye'de Kaç Erkek Arpist Var?
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Yansımalar Şefik KAHRAMANKAPTAN

Türkiye'de iki erkek arpist daha bulunmaktadır. Biri ilkinin adaşı olan 
Çağatay Elitok, diğeri ise Mehmet Şahin'dir. İkisi de Ankara Devlet 
Konservatuvarı mezunu olan bu iki erkek arpistten Çağatay Elitok 
Ankara Opera Orkestrası'nda çalışmaktadır, Mehmet Şahin ise Ankara 
Devlet Konservatuvarı'ndaki öğretim görevinin yanı sıra, kendi arpisti 
bulunmayan Bilkent Senfoni Orkestrası'na sıkça konuk arpist olarak 
çağrılmaktadır. 

Çağatay Akyol, geleneksel arp ile baraj su tünelinde çalarken.. 
Arkasındaki yeni yapım Hitit Arpi'dir. 

Bu üç erkek arpistten, orkestracılık çalışmasının yanında, oda müziği 
ve değişik projeler açısından en aktif olanı Çağatay Akyol'dur. Bir 
proje çerçevesinde imal edilen Hitit Arpini zaman zaman kullanmakta, 
geleneksel arp ile fl üt ikilisi, sipsi, cura, ney başta olmak üzere  çeşitli 
geleneksel sazları içine kattığı Arpanatolia grubuyla çok değişik müzik 
türlerinde  kendini göstermektedir.

Akyol'u “yaşayan tek erkek arpçi”  ilan eden bültenin kupürü

Akyol'un ilkliğinin yanı sıra “tek” olup olmadığı tartışması, bir baraj 
şantiyesinde tanıtım amaçlı projede yer alışı sırasında konuyu duyuran 
halkla ilişkiler firmasının dağıttığı bültende “tek” nitelendirmesini 
kullanması üzerine çıkmıştır. 

Akyol bu projede hem solo olarak, hem de kontrbas sanatçısı Burak 
Noyan'la birlikte Yusufeli Barajı şantiyesinin değişik yerlerinde objektifl ere 
poz vermişti.

CUMHURBAŞKANLIĞI SENFONİ'DEKİ İLK ARPİST

CSO'nun ilk arpisti ve kadın üyesi de Sylvia Tobias idi. ( 1908-1985) 
Kasım 1933'te  aldığı daveti kabul ederek Ankara'ya gelmiş, arpist olarak 
kadroya girmiş ve iki yıl görev yapmış, Musiki Muallim Mektebi'nde 
arp dersleri de vermişti. MMM'nin Ankara Devlet Konservatuvarı'na 
dönüşmesinden sonra da arp bölümü pek çok genci bu enstrümanda 
ustalık düzeyinde yetiştirdi. Kaysu Doğansoy, Müjgan Aydın, günümüzde 
aktif durumdaki  pek çok arpistin hocası oldu.
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YansımalarŞefik KAHRAMANKAPTAN

Sevin Berk, CSO ve İDSO'da uzun yıllar arp solisti olarak görev yaptı.

CSO'da iz bırakan önemli arpistimiz ise Sevin Berk (1941-2006) olmuştur. 
ADK'da iki yabancı arp hocası Giola Parenti ve Mila Aguzzi'yle yetişip 
1960-73 yılları arasında CSO'da arp solisti olarak çalışan, daha sonra 
bu görevi İstanbul Devlet Senfoni Orkestrası'nda sürdüren Sevin Berk, 
pek çok arp konçertosunun Türkiye'de ilk seslendirmesini yapmış, 
yurtdışında da pek çok konser vermişti.

Berk ile ilgili ilginç bir de anekdot vardır. Sevin hanım, CSO'nun uzun süre 
müdürlüğünü yapan fl ütist Mükerrem Berk'in eşiydi. Malum, CSO'nun 
en devamlı dinleyicisi olan İkinci Cumhurbaşkanımız İsmet İnönü, bir 
hafta Mükerrem Bey'i konserde göremeyince hemen soruşturmuş, 
ateşli hasta olduğunu öğrenince, konser çıkışı evlerine uğrayıp geçmiş 
olsun demeye karar vermişti. Ziyaret sırasında da keyifl enip, salonda 
duran arpi işaret ederek “Haydi Sevin, bize bir şeyler çal” deyivermişti. 
Şakacı yanı da olan Paşa, Küçük resital sonrası Mükerrem Berk'e “Sen 
hiç karınla kavga ediyor musun?” diye sormuş, “Karı-koca arasında 
birşeyler olur” yanıtını alınca “Sakın ha, hiç tavsiye etmem” demişti. 
Niye'sini da “Baksana bunun parmakları çok kuvvetli, senin canına 
okur!” diye açıklamıştı.

Şirin Pancaroğlu geleneksel arpıyla..

PANCAROĞLU'NUN KATKILARI

Arpin tanınıp ilgi toplamasında önemli katkı sahibi bir sanatçı da Şirin 
Pancaroğlu'dur (d.1968). Avrupa ve ABD'deki eğitimini tamamladıktan 
sonra Türkiye'de verdiği resitaller, geliştirdiği projelerle, yaptığı kayıtlarla 
dikkati çeken Pancaroğlu, hem bu çalgının değişik müzik türleri içinde 
solo ve topluluk içindeki yeteneklerini göstermiş, hem de Arp Sanatı 
Derneği'ni kurarak çalgının tanıtımı ve arpistlerin örgütlenmesinde önemli 
rol oynamıştır. Geleneksel kucak arpı Çeng'i  imal ettirdi, tanıtımını ve 
konserlerde kullanımını sağladı. Bestecimiz Hasan Uçarsu'ya sipariş 
vererek yazdırdığı  Arp, Çeng ve Orkestra için Konçerto, Aya İrini'de  ilk 
seslendirilişi yankı uyandırdı ve önemli bir kazanım oldu.

Pancaroğlu, Türkiye'de yaptırttığı Çeng ile...

“Çeng” ya da “Cenk”, eski Doğu coğrafyasında, ipek telli, zarif sesli bir 
çalgı olarak bir dönem hayli yaygınken, sonradan unutulmuştu. Buna kucak 
arpi de demek mümkündü. Aslında arpin atası “lir”di. Taşınması daha 
kolay olan bu çalgıya mitolojik resimlerde sıkça rastlamak mümkündür. 
Avrupa'da da gezginci mü zisyenler taşınabilir kü çü k arplarla şarkılarını 
eşlik yaparak söylerlerdi. 
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Yansımalar Şefik KAHRAMANKAPTAN

17'nci yüzyıldan itibaren çalgı  yapımcıları ve icracılarının arpı 
mü kemmelleştirmeye yönelik çalışmaları sonucu, bu çalgının ebatları, 
gövdesi ve telleri hayli değişime uğrayacaktı. Teller altın, gü mü ş, bronz 
gibi metaller ya da alaşımlarıyla  hazırlanmaya başlamış, sağlam bir 
sütuna sahip üç parçalı  yeni kuşak  arplar ortaya çıkmıştı. Böylece arpin 
sesi gürleşmiş, tınısı güzelleşmiş, akordu kolaylaşmıştı.

Sebastian Erard

GÜNÜMÜZ ARPİNİN MUCİDİ FRANSIZ ERARD

Günümüzdeki arpin babası ise, bazı piyanoları halen Dolmabahçe 
Sarayı'nda da bulunan Fransız çalgı yapımcısı Sebastian Erard (1752-
1831) sayılabilir. Erard'ın getirdiği yeniliklerle arp çağdaş mü ziğe ayak 
uydurabilen  benzersiz ses tınısına sahip virtüoz bir çalgıya dönü şecekti. 
Erard'ın 1810 yılında patentini aldığı 7 pedalli, 11'i metal, diğerleri bağırsak, 
günümüzde daha çok misina ile uygulanan 47 telli çalgısı, renkli ve 
zor armonilerin de seslendirilebildiği bir solo ve eşlik çalgısıydı artık.

Nitekim Fransız besteci Hector Berlioz'un ( 1803-1869 ) orkestra 
müziğinde kullanmaya başlamasıyla, pek çok senfonik yapıtla opera-bale 
yapıtlarının orkestralarında vazgeçilmez çalgılardan biri haline gelecekti. 

Ceren Necipoğlu

Telleri başkaca bir alet kullanılmadan sadece parmakla çekilerek 
çalınan tek çalgı olan arpin,  Türk kamuoyunda gündem olmasında, ne 
yazık ki talihsiz bir kazanın da payı vardı. Anadolu Üniversitesi Devlet 
Konservatuarı  Arp Sanat Dalı Başkanı,  arp sanatçısı ve pedagog Ceren 
Necipoğlu; Brezilya'nın başkenti Rio de Janerio'da verdiği konserden 
dönerken, 1 Haziran 2009'da Air France Havayolları'na ait uçağın Atlas 
Okyanusu'na düşmesi sonucu yaşamını yitirmişti. Şimdi her yıl adına 
etkinlikler düzenleniyor, saygıyla anılıyor. 

Günümüzde çeşitli orkestra ve konservatuvarlarda Bahar Göksu, Özlem 
Başabak, Meriç Dönük, Güneş Hızlılar, Aslıhan Güngör, Engin Kansu, Beste 
Toparlak, Gizem Aksoy, Sibel Efendiev, Cansu Çine, Senem Çine, İdil, 
Pınar Sivritepe ve Merve Kocabeyler gibi çok sayıda arpistimiz bulunuyor.

Ama aynı zamanda, devlet orkestralarımızdan İzmir DSO ve Bursa 
BDSO'da ne tam kadro, ne de 4/B olarak arpist var. Çok gerekli olursa 
başka orkestralardan veya konservatuvarlardan davet ediyorlar.

Dileriz, her orkestranın daimi bir arpisti olur, böylece arpli yapıtlara 
daha çok yer verilebilir. Konser salonlarının da; oda müziği alanında  
solo arp dağarından daha çok yararlanmaları, arpli küçük topluluklara 
fırsat yaratmaları, Türkiye'de yetişmiş arpistlerin daha çok görülmesini, 
dinlenmesini ve dikkate alınmasını sağlar.
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"Carmen Operası""Carmen Operası"

Eleştrio
Remzi BUHARALI

Eleştrio
Remzi BUHARALI

İİ stanbul Uluslararası Opera Festivali 13. Kez izleyicisinin karşısına 
çıkarken bu kez Carmen operasına yer verdi. Operanın tarihsel 
süzgecine şöyle bir göz attığımızda eserin çok acı çektiğini görüyoruz. 

Hatta eserin çektiği acı yüzünden Carmen operası bestecisi Georges 
Bizet’nin yaşama veda ettiği bilinir. Eserin ilk seslendirilişi 1875'te Paris 
Opera Komik sahnesinde yapılmış. Eser ilk sahnelenişinde alışılagelmiş 
opera ve genel toplum yapısına uygun olmaması nedeniyle olumsuz 
tepkiler almış. Eleştirmenler tarafından da yüzeysel, üstünkörü bulununca 
programlardan kaldırılmış. Georges Bizet yaşananlar karsında olaydan 
üç ay sonra henüz 37 yaşındayken yaşama veda etmiş. Bu durum, birçok 
insan tarafından farklı yorumlansa da onun bu başarısızlık üzerine 
üzüntüden öldüğü söylentileri ağır basmış. 

Acaba eserin içerisinde yer alan kader aslında Georges Bizet’nin kendi 
kaderi miydi? Bu sorular cevabını aramaya devam ederken biz festivalde 
yer alan temsile ve festivale dönelim.

Öncelikle İstanbul gibi bir mega kente son derece yakışan bir festival. 
Şehirde yapılmakta olan çok kıymetli festivallerden ayrışan bir sanat 
dalı. Ciddi emek isteyen, kadroları göz önünde bulundurulduğunda 
yapılması çok zor bir çalışma. Emeği geçen tüm opera çalışanlarına 
buradan kocaman bir alkış. Yine festival içerisinde yer verilen ve Tosca 
operası temsilinde Cavaradossi rolüyle üstün performansla görev alan 
Devlet Opera ve Balesi Genel Müdürü Murat Karahan’ı da festivalin 
gerçekleşmesindeki titiz çalışmaları nedeniyle kutlarım. 

Bir festival gerçekleştirmenin arkasındaki emeği yaşamış birisi olarak 
böylesi bir festivali hem açık hava hem de kapalı sahnelerde başarıyla 
gerçekleştirmek kolay bir iş değil. Büyük bir kurguyla açık hava sahnesi 
bu yıl ilk kez denendi. Gelecek yıllarda yapılacak olan festivaller bir 
önceki festivallerden edinilecek tecrübeler sayesinde daha iyi açık hava 
temsillerinde buluşacağımızın bir göstergesi. Ben çok beğendim ve çok 
keyif aldım. Her zaman söylerim Opera kurumlarımız temsillere tam bir 
profesyonellikle hazırlanırlar. Sahne arkasından üzerine, izleyiciyle buluşulan 
o perdenin açıldığı ana kadar süren yolculuk için tüm çalışanlar üzerlerine 
düşeni en üst seviyede ortaya koyarlar. 13. İstanbul Uluslararası Opera 
Festivalinde sahnelenen Carmen Operası da bunun en açık ifadesiydi. 
Teşekkürler İstanbul Devlet Opera ve Balesi Müdürlüğü.

Bu tür açık hava temsillerinde en büyük tehlike ses düzeni üzerindedir. 
Merakla bekledim, bu opera nasıl bir ses kalitesi ile bizlere ulaşacak 
diye. Oldukça başarılı olduğunu söyleyebilirim. Orkestrada yer alan 
enstrümanlar arasındaki genel uyum, koro homojenitesi, solistlerin kendi 

aralarındaki balansı son derece başarılıydı. Yalnızca Carmen rolünde 
izlediğimiz dünya sahnelerinin vazgeçilmez mezzo sopranoları arasında 
yer alan Ramona Zaharia’ya ait ses düzeyi çok az şekilde yüksek kaldı. 
Evet Ramona Zaharia. Temsilin başından sonuna kadar ortaya koyduğu 
performansla tüm dinleyici ve izleyicinin beğenisini kazandı. Eseri başka 
bir boyuta taşıdı. Don Jose rolünde izleyip dinlediğimiz Ali Murat Erengül 
fiziği sesi ve oyunculuğuyla göz doldurdu.

Escamillo’da sahnede yer alan Murat Güney kendisinden beklenen 
istikrarlı rol ve seslendirişiyle tüm sahnelerinde ilgiyi üzerine toplamayı 
başardı. "Micaela" rolünde Gülbin Günay üzerine düşen görevi en iyi 
şekilde yerine getirdi. Eserin rejisörü Türk opera severleri yakından 
tanıdığı Vincenzo Grisostomi Travaglini'ydi. Tüm sahnelediği eserlerde 
alışık olduğumuz yoğun sahne kullanımlarını bu eserde de yerine getirdi. 
Bu tür yoğun sahne kullanımları zaman zaman izleyiciyi yorsa da eseri 
zenginleştirmekte. Aynı şekilde eserin içerisinde bir bale temsili kadar 
efor gerektiren bale sahneleri de bazı bölümlerde sayı olarak fazla kaldı. 
Uluslararası alandaki deneyimi yüksek olan uzun zamandır İstanbul Balesi 
Başkoreografl ığını üstelenen şimdinin çiçeği burnunda İstanbul Devlet 
Opera ve Balesi Müdürü Ayşem Sunal Savaşkurt'a ait koreografi ise göz 
doldurdu. Orkestra şefi Zdravko Lazarov esere hakimiyetiyle orkestra 
ve sahne arasındaki kontağı çok iyi dengeledi. Kısacası, İstanbul’da bir 
yaz gecesi rüyası tadında  izlediğimiz festivalin son açık hava temsili 
olan Carmen operası, gelecek yıl düzenlenecek 14. İstanbul Uluslararası 
Opera Festivalini özleten güzel bir yaz akşamında sona erdi.
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28 senedir İsviçre’de kar ve kayaktan başka hiçbir özelliği, hele ki yaz 
sezonunda tamamen ölü, bildiğiniz dağ köyü Verbier’de dünyanın en 
prestijli müzik festivali olan Verbier Festivali gerçekleştiriliyor.

Bugün klasik müziğin en büyük isimlerinin yer aldığı olağanüstü bir 
konser programı yanında ustalık sınıfl arının ve festival sanatçılarıyla 
buluşmalarının benzeri görülmemiş bir kombinasyonunu sunuyor.

1994 yılında kurulan Verbier Festivali, sanatsal mükemmelliği ile hızla 
ün kazandı ve şu anda Avrupa'nın en büyük müzik festivalleri arasında 
yer alıyor. Festivalin misyonu, dünyanın her yerinden büyük ustalar ve 
genç sanatçılar arasında bir değişim topluluğu oluşturmak ve anlamlı 
müzik eğitimi programları sunarak alanında lider olmaktır. Dünya 
çapında tanınan festival, izleyicileri hem büyük organizasyonlar hem 
de samimi etkinliklerin farklı ve heyecan verici bir karışımıyla karşılıyor. 
Dünyanın dört bir yanından izleyiciler, onları yıldız sanatçılara, yükselen 
yeteneklere ve eksiksiz bir öğrenme, ustalık sınıfl arı ve performans 
sürecine yakınlaştıran bir ortamda en üst düzeyde müzik yapma deneyimi 
yaşamayı sunuyor.

28 yıl içinde, Verbier Festivali sanatçılara giderek daha çeşitli programlar 
ve müzikseverlere de giderek artan sayıda ve de çeşitli konser sunuyor.

Festival Akademisi adeta gelecekteki yeteneklerin keşfedildiği bir 
laboratuvar. Gelişmekte olan solistlerin, oda ve orkestra müzisyenlerinin, 
opera sanatçılarının ve şeflerin eğitimi için en yüksek standardı 
belirlemekte. Her yaz seyirciler bu müzisyenleri yüzden fazla ustalık 
sınıfında, provalarda ve performanslarda çalışırken görürler. Verbier 
Festival Orkestrası, günümüzün olağanüstü genç orkestra müzisyenleri için 
bir geçit töreni haline gelmiştir ve Akademi'nin solist, oda müzisyeni ve 
şancılara yönelik programları, 60'tan fazla ülkeden, dünyanın önde gelen 
hocaları tarafından görevlendirilen etkileyici bir genç müzisyenlerden 
oluşmakta.

Verbier Festivali, eğitime, sanatsal ve kültürel katılıma kendini adamıştır. 
Genel halkla ve özellikle gençlerle olan çalışması, erken yaşlardan 
itibaren kültüre erişimin kendine güven ve başkalarına saygı duymanın 
anahtarı olduğu inancına dayanmaktadır.
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Ve bu yılda Verbier Festivali, 15-31 Temmuz tarihleri arasında İsviçre'nin 
Verbier kentinde bir klasik müzik şöleni olarak gerçekleşti.

Barış, dayanışma ve tüm uluslardan müzisyenlerin katılımı için çağrıda 
bulunan, yeniden tasarlanmış bir program ile, festivalin açılışını 15 
Temmuz'da dünyanın en iyi 10 kadın piyanisti arasında gösterilen ve 
‘Festival Akademisi’ mezunu Ukraynalı piyanist Anna Fedorova, İtalyan 
şef Gianandrea Noseda yönetimindeki Verbier Festival Orkestrası ile 
muhteşem bir yaptı. Fedorova açılışı “Rodion Shchedrin Piyano Konçerto 
No.2” ile yaparken, programında Valentyn Silvestrov dokunaklı eseri 
“Prayer for Ukraine” ve Dmitri Shostakovich’ den “Senfoni No.4 Do 
minör,Op 43 “ü seslendirdi.

Geçtiğimiz Mayıs ayında da İstanbul Süreyya Operası ve ACF İstanbul'da 
konser veren KAM MANAGEMENT sanatçısı Anna Fedorova konserden 
önce duygularını şu sözcüklerle dile getirdi.

“10 yıl önce Verbier Akademisinin bir parçası olmak için ilk kez Verbier 
Festivaline geldim. Gerçekten benim için hayatımı değiştiren bir deneyimdi. 
Burada en sevdiğim arkadaşlarımdan ve oda müziği ortaklarımdan 
biriyle tanıştım. Ayrıca ilham kaynaklarım olan çok iyi hocalarla çalıştım. 
Bugün festivalin açılışında muhteşem bir şef olan Gianandrea Noseda 
ve festival orkestrası ile birlikte “Shchedrin 2. Piyano Konçertosu”nu 
seslendirmek benim için çok özel ve heyecan verici bir olay.”

Her sene olduğu gibi bu sene de festivalin programı çok geniş ve çok 
iyi müzisyenlere yer verilmiş.

Oda müziği kategorisinde dünyaca ünlü yıldız sanatçılar Gautier Capuçon, 
Yuja Wang ve Leonidas Kavakos' tan oluşan güçlü trio, çellist Mischa 

Maisky kemancı oğlu Sascha Maisky ve piyanist kızı Lily Maisky ile, klasik 
müziğin süperstarları Marc Bouchkov, Daniel Lozakovich, Klaus Mäkelä, 
Martin Fröst ve Lucas Debargue ihtişamlı performanslar sergilediler. 
Grammy ödüllü piyanist ve seyircilerin favorisi Daniil Trifonov saf 
ustalığını ve parlak tekniğini bir grup arkadaşıyla birlikte sahneye taşıdı.

Verbierin vazgeçilmezi efsanevi Fransız piyanist Julien Quentin oda 
müziği kategorisinde XVI. Uluslararası Çaykovski Yarışması' ndan altın 
madalyalı çellist Zlatomir Fung, virtüöz çellist Alban Gerhardt, kemancı 
Timothy Chooi, elektronik müzisyen Cesar Merveilleve ve ünlü fl ütist 
Stathis Karapanos gibi sanatçılarla beş kere sahneyi paylaştı. 

Klasik müzik camiasının en umut verici genç yıldızlarından ikisi, kemancı 
Daniel Lozakovich, piyanist Alexandre Kantorow sergiledikleri performansla 

Daniel Lozakovich

Daniil TrifonovGautier Capuçon, Yuja Wang ve Leonidas Kavakos

Juilen Quetin
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büyük beğeni kazandılar. Yükselişteki Mandolinci Avi Avita & gitarist 
Milos Duo sürekli çaldıkları repertuarları ile sahne aldılar. Klasik müziğin 
devleri Mischa Maisky ve Mikhaïl Pletnev, kemancılar Marc Bouchkov, 
Daniel Lozakovich ve viyolacı Blythe Teh Engstroem ile verdikleri konserle 
Verbier Festival’de unutulmaz bir geceye damgasını vurdu.

Sansasyonel tenor Jakub Józef Orliński, olağanüstü tenor Michael 
Fabiano, İngiliz tenor Ian Bostridge ve Peter Mattei, Don Juan efsanesinin 
baş döndürücü bir opera anlatımı olan Mozart'ın 'Don Giovanni' operası 
performansları izleyicileri büyüledi. Verbier Festival Oda Orkestrası ve 
Akademi'nin şancıları, yıldız bas Alexandros Stavrakakis ve operatik 
soprano Olga Peretyatko'nun yer aldığı bu efsanevi operda yıldızlar 
geçiti misali bir kadroya eşlik etti.

Bu sene festivalde Kathrine Kressmann Taylor'ın 'Bilinmeyen Adres' 
tiyatro oyunu da sahnelendi. Bu gösteriyi benzersiz kılan ise ünlü piyanist 
Evgeny Kissin’in piyanosu ile canlı eşliğinde bariton Thomas Hampson 
performansı ile Verbier Festivali'ndeki ilk gösterileriden itibaren şiir ve 
edebiyat sevgisini festivale taşıdı.

Festival boyunca yer alan piyano resitallerinde başta süperstar piyanist 
Yuja Wang, efsanevi piyanist Daniil Trifonov & Sergei Babayan, Stephen 
Kovacevich, Alexander Malofeev, Yefim Bronfman yanı sıra yükselen 
genç piyanistler Tsotne Zedginidze, Daumants Liepiņš, Kirill Gerstein, 
Mikhaïl Pletnev, Mao Fujita, Lucas Debargue ve Japon piyanist Nobuyuki 
Tsujii festivalde sahneye çıkanlar arasındaydı. 

Ayrıca Yuja Wang ve Daniil Trifonov Klaus Mäkelä yönetimindeki 
Verbier Festival Orkestrası ile birlikte verdikleri konserlerde olağanüstü 
performansları ile festivalin unutulmazları arasında yer aldılar.

Şef Roberto González-Monjas yönetimindeki Verbier Festivali Junior 
Orkestrası, seyircileri klasik müzikte tutkunun doruklarına taşıdı. 

Ve Festival şef Gianandrea Noseda batonu altındaki Verbier Festival 
Orkestrası eşliğinde piyanist Yefim Bronfman ve Mikhaïl Pletnev’ in 
verdikleri konser ile tamamlandı.

Bu muhteşem isimlerin ve konserlerin dışında da birçok ustalık sınıfl arı, 
açık hava konserleri, seminerler, akademi sınıfl arı, çocuklar ve yetişkinler 
için workshoplar, meditasyon, yoga, caz ve soul dinletileri, forumlar 
ve belgesel film gösterimleri festivalde yer alan sayısız aktivitelerdi.

Bir klasik müziksever Verbier Festivali’ne dair konserleri, yapılanları ve 
sahneye çıkan sanatçıları okuyunca iç geçirmeden edemiyor…

Hiçbir vasfı ya da özelliği olmayan, insanların sadece kayak yapmak 
için gittiği, bir dağ kasabası nasıl olurda klasik müzikseverlerin ölü yaz 
sezonunda akın akın gittiği bu kadar prestijli bir konum haline gelir…

Bunun adına “Destinasyon Pazarlaması / Marka Yaratma / Müzik 
Turizmi” denir!

Devekuşu misali kafalarını kum tepeciğinden çıkartmayanlar, tonla para 
harcayıp sadece turistik gezi misali gittikleri bu festiavlden keşke bir 
şeyler öğrenebilselerdi!!! 

İstanbul tarihin fışkırdığı bir cevherken; geçen yarım yüzyılda yabancı 
sanatçılar ve sanatçı simsarları için bir bankamatik değil; İstanbul’un, 
turizmin, ekonominin kazandığı bir değer ve de destinasyon pazarlamasının 
zirvesi bir lokasyon haline getirilebilirdi. 

Tabii ki bu vizyon ve neye hizmet edildiği ile alakalı konu… Çünkü koskoca 
dünya varken, dar vizyon ile varılan nokta çok vahim.

Festival dediğin “Verbier” gibi olur!!!

Maisky Ailesi

Avi Avita

Miloš Karadaglić

Evgeny Kissin                           Thomas Hampson
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Her şeye rağmen, harcanan onca emeğe haksızlık ve nankörlük etmek 
olmaz, genel olarak benim ve benim gibi tüm etkinlikleri izleyenlerin 
keyif aldıklarını düşündüğüm bir opera festivali yaşadık.

Emeği geçen herkese sonsuz teşekkürler…

Ama bu festivalde en çok emeği geçen İDOB’un her bir emektarını canı 
gönülden tebrik ediyor ve selamlıyorum. Ve tabii ki bu festivalde en 
büyük yükü üstlenen, nerede ise mucize sayılacak bir işe imza atan ve 
de “Sanattan Yansımalar” köşemde de uzun uzun kaleme aldığım İDOB 
Orkestrası’nı bu yazımda da bir kez daha tebrik ediyorum.

Böyle bir projeye destek verdikleri için tabii ki T.C. Kültür ve Turizm 
Bakanlığı ve TGA’ya teşekkür etmemek olmaz. Beni en çok mutlu eden 
şeylerden bir tanesi ise Kültür ve Turizm Bakanı Mehmet Nuri Ersoy’un 
“Carmen”i baştan sona eseri ilgi ile izlemesi ve emeği geçen herkesi 
kuliste tebrik etmesiydi.

Bu yazıyı kaleme alırken tek dileğim amacımızın kesinlikle yıkıcı değil 
yapıcı olduğunun Sayın DOBGM Murat Karahan tarafından bilinmesini 
ve bahsi geçen hususları dikkate almasını temenni ediyorum.

Festivalin “En”leri
Festival her manada en güzel temsili tartışmasız “Carmen Operası” 
idi. Ki rejide göze batan büyük hatalar, Carmen hariç başrollerin zayıf 
kalması gibi bariz kusurlara rağmen başrolün temsili tek başına taşıması 
danslar, renk cümbüşü, müziğin ahengi diğer olumsuzlukların göze 
batmasının önüne geçti. 

En kusursuza yakın temsil Tosca idi. Aslında sahnede iki dünya devi ve 
muhteşem bir baritonu izlediğimiz kusursuzdu, ah birde o figürasyon ruhları 
ile sahneye çıksaydı, robot gibi ruhsuz ve ifadesiz tavırları olmasaydı 
dört dörtlük bir temsil olurdu. Ama burada asıl notu düşüren Tosca’nın 
hatta tek başına Angela Gheorghiu’nın maliyeti idi. Ama Gürcü bariton 
Nikoloz Lagvilava’nın muhteşem performasıda bir o kadar notu yükselten 
etken oldu.  Tosca’da Murat Karahan’ın performansında ki tartışmasız 
tizleri “işte budur” diyeceğimiz mükemmellikte dinleyenleri mest etti. 

En iyi performans olarak Tosca’daki “Scarpia” performansı ile tüm yıldızları 
geride bırakan ünlü bile olmayan Gürcü bariton Nikoloz Lagvilava olduğu 
düşünüyorum. Hem sesi hem oyunculuğu hem de tamamen rolünü 
yaşadığını seyirciye hissettirmesi ile “en” olmayı hak ediyor. 

Ama Carmen rolü ile Rumen mezzo-soprano Ramona Zaharia’ nın 
hakkını yiyemem, gerçekten “on numara beş yıldız” performans sergiledi. 
Neredeyse tek başına aldı temsili götürdü. Sahnede olduğu kadar sahne 
arkasında da “ne kadar mükemmel ve içten” olduğu konuşuluyordu.  Bu 
sebeple bu festivalde bir değil iki “en” sanatçı vardı.

Bir “en” de Carmen’in kareografisine, Ayşe Sunal Savaşkurt’a vermek 
lazım. Orijinalinde olmayan eklenen danslarda hem yeteceğini hem de 
elindeki tüm as’ları kullanarak resmen reji’yi kurtardı.

Kostüm ve dekor konusunda bence emeği geçen herkes takdiri hak 
ettiği için hepsini kutluyorum.

En büyük yanlış: Haliç Kongre Merkezi
Aslında düşünce çok güzel! 

Mekânın “Altın Boynuz Haliç”in kıyısında olması, yaz sıcağını bertaraf 
eden esinti, açık hava olması düşüncesi bence, ilk basın toplantısında 
duyduğum andan itibaren, gerçekten çok hoşuma giden bir düşünce 
idi. Ama düşünceden fiiliyata geçerken her şey düşündüğümüz kadar 
güzel olmadı.

Başta İBB işletmesi olan HKM’nin her konuda işleri yokuşa sürmesi, 
sanatçıların üzerlerine zimmetli enstrümanlarını prova alanında nem ve 
rüzgâra nazır sahnede ve korumasız bırakılmaması adına bina içinde bir 
yer gösterilmesi için verdikleri savaşı ben biliyorum. Hatta HKM haber 
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vermeden 4. Murat Operası ile aynı gün düğün koyacak kadar rahat ve 
hatta umursamaz tavır sergilediler.

Sanatın İstanbul’daki hamisi İBB’nin işletmesi olan HKM misafirlerine 
aynı kucaklayıcılığı hiç göstermedi. Provalar HKM kapalı salonu ya da 
bu kompleks içinde başka bir yerde yapılabilecekken sürekli provaların 
yapıldığı Süreyya Operası HKM arasında git- gel, indir bindir arbedesi 
yaşandı. 

HKM İBB işletmesi ama bünyesine bağlı özel işletme statüsü ile maşallah 
dışarda 3 TL’ye sattığı suyu 15 TL’ye, otopark için 50 TL ve aç gelirseniz 
kalitesine göre yüksek fiyatlı yemek seçenekleri ile İBB işletmesi sanatın 
söz konusu olduğu bir etkinlikte “kamu faydasına hizmet veren kurum” 
olduğunu unutmuş olduğu kesin.

Aracınızla evet gelmeniz çok kolay ama alternatifi olmadığı için 
otopark ücreti ile resmen cezalandırıldık. Ama ceremeyi asıl özel aracı 
olmayanlar yaşadı. Gelme işini bir şekilde çözme imkanları olsa dahi 
geç saate dönüş tam bir işkence halini aldı. Toplu taşıma o saatte yok, 
taksi yok, taksi bulanlarda merkezi bir yere gidebilmek için ciddi taksi 
ücreti ödemek durumunda kaldı.

Opera Festivali’nin Tek Adresi: AKM
Açıklanan opera festivali tarihlerinde AKM Ana Salon, umuyoruz ki son 
defa, Eylül ortasına kadar bakım ve tadilata alındı.

Lakin opera festivali gayet güzel Mayıs sonu Haziran başında, başka işe 
yaramayan etkinliklere tahsis edileceğine, devletin kendi kurumu DOBGM
için tahsis edilebilir ve çıplak sesle harika operalar izleyebilirdik. İlla açık 
hava temsili de olsun denildiği noktada AKM’ye yürüyüş mesafesindeki 
“Cemil Topuzlu Açık Hava Sahnesi” bir - iki etkinlik için kiralanabilirdi…

Yeri gelmişken söyleyeyim koskoca İstanbul’a sadece bir tane “Cemil 
Topuzlu Açık Hava Sahnesi” yeterli değil!!! DOB, DSO ve diğer Kültür 
Bakanlığı’na bağlı sanat kurumlarının etkinliklerini düzenleyecekleri 
amfi formunda hem İstanbul hem de Ankara’ya amfi tiyatrolar inşa 
edilmesinin zaruri olduğunu düşünüyorum. Kültür sanat merkezlerinin 
avlu ya da boşluklarında yapmak yerine devletimize yakışan bir yatırım 
olacaktır. Hele ki devletimizin “Beyoğlu Kültür Yolu” ve “Ankara Kültür 
Yolu” ile atılıma geçtiği kültür sanat faaliyetlerine istinaden bu ileriye 
dönük harika bir yatırım olacaktır. Hele ki arazisi müsait CSO ADA Ankara 
kompleksi içine bir amfi tiyatro çok hızlı bir şekilde inşa edilebilir ve 
CSO ADA Ankara yaz aylarını dolu dolu geçiren, ve gerçekleşecek her 
türlü festivali tek merkezde ağırlayacak bir sanat merkezi haline gelir.

Oturma Platformu Kesinlikle Yanlış
Sahne kurulumu, ses ve ışık ufak tefek aksaklıklara rağmen gayet 
başarılıydı. Lakin iş izleyici alanına gelince başarıdan söz etmek mümkün 
değil. 3000 kişinin minimal oranda yükseltilmiş platformlar üzerinde 
sahneden uzaklaştıkça sahneyi görme imkânınız ters orantı ile azalmakta. 
Sahne, orkestra alanı, geçiş koridorundan sonra başlayan oturma alanı 
zaten uzakken onuncu sıradan sonra keyifl e opera seyredebilmek pek 
mümkün değildi. Carmen Operası harici etkinlikler tam dolmadığı için 
arkadakiler boş yerlere geçerek temsilleri izlemeye çalıştılar. Ama 
Carmen Operası tam dolu olunca göremeyen seyirciler sahneye yakın 
boşluklarda yerde ya da ayakta oturmayı tercih ettiler. 

Bu sorunun bertaraf edilmesi için yapılabilecek birçok alternatif olduğunu 
bu işi yıllardır yapanlar benden çok daha iyi bildiklerine eminim ama 
verilen bütçe ile ancak bu yapılabildiği için seyirci bu durumla karşı 
karşıya kaldı.

Ve beni en çok rahatsız eden şey ise, opera izleme adabından bihaber 
şuursuzların temsil esnasında, hem de protokolün önünden zırt pırt 
geçmeleri idi. Bu sebeple bu tür etkinliklerde sahne önünden geçişin 
temsil esnasında tamamen engellenmesi gerekiyor.

Ama şu var ki oturma düzeninde enleme ve boylama koridorlar bırakılmadığı 
için üşenen halkımız arkadan dolaşmak yerine sahne önünden geçmeyi 
tercih etti, bu da nahoş anlar ve konuşmalar geçmesine neden oldu…

Yetersiz ya da Adaletsiz Bütçe 
Kucağımıza bütçe ve diğer yapılan harcamalara istinaden gelen duyumlara 
istinaden yetersiz ya da adaletsiz bütçe dağılımı yadsınamaz bir gerçek. 
Yabancı opera sanatçılarına harcanan rakam nerede ise telaffuz edilen 
bütçenin yarısı kadar. Bunu sorguladığımızda yabancı sanatçı kaşe 
ücretlerinin TGA tarafından karşılandığı, DOBGM’nin böyle bir bütçesi 
olmadığı söylenmekte. Sadece Angela Gheorghiu’ya harcanan para 
festival bütçesinin neredeyse 3’te 1’i kadar. Tabii ki Angela Gheorghiu’yu 
Türkiye sınırları içinde canlı seyretmek büyük bir nimet ama “ayran 
- tahtırevan” ilişkisi içinde bir atımlık kurşunu bir etkinliğe yatırmayı 
doğru bulmuyorum. Ki tüm DOB’ların o kadar hayati eksikleri varken 
“dostlar alışverişte görsün” diye Angela Gheorghiu’yu getirilirken iki kere 
düşünülmeliydi. “%70 daha ucuza getirdik” söylemlerine karşı o meblağın 
Euro olarak %30’na tekabül eden TL bile çok büyük bir meblağ. Ki böyle 
sanatçılar ile çok yakın dostluk var ise menajerler aradan çıkartıldığında, 
böyle sanatçılar dostluklara binaen %30’dan çok daha aşağı rakamlara 
gelmesi mümkündür. Ki son iki senede Angela Gheorghiu iki kere Kültür 
Bakanlığı bir kere de özel bir konser için gelmiş oldu. İlla bir yabancı 
ve çok ünlü bir soprano gelecek ise Türkiye’ye hiç gelmeyen ve şu an 
hiçbir yönetim şirketi ile anlaşması olmayan “Anna Netrebko” Azeri 
Tenor Yusif Eyvazov aracılığı iler getirilebilirdi…

DOBGM, TGA, TC Kültür ve Turizm Bakanlığı ve ya başka kurumlardan 
yabancı sanatçı getirmek için kaynak alma ya da yaratabilme olanağı 
var ise yaratılacak kaynağı öncelik ve ivedilikle DOB’ların çok uzun 
zamandır bekletilen zaruri ihtiyaçları için yaratmalı ve kullanmalıdır.

Umarım yazdıklarım daha şimdiden merakla beklediğimiz 14. İstanbul 
Opera Festivali için dikkate alınır, bende yerginin en alt seviyede övgünün 
zirvede olacağı etkinlikler seyreder kaleme alırım.
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İİ stanbul her gün sayısız etkinliğe ev sahipliği yapan dünyadaki 
birkaç şehirden biri. Hayatın hiç durmadığı sürekli bir hareketliliğin 
bulunduğu bu şehir yıllardır dünyaca ünlü müzisyenleri de sık sık 

ağırlamakta. Pandemi ve ekonomi gibi sorunlara rağmen bu yıl da 
durum değişmedi. Yılın geneline yayılan etkinliklerle farklı mekânlarda 
yüzlerce sanatçı İstanbullularla buluşacak. Buna rağmen İstanbulluların 
bir türlü kavuşamadığı dünya çapında isimler ne yazık ki hâlâ mevcut. 
Bruce Springsteen, Radiohead ve pop-rock dünyasına son 20 yılda 
damga vuran Coldplay.

Her üç isim ve topluluk da bende özel bir yere sahip. Fakat Coldplay’in 
bu noktada ayrı bir yere sahip olduğunu söyleyebilirim. Birkaç sene 
önce doğayı korumak için artık turne yapmayacaklarını açıklamaları 
Londra merkezli grubun dünya genelindeki hayranlarını epey üzmüş. 
Tartışmaları da beraberinde getirmişti. Bu duyarlılık takdir edilse de 
bı sefer on binlerce insanın Londra’daki konser için dünyanın dört bir 
yanından bu kente akın etmesi başka sorunları doğuracaktı.

Hayranların bu çağrısına kulak veren Coldplay, Ekim 2021’de yayınladıkları 
Music of the Spheres albümü ile birlikte bir dünya turnesi programı da 
açıkladı. Coldplay’in turne programında İstanbul’u görmemeye alışkın 
olan ve muhtemelen bundan sonra da görememeyi kabullenip kendim 
için büyük bir adım attım. Son dönemde dünyanın en başarılı stadyum 
konseri performansı gerçekleştiricisi topluluklarından biri olarak 
gösterilen Coldplay’in 16 Temmuz 2022 tarihindeki konseri için Ekim 
2021’de bilet aldım. Bileti aldığım gün Euro kuru bugünkünün tam yarısı 
konumundaydı ama pandemi ve kapanmalar da devam ediyordu. Bir 
hayran cesareti işte…

Aylar geçti vize başvuru zamanı geldi. Başvuru merkezi kapılarında 
çileler çekildi, evraklar istenilen sıraya göre mi dizilmiş diye defalarca 
bakıldı ve en sonunda hiç de tatminkâr olmayan bir kalış süresi izniyle 
Coldplay’in Paris konseri önündeki en büyük engel kalktı.

Paris’in şaşırtıcı tenhalığı

Normalde yılın en hareketli günlerini yaşaması gereken ve turistlerden 
adım atmakta dahi zorlanabileceğiniz Paris’i bu ziyaretim esnasında pek 
de kalabalık görmedim. Amerikalı turistlerin favorisi olan Eiffel Kulesi ve 
Louvre Müzesi dışındaki yerler nispeten sakin durumdaydı. Doğmadığım 
ama dünyaya gözlerimi açtığım bu kentte ilk gençlik yıllarımdaki gibi 

20



Mare Nosturum İhsan DİNDAR

sokak sokak gezmek için tüm koşullar uygundu. Aşırı sıcaklar bile bu 
noktada bir engel teşkil edemedi.

Türkiye’de bayram haftasına denk gelen haftada Fransa’da da 14 Temmuz 
coşkusu yaşanıyordu. Konser öncesi dördüncü kez bu kutlamalara tanıklık 
etme fırsatım oldu. Yolda yürürken veya başka bir yerde siyasilere pek 
rastlayan biri olmamakla beraber bu sayede son üç Fransa Cumhurbaşkanı 
Sarkozy, Hollande ve Macron’u bu sayede gördüm. Klasikleşmiş müze ve 
park-bahçe ziyaretleriyle geçen haftanın ardından Stade de France’taki 
tarihi ânın yaşanacağı konser günü gelip çatmıştı.

Sekiz aydan uzun süre şafak saydığım Coldplay konseri için binlerce 
insanla birlikte Paris’in ünlü, yaygın ama bir o kadar da eski metrolarıyla 
Stade de France’a doğru yola koyulduk. Konser öncesi Paris’te geçirdiğim 
bir hafta boyunca herhangi bir Coldplay afişine rastlamamış olsam da o 
akşamüzeri tüm dünya sanki bu konsere gider gibi bir haldeydi. Herkesin 
üzerinde Coldplay tshirtü, dillerde de grubun en güzel şarkıları.

Ve işte o büyük ân

Herhangi bir kuyruğa takılmadan, bir olumsuzluk yaşamadan konserin 
başlamasına üç saat kala stadın içindeydik. Ambiyansı tam içinde 
yaşamak adına biletleri saha içinden almıştık. Konser boyunca da verdiğim 
bu karar nedeniyle çok mutlu oldum. Saha içinde tahminen orta saha 
çizgisinin olduğu noktada yer kaptık. Konserin atmosferini ısındırması 
sahne alan Gaumar ve H.E.R gibi isimler heyecanı daha da arttırıyordu.

Bu esnada dev ekranlarda yansıtılan ve Coldplay’in uzun süredir destekçisi 
olduğu doğayı ve doğal yaşamı korumaya yönelik bilgilendirici videolar 
konuya dikkat çekmesi açısından çok başarılıydı.  Dünya genelinde 
yaşanan orman yangınlarına da dikkat çeken bu videolar, insanların 
bu konularda nasıl daha dikkatli davranmaları gerektiği konusunda da 
ayrıntılı bilginin yanı sır gönüllülüğün de önemine dikkat çekiyordu.

Bize verilen bilgide Coldpay’in 21.15’te sahneye çıkacağı belirtilmişti. 
Bunu duymak başlangıçta beni biraz üzmüştü. Zira yılın bu döneminde 
Paris’te hava 22.30’dan önce kararmazdı. Bu da konserin önemli bir 
bölümünü aydınlık bir havada izleyeceğimiz anlamına geliyordu. Bu 
ayrıntıya fazla takılmadan tam 21.15’te sahneye çıkan bu yetenekli 
dörtlüyü nihayet gördüm. Ekonomik ve daha nice soruna bu ân için 
göğüs germiştim. Artık her salisenin tadını çıkarma zamanıydı.

Tarifi zor bir enerji

Chris Martin Ukrayna halkına desteğini göstermek için sarı-mavi bileklikle 
sahnedeydi. Tüm platformu turlayan Chris Martin, çok özel bir bağa sahip 

olduğu Parisli müzikseverlerle Fransızca konuşarak konserin açılışını 
gerçekleştirdi. Günümüz dünyasında stadyum konserlerinin en ayırt 
edici özelliği konumundaki sahne gösterisi de gecikmeden başladı. 
Rengârenk balonlar, konfetiler ve ışık gösterileri o hayalini kurduğum 
ambiyansın birebirini yaşatıyordu bizlere.

Klasik haline gelen Coldplay şarkılarının ağırlıkta olduğu açılışın 
ardından hava da kararırken bu sefer turneye de adını veren Music of 
the Spheres albümünden parçalar çalınmaya başlandı. Üstelik çok daha 
iddialı görsel gösterilerle…

Konserin sonlarına doğru grup, dev platformun tam aksi yönünde, futbol 
terimiyle kalede daha önce kurulmuş mini bir sahneye geçip kısa bir 
akustik performans gerçekleştirdi. Dünyadaki tüm gerçeklikten kopup 
başka bir evrene ışınlanmışçasına tanıklık ettiğim bu tarihi konser 
de tıpkı her şey gibi sona erdi. Every Teardrop is Waterfall, Up&Up ve 
Violent Hill gibi çok sevdiğim üç şarkıyı çalmasalar da geriye kalan 
tüm sevdiğim bestelerini dinleme fırsatı bulduğum konserin sonunda 
Coldplay üyeleri gözleri mutluluktan dolmuş bir biçimde tam da gece 
yarısı sahneden ayrıldı. 

Beş dakikalık sosyal medya detoksu

Gecenin sonunda akıllarda en çok kalan şey Chris Martin’in konser 
esnasında A Sky Full of Stars şarkısı esnasında tüm seyircilerden 
telefonlarını kapatmalarını ve tamamıyla gösteriye odaklanmalarını rica 
etmesi oldu. Günümüzde müzisyenlerin en çok rahatsızlık duydukları şey 
kuşkusuz; konser boyunca video kaydeden izleyiciler. Kimi müzisyenler 
bu duruma çok sert tepki gösterirken Chris Martin tüm sevecenliği ve 
ikna kabiliyetiyle neredeyse kimsenin video çekmediği ama çılgınca 
eğlendiği bir beş dakikalık sosyal medya detoksu imkânı sağladı.

Stadyumun tüm ışıklarının açılmasıyla birlikte konseri izlediğim 
arkadaşımla yaşadıklarımızın gerçek mi yoksa bir hayal mi olduğunu 
uzun uzun tartıştık. Stadyumu en son terk edenlerden olduk.

Çıkışta yine herhangi bir yığılma yaşamadan metro durağına vardık. 
Maç çıkışlarından da alışkın olduğum üzere önce aksi yönde bir durak 
gidip sonra esas yönümdeki platforma geçtik. Böylece binlerce insanla 
tıkış tıkış ayakta seyahat etmekten kurtulduk.

Seyirci katılımının hem madden hem manevi olarak en üst seviyede 
olduğu bu konser sonrası benzerini Türkiye için de diledim. Zira mesele 
sadece bu yıldız toplulukların Türkiye’ye gelmesi değil, aynı zamanda 
yüksek sayıda ve içten bir katılımın da gerçekleşmesi.
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TT rabzon Prensesi (Fransızca 'La princesse de Trébizonde'), 
Jacques Offenbach'ın bestelediği ve Étienne Tréfeu ile 
Charles-Louis-Étienne Nuitter'in yazdığı bir Fransız komik 

operasının (opéra bouffe) adıdır. Çalışma ilk olarak 31 Temmuz 
1869'da Baden-Baden Tiyatrosu'nda iki kez gösterildikten sonra 
aynı yılın 7 Aralık gününde Théâtre des Bouffes-Parisiens'te gözden 
geçirilmiş bir versiyonu üç kez gösterime girmiştir.

İlk olarak 1869 yaz sezonunda Baden-Baden'de, genç Mdlle 
Périer'in başrolde rolünde olduğu La Princesse de Trébizonde, 
Offenbach ve libretto yazarları konuyu genişleterek tam bir akşam 
eğlencesi haline getirmeyi başardılar. Daha sonra aynı yıl, Les 
Brigands Thétre des Variétés'de sergilenirken, La Princesse de 
Trébizonde Bouffes-Parisiens'de  de sahnelendi. Étienne Tréfeu 
ve Charles Nuitter'in librettosu zaten aşırı derece çok kullanılan 
oyuncak bebek motifinden yararlandı, ancak bu motifi sahnede 
daha az yıpranmış görünmesini sağlamak için neşeli karakterler ve 
sahnelerle konuyu çevrelediler. Sonuç olarak eser, Coppélia balesi 
ve Audran'ın La Poupée'si ile birlikte, müzik sahnesindeki o ebedi 
19. yüzyıl karşı duruşunun en mutlu örneği olarak hayatta kaldı.

Prens Raphaël'in öğretmeni Sparadrap, dağcının kızı Zanetta'nın 
bir süreliğine orada olduğundan habersiz, Cabriolo tarafından 
işletilen balmumu heykel atölyesini ziyaret etmesine izin verir. 
Cabriolo, panayır piyangosunda bir şato kazandığında ve Raphaël'in 
ailesi yeni komşuları olduğunda, prensin aşırı dikkatli babası 
Prens Casimir, oğlunun gençlik tutkularının panayır eğlenceleri ve 
gezilerle sınırlı olduğunu görmekten çok memnundur. Kumpanyanın 
gezilecek yerleri arasında Trabzon prensesinin bir balmumu heykeli 
de bulunmaktadır. Seyahat eden kumpanya üyeleri arasında 

Cabriolo'nun bir akrobat olan kız kardeşi Paola, kızları Zanetta ve 
Regina ve Regina'nın eski sevgilisi Trémolini de bulunmaktadır. 
Zanetta Trabzon prensesinin balmumu heykelinin tozunu alırken, 
heykelin burnunu yanlışlıkla kırınca, heykelin yerine geçmek zorunda 
kalmıştır. Bir asilzade, Prens Raphaël lunaparkı ziyaret etmeye 
geldiğinde giriş ücreti ödemek yerine, kumpanyaya bir piyango 
bileti vermiştir. Prens Raphaël, prensesin balmumu heykeline deli 
gibi âşık olmuştur. Piyango biletine ise bir şato çıkınca kumpanya 
üyeleri deli gibi sevinmiştir.

Şato’da altı ay geçtiğinde Cabriolo ve kumpanya grubu, şato hayatının 
hayal ettikleri kadar cazip bir hayat olmadığını anlamışlardır. 
Aslında hepsi sıkılmış ve seyahat eden oyuncular olarak önceki 
yaşamlarını özlemişlerdir. Bir av gezisine çıkan Prens Raphaël, 
babası Prens Casimir ve öğretmeni Sparadrap kendilerini bu 
şatoda bulmuşlardır. Raphael, babasını eski lunaparkın tüm 
balmumu heykellerini satın almaya ve Cabriolo'yu bunları içeren 
bir müzenin küratörü olmaya ikna etmiştir.

Casimir, oğlunun Zanetta'nın balmumundan yapılmış bir heykel 
olmayıp gerçek bir kız olduğunu öğrendiğinde oğlan yaşamından 
hep kılavuz olarak gördüğü babasının kılavuz olarak kullandığı 
eski ve mütevazı günlüklerini ortaya çıkarır. Günlüklerde panayır 
akrobatı bir kadının kızkardeşi ile yani sıradan bir kadınla evli 
olduğu yazılmıştır. Bu durum adamı zora sokmuştur çünkü 
balmumu heykele âşık olmak yeterince zararsız olsa da, babası 
Zanetta'nın gerçek bir genç kız olduğunu öğrendiğinde prens 
olan oğlunun sıradan bir kızla evlenmesine asla izin vermeyeceği 
de ortadadır. Prens Casimir ortaya çıkarak oğlunu bir karnaval 
sanatçısına âşık bulmaktan hoşlanmamış ancak bir zamanlar 

Trabzon Valisi Samih Rıfat
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kendisinin bir bayan akrobatı olan Paola'nın kız kardeşi ile evli 
olduğu keşfedildiğinde, oğlunun seçimine itiraz edememiş ve 
opera üç evliliğin birden gerçekleşeceği bir festival hazırlıkları 
ile sona ermektedir.

Librettosuna uygun olarak, La Princesse de Trébizonde'nin müziği, 
modaya uygun bir şekilde opéra-bouffe olarak bestelenmiş olmasına 
rağmen, Offenbach'ın en eski ve orijinal opéras-bouffe'larının 
müzik kalitesi eserde görülmez. Ancak Burlesk unsurun bazı 
dokunuşlarını müzikte görmek mümkündür, - ilk perde finali, Cabriolo 
ve ailesinin eski yan gösterilerine ('Adieu, baraque héreditaire') 
veda ettiği, müziğin en mutlu parçalarından birinde, Rossini'nin 
doğrudan bir parodisiydi. Guglielmo Tell – ama Casimir'in kolay 
alevlenen huyunun ('Me maquillé-je comme on dit'), Régina'nın 
ipte oynamasıyla ilgili şarkısının ('Quand je suis sur la corde) 
kulaklarından dumanlar saçan açıklamasındaki eğlenceli ve 
Offenbachvari melodi raide'), Zanetta'nın Ronde de la Princesse 
de Trébizonde'si ve Raphaël'in hem oyuncak bebeğiyle hem de 
onun üzerindeki tekrarlanan coşkularında, genellikle başka yerlerde 
olduğundan daha az 'bouff'tu.

1869, Offenbach için verimli ve başarılı bir yıldı. Bir başka komik 
opera olan Vert-Vert, prömiyerini 10 Mart'ta Paris Opéra-Comique'de 
yapmıştı. Bunu iki haftadan kısa bir süre sonra, 22 Mart'ta Bouffes-
Parisiens'teki opéra bouffe La diva'nın ilk performansları izlemiştir. 
31 Temmuz'da Trabzon Prensesi (La princesse de Trébizonde), 
bestecinin yönetimi altında Baden-Baden'de prömiyerini yaptı. Aynı 
yılın Aralık ayında, dört gün içinde, La princesse de Trébizonde'un 
revize edilmiş üç perdeli versiyonu ilk performansını 7'sinde 
Bouffes-Parisiens'de, ardından üç perdelik opéra bouffe Les 
brigands'ın dünya prömiyeri 10 Aralık'ta Paris'teki Théâtre des 
Variétés'de izlemiş, ertesi gün ise La romance de la rose operasının 
Bouffes-Parisiens'te galası yapılmıştır.

La Princesse de Trébizonde'nin başarısı, Les Brigands'ınkiyle 
ancak gölgelenebildi ve ilk temsilden sonra yaklaşık dört ay 
Bouffes'ta kaldı. Orada, temsillerin sahnelenmesini mümkün 
kılmayan Fransa-Prusya Savaşı'ndan sonra, 1875'te (14 Şubat) 
Louise Théo'nun Régina rolüyle, yine 1876'da (Eylül) Daubray ile 
Cabriolo ve Paola Marié'nin Régina rolüyle yeniden canlandırıldı 
ve Thétre'de yeni bir prodüksiyon verildi. des Variétés 1888'de (15 
Mayıs) Mily-Meyer, Mary Albert, Cooper ve Christian tarafından 
yönetilen bir oyuncu kadrosuyla. Büyük ilgi gören denemelerin 
ardından temsiller besteci açısından oldukça tatmin ediciydi, 
ancak La Princesse de Trébizonde, son Paris temsilinden itibaren 
Fransa'daki daha ünlü Offenbach eserlerinin gölgesinde kaldı.

La Princesse de Trébizonde Londra'da, John Hollingshead'in yönetimi 
altında Gaiety Theatre'da iyi bir ilk prodüksiyonla (ad Charles Lamb 
Kenney)’de gerçekleştirildi. Nellie Farren, Régina rolündeydi ve J. 
L.Toole, Robert Soutar (Casimir), Constance Loseby (Raphaël) ve 
Annie Tremaine (Znetta) gibi bir oyuncu kadrosunun başında çok 

rahat çalıştı.  Bu temsilden üç ay sonra yeniden çağrılarak 1872'de 
(19 Nisan) Gaiety'de Toole'un repertuarında tekrar sahnelendi. 
İngiliz eyaletleri aslında Trébizonde Prensesi'ni herhangi bir 
Offenbach eseri kadar ilgi gördü.  1871'de Liverpool'un Galler 
Prensi Tiyatrosu'ndan yapımcı Henry Leslie, Augusta Thomson, 
Edward Chessman, gençlerin yönettiği bir turne organizasyonu ile 
Birleşik Krallığın hemen tüm eyaletlerine turne yaptı. Daha sonra 
(1876) Edward Chessman gösteriyi devraldı aldı.

7 Aralık 1869 günü gerçekleşen Paris Galasında rol dağılımı 
şöyleydi:  Regina rolü: Mlle Chaumon Mezzo-soprano, Zanetta 
rolü:  Mlle Fonti Soprano,  Paola rolü: Félicia Thierret Kontralto,  
Prens Raphaël rolü: Anna Van Ghell Mezzo-soprano,  Cabriolo 
rolü:  Désiré  Bass; Trémolini rolü: Bonnet Tenor,  Prens  Casimir 
rolü:  Jean François Berthelier Tenor,  Sparadrap rolü: Édouard 
Georges Tenor.

Eserden haberdar olup 19. Yüzyıl sonralında Avrupa ve Amerika’da 
oynandığını öğrenen zamanın Trabzon Valisi Samih Rifat, eseri 
Trabzon’da, 1958 yılında yıktırılan Trabzon Oepra Binasında 
sahneletmek için büyük çaba sarfetmiş, şehirdeki levantenlerden 
ve Trabzon şehrinin ileri gelenlerinden yardım istemiş ancak birinci 
büyük savaşın başlaması üzerine bu arzusunu gerçekleştirememiştir.

Eser izleyiciler ve eleştirmenler tarafından başarılı bulunmuş 
1871, 1875 ve 1876'da Bouffes-Parisiens'de sahnelenmiştir. 
Sonrasında daha büyük bir salon olan Théâtre des Variétés'de 
1888'de sahnelenmiştir. "La princesse de Trébizonde" operası 
kısa bir süre sonra Londra, Brüksel, New York ve Berlin gibi 
uluslararası sanat merkezlerde ayrıca sahnelenmiştir. Opera 
yakın zamanda ise 2015'te Baden-Baden'de, 2016'da Limoges'de 
(Fransa) sahnelenmiştir. 

Devlet Opera Balesi Genel Müdürlüğümüze buradan çağrı 
yapıyorum: Her yıl Trabzon’da düzenlediğiniz Trabzon Opera ve 
Bale Festivali’nde Devlet Operamızın değerli sanatçılarının emeği 
ile yoğrulacak bir prodüksiyonda bu eseri Trabzon sahnelerinde 
görmeyi bir Trabzonlu olarak arzu ediyorum. Devlet Operamızın 
sayın sanat yönetimi yetkilileri bu çağrıma kulak verirler!

Eserin başarı ile oynanıp çok büyük ilgi gördüğü bazı dünya 
sahneleri: Birleşik Krallık (UK) Gaiety Tiyatrosu Trébizonde 
Prensesi 16 Nisan 1870; Avusturya: Carltheater Die Prinsessin von 
Trapezunt 18 Mart 1871; Almanya: Friedrich-Wilhelmstädtisches 
Tiyatrosu Die Prinzessin von Trapezunt 30 Haziran 1871; Amerika 
Birleşik Devletleri: Wallack's Theatre 11 Eylül 1871; Avustralya: 
Galler Prensi Tiyatrosu, Melbourne 22 Haziran 1874; Macaristan; 
Budai Színkör A Trapezunti hercegnö 17 Eylül 1871

Kaynakça: Avustursa Uluslararası Müzik ve Opera Müzesi Arşivi

23



Mavi NotaMüfit Semih BAYLAN

Josef Matras, Carltheater Viyana'daki “Trebizond Prensesi”nde Prens 
Casimir rolünde. (Fotoğraf: Fritz Luckhardt / Viyana Tiyatro Müzesi 

Koleksiyonu)

Offenbach'ın 'Princesse de Trébizonde'dan parçalarla Strauss 
tarafından bir araya getirilen bir 'quadrille brillant'ın nota defteri 

kapağı.

Draner'ın “La Princesse de Trébizonde” filmindeki Sparadrap kostümü 

Josefine Gallmeyer, Viyana'da “Trebizond Prensesi”nde. (Fotoğraf: 
Fritz Luckhardt / Viyana Tiyatro Müzesi Koleksiyonu)
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Mavi Nota Müfit Semih BAYLAN

Josefine Gallmeyer, Viyana'da “Trebizond Prensesi”nde. (Fotoğraf: 
Fritz Luckhardt / Viyana Tiyatro Müzesi Koleksiyonu)

Wilhelm Knaack, 'Trebizond Prensesi' Carltheater'da. (Fotoğraf: Fritz 
Luckhardt / Viyana Tiyatro Müzesi Koleksiyonu)

Karl Blasel, “Trebizond Prensesi”nde. (Fotoğraf: Fritz Luckhardt / 
Viyana Tiyatro Müzesi Koleksiyonu)

Eser ilk kez 1871 yılında fotoğrafta görülen Bouffes-Parisiens 
tiyatrosunda sahnelenmiş.
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OPE� 'YA ADANMIŞ BİR HAYATOPE� 'YA ADANMIŞ BİR HAYAT
"AYDIN  UŞTUK""AYDIN  UŞTUK"

Müzikle tanışmanız nasıl oldu? Geçmişinizden biraz bahseder 
misiniz?

Müziğe ilgim her daim vardı, biz üç kardeşiz üçümüz de tenoruz. Çok 
küçükken babamız eve bir tane gitar getirmişti ona o kadar çok ilgi 
duymuştuk ki evde herkes çalmaya çalışıyordu. Müzisyen olmamızı 
babamıza borçluyuz diyebilirim. 1979’da Dokuz Eylül Üniversitesi Eğitim 
Fakültesi’nde eğitimime başladım. Branşım piyanoydu. 1982’de İzmir 
operası açılmıştı ve haber alınca iki parça çalışıp sınava girmeye karar 
verdim. Şan ile ilgili hiçbir şey bilmiyordum. Operada bir süre figüran 
olarak çalıştım ve bu süreçte birçok sanatçı büyüğüm sesimi gerçekten 
başarılı buldu ve destek olmak istediler. Ben de o dönemde kazandığım 
azıcık maaşla Bulgar pedagog Sonia Hummernick’ten dersler almaya 
başladım. Daha sonra Erol Uras ve Sabahat Tekebaş ile çalışmalar 
gerçekleştirdim. İki yıl koroda söyledikten sonra operada solist olarak 
sahneye çıkmaya başlamıştım. 

Sanat hayatınızın dönüm noktası diyebileceğiniz bir şey yaşadınız 
mı?

Buna net cevabım Bilgi ve Görgü Bursu ile İtalya’ya gitmemdir. Academia 
d’Arte e Lirica’da aldığım eğitim benim hayatımı değiştirdi diyebilirim. 
Burada Mario Melani, Carlo Cossutta, Vera Bertinetti, Harriet Lawson, 
Denis Hall ve Tullio Giacconi gibi isimlerle çalıştım. Carlo Cossutta çok 
dramatik, güzel bir tenordu. O da benimle çalışmaktan çok memnundu. 
Vera Bertinetti ile sahne çalışmaları yaptık. Mario Melani hocamla çok 

iyi dost oldum. Orada sahne dersleri yaptık, eskrim dersleri, şan dersleri 
yaptık. Teknik ve ses bilimi, ses telleriyle ve şanla ilgili bir sürü kitaplar 
edindim orada. Okul süresince de birçok konser yaptım. İtalya’dan 
döndükten sonra İzmir operası beni dört gözle bekliyordu. Her operada 
olduğu gibi tenor azdı o dönem. İtalya’ya gitmem Lirica denilen şarkı 
söyleme sanatını öğrenmeme vesile oldu. O zamana kadar “mış gibi” 
yapıyormuşuz yani bir bakıma. Keşke Bilgi ve Görgü Bursu gibi burslar 
daha çok olsa da başarı sağlayabilecek gençlerimiz oraya gitse öğrense.

Türkiye’de şöyle bir algı gözlemliyoruz: “Türkiye’deki biri gidip 
Avrupa’da niye söylesin? Avrupa’dakiler zaten bu işi iyi yapıyor. 
Niye davet edilsin buradakiler?”. Ben de şöyle düşünüyorum, bu 
ses yani. İnsan bünyesiyle ve kendini ne kadar geliştirdiğiyle 
ilgili bir şey; hangi ülkenin vatandaşı olduğuyla ilgili değil. 
“İtalyan ya da Avusturyalı biri bu işi becerebiliyor da bizde niye 
olmuyor” tezi, sahip olduğumuz doğu – batı çatışmalı kültürden 
öte bireysel ve toplumsal şartlarla ilgili olabilir mi?

Bence de öyle. Bir Türk, bir Cezayirli, ya da bir Tunuslu bir İtalyan’dan daha 
başarılı olabilir. Ses bu. Tanrı kime verdiyse. İtalya’da doğdu opera diye 
sadece İtalyanlar’ın söylemesi gerekmiyor. Ayrıca işinde profesyonellik 
çok önemli. Avrupa’dakiler profesyonel olmayan ve kaprisli bir insan 
gördüğü zaman yanaşmıyor. Mozart Mozart stiliyle; Puccini Puccini 
stiliyle söylenir. Bu uluslararası bir sanat ama Avrupa’da incelik ve stil 
öğreniliyor. Mesela Almanya gibi modern ülkelerde, nereli olduğun hiç 
önemli değil. İyiysen her yerde söylersin. Partini iyi biliyorsan, sözlerin 
iyiyse, oyunculuğun, görünüşün iyiyse her yerde kabul görürsün. 
Dünyanın hangi ülkesinde olursa olsun işini iyi yapan insan her yerde 
kabul görüyor zaten. Bunun en önemli örneği Leyla Gencer ve Murat 
Karahan’dır. Bir başka boyut ise Türkiye’de Cumhuriyetimizin bize verdiği 
olağanüstü değer ve olanaklar yüzünden kendimizi çok rahat hissediyor 
olmamız. Maaşlı sanatçılarız. Bu da bize garanti verdiği için profesyonel 
rekabetimiz Avrupa’daki kadar olmuyor çünkü Avrupa’daki sadece çalarsa, 
söylerse ya da yönetirse maaş alıyor. Kendilerini geliştirmek zorunda 
hissediyorlar. Fark burada. Yoksa yetenek ve ses kalitesi açısından belki 
de daha üstünüzdür. Bir de Avrupa’daki konservatuvarların verdiği eğitim 
Türkiye’dekilere göre daha yüksek düzeyde olduğu için kurumlara girenler 
de aynı oranla yüksek donanımlı oluyor. Materyal iyi olsa bile sanatçının 
yönlendirilmesi önemli. İşin özeti dünyanın her yerinde yetenekli insanlar 
olduğu gerçeğidir. Ben Almanlar’ın ya da İtalyanlar’ın bir insanı başarılı 
oldukları zaman kesinlikle kabul edeceğini düşünüyorum. 

Kısa Bir Sohbet
Duygu YENİÇINAR
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Başarınızı ve imajınızı neye borçlusunuz peki?

Bence başarı kendiliğinden geliyor. Düşünce gücü çok önemli. İyi 
niyetli olmak, kalbi temiz olmak çok önemli. Gerçekten kalbi kötü 
olan insanlar kötü şarkıcı oluyor ben buna inanıyorum. İyi şarkıcılar iyi 
insan oluyorlar. Kalp ile sesin aynı düzeyde gittiğini düşünenlerdenim.  
Çalışmak, çalışmak, çalışmak diyorum. Kendine iyi bakmak ve aile 
yapısı çok önemli. Evinde huzurlu olmak, güzel bir evliliğinin olması. 
Sabah akşam operaya geliyorum mesela. Her zaman yapılması gereken 
bir şeyler çıkıyor. İsteyerek yapmak önemli. Devamlı sızlanan insanları 
sevemiyorum. Ne güzel bir şey yapıyorum sanatçıyım, alkışlanıyorum; 
koca bir orkestrada çalıyorum, koroda şarkı söylüyorum diyerek mutlu 
olması gerekirken, az da olsa, her şeye olumsuz bakan insanların olması 
üzücü. Biz sanatımızı elimizden geldiğince yapıyoruz. Bence insanlar 
kendilerine dönüp ben ne yapıyorum diye sormalılar. Daha çok çalışmam 
lazım diyebilmeliler. Luciano Pavarotti, Mirella Freni bunu nasıl yapmış 
da böyle güzel olmuş, ben neden yapamıyorum diye düşünmeleri lazım. 

Peki İzmir DOB’da müdürlüğünüz nasıl gidiyor? İzmir ekibi de 
5. Uluslararası Efes Opera ve Bale Festivali’nde performanslar 
sergiledi. Nasıl geçti?

İzmir DOB gayet güzel ve düzenli giden bir kurum olmuştur. Yıllarca farklı 
yöneticiler geldiyse de bir şekilde devletimizin bu kuruma verdiği bir 
temel var ve bu sarsılmıyor. Bence önemli olan herkesin hem kendisinin 
hem de karşısındakinin ne kadar verebileceğini bilip o kadar istemesi 
ve vermesi lazım. Daha fazlası değil. Hoşgörülü olmak iyi niyetli olmak 
çok önemli. Kurumumuzda çok güzel bir ekip var. Çok kalabalık değiliz 
ama işini özveriyle yapan belli bir grubumuz var. Biz hey şeyi iyi niyetle 
yapıyoruz ve çalışanların arkasında durarak devam ettiğin sürece, ufak 
tefek kusurlar olsa da kurumumuz gayet güzel gidiyor. Müdürlüğüm bir 
buçuk yıla yaklaşıyor. Eksikleri zamanla görüp gideriyoruz. Mesela geçen 
seneki Efes festivalinde gördüğümüz eksikleri bu sene de Devlet Opera 
ve Balesi Müdürlüğü olarak tamamlamaya çalıştık. İlgi çok yoğundu. 
Beş eserin hepsi doluydu. Geldiğimden bu yana iki festival yaşadım ikisi 
de güzel geçti. Eserler çok başarılıydı. Madama Butterfl y, La Traviata, 
Carmen, Frida ve Gala Konser... Festivalin yanı sıra Covid-19’a rağmen 
sezon içinde de çok güzel etkinlikler yaptık. Tabii bu bir başarı değil, 
zaten yapılması gereken şeyler. Orkestramız ise bu sene özellikle Efes’te 
biraz yoruldu ama bütün eserlerde başarılı bir şekilde çaldılar.

13. İstanbul Opera Festivali açılışı için “7 Tenor” konserine 
katıldınız. Onu nasıl değerlendirirsiniz?

7 Tenor önce Aspendos’ta oldu. Çok güzel geçti ama halka açık değildi 
konser. Büyükelçiler gelmişti. Maestro Antonio Pirolli yönetti. Antalya 
Devlet Opera ve Balesi Orkestrası da çok güzel çaldı. Akustik inanılmazdı. 
Aynı organizasyonu bu sene Genel Müdürümüz Haliç’te yaptı. Rüzgar 
vardı biraz, insanlar biraz üşüdüler ama atmosfer güzeldi. Aspendos 
kadrosunda değişiklikler yapılarak İstanbul’da sahne aldık. Bu kadroya 
bu kez İzmir’den Erdem Erdoğan ve Levent Gündüz eklendi. Biz kendimizi 
İzmirli tenorlar olarak güzel ifade ettiğimizi düşünüyoruz. Popüler tenor 
aryalar, napolitenler her zaman çok beğeni kazanıyor.

Sanatta ve hayatta nelere önem verirsiniz?

Denge çok önemlidir. Çok önem veririm. Aşktan, sevgiden daha önemli 
şey dengedir. Çok zenginlik, çok fakirlik, az sevgi, çok sevgi… Equilibrio 
der İtalyanlar, Balance der İngilizler. Dünyanın dengesi korunmalı. Sanatta 
da denge güzel bir aile yapısı, güzel alışkanlıklar, uçlarda yaşamamak 
demek. Bu unsurlar dengenin bir parçası. Ayrıca herkesin bir gücü var 
ve gücüne göre hareket etmesi demek. Bir diğer husus adalet. Adalet 
olmayınca insanlar küsüyor, hayatta da sanatta da bu böyle. Ayrıca 
sanatta kalitenin artmasını da çok istiyorum ben. Her şeyin reklam ve 
pazarlamaya döndüğü bu dünyada tertemiz, çalışarak yapılmış, kaliteli, 
nitelikli sanat eserleri üretmek çok önemli. Her şeyin Instagram’da, 
Facebook’ta döndüğü bir dünyada organik, reklamsız ve titizlikle 
çalışarak nitelikli eserler çıkarmak istiyoruz ekip olarak. Öte yandan çatısı 
altında olduğumuz Devlet Opera ve Balesi adının ağırlığını da herkese 
hissettirmek istiyorum. Bu benim misyonlarımdan birisidir. Devletimizin 
bize maddi – manevi katkısı paha biçilemez boyutta. Minnet duymamak 
mümkün değil. Buna yakışır bir sanat kurumu olmak, sanatçılara bunu 
hissettirmek için üstüme düşen görevi yapmaya çalışıyorum. 

Bir eserin kaliteli çıkması için sanatçı ne yapmalı? 

Öncelikle sanatçı yaptığı rolün ve yanındaki rollerin dönemini çok iyi 
öğrenmeli. Kişiliğini öğrenmeli. Prens mi, bir aşık mı, haksızlığa uğramış 
bir köylü mü… Bence konuyu çok iyi bilmeli. İyi okumalı ve eseri sağlam 
çalışmalı. Eseri bestecinin yazdığı şekilde yorumlamalı. Bütün nüanslar 
bestecinin belirttiği şekilde olmalı. Mesela “aşk” kelimesi geçiyorsa öyle 
tatlı söylemeli ki o dili bilmeyen insanlar da ne olduğunu anlasınlar. Kısacası 
sanatçılar eserdeki rolünü çok iyi özümseyerek ve bilerek çalışmalı. Rol 
arkadaşlarının da karakter yapılarını ve ne söylediğini bilmeli. Ansambl 
ve provalara hazır gitmeli. Eğer herkes hazır giderse oldukça kısa bir 
çalışmayla, iyi bir reji ve orkestra şefiyle ve korrepetitörlerle kısa sürede 
harika bir eser çıkartma ihtimali çok yüksek olur. Ama kimi sanatçıların 
eksikliği o şeyin gidişatını bozar. Masa dört ayaklıysa, dört ayağının da 
sağlam olması lazım. Solistler, orkestra, koristler, teknik ekip ve yaratıcı 
kadro… Bunlardan biri bile eksik olursa eksi puan yazılır. Herkes kendi 
rolüne sıkı çalışırsa güzel iş çıkar.

Son olarak, bu alanda yetişmekte olan meslektaş ve öğrencilerinize 
tavsiyeleriniz var mı?

Bir kere materyalleri yeterli değilse hiç girmesinler bu işe. Tanrı vergisi 
çok önemli. Eğer tanrı vermediyse bir şey olmuyor. Ama materyalleri 
varsa da başka hiçbir şeye gitmesinler sanatçı olsunlar. Dünyada 
bulunabilecek en güzel iş (zevk) iyi bir sanatçı olmak. İyi bir sanatçı 
olduktan sonra herkes sizi el üstünde tutar. Bütün bunların olması için 
de çok sevmek ve çalışmak gerek. Motivasyonlarını yüksek tutup iyi 
hocalarla çalışmaları lazım.

Duygu YENİÇINAR Kısa Bir Sohbet
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22 Mart 1939 yılında İstanbul'da doğan Aydın Özarı, altı yaşındayken 
kendisine hediye edilen iki hediyeden –üç tekerlekli bisiklet ve ağız 
armonikası- arasından tercihini o yaşta kullanmış ve müziğe meylini 
belli etmişti bile.

Saksofon sesini çok sevmesi üzerine para biriktirerek bir müzik 
dükkânından satın almaya gidişini şöyle anlatır: “Maalesef o mağazada 
satılan saksafonun fiyatı bütçemi çok aştı! Hayal kırıklığımı fark eden 
dükkân sahibi bana ikinci el bir trompet gösterdi. Mükemmel durumda 
ve uygun fiyatlı olduğu için bana tavsiye etti. Beni ikna etmesi çok uzun 
sürmedi. Bunun üzerine bana bir de trompet hocasının adresini verdi ve 
hemen oraya gittim. Bu adam bir askeri bandonun şefiydi. Bana saati 
yedi buçuk liraya öğretmeyi teklif etti…“

1955 yılında babasını kanserden kaybeden Özarı, birdenbire on altı 
yaşında, annesine bakmak zorunda kaldı: “Bu yüzden biraz para kazanmam 
gerektiğinden düğün salonlarında çalmaya başladım. Kısa süre sonra 
başka dans orkestralarına da çalışmaya başladım.“ İstanbul'da canlı 
müziğin çalındığı gece kulüplerinin birinde, ki bunlardan biri 1956 yılında 
Fehmi Ege’nin Orkestrası ile yolları kesişecektir.

Babasının müzisyenliği ile ilgili düşüncesinden de şöyle bahseder: “İronik 
olarak, babam yaşasaydı, profesyonel bir müzisyen olmayı düşünmek 
şöyle dursun, o dans orkestralarında çalmama kesinlikle izin vermezdi. 
Oldukça parlak bir öğrenci olduğum için üniversiteye gitmemi doktor 
ya da mühendis olmamı istedi. Okul dışında bir hobi olduğu sürece 
müziğe karşı değildi. Türkiye gibi fakir bir ülkede müzikle geçimini nasıl 
sağlayabileceğini hayal bile edemiyordu.”

1959-1961 yılları arasında Fehmi Ege'nin Tango Orkestrası'nın yanı 
sıra Kemal Gülesoğlu'nun büyük orkestrasında de çaldı. Çeşitli Latin 

Amerika türlerinde uzmanlaşan Gülesoğlu topluluğu ile düzenli olarak 
Türk radyolarında seslerini duyurdu. Orkestradaki diğer trompetçilerin 
ondan daha tecrübeli olmalarına rağmen iyi doğaçlama yapamadıklarını 
söyler ve bu yüzden grup lideri kendisinden doğaçlama yapmasını ister 
ve yapar daha sonda Gülesoğlu’ndan nota yazmayı da öğrenir.

1964 yılında İstanbul'da çalıştığı orkestra şefl erinden İbrahim Solmaz 
grubuyla  Almanya turuna çıkarlar. Dans salonundan dans salonuna 
giden Solmaz Septett, üç yıl Almanya'da kalırlar.

İbrahim Solmaz Septett'in dağılmasının ardından Almanya'da kalan 
Aydın Özarı, Üstün Poyrazoğlu Set Orkestrası ve Pete Cole's Swing 
Faces amatör grubunun trompetçisi olarak çalmaya başladı. Özarı, 
“Bunlar tamamen farklı iki gruptu” diye açıklıyor. “Poyrazoğlu ile sade 
eğlence ve pop müzik çaldık. Daha çok Hamburg, Travemunde ve Batı 
Berlin'de çaldık. Bir keresinde Kristiansand'da bir dans salonunda 

Değerli okurlarımız,
Türk caz müziğimize emek veren ustalarımızdan 22 Mart 1939 doğumlu Aydın Özarı’yı ne yazık ki 8 Temmuz 2022 
tarihinde kaybetmenin üzüntüsü içindeyiz. Kaynaklar öylesine az ve neredeyse yok ki, sadece bilenler bilir desek de 
kim ne kadar bilir bilemeyiz. Dış basından Bas Tukker’in, Aydın Bey ile bir kaç yıl önce yapmış olduğu bir röportajdan 
özetler vermek suretiyle bu ayki yazımı hazırlamak istedim.
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performans sergilediğimiz Norveç'e bile davet edildik. Pete Cole'nin 
grubu ise caz kulüplerinde hafta sonu konserlerine davet edilen gerçek 
bir caz grubuydu.„

Düzenleme yapmayı çok seven Özarı kendini geliştirmiş ve küçük piyano 
çalmayı da öğrenmiştir.

1972'de evlenmiş ve daha sonra yurda dönmüştür. 1983 yılında Süheyl 
Denizci'nin TRT Caz Orkestrası’nı kurması üzerine, Aydın Özarı 1986-
2003 yılları arasında TRT Caz Orkestrası'nda sadece enstrümantalist 
olarak değil, aynı zamanda besteci ve aranjör olarak da Türkiye kamu 
yayın hizmetlerinde çalıştı. TRT'deki on yedi yıllık görevi boyunca, yayıncı 
tarafından sipariş edilen yirmi orijinal bestenin yanı sıra 172 aranjmanı 
da kaleme almıştır.

2003 yılında emeklilik yaşına gelen Aydın Özarı, TRT Caz Orkestrası'ndan 
ayrıldı. Ancak birkaç yıl boyunca düzenli olarak büyük grup için aranjmanlar 
yazmaya devam etti. Ayrıca Los Albatros adlı bir dörtlü kurdu ve iki 
albüm kaydetti. Daha da önemlisi, bir sezon boyunca 'Müzik Yelpazesi' 
adlı programda bir altılı ile hem aranjeler yazdı hem de trompet değil 
ama klavye çaldı.

Aydın Özarı, 2012 yılında saksofoncu Çınar Apay'ın 'Ottoman Jazz‘ 
albümünün aranjörlüğünü yaptı. İlerleyen yıllarda hastalıklar ile mücadele 
etmek zorunda kalan Özarı durumunu şöyle özetliyor:

"Son on yılda kaç ameliyat geçirmem gerektiğini unuttum. Hala yaşıyor 
olmam başlı başına bir mucize. Sahip olduğum kariyerden çok da 
mutluyum. Otodidakt olmak benim yaşam tarzım oldu. Şöyle düşünün: 
Konservatuara gitmiş olsaydım klasik bir eğitim alırdım. Günümüzde 
konservatuarlar caz kursları veriyor ama 1950'ler ve 1960'larda durum 
böyle değildi. Klasik müzik dinlemeyi sevsem de bir senfoni orkestrasında 

çalgıcı olmak ister miydim bilmiyorum. Bakın, Beethoven'in konserleri 
mükemmel… Şimdiye kadar yazılmış en iyi müzikler arasında kuşkusuz, 
ama aynı senfonileri tekrar tekrar çalmaktan tatmin olmazdım. Öte 
yandan, benim zevkime göre, pop müzik biraz fazla tek boyutlu, ancak 
arada sırada üzerinde çalışmayı seviyordum. Caz müziği bana kendimi 
ilginç müziğe kaptırma fırsatı sunarken aynı zamanda özlem duyduğum 
özgürlüğü de sağladı: yeni fikirleri ifade etme özgürlüğü, orijinal ve yeni 
bir şey yaratma özgürlüğü. Cazın büyük izleyiciler çekmemesi önemli 
değil. Ana şey şu ki, klasik müzik gibi, iyi çalındığı takdirde insan ruhuna 
dokunabilen bir tür… ve böyle bir müzik üzerinde çalıştığım için kendimi 
şanslı sayıyorum!”

Eurovision şarkı yarışmasına dair kısa bir not:

Eurovision rekoru 1980'lerde ve 1990'larda, Türk Eurovision seçme 
yarışmalarının çoğu, İstanbul Devlet Senfoni Orkestrası'nın yaylı bölümü 
ile genişletilen TRT Big Band tarafından desteklendi. Aydın Özarı bu ön 
seçimlerin birçoğuna trompetçi olarak eşlik etti. Ancak 1990'ların başında 
yarışmadaki toplam üç eseri kendisi yönetti: 1991'de Cemil Sağyaşar'ın 
yazdığı 'Gel'; 1992'de İbo'dan ‘Ölüm’ ve Aylin Vatankoş'tan ‘Yaz Bitti’. 

Aylin Vatankoş'un 1992 Eurovision Şarkı Yarisması Malmö'deki uluslararası 
festivalde, bu eser on yedi oy alarak yirmi üç yarışan eser arasında on 
sekizinci oldu.

Röportajın tamamını okumak için; 
h t t p s : // w w w. e u r o v i s i o n a r t i s t s . n l / c o n d u c t o r / d i r 0 2 0 .
asp?İD=231&fbçlid=İwAR3weq9MCBJ-İpnR8lqztn4x2mmy1ebSjrhwG
7z0hP1GhHY-xUraevma7y8

Hiç tanımayanlara bir fikir vermesini ümit eder ve daha yakından merak 
eden okurlarımıza Radyo Cazkolik için yapmış olduğum söyleşi linkini 
kaynak olarak da gösterebiliriz.

https://cazkolik.com/radyo-cazkolik/leyla-diana-gucuk-jazz-muzik-ve-
kadin/turkiyenin-caz-ustalari-aydin-ozari-ile-gecmisten-bugune
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Bir Dramaturgun Yazı Sandığı
Defne ARIKAN

Bir Dramaturgun Yazı Sandığı
Defne ARIKAN

HH er ulusun edebiyatını simgeleyen bir yazar vardır: İngilizlerin 
Shakespeare’i, İspanyolların Cervantes’i, İtalyanların Dante’si, 
Almanların Goethe’si... Fransızların ise şüphesiz simgesel 

yazarı olup, bir akımı sonlandıran ve diğer akımı hayata tutunduran bir 
simgedir Hugo. 

Victor Hugo by É tienne Carjat, 1876

Victor Marie Hugo (1802 – 1885), konu çeşitliliği ve üretkenliğiyle, 
mümkün olabilecek en muazzam yaratıcılığa sahip bir sanatçıdır. Şiir, 
tiyatro, roman ve deneme yazıları olmak üzere edebiyatın dört büyük 
dalında da eşit ölçüde olağanüstü bir yetenek sergilemiştir. 13 yaşındayken 
klasik trajediler ve öyküler yazmış ve üç yıl sonra Académie de Toulouse 
tarafından ödüllendirilince toplumda tanınan biri olmaya başlamıştı. O 
günden sonra üretkenliği -depresyona girdiği yıllara rağmen- 1878 yılında 
yetmiş altı yaşında geçirdiği kalp krizi onu yavaşlatana kadar durmadan 
devam etmişti. Kalbindeki rahatsızlığından sonra bile, 83 yaşında ölene 
kadar ara sıra yazmaya devam etmişti. Hugo, gerek karısı Adèle’e gerekse 
metresi Juliette Drouet’ye mektup yazmak şeklinde de olsa, neredeyse 
her gün bir şey yazardı. Bunlar genellikle bir ya da birkaç şiir veya birkaç 
bin sözcüklük nesir, bazen de her ikisi birden olurdu. Şiir, kalp atışları 
gibi vurgulardı hayatını ve Hugo her zaman kendiliğinden, rahatlıkla ve 
akıcı bir şekilde yazardı şiirlerini. 

Sistemli olmaktan uzak sayılabilecek, yarım yamalak bir eğitim almış 
olsa da, pek çok şeyi kendi kendine öğrenmişti. Yaşamı boyunca doymak 
bilmez bir iştahla okudu. Düzensiz ve müthiş bir hevesle okuduğu sıralar, 
muazzam sayıda olgu, imge, sözcük sesleri ve imlayı tamamen yutuyordu. 
Sözcükler konusunda müthiş bir kulağı vardı, bu hassasiyet yüzünden 
sözcükleri aşırı severdi. Onu şair yapan da bu yeteneğiydi. Başta Mozart 
ve Beethoven olmak üzere müziği de çok severdi ve kendi ölçülerinde 
kurabildiği kadarıyla Liszt ve Berlioz’la dostluk kurmuştu. En başından 
beri Hugo’yu büyüleyen ve ona güç veren tek şey ise, sözcüklerin müziği 
olmuştu. Hugo 1820’den 1880’e kadar 19.yüzyıl Fransız edebiyatını 
egemenliği altına almıştır. 
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Shakespeare 

İngilizler için Shakespeare ne kadar büyük bir önem taşıyorsa, Fransa’nın 
da Shakespeare’i hiç kuşkusuz Victor Hugo’dur. Ne var ki tüm bu 
önemine karşın, bütün eserlerinin akademik bir tarzda hazırlanmış bir 
baskısı yapılmamıştır. Yaşamının sonlarına doğru Fransa’da Hugo’nun 
eserleri yılda 1 milyondan fazla satıyordu, yurtdışında Hugo okuyanlar 
muazzam bir sayıya ulaşmıştı. Ancak ne garip ki, bu kadar muazzam 
kitleler tarafından tanınıp sevilen bir yazarın, eserlerini okuyanlarının 
tam bir “Hugo Sarhoşluğu”na (l’ivresse de Victor Hugo) kapılıp giden 
bir kitleye rağmen, bir bütün olarak eserlerinin nesnel bir incelemesi 
yapılmamışır. Birinci Dünya Savaşı’ndan önce Hugo’nun romanlarından 
üç  kopya basılmıştır,onun uluslararası popülaritesinin bir ölçüsü 
de en az elli beş operanın onun eserleri üzerine kurulmuş olması ve 
diğer eserlerinin ise çok fazla sayıda besteci tarafından hala planlanıp 
tasarlanmakta olmasıdır. 

Verdi, Bizet, Wagner, Moussoursky, Honegger, Franc, Massenet, Delibes, 
Saint-Seans, Auric, Mendelsshon, Berlioz, Liszt, Rachmaninoff, Fauré, 
Gounod, Widor ve Donizetti onun metinlerinden ilham almış olan 
bestecilerdir. 

Hugo çağdaş müzikaller ve Disney için de bir ganimet niteliğinde yerini 
almıştır. Hugo’nun yayımlanmış tek biyografisinin yazarı olan İngiliz tarihçi 
yazar Graham Robb’un tahminlerine göre dünya üzerine bir yerlerde her 
gün Hugo hakkında ortalama 3000 sözcüklük yayın çıkmaktadır. Yine de 
Fransız ve dünya edebiyatında Hugo’nun kesin yerinin belirlenemeyişi 
önemli bir eksiklik olarak karşımıza çıkmaktadır. 

Edebi Devrim’in Hugo’su ve Hernani

Hugo ve arkadaşlarının yaptıkları edebi devrimi anlayabilmek için, ilk 
önce “klasik” ve “romantik” kavramlarını kavramalıyız. 

Klasik deyimi “classe” (sınıf) kelimesinden gelmektedir. Yapıtlar, 
sınıfl arda okunabilecek, örnek gösterilecek ölçüde kuralcı olan ve 
“Sanat,sanat içindir.” ilkesini benimseyen eserlerden oluşmaktaydı. 
17.yüzyıl klasiklerinin temel nitelikleri, düşüncede ve biçimde ılımlılık 

ve ölçüdür. Yazarın kendini hissettirmediği nesnel niteliğin ön planda 
olduğu bir dönemdir. Buna karşılık, duygular ve düşüncelerle ilgili 
tanımlar oldukça yoğundur. Bunun gibi, biçim ve konu, klasiklerde belirli 
ve sınırlıdır; akıl ve mantık, duygu ve hayalden önce gelir; biçimde de, 
biçemde de, kural ve örnek kaygısı egemendir. 

Romantizm anlayışında ise, eserler nesnel olmaktan çok özneldir; 
yani, romantik yazar, kişisel duygu ve düşüncelerinin etkisi altında 
yazmaktadır eserlerini. Şiirde, romanda, tiyatroda ve her tür edebi 
eserde zamanın, yerin ve nesnelerin betimlemeleri sayısız denecek kadar 
çoktur. Bu nitelikler klasikçiler için ne kadar “içsel” ise, romantikler için 
de bir o kadar “dışsal”dır. Klasikçiler gibi belirli konularla yazmaktansa, 
konularını Hıristiyanlık ve Ortaçağ’dan, eski devirlerden, yabancı ülkelerin 
tarihlerinden almakta bir sakınca görmemiş ve kendilerini olabildiğince 
özgür bırakmışlardır. 

“En iyi kural, kuralsızlıktır.”

Romantizmin ilk savunucusu Jean-Jacques Rousseau’dur. Romantizmin, 
iki eğilimi bulunmaktadır: “Aristokratik” ve “Demokratik”. Romantizmin 
aristokratik temsilcilerinin öncüsü, Fransa’daki yeni yerleşik düzende, 
Devrim’in yıktığı soyluların muhalefetini büyük ve net bir açıklıkla 
dile getiren François René de Chateubriand (1768-1848)’dan başkası 
değildir. Chateubriand, Fransa’da, çoğu noktada gerici olan “aristokratik” 
romantizmin babası olarak anılır. Kendisini izleyenlerden biri de, Fransız 
edebiyatının simgesel dahisi Hugo’dan başkası değildir. 

Hugo’nun romantik akımın içinde aşırı-sağcı, tutucu kanatta yerini almasını 
söylemeliyiz, çünkü daha sonraki değişimini anlatmamızda aradaki 
fark daha net bir şekilde kavranabilinir. 19.yüzyıl Fransız edebiyatının 
en büyük isimlerinden biri olan Victor Hugo, Puşkin ve Lermontov’un 
çağdaşı olarak başlayan edebi serüvenine,Tolstoy ve Dostoyevski’nin 
çağdaşı olarak bitirmiştir. Yaşamı boyunca, düşüncelerinde olduğu 
kadar, edebi görüşlerinde de büyük bir gelişme göstermiştir. Aristokratik 
romantizmin temsilcileri arasında uzun süre kalmamış ve yenilikçi 
romantizme doğru yönelmiştir.

Cromwell ve Hernani dramlarında, edebiyatta donmuş, tutucu, gerici 
her şeye karşı savaş açmıştır. Artık tek bir görevi vardır bu edebi 
serüvende: Dünyayı değiştirmek göreviyle başlayan bir başka şiir,bir 
başka edebiyat arayışı!

Hugo, edebiyat hayatının dramları arasında en önemli yere sahip olan 
Cromwell ve Hernani ile kendisini romantizmin kuramcısı ve öncüsü 
olarak ortaya koymuştur: Yapmacıklığını ve sınırlılığını eleştirdiği klasik 
trajediye karşı, doğanın yaptığı gibi yüce ile gülüncü, gerçekliğin bu iki 
öğesini bir araya getirip karıştıran modern dramları çıkartmaktadır. Dram, 
her türlü yürüyüşünde serbest olmalıdır. Artık, Aristotales’ten bu yana 
gelen “üçbirlik kuralı” olmadan hayata geçmelidir: Eylem birliğinin her 
dramatik eserde bulunması şart olmakla beraber, zaman ve yer birlikleri, 
atılmaları gereken engellerdir artık. Hugo, tüm gücüyle ilan etmektedir:

31



Bir Dramaturgun Yazı SandığıDefne ARIKAN

“Şair, gerçekten ve yine bir gerçek olup doğadan gelen esinden başka 
hiçbir şeyden öğüt almamalıdır.” 

Klasik edebiyata karşı açıkça bir savaş ilan etmiş ve cepheden yapılan 
ilk saldırı Cromwell ve Hernani ile yapılmıştır. 

Hernani 

Hernani, 1829 yılında Comédie-Française’de –alkışlarla- kabul edilir 
ve hemen sahneye koyma hazırlıkları başlatılır. Oyun, daha prova 
aşamasındayken, klasiklerle romantikler arasında şiddetli dedikodulara 
ve tartışmalara yol açıp; hiç olmazsa “tiyatroya saygı duydurmak”
gerekçesiyle X.Charles’a başvurulduğunda, kral, özgürlükçü havalara 
girip, dilekçe veren kişilere, tiyatro işlerinde “kendi yerinin, uyruklarının 
en sonuncusu gibi parterde” olduğu yanıtını verir. Oyun, 25 Şubat 1930 
akşamı temsil edilir ve Paris’te yer yerinden oynar değim yerindeyse. 
Tiyatro resmen bir savaş alanına dönmüştür. 

Hernani, Hugo’nun Cromwell’de edindiği ilkelere uyduğu kadar uymayan 
bir eserdir. Bir yerde belirttiği ilkeleri uygulamıştır. Sahnelerin mekan 
geçişlerinde “yer birliği” yoktur. “Zaman birliğine” de rastlayamayız 
oyunda. Dram, aylara yayılmış olarak yazılmıştır. “Eylem birliği” ise 
tamamen birbirine girmiştir: Duygusal bir entrika siyasal bir entrikaya 
karışır; buna karşılık, karakterlerin çizgileri,nüansları olmayan bir sertlikle 
çizilmiştir. Bireylerin arasında,halkın varolmadığı bir oyundur Hernani. 
Hernani’yi, büyük savaşın konusunu yapıp çıkmasına o yılların koşulları 
dememiz hiç de yanlış olmaz. Hernani’nin oynandığı yıl “Hernani Yılı” 
olarak adlandırılmış olsa da, her şeyden önce bir rejim değişikliğine 
gebedir Fransa. Bir tiyatro olayı olarak görünse de, fikir çatışmaları ile 
doğrudan bağlantılıdır. 

Her şey bir  tarafa, gerçek şudur: Victor Hugo, Hernani savaşını 
kazanmıştır; Fransa’da romantik okulun başında artık Hugo belirmiştir 
ve bu tartışmaya açık bir konu olmaktan kesin olarak çıkmıştır. Victor 
Hugo’nun deyimiyle, 

“Sanatta özgürlüğü istemek, aynı zamanda basın özgürlüğünü, fikir 
özgürlüğünü, giderek kamusal özgürlükleri istemektedir sıra.Toplumu 

olduğu kadar, sanatı da yenileyen bir özgürlük ilkesidir bu.”

Devrim’in ilk fiskesini de, öyle görünüyor ki Hernani vurmuştur. 

HERNANI: NAUM'DAN SONRA SÜREYYA’DA

Çağlar boyunca sahne sanatları kurumlarının devletle olan ilişkisi ve 
devletin bu kurumlara yardımı, özellikle II.Dünya Savaşı'ndan sonra 
yeniden önem kazanmış, savaşın yol açtığı her türlü yıkımın onarıldığı 
dönemde, bu kurumlarda yer alan sanat dallarına - başta tiyatro-  büyük 
görevler düşmüştür. 

Ülkemizde de, özellikle Cumhuriyet'le birlikte, devletin tiyatroyla olan 
ilişkisi, Osmanlı döneminden gelen Darülbedayi'nin yeniden düzene 
sokulması, yeni bir ödenekli tiyatronun kurulması, tiyatronun denetimi 
ve giderek özel tiyatrolara yardım konusunun gündeme gelmesiyle 
önem kazanmıştır. 

Tiyatro her şeyden önce yüzyıllardır süren gelişimiyle bir mekandır. 
Başlangıcından günümüze kadar, zaman zaman devletin egemen 
düşüncesinin yayılması açısından da etkin bir araç olmuştur. 

Roma İmparatorluğu döneminde, askerlerden ve savaş tutsaklarından 
oluşan görkemli geçit alayları, devlet gücünün gösterilmesi amacıyla, 
görkemli tiyatro yapılarının dev boyutlu sahnelerinde halka sergilenmiştir. 
1789 Fransız Devrimi sırasında da tiyatro, devrim düşüncesini yaymak için 
kullanılmış, bu amaçla büyük kitlesel gösterilere ve sokak tiyatrolarına 
yer verilmiş, Napolyon savaşları sona erdiğinde, bazı Alman ulusal ve 
belediye tiyatrolarının yeniden saray tiyatrolarına dönüştürüldükleri 
bilinmektedir. Cumhuriyet tarihimizin önemli kültür kurumların biri olan 
Halkevleri'nde de tiyatro etkinlikleri "....inkılap fikirlerinin ve duygularının 
halka ifadesi hususunda en kuvvetli vasıta..." olarak kabul edilmiş 
ve edilmeye de devam etmektedir. Devletin tiyatro ile ilgilenmesinin 
nedenlerinden biri de, güzel sanatlarda ilerlemenin bir uygarlık göstergesi 
olarak düşünülmesidir. 

Naum Tiyatrosu
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"Biz, tiyatro, opera, konser biçimindeki sanatı, bir uygarlık sorunu 
olarak düşünüyoruz. Bu nedenle, ülkemizin savunması için her türlü 
özveride bulunduğumuz şu dönemde, bu sanat dalının gelişmesini 

durdurmayı değil, hızlandırmayı düşünüyoruz..."
Hasan Âli Yücel

Osmanlı İmparatorluğu'na baktığımızda, 3 Kasım1839 tarihinde açıklanan 
Gülhane Hatt-ı Hümayunu ile başlayan Tanzimat'ın, siyasal bir dönem 
olmasının yanında, batı örneğinde tiyatro ve operanın ülkemize gelişinde 
de etkin olan bir dönem olduğunu açıkça görebiliriz. Batı örneklerinde 
tiyatro ve operanın ülkemize gelişimde en büyük rolü, Osmanlı padişahları 
üstlenmişlerdir. 

Tiyatro ve operaya karşı olan güçlerin tepkileri de, Padişah Halife'nin 
tiyatroya göstermiş olduğu yakın ilgi sayesinde etkisiz kalmıştır. Özellikle 
Sultan Abdülmecid'in tiyatro ve operaya gösterdiği ilgi, bu sanat dallarının 
varlığını sürdürebilmesi ve gelişebilmesi için bir güvence oluşturmuştur. 
Gerektiğinde fermanla, gerektiğinde de ödenekle desteklenen bu sanat 
dallarına yönelik bu ilginin temelinde, yabancı konuklara yüz akıyla 
gösterilebilecek toplulukların yaratılması niyeti yer almaktaydı. Bu 
şekilde, sarayın saygınlığı da artacaktı. Abdülmecid döneminde, gerek 
saray içinde, gerek saray dışında müzik, tiyatro, bale temsilleri oldukça 
gösterişli bir biçimde sunulmaktaydı. 

3 Kasım 1839’da Gülhane Kasrı önünde ilan edilmiş olan Tanzimat 
Fermanı, Sultan Abdülmecid’in Batılı reformlar çizgisinde yürümeye 
devam edeceğinin en ciddi göstergesi olmuştur.

“Ama eğer Sultan’ın sevgisi varsa şarkıya,
O zaman talihimiz düzelecek bir anda.”

Lord Byron

Tanzimat Fermanı’nın ilanının senesi dolmadan, Pera’da bir tiyatro inşa 
ettirmeye teşvik eden en büyük faktör de açıkça görebildiğimiz bu yeni 
umut ve refah dönemidir. Pera Tiyatrosu’nun saray ile olan ilişkisinin 
daha ilk kuruluş yıllarından itibaren kuvvetli olduğu açıkça görülmektedir. 
1842 – 43 sezonunda Pera Tiyatrosu’nda –tiyatronun açılış eseri olan 
V.Bellini’nin Norma operasından sonra- Donizetti’nin Belisario’sunun yanı 
sıra, yine Donizetti’nin Lucia di Lammermoor, Rossini’nin La Cenerentola
ve Bellini’nin Il Pirata operalarının oynandığını görebiliriz.

1844 yılı ise Michel Naum’un emrezaryoluğu altında sanat hayatına devam 
edecek olan Pera Tiyatrosu - Naum Tiyatrosu olarak da isimlendirilmiş
olup - tarihçesinin bir miladı niteliğindedir. 1846’ya girildiğinde sezona yeni 
yılın ilk operası olarak, 1841’de perdesini açtığı Bellini’nin Norma’sının röprizi 
ile devam edilir. Pera Tiyatrosu hiç kuşkusuz açıldığı ilk andan itibaren 
Bellini, Rossini ve Donizetti gibi lirik İtalyan bel canto repertuvarının en 
meşhur operalarını kaleme almış olan bestecilere ev sahipliği yapmıştır. 

Giuseppe Verdi by Giovanni_Boldini

Bu sırada İtalya yeni bir besteci keşfetmiştir; 1842 yılının 9 Mart tarihinde 
La Scala Tiyatrosu’nda ilk defa oynanan Nabucco operası ile tüm dikkatleri 
üzerine geçen -29 yaşındaki genç- Giuseppe Verdi parlak kariyerinin ilk 
tohumlarını olağanüstü bir şekilde vermiştir. Nabucco’yu, I Lombardi, 
Ernani, I due Foscari ve Giovanna d’Arco operaları takip etmiştir. Michel 
Naum döneminin Pera Tiyatrosu da İtalya’da yaşanan bu heyecan verici 
gelişmelerden uzak kalmamıştır. 

31 Ocak 1846 tarihinde İstanbul’da –ilk defa- bir Verdi operasına, 
Ernani’ye, ev sahipliği yapacaktır Pera. 9 Mart 1844’te Venedik’teki 
La Fenice Tiyatrosu’nda ilk defa oynamış olan Ernani iki sene sonra 
gösterdiği büyük başarıya, hiçbir kuşkuya yer bırakmayacak şekilde 
imzasını atmıştır. Pera’da sahnelenen ilk Verdi operası olan Ernani, her 
ne kadar önce yabancılık hissettirdiyse dinleyen kulaklara, tartışmasız 
bir şekilde beğenilmiştir ve Pera’ya yeni bir soluk getirmiştir. 

Ernani operası, Tanzimat Dönemi'nden sonra Türkiye Cumhuriyeti 
Dönemi'nde ilk kez İstanbul Devlet Opera ve Balesi’nin 2016 – 2017 sanat 
repertuvarı ile tam 170 yıl aradan sonra sanatseverlerle buluşmuştur.
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Kadıköy'de Kültür & Sanat
Alişan Çapan İle Kadıköy'de Kültür & Sanat'ı Konuştuk

Konser Arkası
Osman ENFİYECİZADE

Konser Arkası
Osman ENFİYECİZADE

Alişan Çapan Kimdir?

1972 İstanbul Bebek doğumluyum. Belki 1972’nin rakamsal olarak bir 
anlamı yok ama ucundan da olsa Türkiye’nin 12 Eylül öncesine tanık 
olduğumu belirtmek için doğum tarihimden bahsettim. Sırasıyla Levent 
ilkokulu, Galatasaray Lisesi ve İstanbul Hukuk Fakültesini bitirdim. 
Daha sonra Madrid’de 3.Carlos Üniversitesi’nde “İnsan Hakları” üzerine 
yüksek lisans yaptım. 2000 yılından beri İstanbul Bilgi Üniversitesi Hukuk 
Fakültesi’nde ve 2019 Aralık ayından beri de Kadıköy Belediyesi Kültür 
ve Sosyal İşler Müdürlüğü’nde çalışıyorum. Bunun yanı sıra arada çok 
farklı bir takım başka işlerde yaptım.

Kültür sanatla olan ilişkiniz nereden geliyor?

Kültür sanatla ilişkim ailemden geliyor. Babam şair çevirmen Cevat 
Çapan, annem çevirmen ve eğitimci Gönül Çapan. İkisinin de kültür 
sanatla kurduğum ilişkide çok derin izleri oldu. Çocukluğumdan itibaren 
sinemadan tiyatroya, edebiyattan resme Türkiye’nin önde gelen birçok 
insanı tanıma şansım oldu. Tabii ki ailemin benim üzerimde bıraktığı etkinin 
yanı sıra kendimde bu süreçte okuyarak, yazarak, çizerek, seyrederek, 
dinleyerek her alana ilgi göstererek kendimce bir birikim oluşturdum. 
Ama yine de bu birikimleri, bir kenara bırakıp Kadıköy Belediyesi Kültür 
Sanat adına yaptığımız projelerin tamamında hep kültür sanatı takip 
eden insanların, seyircinin gözünden bakarak onlar gibi düşünerek ele 
aldığımızı vurgulamak isterim.

Nasıl “Kadıköy Belediyesi Kültür Sanat”ın başına getirildiniz, 
anlatır mısınız?

Kadıköy Belediye Başkanımız Şerdil Dara Odabaşı benim üniversiteden 
sınıf arkadaşım. Son belediye seçimleriyle beraber Belediye başkanlığı 
görevine geldikten bir süre sonra yine başka bir ortak arkadaşımız olan 
danışmanı Barış Erten aracılığıyla bana ulaştı.ve “Kültür ve Sosyal İşler 
Müdürlüğü”nü üstlenip üstlenmeyeceğimi sordu. Biraz önce de anlattığım 
geçmişimden ötürü böyle bir görev beni heyecanlandırdı için teklifini 
mutlulukla kabul ettim.

Fotoğraf: Ozan Binici
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Kadıköy gibi önemli bir belediyede bu koltuğa oturmak resmen 
ateşten gömlek… Ne gibi zorluklar yaşadınız veya yaşıyorsunuz?

Sıklıkla dile getirildiği gibi Kadıköy gerçekten sadece İstanbul’un değil 
belki de, her ne kadar bu söylemden hoşlanmasam da, Türkiye’nin kültür 
başkenti diyebileceğimiz, kültürün çok canlı yaşandığı, hem üretildiği 
hem de tüketildiği bir yer. Dolayısıyla burada belediyenin kültür işlerinin 
başında olmak hayli zorlu bir görev. Ateşten gömlek ya da hedef tahtası 
diyemeyeceğim ama çeşitli eleştiriler aldığımız muhakkak. Açıkçası 
bu eleştirilerin şahsıma yönelik olduğunu hiçbir zaman düşünmedim. 
Türkiye kültürün giderek bir yanıyla ikinci plana atıldığı, bir taraftan da 
çok genç nüfus sahip olduğu için her zaman önemin koruyan bir ülke. 
Devletin merkezi yönetiminin kültür ve sanata yaklaşımı çok mesafeli 
olduğu için yerel yönetimlere ayrıca bir yük bindiğini, geniş kitlelerin kültür 
ve sanatla buluşması için yerel yönetimlerin dünyadaki muadillerinden 
daha da ciddi bir sorumluluk yüklenmek zorunda olduğu bir konumdayız. 
Hal böyle iken hem kültürü üretenlerin hem de kültür sanat takipçilerinin 
belediyelerde daha talepkar olmalarına yol açıyor. Benim payıma düşen 
yöneticilik sürecinde bir de pandemiye denk gelmesi bu alandaki 
bütün paydaşların daha da zorlandığı yer yer daha da gerilimli ilişkiler 
yaşamasına yol açtı. Bunun getirdiği zorluklar olduğumu muhakkak.

Kadıköy Belediyesi’nin ve sizin kültür sanat misyon ve vizyonu 
nedir? 

Kadıköy Belediyesi benim çalışmaya başladığım dönemden çok 
daha önce zaten çok çok ciddi kültür yatırımları yapmış bir belediye. 
Caddebostan Kültür Merkezi’nden tutun Süreyya Operası’na, Barış 
Manço Kültür Merkezi’nden tutun Kozyatağı Kültür Merkezi’ne kadar 
kalıcı yatırımlar yapılmış. Ve tabi başta TESAK olmak üzere (Tarih 
Edebiyat Sanat Kütüphanesi) Kemal Tahir, Muhtar Özkaya gibi halk 
kütüphanelerine uzanan birçok merkezlerimiz var. Bunun dışında süreç 
içinde bir kiliseden dönüştürülmüş Yeldeğirmeni Sanat Merkezimiz var. 
Eğitim alanında çok önemli işlerden bir tanesi olduğunu düşündüğüm 
Çocuk Sanat Merkezi ve Gençlik Sanat Merkezi gibi çok ciddi yatırımlar 
yapmış ve zaten kendince bizden önceki dönemlerde belirlenmiş bir kültür 
politikası var. Bu bize başlı başına çok önemli sürdürülmesi gereken 
bir misyon yüklüyor. Misyon ve vizyon lafl arına pek sıcak bakmasam 
da biraz önce bahsettiğim zaten belediyenin çizilmiş bir yaklaşımı 
var. Belediyenin bu yaklaşımının sadece yerel yöneticiler tarafından 
belirlendiğini sanmıyorum. Her şeyden önce Kadıköy’ü Kadıköy yapan 
aslında burada yaşayanlarındır. Ve yine sıklıkla söylendiği gibi özellikle 
“Gezi Olay”larından sonra kültür sanat ortamının ağırlığının Kadıköy’e 
kayması gerçeğinin kısmen doğru olduğunu düşünmekle beraber ondan 
çok daha önce belki yüzyılın başından beri Kadıköy’ün kültür ve sanat 
alanında farklı, kendine özgü bir yol, bir rol üstlendiğine düşünüyorum. 
Yazarından, çizerinden, Nazım Hikmeti’nden tutun da birçok ünlü 
karikatüriste kadar daha önceki kuşaklardan yakın döneme kadar Cemal 
Süreyya’ya kadar daha birçok şu anda ilk aklıma gelmeyen birçok ismin 
Kadıköy’de yaşadığını ve Kadıköy’ün kültür ve sanatla iç içe olan yaratıcı 

ortamından etkilendiğini söylemek mümkün. Dolayısıyla bütün bunlar 
zaten kendiliğinden Kadıköy Belediyesi’ne de bir yol haritası çiziyor 
denilebilir. Bizim burada günümüz itibari ile yapmaya çalıştığımız ya 
da naçizane benim yapmaya çalıştığım algılayabildiğim kadarıyla belki 
bu çizilmiş olan rolü günümüz şartlarında nasıl ileriye taşınabileceğine 
dair planlar ve projeler üretmek oluyor. Buda ancak genel yönetimin 
hem sanat üretenlerle hem de sanatı tüketenlerle hem de özel sektörle 
işbirliği yaparak bunu daha ileriye taşımak olduğunu söylemek sanırım 
yanlış olmayacaktır.

Kesinlikle böyle önemli koltukta oturan diğer kültür sanat 
yöneticilerinden her anlamda çok ama çok farklısınız, bu fark 
nereden geliyor?

Bu ifadenize pek fazla yorum yapmayacağım. Dediğim gibi ben kendi 
inisiyatifim olmadan zaten kültür ve sanatla çok haşır neşir olan bir 
ortamda büyüdüm. Biraz önce bahsettiğim gibi ailem itibari ile buna 
bir şans diyelim. Kültür sanat alanında yaratıcı olan bir çok insanla 
tanışma, onların her türlü sanata dair yaklaşımlarını gözlemleme 
şansım oldu. Can Yücel, Erol Akyavaş, tiyatroda şimdi birlikte mutlulukla 
çalıştığımız Metin Deniz Server Tanilli, Rıfat Ilgaz, Mehmet Fuat gibi 
birçok isimle tanışma, onlarla vakit geçirme onları gözlemleme şansım 
oldu. Sanıyorum genel yönetimlerin kültür sanat yöneticiliği yapan bir 
çok insanın böyle bir şansı olmadı belki ondan ötürü biraz burada farklı 
bir görüntü çiziyor olabilirim ama bu da doğrudan doğruya benim bir 
vasfım değil de koşulların bağımsız olarak getirdiği bir durum olarak 
söylemek daha doğru olacaktır.

Kadıköy sizin için ne ifade ediyor?

Kadıköy’ün benim için ne anlam ifade ettiğini sanki biraz önceki soruda 
biraz olsun cevaplamıştım. Kadıköy gerçekten de hem İstanbul hem 
Türkiye’nin farklı bir noktası. Dediğim gibi herhalde dünyada eşi benzeri 
olmayan bir ilçe. Bazen benim görevimi yapan yurt dışında yer alan 
insanlarla bir araya geliyoruz. Örneğin Strazburg Belediyesi’nin kültür 
işleri müdürü ile bir ara beraberdik. Strazburg’un da nüfusu beşyüzbinmiş, 
Kadıköy’ün de bu rakama yakın. Yani bir nevi Avrupa’daki birçok önemli 
şehir kadar nüfusu olan bir yer. Ama en önemlisi 7’den 77’e çok talepkar 
ve çok canlı, hayatın içinde çok özgüveni olan, değerleri olan ve bunların 
peşinden koşturan insanların yaşadığı bir ilçedeyiz. Bu tabi çok mutluluk 
verici. Kadıköy bir nevi Türkiye’nin modernleşme önermesinin ayakta 
kalan nadir coğrafyalarından biri. Buna maalesef mi demek lazım yoksa 
iyi ki mi demek lazım bilemiyorum. Ama sonuçta bu hem üzerinde 
düşünülmesi hem geliştirmesi hem de ülkemizdeki başka bölgelerinde 
de paylaşılarak ilerletilmesi gereken bir vasıf olduğunu düşünüyorum.

Sizin göreve geldiğiniz zaman diliminin çoğunluğu pandemiye 
denk geldi ama buna rağmen bir çok yatırımı bitirdiniz, etkinlik 
girişimde bulundunuz. Bunları anlatır mısınız?

Evet benim başladığım dönem pandemiye denk geldi ve birçok bizden 
önce başlamış yatırımları tamamlamak ve ileriye taşımak gibi zaten bir

Fotoğraf: Ozan Binici

Yeldeğirmeni Sanat

alan Kadıköy
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 sorumluluğumuz vardı. Bunların başında Jak Şalom tarafından belediye 
sunulmuş olan “SinemaTek Sinema Evi” ve Koşuyolu’nda açtığımız 
tiyatro ve görsel sanatlar mekanı “Alan Kadıköy” geliyor diyebiliriz. Bu 
yatırımlar zaten süregelen yatırımlardı ve bunların bir an önce hayata 
geçmesi, seyirci ve tüketici ile buluşması gerekiyordu. Biraz gecikmeli 
de olsa geçen sezon bunları hayata geçirdik. Eğer pandemi olmasaydı 
bir yıl önce bitirmiş olacaktık. Bunların dışında bir de “Kalamış Yaz 
Festivali” var ki benim en başından beri düşündüğüm bir projeydi. Buda 
aslında tamamen benim yarattığım bir şey değil, Avrupa ya da Akdeniz 
ülkelerinin birçoğunda yerel yönetimin yaptığı bir şey. Hep kafamda, 
daha tam olarak belki hayata geçiremedik, ilçemizde yaşayan halkımızın 
sahiplendiği “Artık bizim belediyemizin her yaz düzenli olarak yapılan 
bir festival var” diyebileceğimiz bir festivalin peşindeydik. Bu biraz 
gecikmeli olarak hayata geçti. Etkinliklere gelince yine her şeye rağmen 
pandeminin ilk yazında yani 2020 yazında Özgürlük Parkı’nda, o dönemin 
hukuki uygulamalarına uygun bir şekilde, sınırlıda olsa Sanat Park’ta 
biraz olsun Festival Kalamış’ın ön denemesini yaptık.

Alan Kadıköy, Sinematek gibi kalıcı yatırımlara dair planlarınız 
neler? Kadıköy’e benzeri kalıcı kültür sanat yatırımları devam 
edecek mi, yeni sürprizler var mı?

Açıkçası önceliğimiz bunlara yeni yatırımlar eklemek yerine var olan bu 
merkezlerimizin daha efektif çalışmasını sağlayabilmek, daha doyurucu 
daha zengin programlarla halkımızla bulaşmasını sağlayabilmek. 
Dolayısıyla, evet üzerinde çalıştığımız bir - iki yeni proje var ama şu 
an yeterince olgunlaşmadıkları için konuşmak içinde çok erken. Ama 
önceliğimizin var olan sanat yatırımlarımızı, kültürel yatırımlarımızı 
daha zengin bir içerikle ve daha çok kitleye, daha farklı yaş gruplarına 
ve demokratik olarak ilçenin tamamına yayılacak şekilde örgütlemek.

Yıllardır süren “Özgürlük Parkı Tiyatro Festivali”ni başka bir boyuta 
taşıdınız bundan bahseder misiniz? Tiyatroya ve tiyatroculara 
belediye olarak imkân sunuyor ve hiç bir kurumunun yapmadığı 
şekilde destek veriyorsunuz, bundan bahseder misiniz?

Daha önceki sorularda cevapladığı gibi pandemi sırasında sanat Park’ta 
2020 yazında yaptığımız etkinliği hem tiyatronun hem de konserlerin 
yer aldığı bir etkinlikti. Bu etkinliğe başlamakla beraber biz yıllardır 
sürdürülen 15 gün yetişkinlere yönelik olarak bir bedel bir ücret 
ödemeden vatandaşlarımıza sunulan tiyatro festivalinden vazgeçtik.15 
gün çocuklara yönelik süren ücretsiz “Çocuk Tiyatro Festivalimiz” devam 
ediyor. Diğerinden neden vazgeçtik diye sordunuz, çünkü “Kalamış Yaz 
Festivali”nde de aynı şeyi benimsedik bir ölçüde sürdürmeye çalışıyoruz. 
Bunun en başında yerel yönetim, sanat ve kültür içerik üreticileri ve 
tüketicileri, vatandaşlar ve özel sektör arasında bir işbirliği halinde bir 
nevi imece (bu sevdiğim bir laf) yaparak bu işi ileriye taşımanın mümkün 
olabileceğini düşündüğümü söylemiştim. Dolayısıyla ben her halükarda 
vatandaşlarımızın çok cüzi de olsa kültür sanat etkinliklerine bir bedel 
ödemeleri gerektiğine inanıyorum. Bu tabi giderek ağırlaşan ekonomik 
koşullar karşısında bu fikri savunmak zorlaşıyor olabilir fakat bizim 

bu bağlamda belirlediğimiz bedeller gerçekten çok küçük bir bedeller. 
Geçtiğimiz yaz ve bu yaz Özgürlük Parkı’nın kullanımını arttırdık. 
Temmuzun başından Eylül’ün ortasına kadar yaklaşık 75 günlük uzun 
bir sürece yayıldı. Ve bu sefer tıpkı kış aylarında Caddebostan Kültür 
Merkezi, Barış Manço Kültür Merkezi ve Kozyatağı Kültür Merkezi'nde 
yaptığımız gibi başta tiyatro toplulukları olmak üzere burayı tahsis etmeye 
başladık .Burada tiyatro gruplarını çok makul, ki geçen sene zaten çok 
komikti, bir rakam ile tahsis ettik .Bu yılda pandemi koşulları ortadan 
kalktığı için en azından hukuken kalktığı için yine kamu denetiminde, bizi 
kamu nezdinde zarara uğratmayacak noktada ve de piyasa koşullarının 
çok altında bir şekilde Özgürlük Parkı’nı tiyatro topluluklarına tahsis 
etmeye devam ediyoruz .Amacımız dediğim gibi vatandaşla sanatçıların 
bizim aracılığımızla buluşmasını sağlamak. Öte yandan da bu yıllardır 
gelenekselleşmiş olan Özgürlük Parkı’ndaki Tiyatro Festivali’ni bir 
şekilde tekrardan canlandırmak istemiyor değiliz. Bu yönde 2023 için 
yine bir takım planlarımız var. Yine hiçbir zaman bedava olması taraftarı 
değiliz ama tahsisli çalıştığımız zaman da bu sefer de tiyatro gruplarının 
kendilerini döndürebilmek için tespit ettikleri bedeller karşısında biletler 
çoğu zaman tiyatro sevenlere yüksek geliyor. Burada da bir denge 
tutturacak şekilde yine bir formülasyonla 2023’te biraz olsun bu Özgürlük 
Parkı’ndaki Tiyatro Festivali ruhunu tekrardan canlandırmaya çalışacağız. 
Tiyatro gruplarına yaptığımız yardıma gelince, veya sunduğumuz 
imkanlara gelince en başta yine bahsettiğim gibi yerel yönetimlere kültür 
sanat alanında olması gerekenden çok daha yük bindiği bir ortamda 
yaşıyoruz. O yüzden de kimseyi yeri geldiğinde memnun edemiyoruz. 
Tiyatrocuları sorsanız binbir tane şikayette bulunabilirler. Yaptığımız 
yardımları yeterli olmadığını söyleyebilirler. Bunu iyi planlamak lazım. 
Sadece tiyatroculara bütçemizi harcayarak bu işin altından kalkmamız 
gerçekçi değil. Ama her zaman başta “Kadıköy Tiyatro Platformu” olmak 
üzere bütün tiyatrocularla fikir alışverişine açığız. Elimizden geldiğince 
onların projelerini destekleme konusunda onların yanındayız. Sonuçta 
bu sadece bir yerel yönetimin altından kalkabileceği bir şey değil ama 
hep beraber oluşturulacak olan çözümlerle, geçmişte olduğu gibi, ilk 
sırada yerimizi almaya devam edeceğiz.

Sizin yönetiminizde bulunan dünyanın ünlü konser salonları 
arasında rahatlıkla yer alabilecek potansiyele sahip Süreyya 
Opera hakkında ne düşünüyorsunuz? Süreyya Operasına dair 
düşünceleriniz ve planlarınız var mı?

Süreyya operası dediğiniz gibi dünyada az eşine rastlanır bir yapı. Bunun 
bizim bugün kullanımıyla tekrardan sanatseverlerle buluşmasında 
hem geçmiş dönemdeki belediye başkanımız Selami Öztürk’ün hem 
de hali hazırda da Süreyya Operası’nın danışmanlığını yürüten sevgili 
Murat Katoğlu’nun çok ciddi payı var. Tabi çok büyük bir potansiyel 
barındırıyor. Hali hazırda aramızdaki bir protokol uyarınca Devlet Opera 
Balesi haftanın 6 günü orayı kullanıyor. Biz belediye olarak haftanın bir 
günü içerik programlıyoruz. 

Sinematek

Süreyya Operası
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Konser Arkası Osman ENFİYECİZADE

İlk defa Süreyya Operası’nda caz konseri yapılmasını sağladınız 
ve İstanbullu caz severlerin yıllardır sitem ettikleri bu hasrete 
son verdiniz. Gerisi gelecek mi, başka sürprizler var mı?

Evet geçtiğimiz aylarda bir deneme yaptık. Klasik müziğin dışına çıkarak 
orda bir festivalin caz etkinliğine yer verdik ve bu tip işbirlikleri yapmayı 
düşünüyoruz ama şunu da unutmamak lazım her merkezimizin belli bir 
kimliği ve bu kimliği yansıtan bir içerik sunması gerektiğini düşünüyoruz. 
Böyle daha da değerlendiğini düşünüyoruz. Dolayısıyla böyle denemeleri 
yaparken belli bir özen göstermek lazım. Ben özen lafını özellikle seçtim 
çünkü bizden önce bir ürkeklik olduğunu hissediyordum. Bu konuda 
belki daha cesur olacağız fakat başta Süreyya Operası olmak üzere 
bütün mekanlarımızın kimliğine de dikkat edeceğiz

Ve gelelim Kadıköy’e yepyeni bir soluk ve heyecan getiren ve iki senede 
İstanbul’daki en ünlü festivallerden biri haline gelen “Kalamış Yaz 
Festivali”ne. Çok büyük bir iş başardınız ve arka planda çok büyük özveriler 
ve dostluk ilişkileriniz çerçevesinde bilinen ya da bilinmeyen direk ya 
da dolaylı sponsorluklarla ve kamu bütçesini çok duyarlı harcayarak 
harika bir festivalin hayata geçmesine vesile oldunuz.

Bize “Kalamış Yaz Festivali” nasıl doğdu anlatır mısınız? Nereden 
başladınız, neler yaşadınız? Bu festivale dair hayalleriniz ne? 
Bize detaylı bir şekilde anlatmanızı rica ediyoruz.

Kalamış yaz festivali ile ilgili başlangıç noktamızı biraz önceki bir sorunuzda 
anlatmaya çalışmıştım. Ne gibi zorluklar yaşadınız derseniz saymakla 
bitmez. Yani hala şimdi ikincisi devam ederken bunu söylemek ne kadar 
doğru bilmiyorum ama gerçekten bir çılgınlık. Çünkü sadece Türkiye’de 
değil dünyada herhalde böyle bir festival pek yok. Genelde festivaller 
ya kısa süreli ya da çok geniş zamana yayılmış az etkinlikten ibarettir. 
Biz gerçekten Temmuz ayının başında başlayıp Ağustosun sonuna 
yaklaşık iki ay boyunca 40’a yakın konser 20 ye yakın film gösterimi ile 
60 etkinliği hayata geçirerek bu festivali yürütüyoruz. Bizim için çok 
çok kıymetli. Aslında bunu daha da çok değiştirmek ve geliştirmek 
istiyoruz fakat bunu yaparken bir çok şeye dikkat etmek lazım. Öncelikle 
festivali Kalamış “Atatürk Parkı”nda yapıyoruz. Kalamış Atatürk parkı 
zaten Kadıköylülerin hali hazırda kullandığı ve özellikle bizim festival 
yaptığımız dönemde daha da çok kullandıkları bir yeşil alan. Orada 
alışkanlıkları var. Dolayısıyla bu alanın bir kısmını da olsa böyle bir 

festivale ayırmanın artıları ve eksileri var. Eksileri sanırım Kalamış ve 
Fenerbahçeliler en çok bana kızıyorlardır, bana hep ateşten gömlek ya 
da hedef tahtası diyorsanız evet hedef tahtasına geldiğim noktalardan 
bir tanesi burada bu konserleri düzenleyerek mahallelerimize verdiğimiz 
tırnak içinde “rahatsızlık”!

Ama öte yandan kat ve kat büyük bir memnuniyet olduğu da yadsınamaz 
bir gerçek. Bir kere öncelikle orayı fiziksel ve manevi kapasitesi 
ötesinde kullanmama konusunda ve buna özen göstermek zorunda 
olduğumuzun bilincindeyiz. Onun dışında biz burayı sadece popüler 
isimlerle yürütmek düşüncesinde değiliz hatta tam tersine özellikle 
pandemiden çıkış sürecinde olduğumuz bu yaz ülkemizde yaşanan 
“kültür sanat festivalleri patlaması!” göz önünde alındığında olabildiğince 

programımızın özgün olmasını ve başka yerlerde yer alan grupların bizim 
“Kalamış Yaz Festivali”nde çıkmamasına dikkat etmeye çalışıyoruz. Bu 
tip festivallerde pek rastlanmayan ölçüde klasik müzik ve caz örneklerine 
ağırlık veriyoruz. Popüler isimleri seçerken de yine Kadıköy’deki yaşayan 
komşularımıza hitap edecek ve yeri geldiğinde de Kadıköy de zaten 
üretim yapan grupların ağırlıklı olmasına dikkat etmeye çalışıyoruz. 
Bu konuda bir ölçüde başarılı olduğumuzu söylemek mümkün ve buda 
bize mutluluk veriyor. Bu festivalin geleceğinde dair daha ne olabilir 
diye sesli düşünürsek belki başka bir takım küçük ortamlar yaratarak 
sadece akşam 21:00 - 23:30 arası konser ve film gösterimlerinin ötesine 
geçerek başka bir takım içerikler, özellikle Kadıköy halkının bir fiil 
üretim sürecinden alacağı daha çok kendi sözünü söyleyebileceği bir 
takım yan yada alt başlıklar açmak isteriz. Ama dediğim gibi bu yine 
oranın fiziksel koşullarına zorlamayacak şekilde olacaktır. Bir de her şey 
sadece bizim kararlarımızı bağlı değil… Ülkenin ve dünyanın ekonomik 
koşullarına da bağlı, bu mümkün olursa sevgili Kadiköylüleri biraz daha 
fazla uluslararası içerik ile buluşturmak istiyoruz.

Kalamış "Atatürk Parkı" Festival Alanı
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20.07.2022.. Mekân, Haliç Kongre Merkezi.. 13. İstanbul Uluslararası Opera 
Festivali’nin ikinci etkinliği.. Muhteşem bir sahneleme ile gerçekleşen 
“Tosca” temsili.. Kesinlikle, tek kelime ile “muhteşem” idi. Ki, salonu 
dolduran binlerce kişinin, hem temsil esnasında, en önemli aryalar ve 
düetlerin yorumlarında, hem temsil finalinde alkışları bitmek bilmedi. 
Gerek sesler, teknikler, oyunculuklar, gerek orkestra, birbirleriyle uyumlar, 
gerek dekorlar, sahneleme, her türlü detay, tüm salonu adeta büyüledi. 
Hem sahne üzerinde, hem sahne arkasında yer alan, solistlerden, 
orkestraya, şefe, dekor, kostüm, ışık tasarımcılarına, tüm teknik ekibe, 
destek veren, katkı sağlayan tek tek her isme, yürekten tebrikler ve 
sonsuz teşekkürler eşliğinde, bu unutulmaz geceden birkaç not eklemek 
istiyorum naçizane; orada bulunup da o derin duygu yoğunluğunu 
yeniden hissetmek isteyenlerle, yerinde izleyemeyip de o an’ları merak 
edenlere, bir nebze de olsa mutluluğu, gururu, ruhu besleyen o güçlü 
ivmesi bulaşsın diye.   

“Sahnelemenin en büyük alkışları, Prof. Dr. Zeliha Berksoy 
Hoca’ya..”

Öyle çok detay var ki anlatmak istediğim, temsilin büyüsü hâlâ ilk anki 
gibi. Türk operasında, ilk sahneye konulan eserlerden biri “Tosca”. Bu 
kez sahneye koyan isim de çok özel; Prof. Dr. Zeliha Berksoy. Hepimizin 
bildiği gibi, ülkemizde Tosca karakterini ilk kez seslendiren büyük sanatçı 
Semiha Berksoy’un kızı aynı zamanda kendisi. Bu sahnelemenin ilk 
gösterimi, geçtiğimiz nisan sonunda Ankara’da yapıldığında da müthiş 
etkilemişti her birimizi. Bir röportajında Zeliha Berksoy Hoca, eseri “Aşk 
hikâyesinin ötesinde, İtalyan Cumhuriyeti ve o dönemki Fransız Devrimi 
üzerine, sahneye taşıdığını” söylerken, dekor olarak, orijinal “Sant’Andrea 
kilisesini canlandırdıklarını ve bu detayın bugüne kadar hiçbir Tosca’da 
uygulanmadığını” belirtmişti. Tıpkı, Scarpia’nın makam odasının, onun 
iktidarını yansıtan dekoru gibi, ya da Cavaradossi’nin kurşuna dizildiği 

“Üç başrol ve üç muhteşem isim.. Soprano Angela Gheorghiu, tenor Murat Karahan ve bariton Nikoloz Lagvilava.. Üstelik 
bu özel isimler, aynı temsilde bir arada ve benim şehrimdeler. Tam da İstanbul Opera Festivali’ne yakışır şekilde, tam da 
güçlü bir vizyonun ispatı, ülkemiz operasının, özellikle son yıllardaki yeniden yükselişinin, kalitesinin, gücünün yine müthiş 
bir göstergesi. Biz seyirciler içinse, böyle büyük bir prodüksiyonu, böyle büyük sanatçılar eşliğinde, kendi ekibimizin 
sahnelemesi ile ülkemizde seyredebiliyor olmak, ayrı bir mutluluk ve gurur vesilesi..”  
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sahnenin gök gürültüleri gibi, “herşey hakiki olsun” istemişti. Dekor 
tasarımı Özgür Usta’ya, kostüm tasarımı Serdar Başbuğ ve Aydan Çınar’a, 
ışık tasarımı Yakup Çartık’a, koreografisi ise Özge Ay’a ait olan eserin 
müzikleri de,  müthiş Alman şef Raoul Grüneis –ki aynı zamanda Ankara 
Devlet Opera ve Balesi Genel Müzik Direktörü’dür- yönetiminde, İstanbul 
Opera ve Balesi Orkestrası tarafından mükemmel şekilde seslendirildi. 
Öyle ki, şu anda yazarken bile, eserin en can alıcı an’larından “E Lucevan 
Le Stelle” aryasının girişinde, Ecesu Sertesen’in nefes verdiği klarnet 
solo’nun ruhumuza derinden işleyişi, yeniden aynı yoğunluğu ile kendini 
hissettirdi. Yine söylüyorum; temsilin tüm izleri taptaze hâlâ, az önce 
izlemiş gibi ve biliyorum daha çok uzun süre devam edecek aynı etki. 

“Dev isimler, İstanbul sahnesinde, aynı temsilde, bir arada”

Ve.. Eser’in karakterlerine gelince.. Floria Tosca, Mario Cavaradossi 
ve Baron Scarpia.. Üç başrol ve üç muhteşem isim.. Soprano Angela 
Gheorghiu, tenor Murat Karahan ve bariton Nikoloz Lagvilava.. Dünya 
çapında çok özel isimler, ki, neden dünya sahnelerinin en aranılan 
isimleri olduklarını bir kez daha, çok net olarak gösterdiler. Üstelik 
bu özel isimler, aynı temsilde birarada ve benim şehrimdeler. Tam da 
İstanbul Opera Festivali’ne yakışır şekilde, tam da güçlü bir vizyonun 
ispatı, ülkemiz operasının, özellikle son yıllardaki yeniden yükselişinin, 
kalitesinin, gücünün yine müthiş bir göstergesi. Biz seyirciler içinse, 
böyle büyük bir prodüksiyonu, böyle büyük sanatçılar eşliğinde, kendi 
ekibimizin sahnelemesi ile ülkemizde seyredebiliyor olmak, ayrı bir 
mutluluk ve gurur vesilesi.  

“Floria Tosca: Angela Gheorghiu”

Angela Gheorghiu, temsilin Tosca’sı, Romen soprano, tabi ki opera 
dünyasının en önemli isimlerinden, uzun yıllardır parlayan en önemli 
yıldızlarından, en aktif, en tanınan sanatçılarından biri, tam bir “diva” 
bilindiği gibi. New York Sun’ın “Dünyanın en büyüleyici opera yıldızı” 

tanımı bile zaten onu anlatmak için başlı başına yeterli. Kendisini 
ilk defa, yine şehrimde İstanbul’da, Aya İrini’de, 2007’de İKSV Müzik 
Festivali Gala Konseri’nde   canlı izleme şansım olmuştu. Sonrasında 
ise ancak 2017’de, bu defa da Atina Akropolü’nün “Herodes Atticus 
Odeon”unda, Mario Frangoulis ile verdikleri konserde dinleyebilmiştim. 
Bir opera temsilinde ilk canlı izleyişim oldu Gheorghiu’yu. Ve iyi ki de 
oldu. Tarifsizdi. Uluslararası ilk çıkışını 1992 yılında “La Boheme” 
operasının “Mimi” karakteri ile yapan, akabine La Traviata, Roméo et 
Juliette, Pagliacci, L’elisir D’amore, Simon Boccanegra, La Rondine, Faust, 
Carmen, Turandot, Werther, Adriana Lecouvreur gibi sayısız repertuarı 
yanında “Tosca” ile de hafızalara ve gönüllere kazınan, günümüzün en 
güçlü yorumculardan biri. Ve tabi, dünyanın en önemli opera sahneleri 
yanında, sinema filmi ve sayısız açılışlar, ödül törenleri gibi alanlarda 
da sıklıkla yer alarak, opera sanatının tanınması ve sevilmesinde de çok 
aktif olarak katkı sağlayan müthiş bir sanatçı aynı zamanda, çok yönlü, 
çok etkili. Belki de tüm bu özellikleri sayesinde daha da hızlıca, tüm 
salonu hipnoz halinde büyülü dünyalara sürükleyiverdi. Hele ki, eserin 
en önemli aryalarından “Vissi D’arte”de, tam da beklediğimiz gibi, her 
bir nota ile yüreklerimize kadar işledi. Pür dikkat, nefessiz izledik her 
sahneye çıkışta kendisini. Sahnedeki duruşu ile, tecrübesinin verdiği 
rahatlığı ve doğallığı ile, tekniğinin mükemmelliğini birleştirip hayran 
bıraktırdı yine kendisine hepimizi. Tıpkı, diğer önemli başrolü kendisi ile 
paylaşan bir diğer büyük isim, uluslararası arenadaki gururumuz, Türk 
tenor Murat Karahan gibi.

“Mario Cavaradossi: Murat Karahan”

Cavaradossi; Puccini’nin bu önemli eserinin, başyapıtının, bir diğer 
karakteri. Ne büyük bir mutluluk ve ne büyük bir gurur ki, canlandıran 
Türk sanatçı da, opera gibi, sanatın en zor, en saygın, en zengin, en 
kapsamlı dallarından –ve tabi ki en çok önyargıya açık, en tutucu 
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kollarından- birinde, dünyanın en önemli isimleri arasında; hem bu 
karakter, hem “Turandot”un “Calaf”ının, zamanımızdaki en başarılı 
yorumcularının başında, dünya sahnelerinin peşinde koştuğu yıldızlarından 
biri. Verona Arenası’nda, ünlü Daniel Ören şefl iğinde gerçekleştirdiği 
“Aida” temsili ardından, Berlin Devlet Operası’nda, efsane isim Zubin 
Mehta şefl iğinde art arda yer aldığı ve yine büyük başarılara imza attığı 
“Turandot” performanslarından, ayağının tozuyla geldiği bu festivalde 
de, tecrübesini, kendine has o müthiş tekniğini, benzersiz ses rengini, 
usta yorumunu, rolünü ete kemiğe büründürdüğü oyunculuğunu, 
kısacası, yarattığı Karahan markasının gücünü, müthiş bir başarı ile 
konuşturdu yine. Hem de nasıl konuşturmaktı, devleşti yine sahnede. 
Kendisini, aynı eserde, Tosca’da, geçtiğimiz ekim ayında, yine kendi 
gibi, alanının, operanın en saygın isimleri ile birlikte sahne aldığı bir 
büyük salonda daha izleme şansım olmuştu; operanın yaşayan en büyük 
sanatçılarından Placido Domingo’nun orkestra şefl iğinde, günümüzün 
en büyük diğer sopranosu Anna Netrebko ve muhteşem bariton Elçin 
Azizov ile başrollerde, Moskova’nın ünlü Bolşoy sahnesinde. Orada 
da, aynı önceki günün İstanbul temsili gibi, kâh yumuşacık, duygu dolu 
ses tonuyla, kâh çok güçlü, gümbür gümbür çağladığı çıkışlarıyla, bu 
alanın en iyilerinden olduğunu ispatlamıştı yine tüm dünyaya. Hele 
ki bu eserdeki bu denli başarıların, bir nedeni daha var biliyoruz ki 
hepimiz. Her seferinde tüylerimizi diken diken eden, gözümüzden bir 
damla yaşı süzdürüveren, yüreklerimizde her seferinde paha biçilmez 
bir özel yer daha edindiren. ATA’mızın en sevdiği opera eseri Tosca, ve 
en can alıcı yeri “E Lucevan Le Stelle” de, onun en sevdiği arya. Ve yine 
biliyoruz ki Karahan, her röportajında vurguluyor, “dünyanın neresinde 
seslendirirsem seslendireyim, hep Ata’mıza ithaf ederim” diyor gururla. 
Ondandır yine alkışlar dinmedi bu duygu dolu aryanın yine her zamanki 
gibi müthiş icrasında İstanbul’da da. Tıpkı muhteşem soprano Angela 
Gheorghiu ile temsil boyu süregelen düetlerde yenilenen alkışlar gibi, öyle 
büyük iki isim birarada ki, temsil sonuna kadar sabredemiyor salonda 
kimse, başarı bu denli büyük olunca, o coşkuyu yürekte o kadar süre 
bekletebilmek zaten mümkün değil ki. 

“Baron Scarpia: Nikoloz Lagvilava”

Ve Scarpia.. Diğer önemli başrol, temsilin kötü adamı, bir diğer zor 
karakteri. Lâkin, yine öyle bir sanatçı geliyor ki sahneye, zorluk da ne 
ki, hem sesi, hem oyunculuğu ile, bir anda avucunun içine alıveriyor o 
da salondaki tüm seyircileri. Gürcü bariton Nikoloz Lagvilava.. Ülkesi 
Gürcistan yanında, Prag, Varşova, Moskova, Berlin, Essen, Düsseldorf, 
Oslo, Beyrut gibi pek çok şehrin sahnesinde de sıklıkla yer alan müthiş 
yorumcu, daha çok uzun yıllar dünya sahnelerinde böylesi başarılarla 
parlamaya devam edecek, çok belli. 2001’de Fransa’nın Strasburg şehrinde 
“Avrupa Kültür Vakfı Ödülü”nü,  2003’de Gürcistan Şarkı Yarışmasında 
birincilik ödülünü kazanan baritonun repertuarı çok geniş; Un Ballo in 
Maschera, Nabucco, La Traviata, Aida, Otello, La Forza del Destino, 
Don Pasquale, Le Villi, Madama Butterfl y, Don Giovanni, Cosi fan tutte, 
Il Barbiere di Siviglia, Aleko ve tabi ki Tosca, en belirginleri. Ki, İstanbul 
performansında da, şimdiye kadarki bu sahne tecrübeleri ve kendine 

özgü güçlü yorumu ile, finalin uzun süreli coşkulu alkışları ile müthiş 
bir karşılık gördü.

“Emeği geçen her bir isme, minnet ile..”

Her ne kadar, böylesi bir temsilin hafızalarımıza bıraktığı o müthiş izler, 
satırlara sığamayacak olsa bile, burada tek tek yer veremediğim, emeği 
geçen her bir isme, yeniden ve yürekten, tekrar tekrar teşekkürler ile, hem 
festivalin devamında, hem diğer etkinliklerde, şehrimizde, ülkemizde, 
daha nice muadiline tanıklık edebilmenin umudu, ve dahi gerçekleşecek 
olduğundan emin olmanın haklı gururu eşliğinde, sanat, her daim ışık 
olsun, ivme olsun, mutluluk versin, güç versin diliyorum hepimize, nice 
huzurlu, aydınlık, güzel günlerde.. Cavaradossi’nin her seferinde haykırdığı 
gibi, hissettirsin hep en güçlü hali ile; “Ve ben, daha önce hayatı hiç bu 
kadar sevmemiştim” diye..
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Amerika'dan Yükselen Değer
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Müzisyenin Sesi - Can Canel ile Söyleşi
Esin HAMAMCI

Amerika'dan Yükselen DeğerAmerika'dan Yükselen Değer

Müzisyenin Sesi - Can Canel ile Söyleşi
Esin HAMAMCI

Müziğe olan ilginiz ve Türkiye’deki müzik kariyeri yolculuğunuz 
nasıl başladı? 

Ben İstanbul, Kadıköy'de doğdum. Babam müzisyen. Gitarist ve Türkiye'nin 
ilk özel radyocularından. Aslında müzik ve müzik aletlerinin olduğu bir 
evde büyüdüm. Altı yaşından beri bir yandan okula giderken bir yandan 
da piyano, gitar ve perküsyon eğitimleri aldım. Evimize sürekli çok 
değerli müzisyenler gelip giderdi. Ailem küçük yaştan itibaren müzik 
eğitimi almamı teşvik etti. Kendi yolumu kendim çizmem konusunda hep 
desteklediler. Film müziklerine olan ilgim ise küçükken çok sevdiğim 
filmlerin müziklerine dikkat etmemle başladı. Yüzüklerin Efendisi, Harry 
Potter, The Matrix gibi "film tarihinin" önemli filmlerini sinemalarda 
izleme şansına sahip bir jenerasyondan geliyorum. Çocukluğumda evde 
bu filmlerin CD'lerini alır ve tekrar tekrar izlerdim. Bazen filmleri sadece 
müziklerini dinlemek için izliyordum. Sonunda meslek seçimimi de bu 
konu üzerinde yapmaya karar verdim.

17 yaşında Berklee College of Music’e burslu kabul edildiniz. 
Okulu onur derecesiyle bitirdiniz. Buradaki maceranızı anlatmak 
ister misiniz? Buradaki eğitiminiz hayatınıza nasıl yön verdi?

Aslında benim Amerika’daki hikâyem 15 yaşında küçük bir çocukken New 
York'un önemli sahnelerinden Rebel'de bir konser vermemle başladı. 
Aynı yıl çok merak ettiğim Berklee College of Music'i görmeye Boston'a 
gittim. Oradaki imkânlar ve okulun atmosferi beni o kadar etkiledi ki 
Türkiye'ye döndüğümde çok yoğun bir tempo ile çalıştım ve 16 yaşımda 
Berklee 5 Week Summer Program'a burslu olarak kabul aldım. Orada 
geçirdiğim süre beni okula hazırlayan çok değerli bir deneyimdi. O yaz 
okulun üniversite eğitimi için giriş sınavlarına başvurdum ve burslu olarak 
kazandım. Henüz lise üçüncü sınıfta olduğum için ülkeme dönüp liseyi 
bitirdim ve 17. yaş doğum günümün ertesi günü üniversiteyi okumak 
için Boston'a gittim. Okuldaki ilk yılımın ardından da Film Müziği ve 

Kompozisyon bölümlerinin her ikisine birden double major olarak devam 
hakkı elde ettim. Mezun olana kadar burada tamamladığım eğitimim 
beni müzik hayatıma daha profesyonel bir şekilde hazırladı.

Bestelerinizle Hollywood yolunca hızla ilerlediniz. Shrek, 
Madagaskar gibi önemli animasyon filmlerinin yapım şirketi 
DreamWorks’ün yeni animasyon filminin müziklerini hazırlayan 
ekipte yer aldınız. Buradaki projelerinizden bahsetmek ister 
misiniz? Projeye nasıl dahil oldunuz?

Ben çizgi film müzikleri üzerinde çalışmayı özellikle çok seviyorum 
ve keyif alıyorum. DreamWorks için çalışan bir ekip orkestrasyon ve 
komposizson yapacak ve bu besteleri bilgisayar ortamında mock-up 
olarak hazırlayacak bir besteci aradıklarını duyurdular.

“Ülkemin adını en iyi şekilde duyurmak da buradaki en büyük hayallerimden”

Amerika'da eğitim ve çalışmalarını sürdüren genç piyanist, besteci, şef Can Canel ile çok keyifl i bir söyleşi 
gerçekleştirdik. 
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Kendilerine göndermiş olduğum örnek çalışmalarımı dinleyip, beni 
besteci ve "orchestrator" olarak projeye dahil ettiler. Yakında Netfl ix’de 
başlayacak olan bu animasyon için hâlen çalışmaya devam ediyorum. 
Bana verdikleri taslakları aranje edip, orkestrasyonlarını yapıyorum.

Call of Duty, WW II, Lara Croft gibi pek çok oyun müziklerinin 
bestecisi Wilbert Roget ve I am Legend ve Spider Man gibi filmlerin 
müziklerinin bestecisi Pete Anthony’nin dikkatini çektiniz. Pete 
Anthony ile tanışıklığınız nasıl başlıyor?

Wilbert Roget, çocukken neredeyse her gün oynadığım bir sürü oyunun 
müziklerini yazmış bir besteci. Los Angeles'a taşındıktan sonra bazı 
önemli isimlerle irtibat kurma şansım oldu. Kendisine bestelerimi 
gönderdim. Bestelerimi dinledikten sonra çok başarılı bulduğunu ve 
bestelerimin orkestrasyon ve komposizyon tekniğini çok beğendiğini 
açıklayan uzun bir mail attı.

Pete Antony ile tanışmam ise çok daha heyecanlı. Bir sabah telefon sesiyle 
uyandım ve telefondaki Pete Antony idi. Bestelerimi dinledikten sonra 
beni aramak istediğini söyledi. Bundan sonraki kariyerim konusunda 
bana mentorluk yaptı ve fikir önerilerinde bulundu. Kendileri ile irtibatımı 
sürdürüyorum. Onların dikkatini çekmeyi başarmamın sebebinin, 
mesleğime tutukla bağlı olmamın bestelerimdeki heyecana yansıması 
olduğunu düşünüyorum.

Boston Konservatuvarı Dans Tiyatrosu için oda orkestrası ve 
dans koreografisi yazdınız ve 2019'da canlı olarak prömiyerini 
yaptığınız “Yaylı Çalgılar, Perküsyon ve Piyano için Müzik” adlı 
dans kompozisyonu ile tanındınız. Dans koreografi üzerine 

müzik üretmek ile film için bunu yapmak arasında hazırlanma 
açısından nasıl fark var. Hikâyeye nasıl bakıyorsunuz?

Boston Conservatory Dance Tiyatrosu’nun Berklee ile iş birliği yaptığı bir 
projeye kabul almıştım. Bu iş birliği içerisinde Boston Konservatuarı dans 
koreografl arı benden sahneye koymak için bir beste istediler. Buradaki 
fikir, ses, müzik ve vücut hareketi arasında bağlantı kurmak, müzisyenler 
ve dansçılar için ortak bir müzik-beden dili geliştirmekti. Önce ben ve dans 
koreografl arı birlikte, sahneye koyacağımız dans performansı için benim 
besteleyeceğim bir konu oluşturduk. 3 dansçımız olacaktı ve her dansçı 
farklı bir aşk duygusunu temsil ediyord; platonik, romantik ve ümitsiz 
aşkı. Ben bu temaya uygun bir müzik besteledim ve dans koreografl arı 
buna uygun bir dans yarattılar. Daha sonra dans performansı sırasında 
sahnede besteyi canlı çalacak olan oda orkestrası ve dansçılar ile birlikte 
provalarımız başladı. Nihayetinde sahne aldığımız gece, canlı orkestra 
eşliğinde çok keyifl i bir dans performansı ortaya çıktı.

Türkiye’deki konservatuvar öğrencilerine söylemek istedikleriniz 
var mıdır?

Ne yazık ki Türkiye’de henüz film müziği eğitimini yurt dışındaki gibi 
donanımlı veren bir okul yok.  Umarım ileride bu konuda ülkemiz 
için güzel bir değisiklik yapabiliriz. Böyle donanımlı bir film müziği 
eğitimi, ülkemizden çıkan film, dizi ve reklamların da kalitesini dünya 
standartlarında yükseltmiş olur.

Onun dışında benim öğrendiğim en önemli şey, kimseden olumsuz bir 
yönde etkilenmeden, ilham alarak kendi yolumda ilerlemem gerektiği 
oldu. Bir besteci olmak istiyorsanız çok okumalı, dinlemeli, araştırmalı 
ve elde ettiğiniz kazanımları kendi özgün tarzınızla harmanlamalısınız.

Şu anda Los Angeles’ta yaşamaktasınız. Buradaki müzik 
oluşumları ve sektörü üzerine neler söylemek istersiniz? Ve 
Los Angeles’ta neler yapmaktasınız?

Çalışmalarımı Los Angeles’daki kendi stüdyomdan yapıyorum. Film 
müziği bestelerinin yanı sıra, reklam, çizgi film ve video oyunları müzikleri 
de yazıyorum. Buradaki müzik ortamının içinde bulunmak kesinlikle 
çok büyük bir avantaj. Dünya film müziği piyasasının kalbi Hollywood 
ve burada çok değerli sanatçılar ile tanışma ve birlikte çalışma şansı 
yakalıyorum. Burada dünyanın en büyük film stüdyolarını görme ve 
tecrübe kazanma şansınız da oluyor. Tabi ki ülkemin adını en iyi şekilde 
duyurmak da buradaki en büyük hayallerimden.
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MM üzik tüm canlılara hitap eder ve müzikten evrensel olarak 
her canlının zevk aldığı bilimsel olarak da kanıtlanmıştır.
Bilimsel keşifl er bazı hayvanların, insanlar veya kendileri 

tarafından yaratılan müziğe nasıl tepki verdiğine dair bu araştırmalara 
çok net verilerle ışık tuttu.

KUŞLARIN BEYİNLERİ MÜZİĞE İNSAN BEYNİ GİBİ TEPKİ VERDİ

Kuşlar, muhtemelen hayvanlar aleminin en tanınmış şarkıcılarıdır. Birkaç 
yıl önce, Emory Üniversitesi'ndeki araştırmacılar, kuşların insanlar gibi 
gerçekten müzik yapıp yapmadığını öğrenmek için yola çıktı. Bunu 
bulmak için, erkek kuşların sesini dinlerken hem erkek hem de dişi ak 
kuyruklu serçelerin beyinlerini incelediler.

İnsanlar müzik dinlediğinde, amigdalalarımız tepki olarak genellikle 
aydınlanır.

Dişi ak kuyruklu serçelerin kuş seslerine benzer beyin tepkilerine 
sahip olduğu ortaya çıktı. Beynin amigdalaya benzeyen kısmı, erkeğin 
şarkısını dinlerken aydınlandı. Erkek kuşların ise, insanların sevmedikleri 
müzikleri dinlediği zamankine benzer beyin tepkileri vardı. Çalışmanın 
baş araştırmacısı Sarah Earp, "Aynı sinirsel ödül sisteminin üreme 
durumundaki erkek kuş ötüşlerini dinleyen dişi kuşlarda ve sevdikleri 
müziği dinleyen insanlarda aktive olduğunu bulduk." açıklaması yaptı.

BALIKLAR BESTECİLER ARASINDAKİ FARKI BİLİYOR.

2013 yılında Behavioral Processes dergisinde, Japon balıklarının 
besteciler arasında ayrım yapmak için eğitilebileceğini ortaya koyan 
bir çalışma yayınlandı. Keio Üniversitesi'ndeki araştırmacılar, çalışmada 
iki bestecinin müzik parçalarını kullandılar: Igor Stravinsky ve Johann 
Sebastian Bach. Amaç, Japon balıklarını doğru bestecinin müziği 
çalarken yemekle dolu bir topu kemirecek şekilde eğitmekti. Bir grup 
balık Stravinsky' yi ve ayrı bir grup Bach'ı aldı. Balıklar müziği duyduğunda, 
topu kemirmeye gittiler ve yiyecekle ödüllendirildiler. Balık, bir bestecinin 
müziğini ödülle ilişkilendirdiğinizde, araştırmacılar diğer bestecinin 
müziğini çalmayı denedi. Japon balığı o noktada topu kemirmedi, bu 
da bestecilerinin ezgi ve tınısını yeni müziği yemekle ilişkilendirmek 
için yeterince bildiklerini gösteriyor.

İNEKLER RAHATLATICI MÜZİK DİNLEDİKLERİ ZAMAN DAHA 
ÇOK SÜT ÜRETİYORLAR.

2001 yılında, Leicester Üniversitesi'ndeki araştırmacılar, 1000 güçlü 
Friesian süt ineği sürülerine çeşitli şarkılar çaldılar. Dokuz haftalık bir süre 
boyunca, her gün 12 saat boyunca hızlı müzik, yavaş müzik ve sessizlik 
arasında geçiş yapıldı. R.E.M.' nin "Everybody Hurts", Simon & Garfunkel' 
in "Bridge Over Troubled Water" ve Beethoven'ın "Pastoral Symphony" adlı 
şarkısı gibi sakinleştirici müziğin, aslında ineklerin günde yüzde 3 daha 
fazla süt -inek başına 0,73 litre- ürettiğini buldular. Baş araştırmacılardan 
biri olan Dr. Adrian North BBC'ye şunları söyledi: "Sakinleştirici müzik, 
muhtemelen stresi azalttığı için süt verimini artırabilir."

FİLLER MÜZİK ÇALMAKTA İNSANLARDAN DAHA İYİ OLABİLİR

Filler, gövdeleriyle resim yapma yetenekleriyle zaten biliniyor, ancak 
müzikal olarak da eğimli olabilecekleri ortaya çıktı. Kuzey Tayland'da 
Richard Lair adlı bir çevreci, 16 filin çelik davullar ve hatta armonikalar 
gibi özel olarak geliştirilmiş enstrümanları çaldığı Tay Fil Orkestrası'nı 
kurdu. Tay Fil Orkestrası'nın müziğini inceleyen nörologlar, hayvanların 
büyük bir davulda çok sabit bir tempo tutabildiklerini belirlediler hatta 
bir insandan bile daha kararlı.
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KEDİLER İNSAN MÜZİĞİNE ÖNEM VERMEZ, AMA BİLİM ADAMLARI 
KEYİF DUYDUĞU MÜZİKLERİ YARATABİLİR.

Kediler insan müziğine karşı ya  umursamazlar ya da oldukça kayıtsızdırlar. 
Neyse ki, Wisconsin-Madison Üniversitesi'nde psikolog olan Charles 
Snowdon, Maryland Üniversitesi'nde besteci olan David Teie ve daha 
önce Wisconsin-Madison Üniversitesi'nden ve şimdi bir doktora öğrencisi 
olan Megan Savage, Binghamton' daki bir öğrenci, kedilerin iletişim 
kurmak için kullandıklarına benzer frekanslar ve tempolar içeren bir 
müzik geliştirdi.

Snowdon ve Savage, kedilerin olduğu 47 haneye giderek onlara iki 
klasik şarkı ve iki kedigiller için geliştirilmiş şarkı olmak üzere müzik 
dinlettiler. Araştırmacılar ikincisini çaldığında,, kedinin konuşmacıya 
doğru hareket etmesi ve hatta ona sürtünmesi daha olasıydı. İlginç bir 
şekilde, kedi şarkılarına en olumlu tepkiyi genç ve yaşlı kediler verdi. 
Orta yaşlı kediler daha fazla kayıtsızlık gösterdi.

Ve şimdi gelelim can dostlarımız insana en yakın olan hayat arkadaşımız 
köpeklere...

KÖPEKLER KLASİK MÜZİK DİNLERKEN DAHA AZ STRESLİ 
OLABİLİR.

The Journal of Veterinary Behavior' da yayınlanan 2012 tarihli bir 
çalışmada Colorado Eyalet Üniversitesi'nden araştırmacılar, aktivite 
seviyeleri, seslendirme ve vücut sallama dahil olmak üzere 117 köpek 
kulübesi köpeğinin davranışını izledi. Araştırmacılar, klasik, ağır metal ve 
değiştirilmiş bir klasik müzik türü de dahil olmak üzere köpeklere birkaç 
farklı müzik türü çaldılar. Ayrıca, hiç müzik çalınmadığı zaman köpeklerin 
davranışlarını da gözlemlediler. Köpeklerin en çok her türlü klasik müziği 
dinlerken uyuduklarını tespit ettiler, bu da rahatlamalarına yardımcı 
olduğunu gösteriyor. Köpekler metal müziğe karşı tepki gösterdiler ve 
bu da artan vücut titremesine neden oldu - bir sinirlilik işareti.

Araştırmacılar, klasik müzik söz konusu olduğunda köpekler ve insanlar 
arasındaki benzerliklere dikkat çekti. "Bu sonuçlar, müziğin ajitasyonu 
azaltabileceğini, uykuyu teşvik edebileceğini, ruh halini iyileştirebileceğini 
ve stres ve kaygıyı azaltabileceğini öne süren insan çalışmaları ile tutarlıdır" 
diye yazdılar. Ayrıca ağır metal müziğin bazı insanlar üzerinde kaygı 
uyandıran etkilerinin köpekler de de aynı olduğuna da dikkat çekiyorlar.

KONSER SALONLARINDAKİ KEDİ VE KOPEKLER

Janet Horvath " Interlude” sosyal portalında Aspen Müzik Festivali 
ve Okulu'nda öğrenciyken, o zamanın şefi ve müzik direktörü Jorge 
Mester, kabarık İngiliz Çoban Köpeğini provalara getirdiğini ve maestro 
yönetirken devasa köpek podyumda uzanıp provaların tadını çıkarttığı 
ile ilgili bir yazı yayımlamıştı. Müzik aşığı köpek resmen orkestra ve 
festivalin maskotu olmuştu.

Orkestra şefl eri köpeklerini severler ve San Francisco Senfoni' den 
Michael Tilson Thomas kısa süre önce bu mükemmel portreyi yayınladı 
ve ona "Ailenin gerçek maestrosu!” dedi. Köpeğim Oreo, prova yaparken 
ayaklarımın dibinde takılmaya meyillidir. 

Kediler ve köpekler Gitar, çello, keman, kutularına girmeyi severler. Bu 
onlar için şekerleme yapmak, serenat yapmak için bir alan mı yoksa 
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onları kıskanıp bizim enstrümanlarımız mı olmak istiyorlar?  Belki de 
enstrümanınızla geçirdiğiniz zamanı kıskanıyorlardır.

Son zamanlarda, hem kediler hem de köpekler ilgi alanlarını provalardan 
çok konser salonları ve canlı performanslara kadar götürdüler.

2017'de Efes Antik kent yapılan  bir konser sırasında konserdeki en iyi 
koltuğu tatlı bir sokak köpeği  kapt .Hemen  konser şefinin yanında. 
Orkestra Felix Mendelssohn'un A, Op. 90 eserini çalarken bütün konserin 
ilgi odağı oldu.

İstanbul Cemal Reşit Rey Konser Salonu'nda (CRR) bulunan CRR Senfoni 
Orkestrası'nın Şubat ayında verdiği bir konserde, orkestra üyelerinin 
sahneye çıkmasını sabırla bekleyen bir kedi orkestra ile birlikte sahneye 
çıktı. Çelloların bölümününden sahneye giriş yapan kedi,bir  hışımla keman 
bölümünün arasına karıştı. Daha sonra kendine nefesliler bölümünde 
bir kaç dakika geçirdikten sonra orkestra şefinin  podyumuna sıçradı.
Bu da seyircilerin çok gülmesine neden oldu.

Orkestra şefi Cem Mansur seyircilere dönerek "Alerjisi olanlar mı ?1"  
"Şimdi ne yapacağız,hadi çalalım!!!." diyerek Jacques Offenbach'ın 
Underworld'deki Orpheus'a Uvertürü' nü yönetmeye başladı.

BESTECİLERİN HAYVANLAR İÇİN BESTELEDİKLERİ ESERLER & 
TEMSİLLERDEKİ ROLLERİ

Fransız besteci Oliver Messiaen (1908-1992), Kuşlar Kataloğu'nda 
(Catalogue d'oiseaux) toplanan 13 kuş şarkısını piyano parçalarına 
aktardı. Bu kuşlar arasında dağ kuşu, Avrasya altın sarısı, mavi kaya 
ardıç kuşu, kara kulaklı buğday başak kuşu , alaca baykuş, toygar, 
Avrasya ağaç ötleğeni, iri kısa parmaklı toygar, Cetti ötleğen, adi kaya 
ardıç kuşu, adi şahin ve karabuğday kulağı bulunur. ‘Kuşlar Kataloğu'nun 
dinleyenleri "hayvan müziği” olarak cezbetmesinin nedeni Messiaen' in 
kuş cıvıltılarını canlı bir şekilde tasvir etmesi ve kuşlarla birlikte harika 
bir manzara oluşturmasıdır. Her parça, her bölge için seçilen bir kuş 
başlığı ile bir Fransız eyaleti için yazılmıştır. Messiaen, farklı seslerin 
birbirine bağlandığı ve kuş şarkısını doğaya en güzel şekilde yerleştirdiği 
"tonların rengini” en güçlü haliyle kullanır.

Aaron Copland'ın (1900-1990) The Cat and the Mouse'u bana çok 
fazla ABD çizgi filmi Tom ve Jerry'yi hatırlatır. Farklı olayları çok canlı 
bir şekilde duyabiliriz: bazen fare gizlenir; bazen kedi küçük fareyi 
yakalamaya çalışırken telaşlanır; bazen fare kedinin çoktan gittiğini 
düşünür ama aniden kedi ortaya çıkar! Bütün bu hikayeler müzikte 
var; sanki orada olanları görüyormuş gibi duyabiliyoruz.The Cat and 
the Mouse atonal bir müzik olmasına rağmen, melodi tüm dinleyiciler 
tarafından kolayca erişilebilir. Copland, müzikte animasyonu oluşturan 
tempo, ritim, dinamikler, uyumsuzluk ve ahenk gibi unsurları başarılı 
bir şekilde kullanır. Örneğin, müzik yavaş bir tek melodi ile başlar. Ani 
yüksek ve ahenksiz akor, farenin aniden bir şeyden nasıl korktuğunu 
gösterir. Ardından hızlı ve hafif notalar sanki fare hızla kaçıyormuş gibi 
geliyor. Bu teknik ve daha fazlası, müziğe "hikaye anlatımı” niteliğini 
veren parçanın tamamında eksiksiz olarak uygulanmaktadır.

The Maiden and the Nightingale, İspanyol besteci Enrique Granados 
(1867-1916) tarafından bestelenen Goyescas piyano solo süitindeki 
müziğin dördüncü parçasıdır. Müzikte kız, sevgilisi kıskançlıktan başka 
bir adamla kavga etmeye gittiği için bülbüle hüzünlü bir şarkı söyler. 
Kız, diğer adamın yaptığı tüm ilerlemeleri görmezden gelse de, sevgilisi 
ona inanmaz, sözde rakibiyle savaşmakta ısrar eder ve sonunda ölür.
Müziğin çoğu, kızın kederli şarkısına odaklanır. "Şarkısı” bittikten sonra 
parçanın son kısmı saf kuş sesidir. Kuş sesinin yaratılması burada 
Messiaen'in ‘Kuşlar Kataloğu'ndan çok farklıdır. Granados, kuş şarkılarının 
melodilerini boyamak için çoğunlukla hızlı ve hafif tek notalar kullanır. 
Buradaki sihir, hüzünlü şarkıdan sondaki saf kuş sesi, bir filmdeki 
kamera gibi, hikayenin insanlarından onları çevreleyen doğaya, insan 
hikayesini yansıtan, izleyicinin düşünmesi için güzel metaforlar yaratan 
bir kamera gibidir.

Rimsky-Korsakov (1844-1908) ‘Bumblebee'nin Uçuşu’nu ı "The Tale of 
Tsar Saltan” için 1900'de orkestral bir eser olarak yazdı. Bir sihirbaz, 
Swan-Bird, Prens Gvidon Saltanovich'iyi uçabilsin ve babasını ziyaret 
edebilsin diye bir arıya dönüştürür. Bu kompozisyon, örneğin piyano, 
keman ve fl üt gibi enstrümantal virtüözite için solo bir eser olarak 
sıklıkla kullanılır. Parça son derece popüler bir bis parçası ama bu, 
müziğin daha az sanatsal olduğu veya virtüöz becerisi gerektirmediği 
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anlamına gelmiyor. Hızlı notalarda kullanılan kromatik skalalar, yaban 
arısının sesi için harika bir ses oluşturur. Kromatik ve süper hızlı notalar 
arasında ritmik olarak çalınan küçük akorlar, eser boyunca dinleyiciler 
için büyük bir gerilim yaratır.

Alabalık (Die Forelle), Avusturyalı besteci Franz Schubert (1797-1928) 
tarafından solo ses ve piyano için 1817'nin başlarında bestelenen bir 
şarkıdır. Şarkının sözleri Christian Friedrich Daniel Schubart tarafından 
yazılmış bir şiirdir.Şarkıdaki piyano kısmı, berrak sularda yüzen balıkları 
duyabileceğimiz hafif ve akıcı hızlı notalarla başlıyor. Melodi başladığında, 
bu doğal sahnede mutlu bir balıkçı duyuyoruz. Balıkçı tarafından öldürülen 
balıkları betimleyen şarkı sözlerinin ne kadar acımasız ve şok edicidir. 
Schubert'in müziğinde, bu acımasız sahneye hafifçe dokunuyor, biraz 
yavaşlıyor ve sonra tekrar görselleştirmeye devam ediyoruz, balıklar 
berrak suda mutlu bir şekilde yüzüyor.

Hayvanlar Karnavalı, Fransız besteci Saint-Saëns'in (1835-1921) en ünlü 
eseridir. İlginç bir şekilde, Saint-Saëns, ciddi bir klasik besteci olarak 
kabul edilmek istediği ve Hayvanlar Karnavalı' nın kendisini tam olarak 
temsil etmediğini hissettiği için, yaşamı boyunca eserin yayınlanmasını 
yasakladı.Orijinal nota iki piyano, iki keman, viyola, çello, kontrbas, fl üt 
(ve piccolo), klarnet (C ve B�), cam armonika ve ksilofon için yazılmıştır. 
Dahil edilen hayvanlar arasında tavuklar ve horozlar, hızlı hayvanlar, 
kaplumbağalar, fil, kangurular, uzun kulaklı karakterler, akvaryum, 
kuşhane, piyanistler (bunlar da hayvan sayılır!), fosiller ve kuğu yer alır.
Bu parça, söz konusu "hayvan" müziği olduğunda en büyük klişe olabilir, 
ancak Saint Saëns'in farklı hayvanları tasvir etmek için kullandığı farklı 
müzik teknikleri , bu eseri gerçekten en özlü eser olarak kabul ediliyor.

Şimdi de gelelim hayvanların temsillerde ki rollerine....

Temsillerde rol alan  hayvanların nadir olduğunu düşünmeyin, bazen 
gerçek cast olarak sahne de  bulunurlar. 2016'da Hollandalı besteci 
Louis Andriessen'in operası "De Materie”i, sahneye otlatmak için 100 
koyun istedi. Opéra Libretto, Willem Kloos' un şiirlerini ve Marie Curie'nin 
nesirlerini içerir. Dördüncü perde sırasında, 100 koyun sahnede rol aldı.

2011'de Seattle Operası, Massenet'in Don Kişot'unun yapımı için gerçek 
bir eşek ve bir atın gerekli olduğuna karar verdi. Cervantes'in romanında 
hayvanlar temel karakterlerdir. The Don ve yardımcısı Sancho Panza' yı 
oynayan opera sanatçıları ahırlarda prova yaptılar,  Mille ve Desperado 
ile arkadaş oldular ve ilk başta tereddüt içinde onlara binmeyi öğrendiler. 
Açıkça görülüyor ki, bu hayvanlar aynı zamanda büyük opera hayranlarıdır 
ve opera sahnesinde, halkın önünde hiçbir uygunsuz hareket olmadan 
rollerini en iyi şekilde oynadılar.

Arnold Schoenberg' in "Moses und Aron”'u bir baş yapıttır ve sanat  
yönetmenlerinin hayal gücü için bolca fırsat sunar. İkinci perdede Musa 
Sina Dağı'na çıkar. İsrailoğullarının yakında tapacakları daha kesin bir 
ilahın özlemini çekerler ve devasa bir altın buzağı yaratırlar. İtalyan 
Romeo Castellucci' nin yönettiği 2015 yapımı sırasında, Opéra Nationale 
de Paris, canlı bir altın buzağıya mümkün olduğunca yakın bir hayvan 
olan bir buçuk ton ağırlığında bir Charolais öküzü kullandı.

Giuseppe Verdi'nin büyük operası Aida, uzun süredir eski Mısır'ın egzotik 
havasını yansıtmaya yöneldi ve Metropolitan Opera sahnede sıklıkla 
canlı hayvanlar, hatta filler kullandı. Zafer Yürüyüşü'nün 2012'deki bu 
versiyonunda, oyuncular atlara bindi.

Sonuç olarak hayatımızda müziğin ve hayvanların yerinin önemi gibi 
sahne hayatın da da bu önemli canlıların yeri çok büyük .Onları sevelim 
hep çok sevelim.Çünkü onlar dünyamızın en güzel süsü.

Güzel köpeğimiz ebediyete intikal eden SİMBA’mızın anısına....

SİMBA
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KK lasik müzikle küçük yaşlarda tanıştım. İlk gittiğim, veya ilk 
hatırladığım, klasik konser, beş altı yaşlarındayken, Cemal Reşit 
Rey Konser Salonu'nda bir İdil Biret resitaliydi. Hasanoğlan 

Köy Enstitüsü Müzik Birimi'ni yönetmiş, daha sonra Kültür Bakanlığı'nın 
"Harika Çocuk Komisyonu"nda görev almış, Ankara'da yaşayan dedemle 
görüşebildiğimiz ender zamanlarda kendisinin keman ve org resitali 
ikramlarına uğrardım. Onun verdiği ilhamla yurtdışındaki ilkokulumda 
bir enstrüman seçme zamanı gelince kemanı seçtim; ortaokul ve 
lisede bir gençlik orkestrasındaydım. O zamanlar yaşadığım Riyadh'in 
beklenmeyecek şekilde kapsamlı müzik dükkanları ve satış noktaları 
vardı. Carl Off, Copland ve Andrew Lloyd Weber başta olmak pek çok 
eser ve isimle tanıştım.  Paskalya tatillerinde gittiğimiz Avrupa'dan da 
epeyce bir koleksiyon edinmiştik.

Ancak düşününce, klasik müziği hayatıma girişi yukarıdaki hatıralardan 
çooook evvel, ben farkında olmadan, ve çok da eğlenceli bir şekilde 
olmuştu. Hem de basit bestelerle değil, doğrudan Liszt ile. Bir kedi ile 
fare sağolsun! Evet, tahmin ettiğiniz gibi Tom & Jerry'den bahsediyorum. 
Tom & Jerry'nin su meşhur "Cat Concerto" bölümü. Sayesinde üç dört 
yaşlarında sadece bu eserle tanışmakla kalmamış, çizgi filmde geçen 
bölümünü hafızama da kazımıştım.  Nostalji yaşamak isteyenlere, veyahut 
etrafında paylaşacak minikleri olanlara bu çizgi filmi Youtube'da bulmak 
mümkün. İzlenme sayısı tahmin ettiğim kadar yüksek değil, ancak yine 
de birkaç milyona ulaşmış durumda.

Tom & Jerry'nin "Cat Concerto"su klasik müziği çocuklar için erişebilir 
ve anlaşılabilir kılma üzerine çok güzel bir örnek. Ayrıca klasik müziği 
"kültürel bir görev" veya "elit bir zorlama" olmaktan çıkartıp, eğlenceli, 
sevilesi ve tekrar tekrar yaşanmak istenen bir deneyime çeviriyor.

Tom & Jerry en popüleri, ve belki bu sebeple en etkilisi. Ancak çocuklar 
ve çocuk ruhlular için özel yaratılmış, veya "yetişkin müziği" olup çocuklar 
için de karşı konulmaz olan klasik müzik ve opera örneği pek çok. 

Bu yazıda bunlardan birkaçına değineceğim. Aklıma gelenleri, ve biraz 
araştırmayla da yeni bulduklarımı, kolaylık ve düzen açısından birkaç 
başlık altında derledim.

Çizgi Film 

Warner Brothers'in 1947 yapımı "Tom & Jerry: Cat Concerto" bölümünde 
Tom'un çaldığı, Jerry'nin ise muziplikleriyle eğlence kattığı eser Listz'in 
2 numaralı Macar Rapsodisi. Ancak Tom bu eserin ilk icracısı değil.

Bir klasik müzik eserinin çizgi filme yerleştirilmesinin ilk örneği 1929 
senesinde Mickey Mouse ile başlıyor. Kullanılan eser yine Macar 
Rapsodi #2. 

1942 -1947 seneleri arasında Woody Woodpecker & Andy Panda Chopin 
ile, Bugs Bunny Sevil Berberi'den aryalarla ve Mickey Mouse Franz von 
Suppe'nin Light Cavalry uvertürüyle sahne alıyorlar. 1959'da opera, Bugs 
Bunny ve ezeli düşmanı Elmer Fudd (onu tüfekle kovalayıp duran şapşal 
tipli avcı) aynı sahnede sulh içinde eserlerini icra ediyorlar. "What's Opera, 
Doc?" adlı bölümde başta Der Ring des Nibelungen, Uçan Hollandalı, ve 
Tannhauser olmak üzere Wagner operalarına yer verilmiş. 

Bu ve benzeri pek çok örneği Youtube'da bulabilirsiniz. Derlemeler 
bile var. Örneğin, Wisconsin or Minnesota eyaletinin Kenosha Opera 
Festival'i "Çizgi filmlerde yer alan en ilginç opera eserleri" başlıklı bir 
video yüklemiş.

Sizler de biraz çocuklaşmak veya çocuklarınızla paylaşmak isterseniz, 
iki bağlantı paylaşıyorum:

1952 yapımı Magical Maestro: https://youtu.be/ObaI3FY_EHw

Ve yukarıdaki örneklerin tam tersi bir performans olarak, 2013 BBC 
Proms' ta John Wilson Orkestrası'nın icra ettiği, Wilson ve Pete Morriz 
düzenlemesiyle Scott Bradley eseri "Tom & Jerry at MGM" https://youtu.
be/kYrUWfLlYI0

Muppets & Sesame Street

Muppets ve Sesame Street da (Türkiye'deki versiyonu "Susam Sokağı"nda 
böyle bir uygulama olmadığından orijinal ismiyle bıraktım) pek çok 
ünlü opera sanatçılarına ev sahipliği yaptılar. Soprano Renee Fleming, 
mezzosoprano Isabel Leonard, enstrümanlarının duayenleri Itzhak 
Perlman, Joshua Bell, Yo-Yo Ma ve Miss Piggy'nin aşık olduğu Andrea 
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Bocelli ilk akla gelen isimler. Bocelli'nin Elmo ile de arası iyi. Ama 
"Time to Say Goodnight" ninnisi Elmo'ya biraz fazla desibelli geliyor. 
Aşağıdaki bağlantıda, sesine güvenen Miss Piggy'i bir opera sanatçısı 
olmak isterken görüyoruz: https://youtu.be/5bTjBrZc7C8

Burada ise mezzosoprano Isabel Leonard, Sesame Street kuklalarına 
opera hakkında temel bilgiler vermekte. İzlerken ben pek eğlendim:  
https://youtu.be/6Xrab76v5zU

Büyük Eserlerden Efsanevi Kesitler

Yıl 2009'du. Decca Records'in çıkardığı Cecilia Bartoli'nin Maria (Malibran) 
DVD'sinin başında, başka dvd'leri de tanıtım amaçlı konulmuş, pek 
eğlenceli beş altı trailer mevcut. Ve pek cazipler. 

O zamanlar, ikiz yeğenlerim henüz dört beş yaşındaydılar. Bir ziyarete 
geldiklerinde hemen "belli etmeden ruhlarına kaliteli müzik sevgisi 
işlemek" projeme başladım. Minikler bu kesitlere bayıldılar. O kesitler 
tekrar tekrar izlendi ve her ziyarette talep edildi. Kayıtlar ne miydi?

Humperdinck'in Hansel & Gretel operasının Metropolitan Operası 
yapımından Robert Brubaker'lı "The Witch's Ride" sahnesi; onların 
tabiriyle "ok saçlı adam" Nigel Kennedy'nin yorumuyla Vivaldi Dört 
Mevsim'inden birkaç dakika; ve hatta benim ürkütücü diye göstermek 
istemediğim ama onların ürkütücü bulmayıp, müziğinden etkilendikleri 
"eli kanlı Otello" (Renee Flemingi ve Johan Botha). Özetle, henüz tam bir 
konser veya opera eseri seyretmeseler de, gerçek sahnelerden ilgilerini 
çekecek kesitleri heyecanla benimsediler, hatta bayıldılar. 

Buna benzer "kısa ve cezbedici" favori örneklerim olarak şunları 
söyleyebilirim: 

Hansel & Gretel'den birkaç sahne

Metropolitan Operası'nın olağanüstü yapımları Sihirli Flüt ve Cendrillon'dan 
(Jules Masanet'in Kül Kedisi) sayısız sahne

Ve İngiltere'de Royal Opera House'dan elbette ki Diana Damrau' nun 
der Holle Rache aryası.

Hayvanlar Alemi

Hayvanlar alemi de bestecilere ilham vermiş…Ve konu sevilesi olunca, 
eserler de ayrı bir cazip oluyor.

Rossini'nin karşılıklı matrak matrak, muzip muzip veya sinirle miyavlayıp 
tısladığı harika eseri Duetto Buffo di Duo Gatti (İki Kedinin Komik Düeti) 

https://youtu.be/QHNeMcSdBCM 

Andre Messager'in eşekler arası iletişime el attığı Duo de L'Ane (Eşeklerin 
Düeti https://youtu.be/74PYVgqNXTQ); Mozart'in Sihirli Flüt'ünde 
defalarca göz ve kulaklarımızı şenlendiren Papageno ve Papagena' 
nun diyaloglarını örnek olarak verebiliriz. Maestro Dany Kaye'in Rimsky 
Korsavkov' un "Yaban Arısı'nın Uçuşu" eserini yönetmesi de gerçekten 
neşe verici.

Ve tabii ki, klasik müzik olmasa da, hayvanlar deyince ilk akla gelen 
eser olan Cats Müzikali. Grizabella the Glamor Cat, Skimbleshanks 
the Railway Cat, Rum Rum Tugger ve The Jellicle Songs hem tiyatral, 
hem görsel, hem de müziksel açıdan çocuk ve çocuk ruhlular için karşı 
konulmaz örnekler. 

Alternatif formatlar

Klasik müzik ve operayı kendi geleneksel icrası dışında formatlarda da 
bulmak mümkün. Örneğin, oki üç saatlik, karmaşık konulu bir operayla 
stres dolu bir başlangıç yapmaktansa, çocuklara bir "ön izleme" olarak 
sunulup, eserdeki tema ve müziklerin tanıtılması amacıyla kullanılabilecek 
özet animasyonlar.

Güney Kore çıkışlı youtube kanalı "Cartoonbus Kids"in "Opera House" 
başlıklı listesinde dokuz ünlü opera, 30-40'ar dakikalık, hem diyalog ve 
altyazılı hem de eserden aryalar ve orkestrasyon içeren animasyonlar 
olarak sunulmuş. Carmen gerçekçi bir animasyon olmuş. Benim favorim 
o oldu. Turandot uzay ve galaksilerde geçiyor. Sihirli Flüt ise elbette 
rengarenk ve esrarengiz:

https://youtu.be/3KtjIa-Dvn4

Etkileyici bir diğer örnek, Polonya merkezli BreakThru Films'in Prokofiev'in 
Peter ve Kurt eserinde fon olarak kullanılmak üzere yarattığı ve 2006 yılında 
"en iyi kısa animasyon" dalında Oscar Ödülü kazanan "stop-motion kukla 
animasyon film." 32-dakikalık kaydı Youtube' da da bulabilirsiniz. Classic 
FM'in "Opera Shorts" ismiyle karikatürize ettiği opera kısaltmalarıysa, 
her yaş için eğlenceli: https://youtu.beS59TTt_9lus

Opera Evi Kayıtları 

Çizgi filmler, kısaltılmış versiyonlar ve alternatif formatlarla yetinmeyip, 
bir eseri tamamıyla ve olduğu gibi isteyen azimli çocuklar için (veya 
ebeveynler) için Opera Evleri'nin tam yapım kayıtları da mevcut. Bunlar 
genelde 5 veya 10 $ veya EUR gibi ücretlerle geliyor. Yine de opera için 
New York veya Londra'ya uçmaktan daha hesaplı! 

New York Metropolitan Operası'ndan Mozart'in Sihirli Flüt'u, Rossini'nin 
La Cenerentola'si (Kül Kedisi) ve Massanet'te Le Cendrillon bence 
büyüleyici yapımlar. Humperdinck'in Hansel ve Gretel'inde "The Witch's 
Ride" gibi neşeli sahneler var ama bence bazı sahneleri de ürkütücü. 
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Yine de merak edenler için, hem Metropolitan'in, hem ROH'un çok benzer 
yapımları internette mevcut. 

Çocuklara yönelik, kaliteli, ve çeşitli yapımları Yunan Ulusal Operası'nın 
internet yayını GNO TV'de de, hem de ücretsiz olarak bulabilirsiniz. 
Tabii bizler için bir eksikliği Türkçe altyazı olmaması. Ama bilenler için 
İngilizce ve çoğunlukla Fransızca, Almanca ve İtalyanca, ve elbette ki 
Yunanca altyazılar mevcut. Online portalda su anda sene sonuna kadar 
yayında kalacak eserlerden birkaçı The Emperor's Nightingale (Lena 
Platanos); korona virüsü matrak ve sanatsal bir animasyona dönüştüren 
"No, You Won't Get Up Our Noses!" (Eygene Trivizas, George Dousis); 
ve The Emperor's Nightingale (Lena Platanos). 

Henüz belirtilmemiş "yakın bir tarihte" ise, Eugene Trivizas ödüllü 
hikayesinden George Dousis tarafından operaya adapte edilmiş "Magic 
Pillows."

Canlı Performanslar

Youtube veya ekran karşısında alternatifl er pek çok. Ama elbette bir 
eseri canlı olarak görmek başka bir deneyim. Opera evleri, konser 
salonları, müzik festivalleri, sınırsız sayıda olmasa da, çocuklar için 
alternatifl er sunuyorlar.

Ben kendim gitmesem de geçtiğimiz sezon Cemal Reşit Rey Konser 
Salonu'nda pek çok defa "Çocuklar için Opera" alternatifini fark ettim.

Her türlü müzik festivalinde de genelde çocuklar, hatta bazen bebekler, 
için de en az birkaç alternatif oluyor.

Arada yukarıda bahsettiğim, online seyredeceğimiz eserlerin canlı 
performanslarını da yakalamak mümkün oluyor. 2018'de Umman, 
Muscat'a Royal Opera House'ta Norma eserini dinlemek için gittiğimden, 
şansıma BreakThru Films'in Peter & Kurt animasyonunun canlı orkestra 
eşliğinde sunumunu da yaralayabilmiştim. Tabii çoğu eser için bu ender 
bir ihtimal ama "asla ‘asla' demeyin." 

"Çocuk formatında" olmasa da, bence çocukların hayranlık duyacakları 
ve ilham alacakları "ağabey ve ablalardan" oluşan gençlik orkestraları da 
bir seçenek. Birkaç sene evvel Barenboim'in kurduğu East-West Divan 
Orkestra'sını İKSV Müzik Festivali'nde yakalamıştım. Venezuela'nın 
"Herkes için Müzik" orkestrası "El Sistema" ise ülkemizi birkaç ziyaret 
etti ve "Barış için Müzik" ismiyle Türkiye'de de bir yapılanmaya sahip. 

Bu oda müziği ve resitaller için de geçerli. İş Sanat'ın pandemi öncesi 
sunduğu, genç yeteneklerin sahne aldığı ücretsiz resitaller serisi "Parlayan 
Yıldızlar" bir örnek. Cihat Aşkın ve Küçük Arkadaşları "CAKA", Güher & 
Süher Pekinel ile Dünya Sahnelerinde Genç Yetenekler de küçüklere 
hayran kalınası ağabey ve ablaları tanıtan topluluklar. Genç sanatçıların 
kendi insiyatifl eriyle kurduğu toplulara da rastlamak mümkün. Daha 
birkaç gün önce, benim yasadığım Büyükada'da San Pacifico Katolik 
Kilisesi'nde adaların kendi içinden çıkan dört yetenekli genç "Büyükada 
Ensemble" olarak bir klasik müzik konseri verdiler. Ben modaya uyup 
korona olduğumdan katılamadım, ama eminim ki bu gençler o gece pek 
çok küçüğe ilham verdiler.

Her kurumun ve müzik turunun festivalinde de çocuklara, hatta bazen 
miniklere bile, yönelik etkinliklere yer veriliyor. Bunlar arasından özellikle 
katılımcı etkinlikler çocuklar için unutulmaz bir deneyim olacaktır. Ve 
elbette Devlet Opera ve Balesi'nin de çocuklara hitap edecek pek çok 
yapımı var. Benim favorim İDOB'un rüyalardan çıkma kostüm ve dekorlarla 
sahnelediği Tchaikovsky Uyuyan Güzel. 

Benim listem bu kadar. İçeriğine belli etmeden işlenmiş senfoniler, 
rapsodiler ve operalarla çizgi filmler; dünya yıldızlarını ağırlayan kuklalar; 
renk ve büyüsüyle her yaş için karşı konulmaz bir cazibe sunan yapımlar; 
hayvanlar aleminden ilham alan matrak besteler; animasyonlar, hareketli 
karikatürler; çocuklara özel opera evi kayıtları ; ve yukarıdaki yazdıklarımın 
hepsinin canlı icrasının deneyimlenmesini sağlayan sahneler… 

Çocuklara klasik müzik ve operayı kendiliğinden ve farkında olmadan 
tanıtacak ve sevdirecek alternatifl er pek çok.
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Etik, ahlak vb. kavramlar konusunda zaman zaman sosyal medya ve 
akademik alanda yazılarla karşılaşıyoruz. Her ne kadar farklı kavramlar 
olsalar da aslında hepsi sonuçta aynı kapıya çıkıyor;

İyi insan

Ahlaklı insan

Etik kurallara uyan insan

Kısacası erdemli insan olma yolunda çabalamayı ve ödün vermemeyi 
anlatan – öğütleyen kavramlar.  Friedrich Nietzsche Ahlakın Soy Kütüğü 
Üstüne, Mevlana Mesnevi, Hasan Ali Yücel İyi Vatandaş İyi İnsan 
eserlerinde ve sayamayacağımız kadar çok eserlerde bu kavramlar 
üzerine kafa yorma ve manifestolar üzerine çalışılmış. Aynı zamanda 
tüm kutsal metinlerde erdem ve ahlak kavramlarına vurgu yapılmıştır. Etik 
konusunda da Antik Yunan ve sonrasında ciddi metinlerle karşılaşırız. 
Platon, Aristotales, Aquinolu Thomas, Tommaso Campanella, Immanuel 
Kant, Arthur Schopenhauer, Epiküros, Takiyettin Mengüşoğlu, Afşar 
Timuçin, Gazzali, Farabi vd. düşünce tarihine yön vermiş filozofl ar 
farklı konularla ilgilenseler de, sonuçta insan, varoluş, fıtrat, ahlak, 
etik kavramları üzerine eğilerek insana dair sorgulamalar yapmışlardır.

Sanatın her alanında özel alan ve kişilik hakları daima tartışılan 
bir alan yaratmıştır.

Ontolojik sorgulamaların odak noktası insanın erdemli olması diye 
söylenebilir. Yukarıda saydığımız kavramların hemen hemen hepsi aslında 
nasıl olmamamız gerektiği üzerine söylem üretir.  Böylece toplumsal 
yapı içinde insana dair var olan özel alan ve kişilik hakları korunmuş 
olur. Sanatın her alanında özel alan ve kişilik hakları daima tartışılan 
bir alan yaratmıştır. Tartışmalar bu kavramlar üzerine yapılmasına 
rağmen, insan olmanın getirdiği özellikler neticesinde bazen “ahlaki 
değerler dışına çıkarak” sürdürülmüştür. Bir başka değişle tartışmalar 
sertleşerek hakaret düzeyinde devam etmiştir.

Müzik alanında performans ve bilim odaklı çalışmalarda etik, 
ahlak, bunlara bağlı olarak intihal daima ciddi bir sorun olarak 
karşımıza çıkmaktadır.

Müzik alanında performans ve bilim odaklı çalışmalarda etik, ahlak, 
bunlara bağlı olarak intihal daima ciddi bir sorun olarak karşımıza 
çıkmaktadır. Ayrıca “snob”  akademik zihniyetten söz etmiyoruz, 
çünkü bunlarla bağlantılı olmasına rağmen başka bir yazı konusu 
olabilir. Özellikle öğrencilerle empati kuramayan ve onları akademik 
yolculuklarında yalnız bırakan “akademisyen”lerimiz için belki de 
sempozyum yapılmalı! Müzikal sorunların ciddi anlamda irdelenmemesi, 
eğitimden, performansa, akademik alandan, kamusal alan geniş bir 
sorunlar yumağı oluşturmaktadır.

Müziğin ontolojik boyutuna gölge düşüren her türlü uygulamalar 
terk edilerek, sanat odaklı etik bir anlayış benimsenmelidir.

Toplumsal duyarlılık açısından, her alanda kültür ve geleneğin kuralları, 
yasalarla örtüşmediği sürece müziğin saf ve ruhani boyutunun tadına 
varmak mümkün görünmüyor. Yukarıda saydığımız kavramlardan uzak 
bir bilinçle “sanat”  etkinlikleri sürdürmenin ne kadar yararlı olacağı 
tartışılmalıdır. Müziğin ontolojik boyutuna gölge düşüren her türlü 
uygulamalar terk edilerek, sanat odaklı etik bir anlayış benimsenmelidir. 
Müziğin ve diğer sanat dallarının toplumsal bakış açısında “kolay” 
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yapılabilir insana özgü etkinlik olduğu görüşünün yanlışlığı net olarak 
söylenmelidir. 

Müzik yazarları, müzik eleştirmenleri, müzik icracıları ve bilim insanları 
alan dışından müdahale eden kimselere karşı duyarlı olmalıdırlar. 
Müzik dinlemenin basit ve kolay bir edim olduğunu düşünenlerin ne 
kadar yanıldığını nitelikli çalışmalar ve söylemler ile savunmalıyız. Her 
alanda olduğu gibi müzik alanında da farklı uzmanlıklar gerekmektedir. 
Yazarlık, bestecilik, eleştirmenlik vb. konularda ciddi birikim ve eğitim 
gerekmektedir. İyi dinleyici olmak müzik üzerine otorite kurmayı gerektiren 
bir statü kazandırmaz. Müzik kendi doğallığı içinde varlığını sürdürür. 
Besteci bu alanda doğal olanın peşinden koşar. Müzik adına yapılan 
manipülasyonlar sanatın özünde kırılma noktaları yaratır. Müzik her 
dinleyenin otorite edasıyla yönlendirebileceği basit kültürel eylem olarak 
algılanamaz! Müziğin sanat alanındaki konumu onun ne kadar hassas 
ve doğaya özgü olduğunu kanıtlar. Arthur Schopenhauer, müziği insanın 
üst boyutta sanat eylemi olarak kabul eder ve müziğe diğer dallardan 
farklı bir söylem üretir. 

Tüm bunlara rağmen müzik alanı diğer alanlardan daha fazla “talan” 
edilmektedir. Amatör müzisyenler, derinlik yoksunu müzik yazar ve 
eleştirmenleri bu konuda öncülük etmektedirler. Müziğin salt edebi 
yönünden yola çıkarak duygusal metinlerle tanımlanması ve tarafl ı 
reklam odaklı yazılar, eleştiri ve bilimsel tarafı gölgelemektedir. Müzik 
bilim alanında varlığını kanıtlamış insana özgü önemli sanat edimidir. 
Derinlik ve bilimsellikten yoksun söylem üretn amatör yazarla, müziği, 
Adorno’nun dediği gibi ciddiyetten uzak kültür endüstrisi alanına 
hapsetmektedirler.

İcra, beste vb. alanlarda müzik eleştirmeni yetersizliği yeni 
eserler anlamında kısırlığa neden olmaktadır.

Müzik yazarlığı ve eleştirmenliğinin ciddi ve rant odaklı olmadığını hala 
anlamakta zorlanıyoruz. Kültür endüstrisi içinde yapılanlar ciddi müzik 
için önemli değildir. Bunun yanında sanatın popüler alana çekilmesi 
ve bundan çıkar sağlama girişimleri, müzik yazarları ve dergi sahipleri 
tarafından daima kullanılan bir platforma dönüşmüştür. Sanatçıların telif 
sorunları hala karşımızda aşılamaz bir engel olarak durmaktadır. İcra, 
beste vb. alanlarda müzik eleştirmeni yetersizliği yeni eserler anlamında 
kısırlığa neden olmaktadır. Dergi ve gazetede müzik yazarları okura 
hitap etmenin ötesine geçemeyerek sanatçıyı “görmezden” gelmektedir. 
Böylece sanatçı, yazarlar kanalıyla “yalnızlaştırılarak” eser üretimlerinin 
önüne set çekilmektedir. Eleştirmen; müzik alanında kapsayıcı olmalı, 
her konunun üzerine titizlikle gitmelidir. Eser hakkında derin bilgilere 
sahip olarak müzisyeni, genel bilgiler ile dinleyici-okuru desteklemelidir. 

Eleştirmen kendi yalnızlığının bedelini sanatçıya ödetme yoluna 
giderek, müzik tarihinde kırılma noktaları yaratmamalıdır.

Müzisyen kendi sanatının sınırlarını aşma kavgası verirken, ayrıca 
eleştirmenlerle uğraşarak enerjisini harcamamalıdır. Eleştirmen kendi 
yalnızlığının bedelini sanatçıya ödetme yoluna giderek, müzik tarihinde 
kırılma noktaları yaratmamalıdır. Müzik genel kanının aksine, kültürel 
derinliği olan komplike sanat alanıdır. Bir başka değişle müziğe dair 
söylem üretmek ve bu alanda söz sahibi olmak salt okumak ve konserlere 
gitmek ile gerçekleşmesi mümkün olmayacak kadar zordur. Her dinleyici 
kendi çapında müzik “eleştirmeni” ve “yazarı” olabilir. Fakat bu kişisel 
ego alanlarını, müzikte otorite olma hevesiyle kullanma düşünceleri ciddi 
tehlikelere neden olabilir. Amatör ve snob yazarlar müziğin genlerinde 
mutasyon etkileri yaratabilirler. Eserler anonimleşmeye başlayarak 
etik ve ahlak kuralları yerle bir olabilir. Müzik Çok Saygıdeğer Hocamız 
İlhan Usmanbaş’ın dediği gibi “Tehlikeli Bir serüven”dir. Bu serüvende 
maceracılar ve maceracıların peşine takılanlar vardır. Seyredenlerin 
serüvene katılarak rotayı tehlikeye sokması beklenmedik kazalara neden 
olabilir. Müzikbilimcilere bu noktada ciddi sorumluluklar düşmektedir. 
Müzik literatürünü ve sahne dünyasını pozitif etkileyecek nitelikli 
çalışmalara, etkinliklere gereksinim hala devam etmektedir.
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20.yüzyılın önde gelen sanatçılarından biri olan İsviçreli Alman ressam 
Paul Klee’nin çalışmaları ve müzik arasındaki ilişki hakkında çok şey 
yazılıp söylenmiştir. Müzisyen bir ailede büyümüş ve bir müzisyen olan 
piyanist Lily Stumpf ile evli olan Klee’nin kendisi de her daim müziğin 
içinde olan iyi bir kemancı olarak bilinir. Bu yüzden hayatı boyunca 
müzik Klee’nin ‘akıl hocası’ gibi olmuştur denilebilir. Gelin yeni sayımızda 
Paul Klee’nin sanatına ve çalışmaları üzerindeki yoğun müzikal etkiye 
yakından bakalım.

Klee’nin sanatsal yaşamöyküsü 

Yaşamının uzun bir döneminde tuttuğu günlükleri, Klee’nin sanat ve 
edebiyat alanındaki deneyim ve gözlemlerini ayrıntılı olarak bize sunan 
değerli belgelerdir.

Alman bir müzik öğretmeni ve İsviçreli bir annenin oğlu olan Paul Klee, 
çocukken keman öğrenmeye başlamış ve yetenekli bir kemancı olarak 
genç yaşta senfoni orkestrasında yer almıştır. Müziğin yanı sıra klasik 
edebiyat eğitimi alan Klee, gençliğinde şiir, hatta oyun yazmaya çalışmıştır. 
Bunun yanı sıra çocukken manzara resimleri yapmayı çok sevmiş, resim 
annesi ve babası tarafından onun kariyeri olarak görülmüştür. Bu yüzden 
edebiyat okulundan mezun olduktan sonra Münih’e giderek, Heinrich 
Knirr’in sahibi olduğu özel sanat okuluna kaydolur. Daha sonraki yıllarda 
ise Münih’in önde gelen ressamı olan Franz von Stuck yönetimindeki 
Münih Akademisi’ne kabul edilir. Stuck alegorik resimlerin ressamıdır 
ve hayal gücüne yaptığı vurgu genç Klee’yi etkilemiştir. 

Klee’nin sanat bilgisini derinleştirmek adına çokça seyahatler yaptığını 

biliyoruz. Bunlardan biri de, sanat üzerine olan eğitimini tamamlamadan 
önce yaptığı altı aylık İtalya gezisidir. Bu ziyaretinde İtalya ‘da gördüğü 
Antik Roma ve Rönesans sanatının güzelliğinden etkilenir. Bu Klee’nin 
öğretmenlerinin ve önceki çalışmalarının taklitçiliğini sorgulamasına 
neden olur. Bundan sonra hayata karşı olan alaycı tavrını açığa çıkarmaya 
başlayarak, sanat yaşamının ilk yıllarındaki çalışmaları arasında ortaya 
koyduğu karikatür çizimlerine geri döner ve bunu sanat yaşamının temel 
taşlarından biri haline getirir. İtalya’dan döndükten sonra ise Rönesans 
baskılarından esinlenerek, farklı bir teknikle çizdiği bir dizi gravür 
toplumsal gösteriş, sanatsal zafer ve başarısızlık, doğa ve tehlikelerin 
grotesk alegorileri olur. 

Yaptığı ziyaretleri sırasında sanat öğrencisiyken tanıştığı piyanist Lily 
Stumpf ile evlenerek kariyerine devam etmek için Münih’e geri dönen 
Klee, o yıl içerisinde Frankfurt am Main ve Münih’teki Buluşlar sergisini 
açar,  ancak ilgi görmez. Bir süre sanat sergileri ve konserler hakkında 
incelemeler yazarak, çizim dersleri vererek, dergiler ve kitaplar için 
illüstrasyonlar yaparak geçimini sağlamaya çalışır. Bu dönemde Voltaire’in 
Candide’si için yaptığı çizimler en başarılı erken dönem çalışmaları 
arasında yer alır. 

Sonraki birkaç yıl içinde Paul Klee, modern Fransız sanatına ilişkin eksik 
gördüğü bilgisini tamamlamak için Paris’i de ziyaret edecek ve burada 
İzlenimciler hakkında bilgi edinerek, Vincent Van Gogh, Paul Cézanne 
gibi Post-Empresyonist sanatçıların çalışmalarıyla tanışacaktır. Bu 
dönemde çocuk çizimlerinin ifade olanaklarını da keşfetmeye başlayacak 
ve ilerleyen çalışmalarında bu ifade özgürlüğünü sanatına yansıtacaktır.

Müzik ve grafik tasarım arasındaki gitgide daha fazla keşfettiğim paralellik bilincimi zorluyor
– Paul Klee –
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Klee, ilerleyen zamanlarda Rus ressam Wassily Kandinsky ve Alman 
ressam Franz Marc tarafından Münih’te kurulan ve bir sanatçı örgütü olan 
Der Blaue Reiter’ e dâhil olur ve burada avangardı yakalar. O sıralarda 
Kandinsky soyut sanata ilişkin teorisini ruhsal ifadeyle formüle etme 
sürecindedir, ancak bu tarz Klee için çok uygun değildir.  Franz Marc’ın 
tarzı ise, ona soyutlamanın ve içerikte vizyoner bir yaklaşımın ne kadar 
ileriye gidebileceğini gösterir ve bu tarzı benimsemeyi seçer. Klee 
ayrıca bu dönemde dâhil olduğu sanatçı örgütünün sergilerinden ve 
Paris’e yaptığı ziyaretten çok çeşitli Kübist resimlerle tanışır. Özellikle 
Fransız sanatçı Robert Delaunay’ın Orfik Kübiziminden etkilenir. Klee’nin 
Kübistlerin soyutlanmış geometrik stilini benimsemesi, bu dönemlerde 
yaptığı şehvet ve kargaşanın komik görüntülerinden kaderin sembolik 
temsillerine kadar uzanan bir dizi çizimde görülür. Ancak, Klee’nin bu 
tarzı özümsedikten sonra gelen bu çalışmaları Kübist kompozisyonlar 
kadar karışık olmak yerine, daha çok çocuk çizimlerinin basit kalıplarına 
benzer. Büyük oranda onlardan ilham aldığı apaçıktır. Aslında Klee, 
Kübizm’i ve çocuk sanatını bir araya getirerek her ikisinin de sanatı 
temellerine döndürdüğüne inandığını bize gösterir; doğrudan ve naif 
yorumlarıyla çocuk sanatı ve zamanın geometrisiyle Kübizm. Eserlerinde 
harfl erin ve diğer işaretlerin sık kullanımını da Kübizm’den türetmiştir. 
Kubizmde genellikle temsil edilen nesnelerin basit göstergeleri iken, 
Klee ile kendi başlarına anlamlı nesneler haline gelirler. 

Daha sonraki yıllarda seyahatlerinden birini de Tunus’a yapar.  Bu seyahat 
onun renk algısını değiştirir ve onu soyutlamaya yönlendirir.  Bu etki 
altında renk ve ben biriz diyecektir. 

Klee’nin müzikal geçmişi 

Birçok ünlü sanatçı gibi Paul Klee’de yaratıcı bir ailede doğmuştur. 
Klee’nin ebeveynleri müzikal anlamda oldukça yetenekliydiler; babası 
müzik öğretmeni, annesi ise şarkıcıydı. O da, anne ve babasının izinden 
giderek müziği sevmiş ve küçük bir çocukken Johann Sebastian Bach ve 
Wolfgang Amedus Mozart gibi bestecilerin eserlerini en sevdiği eserler 
arasına dâhil ederek klasik müzik zevkini geliştirmiştir. 

Müzikte oldukça yetenekli olmasına rağmen, ilerleyen zamanda müzik 
kariyerinden vazgeçmeye, bunun yerine resmin peşinden gitmeye karar 
verir. Ancak müzik, kariyerinin büyük bölümünde onun için önemli bir 
ilham kaynağı olmaya devam edecektir. Sahip olduğu en eski yeteneği 
ile kalıcı olan bu bağlantı, doğrudan müziğe atıfta bulunan resimler 
olarak kendini gösterir. 

Klee, resim ve müzik 

Daha sanat odaklı etkilerle eşleştirildiğinde, Klee’nin var olan müzik 
bilgisi diğerlerinden farklı olarak kendine özgü bir stil geliştirmesine izin 
vermiştir. Sanattaki avangard yaklaşımı, ilerleyen zamanda ona Bauhaus 
Okulu’na atanması için vesile olur. Klasik müzik ve resme olan ilgisi ve 
sevgisi burada mimari, el sanatları, resim ve tiyatrodaki avangardlarla 
kaynaşmasını sağlar. Bu dönemde, resim ve müzik arasındaki yapısal 
yakınlıkları çözmeye çalışır ve bunu resimlerine yansıtır. In the Style of 
Bach resminde müzik notalarını yapraklar, hilal ve yıldızlar gibi grafik 

sembollerin bir düzenlemesi olarak yeniden ifade eder.  Resimde tasvir 
edilen bu görsel ritim, Johann Sebastian Bach’ın füglerinin polifonik 
yapılarına benzer şekilde, bir müzik bestesinin vurmalı ritmi haline gelir 
gibidir (bknz. In the Style of Bach, Paul Klee).

Klee bağlı olduğu okulda ciltcilik, vitray ve duvar resmi atölyelerine liderlik 
ederken, burada renk tekerleği şeklinde altı parçalı bir gökkuşağına dayanan 
kendi renk teorisini geliştirir. Tamamlayıcı renkleri birbiriyle etkileşime 
giren hareketlere göre yerleştirmiş olması ise, bu teorinin dinamik 
geçişlere dayandığını göstermektedir (bknz, Paul Klee’nin renk teorisi). 
Bu benzersiz renk yaklaşımını müzikal geçmişiyle bir araya getirdiğinde, 
tamamen kendine ait bir stil oluşturur. Tonal bloklar aracılığıyla müzikal 
dokuyu araştıran bir resim olan Polyphony ve tamamlayıcı renkleri müzik 
notaları gibi eşleştiren Harmony in Blue-Orange gibi bazı çalışmalar, 
doğrudan her iki öğeye atıfta bulunur. Örneğin Polyphony resminde Klee, 
müzikal fikirlerini ifade etmek adına kullandığı arka plan renk blokları 
ile bir müzik kompozisyonunun temel akorlarını simüle eder, ancak 
daha sonra resmin yüzeyinde farklı renklerde küçük noktaları parlak bir 
şekilde üst üste bindirerek burada da Bach’ın polifonik müzik yapılarının 
kontrpuanı gibi hareket eder (bknz. Polyphony, Paul Klee; Harmony in 
Blue-Orange, Paul Klee).  

Bazı Klee resimlerinde sanatçının belirli operalara olan ilgisinden 
de ilham aldığına rastlamak mümkündür. Örneğin, Hoffmanesque 
Fairy Tale Scene baskısında, Klee’nin birçok kez katıldığını bildiğimiz 
Jacques Offenbach’ın Hoffmann’ın Masalları operasından ilham aldığını 
görebiliriz. Önce çizilen, ardından bir renk uygulamasıyla kaplanan masal 
karakterlerinin soyut bir tasvirini gösteren bu baskı, Klee’nin ilk Bauhaus 
baskı portfolyosunda yer alır. Bu çalışmasında da temel formların temel 
yapısını fantastik ve yaratıcı bileşenlerle birleştirerek polifonik bir müzik 
yapısına atıfta bulunduğunu görürüz (bknz. Hoffmanesque Fairy Tale 
Scene, Paul Klee). 

Klee hiçbir sanatsal harekete ait olmamasına rağmen, zamanın başlıca 
sanatsal eğilimlerinin çoğunu çalışmalarında özümsemiş, hatta 
öngörmüştür. Çizgi, renk ve tonalitenin hassas nüanslarıyla dikkat çeken 
eserlerindeki sofistike sanatı, ironisi ve absürtlük duygusu ile doğanın 
gizemi ve güzelliğinin yoğun bir şekilde çağrıştırılmasıyla birleşir gibidir. 
Müzik, eserlerinde opera ve müzisyenlerle ilgili birçok imge ile belirgin 
bir şekilde yer alır. Neredeyse tüm resimleri müzik ile ilgilidir. Bunlar 
müzisyen resimleri, müzikle ilgili resimler, bazı müzikallerin yer aldığı 
resimler gibi farklı müzik öğelerini içeren çalışmalar olarak karşımıza 
çıkar. Bunun yanı sıra Paul Klee için müzik sadece ilham kaynağı değil, 
aynı zamanda yaratıcılığının da bir etkisidir. Her zaman dünyanın büyük 
bir sahne olduğunu düşünerek, eserlerini her zaman müzikten, tiyatrodan 
ve şiirden etkilenerek oluşturmuştur. Sanatı şiirsel ve efsanevi imalarla 
da doludur. Sahip olduğu bu özellikleriyle muazzam sayıda besteciye 
ilham veren bir Klee ile de karşılaşmak mümkündür.

Yeni sayıda buluşmak ümidiyle..
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Paul Klee’nin renk teorisi

In the Style of Bach, Paul Klee

Polyphony, Paul Klee

Harmony in Blue-Orange, Paul Klee

Hoffmanesque Fairy Tale Scene, Paul Klee
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ANADOLU’DAN AY’AANADOLU’DAN AY’A
"AY MIYDI, GÜN MÜYDÜ YÜZÜ?""AY MIYDI, GÜN MÜYDÜ YÜZÜ?"

Gençlerle
Neşe TARTANOĞLU

Gençlerle
Neşe TARTANOĞLU

BB u ay sayfalarımda Houston’da 24 Haziran’da gerçekleşen çok 
özel bir konsere yer vermek istiyorum. Konser ile ilgili haberleri 
gördüğümde çok uzun yıllardır izlediğim ve başarılarından hep 

gurur duyduğum genç bestecimiz Erberk Eryılmaz’ın bir eserinin ve 
uzaya giden ilk Amerikalı yerli astronot John Herrington için yazılmış 
bir eserin yer alması hemen dikkatimi çekti. Amerika Birleşik Devletleri 
Hartt School’da öğrenciyken tanıdığım Erberk, Yüksek Lisans ve Sanatta 
Yeterlilik eğitimini Carnegie Mellon Üniversitesi'nde, doktor ünvanını ise 
Rice Üniversitesi’nden aldı.

2007 yılında Amerika Besteciler Birliği ve Amerikan Besteciler, Yazarlar ve 
Basımcılar Derneği'nin düzenlediği yarışmada 15 yaşında yazdığı piyano 
sonatıyla birinci oldu. Hartt School'un "Adele Wise” ve "Frances Parker” Özel 
Ödüllerini de alan Eryılmaz, 2008 yılında ABD'nin üniversitelerarası müzik 
yarışması Van Rooy Müzikal Mükemmellik Yarışması'nda birinciliği 
alarak bu ödülü kazanan ilk piyanist oldu. Yıllar yılları, ödüller de ödülleri 
izledi. Son olarak bu yıl 64. Grammy Ödülleri'nde eserlerinden oluşan 
“Yoğurtçunun Oyun Havaları” adlı albümünün yapımcısı Judith Sherman 
'Yılın Yapımcısı' ödülü aldı. 2020 yılında Ankara’ya, Müzik ve Güzel 
Sanatlar Üniversitesi bestecilik bölümüne öğretim üyesi olarak gelen 
sevgili Erberk zaman zaman konserler vermek üzere Amerika Birleşik 
Devletlerine gidiyor. Kimi zaman viyola sanatçısı eşi Laura Krentzman ile 
direktörlüğünü yaptığı Doğu Avrupa ve Orta Doğu kültürlerinin müziklerini 
seslendirmek amacıyla kurdukları Hoppa Project ile Houston Türk Müziği 
Festivalinde görüyoruz onu. Kimi zaman da Apollo Chamber Players ile 
Miller Outdoor Theater'da. Bu son konserinden sonra sorularıma verdiği 
yanıtlarla baş başa bırakıyorum sizleri.

Apollo Chamber Players’ın bu özel projesinden başlayalım, sevgili Erberk.

Kısaca nasıl oluştu, sen hangi aşamada katıldın?

Apollo Chamber Players, Houston Teksas'ta şehrin kozmopolit yapısını 
yansıtmayı amaçlayan 20 eser siparişi yapmayı hedefl ediği projesi ile 
sayısız konser verdi. 2014-2020 arasında yaptıkları siparişlerden bir 
tanesi de benim çalışmam olan Besime Sultan'ın Trakya Havaları'ydı. 
Balkanlar'da yüzyıllara dayanan kültürel iletişimle zenginleşen halk 
müziğinin çeşitli örneklerinden ilham alarak bu müziği 2015 yılında 
İsmail Lumanovski ve Apollo Chamber Players için yazdım. Bunu çok 
kez seslendirdik, fakat en eğlenceli ve görkemli olacak olanı 2020 
yazı için saklamıştık. Apollo Chamber Players, pandemi öncesinde 
Houston'daki belki de en güzel açık hava konser alanı olan Miller Outdoor 
Theater'da sipariş ettikleri 20 eseri seslendirecekleri bir festival hayal 
ediyordu. Pandemi ile etkinlikler iptal olunca Haziran 2020'de yapmayı 
hedefl ediğimiz konser bir bilinmezlikle ertelenmiş oldu. Geçtiğimiz ay 
da büyük bir buluşma yaparak bu konseri gerçekleştirdik.  

Konserde seslendirilen eserlerini anlatır mısın birazda?

Apollo Chamber Players, onlar için yazdığım Besime Sultan'ın Trakya 
Havaları ile birlikte beş bölümden oluşan Halk Sanatı (Folk Art) adlı 
müziğimi de seslendirdik. Onlara ben de piyano ve davulda katıldım. Bu 
müziği de 2019'da ve 2020'de toplam üç kez seslendirmiştik. Onların 
arzusuyla bir kez de Miller Outdoor Theater'da seslendirdik. Bu müziğin 
programa uymasının sebeplerinden birisi de Halk Sanatı adlı çalışmamın 
son bölümü olan "Ay mıydı, gün müydü yüzü?" bölümünün kaydının 
Carnegie Mellon Üniversitesi, Google ve NASA'nın ortak çalışması olan 
MoonArk projesiyle yakın gelecekte Ay'a gönderilecek olması. Bu müziği 
uzay metaforları kullanan ve hepimize dokunan halk şiirimizin en güzel 
örneklerinden Mecnunum Leylam'ı Gördüm türküsünden yola çıkarak 
yazdım. Bu müziğin de ilk seslendirilişini Apollo Chamber Players ile 
tarihin en büyük roketi olan ve aynı zamanda 1960'larda Apollo Uzay 
Programı'nda da kullanılan "Saturn V" roketinin yanında yapmıştık.

Hepimiz için unutulmaz bir anı olmuştu. Hem bu halk şiirinden yola 
çıkan müziği, hem de Anadolu sanatının kiliminden halk oyunlarına 
bana ilham veren yönlerinden yola çıkarak yazdığım Halk Sanatı adlı 
müziğimi de seslendirmiş olduk. Halk Sanatı'nın bölümleri şu şekilde: 
Uçan Türkü, halk oyunlarımızdan ilham alan Kerimoğlu Zeybeği bölümü, 
el sanatımızdan ilham alan Kilim bölümü, halk müziğimizle iç içe girmiş 
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popüler müziğimizden ilham alan Aksak Ska ve Doğu Anadolu halk 
şiirinden ilham alan "Ay mıydı, gün müydü yüzü?" bölümü.

Eserlerinde sahnede kimler vardı?

Konserde müziklerimi seslendiren müzisyenlerden önce aynı konserde 
yer aldığımız beklenmedik bir kişiden bahsetmek istiyorum. Konserde 
bize astronot John Herrington anlatıcı olarak katıldı. Kendisi uzaya giden 
ilk Amerika yerlisi astronot ve Apollo Chamber Players ve anlatıcı olarak 
kendisi için yazılmış Amerika yerlilerine ait uzay ve gökyüzü hikayelerinden 
yola çıkan bir eseri seslendirdi. John aynı zamanda uzayda Amerika 
yerlilerine ait bir fl ütü de çalmış. Ben de onunla zurna, kaval, balaban 
gibi kendi çalgılarımızın kayıtlarını da paylaştım. John'ın uzayda çaldığı 
fl üt şu anda Washington, D.C.'deki Smithsonian Ulusal Uzay ve Havacılık 
Müzesi'nde de sergileniyor. Mecnunum Leylam'ı Gördüm türkümüzden 
yola çıkarak yazdığım "Ay mıydı, gün müydü yüzü?" adlı müziğimi ve 
birçok sanat eserini Ay'a gönderecek olan MoonArk'ın bir kopyası da 
bu müzede sergileniyor.

Konserde Besime Sultan'ın Trakya Havaları ve Halk Sanatı adlı müziklerimi 
seslendirenler İsmail Lumanovski, Apollo Chamber Players, onlara 
misafir olarak katılan sanatçılar ve piyanoda ve davulda bendim. İsmail 
Lumanovski için de bir iki cümle etmek isterim. İsmail, çok yönlülüğü ve 
derinliğiyle bütün gençlerimize örnek olacak bir müzisyen. Kendisi ile 
artık uzun yıllardır beraber çalışıyoruz ve onunla çalışmaya başlamak 
benim için bir dönüm noktası oldu diyebilirim. Bildiğiniz gibi ben halk 
müziği tutkunu ve oradan yola çıkan bir müzisyenim. Beraber çalıştığım 
icracılar genelde çok iyi "Batı Müziği" eğitimi almış ve maceracılıklarıyla 
yeni şeyler denemeye aç müzisyenler. Bu tabii benim için özgürce 
denemeler yapabilmek adına büyük şans oldu çalışmalarımda. İsmail ise 
Juilliard School'da gördüğü "Batı Müziği" Eğitimi ile önemli orkestralarla 
solist olarak çalan ve çocukluktan bugüne kadar düğünlerden Dünya'nın 
önemli konser salonlarına halk oyunları ve türkülerimizi çalan müzisyen 
olarak çok yönlü bir müzisyen.

Müziklerimizin süre içerisindeki planı ve çok sayıda müzisyenin beraber 
çalabilmesi için Avrupa'da gelişen notasyon sistemi ve bununla beraber 
geleneksel müziğimizin yapısındaki perdeler, vuruş kalıpları ve Anadolu ve 
çevresindeki müzisyenlerin çalış stilleri benim çalışmalarımda ön planda 
olan bir durum. O yüzden böyle çok yönlü müzisyenlerle çalışmak benim 

için de büyük şans oluyor. Bu konu üzerine çalıştığım Ankara Müzik ve 
Güzel Sanatlar Üniversitesi'nde de düşünüyoruz ve reformlar yapmaya 
çalışıyoruz. Umuyorum ki İsmail Lumanovski veya şu an az sayıda 
olan böyle çok yönlü müzisyenlerimizin sayısı eğitim kurumlarımızın 
yapacakları reformlarla beraber artar ve günümüz Türkiye'sine yakışır 
hem ülkemiz kültürünü bilen ve hisseden, hem de Dünya ile iletişim 
kurabilecek bilgiye ve derinliğe sahip müzisyenler yetiştirebiliriz.   
     

Provalar ve konser gecesinin senin için önemli gördüğün 
detaylarından da söz eder misin?

Ben yaptım ama siz yapmayın ve Houston'a Yaz aylarında ziyarette 
bulunmayın!

Kışın Houston ve çevresini, ve özellikle NASA'yı ziyaret etmenizi öneririm. 
Bu ziyaretimde Houston nefes alınamayacak kadar sıcak ve nemliydi, 
ve konser de o yüzden 20:30'daydı. Buna rağmen her zaman olduğu 
gibi iyi müzisyenlerle prova yapmak çok zevkliydi. Müzisyenlerin bütün 
müzisyenlikleriyle provalarda olması ve yazdığım çalışmalara katkıda 
bulunmaları beni çok mutlu ediyor. Bu durumlarda iyi ki müzisyenim 
diyorum. Provalar böyle güzeldi. Konserde Houston'da bulunduğum dört 
senede edinmiş olduğum dostlarımı görmek harikaydı. Konsere American 
Turkish Association of Houston'ın da katkısı vardı. Kendileriyle ve Asia 
Society Texas Center ile yıllardır beraber Hoppa Project, Houston Türk 
Müziği Festivali düzenliyoruz.

ABD'nin birçok şehri gibi Houston, Dünya'nın çeşitli coğrafyalarından gelmiş 
insana ev olmuş bir şehir. Bu şehirlerde ve toplumlarda kültürümüzün var 
olması ve bu şehirlerde bulunan büyük bütçeli üniversiteler tarafından 
akademik çalışmalara dahil olabilmesi için bizlerin oralarda olabildiğince 
görünürlüğü olan geleneksel ve çağdaş müziklerimizi sunduğumuz 
etkinlikler yapmamız gerekiyor. İş hayatlarının dışında, ideolojik 
hedefl eri olmayan, ülkemiz sanat ve kültürüne destek olan insanların 
emekleriyle hayatta kalan American Turkish Association ve diğer Türk 
organizasyonlarına ne kadar teşekkür etsek az.
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Müzik Masası
Serla BALKARLI

Müzik Masası
Serla BALKARLI

Eğitimin iki önemli bileşeni olan öğretmen ve öğrencinin uyumlu 
olması, müzik eğitiminde başarıya ulaşabilmek için bir zorunluluk 
ve tartışmaya açık olmayan bir konudur. Bu uyumun çok da büyük 
önem taşımadığı alanlar olabilir, ancak müzik eğitiminde usta ve 
çırağın salt bu kimliklerle çalışmalarını sürdürmeleri yetersizdir. 
Öğretmen donanımlı olabilir; öğretmen kendini geliştirmeye 
devam ediyor olabilir, öğretmen alanında çağın gerisinde kalmıyor 
olabilir, ancak öğrencisiyle uyumu yakalayamazsa başarı elde 
edilmesi zordur. Benzer şekilde öğrenci çalışkan olabilir, öğrenci 
imkanlarını iyi yönde kullanmayı biliyor olabilir, öğrenci araştırıyor 
olabilir, ancak öğretmenine uyum sağlayamazsa sonuç verimli 
olmaz. Her öğretmenin de her öğrenciyle ya da her öğrencinin 
her öğretmenle aynı uyumu sağlayabilmesi de beklenemez. 
Her türlü insan ilişkisinde olduğu gibi, usta-çırak ilişkisi de bir 
kombinasyondur; uyumlu olması başarıyı getirir. Fakat, usta-çırak 
ilişkisi her ne kadar iki tarafl ı bir ilişki olarak görünse de ustanın 
tarafı her zaman, her konuda daha ağırdır. İşi de sorumluluğu 
da daha ağırdır. Usta olgun olmalıdır, usta deneyimli olmalıdır; 
usta durmalı ama çırağın gitmesine izin vermelidir. Usta kendini 
bilmeli, vereceğini vermeli, gitmek isteyen çırağı da kendi emeğine 
saygısından ötürü sevgiyle yolcu etmelidir. Bu gidiş başarının 

getirdiği bir gidiş de olabilir, başarısızlığın getirdiği de… her iki 
durumda da usta, çırağını bırakması gereken zamanı bilmelidir. 

Anadolu Üniversitesi Devlet Konservatuvarı Viyola Sanat Dalı 
öğretim üyesi Prof. Burcu Evren Yazıcı’nın öğrencileriyle yakaladığı 
uyumun somut örneği; başarı gidişleri.

On sekiz yıldır devlet konservatuvarında viyola sanatçısı yetiştiren 
Burcu Evren Yazıcı, kendi ustası Prof. Betil Başeğmezler’in de 
olumlu örnek oluşturmasıyla, öğrencileriyle ilk günden itibaren 
ahenk içinde çalışan, yurt dışında aldığı eğitimin yansımalarıyla 
da eğitim vizyonunu geniş tutabilmiş bir ustadır. 

Burcu Evren Yazıcı, Hacettepe Üniversitesi Ankara Devlet 
Konservatuvarından mezun olduktan sonra Amerika’da Louisiana ve 
Florida Eyalet Üniversitelerinde eğitimlerine devam etti. Lisansüstü 
eğitimleri sırasında oda müziği alanında çeşitli önemli ödüller 
aldı ve çeşitli önemli orkestralarda orkestra sanatçısı olarak 
görev yaptı. Arkansas Senfoni Orkestrası’nın tam üyeliğine kabul 
edilerek orkestra sanatçılığı alanında hayat boyu verimini alacağı 
deneyimler kazandı. Ülkemize döndükten sonra, eğitmenliğinin 
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yanı sıra akademik kariyerine; oda müziği üyeliklerine, aralarında 
Borusan İstanbul Filarmoni Orkestrası da olmak üzere çeşitli 
orkestralarda viyola grubu orkestra sanatçısı ve solist olarak yer 
aldığı pek çok konserine; çeşitli eğitim kurumlarında ve Klasik 
Keyifl er, Caka gibi oluşumlarda verdiği çalışaylarına ve zaman 
zaman yaptığı yöneticilik görevlerine devam etti. Eskişehir’in 
Büyükşehir ve Odunpazarı Belediyelerine ait sanat etkinlikleri 
oluşumlarında danışmanlık yaptı. Tüm bu faaliyetlerini sürdürürken 
öğrencilerine ustalık yapmaya, onları kendi idealizm çizgisinde 
görmek için müzik alanında bildiği her şeyi, öğrencisinin aldığı 
ölçüde vermek için çalıştı. 

Bu titiz ustalık yaklaşımının sonuçları da öğrencilerinin birer birer 
yurt dışındaki önemli müzik okullarında okumak üzere kabul 
edilmeleriyle ortaya çıkmaktadır. Müzikte enstrüman eğitmenliğinin 
kendini geliştirmeye, öğrenciyle uyum sağlayabilmeye, kalıpların 
dışına çıkabilmeye, ilgili konuları öğrencinin gözünden görebilmeye 
ve her zaman geniş vizyonlu olabilmeye bağlı olduğunun ayırdında 
bir eğitmen olan Burcu Evren Yazıcı’yı, bir eğitmen gözüyle her 
zaman takdir etmekteyim; ne mutlu o ve onun gibi idealist ustalarla 
uyumu yakalayabilen öğrencilere. 

Prof. Burcu Evren Yazıcı’nın başarı sebebiyle sınıfından uçurduğu 
çırakları; Nehir Akansu, Kaan Metin, Uygar Mert Kurtçu, Öykü 
Güneç ve Zeynep Sertoğlu. 

Nehir Akansu, Erasmus değişim programı kapsamında gittiği 
Budapeşte Franz Liszt Müzik Akademisinde tamamladığı eğitiminden 
sonra İspanya’da Galiçya Kraliyet Filarmoni Orkestrası ve müzik 
yüksek okulunun iş birliğiyle oluşturulmuş müzik programlarında 
lisansüstü eğitimi aldı. Beklee College of Music’de prodüksiyon 

alanında eğitim aldı. Caz, folk ve deneysel müzik alanlarına 
ilgi duymasıyla doğaçlama çalışmalarına yöneldi. Prodüksiyon 
projeleri uluslararası kongre ve festivallerde sahnelendi. Valensiya 
Politeknik Üniversitesi Güzel Sanatlar Fakültesi'nde Sanatta 
Prodüksiyon ve Araştırma doktora programında folk ve caz 
müziğinde doğaçlamanın görsel-işitsel ve çağdaş dans ile ilişkisi 
üzerine tez yazmaktadır.

Kaan Metin, öğrenciliği boyunca katıldığı pek çok viyola çalıştayı, 
önemli ulusal ve uluslararası gençlik orkestralarında üyelikler ve 
Türk Eğitim Vakfı tarafından verilen üstün başarı sanat bursunun 
ardından Düsseldorf Robert Schumann Musikhochschule’de eğitim 
almaya hak kazandı. Almanya’nın çeşitli orkestralarında çalarak, 
yarışmalara hazırlanarak eğitimini sürdürmektedir. 

Uygar Mert Kurtçu, önemli viyola eğitmenlerinin ustalık sınıfl arına ve 
Türkiye Gençlik Filarmoni Orkestrası’yla pek çok Avrupa ülkesindeki 
konserlere katıldı. Salzburg Mozarteum Üniversitesine kabul edildi. 
Junge Deutsche Philarmonie’ye orkestra üyesi olarak seçildi. 
Almanya’nın çeşitli orkestralarında ve oda müziği projelerinde 
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çaldı. Mozarteum’dan mezun olduktan sonra Anton Bruckner 
Privat Ünivesitesinde yüksek lisans eğitimine devam etmektedir. 

Öykü Güneç, Eskişehir’deki çeşitli gençlik konserleri projelerinde 
yer aldı. Doğuş Çocuk Senfoni Orkestrasının viyola üyesi oldu. 
Ulusal ve uluslararası oda müziği ve viyola çalıştaylarına aktif 
olarak katıldı. Salzburg Mozarteum Üniversitesine kabul edildi, 
‘Yarının Kadın Yıldızları’ destek fonundan burs desteği almaya 
hak kazandı ve İstanbul Müzik Festivali’nde çalma imkânı buldu. 
Halen, Mozarteum’daki eğitimine devam etmektedir. 

Zeynep Sertoğlu, Eskişehir Büyükşehir Belediyesi İki Elin Sesi Var 
Çocuk Senfoni Orkestrasında dört yıl boyunca viyola grup şefl iği 
yaptı. Eğitim Konserleri ve Şatoda Müzik projeleri kapsamında 
solo ve oda müziği gruplarıyla konserler verdi. Doğuş Çocuk 
Senfoni Orkestrasında görev aldı. Okul orkestrasıyla solistlik ve 
başarılı oda müziği konserleri verdi. Lisans eğitimine Hamburg 
Müzik ve Tiyatro Üniversitesinde devam edecektir. 

Bu genç ve başarılı öğrencilerimizin yollarının açık olmasını, gittiği 
okullarda ustalarından aldığı çalışma disiplini ve idealist yaklaşımı 
hayatlarının her alanına yansıtmalarını diliyorum. Prof. Burcu 
Evren Yazıcı gibi öğrencilerinin potansiyelini ortaya çıkarabilen, 
geniş tuttuğu vizyonuyla onların birer çiçek gibi açabilmesinin 
önünü her fırsatta açmaya çalışan, viyola sanatçılığı mesleğine de 
çeşitli sebeplerle uygun olmayan öğrencilerini de kırmadan başka 
bir alanda başarılı olabileceklerine ikna edebilen öğretmenleri 
bu yazıda takdir etmiş, anmış oldum. Gerçek ustalık, bilginin 
sonsuz ve çeşitli olduğunun farkında olmak ve öğrencinin başka 
ustalardan da pek çok yeni bilgi alabileceğinin ayırdında olmaktan 
geçer. Bunu bize öğrencilerine verdiği destekle kanıtlamış olan 
Burcu Evren Yazıcı’yı gönülden kutlarım. 

Bilgi ve donanımını artırmaya devam eden ve öğrencilerini de 
bu yönde, uyum içinde eğitebilen ustaların çoğalması dileğimle.
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SS on dönemde opera dünyasının gündeminde bu yazıya başlık 
olarak seçtiğim soru var: “Aida’yı oynayan sopranonun tenini 
koyulaştırmak ırkçılık mı?” Tartışmayı alevlendiren ise Amerikalı 

siyahi soprano Angel Blue. 

Öncelikle tartışmanın nasıl başladığını kısaca özetleyeyim: 

Meşhur soprano Anna Netrebko, bu yıl İtalya’da, Arena di Verona’da, 
Giuseppe Verdi’nin ‘Aida’ operasında başrol oynuyor ve tenini koyulaştıran 
siyah yüz makyajıyla sahnede arz-ı endam ediyor.  Yine Arena di Verona’da, 
Giuseppe Verdi’nin ‘La Traviata’ operasında Violetta’yı oynayacağı 
açıklanan siyahi soprano Angel Blue ise Anna Netrebko’nun ve Arena 

di Verona’nın siyah makyaj kararını ‘ırkçılık’ olarak değerlendirip ‘La 
Traviata’ temsilinden çekiliyor.  

“ARKAİK TİYATRO GELENEĞİNE DAYANIYOR”

Türkiye’de bugüne kadar Aida’yı oynayan sanatçıların teni hep koyulaştırıldığı 
için Angel Blue’nun tavrı ve kararı bize ilk başta ‘tuhaf’ gelebilir. Ancak 
dünyada, özellikle de Amerika’da ‘siyah makyaj’ konusu yıllardır tartışılıyor. 
Hatta ABD’deki bazı opera kurumları, oyuncuları “ırkçı karikatürlere 
benzettiği” eleştirilerine yol açan siyah makyajı kaldırma kararı aldı. 

Bununla birlikte dünya geneline bakıldığında, pek çok opera kurumunda, 
Aida ve Othello gibi siyahi karakterlerde cilt koyulaştıran makyaj 
uygulamasının hâlâ devrede olduğunu söylemek mümkün. Angel Blue 
gibi bazı sanatçıların tepkileri belki de ilerleyen zamanlarda siyah 
makyajın tamamen ortadan kalkmasını sağlayacak, ama buna daha 
zaman var gibi görünüyor.  

Bu noktada son zamanların parlayan sopranolarından Angel Blue’nun 
dünya basınında da yer alan eleştirel sözlerini bu yazıya almak faydalı 
olabilir: 

“Sanatsal olsun ya da olmasın, her koşulda siyah yüzün kullanılması, 
modern toplumda yeri olmayan arkaik tiyatro geleneklerine dayanan, 
derinden yanlış yönlendirilmiş bir uygulamadır. Gidip orada şarkı 
söyleyemeyeceğimi ve kendimi bu gelenekle ilişkilendiremeyeceğimi 
hissettim.”

Verona’da, ‘La Traviata’ operasında başrol oynayacağı duyurulan ABD’li soprano Angel Blue, festivalden çekildi. 
Sebebi ise Anna Netrebko’nun Verona’da Aida’yı siyah yüz makyajıyla oynaması
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NETREBKO: “BEN BEYAZ AİDA OLMAYACAĞIM”

Arena di Verona festival yönetimi, ‘Aida’ operasındaki koyu cilt makyajı 
konusunda geri adım atmadı ve eleştirilere yanıt olarak Opera Wire'a 
şunları söyledi: "Mesele şu ki, Arena’da tarihi bir ‘Aida’ yaptığımız sürece 
bir şeyleri değiştirmek bizim için çok zor."

Anna Netrebko, Angel Blue’nun tepkisine yol açan, siyah makyajlı 
fotoğrafl arını sosyal medya hesapları üzerinden paylaştı. Bu fotoğrafl arda 
Mısır sarayında esir olan Etiyopya Prensesi Aida’nın babasını, yani 
Habeşistan kralı Amonasro’yu oynayan bariton Ambrogio Maestri’ye 
de siyah yüz makyajı yapıldığı görülüyor.

Meşhur soprano Anna Netrebko’dan da bu konuda geri adım beklememek 
lazım. Zira Netrebko’nun siyahi karakterlerin koyu cilt makyajıyla 
oynanmasından yana olduğu eskiden beri biliniyor.

Zira, 2019'da yine Aida karakterini oynayan Anna Netrebko, fotoğrafl arını 
sosyal medya hesabından paylaştığında bir hayranından gelen ‘Siyah 
yüz makyajı gerekli mi?” sorusuna şöyle cevap vermişti: “Ben beyaz 
Aida olmayacağım. Etiyopyalı prenses için kara yüz ve kara vücut…” 

BAŞKA BİR SOPRANODAN DA TEPKİ GELMİŞTİ

Bu arada Aida karakterinin siyah yüz makyajıyla oynanmasına daha önce 
başka bir soprano da tepki göstermişti, üstelik de bu soprano siyahi 
değildi. Amerikalı Tamara Wilson, 2019'da yine Arena di Verona’da Aida 
oynamak üzere davet edilmişti. 

Tamara Wilson, karakteri siyah makyajla oynanmaya zorlanmasına 
açıkça tepki gösterdi. İki kez Aida’yı festival yönetiminin istediği gibi 

koyu cilt makyajıyla oynadı, ama üçüncü temsilde yer almadı. Onun 
yerini makyajı kabul eden soprano Maria José Siri aldı.
Angel Blue’nun ve Tamara Wilson’ın ABD’li olması, Amerika’da siyah yüz 
makyajı karşıtlığının ne kadar yaygın olduğunun bir göstergesi aslında. 

BAŞARILI BİR LİRİK SOPRANO

Doğrusu ben Angel Blue’nun sözleri üzerinde düşündüğümde ona hak 
vermedim değil. Ancak bir yanım da librettoda siyahi olduğu belirtilen 
karakterleri, asıllarına uygun şekilde sahnede göstermenin normal 
olduğunu söylüyor. Muhtemelen bugüne kadar hep böyle gördüğüm için… 
Öte yandan “Violetta’yı, Mimi’yi, Tosca’yı oynayan siyahi sopranolara 
beyaz yüz makyajı yapıyor muyuz ki, Aida’yı oynayan beyaz şarkıcıya 
siyah makyaj yapalım sorusu?” aklıma geliyor. Uzun lafın kısası kararsız 
kaldım. Peki, siz ne düşünüyorsunuz bu konuda?

Bu tartışmalardan sonra Angel Blue’nun sesini merak etmiş olabilirsiniz. 
Güzel, kendine özgü bir lirik soprano sesi var: Tizlerde son derece açık 
ve önde tınlayan bir ses… Angel Blue’nun ses hâkimiyeti de iyi. Bakalım 
Arena di Verona konusundaki cesur kararı Angel Blue’nun kariyerini 
nasıl etkileyecek?

Aslında Angel Blue, Türk dinleyicisine çok da uzak bir isim değil: 2014 
yılında, 13. Mersin Uluslararası Müzik Festivali kapsamında Türkiye’ye 
gelmiş ve Şef Antonio Pirolli yönetimindeki Cumhurbaşkanlığı Senfoni 
Orkestrası eşliğinde Wagner, Puccini, Gershwin ve Verdi eserlerinden 
aryalar seslendirmişti. 2016’da ise İKSV’nin düzenlediği İstanbul Müzik 
Festivali kapsamında, Aya İrini’de konser vermişti. 

Şahsen ben bu andan itibaren Angel Blue’nun kariyerini yakından takip 
edeceğim.
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İİ srailli ünlü genç caz bestecisi, piyanisti ve solisti Uriel Herman 

27 Ağustos’ta Kaş Caz Festivali kapsamında ilk kez Türk 

cazseverlerle buluşacak. Karmaşık Orta Doğu ritm ve melodilerine 

hâkimiyetiyle dikkat çeken dikkat çeken Herman; triosu ile vereceği 

konserde, son albümü Different Eyes (Farklı Gözler)’ın lansmanı 

kapsamında, müzikseverleri kendi anılarında eklektik bir yolculuğa 

çıkaracak. Festival kapsamında gerçekleşecek bu özel akşamda Urial 

Herman ve triosuna Türk cazseverlerin yakından tanıdığı İsrailli caz 

trompetçisi Itamar Borochov da eşlik edecek. 

Farklı Gözler!
“Hepimizin bir çift gözü var ama görmenin sayısız katmanı var”

Uriel Herman’ın Kaş Caz Festivali’nde dinleyenlerin beğenisine sunacağı 

Different Eyes (Farklı Gözler) albümü müzisyenin anılarına yaptığı yolculuk 

ile başlıyor. Sanatçının çocukluğunun Kudüs’ünün sokak seslerine farklı 

bir gözle yaptığı bu yolculukta Herman’a aynı sokakların sesiyle büyümüş 

Itamar Borochov eşlik ediyor olacak. Borochov, Orta Doğu ve Kuzey 

Afrika’nın farklı makamlarından aldığı esini cazla harmanlayarak farkını 

ortaya koyan bir müzisyen. Cecil Bridgewater’dan Jo Chambers’a kadar 

birçok efsane müzisyenlerle çalışma fırsatı da yakalayan Borochov Türk 

cazseverlerin de yakından tanıdığı bir isim.

Herman’a festivalde seslendireceği Different Eyes albümüne dönecek 

olursak; albümün ikinci bölümü, Bossa Nova'nın öncüsü Brezilyalı 

sanatçı Tom Jobim (Antônio Carlos Jobim) ve F. Chopin’e saygı duruşu 

niteliğinde. Uriel’in bakışından farklı zaman ve disiplinlerdeki isimlere 

caz yoluyla yapılan bu ziyaret dinleyiciye farklı bir deneyim sunuyor.

Şenlendirici için: Fantasia

Sanatçı albümün üçüncü bölümde ise, kapanmış gözler ardından 

illüzyon ve hayaller arasından farklı bir göz ile gördüklerini anlatmaya 

çalışmış. Tıpkı pandemi sebebiyle dünyada iki yıl süren kapanmanın 

Uriel Herman Farklı Gözler ile Kaş’taUriel Herman Farklı Gözler ile Kaş’ta
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ardından insanların hayata bakışlarının değişmesi gibi. Gözlerimizi 

dışarıdan gelen tüm uyaranlara kapattığımızda da görebiliriz. Kim bilir 

belki de en iyi, en yalın görme şekli budur. Bu bölümde ayrıca Uriel’in 

Hüsnü Şenlendirici için bestelediği ancak pandemi sebebiyle hayata 

geçemeyen Fantasia isimli eser yer alıyor.

Albüm Uriel’in hayata bakışını geri dönülmeyecek şekilde değiştiren bir 

başka duygu ile son buluyor. Sanatçı albüme oğlu Nur’un ilk iki yılına 

eşlik eden bir İsrail ninnisine yaptığı düzenleme ile veda ediyor. Bu onun 

daha önceki dünyaya bakış ve algılayışının geri dönülmeyecek şekilde 

değiştiği bir deneyim olmalı. Uriel’in  farklı gözlerle dünyayı anlama ve 

anlatma çabasındaki en öncelikli, sabit ve geleneksel bakış bu olsa 

gerek. Bir babanın kalbiyle bakışı. 

İsrailli Şairlerin Mısralarından Kosta Rika’nın Şamanik Ayinlerine

Kudüs Müzik Akademisi mezunu olan Uriel Herman; besteciler Prof. 

Andre Hajdu ve Prof. Michael Wolpe’den kompozisyon eğitimi, dünyaca 

ünlü piyanist Ilana Vered ve Prof. Assaf Zohar’dan ise piyano eğitimi aldı. 

Uriel Herman İsrail'in yılın en iyi 5 albümünden biri seçilen ilk albümü 

'Awake'i 2014 yılında yayımladı ve ardından kendi dörtlüsünü kurdu. 

'Awake' Nirvana ve Radiohead'in şarkılarının orijinal besteleri ve 

düzenlemelerinin yanı sıra İsrailli şairler Yehuda Amichai ve Tirza Attar'ın 

şiirlerine eklenen melodilerden oluşuyor.

Gümüşlük Caz Festivali ve Nardis Jazz Club’da

Uriel Herman Kaş Caz Festivali’nde vereceği konserin ardından; 29 

Ağustos’ta Gümüşlük Caz Festivali’nde solo bir konserle, 30 Ağustos 

akşamı ise onu da çok heyecanlandıran sürpriz bir düet ile Nardis Jazz 

Club’da konser verecek. 

Kaş’a gidemeyecekler için Nardis’teki konserinde harika olacağını not 

düşmek isterim.
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BB estecilerin bestecisi olarak anılan Beethoven, müzik tarihinde 
öyle bir yer edinmiştir ki kendisinden iki yüzyıl sonra yaşamış 
bestecileri bile etkilemiş bir başka müzisyen daha yoktur. 

Onun dehası ve büyüklüğü, seslerden oluşan muazzam yapıları ortaya 
çıkarma biçiminde saklı. Gerek biçim, gerek armoni, gerekse renk ve 
duygu yoğunluğu bakımından kusursuz işçilikle oluşturulmuş eserleri, 
ilerlemeci ve devrimci felsefesiyle zamanın ötesine geçebilmiş, belli 
kalıplara ve stile sıkıştırılamaz biçimde kendi kendine ayakta durabilen 
müzik anıtları haline gelmiştir. Bir pasta düşünün; yediğinizde kreması 
ağır olmuş diyebilirsiniz. Ya da kekini beğenmeyebilirsiniz. Veya bu ikisi 
sizin için idealse bile belki içeriğinde kullanılan meyve veya çikolatalar 
hoşunuza gitmeyebilir. Şu özelliği biraz da şöyle olsa harika olurdu, 
diye düşünebilirsiniz. İşte Beethoven size öyle bir pasta yapar ki hiçbir 
unsurunu bir diğerinden bağımsız olarak eleştiremezsiniz! Bir bütün 
pastadır o. Keki veya kreması birbirinden daha iyi veya kötü değildir. 
Her bir parçası üstün kaliteyle meydana getirilmiş, muazzam dengeli 
bir şekilde orantılanmış ve size sunulmuştur. Fakât en ilginç yanı bu 
değildir. Eğer ki siz kremasını ayrı olarak değerlendirmek isterseniz, 
incelediğinizde hiçbir ilginç özelliği olmayan, sıradan bir kremayla 
karşılaşırsınız. Kekini ayırıp baktığınızda, bildiğiniz sıradan bir kek 
görürsünüz. Onu da malzemelerine ayırmaya kalkarsanız, hiçbir ilginç 

yanı olmayan, yumurta, sıradan süt, sıradan şeker ile karşılaşırsınız. 
Meyveleri veya çikolatası da son derece sıradandır. Fakât hepsi bir araya 
gelip pastayı oluşturduğunda, işte o zaman başka hiç kimsenin ortaya 
koyamadığı mükemmellikte bir pastadır karşınızdaki. Beethoven'ın 
eserlerindeki armonik yapıya bakarsanız, bayat ve sıkıcı bir armoni ile 
karşılaşırsınız, gün boyu dilinize takılacak ahenkli melodiler bulamazsınız. 
Orkestrasyon bakımından da Haydn'dan çok da farklı olmayan bir 
çalgılama tekniği görürsünüz. Fakât hepsi bir araya geldiğinde ortaya 
ölümsüz Beethoven müziği çıkar. 

Tüm bunlardan daha da ilginci, Beethoven'In, bazı çağdaşlarından bile 
daha geri bir nota yazım tekniği kullanıyor oluşudur. Christian Bach'ın 
öğretilerinden devraldığı yazım kurallarını esnetme ihtiyacı bile hissetmemiş, 
eserlerini bu dilin olanaklarına sıkıştırmıştır. Bu yolu benimsemesinin en 
önemli sebeplerinden biri eserlerinin yayınevleri tarafından basılabilir 
olmasına gayret etmesiydi. Geçimini buradan sağlıyordu ve yayıncıların 
karmaşık notalar basarak müşteri kaybetmek istemediğini iyi biliyordu. 
Bu yüzden genel geçer bir nota yazısı benimsedi. Bu aynı zamanda 
çoğu amatör müzisyen olan hamileri için de geçerliydi. Beethoven, 
geçinebilmek için bir yandan eserlerinin  yayınevleri tarafından halka 
sunulmasını diğer yandan da soyluların merakla o eserlere sahip olmak 
istemesini sağlamalıydı. 

Beethoven, bir yandan maddi dünyanın paradigmalarına uyum sağlamaya 
çabalarken, diğer yandan da yalın nota yazısı üzerinde ifadeyi derinleştirmek 
için terimler kullanmayı tercih eder: Op.27 No.2 ünlü do diyez minör 
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sonatının başına şu notu iliştirir: "Si deve suonare tutto questo pezzo 
delicatissimamente e senza sordino." Anlamı, "bu parça çok hassas bir 
biçimde ve susturucular olmadan çalınmalıdır". Sağırlığının iyice ilerlediği 
son dönem piyano sonatlarında, artık sahnelere de veda etmiş olduğu 
için eserlerinin detaylı yorumunu sadece yazı yoluyla aktarabildiğini 
düşünerek nota üzerine çok daha fazla talimat yazdığını görürüz. Op. 
111 sonatının ilk bölümünün sonlarına doğru iki ölçüde bir yavaşlama, 
düşük tempo veya hızlanma ifadesiyle karşılaşırız. 

Peki acaba Beethoven'ı, eski yazıya bu kadar bağlı kalmasına rağmen, 
geç dönemlerinde müziğinde bu kadar esnemeye götüren şey neydi? 
Cevabını yaşadığı dönemin gelişen olanaklarına bağlamak mümkün. 
Aslında Beethoven'ın müziği esnetme biçimi, yazılarında görüldüğü 
kadar radikal bir değişiklik göstermedi: sağırlığının getirdiği kaygıların 
dışında, zamanın baskı makinelerinin gelişimi ve dünyaca tanınan bir 
besteciye dönüşmesiyle, daha detaylı bir anlatıma yöneldiği aşikardır. 
Başka bir deyişle, henüz ilk sonatlarını yazarken de Beethoven'ın müzikal 
anlayışı, müziğin cümlelerine göre tempoyu eğilip bükülmesine salık 
veriyordu. Ancak bunların notaya yazılması, eserin basımının maliyetini 
yükselttiğinden, tercih edilmiyordu. Mozart'ın eserlerinde çok daha az 
dinamilk işaretlerin bulunma sebebi de budur. Mozart'ta çok hafif, orta 
ve çok kuvetli anlamına gelen "pianissimo", "mezzo forte" ve "fortissimo" 
gibi görece daha istisnai dinamik işaretlere seyrek rastlarız. Çoğunlukla 
iki işaret kullanır; hafif "piano" ve kuveetli "forte". Bir de zaman zaman 

bunlar arasındaki yükselmelerle alçalmaları işaret eden "crescendo" 
ve "diminuendo" görürüz. Buna bakarak Mozart'ın müziğinin yalın ve 
tekdüze bir anlatıma sahip olduğunu düşünmek naifçe bir yaklaşım 
olur. Beethoven'ın sekreteri Anton Schindler'in kaleme aldığı "Tanıdığım 
Beethoven" başlıklı biyografi çalışmasında, bestecinin op.14 piyano 
sonatlarını nasıl yorumladığı detaylı bir şekilde anlatılmıştır. Henüz erken 
dönem eseri olan bu sonatlar, oldukça sade bir notasyona sahiptir. Buna 
rağmen bestecinin bu sonatları icra ederken karşıt temaları vurgulamak 
yahut cümle yapılarını gözetmek amacıyla tıpkı bir hitabet sanatçısı 
gibi tempoda yavaşlamalar ve hızlanmalar yaptığı Schindler tarafından 
aktarılan değerli bir bilgidir. Beethoven'ın kendisi de eserlerinde metronom 
numarası vermekten kaçınmış, verdiği eserlerde ise metronom numarası 

için "sadece bölümün başlangıcına dair fikir verebilir" demiştir. Tüm bu 
bilgiler ışığında bir çıkarımda bulunmak gerekirse, Beethoven başta 
olmak üzere Mozart ve hattâ Haydn da dail, nota yazısının kısıtlayıcı ve 
yetersiz bir unsur olduğunu söylemek yersiz sayılmaz. Eserler, mümkün 
olan en sade biçimde (bazen zorunlu olarak bazense tercihen) kağıda 
aktarılmış ve anlatımın incelikleri, yorumcuya bırakılmıştır. Bir yandan 
da şu bir gerçektir ki eserlerin oluşturulmasında nota yazısını detaylara 
boğmak, müziği zenginleştirdiği düşünülse de tam tersi fakirleştirir: 
bestecinin her nota için bir talebinin bulunduğu partisyonlar icra 
edilirken çok fazla talimata maruz bırakıldıklarından, kendilerinden katkı 
sağlayamaz hâle gelirler. Biri size günlük hayattâ herhangi bir işte, sürekli 
neyi yapacağınızı söyleyip durursa, söylemediğinde veya unuttuğunda, 
yapmazsınız. Sofrayı hazırlamanız rica edildğinde, tabak, çatal, bıçak, 
kaşık, peçete gibi temel gereçleri kendiniz koyarsınız ancak bunlar 
size tek tek söylenirse, söylenmeyen şey tabak bile olsa, koymamanız 
gerektiğini düşünebilirsiniz! Bu yüzden Beethoven size sadece sofrayı 
hazırlamanızı söyler, gerisi size kalmıştır. 

Ne yazık ki 20. yüzyılla birlikte her şey köşeli bir hâl almış, özellikle nota 
yazısı esas alınarak eserlere ulaşılacağı düşüncesi müzik çevrelerinde 
benimsenmiştir. "Notada ne yazıyorsa o" görüşü, müziğin inceliklerini yok 
etmiş, yazılı olmayan görgü kurallarının unutulmasına sebep olmuştur. 
Beethoven'ın müziğine nota yazısı üzerinden ulaşılmaya çalışıldığında 
büyük kayıplar ortaya çıktığı aşikardır. Müziğin okunmasında kâğıt 
üzerindeki bir takım sembollerin dünyasına sıkışıldığı günümüzde 
Beethoven gibi bir büyük dehânın müziği, yeniden patlamak üzere 
yer altına çekilmiş lavlara sahip bir volkan gibidir. Çok az yorumcu bu 
cevherin farkına varıp nota engelini aşarak sembollerin ötesine geçmeyi 
başarmıştır. Fakât onlar da akademik çevrelerce aforoz edilmektedirler. 
Şuna eminim ki Beethoven'ın kendi çaldığı kayıtlar elimizde olsaydı bile, 
sanatçının kullandığı enstrümanın eski oluşundan, sağırlığına kadar 
pek çok unsur gerekçe gösterilerek bu kayıtlardaki yorum, günümüzün 
bilirkişileri tarafından geçersiz addedilecekti. Fakât Shakespeare'in de 
Kral Lear oyununda dediği gibi; "Gerçek, kulübesinde hapsedilen sadık 
bir köpektir." Yakın zamanda Beethoven başta olmak üzere, klasik 
müzik dünyasında bir çok bestecinin yazı dilinin kısıtlayıcı evreninden 
kurtarılarak, saklı kalmış müzikal dilinin ortaya çıkarıldığı yorumlar 
dinleyeceğimize inanıyorum, umuyorum. 
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TT ürkçe yazılarda geçerli olan “yazım kuralları”, TDK (Türk Dil 
Kurumu) tarafından hazırlanıp yayınlanan “Yazım Kılavuzları” ile 
belirlenmekte, editörler ve bilgisayar destekli yazım denetleme 

programları, ilgili yazıları, o kurallar doğrultusunda değerlendirip revize 
etmektedir. Ancak TDK yazım kılavuzlarında belirlenmiş bazı yazım 
biçimlerinin “doğruluğu” konusundaki tartışmalar ve alanda oluşan büyük 
çaptaki bilgi kirliliği nedeniyle, doğru yazımın “nasıl olması gerektiği” 
konusunda görüş birliği sağlanamamaktadır.

Atatürk’ün talimatıyla 12 Temmuz 1932’de Türk Dili Tetkik Cemiyeti 
adıyla kurulup 1934'te yapılan kurultayda Türk Dili Araştırma Kurumu, 
1936'daki kurultayda ise bugünkü adını alan Türk Dil Kurumu, “Türk Dili 
Tetkik Cemiyeti” adıyla kurulduğu 1932 yılından bugüne (2022) kadar 
geçen 90 yıl içinde, İmlâ Kılavuzu (1941), Yeni İmlâ Kılavuzu (1965), Yeni 
Yazım (İmlâ) Kılavuzu (1970), Yeni Yazım Kılavuzu (1973)  İmla Kılavuzu 
(1985) ve Yazım Kılavuzu (2005) gibi farklı adlarla çok sayıda “yazım 
kılavuzu” hazırlayıp yayınlamıştır. TDK’nın “Türk Dili Tetkik Cemiyeti” 
adıyla kurulduğu 1932 yılından dört yıl önce (1928’de) “Dil Encümeni” 
tarafından hazırlanıp yayınlanmış olan İmlâ Lûgati  ilk “yazım kılavuzu” 
sayılacak olursa, 1928’de yapılan ilk baskıdan, 2012’de yayınlanan 
bugünkü yazım kılavuzuna (27. baskı) ulaşıncaya kadar yazım kuralları 
konusunda bir çok değişiklik yapılmıştır. 

Yazım kurallarında değişiklik yapılması, daha önceki kılavuzlarda 
yapılmış olabilecek hataların ve eksikliklerin giderilmesi, yazım 
kurallarının dildeki gelişmelere uyumlu hale getirilmesi ve daha iyi bir 
yazım kılavuzu oluşturabilme bakımından gerekli ve kimi durumlarda 
da zorunlu olmakla birlikte, ardı ardına gelen kural değişiklikleri, 
(yarattığı “getirilen yeni kuralların da bir süre sonra değişebileceği” 
algısıyla) yeterince ciddiye alınmaması, (yapılan değişikliklerin herkes 
tarafından takip edilememesi sonucu) eski ve yeni kuralların bir arada 
kullanılması ve oluşan kafa karışıklığından dolayı, birçok kişinin kendi 
yazım kuralını kendilerinin belirlemesi gibi sorunlara da neden olmuş 
ve özellikle “birleşik kelimeler” ile “düzeltme işaretleri”  konusunda 
ciddi sorunlar yaşanmıştır/yaşanmaktadır.

Birleşik kelimelerin yazımı ile ilgili sorunlar

TDK tarafından yayınlanmış yazım kılavuzları karşılaştırmalı olarak 
incelendiğinde, “birleşik kelime”  kavramı ve hangi birleşik kelimelerin 
“bitişik”, hangilerinin “ayrı” yazılması gerektiği konusunda farklı görüş 
ve kurallar ileri sürülmüş olduğu görülmektedir. Değişik tarihlerde 
yayınlanmış kılavuzlar arasındaki farklılıklar bir yana, aynı kılavuz içindeki 
açıklama ve örnekler arasında bile tam bir uyum bulunmayabilmektedir. 
Örneğin,  2012 yılında yayınlanan en son yazım kılavuzunda birleşik 
kelimeler, bitki, hayvan, hastalık, alet/eşya, biçim, tarz ismi olmaları, 
birleşen kelimelerden birinin sıfat, fiil, zarf vb. olması ya da birleşim 
içinde kendi anlamını yitirip yitirmemiş olması gibi kriterler açısından 
farklı gruplara ayrılıp hangilerinin “bitişik” hangilerinin “ayrı” yazılması 
gerektiği konusunda çok incelikli ayrımlar yapılmışsa da, akşamüzeri
kelimelerini bitişik, akşam vakti kelimelerini ayrı  karayılan kelimelerini 
bitişik, kara çıyan kelimelerini ayrı; sivrisinek kelimelerini bitişik, sivri
biber kelimelerini ayrı, (ama karabiber kelimeleri bitişik); yemek ismi 
olan imambayıldı kelimelerini bitişik, kuru fasulye kelimelerini ayrı; 
hastalık ismi olan kuşpalazı kelimelerini bitişik, kuş gribi kelimelerini 
ayrı ve hatta (anlamlarıyla da çelişir biçimde) apayrı kelimelerini bitişik, 
yan yana kelimelerini ayrı yazma gerekçelerinin, dilbilimci olmayan 
insanlar tarafından anlaşılabilmesi biraz güç görünmektedir. Kaldı 
ki dilbilimci ve yazar Prof.Dr. Mustafa Özkan da “Bugün dilimizde 
birleştirme yoluyla meydana getirilmiş yüzlerce birleşik kelime mevcuttur.  
(…) bu kelimelerin nasıl yazılacağı, imlâmızın başta gelen ve henüz 
bir çözüme kavuşturulamamış en karmaşık meselelerinden biridir. 
Birleşik kelimelerden hangilerinin bitişik, hangilerinin ayrı yazılacağı 
konusunda bugüne kadar bazı kurallar konulmuş olmakla birlikte, bu 
kurallar kapsamlı, tutarlı ve sınırlayıcı olmadığı için, herkes tarafından 
benimsenmemiştir. Bu yolda açık ve anlaşılır bir kural konulup ortak bir 
ölçü bulunamaması, kişileri kendi anlayışları doğrultusunda yazmaya 
yöneltmiştir. (…)  Bugüne kadar hazırlanan birçok imlâ kılavuzunda 
(…)  aynı yapıdaki bazı kelimeler bitişik yazılırken, bir kısmı da ayrı 
yazılmakta ve bunun sebebi açıklanamamaktadır” deyip birçok, birkaç
kelimeleri bitişik yazılırken pek çok, pek az kelimelerinin ayrı ve olağanüstü 
kelimeleri bitişik yazılırken olağan dışı kelimelerinin ayrı yazılmasını “dil 
duygusuyla”  açıklamanın bizi yanlış yapmaktan kurtaramayacağını, bu 
anlayış yüzünden imla anlayışımızın son derece kararsız ve karmaşık 
bir durumda olduğunu belirtmektedir.(*) 
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2012 yılında yayınlanan son yazım kılavuzunun 20. sayfasından başlayan 
“Birleşik Kelimelerin Yazılışı” başlıklı bölümde “Bitişik Yazılan Birleşik 
Kelimeler” alt başlığı altında hangi kelimelerin “bitişik” yazılacağı 
açıklandıktan sonra, 21. sayfada da “Ayrı Yazılan Birleşik Kelimeler” alt 
başlığı ile hangi birleşik kelimelerin ayrı yazılacağı (!) açıklanıp listelenmiş 
bulunmaktadır. Bir kelimeyi hem “birleşik kelime” olarak niteleyip hem 
de “ayrı yazılmasını” istemenin anlaşılabilmesindeki “güçlük” bir yana, 
yer elması, kuş üzümü, dağ nanesi, çam fıstığı gibi onlarca ayrı yazılmış 
birleşik kelime örneği verilen bu bölümün sonunda (s.22) “(ama) … yazımı 
gelenekleşmiş olan semizotu, dereotu bitişik yazılır” denmiş olması 
konuyu daha da karmaşıklaştırıyor… Dağ nanesi birleşik isminin “ayrı”, 
dereotu  birleşik isminin “(gelenekleşmiş” olduğu gerekçesiyle) “birleşik” 
yazılması gerektiğini belirten TDK’nın bu ayrımı, söz konusu kelimelere 
ilişkin istatistiksel bir veriye mi,  yoksa böyle bir ayrım öngören Sayın 
TDK yetkililerinin kendi yazım alışkanlıklarına mı dayanıyor?

Yazım kılavuzlarında karşılaşılan tutarsızlıklar yalnızca birleşik kelimelerle 
sınırlı olmayıp başka kelimelerin yazılışında da görülüyor. Örneğin söz 
konusu yazım kılavuzunun 25. sayfasında “Batı kökenli alıntıların 
içindeki ve sonundaki g ünsüzleri olduğu gibi korunur”  denilip “biyografi, 
program, paragraf  ..” gibi çok sayıda örnek verildikten sonra “Ancak 
fotoğraf ve topoğraf kelimelerindeki g’ler, ğ’ye döner” deniyor... Paragraf
ve fotoğraf kelimeleri arasında ne fark var ki birini g ile, ötekini ğ ile 
yazacağız? İnsanlar konulmuş kuralların, benzer özellikteki kelimelerin 
hangileri için geçerli olup hangilerinin kural dışında tutulacağını nereden 
bilecek?  “Gelenekleşmiş” ya da “alışılmış” olma gibi öznel gerekçelerle 
kurallardan taviz verip benzer yapıdaki kelimelerden bazılarının 
kurallara aykırı biçimde yazılmasını istemek ya da onaylamak, kuralların 
anlaşılabilmesini, uygulanmasını, yaygınlaşmasını ve yerleşmesini 
olumsuz yönde etkileyecek bir yaklaşım değil midir?  Oysa dilbilimci 
ve yazar Prof. Dr. Mustafa Özkan’ın çok özlü bir biçimde belirttiği gibi 
“İmlâmızı rayına oturtmak için alışkanlıkları kurallaştırmaktan çok, 
kuralları alışkanlık haline getirmeye ihtiyaç vardır.” (**)

Düzeltme işaretlerinin kullanımı ile ilgili sorunlar

Türkçe kelimelerde uzatılarak okunan ünlüler ya da inceltilerek okunan 
ünsüzler bulunmamasına karşın, dilimize Arapça ve Farsçadan girmiş 
alıntı kelimelerde uzatılarak okunması gereken a ve u ünlüleri ile nisbet 
eki olarak kullanıldığında uzatılarak okunması gereken i ünlüsü ve 
kelimelerde ince okunması gereken g, k ve l ünsüzlerini gösterebilmek 
için “şapka” olarak da adlandırılan (^) biçimindeki düzeltme işareti (Fr. 
l’accent circonfl exe) kullanılır. Hem “uzatma” hem de “inceltme” amacıyla 
kullanılan bu işaret, uzun okunması gereken a, u ve i ünlülerinin (â, û, 
î biçiminde) üzerine, ince okunması gereken g, k ve l  ünsüzlerinin ise 
üzerine değil, o ünsüzlerden sonra gelen a ve u gibi ünlülerin üzerine 
konulur. (***)

TDK, kuruluşundan bu yana geçen süre içinde, düzeltme işaretlerinin 
kullanımı konusunda çok farklı tutumlar sergilemiştir. 1940’lı yıllara kadar 
daha çok inceltme amaçlı kullanılıp uzatma amacıyla çok az kullanılan 
düzeltme işaretleri, 1940’lı yıllardan başlayarak uzatma amacıyla da 
daha sık kullanılmaya başlamış ve giderek abartılı düzeylere ulaşan 
kullanım alanlarına sonradan getirilen sınırlamalar, “düzeltme işaretlerinin 
kullanımdan kaldırıldığı” algısına yol açmıştır. Ülke genelinde hızla 
yaygınlaşan bu yanlış algı sonucu da, “henüz” anlamındaki hâlâ kelimesi 
ile, “babanın kız kardeşi” anlamındaki hala kelimesi (düzeltme işareti 
kullanmaksızın) hala biçiminde yazılır oldu. Anlam olarak çok farklı bu 
iki kelimenin aynı biçimde yazılması sonucu da, örneğin “bir saatten beri 
bekliyoruz, hala gelmedi” türünden bir cümlede “beklenen kişinin henüz 
gelmediğinden mi” yoksa “babanın kız kardeşinin gelmediğinden mi” 
bahsedildiği anlaşılamaz hâle geldi. Oysa TDK’nın yazım kılavuzlarında 
ve TDK yetkililerince yapılmış kurumsal açıklamalarda çok net biçimde 
belirtildiği üzere, TDK, yazılışları bir fakat anlamları ve söylenişleri 
ayrı olan hala (babanın kız kardeşi), hâlâ (henüz); adet (sayı), âdet
(gelenek, alışkanlık); alem (bayrak), âlem (dünya, evren); aşık (eklem 
kemiği), âşık (vurgun, tutkun); hal (sebze, meyve vb. satılan yer), hâl

(durum, vaziyet);  şura (şu yer), şûra (danışma kurulu) ya da kar /kâr
gibi kelimeleri ayırt edebilmek için kullanılan düzeltme işaretlerini değil, 
düzeltme işareti kullanmadan yazıldığında bir başka anlama gelmeyen 
kelimelerdeki düzeltme işaretleri ile, dilimize Batı dillerinden girmiş 
olup orijinallerinde düzeltme işareti bulunmayan, klasik, klavye, laik, 
lamba, Latin, melankoli, plan, plak, plaj, reklam gibi kelimelere bizim 
tarafımızdan eklenmiş olan “klâsik, klâvye, lâik, lâmba, Lâtin, melânkoli, 
plân, plâk, plâj, reklâm” türünden düzeltme işaretlerini kaldırdı. 

Yazım kurallarının şu ya da bu nedenle sık sık değiştirildiği ve herkesin 
“Yeni yazım kılavuzunda ne gibi değişiklikler oldu acaba?” merakıyla her 
yeni yazım kılavuzunu incelemediği/incelemeyeceği yaşam gerçekliğinde, 
kulaktan kulağa yayılan haberlerin neden olduğu “düzeltme işareti 
kullanımına son verildiği” yolundaki asılsız söylentinin yaygınlaşması 
sonucu, yalnızca uzatma ve inceltme amaçlı düzeltme işaretleri değil, 
kelime sonlarında nisbet eki olarak kullanılan i harfl erinin uzun okunacağını 
gösteren düzeltme işaretleri de kullanılmaz olduğundan, millî topraklar
gibi yüce bir kavramı bile milli topraklar biçiminde yazıp toprak cinsine 
dönüştürür olduk. Ancak bunda, millî, dinî, askerî, resmî gibi kelimeleri 
düzeltme işaretiyle verirken, benzer yapıdaki azami, siyasi, hukuki, tıbbi
gibi kelimelerde düzeltme işareti kullanmayan TDK’nın da payı var…  

Müzik terimlerinin yazımıyla ilgili sorunlar

TDK yazım kurallarındaki karmaşıklık ve neden olduğu kafa karışıklıkları, 
müzik terimlerinin yazımına da yansımakta ve müzikle ilgili yazılarda, 
hem Türkçe kelimeler hem de müzik terimlerinin yazımı konusunda 
ciddi sorunlar yaşanmaktadır. 

TDK tarafından müzik terimleri konusunda yapılmış tek yayın, 1954 
yılında Ankara’da basılmış olan “T.D.K. Terim Anketleri  MÜZİK” 
başlıklı kitapçıktır. 1886-1902 yılları arasında Fransa’da yayınlanan 31 
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ciltlik La Grande Encyclopédie’deki müzik terimlerine Ahmed Adnan 
Saygun tarafından önerilmiş karşılıkların, aralarında M.R.Gazimihal, 
İ.H.Baltacıoğlu gibi isimlerinde bulunduğu  bir kurul tarafından tek tek 
gözden geçirilmesinden sonra basılan 27 sayfalık bu kitapçık, müzik 
terimleri konusunda TDK tarafından yapılan ilk ve son yayın olduğu, Kurum 
tarafından yayınlanmış olan genel sözlük ve yazım kılavuzları da, müzik 
terimlerini karşılama konusunda çok yetersiz kaldığı için, Türk Müzik 
Terminolojisi, kişisel çabalar ve tercihler doğrultusunda biçimlenmiş, bu 
nedenle de, kullanılacak müzik terimleri ve yazım kuralları konusunda 
ortak görüş oluşturulamamıştır.  

Ülkemizde yazım kurallarını belirleme ve yazım kılavuzu yayınlama 
yetkisi TDK’da olmakla birlikte, terimler, genel konuşma ve yazı dili 
dışında kalan, uzmanlık isteyen özel uğraş alanlarına ait kavramları ifade 
etmeye yarayan kelimeler olduğu, TDK bünyesinde çalışan dilbilimciler 
de, müzik terimlerini ve yazım biçimlerini belirleyebilecek özellikte 
olmadıkları için, müzik terminolojimize yabancı dilerden girmiş olan 
alıntı terimlerin yazılışını da Türkçe kelimelerin yazım kurallarına göre 
belirleyip  kimi terimlerin kökenleriyle ilişkisini kesen, hatalı bazı yazım 
biçimleri önerebilmişlerdir. Örneğin, TDK Yazım Kılavuzu ve Türkçe 
Sözlüğünde, Geleneksel Türk Sanat Müziğindeki en önemli çalgılardan 
biri olan Tanbur’un, “n” yerine “m” harfi kullanılarak “tambur” biçiminde, 
“Ud’un  ise sonda “d” harfi yerine “t” kullanılarak “ut” biçiminde yazılmış 
olduğu (dolayısıyla o şekilde yazılmasının istendiği) görülmektedir. Oysa  
(aşağıdaki Osmanlıca yazılışlarında da görüleceği üzere) söz konusu 
çalgıların adı “tambur” değil Tanbur, “ut” değil Ud’ tur.

TDK’nın “Tanbur” kelimesindeki n” harfi yerine  “m” kullanıp “tambur” 
yazmasının, “bir kelimede n ve b harfl eri arka arkaya gelirse (Farsça 
penbe’nin  pembe’ye, çenber’in çember’e dönüşmesinde olduğu gibi) n 
harfi m harfine dönüşür” genellemesinden  kaynaklandığı anlaşılmaktadır. 
Bu anlayış her kelimeye uygulanacak olursa İstanbul’un da “İstambul” 
biçiminde  yazılması gerekmez miydi?  “Ama İstanbul özel isimdir”  
denecek olursa, “Tanbur” kelimesi de (terim olması nedeniyle) müzik 
açısından özel isim gibidir. 

Ud’u “ut” biçiminde yazma düşüncesinin de “Türkçe kelimelerin sonunda 
b, c, d, g ünsüzleri bulunmaz, alıntı kelimelerin sonunda bulunan bu 
tür yumuşak ünsüzler de (sebeb / sebep, ihtiyac / ihtiyaç,  cild / cilt, 
aheng / ahenk   örneklerinde olduğu gibi) sertleşip p, ç, t, k ünsüzlerine 
dönüşür” genellemesinden kaynaklandığı anlaşılmaktadır. Oysa aynı 
kılavuzda açıklanan bu genel kuralın hemen altına (s.8) “Ancak anlam 
farkını belirtmek üzere ad, od, sac gibi birkaç kelimenin yazılışında 
bu kurala uyulmaz” denilip  ad (isim) / at (binek hayvanı),  od (ateş) / 
ot (bitki), sac (yassı demir) / saç (kıl) örnekleri verilmektedir. Bu tür 
kelimeler için uygulanan istisna, özel bir müzik terimi olan Ud için neden 
uygulanmamış da, söz konusu çalgının yüzlerce yıllık adı bozulup “ut” 
hâline getirilmiştir? TDK Türkçe sözlük ve yazım kılavuzlarında ad, od, 
öd varken  ud neden olmasın?  Metal plaka anlamındaki sac’ın, baştaki 
kıl olan saç’la karıştırılma olasılığı varsa, kılavuzda “ut” biçiminde 
yazılması istenen çalgı adının da,  Arezzo’lu Guido’nun (992-1050?), 
Ut-Re-Mi-Fa-Sol-La seslerinden oluşan altı basamaklı dizisinde 
(hexachord) bugünkü Do sesine karşılık olarak kullanılan ve Fransızlar 
tarafından hâlen kullanılmakta olan “ut” hecesiyle karıştırılma olasılığı 
yok mu?  Bir çalgı adının perde adıyla karıştırılması, metal plaka adının 
baştaki kılla karıştırılmasından daha mı önemsizdir? Ama bu tutarsızlık, 
aradaki önem derecelendirmesinden değil, TDK’daki Sayın Dilbilimcilerin 
müzikte  MS 1000’li yılların başından beri “ut” olarak adlandırılagelen bir 
perde adı olduğunu bilmeyişlerinden kaynaklanmaktadır ki, aralarında 
müzikbilimci bulunmadığı için “bilemeyişleri” son derece doğaldır.  Aynı 
şeyi başka alıntı terimlerde de yapıp örneğin etüd yerine “etüt”, prelüd
yerine “prelüt”, lied yerine “liet” yazdıkları, buna karşın, füg teriminin 

sonundaki g harfini sertleştirerek k yapmayı düşünmeyip füg olarak 
aldıkları görülmektedir. Sondaki b,c,d,g harfl erinin sertleşerek p,ç,t, k
olması gerekiyorsa, füg teriminin ayrıcalığı nedir ki aynı kural ona da 
uygulanıp “fük” yapılmamış? (Aslında doğru olan Füg’ün yazımında 
izlenmiş olan yöntem olup etüd, prelüd, lied gibi terimlerin “etüt”, “prelüt”, 
”liet” biçiminde yazılması yanlıştır.)

TDK Türkçe sözlük ve yazım kılavuzlarında, Arap alfabesindeki harfl ere 
verilmiş sayısal değerlerden yararlanarak anlamlar ifade etme amacı 
güden ve müzik yazısı olarak da kullanılmış olan ebced dizgesinin adı 
bile (sondaki d harfi sertleştirilip t yapılarak)

“ebcet” haline getirilmiş 
bulunuyor. Oysa dizgenin 
adı Arap alfabesindeki ilk 
dört harfin (elif, be, cim, dal)  
okunuşundan gelmekte olup 
(bu harfl er birleştiği zaman 

ebced okunur) “ebcet” diye bir şey yoktur. Dizgeye adını veren d (dal) 
harfini t (te) haline getirip özünden uzaklaştıran bu tür uygulamalar, 
alıntı kelimeleri tanınmaz hâle getirmektedir.

Müzikle ilgili terimlerin TDK yazım kurallarına göre yazılmasında 
karşılaşılan bir başka sorun, Türkçe kelimelerin yazımında esas alınan 
“Özel isimler büyük harfl e, cins isimler küçük harfl e başlar” kuralının 
müzik terimlerine de uygulanıp her türlü perde, makam, tonalite, çalgı 
ve tür adlarının yazımına küçük harfl e başlanmasıdır. Buna göre perde 
adlarının do, re, mi ya da rast, dügâh, segâh; makam adlarının rast, 
nihavent, uşşak; tonalite adlarının do majör, do minör; çalgı adlarının 
keman, piyano, ney; tür adlarının senfoni, konçerto, peşrev, semai… 
biçiminde küçük harfl e başlaması istenmektedir. Oysa uluslararası bir 
dil olan müzik dilinde kullanılan terimlerin küçük harfl e mi, büyük harfl e 
mi başlayacağı (özel isim niteliğinde olup olmamalarına bakılmaksızın) 
sıkı kurallara bağlanmış ve hatta kimi terimlerin italik ya da bold 
yazılması gibi özellikler de getirilmiştir. Örneğin Allegro, Presto vb. hız 
terimleri büyük harfl e başlatılıp genellikle bold karakterle yazılırken, 
animato, ritardando, crescendo, diminuendo terimleri daima küçük 
harfl e başlatılır ve küçük harfl e başlatılan terimler ya da kısaltılarının 
bazıları normal harfl erle, bazıları ise italik harfl erle yazılır. (div., sord., 
unis. ve  accel., cresc., dolce   örneklerinde olduğu gibi) Dahası hangi 
terim ya da kısaltısının normal yazı karakteriyle, hangisinin bold yazı 
karakteriyle yazılacağı da belirlenmiştir. 

Uluslararası müzik terminolojisinin kendine özgü yazım özellikleri dışında, 
perde, makam, tonalite, tür ve çalgı adlarının yazımına, (gerektiğinde) 
büyük harfl e başlamak, “vurgulama” ve “metinle karışmasını önleme” 
açısından yararlı ve hatta yer yer zorunlu da olabiliyor. Örneğin Do, RE, 
Mi gibi ses (perde) adlarının küçük harfl e başlatılması, özellikle “Mi” 
sesinde sorun çıkartmakta ve  küçük harfl e başlayan mi  hecesinin “ses 
adı” olarak mı, yoksa “soru eki” olarak mı kullanıldığı anlaşılamamaktadır. 
Örneğin “Üçüncü ölçüdeki ilk ses sekizlik mi olmalı desem, ne dersiniz?”  
cümlesindeki “mi” hecesinin “soru eki” olarak mı, yoksa ses adı olarak mı 
kullanıldığı nereden anlaşılacak? Oysa aynı cümle, “Üçüncü ölçüdeki ilk 
ses sekizlik Mi olmalı desem, ne dersiniz?”  biçiminde yazıldığında “Mi” 
hecesinin soru eki olarak değil, perde adı olarak kullanıldığı (dolayısıyla 
sekizlik değerdeki “notadan” değil, sekizlik değerdeki  Mi” sesinden 
bahsedildiği”) kolayca anlaşılmaktadır.

Mi” hecesinin “soru eki” olarak mı, perde adı olarak mı kullanıldığını 
belirtebilmek için, perde adı olarak kullanılan “Mi” hecesi büyük harfl e 
başlatılınca, (tutarlılık açısından)  Fa, Sol, La  ya da Rast, Dügâh, Segâh 
gibi öteki perde adlarının da büyük harfl e başlatılması gerekmekte, oysa 
TDK,  bütün bu hece ve terimlerin (cins isim oldukları gerekçesiyle) 
küçük harfl e başlatılmasını istemektedir.

Yazım kılavuzuna alınmamış olmasına karşın, TDK Türkçe Sözlükte, perde 
adlarına eklenen “diyez” ve “bemol” gibi değiştirgeç terimlerinin “fa diyez” 
ya da “si bemol” biçiminde perde adından ayrık yazıldığı görülmektedir. 
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Öyle yazılınca da “Sağ elde en son duyulan do diyez mi olmalı desem, 
ne dersiniz?” türünden bir cümlede, a) Sağ elde en son duyulan Do 
sesi, “diyez” mi olmalı?, b) Sağ el de en son, “Dodiyez” mi duyulmalı?,  
c) Sağ elde en son “Dodiyez ve Mi” sesleri mi duyulmalı? biçiminde 
üç farklı anlam oluşabiliyor ve hangisinin kastedildiği anlaşılamıyor. 
Oysa aynı cümlede, perde adlarının büyük harfl e başlatılması ve diyez 
teriminin perde adıyla bitişik yazılıp yazılmamasına göre, söz konusu 
üç anlamdan hangisinin kastedildiği kolayca anlaşılabilir:

a) Sağ elde son duyulan Do diyez mi olmalı desem, ne dersiniz  (Sağ 
elde en son duyulan Do sesinin diyez mi olması gerektiği soruluyor.)
b) Sağ elde son duyulan Dodiyez mi olmalı desem, ne dersiniz? Sağ elde 
en son Dodiyez sesinin mi duyulması gerektiği soruluyor.) 
c) Sağ elde son duyulan Dodiyez Mi olmalı desem, ne dersiniz? (Sağ 
elde en son Dodiyez ve Mi seslerinin duyulması  gerektiği belirtilip görüş 
isteniyor.)

Birleşik kelimeler konusunda yaşanan karışıklık, müzik dilinin kendine 
özgü terimlerine de yansımakta ve örneğin Grek dilindeki πολύ (polý
= çok) ve  φωνή  ( phonḗ = ses) kelimelerinin birleşiminden gelen 
πολυφωνία (Alm. Polyphonie/Mehrstimmigkeit; İng. polyphony; İt. 
polifonia, Fr. polyphonie) teriminin Türkçe karşılığı olan “çokseslilik” 
terimi, TDK sözlük ve yazım kılavuzlarında  “çok seslilik” biçiminde 
ayrı yazılmaktadır. Oysa “çokseslilik” (polifoni) birleşik bir isimdir ve 
Yun., Alm., İng., İt., Fr. karşılıklarında da görüldüğü gibi, hem bu terimin, 
hem de aynı kökten türetilen “çokseslendirme” ve “çoksesli” gibi 
kullanım biçimlerinin bitişik yazılması gerekir. Aksi taktirde örneğin, 
“O eser, 70’li yıllarda bizim Bölümde çok seslendirildi”  türünden bir 
cümle de, söz konusu eserin 70’li yıllarda belirtilen Bölümde “çok kez 
seslendirildiğinden mi” yoksa orada “çoksesli hâle getirildiğinden mi”, 
bahsedildiği anlaşılamaz. Oysa “çok kez seslendirme” anlamındaki 
“çok seslendirme” ayrı, “polifoni” anlamındaki “çokseslendirme” bitişik
yazılacak olursa, söz konusu iki anlamdan hangisinin kastedildiği 
kolayca anlaşılacaktır:

a) O eser, 70’li yıllarda bizim Bölümde çok seslendirildi” (Söz konusu 
eser, 70’li yıllarda belirtilen Bölümde çok kez seslendirilmiş.)
b) O eser, 70’li yıllarda bizim Bölümde çokseslendirildi” (Söz konusu 
eser, aslında teksesliymiş de  çokseslendirilmesi 70’li yıllarda belirtilen 
Bölümde yapılmış.)

Aynı şekilde, “Halk türkülerimizin benimsenebilmesi için çok seslendirilmesi 
gerekir.”  biçimindeki bir cümleden, neyin kastedildiğini anlayabilmenin 
güçleşmesine karşın, “polifonik hâle getirme” anlamındaki “çokseslendirme” 
bitişik, “bir çok kez seslendirme” anlamındaki “çok seslendirme” ayrı
yazıldığında net olarak anlaşılabilmektedir:

a) Halk türkülerimizin benimsenebilmesi için çok seslendirilmesi 
gerekir. (Halk türkülerimizin benimsenebilmesi için çok fazla sayıda 
seslendirilmesi gerekir.)
b) Halk türkülerimizin benimsenebilmesi için çokseslendirilmesi gerekir.
(Halk türkülerimizin benimsenebilmesi için çoksesli hâle getirilmesi gerekir.)

“Çokseslilik”, “çokseslendirme”, “çoksesli”, “çokses” terimleri gibi, 
karşıtları olan “tekseslilik” ve “teksesli” gibi terimlerin de bitişik 
yazılması gerekir. Çünkü, Grek dilindeki μόνος [ monos ] ve  ᾠδή
[ şarkı, gazel ] kelimelerinin birleşmesinden oluşan μονῳδία (Alm. 
Monodie / Einstimmigkeit; İng. monody / monophony; İt.monodia / 
monofonia; Fr. monodie)  teriminin Türkçe karşılığı olan “tekseslilik” 
terimi, birleşik bir  isimdir.  Dolayısıyla hem “birleşik isim” olması, hem 

de karşıtı olan “çokseslilik” teriminin yazımıyla ilişki açısından “bitişik” 
yazılması daha tutarlı olur.

Birleşik kelimelerden oluşan “çokseslendirme” gibi terimlerin, TDK 
sözlük ve yazım kılavuzlarında ayrı yazılmasından hareketle, birleşik 
kelimelerden oluşan fakat anılan sözlük ve kılavuzlarda geçmeyen 
Sudominantparaleli, Dominantyedi, Tonikdörtaltı gibi terimlerin de 
“Sudominat paraleli”, “Dominant yedi”, “Tonik dört altı” biçiminde ayrı 
yazıldığı görülmektedir. Oysa, özellikle alıntı  terimlerinin asıllarına 
uygun biçimde yazılması, uluslararası bir dil olan müzik dili açısından 
son derece önemlidir.

TDK’nın Türkçe yazım kurallarını, uluslararası yazım özellikleri olan 
müziksel terimlere de uygulamasından doğan bu tür sorunlara ek olarak, 
TDK sözlük ve yazım kılavuzlarında geçmeyen müzik terimleri için, 
kişilerin kendi görüşleri doğrultusunda geliştirdiği yazım biçimlerinde de 
önemli sorunlar bulunmaktadır. Örneğin, Türkçedeki “büyük ünlü uyumu” 
kuralının, dilimize yabancı dillerden gelmiş olan sözcük ve terimlere de 
uygulanacağının zannedilmesi sonucu,  örneğin  partitur yerine “partitür” 
yazılıp okunması gerektiğini ileri sürenler olmaktadır. Evet, Türkçedeki 
“büyük ünlü uyumu” nedeniyle, (ayak, burun, boyunduruk … ve beşik, 
bilezik , gelincik sözcüklerinde olduğu gibi)  “bir kelimenin ilk hecesinde 
kalın bir ünlü (a,ı,o,u) bulunuyorsa diğer hecelerdeki ünlüler de kalın, 
ince bir ünlü (e,i,ö,ü) bulunuyorsa diğer hecelerdeki ünlüler de ince olur”  
ama bu kural Türkçe sözcüklerle sınırlı olup dilimize yabancı dillerden 
girmiş olan parti, politika, armoni, senfoni, otomobil, model, tiyatro, 
ziyafet, telefon, limon, sifon vb. “alıntı kelimelerde büyük ünlü uyumu 
aranmaz” (****)  Bu nedenle aralarında akademisyenlerin de bulunduğu 
bazı insanlarımızın “partitur” yerine “partitür” yazıp okuma türünden 
ısrarları, TDK kurallarından değil, kişisel alışkanlık ve tercihlerinden 
kaynaklanmaktadır. İşin garip yanı da, her gün kullandıkları senfoni, 
armoni, piyano, bariton gibi yüzlerce sözcükten rahatsızlık duymayan o 
insanlarımızın, yalnızca  partitur gibi bazı terimlerde “büyük ünlü uyumu” 
arayışına (!) girmeleri ve daha da garip olanı ise, örneğin “partitur” 
teriminin “parti” hecelerinde de aynı uyumsuzluk varken (a’dan sonra i
geliyor), yalnızca “tur” hecesine takılmaları… 

Sonuç 

TDK yayınları arasında müzikle ilgili tek çalışmanın, A. A. Saygun tarafından 
hazırlanıp 1954 yılında yayınlanmış olan “Terim Anketleri: MÜZİK” başlıklı 
27 sayfalık kitapçıktan ibaret olması, Kurumca yayınlanan Türkçe sözlük 
ve yazım kılavuzlarında müzik terimlerine çok az yer verilmesi ve Tanbur 
(tambur), Ud (ut) örneklerinde olduğu gibi, onlarda da hatalar bulunması 
nedeniyle, özellikle müzik terimlerinin yazımı konusunda, farklı kişiler 
tarafından hazırlanmış olan müzik sözlükleri, müzik ansiklopedileri ile 
farklı kişilerce kullanılan terminoloji baz alınmakta ve herkes dilediği 
terimi kendi anlayışları doğrultusunda kullanıp yazmaktadır. Aynı çalgı 
adının bile, ud / ut, tanbur / tambur, klarinet / klarnet biçiminde farklı 
yazılmasıyla sonuçlanan ve hatta “müziğin” kendisinin bile müzik, 
musıkı, musıki, musiki, mûsıki, mûsiki, musıkî, mûsıkî, mûsikî, (yer yer 
de küğ) olarak adlandırılıp en az 10 farklı biçimde yazıldığı bir ortamda, 
hangi terimin kullanılacağı ve nasıl yazılacağı bilinemez hâle geliyor.  
Böyle bir terminoloji kargaşasında ulusal bir “müzik dili” ve “yazım 
birliği” oluşturulamadığından da, herkes kendi terminolojisini ve yazım 
kurallarını kendine göre belirliyor ve kimi alanlarda terim yokluğundan, 
kimi alanlarda ise terim bolluğundan, neyi nasıl ifade edeceğimizi, 
yazdıklarımızdan da, kimin neyi anlayacağını bilemez hâle geliyoruz…

Bu kargaşaya mutlaka son verilmelidir ama nasıl?

(*) Mustafa Özkan, Yapılış, Yazılış ve Kullanışları Bakımından Birleşik Kelimeler, İlmi Araştırmalar 2, İstanbul 1996, s. 98,  https://dergipark.org.tr/tr/download/
article-file/73150
(**) A.g.m. s.99
(***) Bu şekilde kullanılan düzeltme işaretlerinin “üzerine konduğu ünlüyü değil o ünlüden önce gelen g, k ya da l ünsüzünü incelttiği, üzerine konulduğu 
ünlünün okunuşunda herhangi bir  değişiklik yaratmadığı” yolundaki yaygın görüşe karşın, ince okunan g, k ve l ünsüzlerinden sonra gelen ünlüler de (damakta 
oluşturuldukları yerlerin değişmesine bağlı olarak) biraz incelmektedir.
(****) TDK Yazım Kılavuzu, 2012 (27. Baskı), s. 6 
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DDevlet Opera ve Balesi tarafından düzenlenen 5. Uluslararası 
Efes Opera ve Bale Festivali’ni bir kez daha geride bırakırken, 
festivalde sahnelenen opera temsilleri “La Traviata” ve 

“Madama Butterfl y”da başrollerde sahne alan İzmir Devlet Opera 
ve Balesi sanatçıları Eylem Demirhan Duru, Levent Gündüz, Cüneyt 
Ünsal ve Erdem Erdoğan ile festivalde sahne alma deneyimlerini ve 
eserlere dair düşüncelerini aktarmaları için görüşmeler gerçekleştirdik. 
Efes Antik Tiyatro’da yapılan bu keyifl i iki temsilin başarılı isimlerinin 
ifadelerini aşağıda bulacaksınız. 

Bahsi geçen dört sanatçının adı altında, yazının devamında okuyacağınız 
metinler ve ifadeler “(1) Festivale nasıl hazırlandıkları (2) Efes Antik 
Tiyatro’da sahne almaya dair hisleri ve görüşleri (3) Görev aldıkları 
opera eseri hakkındaki düşünceleri (4) Seslendirdikleri karakteri nasıl 
tanımladıkları (5) Görev aldıkları opera eserinde seslendirmekten en 
keyif aldıkları sahne/arya/düet” başlıkları üzerine yapılan görüşmelerle 
şekillendirildi.

Açık havada opera söylemenin zorluğuna rağmen her biri yaz festivallerinde 
sahnede olmaktan keyif aldığını belirtti. Ayrıca okuyacağınız üzere 
sahneledikleri eserlere olan tutkularını ve seslendirdikleri karakterlere 
olan yaklaşımlarını bizlere oldukça tatmin edici bir yalınlıkta ve 
orijinallikte sundular.

Eylem Demirhan Duru / Violetta Valéry

(1) Efes Antik Tiyatro’da daha önce söyleme şansım olduğu için 
tiyatronun artı ve eksi yönlerini biliyordum. Mesala rüzgarın aniden 
başlayıp var olan akustiğe zarar vermesi gibi. Üç hafta öncesinde 
başka bir eserde görev almama rağmen, her prova arası ve başlamadan 
önce Violetta’nın partisi ile egzersiz yapıp sahneye çıktım bu yüzden. 
Otel odasında, kaldığım yerde; yerimde 40 dakika koşuyordum. 
Sadece vücudumun kasları hazır olsun diye. Bu arada sadece 
Violetta karakteri için değil kendim için de spor yapıyordum. Yemek 
saatlerimi son bir hafta kala saat 19:00’a çektim. Rutin konser ve 
temsil öncesi 2 - 2,5 saat öncesinden yemek yerim. Ben öyle eski 

nesil gibi 4 - 5 saat önceden yemek yiyip sahneye çıkamıyorum. 
Uyku saatimde de değişiklik yaptım. Konser 00:30 gibi biteceği için 
vücudumu saat 17:00 den sonra 21 gün boyunca saat 01:30 a kadar 
ayakta tuttum. Saat 21:00’de şarkı söylüyormuşum gibi derin nefes 
alıp uzun nefesler tutup bıraktım. Bu arada bu rutinleri herkes yapsın 
diye söylemiyorum. Çünkü herkes bedeninin alışkanlıklarını yerine 
getirmeli, eğer deneyip başarılı olmuşlarsa ne mutlu onlar için. Bu 
sadece benim zamanla deneyimleyerek, tekrarını getirmek istediğim 
davranış şekli oldu. (2) Antik tiyatroda ses çırılçıplak ortada durur. 
Önce sesin sonra bedenin keşfi gerçekleşir sanatseverler tarafından. 
İkisi bir olunca, bir de orkestra da güzel çalarsa, oh değme keyfime 
der seyirci. Antik tiyatroda söylemek zafer kazanmak gibi diyebiliriz. 
Siz doğaya, havaya meydan okuyorsunuz. Verdiği keyfin tarifi yok 
eğer sağlıklı ve gününüzdeyseniz. Ama kapalı tiyatro sahneleri mimari 
akustik gözeterek, insan sesinin en arka koltuğa kadar ulaşabilmesi 
amaç edinilerek inşa edilir.  Ben Bornova Kültür ve Sanat Merkezi’nde 
söylemeyi çok seviyorum çünkü büyük. Elhamra Sahnesi ise sesi 
pırıl pırıl parlatan, büyüten, tarihi, sanatseverle göz göze olduğunuz 
bir yer. Tabii ki üçünden de alınan haz apayrı… Herhalde Bornova’da 
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söylemek yorumcunun konforu açısından ilk tercihim olur diyebilirim. 
(3) La Traviata sevginin yüceliğini, önünde diz çöküşünü, aklın sevgisiz 
erdemlerle yol alamayacağını gösteriyor. Hayat insana sunum yapıyor. 
Sunumun içinde bilinçli ya da yarı bilinçle var oluyoruz. Attığımız her 
yanlış adım genel olarak hayata geç kalmamızın habercisi oluyor. Ama 
insan insandır… Geç kalmaya mecbur gibi yaşamayı tercih ediyoruz. 
Bu da cesaretin toplumsal baskılarla yönlenişini, sonunda gecikmiş 
anların tatminsizliği ile son buluyor…  (4) Bu noktada cesaretin adı 
Violetta diyoruz… Violetta çok yaşamış ama hiç yaşamamış bir 
karakter. Şekillendirdiği dünyayı isteyerek kandırmış; davranış, duygu, 
akıl bütünlüğünü de hoş tuttuğunu düşünen, aslında hep yarım kalmış 
bir kadın. Ancak öğrenebildiği, gerçek olduğunu düşündüğü sevgiye 
geç varmış, bundan dolayı nasıl mücadele edeceğini bilemeyip kısa 
kaçışlar yaşamış bir kadın. Hangimiz kaçmamız ya da yaşatmamız 
gereken duygulara o kadar bilinçle yaklaşıyoruz ki Violetta o dönemde 
kusursuz bir bilinçle yanaşsın? (5) Eserin ikinci perdesi istisnasız 
komple en keyif aldığım perde. Kendimden geçiyorum desem yeridir. 
Sonra son perde tamamen muhteşem, bir de birinci perde aryası diyelim. 

Levent Gündüz / Alfredo Germont

(1) Geçen sene aynı şekilde bu prodüksiyona hazırlanmıştık ve Covid-19 
sebebiyle iptal oldu. Bir ay kadar prova yapmıştık. Bu sene sezonda 
oyunu oynadığımız için çok az prova yaptık. Bir genel prova yaptık 
sadece. Kendi yaşamım açısından konuşursak, benim her zaman 
kamplarım vardır tüm sanatçıların olduğu gibi. Ben son 10 gün kala 
pek bir yerlere çıkmam. Yediğim içtiğim bellidir, sporum çok kesindir. 
Bir gün söyler bir gün dinlenirim; operayı en az iki defa söyleyebilecek 
kadar bir kondisyon yapmak isterim ki açık havada 3 saat hiç durmadan 
söyleyebileyim. Açık hava biraz tehlikelidir bizler için. Kendimizi daha 
az duyduğumuz için bazı şeyleri kontrolde zorlanırsınız. Ve kontrolünüz 
orada kilitlenir o yüzden çok yüksek ve sağlam bir enerjiyle gitmeniz 
gerekir. (2) Efes’te, Aspendos’ta, Avrupa’da da açık havada söyledim. 
Hepsinin tadı ayrı, hepsinin zorlukları da ayrı. Mesela Elhamra akustiği 
çok daha yüksek bir yerdir. Orada rahat edersiniz, kendinizi çok daha 

rahat duyarsınız. Size çok daha fazla olanak verir bazı nüansları da 
duyabildiğiniz için. Bornova daha büyük bir sahne. Orası sesinizi daha 
güçlü kullanmanız gereken bir yerdir. Ama açık havada, amfi tiyatrolardaki 
o akustik düzene önce kulağınızın alışması gerekir. Bizim çok alışık 
olduğumuz bir şey değil. Sesinizin nereden size döndüğünü, orkestrayı 
nasıl duyduğunuzu, seyircinin nasıl duyacağını hesaplamanız gerekir. 
Söylemesi teknik açıdan inanılmaz değişiktir. Atmosferine gelirsek eğer, 
binlerce yıldır orada o işi yapmış insanların ayak izlerine dahil olup, 
onların giyindiği yerde giyinip, onların hitap ettiği yerlerde hitap ettiği 
insanların büyük torunlarına hitap ettiğinizi düşününce bambaşka bir 
atmosfer oluyor tabii ki. Koca bir orkestra ve koroyla da birleşip bir 
şey yaptığınızda, sonra da çekilmiş video ve fotoğrafl arı da gördükten 
sonra gerçekten güzel bir iş yapıyoruz diyorsunuz. Bizim önceliğimiz 
sesimizi nasıl ulaştırırız kısmı. İşler düzgün gitmeye başlarsa, o zaman 
kendinizi bırakmaya başlarsınız. Bıraktıkça da işler daha da güzelleşir. 
Ama ilk hedef her zaman bizim için sesimizi karşıya nasıl en güzel 
şekilde ulaştıracağımızın yolunu aramaktır. Ancak bunu başardıktan 
sonra rahatlayabilirsiniz. Açık havada söyleyebilmek için başka 
şekilde çalışmanız bile gerekebilir. Rüzgar ve havanın sıcaklığı bile 
sizin sesinizi nereye nasıl duyuracağınızı ya da yaptığınız o yumuşak 
söylemenin, gerçekten yumuşak gidip gitmeyeceğini değiştirir. Sesinizi 
dışarıdan duymayı öğrenmek çok zordur. Dışarıdaki sese alışıp ona 
göre söylemeye çalışmak zor bir alışkanlıktır. (3) Şimdi bir kere La 
Traviata operasının çok büyük bir önemi var. Ben 19 yaşında başrol 
söylemeye başladım İzmir Devlet Opera ve Balesi’nde. Ve benim ilk 
Verdi operamdır La Traviata. İlk İzmir operasında söyledim. Enteresan 
şekilde bazı şefl erin kolay dediği; bazılarının ise kolaylığında bir zorluk 
yatar dediği, aşkı nefreti, gençliği, acemiliği anlatan ve bunların hepsinin 
doğru yerleştirilmiş olduğu bir operadır. Müzik deseniz, Verdi’nin o 
alışılagelmiş büyük nefesliler kullanarak yaptığı görkemin üstüne 
gerçekten gücünüzü kullanarak söylemeniz gerekenden farklı olarak, 
romantizmi içinde barındıran, daha çok yaylı çalgıların kullanıldığı bir 
müziğe dönüşmüş. Siz söylerken, hiç söz söylemeseniz bile, sadece 
müziği tek bir heceyle söyleseniz de o an ne hissettiğiniz ortaya çıkar. 
La Traviata’nın böyle bir özelliği var. Neşeli misiniz, üzüldünüz mü, 
kin mi var… Müzik bunu verir. O yüzden çok önemli bir eserdir benim 
için. Bilhassa dördüncü perdede kadının yatağının başına çöküp onun 
size gençliğinde yapılmış bir resmini verip “ben öldükten sonra buna 
bakar beni hatırlarsın, ama bana söz ver hayatına devam edeceğine 
dair” cümlesine karşılık erkeğin “seni kaybetmiştim ve seni yeniden 
buldum. Tanrı bana bunu yapamaz, sen ölemezsin” diye yakardığı üç 
cümle vardır.  Bu üç cümle… Söylerken hıçkırıklara bile boğulursunuz. 
Bir kere ağlamaktan o sözleri söyleyemedim… Eserde de enteresan 
şekilde sıkılmazsınız, çok uzun bölümler vardır ve nasıl geçtiğini 
anlamazsınız. Eğer birini operaya alıştırmak istiyorsan Donizetti’nin Aşk 
İksiri izlenmesi gerekendir. Ama aşık edeceksen operaya, La Traviata’ya 
götürmen gerekir derim. (4) Ben şu tip rollerden çok hoşlanırım: birinci 
perde romantik, naif, insanların çok fazla “aa aşık çocuk” dediği bir 
birinci bölüm oynayıp daha sonra çok daha büyük ya bir nefret ya da 
bir kızgınlık, olgunluk… Müziğiyle birlikte buna dönüşmüş rollere aşık 
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oluyorum çünkü teatral olarak sesimi de değiştirerek bir şeyleri farklı 
yapmayı seviyorum. Bir operanın aynı notasından girip son notasından 
aynı şekilde çıkmak çok hoşuma gitmiyor açıkçası. O yüzden bir 
karakter değişimi, çok önemlidir. Leyla Gencer’in bir lafı vardır, her 
opera aynı sesle söylenmez, her rol için sesinizi değiştirmeniz gerekir 
der. Ben buna çok inanırım. Bir operada, sesinizi tavrınızı, söylemenizi 
değiştirmeniz gerek. Nüanstan bahsetmiyorum, şekil olarak, teatral 
olarak bir değişimi kastediyorum. Hayatta en sevdiğim rol Otello’dur, 
onda bu çok barizdir mesela. Gelgitleri olan bir opera. Aynı şey La 
Traviata’da da Carmen’de de var. İlk bölümde, Alfredo, aşk konusunda 
çok tecrübeli bir hanımefendiye, Violetta’ya ilk görüşte aşık olup, onun 
aslında toplum tarafından onaylanıp onaylanmadığıyla ilgilenmeyecek 
kadar saf olup, daha sonra onun da bu aşka karşılık verip hayatından 
vazgeçmiş haline vurulup bundan güç alıp değişişidir mesela. İlk safl ığı 
yoktur, “benim için bıraktı her şeyi” dediği zaman kişilik olarak da daha 
olgundur çünkü kendine güveni gelmiştir. Herkesin peşinde olduğu bir 
kadına sahip olmanın gururu vardır. İkinci perde sebebini anlamadığı 
terk edilmenin hıncını yaşatır. Sebebini de hiç araştırmadan yaşar bu 
da onun gençliğini gösterir. Dördüncü perdede ise hayatın tokadını 
yemiş, acıyı tatmış, “her şeyi anladım ama elimden bir şey gelmiyor” 
pişmanlığıyla ses gene değişir, söz gene değişir, müzik gene değişir. 
O yüzden Alfredo’da çok güzel renkler vardır. Seyirci bunları muhakkak 
anlar. (5) “Brindisi” düetini her konserin sonunda veya başında, bir 
kadın bir erkek bir araya geldi mi “muhakkak” diyerek söylemekten 
birazcık sıkıldık ama o düetin anlamı bambaşka, o düet gerçekten 
güzel. Ama asıl büyülendiğim yer üçüncü perdedeki o nefretin aşkla 
birleştiği, verilme şekli. Yani Violetta’nın “seninle konuşmamız lazım” 
dediği partide ve de Alfredo’nun, yüzüne o paraları çarpmak için geldiği 
yerde, “sen nasıl bunu yaparsın, beni nasıl terk edersin” derken, bir cümle 
sonra “yalvarırım benimle gel” dediği, sonra “benimle nasıl gelmezsin” 
diyerek sinirden kendini kaybettiği o bölümler beni oyuncu olarak da 
doyuruyor. Çünkü bir tenor için zor olan bölüm orası biliyor musunuz? 
Biz tenorlar romantik şeylere çok alışığız. Tenor olmak ya kahraman 
ya aşık olmaktır. Bir bariton gibi düşman, baba oynamazsınız. Biz ya 
aşığızdır ya sevgiliyizdir ya kahramanızdır. Buna zaten alışığız. Ama 
o perdede nefret ve aşkla bir şey yapmak beni etkiliyor. La Traviata’da 
Alfredo’nun aryaları gösterişli değildir. Bariz bir soprano operasıdır 
bu. Ama düet ya da stabil bir yer sorarsanız… En sondaki o “Parigi, o 
cara”, hasta bir kadının saçlarını okşarmışçasına söylemeniz gereken 
o düet beni çok etkiler açıkçası.

Cüneyt Ünsal / Giorgio Germont

(1) La Traviata operasıyla zaten sezon içinde Bornova’da birçok 
kez prova yaptığımız için daha rahat bir çalışma ortamı yakaladık. 
Buna rağmen, temsilden bir hafta önce piyanolu sahne provamız ve 
orkestralı genel provamız oldu. Böylece yaptığımız rejiyi ve müzikal 
ibareleri hatırlayarak hazırlandık. (2) Gerçekten Efes büyülü bir yer. 
Her bir opera sanatçısının bunu tatması gerektiğini düşünüyorum. 
Böyle büyük açık mekanlarda şarkı söylemek ve bunu iyi bir şekilde 
yorumlamak bir opera şarkıcısı için kolay değil. Ama hepsinin yöntemi 
var. Sesi daha fazla ileriye götürmek ve en arkadaki seyirciye ulaştırmak 
için biraz daha fazla efor sarf ediyorsunuz. Buna kesinlikle değiyor. 
Çünkü gerçekten çok muhteşem güzellikte büyülü bir atmosferde 
şarkı söylemek sizin yorumladığınız karaktere de kendinizi daha fazla 
sokmanıza sebep oluyor. Ben kişisel olarak Elhamra Sahnesi’ni çok 
seviyorum. 16 yıl İtalya’da kariyer yaptım. Avrupa’nın birçok kentinde 
sahne aldım. Bundan 16 yıl önce de Elhamra Sahnemiz vardı. Tatlı, 
küçük bir kutu olarak görüyorum Elhamra Sahnemizi. Keza Bornova 
sahnemizde de büyük avantajlar var. Büyük bir sahne orası ve büyük 
operaları burada yapabiliyoruz. Görkemli rejiler yapabilmek Bornova 
sahnemizde çok daha rahat ve keyifl i oluyor. (3) Ben kariyerimin 
çok büyük bir bölümünde Verdi operaları ve bu operaları yorumlama 
konusunda hem eğitim aldım hem de birçok Verdi eseri söyledim. 
Bologna Opera Akademisi’nde Verdi söyleme tekniği konusunda 
önemli korrepetitörlerden, orkestra şeflerinden ve rejisörlerden 
eğitimler aldım. Kariyerimde de birçok Verdi operası söyledim. 

Bunlardan bazıları Otello, Luisa Miller, I Masnadieri, Falstaff… La 
Traviata’da birçok kez Giorgio Germont karakterini seslendirdim. 
Biz opera sanatçıları öncelikle hiçbir zaman unutmayalım ki müzikli 
tiyatro yapıyoruz. Aktörleriz. Sadece sahnede jest - mimik anlamında 
aktörler değil; söylediğimiz sözde yani yorumda da aktörleriz. Bu da 
İtalyanca bir kelime olan interpretazione yani yorumlama anlamına 
geliyor. Verdi operalarını yorumlamak en önemli çabalarımızdan biri 
olmalı. Genelde Verdi operaları daha heroic yani daha kahramansal 
konular içerir. Yazıldığı dönem itibariyle, zaten Alexandre Dumas’nın 
Kamelyalı Kadın hikayesinden alınmış ve librettoya uyarlanmış bir opera 
La Traviata. O dönemde zaten yasaklıydı. Birçok yerinde de sözcüklerin 
arasına saklanmış ikinci anlamlar bulabilirsiniz. Müzikal açıdan ve 
yorumlama açısından çok zor bir opera. Özellikle soprano partisi, yani 
Violetta, ki zaten La Traviata kelime anlamı olarak da yoldan çıkmış 
kadın anlamına gelir. “Via” İtalyancada yol demek, “Travia” yol dışı, 
“La Traviata” da yoldan çıkmış kadın… Böylelikle yorum açısından da, 
opera sanatçıları olarak söylediğimiz her cümlenin elegant bir şekilde, 
müzikal süzgeçten geçirilerek yapılması gerektiğini düşünüyorum.  
Özellikle La Traviata bir oda müziği mantığında söylenmeli, yani hiçbir 
şekilde müzikaliteden çıkmadan teatral anlamda da çok iyi yorumlayarak 
söylememiz gereken bir opera diye düşünüyorum. (4) Giorgio Germont 
karakterini kariyerimde birçok kez yorumladım. Yanılmıyorsam 200 
temsil, İtalya ve çeşitli Avrupa ülkelerinde bu karakteri yorumladığımı 
söyleyebilirim birçok ayrı prodüksiyon ve rejisörlerle. Giorgio Germont 
benim çok iyi tanıdığım bir karakter. Bir Fransız burjuvazisinden geliyor. 
İtalyan orijinli Provence bölgesinden. Fransa’nın güneyinde bulunan, 
Nice kenti ile başlayan ve İtalya’nın sınırında olan bir bölge. Zaten 
zamanında oralar İtalya’ydı daha sonra Fransa topraklarına katıldı. 
Hatta İtalyanlar’ın Atatürk’ü diyebileceğimiz Giuseppe Garibaldi Nice 
kentinde doğmuş bir İtalyan’dır. Provence bölgesine ait kentlerden biri 
burası. Giorgio Germont kendi aryasında söylediği gibi: “Di Provenza 
il mar, il suol, chi dal cor ti cancellò?” Oğluna söylediği, Provence 
yani bizim doğduğumuz topraklar bu yerler. Kim seni bu topraklardan 
çıkartabilir, Violetta bile çıkartamaz der. Oğlunun yasaklı ilişkini hiç 
onaylamayan, çok sert mizaçlı, düette de oğlunu ve kızını korumak 
isteyen çocuklarını seven bir baba. Tipik Fransız burjuvazisi. Toprak 
derebeyliğinden geliyor. Ama buna tezat olan şey ise müziğinin çok 
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yumuşak olması ve Verdi’nin müzik cümlelerinin çok müzikal olduğu 
gerçeği. Öyle ki bu Giorgio Germont karakteri Verdi’nin kahramansal 
bariton partileri arasında biraz farklı olmasıyla öne çıkıyor çünkü 
daha çok oda müziği ve müzikal söyleme mantığında ve çok fazla 
ses gösterisi olmayan bir şekilde yazıldığı için çok elegant bir şekilde 
yorumlamak gerekir. Aynı zamanda karakter de dediğim gibi çok sert 
bir karakter olsa da, ne kadar kızsa da Violetta’nın hasta olduğunu 
duyunca onu da bağrına basıyor. Oğluna da bu kadar sert davrandığı 
için üzgün olduğunu belirtiyor. (5) Bana kalırsa en önemli sahne 
Violetta ve Giorgio Germont’un düetidir. Adeta bir psikolojik şiddet 
uygular Violetta’ya Giorgio Germont. Hem teatral anlamda, dramatik 
anlamda çok önemli bir sahnedir hem de müzikal anlamda da adeta 
bir şölen niteliğinde, 20 – 25 dakika kadar süren uzunca bir düettir. 
En sevdiğim yeri burasıdır eserin.

Erdem Erdoğan / Pinkerton

(1) Festivaller çok önemli çünkü çok daha geniş bir kitleye ulaşıyor 
sezon içerisindeki düzenli temsillerden ziyade. İnsanlar bir yaz 
havasında oluyorlar, eğer festival yaz mevsiminde ise. Tatillerinin 
bir bölümünde böyle bir sanatsal aktiviteye katılmaktan son derece 
keyif aldıklarını düşünüyorum. Festival aktivitesinin kendisi opera 
sanatına çok şey katıyor. Nasıl hazırlandığıma gelirsek, bu festival 
için alışkanlıklarımda bir şey değişmedi aslında. Bir prodüksiyona 
hazırlanırken normal, rutin provalarımıza devam ediyoruz. Önce 
açılış konseri için – Gala Konser -  bir prova sürecimiz oldu. Kısa bir 
aradan sonra hemen Madama Butterfl y provalarımız başladı. Normal 
sezon içerisindeki hazırlıklarımız şeklinde devam etti çalışmalarımız. 
Tabii açık havada söylemek biraz zor. Ama özel bir hazırlık istemiyor 
bence. (2) Antik tiyatrolarda sahneye çıkmak gerçekten olağanüstü 
bir atmosfer sağlıyor, bizi çok motive ediyor, ben çok hoşlanıyorum. 
Ama teknik olarak gerçekten zor. Her şeyden önce açık havada opera 
seslendirmek akustik olarak, bir mikrofon desteği olmadan kolay değil. 
Ama antik tiyatrolar mimarileri itibariyle akustiğe elverişliler. Kapalı 
bir salon gibi olmuyor tabii neticede ama yine de kötü değil. Modern 
çağlarda yapılan açık hava tiyatroları gibi de değil tabii. Farklı bir tadı 
var. Bornova ve Elhamra’dan farkı genel olarak akustikle ilgili bence. 
Bir de üstü kapalı olmadığı için bazen dekorları tam kuramıyorsunuz. 
Biz Butterfl y’da dekor meselesini %80’e yakın yakaladık ama. Güzel 
bir dekor yerleşimi vardı. Bence çok eğlenceli, ben seviyorum. Daha 
önce de defalarca farklı antik tiyatrolarda sahne alma şansım oldu. 
Aspendos’ta, Bergama’da, Efes’te küçük tiyatroda… Efes’te iki tane 
antik tiyatro var biliyorsunuz… İtalya’da Sicilya adasında Taormina 
Antik Tiyatro’da Saraydan Kız Kaçırma oynama şansım olmuştu. Ben 
seviyorum. Çok güzel bir duygu. (3) Madama Butterfl y bence çok güzel 
bir müzik ve çok harika bir eser. Puccini’nin en önemli operalarından 
bir tanesi. Gerçekçiliği de önemini arttırıyor. Biz gerçek bir hikayeyi 
oynuyoruz aslında. Bir dönem Amerikan emperyalizmine maruz kalmış 
olan Japonya’yı ve Japon kültürünü incelediği için. Benim biraz geç 
tanışma şansım oldu açıkçası Madama Butterfl y ile. Konservatuvar 
yıllarında aryalarını söylemişliğim yoktu; ses itibariyle bana ne kadar 
uygun olduğundan çok emin değildim o dönemde. Sonrasında tabii, 

Puccini operalarını çok sevdiğim için… Yani Puccini operalarının dramatik 
yapıları, melodik özellikleri olağanüstüdür, kusursuzdur. Madama 
Butterfl y operasını Puccini operaları arasında özel bir yere koymak 
mümkün ama en iyisi ya da en kötüsü diyemem çünkü gerçekten her 
biri olağanüstüdür. Hem icra eden hem de dinleyen için. Benim için 
de farklı bir yeri olacak. Benim geçen yaz ilk defa seslendirme şansım 
oldu ve çok kısa bir sürede hazırlanmak durumunda kaldım. Bir anda 
teklif edildi ve çalışmaya başladım. İçine girdikçe daha da müthiş 
olduğunu gördüm. İçinde çok ağır bir dramı da barındırıyor Madama 
Butterfl y. Bence çok güzel bir opera. Ben çok severek oynuyorum. Çok 
severek de dinlendiğini düşünüyorum. (4) Pinkerton karakter olarak 
bir tenorun seslendireceği en kötü karakterlerden bir tanesi. Opera 
tarihinde tenor dediğiniz zaman aşık, masum, mağdur… Sürekli olarak 
böyle bir profil karşınıza çıkar ses yapısı itibariyle. Yani bir operada, 
basit bir tabirle, kötü karakteri bas oynar, bariton oynar. Kalın sesli 
erkekler kötü karakterleri seslendirir ya da kalın sesli kadınlar bazı 
kötü karakterleri oynar. Genel alışkanlık bu yöndedir. Ama Pinkerton 
gerçekten kötü bir adam, kötü bir karakter. Sonda her ne kadar büyük 
bir pişmanlık yaşayıp, büyük bir dramla da karşı karşıya kalsa, özellikle 
girişte, textte bunu defalarca belirtiyor. Oradaki, Japon kültürünün 
etkisinde kalmış bir kadının mağduriyetini nasıl suistimal ettiğini açık 
açık belirtiyor. Yapılan düğünün aslında sadece bir aldatmacadan 
ibaret olduğunu anlatıyor özellikle Konsolos’a, Sharpless’e. Açıkça da 
niyetini belli ediyor. Bu benim için çok değersiz bir aktivite, bu düğün 
benim için bir düğün bile değil. Burada mesela sadece bu kadını elde 
etmek, bir süre onunla gönül eğlendirmek. Sonra çekip gidip ülkeme 
gerçek bir düğün yapmak, gerçek eşimle tanışmak… Hatta Konsolos’a 
da düette söylüyor. Sizinle Amerika’da gerçek düğünümde bir araya 
gelmek isterim diyor. Karşısındakinin hayal kırıklığını başından hayal 
edemiyor. Bir kadının bir aşk uğruna, bir aldatılmışlık uğruna kendi 
hayatına son verebileceğini planlayamıyor, hayal edemiyor. Doğu 
kültürünün bu tarafını algılayamıyor bence. Kötü bir insan yani. Kötü 
bir karakter. Ama seslendirmesi gene çok eğlenceli, çünkü çok güzel 
bir müzik. Bir tenorun kendi sesinin birtakım özelliklerini sergilemesi 
açısından çok iyi fırsatlar sunuyor. Ve o fırsatların, seyircinin de 
beğenisine fazlasıyla hitap ettiğini düşünüyorum. Bir şarkıcı egosu 
açısından beni çok tatmin eden bir karakter. Çok severek oynuyorum. 
Ama basitçe bakıldığında Pinkerton kötü bir karakter, kötü bir adam 
yani. (5) Seslendirmekten en çok keyif aldığım bölüm tabii ki birinci 
perdenin tamamı. Zaten en çok birinci perdede sahnedeyim. Operanın 
açılışından itibaren Pinkerton sahnede ve birinci perdedeki o muhteşem 
düetin finaline kadar ve perde kapanışına kadar Pinkerton sahnede. 
Her ne kadar eserin en önemli aryasını üçüncü perdede seslendiriyor 
olsa bile Pinkerton, benim için birinci perde son derece zevkli, eğlenceli 
ve güzel. Ben birinci perdede olmayı seviyorum. Gerek Sharpless 
ile yaptığı düet ve bölümler, gerekse Madama Butterfl y ile yaptığı 
kapanış düeti olsun… Birinci perdeyi gerçekten severek söylüyor ve 
oynuyorum. Birinci perdenin sonunda bazen oyun benim için bitmiş 
gibi hissediyorum ama sonra diyorum ki oyun bitmedi. Daha bir perde 
sonra tekrar sahneye çıkacaksın düşme oyunda kal… Üçüncü perde 
benim için çok kısa sürüyor zaten. O yüzden birinci perdenin tamamını 
çok severek seslendiriyorum.
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KK oro müziği; birlikte müzik yapmanın sınır tanımayan ortak sesi 
ve bu tınının usta ellerde dünyanın titreşimini değiştirebileceği 
öngörüsü. 

Müziğin türü değil önemli olan. Müzik sevdalısı insanlar kendi müzik türlerini 
seçiyorlar, seçtikleri müziğin sesli çatısı altında adeta kanatlanıyorlar. 
O doygun, güzel his ki onları her koşulda bir araya getiriyor.

Bu değeri, bu değerin “bilinçli gelişmesi” gerektiğini görmek...

Türkiye'de koro söyleme geleneği Avrupa’nın kilise koroları gibi eski 
değildir. Köylerde sundurma altında genç kızların birlikte söyledikleri 
türküler, oturak, yaren vb ezgilerinden başka Sarayda cariyeler arasında 
toplu söylemeler -seyirciye yönelik olmaması bakımından- bugünkü 
korolarla aynı değilmiş gibi görünse de, koro söyleme geleneğinin bir 
anlamda musiki cemiyetçiliğinin/dernekçiliğinin öncülüdürler.

Konsere yönelik koro çalışmaları Türkiye'de kentleşmenin bir sonucudur. 
19.yy sonlarında İstanbul'da başlamıştır. 

20.yy başlarında yani kadın ve erkeklerin aynı şehir hatları vapuruna 
binmeleri, aynı işyerinde çalışmalarının mesai saatleri dışında 
gerçekleştirilen sosyal boyut uzantısıdır.

O dönemin Facebook'u gibi bir şey. Evden bireysel olarak dışarı çıkmak, 

birlikte müzik yapma amacıyla sosyalleşmek.

Cemiyetler, dernekler ve kurum/kuruluş korolarının çalışmaları ve 
konserleri.

Bugün tahminimize göre Tüm Türkiye'de 5000 civarında amatör koro 
faaliyet gösteriyor.

İstanbul, İzmir ve Ankara ardından gelen diğer büyük iller sıralamada 
başı çekiyor.

Koro kent müziğini yansıtıyor.

Mersin'de 2015 yılında kurulan Roman Kadınlar THM Korosu gelinen ve 
gidilecek boyut açısından önemli bir örnek.

Almanya'da 60.000 dolayında koro ve müzik topluluğu var.

Türkiye'de koro sayısı giderek çoğalıyor.

Koro şenliklerini şimdilik koro müziğinin Avrupa müziği tarafındakiler 
düzenliyor. Görülüyor ki onların koro şenlikleri sayısı Çanakkale'den 
Afyon'a, Mersin’e, Magosa’ya, İstanbul'a, Ankara'ya, İzmir'e vb diğer 
kentlerimize doğru artıyor. 

Yerel yönetimlerin, tabii ki belediye başkanlarının önemi büyük. Belediye 
başkanlarından hem destekleyip hem de konsere gelenini daha çok 
seviyoruz. 
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Şu anda görünen o ki koro müziğini kimi belediye destekliyor, kimi 
belediye belki de kadın ve erkeğin yan yana şarkı söylemesinden rahatsız 
oluyor. Onlar bile kendilerine göre erkeklerden oluşan ilahi korolarına 
destek sağlıyorlar. Sonuçta her belediye kendi bakış açısına göre bir 
koro çalışmasına katkıda bulunma çabasında görünüyor. Koro müziği 
ile yerel yönetimler birbirinin ayrılmaz parçaları gibi. Çıkarsal ilişkileri 
var. Yönlendirmek, üzerlerinde politik baskı oluşturmak gerek.

Burada aslolan insanların bir arada bulunmaları, birlikte şarkı söylemeleri 
ve çalışmalarını konser ile sergilemeleridir.

Polifonik korolar ile Geleneksel Türk müziği (GTM) koroları henüz aynı 
çatı altında konser vermiyorlar. Müziklerinin yapısı gereği dinleyicileri 
ve koristler henüz buna hazır görünmüyorlar. Bir iki koro festivalinde 
birlikte sahne alıyor gibi göründülerse de arkasının geldiği konusunda 
bilgimiz bulunmuyor. Bu konudaki ilk uygulamayı 2017 yılında Çanakkale 
Korolar Festivali’nde gerçekleştirmiştik. 

Belirtmeli ki Türkiye’deki Avrupa müziği uğraşanları GTM korolarını 
festivallerine, şenliklerine almıyorlar. Henüz birlikteliğin uygun dizaynında 
bir araya gelemediler.

Her iki taraf da konunun büyüklüğünün, devasalığının; birliktelik sonucu 
toplumsal kazanım boyutunun daha bilincinde değil. Bunu sağlayacak, 
zemin hazırlayacak kişi, kurum da ortalarda yok.

Öyle bir ayırmışlar ki bu iki müziği birbirinden, ikisinin de iki yakası bir 
araya gelmiyor.

Eğer bu büyük buluşma gerçekleşirse toplumsal birçok sorun çözülecek, 
insanlar müzik etrafında birleşerek paylaşacak.

Politika değişecek. Politikacılar müzik korolarını ziyaret edecek, 
yetmeyecek o koro içinde şarkı/türkü söyleyecek.

2007’de koro müziği birlikteliği hakkında bir platform kurmuş, adına 
da “Korolar Platformu” demiştik. Amacımız Türkiye’de yaşayan ve 
çalışmalarını sürdüren ne tür müzik olursa olsun tümünü bir çatı altında 
toplamak ve birbirlerinden haberdar olmalarını sağlamaktı.

Şimdi aynı çabamızı sürdürüyoruz.

İnanıyoruz ki koro barış getirecek.

Belki de toplumsal kabalığı ön plana çıkan o insanları törpüleyecek.       

Ama önce:

Avrupa ve geleneksel Türk müziği koroları aynı çatı altında yaşamayı, 
müzik yapmayı öğrenecek.

O zaman Türkiye'de hayat daha güzel olacak...
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Türkiye'de yetişmiş ve sanatçılığının yanı sıra her konuda kendini 
yetiştirmiş, bilgili ve bilgili olduğu kadar da mütevazi şef, piyanist, besteci 
Orçun Orçunsel'le (d. 1985) şimdiye kadar pek sorulmamış soruların da 
bulunduğu bir söyleşi yaptık. Sanatçılığın yanı sıra entellektüel kişiliği ile 
harmanlanmış cevapları ile kendini, orkestra şefl iğini ve idealist kişiliği 
ile kurduğu "Orchestra Sion"u anlattı.

Çok küçük yaşta müziğe başladınız. Müziğe küçük yaşta başlamak 
doğuştan gelen bir kabiliyet midir? Sizin için doğuştan kabiliyetli 
demek doğru olur mu?

Yeteneğe inanmıyorum. Yatkınlık olabilir ama yetenek çok abartılan bir 
kavram. İnsan karmaşık bir makinedir ve bu makine nasıl işlendiğiyle 
ilgili olarak şekillenir. Fiziksel özelliklerin yatkın olması doğaldır; herkesin 
fiziksel özellikleri her işe uygun değildir, bazı işlere de daha uygundur. 
Çok basitçe bir örnekle, uzun boylu birinin basketbol oynamaya kısa 
boylu birinden daha uygun olması gibi. Ancak bu sadece bir avantajdır. 
Her uzun boylu kişi iyi basketçi olamaz ya da tersi, sıkı çalışan biri, kısa 
boylu olmasına rağmen harikalar yaratabilir. Şaşırtıcı bir bilgi vereyim: 
her insan doğuştan “mutlak kulak” (Absolut) olarak dünyaya gelir, 
ancak çoğu körelir. Kulak, beş duyu içerisinde en zeki olanıdır. Gözü 
aldatabilirsiniz, hattâ illüzyonistlik ve sinema gibi pek çok şey bunun 
üzerine kuruludur. Bir çocuğu da küçük yaşta bomboş iken müzikle 
doldurursanız, Mozart’la Bach’la Vivaldi ile dolu bir çocuk olur. Beyninin 
limbik yapısı buna göre şekillenir, hormonal algıları bunun üzerine 
kurulur. Dört temel hormonun etkisiyle yaşıyoruz: Dopamin, Seratonin, 
Endorfin, Oksitosin. Bunların yükselmesi, alçalması, birbirleri arasındaki 
dengeyle duygusal haritamız oluşuyor. Hayatta kalabilmemiz için, beyin 
bir şekilde bu hormonları elde etmenin yolunu bulmak zorunda. Mutlu 
edici hormon olan seratonini salgılamak için kendine belli kriterler 
seçiyor ve hayat boyu bunu uyguluyor. Örneğin Mozart’ın müziği de bu 
hormonu salgılatabilir, sıradan gürültülü bir popüler müzik de. Nasıl bir 
ortamda yetiştiğinize göre değişir bu. Elbette ki klasik müzik eserleri 
son derece karmaşık matematiksel ve estetik öğelerle bezeli eşsiz 
sanat eserleridir ve beynimiz bunların yüksek kalitesiyle beslenerek 
hormon dengesini ayarlamayı öğrenirse, kişinin yaşam kalitesi artar. 
Bu yüzden küçük yaşta müzik eğitimi önemlidir. Profesyonel müzisyen 
olmak ayrı bir konudur ancak sade bir vatandaş olarak bile bir çalgıyı 
en azından temel düzeyde çalabiliyor olmak, kişinin hayatta yaptığı her 
işte yüksek estetik ve kalite standartlarını hedef almasını sağlayacaktır. 
Konumuza dönersek, gökyüzünden inmiş yetenek diye bir şey yoktur; her 
şey insanın kendini ne şekilde doldurduğuyla ilgilidir. Bir çocuk günde 
on saat enstrüman çalışırsa, fiziksel olarak kendisinden daha yatkın 
ancak haftada birkaç saat enstrüman çalışan bir başka çocuğa göre 
çok daha başarılı olabilir. O zaman çok çalışan herkes birer Heifetz birer 
Rostropovich, birer Van Gogh olabilir mi diye sorabilirsiniz? Elbette hayır. 
Çünkü sanat alanında yüzyılları aşacak kadar büyük işler çıkartmak için 
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pek çok paradigma rol oynar ve yatkınlık, bunun çok küçük bir parçasıdır. 
Dolayısıyla ben de doğuştan yetenekli değilim. Belki Türkiye’de müziğe 
karşı ilgi ve farkındalık azlığından dolayı biraz yüksekte kalıyor olabilirim 
ancak dünya standartlarına göre sıradan biriyim.

Peki, yeteneğin var olduğunu kabul edersek klasik müzikte 
kariyer için sadece bu yeterli midir?

Hiçbir işte bunlar yetmez. Çalışmak, çok çalışmak önemlidir. Ancak 
bu da yetmez. Öncelikle gerçekten kaliteli ve değerli olan özelliklerin 
yükselebilmesi için paraya dayalı dünya düzeninin değişmesi gerekir. 
Yoksa Thomas Edison gibi sahtekarların, Tesla gibi dehaları alt ettiği 
ahmakça bir gezegende yaşamaya mahkum oluruz. Evlerimizin, 
sokaklarımızın her yerinden kablolar geçiyor, bilgisayarları, telefonları 
şarj etmek gerekiyor. Neden? Çünkü yetenek, çalışmak hattâ gerçekten 
işinde en iyi olmak bile yeterli değil. Kirli, çürük ve âdi yoldan gitmeden 
piramidin tepesine ulaşılamaz bu sistemde. Tek avantajı şu ki eğer biri 
piramidin tepesindeyse bilin ki gösterildiği kadar iyi değildir. İstisnalar 
elbette var.

Eğitim hayatınızda Ali Darmar, Ayşegül Sarıca, Zeynep Yamantürk, 
Gürel Aykal gibi insanlarla çalışma şansı bulduğunuz için şanslı 
olduğunuzu düşünüyorum. Siz de kendiniz şanslı buluyor 
musunuz? Size ne gibi artılar sağladı kariyerinizde?

Ben de çok şanslı olduğumu düşünüyorum. Hocalarımdan aldığım her 
şey çok değerliydi. Bu büyük bir şans. Kariyerimde de elbette etkileri 
oldu. Üniversiteler iş bulma kurumları değildir; hocalar da öğrencilerine 
bilgilerini ve tecrübelerini aktarırlar ancak kariyer yapabilmek kişinin 
kendi becerisiyle olur. Hocalar elbette ellerinden gelen yardımı yaparlar; 
referanslar yazabilirler, bağlantılar kurabilirler. Hocalarımın bana bu konuda 
yardımları çok oldu. Elbette bu isimler sayısız öğrenci yetiştirdikleri 
için “ben filancanın öğrencisiyim” diyerek kapıları açabileceğiniz sihirli 
bir değneğe sahip olamıyorsunuz. Onlardan aldığınız desteği kendi 
becerilerinizle harmanlayıp bir kariyer yaratabilmeniz gerekiyor.

Dünya çapında sanatçılarımız var, ama aynı şeyi şefl erimiz 
için maalesef söyleyemiyoruz. Sizce neden ve bu konuda ne 
söylemek istersiniz?

Dünya çapındaki sanatçılarımız, cumhuriyet devrimlerinin kuşağı. O 
kuşak, modernizm anlayışına uygun olarak, muasır medeniyet modelinin 
Türkiye’de tohumlandırılması için gerçekleştirilen çalışmalar sayesinde 
sanat tarihindeki yerlerini aldı. Şefl erimiz de buna dahildir. Ancak daha sonra 
buralardan sanatçı çıkmaz oldu, sadece şef değil. Belki şef yetiştirmek 
için yeterli altyapı olmamasına da değinmek gerek; konservatuarlarda 
yetişen şef adaylarının, çalışmalar gerçekleştirebilecekleri öğrenci 
orkestraları yok. Ancak genel olarak sanatçı çıkartamamamızın pek çok 
başka sebebi de var. Protestan disiplinine sahip değiliz. İyi organize 
olan, çalışkan bir sisteme sahiptir Protestan disiplini. Sonra, Akdeniz 
ekonomisi kırılgandır. Sanayi devriminden önce tarımsal ekonomi vardı 
ve sağlam bir tarım ekonomisi için gerekli iki şey olan güneş ve su, 
Akdeniz’de aynı anda bulunmaz. Kışın yağış olur, yazın kuraklık. Bir yıl 
yüz birim yağış alıyorsa ertesi sene otuz birim alır. Her an açlık tehlikesi 
vardır. Bu yüzden Akdeniz ülkeleri sanayi devrimini gerçekleştirecek 
ekonomik birikime sahip olamazlardı. Kapitalizm İngiltere’den Avrupa’ya 
yayılmaya başladığında bunu yakalayabilecek ekonomik altyapımız yoktu. 

Buhar teknolojisiyle kırk kat daha fazla üretim sağlandı, demiryolu ile 
ithalat ihracat yakalanamayacak düzeyde arttı. Bankacılık sistemleri 
gelişti. Kapitalist, neoliberal ve sanayileşmiş bir dünyada Türkiye daha 
yeni kurulan bir devlet idi. Türkiye, bir çocuk medeniyettir. Yaş olarak 
da çocuk, toplumsal bilinç olarak da çocuk. Üstelik cahil de bir çocuk. 
Bunu da şu satırı okuyan çoğu insanın öfkelenmesiyle kanıtlayabiliriz. 
Henüz eksiklerimizin dile getirilmesine bile tepkiyle yaklaşan bir 
bilinçteyiz. Cahiliz diyorum, rakamlar ortada: Fransa’da bir kişi yılda on 
dört kitap, Japonya’da bir kişi yirmi iki kitap okurken, Türkiye’de sekiz 
kişi bir kitap okuyor. Türkiye’de yılda kitaba altmış kuruş harcanırken, 
Norveç’te yüz otuz beş dolar harcanıyor. Fransa’da 1660’ta kitap okuma 
oranları kadınlarda ve erkeklerde ortalama yüzde yirmi iken, 1790’de bu 
rakam yüzde kırk yediye çıkıyor. Türkiye’nin ilk üniversitesi 1933 yılında 
kuruldu ve 1955’te bile sadece 4 üniversite vardı. Durum böyle olunca 
da sanayileşen ve işlem gücü yüksek toplumların, hammaddeyi bizden 
alıp, işleyip bize geri satması kaçınılmaz oldu. Köy Enstitüleri sayesinde 
ilerleme kaydedilebilirdi ancak buna izin verilmedi. Türkiye, elindeki 
kartları iyi oynayamadı. Her on beş yılda bir kartlar yeniden dağıtılır ancak 
birkaç eldir hem biz kötü oynadığımız hem de diğerleri çok iyi oynadığı 
için pek çok konuda geri kaldık. Soruyu çarpıtmış gibi olmak istemem, 
bütün bu açıkladığım sebeplere bağlı olarak, dünya, çalgısında başarılı 
olan müzisyenlerimizi kabul edebilir, gemide nitelikli iş gücü her zaman 
rağbet görür ancak hem ekonomik, hem mental hem de toplumsal olarak 
bu kadar geriden gelen bir milletin sanatçısını, kaptan olarak gemilerine 
davet etmek istememeleri çok da anlaşılmaz görünmüyor.

Sizce bir şef nasıl olmalıdır?

Öncelikle bilgili olmalıdır. Lider ruhlu ve önderlik vasıfl arına sahip olmak, 
bunlardan sonra gelir. Çünkü cahil bir lider, bütün gemiyi yanlış yöne 
sürükler. İyi bir şef olmak için bir enstrümanı iyi derecede çalmak, hattâ 
mümkünse aktif olarak konser hayatına sahip olmak gerekir. Bahsettiğim 
şey solistlik veya virtüözlük değil, orkestrada çalmanın ne demek olduğunu 
bilmektir. Elbette temel olarak armoni, kontrpuan, kompozisyon konularında 
bilgili olması şarttır. Analitik düşünebilmeli, görünenin arkasındakine 
ulaşabilmelidir. Planlı olmalı, eseri nasıl yorumlayacağını, nasıl yeniden 
doğuracağını en ince detayına kadar bilmelidir ve provaya kafasındaki 
yorumu tamamen hazırlamış biçimde gitmelidir. Prova deneme tahtası 
değildir, en kısa sürede en çok verimi alabilmek için çalışma ortamıdır. Bir 
şef her zaman kontrollü olmalıdır. Sahnede müziğin heyecanına kapılıp 
orkestrayı ateşe atmamalıdır. Soğukkanlı davranmasını bilmelidir. Bu 
sayede orkestracıların çalarken güvenecekleri bir kutup yıldızı olabilir. 
Çünkü aslında şefin görevi konserde neredeyse bitmiştir; bütün maharet 
provalardadır. Konser, çalışılmış olanın ortaya çıkarılma ânıdır. Burada 
şef, müzisyenlerin işlerini en iyi şekilde yapmalarına olanak tanıyacak 
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şekilde davranmalıdır. Müziğin coşkusuyla kendinden geçip, provada 
hiç konuşulmamış, yapılmamış şeyleri denemeye kalkmamalıdır. Bazen 
müzisyenlerden duyuyorum, birlikte otuz saat prova yapmalarına rağmen 
hâlâ konserde ne yapacağından emin olmadıkları şefl erle çalışmak 
zorunda kalıyorlar. Konser, ciddi bir iştir, şefin içindeki fırtınaları gösteriye 
dökme yeri değildir. Karşınızdaki yüz kişinin başarısından sorumludur ve 
bu sorumluluğun ciddiyetine yaraşır şekilde davranmakla yükümlüdür, 
alkış toplamaya çalışmakla değil.

Dünyaca ünlü bir şef, "Opera orkestrasını yönetebilen şef, en iyi 
şeftir" demişti? Bu düşünceye katılır mısınız? Opera orkestrası 
yönetmekle, senfoni orkestrası yönetmenin farkı nedir?

Opera geniş bir yapı. İçinde dekorcu, kostümcü, şarkıcı, çalgıcı, besteci... 
Herkes yer alıyor. Dolayısıyla ağır bir yapı. Operalar, doğaları gereği 
senfoniye göre daha esnek ve karmaşık yapıdadır. Sahne üzerinde 
koşturan ve bir yandan da 4 saatlik eserleri ezbere söyleyen şarkıcılara, 
olan biteni görmeden ve çoğunlukla duymadan, çukurda “eşlik eden” 
bir orkestradır opera orkestrası. Eşlik etmek zor bir şeydir. Çünkü kendi 
tempo akışınızda değilsinizdir, solisti takip etmek zorundasınızdır. Ve 
bu yüzden opera orkestralarının çaldıkları partiler de senfonilere göre 
daha yorucudur. Zorluk bakımından karmaşık olmasa bile yorar. Yeri 
geldiğinde bir reçitatif esnasında dakikalar boyunca tek bir notayı 
çaldığınız olur, yeri gelir sayfalarca üç-dört notayı tekrar tekrar çalarsınız, 
ya da öyle bir partiniz vardır ki üç saat bekleyip on dakika çalıp evinize 
gidersiniz. Bunlar konsantrasyonu dağıtır. Ayrıca çukurda çaldığınız için 
duyulmak için sahne üzerindekine göre daha çok efor sarf edersiniz. 
Tüm bunlar göz önüne alındığında, şefin işi de zorlaşmaktadır. Sahne 
üzerinde olup biten her şeyi takip edip bir yandan da orkestrayı buna 
uyumlu bir şekilde tutmak, her an olabilecek aksaklıklara karşı hazırlıklı 
olmak ve bir konserin üç katı süre boyunca konsantrasyonu korumak, 
hiç de kolay değildir.

Bir şefte beden dili ne kadar önemlidir, ya da önemli midir?

Beden dili her şeydir. Şef, müzik gibi karmaşık ve derin bir sanatın icrası 
sırasında orkestranın önünde durur. Yaptığı en küçük hareketin bile etkisi 
vardır. Zaten bir yandan önlerindeki notaya konsantre olmuş, bir yandan 
yapılan müziği dinleyip çalgısını çalmakla uğraşan insanların önünde, 
onları rahatsız etmeden, dikkatlerini dağıtmadan durmak zorundasınız. 
Yapabileceğiniz en ufak yanlış bir hareket bile müzisyenlerden bazılarını 
şaşırtmaya yetebilir. Böyle bir ortamda, yapılan işi baltalamayacak 
şekilde davranmak gerekir.

Son dönemlerde yurtdışında yayımlanan makalelerde ya da 
forumlarda "şefl erde beden dilinin abartılı kullanıldığı, abartılı bir 
gösteri yaptıkları" yönünde eleştirilere rastlıyorum. Bu konudaki 
düşünceleriniz nedir?

Ne yazık ki içinde yaşadığımız “post-truth”* çağı, artık her şeyin 
içinin boşaldığı, niteliğin önemini yitirdiği ve derinliği olmasa da 
yüzeyinde ilgi çekici özellikleri olan şeylerin öne çıktığı bir çağ. Daha 
önce belirttiğim, parasal sistemin varlığıyla her şeyin paraya endeksli 
biçimde şekillenmesinden kaynaklanan bir durum bu. Özellikle internetin 
ortaya çıkmasıyla reklam verenlerin “daha çok tıklanma” esasına göre 
davranması, dolaşımdaki gönderilerin sadece “tık” almaya çalışmasıyla 
sonuçlandı. Bir haberin veya videonun içeriği değil, sosyal medyada 
dolaşan kişinin o habere ya da videoya tıklamasını sağlamak önemli 

oldu. Dolayısıyla sadece şeflikte değil, tüm sanat dallarında, tüm 
zanaat ve üretimle ilgili konularda her şeyin içi boşaldı. Şefl ik özelinde 
konuşmak gerekirse, eseri iyi yorumlamak, entelektüel derinlik katmak 
ve belki de yüzyıllarca yaşayacak yorumlara imza atmak yerine birkaç 
milyon dolar kazanana dek tıklanmayı başarabilmek amacı ön plana 
çıktı. İnsanlarca da en çok bilinmeyen ve bilinmedikçe de mistifiye 
edilen mesleklerden biri olan orkestra şefl iği, post-truth çağının en 
çok içi boşaltılmış mesleklerinden biri haline geldi. Orkestra önünde 
hoplayıp zıplayanlar, dans edenler, seyirciye kendini beğendirmek 
ve “dâhî” gibi gözükebilmek için sosyal yönden zayıf duruş ve çılgın 
bir görüntü sergileyenler var. Aslında her şeyi yapabilirsiniz; sonuçta 
konser, bir sahne gösterisidir ve dinleyenlerin nabzını yüksek tutmak 
da gösterinin bir parçası neden olmasın? Ancak tek bir şart vardır ki bir 
şefin asla çiğnememesi gereken kuraldır; orkestrayı ateşe atmamak. 
Bir şef, öncelikle işinin gereğini yerine getirmeli: orkestrayı bir arada 
tutmalı, provalarda çalışılmış olan yorumu, orkestranın konserde en iyi 
şekilde sergileyebilmesini sağlamalı. Müzisyenlerin dikkatini dağıtacak, 
kafasını karıştıracak davranışlarda bulunmamalı. Çünkü en iyi şef, var 
olmayan şeftir; en iyi orkestra da şefsiz çalan orkestradır. Bunu biraz 
açayım: Sinemada kameranın yaptığı bir sürü hareket vardır. Ama esas 
amaç, kameranın varlığının fark edilmemesidir. Kamerayı, izleyiciyi 
rahatsız etmeden, filme olan konsantrasyonunu bozmadan hareket 
ettirmektir. Yani en iyi kamera hareketi, varlığı fark edilmeyendir. 
Oyuncular, makyaj ve özel efektler de öyle: en iyi özel efekt, efekt olduğu 
fark edilmeyendir. Ya da en iyi oyuncu, (farklı sanat akımlarını bunun 
dışında tutarsak) rol yaptığı anlaşılmayandır. Bu, şefl er için de geçerli. 
En iyi şef, sanki orkestra devasa bir oda müziği topluluğuymuş gibi 
kendi kendine, şefsiz çalıyormuşçasına yönetmeyi başarandır. Bunu 
sağlayıp, orkestradaki müzisyenlerin işini en iyi şekilde yapabilmesine 
olanak tanıdıktan, kimseyi rahatsız etmedikten ve ortaya gerçekten 
kaliteli bir iş çıkarttıktan sonra her türlü sahne şovu yapılabilir. Ancak 
bir şef, seyirciye sempatik gözükmek, alkış almak adına, orkestrayı ateşe 
atmak pahasına aşırı hareketler yapıyorsa, orkestranın çalışını baltalıyor, 
müzisyenleri güvensiz hissettiriyor ve ortaya çıkabilecek potansiyeli 
düşürüyorsa, zaten işini iyi yapmıyor ve yapamadığı için artistik puan 
toplamaya çalışıyor demektir. Ne yazık ki günümüzde içerik tamamen 
önemini yitirmiş durumda olduğundan, bu tür şarlatanları sadece şef 
olarak değil, her meslekte görmek mümkün. Politikacılardan dönercisine, 
pazarcısından ressamına, dansçısından reklamcısına kadar... Sanatçıları 
pazarlayarak para kazanan ajanslar da bu tip kişilerle çalışmayı tercih 
ediyorlar. Çünkü sosyal medyada daha kolay “tık” alacak tipler, herkes 
için daha kazançlı oluyor. Şu an bu tür kişiler dünyanın dört bir yanında iş 
yapıyor olabilirler ancak otuz yıl sonra kimse adlarını bile hatırlamayacak 
veya ikibin onlu yılların gülünçlükleri olarak tarihteki yerlerini alacaklar.

İnanılmaz sempatik, bir o kadar da güler yüzlüsünüz. Sizce bir 
şef için bu bir avantaj mıdır?

Elbette. Özellikle Türkiye’de müzisyenler konserden konsere koşuyorlar. 
Sabah bir orkestrada 4 saat prova yapıp, öğleden sonra başka bir 
konserin 4 saat provasına katılıp aynı günün akşamı da başka bir 
orkestra ile konser verdikleri oluyor. Orkestra müzisyeni olmak yorucu 
ve stresli bir iş. Tüm bu koşturmacanın içinde bir de karşınızda 
somurtkan, meymenetsiz birine katlanmak zorunda kalmak, insanı çileden 
çıkartabilir. Prova yapmak zaten yorucu bir iştir, biz şefl erin görevi de 
tüm bu prova - konser sürecini, müzisyenlerin en az yorucu ve sıkıcı 
şekilde geçirmelerini sağlamak olmalı diye düşünüyorum. Bunun için 
de güzel bir enerji yaymak gerekir. Hepimiz müziği sevdiğimiz için bu işi 
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yapmaya başladık. Enstrümanlarımızı seviyoruz, müziği seviyoruz. Müzik 
yapmaktan mutluluk duyuyoruz. Bu mutluluk da yüzümüze yansımalı. 
Diğer türlü işkenceye dönüşür.

Peki bu güler yüzlü sempatik adamı orkestra hiç zıvanadan 
çıkaramaz mı?

Çıkarmaz olur mu hiç? Elbette sabır, bizim en güçlü yönümüz olmalıdır. 
Ancak buna rağmen tüm prova sürecinde istediğimiz dikkati ve 
performansı alamadığımızda çileden çıkabiliyoruz. Bunun da en 
önemli sebebi, karşımızdaki müzisyenin potansiyelini biliyor ve anlıyor 
olmamızdır. Yapabilecek kapasiteye sahipken yapmıyor ise sinirleniriz 
doğal olarak. Ancak bir şef unutmamalıdır ki müzisyenler her ne kadar 
yüksek entelektüellikte bile olsalar, o gün çalışılan eser veya besteci 
ile ilgili şef kadar bilgiye sahip olmayabilirler. Bizim için gündelik 
sayılabilecek sıradan bir bilgiyi bile defalarca, bıkmadan, sıkılmadan 
orkestraya anlatmamız gerekebilir. Biz şefl er işin mekaniğini bilen, 
araba tamircileri, hattâ mühendis gibiyizdir. Motorun tüm parçalarını, 
arızaların sebeplerini, çözümleri biliriz. Müzisyenler ise çoğunlukla iyi 
birer şofördürler, bir yere kadar arabanın motorundan da anlarlar ancak 
tamirci kadar iyi bilmeyebilirler. Bizim görevimiz, kemer takmaktan sinyal 
vermeye kadar en basit trafik kuralını bile yeri geldiğinde o iyi şoförlere 
hatırlatacak kadar sabırlı olmayı gerektirir.

Çok yönlü bir sanatçısınız ve bir çok ünvanınız var, peki sizi 
gerçekten tanımlayan ünvan hangisidir?

Bunu söylemek zor. Son yıllarda daha çok şefl ik yapıyorum. Bir şefin 
bir çalgıyı iyi düzeyde çalabilmesi ve kompozisyon yapabilmesi gerekir. 
Ben hem şef, hem piyanist, hem de besteci olarak çalışmalar yapıyorum. 
Ancak örneğin hayatını kompozisyona adamış biri kadar “besteci” de 
değilim, yılda üç yüz konser veren bir piyanist kadar piyanist de değilim. 
İçlerinde en üvey evlat olan besteciliktir benim için. Eserler yazsam da 
daha çok düzenleme yapıyorum. Bestecilik de bir enstrümancının sürekli 
egzersizler ve pratik yapması gibi bir alışkanlık gerektirir. Saygun’un 
da dediği gibi, ne kadar her şeyi bilse de bir insan yeterince yazmadan 
bestecilik yönünü geliştiremez. Teorik yönden oldukça donanımlı pek 
çok bestecinin de sorunu budur; yeterince yazmamak. Hattâ pek çoğu 
böyle körelip gider. Geçtiğimiz sezon, Nâzım’ın Kuvayi Milliye Destanı 
üzerine yazdığım oratoryoyu, İzmir Devlet Senfoni Orkestrası ve İzmir 
Filarmoni Korosu ile birlikte Sevgili Berkay Ateş’in solist anlatıcı olarak 
yer aldığı bir konserde seslendirdik. Benim için yazması çok zordu. Her 
şeyden önce Nâzım’ın şiir dilinin kendine özgü bir müziği var ve tarifsiz 
derinlikte bir anlatıma sahip. Bunu bir oratoryoya dönüştürmek benim 
gibi pratiği az olan bir besteciyi oldukça zorladı. Ancak dünyayı sarsma 
çabasından ve müzikte çığır açmaya çalışmaktan uzak biri olduğum için 
eseri yine de yazabildim. Piyanist olarak da birkaç yıldır resital vermeye 
ara vermiş olsam da oda müziği çalışmalarımı sürdürüyorum. Flüt 
sanatçısı arkadaşım Zeynep Keleşoğlu ile birlikte kurmuş olduğumuz 
Duo Fidelis ile pek çok konser gerçekleştiriyoruz. Aynı zamanda 
orkestralarda solist olarak yer alıyorum ve Orchestra’Sion bünyesinde 
yer alan arkadaşlarımızla da oda müziği konserleri veriyoruz. Şimdi ise 
2020 yılına özel, Beethoven’ın 250. yaşı münasebetiyle, bestecinin tüm 
piyano sonatlarını, konçertolarını ve senfonilerini yorumlamaya yönelik 
bir proje içerisindeyim. Özellikle sonatlar, piyanist yönümü yeniden 
parlatmama oldukça yardımcı olacak gibi gözüküyor.

Klasik müzik maalesef insanların gözünde büyüttükleri, hatta uzak 

durdukları bir konu. Lakin klasik müzik farkında olmadıkları bir 
şekilde hayatımızın her yerinde var. Reklamlarda, filmlerde, en 
sevdikleri yerli yabancı dizilerde, asansörde, okul ve kapı zillerinde 
de kısacası her yerde... Hatta benim çamaşır makinemin bitiş 
müziği bile Mozart! Durum böyle iken, Türkiye'nin bir kesiminde 
klasik müziğe olan tepki neden ve nereden kaynaklanıyor sizce?

İnsan beyni ve hormonlarla ilgili bu. Beyin dopamin salgılayarak 
mutlu olur ve sürekli bunu salgılayabileceği bir fırsat arar. Müzik 
dinlerken de beynimiz sürekli bir sonraki notayı tahmin etmeye çalışır 
ve yaptığı her doğru tahmin onun dopamin salgılamasına sebep olur. 
Dinlediğimiz müzik beynimize hiç tanıdık gelmiyorsa, o da hiç doğru 
tahmin yapamaz ve sıkılır. Klasik müzik ya da caz gibi karmaşık türlerin 
popüler olamaması biraz da bununla ilgili. Bunun tam tersi, yani bir 
sonraki notayı zahmetsizce tahmin edebildiğiniz türdeki müzikler de 
dopamin salgılatmaz. Aynı parçayı defalarca dinlemek de benzer bir 
etki yaratabilir. İlk dinlemelerde zevk verirken tekrar sayısı artınca beyin 
bundan sıkılmaya başlar. Dopamin salgılanması için ideal nokta bu 
ikisinin arasında, orta noktadır. Atonal eserleri dinlemek de bu yüzden 
zordur. Beyin sürekli alıştığı dilin konuşulmasını ve bir sonraki sözcüğü 
bilebileceği konuşmaları dinlemek ister.

Ayrıca klasik müzik zordur. Caz da öyle. Diğer türlere göre çok daha fazla 
emek harcamak gerekir. Çalması, iyi çalması zordur. İyi orkestra olmak 
da zordur. İyi olan her şey de az bulunur. Her yıl milyonlarca müzisyen 
mezun oluyor. Hepsinin iyi birer solist, iyi birer orkestracı veya şef veya 
besteci olması imkansız. Herkesin bu karmaşık müziklere ilgi duymasını 
da bekleyemeyiz. Dolayısıyla bazılarımızın da diğer müzik türlerinde 
üretmeleri gerekir. Müzik sadece bir sanat olmadığı, aynı zamanda bir 
endüstri olduğu için de bu işten para kazanan devasa bir market var. 
Post-truth çağın içi boşaltılmış ürünleri (ki bunları tanımlamak için 
Almanca bir terim olan “kitsch” sözcüğünü kullanıyoruz) zaten pazarı 
diri tutmakta ve insanların algısını da aşağı çekmektedir. Hal böyle 
olunca, beynin dopamin bahanesi ürettiği müzikler en alt seviyede 
tutuldukça, kaliteli olana ilgi her geçen gün daha da azalıyor. Bir bardak 
çay düşünün; bardağın üçte biri demlikten doldurulur, kalanının üstüne 
su eklenir. Siz bir dünya dolusu insanı açık çay içmeye alıştırırsanız, 
demli çay herkese zor gelmeye başlar. Ancak dediğiniz gibi farkında 
olmadan herkes bir şekilde klasik müziği seviyor. Filmlerde, dizilerde, 
reklamlarda. Mozart’tan haberi bile olmayan bir insanın bile telefonu 
kırkıncı senfoninin müziği ile çalabiliyor. Çünkü aslında seviyor, sevdiği 
şeyin ne olduğunu bilmiyor. Parasal sistemin, piramidin tepesindekileri 
maksimum seviyede besleyebilmesi için insanların entelektüel düzeylerinin 
aşağı çekilmesi şarttır. Dolayısıyla kitsch ürünleri hayatın her yerine 
pompalandığı bir dünyada yaşıyoruz. Kalitesiz, ucuz olanın, düşünülmeden 
tüketilmesi hedefl eniyor.

Bir orkestra şefinde olmaması gereken şey nedir?

Ego. Orkestra şefinin hayatı uçaklarda ve otellerde geçer. Birinci sınıf 
uçuşlardan, yedi yıldızlı otellerin lüks dairelerine uzanan, herkesin önünde 
el pençe divan durduğu bir hayattır bu. Maestro aşağı, maestro yukarı, 
etrafınızdaki herkes, sahte veya gerçek, size karşı sorumluluğunu en iyi 
şekilde yerine getirme çabasındadır. Bir dediğiniz iki edilmez. Böyle bir 
hayatın içinde egonuzun sizi esir alması kolaydır. Zayıf bir kişilikseniz, 
bu renkli ve şaşaalı hayata aldanır, kendinizi kral gibi hissettiren egonuza 
kapılırsınız. Bu oldukça tehlikelidir çünkü herkesin size yaranmak için 
sizinle hemfikir olduğu bir dünyadasınızdır ve aldığınız hangi kararın 
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akıllıca, hangi kararın aptalca olduğunu tartacak yetkinliği kaybedebilirsiniz. 
Bu da sizin yorumunuza yansır. Eğer arkanızda sizi şımartan, sağlam bir 
ajans var ve sizi her yere kolayca gönderiyorsa, kendinizi iyi bir sanatçı 
zannedebilirsiniz ve çocukça, saçma, sığ bir müzik anlayışına sahip 
olduğunuz gerçeğini göremeyebilirsiniz. Bu tüm sanatçılar için geçerli. 
Sanat, bilgi kirliliğiyle dolu, derin bir konu. Öğrenciyken bile öğrenecek 
hiçbir şeyinizin kalmadığını düşünebileceğiniz kadar küstahlaştırabilir 
sizi. Hiçbir şey bilmediğinizi anladığınız, bunun farkındalığını tekrar 
tekrar yaşadığınız kıymetli anlar vardır ki egonuza yenilmişseniz bunun 
da farkına varamayabilirsiniz.

Bir döneme "Diktatör Şefl er" damgalarını vurmuştu, sizce "diktatör 
şef " diye birşey var mıydı yoksa abartılıyor muydu, yoksa tam 
tamına gerçek bu muydu?

Herhangi bir şeyi bağlamından ayırıp ele almak yanlış yorumlamalara 
sebep olabilir. Sanatla ilgili her şeyin bağlamlarından biri de zamandır. 
Sanat eserinin veya sanatçının varlığını sürdürdüğü zaman. Sorunuzun 
cevabını verebilmek için sizin de belirttiğiniz “bir döneme” değinmek 
gerekir. “Diktatör şefl er” vardı. Yaşadıkları çağın, modernizmin bir sonucu 
olarak ortaya çıkmışlardı. Modernizme gelene değin insanlık pek çok 
düşünce aşamasından geçmiştir. Descartes’ın varoluşu düşünce eylemiyle 
açıklaması ve Kant’ın “kendi aklını kullanmaya cüret etmesi”nden sonra 
gerçeğe ulaşma çabasında insanlık çok yol kat etti. Rönesans döneminde 
okur yazarlık oranı düşük ve basılı yayın sayısı az olduğundan, bir insanın 
pek çok dalda yazılan bütün kitapları okuması mümkündü. Bu sayede 
Leonardo gibi dehalar mühendislik, resim, mimari, müzik ve anatomi 
gibi pek çok dalda uzmanlaşabiliyorlardı. Zaman ilerledikçe, alanlar 
derinleştikçe bir insan ancak tek bir dalda uzman olabilir hale geldi 
ve kısa zamanda bu da kırıldı; artık doktor olmak yetmiyor, kardiyoloji, 
dahiliye gibi farklı uzmanlık alanları doğuyor, hattâ bu uzmanlık alanları 
da kendi içlerinde ayrılıyordu. Dolayısıyla insanın, aklıyla doğru bilgiye 
ulaşması imkansız hale gelmişti. Tam bu noktada kanaat önderlerine 
olan güven ve saygı ortaya çıktı. İnsan, her şeyi bilemeyeceğine göre 
konunun uzmanına güvenmekte çözümü buldu. Dünyayı şekillendirme 
görevi, bilgi sahibi uzmanlar ve kanaat önderlerinin ellerine bırakıldı. 
Unutulmamalıdır ki modernist döneme, aklın ve doğrunun yolunun 
bir olduğu düşüncesi hakimdi. Bu düşünceye göre okumuş, bilgili 
kişiler, doğruya daha yakındılar ve fikirlerini “dikte ettirerek” insanlığın 
gelişimine katkıda bulunabilirlerdi. İşte diktatör şefl er de böyle bir 
dönemde ortaya çıktı. Zaten ikinci dünya savaşı sonrası Amerika, 
Almanya ve Rusya arasındaki rekabet hemen sanat ve bilim alanında 
kendisini gösterdi. Bu dönemde ses kayıtlarının da radyo ve plaklarla 
evlere nüfuz etmesinin ne kadar büyük bir güç olduğu aşikârdı. Evlerde 
kimlerin plaklarının olacağı, hangi kültürün insanların hayatında hakim 
olacağı savaşı başlamıştı. Tam bu noktada yirminci yüzyılın en büyük 
sanatçıları ortaya çıktı. Gilels’ler, Richter’ler, Rubinstein’lar, Oistrakh’lar, 
Heifetz’ler, Karajan’lar, Bernstein’ler... Özellikle Amerika ve Almanya 
arasında orkestra özelindeki savaş, ortaya müthiş kayıtların çıkmasını 
sağladı. Orkestralara oluk oluk paralar aktarıldı, her türlü imkanlar 
sağlandı, yığınlarca plak kayıtları yapıldı. İşte bu noktada Karajan ve 
Bernstein’ı görüyoruz. Biri Amerika’nın, diğeri Almanya’nın çıkarttığı iki 
dev isim. Elbette ki hepsi inanılmaz derecede iyi müzisyenlerdi, şüphesiz. 
Ama belki onlar gibi yüzlercesi vardı ancak ikonlaştırma hırsı yüzünden 
kendilerine yer bulamamışlardı.

Karajan gibi efsane olmuş şefl er orkestralarını notalara bakmaksızın 
yönetiyorlardı, bu bir avantaj mıdır?

Elbette ezbere yönetmek oldukça fark yaratır. Orkestra ile şef arasında 
pürüzsüz bir kontakt sağlanmış olur. Bu enstrümancılık için de geçerlidir, 
oyunculuk için de. Çalacağınız eseri ezbere çaldığınızda bambaşka bir 
akıcılık ortaya çıkar. Ezbere bildiğiniz halde notaya bakarak çalarsanız 
tutukluk yaşarsınız. Çünkü notayı okurken beynin bambaşka noktaları 
çalışır. Hepimiz iyi bildiğimiz eserleri ezbere yönetiriz, bunun için Karajan 
olmaya gerek yoktur. Ancak ben Gürer Hoca’nın tavsiyesine uymayı tercih 
ediyorum; ne kadar iyi bilseniz de önünüzde nota dursun, der. Ben de 
çoğunlukla bakmasam da önümde nota durur. Ancak yüzlerce kez bir eseri 
yönetmişsem artık notayı önüme bile koymama gerek kalmayabilir. Veya 
Karajan örneğindeki gibi milyonlarca dolarla oynayan biri olduğumda. 
Geçinme derdinizin olmadığı şartlara sahipseniz, örneğin ayda 2-3 
konser yönetecekseniz, sadece bu konserlere konsantre olup notaya 
ihtiyaç duymayacak kadar çalışabilirsiniz. Ancak bizler, hem şefl er, hem 
orkestracılar olarak yoğun bir koşturmaca içerisindeyiz. Haftada 3-4 
farklı konsere koştuğumuz zamanlar oluyor. Aklımız karışlarca havada. 
Hâl böyle olunca da programda Beethoven senfoniler gibi çok çok iyi 
bildiğimiz eserler olmadıkça, notasız konser vermek hiç kolay olmuyor.

Bir şef orkestranın karşısına geçip ne yapar? Filozofik açıdan 
yaklaşırsak şefin gerçek anlamda metafiziksel rolü nedir?

Temel olarak şefin el kol hareketleri, orkestracıya hem pusula olur, hem 
de güven verir. Her enstrümancının önünde sadece kendi çalacakları 
partinin notaları bulunur. Örneğin, yeri gelir, kişi on dakika boyunca 
hiçbir şey çalmadan durur sonra bir anda bir müzik cümlesinin ortasında 
çalmaya başlaması gerekir. Orkestracı, bu bekleyişi sırasında eserin 
neresinde olduğunu şefe bakarak anlar ve çalmaya başlaması gereken 
noktada, ne yapacağını çok iyi biliyor bile olsa şeften aldığı işaretle 
güvenli biçimde giriş yapmış olur. Bazen eserin çok sessiz bir ânında, 
birden bire kuvvetli ve hızlı notalar çalmanız gerekiyordur; şefin size 
keskin ve büyük işaretler yaparak giriş vermesi, sizin de daha büyük 
bir cesaretle bunu gerçekleştirebilmenizi sağlar. Kısaca bu şekilde 
anlatabilirim. İşin teknik yönünü bir kenara bırakırsak, aslında şef, bir 
enstrümancının enstrümanıyla yaptığı şeyi orkestra ile yapar: müziği 
kendi entelektüel birikimi ve anlayışı ile yoğurarak ortaya çıkartır. 
Sanılanın aksine, nota yazısı yüzde yüz kesin ve berrak değildir. Nasıl 
ki bir dilde “evet” demenin yüzlerce farklı tonlaması varsa müzikte de 
her notanın bağlam içerisinde ortaya konulabileceği çeşitli halleri vardır. 
Metin üzerinde sadece “evet” yazar ancak film veya oyun yönetmeni, 
o sözcüğü oyuncuya hangi şartlarda hangi anlamı gözetecek şekilde 
tonlaması gerektiğini söyler. Bunu müzisyenler kendi başlarına da 
yapabilirler ancak bir veya birkaç kişinin orkestrayı dışarıdan dinleyip 
(çünkü örneğin kontrabasların bulunduğu noktadan klarinetleri her zaman 
net şekilde duyamayabilirsiniz; fl ütler de viyolaları duyamayabilir) ortaya 
dengeli bir ses düzeni çıkartması gerekir. Bunun yanında da bestecinin 
seslerle kodladığı mesajı özümseyip herkesin ortak bir yorum anlayışı 
altında toplanmasını sağlamak gerekir. Bunları ortaya çıkartabilmek 
için de özel bir çaba göstermek şarttır. İşleri başından aşkın orkestra 
müzisyenlerinin bir de bunlarla uğraşması yerine, eserin yorumundan 
sorumlu bir kişinin sadece bu işle uğraşması daha mantıklı olduğu 
için şefl ere ihtiyaç duyulur. Bir önceki soruda bahsettiğim modernist 
dönemin parlattığı “diktatör kanaat önderi” profili, parasal düzenin 
ikonlaştırmasıyla, özellikle de televizyonun yeni yeni evlere girmeye 
başladığı altın yıllarında oldukça iş yaptı. O dönemlerde her konuda 
böyle bir beyaz saçlı, takım elbiseli “otorite” televizyona çıkıp insanları 
manipüle ediyordu. Yakın zamana kadar da örneklerini gördük. On beş 
yıl öncesine kadar banka reklamlarında aynı beyaz saçlı, takım elbiseli 
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adamlar oynatılıyor ve paranızı “güvenle” saklamaya sizi ikna ediyorlardı. 
Beyaz saçlı bilgin orkestra şefi modeli, hayali bir karakterdi aslında 
ancak bir o kadar gerçekti de. Unutmamalıyız ki, televizyonun kurmaca 
olduğunun algısı o dönemlerde yoktu; mesela, bizde seksenli yıllarda 
dahi Yeşilçam’da kötü karakter rollerini oynayan oyuncuları sokakta linç 
etmeye çalışıyorlardı. Stokowsky ile başlayan bu beyaz saçlı bilgin şef 
ikonu ile sanatçılar parlak bir dönem yaşadı. Bu durum öylesine abartılı 
bir hal aldı ki bugün bile orkestra şefi, diğer müzisyenlerden apayrı bir 
noktada algılanır, derin felsefesi, karmaşık iç dünyasıyla çılgın birer dâhî 
oldukları düşünülür. Elbette sanat, her sanatçıyı yontar, derinleştirir. 
Ancak bazı şeyler geçici birer popüler kültür ikonundan ibarettir.

İdealist bir kişilik misiniz?

Olabildiğimce. Özellikle Orchestra’Sion’un programlarına baktığınızda, 
arşivlik seçkilerle karşılaşırsınız. Badura-Skoda’lar, Gavrilov’lar, 
Ashkenazy’ler, Sarıca’lar, Gulda’lar ve bu dev isimlerin yanında sıradışı 
programlar; Türkiye prömiyerleri, farklı çalgı edebiyatlarından eserlerin 
özgün orkestra uyarlamaları gibi. Eserleri bir bağlam içerisinde bir araya 
getirmeye çabalıyorum. Aynı zamanda gerçekten değerli olduğuna 
inandığım solistlerle iş birliği yapıyorum. Bir ajansla anlaşmam yok; 
orkestraya solist veya orkestracı olarak davet ettiğim isimler, bir ofis 
masasında imza atılan kontratlarla belirlenmiyor; sanatına güvendiğim 
insanlarla ortaya güzel bir enerji çıkartıyoruz. Bunun dışında sırf para 
kazanmak için hiçbir değeri olmayan işlerle de uğraşmıyorum. Klasik 
müziğin dışında Mor ve Ötesi grubunun senfonik konserlerinde şef ve 
düzenlemeci olarak yer alıyorum. Grubun müziği, zengin ton dünyası 
ve armonik yapısıyla orkestranın (ve koronun) kendi potansiyelini 
kullanmasına izin verebilecek yapıda olduğundan, değerli bir çalışma. 
Dünyada pek çok örneğini gördüğümüz senfoni orkestrası ve rock müzik 
sanatçılarının birleşmesinde ortak bir sorun vardır; müziğin armonik 
olarak yalınlığından kaynaklanan boş orkestra eşliği. Mor ve Ötesi’nde 
buna rastlayamayız. Grubun hem kendi müziği oldukça zengin, hem 
de orkestrasyonu. Umursamazlık edip ben de boş bir orkestrasyon 
yapabilirdim ve zaten grubun kendi müziğine sıradan bir eşik yapılması 
yeterli olurdu. Ancak idealistliğim ön plana çıktı. Her konserimizde, 
kapalı gişeyiz ve binlerce kişilik dinleyiciyle buluşuyoruz. Hiç olumsuz 
bir geri dönüş olmadı. Herkes orkestra ve koro renklerinin grupla birlikte 
oluşturduğu zenginlikten bahsediyor.

Sizin Gürer Aykal'ın şefl ik sınıfından mezun olduğunuz dönemde, 
günümüzdeki kadar çok şef mezun olmuyordu. Durum böyle iken 
neden köklü bir orkestraya şefl ik için başvurmak yerine kısıtlı 

imkanlarla kendi orkestranızı kurma yoluna gittiniz?

Ben 21 yaşımda başladım şefl ik yapmaya. Kendi orkestramı kurduğumdaysa 
yaşım 23 idi. Köklü kurumlar bu yaştaki şefl eri bünyelerine almazlar. 
Haklılar da çünkü bu işin her ne kadar iyi hocalarınız olsa da tecrübeyle 
edinilen kısmı büyük. 40’lı yaşlardan önce insanın kendisine şef demesi zor. 
Ayrıca kurumlar her zaman geriden gelirler. Konservatuarlar, orkestralar, 
üniversiteler. Her türlü kurum buna dahildir. Tarihteki hiçbir icat, hiçbir 
yenilikçi eser, kurumlar tarafından ortaya çıkartılmamıştır, çıkartılamaz 
da. Çünkü kurumlar konservatiftir, gelenekleri vardır, doğaları gereği 
geleneklerini korurlarken kendilerini geride bırakırlar. Bir kurumun başına 
geçip yeni baştan Beethoven yorumu ortaya çıkartamazsınız. O kurumun 
gelenekleriyle iş yapmak zorundasınızdır. Veya kendi yorumunuza en 
yakın geleneklere sahip kurumu bulup çalışmanız gerekir. Bu yüzden 
kendime ait bir orkestramın olması önemliydi. Müzisyenlerin her biri 
çok değerli, her biri neredeyse bütün orkestralarda görev yapmış ve belli 
standartlara sahip sanatçılar; insanın kendi orkestrası olunca, kendi 
yorumuna uymayan standartlardan ödün vermelerini talep edebiliyor. 
Kurumlarla bunu yapmak zor. Hele ki böyle gerontokrat bir toplumda 
yirmili yaşlarının başında bir gençseniz.

Ve son olarak, okuyucularımıza ne söylemek istersiniz?

Bu uzun röportajın sonuna gelebilmişseniz, müziği oldukça seviyorsunuz 
demektir. Bu sevgiyi daha çok değerlendirmelisiniz. Konserlere daha çok 
gidiniz. Çünkü müzik, konserde dinlenir. Her ne denli gelişmiş araçlara 
sahip olsak da, son model cihazlardan son model kulaklıklarla, en iyi 
müzisyenleri istediğimiz zaman dinleyebilme lüksüne sahip olsak da 
özellikle klasik müziği konserde canlı dinlemek bambaşka bir deneyimdir. 
Ben öğrenciyken, Berlioz’un Fantastik Senfonisi’ni, Stravinski’nin Bahar 
Ayini’ni, Mahler’i, Strauss’u konserde tanıdım. CD’lerden dinlediklerime 
hiç benzemediklerini fark ettim. Konser salonunu dolduran, o yüz kişinin 
yarattığı titreşimi hissetmek bambaşka bir duygu.
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Yaz tüm sıcaklığı ile devam ederken, cazın o muhteşem dönemini bir kez 
daha hatırlayalım istedim. Müzik dünyasında 1959 yılının caz tarihinin 
en yaratıcı yılı olduğunu kabul edilir, o yıl yapılan kayıtların çoğu halen 
zevkle dinlenir. 

Aslında, 1959 yılı dünyayı sarsan haberlerle başlar. 2 Ocak 1959'da 
Sovyetler Birliği uzay kapsülünü gökyüzüne fırlatır, uzay çalışmaları 
ve soğuk savaş yoğun şekilde devam etmektedir. Aynı zamanda, 
siyahlarla beyazlar arası gerilimin iyice arttığı yıllardır 50’lerin sonları. 
Irkçı yaklaşımlar, güneyli siyah halkın kuzeye, sanayi kentlerine göç 
etmesine sebep olur. Detroit, Philadelphia, New York, Washington DC 
ve Los Angeles’da siyahi nüfus giderek artar. Afrika-Amerikan kültürü 
kuzey kentlerde zenginleşmeye başlar, siyahi caz sanatçıları kendilerine 
alan bulur.

1940’larda Charlie Parker ve Dizzy Gillespie tarafından başlatılan bebop 
devriminden sonra, caz müzisyenleri müzikalitelerini geliştirmeye daha 
çok önem vermeye başlar. Caz artık swing gibi dans edilecek bir tür 
olmaktan çıkmış, daha bireysel, derin ve deneysel hale gelmiştir. 

1959 yılı özellikle cazda yeni bir uyanışı temsil eder. Müzisyenler, 
bebop'un o yüksek hızlı evreninin ötesine, harmonik yapıların ve modal 
kompozisyonların yeni dünyalarına seyahat etmeye heveslidirler, 
geliştirdikleri solo teknikler ile önceki dönemlerde yapılan cazı ileriye 
götürmek için çalışırlar. Müzikte kayıt teknolojilerinin gelişmesi ile önceki 
nesil cazcıların kayıtlarını dinleyen müzisyenler, kendi tarzlarına yeni 
yaklaşımlar geliştirmeye başlarlar. Caz, artık diğer sanat dalları kadar 
ciddiye alınmaktadır. 

1950’lerde A.B.D içindeki ırkçılığın yanı sıra McCartizm, soğuk savaşlar, 
Küba Krizi gibi gelişmelerin Amerika’nın küresel ününü zarara uğrattığını 
gören siyasetçiler, cazın bu kötü üne ilaç olabileceğini düşünürler ve 
Amerikan resmi yayın kuruluşu Amerika’nın Sesi Radyosu’nda caz 
programları yapılmaya başlanır. Amerikan Dışişleri Bakanlığı, Dizzie 

Gillespie, Louis Armstrong, Dave Brubeck, Duke Ellington gibi hem siyahi 
hem beyazlardan oluşan caz orkestralarını dünya turnesine gönderir. 

Irkçılığın ülkeyi bölmesine rağmen “Amerikan özgürlüğü” kavramını 
özellikle Sovyetler Birliği etrafında yer alan Türkiye, Polonya, Irak, 
Afganistan, Pakistan gibi ülkelere iletmek için kültür programı desteklenir.
Bu sırada, dünyada bossa nova, rock and roll, Elvis Presley, James 
Brown, Beatles, Rolling Stones çılgınlığı da başlamıştır. Ünlü R&B plak 
şirketi Motown da 1959 yılında kurulur. 

2. Dünya Savaşı ve sonrasında Amerikan popüler kültürü, tüm bu 
gelişmeler sonucunda Avrupa ve Japonya’ya hızla ulaşmaya başlar. Öte 
yandan, resmi caz turnelerinin beklenmedik “karşı sonuçları” da olur; 
Amerikalı sanatçılar ülkelerine zengin seslerle dönerler! 1958 yılında 
piyanist Dave Brubeck, Türkiye’yi de kapsayan Orta Doğu ve Hindistan 
turnesi sırasında duyduğu ritimleri 1959’da Blue Rondo a la Turk ismiyle 
yayınlar örneğin, albüm hala en çok satan caz albümlerinden biridir. 

1959 yılında yapılan caz hiçbir kategoriye sokulamaz, caz tarihinde 
adeta bir köprü görevi görür. John Coltrane, Miles Davis, Ornette 
Coleman ve Charles Mingus gibi isimlerin öncü albümleri, müziklerini 
farklı yönlere götürmeye ve dinleyicilerin caza dair önyargılı fikirlerine 
meydan okumaktadır. Bu kayıtlardaki derin temalar, gelecek nesil caz 
müzisyenlerine ilham kaynağı olur. 

Sonuç olarak 1959 yılında, sadece bugüne kadar “en fazla satan caz 
albümü” ve pek çok dinleyiciye caz müziğini sevdiren, klasikleşecek 
dört - beş albüm kaydedilmemiştir; çok sayıda müzisyenin yenilikçi 
eserler ürettiği bir yıldır. 

Cazın altın yılında 500’den fazla caz albümü yayınlanır. Ben de bu 
albümlerden 20 albümlük bir seçki hazırladım, siz de listedeki albümlere 
göz atınca, 1959 yılının caz açısından zenginliğini bir kez daha 
hatırlayacaksınız.

1959 Neden Cazın Altın Yılı?1959 Neden Cazın Altın Yılı?
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Caz Notları Nazlı TOPRAK

1959 Yılı Caz Albümlerinden Seçkiler

1. Miles Davis - Kind of Blue (Columbia)
2. John Coltrane - Giant Steps (Atlantic)
3. Dave Brubeck Quartet - Time Out (Columbia)
4. Ornette Coleman - The Shape of Jazz to Come (Atlantic)
5. Charles Mingus - Mingus Ah Um (Columbia)
6. Bill Evans Trio - Portrait in Jazz (Riverside)
7. Duke Ellington - Anatomy of a Murder (Columbia)
8. Art Blakey & Jazz Messengers – Moanin’
9. Dizzie Gillespie & Sonny Rollins – Sonny Side Up
10. Sonny Rollins – Live in Stockholm in 1959
11. Wayne Shorter – Introducing Wayne Shorter
12. Thelonious Monk – 5 by Monk by 5
13. Ella Fitzgerald - Sings the George and Ira Gershwin Song Book (Verve)
14. Dinah Washington – What a Difference a Day Makes!
15. Abbey Lincoln – Abbey is Blue
16. Milt Jackson & John Coltrane – Bags & Trane
17. Chet Baker – Chet
18. Sun Ra – Jazz in Silhoutte
19. Yusef Lateef – Cry!
20. Miles Davis - Sketches of Spain (Columbia)

Ajandanıza Not Edin!

Yaz aylarında şehirde kalanlar için Kuzguncuk’ta bulunan kültür ve sanat platformu HuginveMunin, Salı akşamları caz ve klasik müziklerden oluşan 
küçük oda konserleri düzenliyor. Ağustos ayı programında çello ve arp dinletileri var. Konserlerden sonra Kuzguncuk sokaklarında haftasonu 
kalabalığından uzak bir yürüyüşün de keyfini çıkarabilirsiniz.

> 16 Ağustos Salı Saat: 20.00 - Çağlayan Çetin - Çello 
    Bach 1. ve 2. Suit / Cassado Suit 

Özgecan Günöz ve Özgür Ünaldı ile kurduğu Bosphorus Trio ile oda müziği 
çalışmalarına devam eden Çağlayan Çetin, viyolonseliyle klasikleşmiş 
parçalara adeta yeniden hayat veriyor. Nemrut dağının zirvesinde de 
çalan sanatçı İtalya’da düzenlenen “Pergine Festivali”ne davet edilerek 
birçok oda müziği konseri verdi, festival orkestrasında viyolonsel 
grup şefi olarak yer aldı. Orkestra'Sion'un ve DİSKANT Çağdaş Müzik 
Topluluğu’nun solo viyolonselcisi olan sanatçı 2016'dan beri Borusan 
Filarmoni Orkestrası'nın viyolonsel kadrosunda yer alıyor ve Maltepe 
Üniversitesi’inde de öğretim görevlisi olarak viyolonsel dersleri veriyor. 

> 23 Ağustos Salı Saat: 20.00 - Meriç Dönük - Arp

Arp Sanatı Derneği'nin kurucu üyeleri arasında yer alan Meriç Dönük, 
solo programında dünya müziklerinden seçkiler sunacak. Aldığı klasik 
müzik eğitiminin yanı sıra caz ve Türk müziğine de ilgi duyan Meriç 
Dönük, arpın sahip olduğu zengin efekt yelpazesini bu tür müziklerde 
de kullanmanın gerekliliğine inanıyor.
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YY azın tam ortasındayız. Serin bir yazı serisi ile karşınızdayım. 
Bu sayımızda sizlere kendi coğrafyamızdan bir bestecinin 
müziğinde işlediği konularla ilgili farklı bir yaklaşım 

sunacağım. Umarım bu akademik dokunuş, müziğin anlaşılmasını 
mümkün kılar ve keyifl i bir analiz imkânı oluşturmuş olur bizlere...

Öncelikle yaklaşımın bir özetini yapmak gerekiyor. Çalışmamızın 
temeli oluşturan kitap Kofi Agawu'nun 2009 yılında yayınladığı 
"Music as Discourse: Semiotic Adventures in Romantic Music" 
adlı eseri. Agawu, kitabında "konu dünyalarını" müzikal ilişkilerin 
özneleri olarak tanımlıyor. Yazar, konu dünyalarını listeler halinde 
oluşturuyor ve teker teker bestecilere ithaf ediyor. Bu düşünceden 
yola çıkarak Ahmet Adnan Saygun (1907-1991) için bir konular 
dünyası listesi oluşturuyoruz. Bu liste yardımı ile Türk bestecinin 
yurtdışında da alımlanmasını kolaylaştıracak olmanın umudu 
içindeyiz. Saygun'un "dünya ile olan bağını" güçlendirmek adına 
bu yaklaşımı oluşturmanın gerekli olduğunu görmekteyiz. 

"Konu" nedir?

Konular, daha önce de belirttiğimiz gibi bir müzik özelinde müzikal 
ilişkilerin özneleri olarak tanımlanıyor (Ratner). Karakteristik 
figürlerin bir müzik dahilinde ortaya çıkmaları konuları beraberinde 
getiriyor (Ratner). Ratner aynı zamanda konuların formel olmayan 
bir ikonografi görevi gördüklerinden bahsediyor: Figürler ya da 
konular doğrudan ya da sembolik anlamlarda karşımıza çıkıyorlar. 
Ratner'in müzik alanındaki bu çalışmalarından doğan "Konular 
Dünyası" araştırmaları birçok bestecinin müziğine ışık tutuyor. 

Müzikoloji, artık formel parça analizinin ötesine geçmeyi hedefl iyor. 
Bu konuda alternatifl ere ihtiyaç var: Sosyoloji ve bütünsel yaklaşımlar 
ilgi çekiyor. Bu tip post modern bir bakış açısı bizleri "konu" 
özeline yaklaştırıyor. Formel konstrüktivistve strüktürist mekanik 
yaklaşımların (bu müzik nasıl bestelendi?) yerini daha hümanist, 
daha sosyolojik (bu müziğin sosyolojik çevresel faktörleri neler 
ya da biz bu müzikte ne görüyoruz?) temeller alıyor.  

Yaklaşımımızın Amacı Nedir? 

Allanbrook klasik müzik analizinde öncü bir teoriye imza atıyor: 
müzikte "Avcı teması” ya da klasik dönemde "Türk etkisi" stili gibi 
konular soyut bir kavram olarak müziği dünyaya bağlayan hayat 
damarları görevi görüyor. Hayata dair bağlantılar oluşturan bu 
konular dinleyiciye hitap ediyor ve müziği insana yakınlaştırıyor 
adeta.  

Yaklaşımımızın amacı Saygun'un müziği özelinde bir konular listesi 
oluşturmak ve bu konuların bestecinin sosyolojik ve çevresel 
dekoderi görevi görmelerine izin vermek ve nihayetinde çıkan 
sonuçların bestecinin eserlerindeki anlam özüne ulaşabilmek... 

Konu Seçimleri Özelinde Kriterler ve Konuların Yapılandırılması 

Özgeçmiş araştırmaları, nota analizleri ve besteci ile ilgili yazılmış 
akademik yazıların taranması, konu seçiminde büyük önem taşır. 
Bir bestecinin "dünya ile olan ilişkisi" deşifre edilir ve bunun 
müziğine olan yansıması gösterilir. Konular iki ana grupta toplanır. 
Birinci grup konularda sosyal dünyamıza olan bağlantılar irdelenir. 
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İkinci grupta ise teknik açılar öne çıkarılır. İlk grup daha stilistik 
ve kişiye özel konulara yönelir. Saygun'un 20. yüzyıl müziğine olan 
katkısını ilk grupta görebileceğiz. Türk Halk Müziği, sufizm, tasavvuf 
temalarının yanı sıra besteciye özel teknikler (aksak ritimler ve 
Saygun motifl eri) ilk grubun alt ana başlıkları altında sayılabilir. 
İkinci grup ise teknik ve kompozisyonel alanları vurgular. Bazı 
konular Saygun'un çağdaşı Bartok'tan ya da 19. yüzyıl bestecisi 
Franck'tan alınmıştır. Bu konuların çoğu bestecilik zanaatı ve el 
işçiliği ile yakından bağlantılıdır. 

Aşağıda Saygun konular listesini paylaşıyoruz.

Saygun Konular Listesi

Grup I

1. köy stili, köy dansları

2. aksak (topal) ritimler 

3. Türk Halk Müziği 

4. Türk Müziği Makamları (Modları) 

5. Saygun motifi (Hüzzam dörtlüsü)

6. Türk mitolojisi

7. Mistik felsefe, sufizm

8. Kültürel milliyetçilik 

9. Ritim, temel ifade kaynağı olarak ritmi kullanmak 

Grup II

1. mekanik, motorik, makinesel 

2. melodik ostinato, ritmik ostinato

3. temel, sabit bas notalarının yaygın kullanımı

4. monofonik şarkı, ilahi temaları (oratoryolar, operalar)

5. pentatonik kullanımı

6. döngüsellik (Franck) 

7. koral, korosal yazı stili (oratoryolar, operalar) 

8. perküsif, vurmalı efektler

9. aksak (topal) ritimler 

Klasik Müzikte Örnek Konular Listesi (Agawu) 

19. Yüzyıl Konular Listesi (Dickensheets)

20. Yüzyıl Konular Listesi (Mirka)
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Dünyaca ünlü şef Alexander Rahbari 14 Temmuz 2022’de en prestijli 
opera evlerinden Mariinsky Tiyatrosu’ nun yeni “Baş Konuk Şefi  olarak 
atanması uluslararası klasik müzik camiasına bomba gibi düştü.

Yakın geçmişte çağdaşlık, ayrımcılık, medeniyet konularında öncü ve  
ahkam kesen Avrupa sanatla siyaseti karıştırma konusunda devirmediği 
çam bırakmayıp Rus vatandaşı olan tüm sanatçılara karşı dayatmacı 
politikaları ile kırımdan geçirmekte hiç sakınca görmedi. Ve bundan en 
başta nasibi Münih Filarmoni Orkestrası’nın başında bulunan dünyaca  
ünlü maestro  Valery Gergiev almıştı.

Valery Gergiev akabinde dünyanın en köklü ve prestijli opera ve bale evi 
kabul edilen Mariinsky Tiyatrosu’ nun başına getirildi.

Mariinsky Tiyatrosu Rusya'nın St. Petersburg şehrinde 1860 yılında  
faaliyetlerine başlamış dünyadaki en köklü opera ve bale tiyatrosudur. 
Mariinsky Tiyatrosu’nun ne kadar muazzam olduğunu rakamlarla ifade 
etmek gerekirse hemen hemen her gün 400 müzisyen ve 200 kişilik korosu 
ve bir o kadar bale sanatçısı  ile farklı salonlarında aynı anda birçok 
gösteri ve konseri sahneleyen mükemmel ve sistematik bir opera evi.

Gergiev, Mariinsky Tiyatrosu’ nun başına geldiği günden itibaren opera 
evinin ismini parlatacak işlere imza atmaya başladı. Ve bu icraatlarından 
en dikkat çekici olanı ise Karajan’ın asistanı, dünya çapında birçok 
önemli işlere imza atan ve farklı birçok rekoru elinde tutan İran asıllı 
şef Alexander Rahbari’ yi daimi konuk şef olarak Mariinsky Tiyatrosu 
bünyesine katması oldu.

MÜ
ZİK HAYAT
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Bu davetle çok mutlu ve onore olduğunu dile getiren Rahbari şu 
açıklamalarda bulundu:

"Maestro Gergiev''e  büyük saygı duyuyorum ve daveti benim için çok 
şey ifade ediyor. Bir profesyonel, özellikle bir opera şefi olarak Gergiev'in 
harika ve eşsiz bir şef olduğunu biliyorum. İnsanlar ondan hoşlanabilir 
veya nefret edebilir, ama sonuna kadar saygıyı duyulmayı hak ediyor. 

Sanatın politikaya ya da politikanın sanata karıştırılmasını uygun ya 
da doğru olmadığını düşünüyorum. Bir süre önce el üstünde tutulan 
sanatçılar,  milliyetleri yüzünden ayrımcılığa uğradı. Sanatın dili, dini, 
milliyeti yoktur, sanata alt yada üst kimlikler ekleyemezsiniz. Sanat 
sadece sanattır. Yüzyıllardır var olan sanata  kimlik vermeye kalkmak, 
sanatı atmak, çıkartmak, yok saymak ve ya boykot etmeye kalktığınızda 
içini boşaltırsınız. 

Ben bu bana layık görülen görevi sanat yapmak ve çok sevdiğim Rus 
bestecilerin eserlerini anavatanında layığı ile icra etmek için kabul ettim.”

Maestro Rahbari başlangıç olarak 2022-23 sezonunda en az 10 eseri 
yönetmesi, ama ilerleyen zamanlarda bu sayının artacağı bilgisini paylaştı.

Gergiev'in Rahbari ile olan dostluğu, genç bir Rahbari'nin 1979'da Berlin 
Filarmoni Orkestrasını yönettiği ve Avusturyalı şef Herbert von Karajan'a 
(1908-1989) asistanlık yaptığı ettiği zamana kadar uzanıyor.

Rahbari'nin bu işbirliğinin İranlı müzik sanatçılarını vurgulamada önemli 
bir rolü olacağına değiniyor. 

Rahbari, Gergiev ile  45 yıl sonra bir araya gelmiş olacaklarını belirtirken 

şu anektodu aktardı.

"1977'de hem Gergiev’in hem de benim, en hoş anılarımdan biri olan 
Fransa'nın Besancon kentinde düzenlenen Uluslararası Genç Şefl er 
Yarışmasında (Concours International de Jeunes Chefs D'Orchestre) 
madalya kazanmamızıdır. Ayrıca iki genç şef  Berlin Filarmoni'nin baş 
şefi von Karajan'dan özel ilgi gördüklerini ve hem orkestrayı yönetmek 
hem de asistanları olması için her ikisini de davet etmiş. 

Maestro Rahbari’ nin son 15-20 yılda Türkiye’de her anlamda klasik müziğe 
ve orkestralarımıza yaptığı katkı çok büyüktür.  Böyle üst düzey şefl er 
ülkemize genelde emeklilik dönemlerinde, geçmişin kredisini yemeye 
başladıklarında uygun fiyatlara gelmeyi kabul ederken, maestro Rahbari 
kariyerin zirvesinde olduğu yıllarda bile, sırf taa çocukluğuna ve hatta ilk 
çocukluk aşkını ” Pendik Kızılay Kampı”nda tanımasına dayanan bağları 
sebebiyle, fedakarlıklarla ve o zamanlarda aldığı standart kaşesinden 
çok aşağısına Türkiye’ye gelmiş ve hemen hemen tüm orkestralarımızı 
yönetmiş yegane şeftir.

Ve Türk klasik müzik camiasından saygın müzik insanları ve şefl er 
Rahbari’yi “ Şimdiye kadar Türkiye’ye gelmiş geçmiş şefl erin bir numarası” 
olarak tanımlamaktadırlar.

Maestro Rahbari’yi bu başarısından dolayı canı gönülden kutluyoruz.

Maestro Rahbari önümüzdeki sezon  29 Ekim Cumhuriyet Bayramı 
Konseri kapsamında İstanbul’da  CRR konser salonunda CRR Orkestrası 
ile birlikte “Türk Bestecileri” eserlerinin icra edeceklerini konserin bilgisini 
de burdan paylaşmış olalım.
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AA dorno’dan,  Bourdieu’ye uzanan eleştirel gelenek için kalabalıkları 
eğlendiren her şey kalabalıkların oyalanması içindir. Siegfried 
Kracauer bunu “kitle süsü” kavramıyla açıklar. Kracauer’ın 

kitle süsü, farklılıkları görmezden gelen bir sistem oluşturmaktadır. 
Toplumsal, bireysel ve sınıfsal farklılıkların bir kapta buharlaştırıldığı 
kitle eğlencelerinde, bireyler direnmeksizin kitle süsünün oluşumuna 
hizmet eder. 1

Sanat seyircisi ve estetik üzerine eserleri olan Jacques Ranciere’e göre 
seyirci olmak iki nedenden ötürü kötü bir durumdur. Edilgen olan seyirci 
yerinde olduğu gibi, hareketsiz durur. Seyirci olmak, hem bilmek, hem de 
eylemek gücünden kopmak demektir. 2  Ranciere’e göre temsilin aktardığı 
mesajın ahlaki veya politik olması mesele değildir, esas sorun temsil 
düzeneğiyle ilgilidir.  Düzenekteki çatlak, sanatın etkileyiciliğinin mesaj 
aktarma ya da temsillerin deşifresini öğrenmekten ibaret olmadığını 
gösteriyor. Söz konusu çatlak, öncelikle bedenlerin düzenine birlikte ya 
da ayrı, karşısında veya ortasında, içerisine veya dışarısında yakınında 
veya uzağında oluş biçimlerini belirleyen mekân ve zaman bölümlemesine 

dayanır. Eğlencenin de kültürel edimin bir parçası haline gelmesiyle yeni 
bir seyirci tipolojisi çıkacaktır. Guy Debord’un gösteri toplumu dediği 
bu kitle için eğlence esasında toplumsal savunma refl eksidir. Debord’a 
göre günümüzde kültürle eğlencenin kaynaşması yalnızca kültürün 
alçaltılmasıyla değil, eğlencenin zorla entellektüelleştirilmesiyle de 
gerçekleşir. 3

Dinleyici Tipolojisinden Seyirci Morfolojisine 

Adorno için ise sanatın en önemli ayırt edici boyutu, pahası veya 
zenginleri cezbetme düzeyi değil, ciddiliği veya entelektüel derinliğidir. 
Ciddi müzik, dinleyicilerinden taleplerde bulunur, popüler müzik ise 
sadece arka planda eğlendirme amacıyla vardır. Ancak bu, tüm ciddi 
müziklerin iyi olduğu anlamına gelmez zira klasik müzik bile bazen 
incelikten yoksun zevklerin isteklerine cevap verir. Ancak yine de ciddi 
müzikten yüksek bir teknik beceri ve özgünlük sergilemesi beklenir. 4

Adorno’nun dinleyici tipolojileri tezimiz açısından oldukça önemlidir. 
Adorno, Müzik Sosyolojisine Giriş adlı eserinde dinleyici tipolojilerini 
hiyerarşik olarak sıralar. Buna göre sekiz ideal tip vardır:  hiyerarşik olarak sıralar. Buna göre sekiz ideal tip vardır:  
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1- Uzman dinleyici: Dinlediğinin tamamen bilincinde olan müziğin yapısal özelliklerini kavrayan dinleyicidir.  
2- İyi dinleyici: Müzik hakkında estetik yargılarda bulunabilen dinleyicidir; fakat uzman dinleyici gibi müziğin yapısal özelliklerini 
çok iyi bilmez.  
3- Kültür tüketicisi: Müziğe kültürel yaklaşır oysa müziği yapısal olarak kavrayamaz.  
4- Duygusal dinleyici: Müziğin entelektüel içeriğini ve yapısını bilmez tamamen duygusal etkiyle müziğe yönelir.   
5- Öfkeli dinleyici: Duygusal dinleyicinin zıddıdır, müzikle duygusal bir ilişki kurmaz; standart yorumdan ayrılanları sadakatsiz görür.  
6- Caz dinleyicisi: Bu gruptaki dinleyiciler de duygusal dinleyiciye karşı mesafelidir ve bu yönüyle öfkeli dinleyiciye benzer.  
7- Müziği bir eğlence anlayışı olarak gören dinleyici: Kültür Endüstrisi bu dinleyici tipi için oluşturulmuştur. Bu dinleyici pasif bir 
dinleyicidir. 
8- Müziğe kayıtsız, müziğe düşman olan tip. 5

Kitlelerin seyirciye dönüşme sürecinde Adorno’nun seyirci tipolojileri önemlidir. Adorno bu dinleyicilerin oluşturulduğu arkaik toplumsal faktörleri 
incelemez, ona göre iyi müzik dinlemek için eğitimli olmak gerekir. Bu anlamda sermaye yapılarına müziği alımlayanlardaki habituslara girmez. 

Seçme Kaynakça:  Fatma Özen, “İstanbul’da Caz Müziği Arzı Ve Kültürel Sermaye İlişkisi (Yüksek Lisans Tezi)”,  Mimar Sinan Güzel Sanatlar 
Üniversitesi Sosyal Bilimler Enstitüsü Sosyoloji Anabilim Dalı Genel Sosyoloji Ve Metodoloji Programı Danışman Doç.Dr. Derya Fırat Şannan, 
2017, İstanbul.

1. Siegfried Kracauer, Kitle Süsü, s.52-53.  
2. Jacques Rancıere, Özgürleşen Seyirci, s.10.   
3. Jacques Rancıere, Özgürleşen Seyirci, s.61.  
4. Vera Zolberg, Bir Sanat Oluşturmak Sosyolojisi, s. 159. 
5. Güneş Ayas, Müzik Sosyolojisi, s. 122.  
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UU zun bir süre matematik konusunda sıkıntılar yaşamıştım. İlk okul, orta ve lisenin başlarında çok iyi olduğum söylenemezdi. Derslerde 
ilgimi çeken pek bir şey bulamazdım. Halbuki müzik, fizik ve geometri ile olan ilişkim ve inanılmaz başarım, bu matematik sıkıntılarımın 
akıl almaz derecede ötesindeydi. Böylelikle tam bir paradoks örneği idim. İşte çoğumuz hayatımızın bir yerinde öyle ya da böyle 

karmaşık, anlayamadığımız matematik dersleri görmüşüzdür. En azından kulağımıza çalınmıştır “limit, türev, integral” konuları. Benim yıldızım 
da bu konulara gelince parladı. Birden bir havuz problemlerinin ve basit denklemlerin kaybedeni, limit, türev ve integral canavarına dönüştü. Belki 
de hoca farkındandı. Aşkla anlatan insanlardan dinlemiştim bu konuları. İçerisinde matematik ile çalışan bir felsefe de barındırıyordu aslında. 

Çerçeve

Limit, dilimize çoğu zaman doğru da olarak “sınır” anlamında çevirilse de, matematikteki görevi düşünülünce “yaklaşmak” anlamına da gelebilir 
rahatlıkla. Yaklaşacağımız sınırı ifade eder. Öyle bir sınırdır ki sonsuza kadar yaklaşırız ama asla ulaşamayız. Konulara yaklaşımımız da öyle değil 
midir? Mesela çok sevdiğimiz bir konuya, kişiye, odağa, ne kadar yaklaşırız? Hangi açılarda onları ele alır ve bir fikir oluştururuz? Onları sevmek 
ya da sevmemek için yaptığımız tarifl er, eleştiriler, bir çerçeve çizer. Gerçekliğini bizim tayin ettiğimiz hakikatin kendisine ne kadar yaklaşabiliriz?
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Müzik yazarken bir formu belirlediğimde, şu an yazarken de 
kullandığım “belirlemek” eylemi, gerçekte yaklaşma sınırlarımı 
çizer iken yaptığımdan o kadar uzak ki… Evet, bir çerçeve 
çiziyorum ama göreceli bir genişlikte. Yani belki de darlıkta. 
Kimisi sanatsal düşüncesi içerisinde benim çerçevemi oldukça 
dar algılar, kimisi de oldukça geniş. Çerçevelerimiz ne olursa 
olsun, içerisine sığdırabileceklerimiz ya da yapamayacaklarımız 
o kadar çeşitli ki, kesin olarak tarifi mümkün değil. 

Bakış açısı

Bu yaklaşmaları yaparak çitleri çekerken, herhangi bir konuda, 
bakış açılarımızı da ifşa ediyoruz. Dilimizde, Türkçe’de bakış 
açısı çok hoşuma giden bir kalıp. Bana hafif, sade geçişli bir 
anlam sunuyor. İngilizce’de ise “Point of View” dediğimizde, 
görüş noktası gibi bir düz tercüme elde ediyoruz. Tercümeler asla 
böyle yapılmaz ama ilgimi çeken burada, bu dildeki ifadede nokta 
kelimesinin bulunması. Bir görüşü bir noktadan bakmak olarak 
yorumlarsak, noktanın tam olarak ne olduğuna doğru eğilebiliriz. 

Gerçekten nokta nedir? Bu soruyu sorup düşünürken kaçırdığım 
saatler dolusu dersin haddi hesabı yok. İlk defa 9 yaşımdayken 
defterime yüzlerce nokta çizip: “Nokta nedir? Nasıl çizilir?” diye 
yazmıştım. Düşünürsek, bir noktayı gerçekten nasıl çizeriz? 
Çizmek ile ifade edilemeyecek kadar basit ve hızlı bir eylem. Boş 
bir yere küçük bir nokta kondurmak. O bir noktanın ne olduğunu 
bize gösterebiliyor mu? Gösterebiliyor ise nasıl?

Mikroskop altında bir nokta

Müzikte irice noktalar diyebileceğimiz, kaba daireler ile notaları yazarak sembolik bir anlatım oluşturuyoruz. Bu işaret dili ile zaman, şiddet, süre 
ve titreşim bilgilerini olabildiğince aktarmaya çalışıyoruz icracıya. Daha önce de yazılarımda değindiğim gibi, bu işaretler ile müziğin çok ama 
çok azını ifade ediyoruz. (Alternatif nota sistemleri de mevcut) İşte bu sembolik anlatımın, bir şekilde şifrelenmiş, paketlenmiş bilginin nasıl 
okunacağı üzerine kafa yoruyoruz çoğu zaman. Çok geniş bir yaklaşım-çerçeve ile aklımızdaki müziği “yaklaşık olarak” ifade ediyoruz. Mozart 
veya Bach da bize bu yol ile bu şekilde müziğini miras bıraktı. Peki fikri ya da müziği ifade ederkenki bakış açımız veya görüş noktamız (point 
of view) nedir? Aklımda tam bir takıntı, o nokta tam olarak nedir? Geri dönelim çizdiğim noktalara. 

Müthiş bir mikroskop ile -çok da şahane olmasına gerek yok tabii- çizdiğim noktaya baktığımda ne göreceğim? Kocaman bir siyah daire! Grafit ne 
de büyük bir iz bırakmış kağıdın üzerinde. Peki bu bir nokta değil miydi? Nasıl oldu da devasa bir daire oldu? Yüze üzerinde iki boyut oluşturduktan 
sonra noktalığı kalmadı… Peki, yine müthiş bir ince kalem olsun elimde -işte burada gerçekten dehşet bir teknolojiye gerek var- ve ben o kalem 
ile küçücük bir iz bırakabileyim kağıdın üzerinde. Hani kalemlerin ölçüleri olur 0,1 gibi. Bu da 0,0001 olsun, hatta daha da ince. Yine o dehşet 
mikroskop ile daha da yaklaştığımda bu sefer yine daire göreceğim. Ya da dairemsi bir şekil oluşturmuş lekeler silsilesi!

İstediğim kadar küçük çizeyim. Asla noktanın neye benzediğini gösteremeyeceğim. Nokta tek boyutlu bir kavram. Bunu gerçekte saf hali ile 
görmemiz mümkün değil. Bir atom kadar bile küçültsek çizimi, onunda altı var. Proton mu? Kuarkalara ve alt katlarına kadar gideriz. Nokta nedir 
o zaman? Sonsuza kadar yaklaştığımız ama asla ulaşamadığımız o tek boyut.

Öznelerin gözünden

Görüş de aslında nokta ile ifade edildiğinde ne kadar idrakı zor bir anlam kazanıyor. Bir kimsenin görüşü, yüz binlerce saatlik hayat birikiminin 
ürünü. Ne kadar eğitim ve bilgi birikimi olsa da görüş, objektif-nesnel olmaya ancak sonsuza kadar yaklaşabilir ama asla ulaşamaz. Özneden 
asla vaz geçemeyiz. Her kararımız, her çabamız kaçınılmaz şekilde öznemizin yansıması. İşte bu noktada fikirler ayrılığı ve ayrı fikirlerin birliği, 
bütünlüğün sağlanması için önemli. Buna ister demokrasi diyelim (ki günümüzde demokrasi kelimesini kullanırken ona yüklenmiş olan yan 
ürünleri de tüketiyor, iletiyor olmak konusunda endişe içerisinde kalıyorum) ya da daha güzel bir şekilde ifade özgürlüğü diyelim, en nihayetinde 
çok sesliliğin ve gerçeği aramanın sembolik anlatımını oluşturuyor. 

Bana ismimi sormuştu konservatuarda okurken bir hocamız. Ben de noktalara takılmış çocuk aklımla “üç nokta, beni böyle bilin” demiştim. 
Şimdi bile onu söylerkenki silsileyi hatırlamakta zorlanıyorum. Bir müzisyen için sembol dili oluşturmak, semboller ile ilgilenmek olmazsa olmaz. 
Bazılarımızın (müzik alanında çok az tanıyorum böylesini) doğasında semboller var. Doğuştan gelen belki de sadece ve saf müzik yatkınlığından 
büyük bir yetenek olarak incelenebilir. Bilemiyorum. Ancak o üç noktanın ardında yatan bir biliş hali vardı. Üçlemelerin ve üç sayısını bende yıllar 
içerisine ne kadar çok ifadesi olduğunu düşününce bunu görebiliyorum. Onlara da değineceğim zamanla yazılarımda. Müziği çalıştıran üçlemeler…

Kalıplar, cümleler müzikte de böyle oluşuyor. Matematiğin sembolik anlatımı gibi müziğinde bir dili var. Bu dil, öznenin kendini ifade edebilecek 
sembol yığınını bulmasına her daim olanak tanıyor. Okuyabilen için, anlayabilen için işte bu sayede Mozart ve Shostakovich arasında, Haydn ve 
Tchaikovsky arasında sanki hep aynı şeylermiş gibi duran müzikte büyük ve yaratıcı farklar görebiliyoruz. Bu sayede müzik asla bitmedi, yıkılmadı 
ve kırılmadı, dünyanın tüm yıkımlarına ve acılarına rağmen…

95



Coğrafyayı Nasıl Dinliyoruz?Coğrafyayı Nasıl Dinliyoruz?
Can Çakmur’dan bir DavetCan Çakmur’dan bir Davet

Tarafsız DinlemekTarafsız Dinlemek
Erol KÖYMEN

MM üzik ve coğrafya arasındaki ilişki nasıl düşünülebilir? Kendi 
yakın geçmişimden örnek verecek olursam, Türkiye’ye 
döndüğümde duyduğum ezan sesi Türkiye’ye vardığımın bir 

ispatı olarak algıladığımı söyleyebilirim. Ya da, geçen hafta arabayla 
İstanbul’dan Ankara’ya gelirken, arkadaşlarıma birkaç Teksas Country 
şarkıları dinlettiğimde, gözümün önüne geniş Teksas manzaraları gelip 
minik bir memleket hasretini duyduğuma itiraf edebilirim. Benzer şekilde, 
galiba ne zaman bir Beethoven’e dinlersem, Viyana sokaklarından birkaç 
görüntüyle bir aydınlanma Avrupa coğrafya gelir aklıma. Sizin de mutlaka 
öyle kişisel tecrübeleriniz oluyordur. 

Fakat, müzik ve coğrafya arasındaki ilişki tabii ki sadece öznel bir olay 
değil, sosyal ve tarihsel dinamikleriyle son derece iç içe, koşullarına 
göre değişen bir ilişki olduğunu söyleyebiliriz. Bu düşünceleri aklım 
getiren şey, piyanist Can Çakmur’un yeni albüm, “Without Borders.” 
O albümde, halk müziğine çeşitli şekillerde dayanan dört bestecinin 
eserlerini çalarak, Çakmur modernite konusuna yaklaşmaya kalkıyor. 
Daha standart bir albüm değerlendirmesi yazmak için yola çıktım. Fakat, 
Çakmur’un geniş entelektüel yaklaşımı sayesinde, bu yazı da daha 
geniş, modernite, müzik, ve coğrafya konusunu ele alan bir hal almış.  

Modern Çağ, Müzik, ve Coğrafya

Bilindiği üzere, modern çağının önemli unsurlarından biri, ortak dil ve 
etnik kimliğe sahip bir toplulukla, belli bir coğrafya üzerine egemenliğini 
kuran bir politik gücü bir araya getiren ulus-devlet kavramı. Felsefeci ve 
proto-antropolog Johann Gottfried Herder (1744-1803), müzik, bu etnik 
kimliğini oluşturan önemli bir faktör haline getiren belki en önemli figürdü. 
Herder, ortak dil ve kültürel “halk” geleneklerinin, ulusu kaynaştırdığını iddia 
etti, ve “halk müziği” dediği şey (Almancası Volksmusik) en önemli halk 
geleneklerinden biriydi onun için. Bu şekilde, Herder erken bir romantik 
bir düşünür olarak değerlendirebilir: aydınlanma çağındaki düşünürler 
gibi evrensellik aramazdı. Onun için, ulusa ait olmak, ulusal halkın kendi 
diliyle, coğrafyasıyla, müziğiyle haşir neşir olmak en önemli şeydi. 

Altyapısı kısmen Herder tarafından kurulan ulus devletin modern çağda 
önem kazanmasıyla beraber, Herder’in, modern sosyal bilimlerin üzerinde 
geniş etkisi vardır. Örneğin, dilbilimi, antropoloji, ve elbette etnomüzikoloji. 
Modern çağda, halk müziği ve kültür, etnomüzikolojinin en önemli 
kavramlardandı. Bu durum artık değişmekte olsa da, kamuoyunda, 
etnomüzikoloji hala dünyanın çeşitli etnik gruplarının müziklerinin 
incelenmesi olarak kavranıyor, ve bu kavrayışta Herder'in etkisi belli: 
çeşitli, halk müziği önemli unsuru olan, yekpare kültürlere sahip ve belli 
coğrafyalarda yaşayan etnik gruplar var, o çeşitli müzikleri toplayıp 
kıyaslayıp dünyanın çeşitli müzikleri hakkında bir tablo oluşturabiliriz 
diye düşünülüyor.
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19.üncü yüzyılın sonuna doğru, etnomüzikoloji’nin disiplinsel öncüsü 
Karşılaştırılmalı Müzikoloji, müzik ve coğrafya ile bir ilişki daha kurdu. 
Örneğin, modern akademik müzik disiplinlerinin kurucusu olarak bilinen 
Guido Adler’in 1885 yılında yayımladığı "Umfang, Methode und Ziel 
der Musikwissenschaft," başlıklı makalesine göre, karşılaştırılmalı 
müzikoloji’nin amacı, “çeşitli halkların, ulusların, ve bölgelerin müzikleri 
ve özellikle halk şarkıları kıyaslamak, ve tabitatının çeşidine göre 
gruplara ayırıp tasnif etmek” (Adler 1885, 14).1  Burada, Avrupa merkezli 
sömürgeciliğin gelişmesiyle beraber, Herder’in kültür ve halk müziği 
kavramlarıyla müzik ve coğrafya arası kurulan anlayışa başka bir boyut 
eklenir: karşılaştırılmalı müzikoloji artık pozitif bilime dayanan, sözde 
nesnel ve evrensel bir “sıfır” yerinden, dünyanın çeşitili müziklerini bir 
araya getirip kıyaslayan ve kategorize eden bir bilim. O sırada yeni 
gelişmekte olan ses kaydı teknolojilerin de önemli katkıları oldu. Artık, 
halk müziklerinin ses kayıtlarını yapıp “laboratuvar”a götürülüp nesnel 
ve pozitif bilim yöntemleriyle analize edilebilirdi. Özellikle Orta Avrupa’da 
gelişen ses arşivlerinden, bütün dünyanın çeşitli coğrafyalarının müzikleri 
ve kültürleri güya tanınabilirdi.  

Yirminci yüzyılda, etnomüzikoloji’nin bilimsel metodları laboratuvarda 
kalmadı ama. Yani, bilim, halk müziği, ve sanat müziği arası da dinamik 
bir ilişki vardı, ve onunla nihayet Can Çakmur’un yeni albümüne geri 
dönüyoruz. Çakmur, “Without Borders” başlıklı albümünde, halk müziğiyle 
çeşitli ilişki kuran dört besteciden eser çalıyor: Macar Bela Bartok, 
Yunan Dmitri Mitropoulos, Türk Ahmed Adnan Saygun, ve Romanyalı 
George Enescu. Çakmur, CD kitaplığında, 19. yüzyılın sonuna doğru halk 
müzikleri üzerine yapılmaya başlayan bilimsel araştırmalar, halk müziğin 
sanat müziğinde daha nesnel ve yapısal bir şekilde kullanılmasına sebep 
olduğunu yazıyor. 19.üncü yüzyılın ortasında, besteciler halk melodileri 
alıp alakasız armonilerle bir araya getirdiyse, Çakmur’a göre, CD’de 
eserlerini kaydettiği besteciler daha yapısal bir şekilde, halk müziğin 
özünden faydalanarak yola çıkmış.

Sınırlar Olmasın mı, Farklı mı Olsun?

Bilindiği üzere, Çakmur harika bir piyanist, ve albümdeki eserlerle 
hiçbir şekilde hayal kırıklığına uğratmıyor. Örneğin, Mitropoulos’un 
Passacaglia’sında müzikal gerilimi ustalıkla uzatıyor, ya da Saygun’un 
bütün Op. 76 Piyano Sonatıyı hafif mistik, hüzün dolu bir atmosferle 
aktarmaya beceriyor. Fakat, Çakmur’u piyanist olarak daha da enteresan 
kılan bir özelliği, çaldığı eserlere bir bilgi birikimi ve fikirle yaklaşması. 
Halk müzik ve coğrafya arasındaki ilişkiyi bu kadar uzun anlatmamın 
sebebi, Çakmur’un o kadar da entelektüel anlamda nitelikli bir albüm 
oluşturması. 

Bu albümde, Çakmur adeta müzikle bir tez öne sürüyor. “Without Borders” 
başlığıyla, CD kitaplığındaki, albümü “halklar kardeşliği” umuduyla yaptığını 
sözüyle, Çakmur, tanıdık, “müzik bütün sınırlar aşar” gibi bir pozisyon 
alıyor. Kapağındaki zeytin dalı da herhalde o kıvamda algılanmalı. Yani, 
bu hikayeyi biliyoruz: müzikle, farklarımızı aşabiliriz.

Keşke hep öyle olsa da, demin anlattığım tarihe göre, bu çok ikna edici 
bir tez olmadığını düşündüğümü anlatmama gerek yok herhalde. Gerçek 
unsurlara dayanıyorsa da, “halk müziği” denen kavram, modern çağda 
ulus-devleti destekleyen bir ideololoji olarak ortaya çıktı; “evrensel” ise, 
Batı’nın bilim vasıtasıyla dünyayla iletişim kurmaya şekliyle ilgili. Bu 
albümdeki müzikler “without borders” değil. Seçtiği eserler milliyetçi 
olmasa da, hepsi, halk müziğe fikrine dayandığına göre, belli bir müzik 
ve coğrafya arasındaki ilişki kavramına göre bestelenmiş. Hatta, hepsi, 
19.üncü yüzyılın sonu civarında ölmekte olan çok uluslu imparatorluklardan 
çıkan çok sayıda yeni ulus-devletlerin kültürel politikasının parçaları. 

Burada aslında Çakmur’un bir fikir kaçırdığını düşünüyorum. Bu 
eserler sınırsız olmasa da, Orta ve Batı Avrupa’nın sınırlarının dışından 
gelmeleri kesin. Fakat, bu bestecileri ve eserleri bir araya getiren başka 
bir coğrafya var. O da Osmanlı: Osmanlı’nın Macaristan, Yunanistan, 
Romenya, ve tabii ki Türkiye üzerine bir etkisi oldu. Müzik anlamda 
bazı ortaklar var—örneğin, Bartok’un “Bulgar” dediği ve aksak ritimler 
arası—ama daha da enteresan bir şekilde, bu albüm bize Osmanlı’ya 
ve dolayısıyla moderniteye de yeni bir kulakla dinlemeyi, dünyayı farklı 
sınırlarla algılamayı davet eder.

1 die Tonproducte, insbesondere die Volksgesaenge verschiedener Völker, Laender und Territorien behufs ethnographischer Zwecke zu vergleichen 
und nach der Verschiedenheit ihrer Beschaffenheit zu gruppiren und sondern.
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