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ÖZET 

Sanatın en baĢından beri tuval üzerinde figür kullanılmıĢ, daha sonra parçalanmıĢ ve bizzat kendisi 

karĢımıza çıkmıĢtır. Avangard akımlarla meydana gelen bu süreçte bedenin her hali izleyiciye en 

gerçek haliyle yansıtılmıĢtır. Bedenin her hali sunulurken kimi zaman yüce ve dokunulmaz bedeni, 

kimi zamansa en acılı ve sancılı bedeni izleriz. Belirgin olarak aklın egemenliği altında biçimlenen 

beden, özellikle 1980‟li yılların sonunda hem artistik pratiğin hem de sanat yapıtının geleneksel 

kavramlar kapsamında yeniden sorgulanmasına neden olmuĢtur. Sanat bundan böyle; görüntüsü, 

düĢüncesiyle ilginç bir malzeme olarak keĢfettiği insan bedeniyle iletiĢim kurmaya, fikirleri 

açıklamaya yarayan bir obje olarak kullanıldı. Sanat-düĢünce iliĢkisinin plastiğin sınırlarından 

kurtulmasıyla aynı döneme rastlayan pek çok çalıĢmada, sanatçılar bedeni bir ifade dili; insanı da 

konuĢan, düĢünen ve davranan özne olarak kullandılar. Beden‟in sanatla bağlantısı bu çalıĢmanın 

odak noktasını oluĢturur. Rönesans döneminden, çağdaĢ sanatın kavramsal yönelimler amacıyla 

kullandığı bedene sanatsal üretim sürecinde, beden düĢüncemizin izini sürer. Sanatçılar, amaçlarını 

gerçekleĢtirmek için bedenlerini gösterilerinde kullanmaya baĢlar. Bedeni geleneksel sanattaki 

anlayıĢın aksine doğrudan sanat nesnesi olarak kullanırlar. Sanatçılar, anlatmak istediklerini 

toplumu sorgulayan, ne yapması gerektiğini buyuran yönetim biçimlerini, kendi bedenlerini sanat 

nesnesi olarak sunmaktan kaçınmayarak izleyici önüne sunarlar.1960‟lı yıllardan itibaren 

sanatçının bizzat kendi bedenine uyguladığı gösteriler gerçekleĢtirilmiĢtir. Amacı seyircinin 

dünyasına dokundurmak, sarsmak, uyandırmak ve izleyenin ilgisizliğine son vermektir. Aynı 

zamanda içselleĢtirilen Ģiddeti, bedensel ve zihinsel sınırları zorlayarak, Aristoteles‟in bizlere 

sunduğu katharsis‟in sağlanacağına inanan performans sanatçıları, bu içerikte çok sayıda gösteriye 

imza atmıĢlardır. Bu çalıĢmada, performans sanatında Ģiddete dayalı olarak gerçekleĢtirilen 

gösteriler sanatçısının amacı ve sanat tarihinde yer tutan örnekleriyle ortaya konmaya çalıĢılacaktır.  
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ABSTRACT 

Since the beginning of the art, the figure has been used on the canvas, then it has been torn apart 

and it has come up against itself. In this process that occurs with avant-garde currents, every aspect 

of the body is reflected to the audience in its most real form. While presenting every form of body, 

we sometimes follow the supreme and untouchable body and sometimes the most painful and 

painful body. The body, which was clearly shaped under the rule of the mind, led to the re-

questioning of both artistic practice and artwork in the context of traditional concepts, especially in 

the late 1980s. Art from now on; its appearance was used as an object to communicate and explain 

ideas with the human body, which he discovered as an interesting material with his thought. In 

many studies, which coincide with the liberation of the relationship between art and thought from 

the borders of plastic, the artists' body is a language of expression; they also used people as 

speaking, thinking and acting subjects. Body's connection with art is the focus of this work. In the 

process of artistic production from the Renaissance to the body used by contemporary art for 

conceptual orientations, the body traces our thought. Artists begin to use their bodies in their 

performances to realize their goals. Contrary to traditional art, they use the body directly as an 

object of art. Artists present what they want to explain to the audience by questioning the society 

and asking what they should do and not presenting their bodies as objects of art. Since the 1960s, 

performances have been realized by the artist himself. Its aim is to touch, shake, awaken the 

audience's world and put an end to the disinterest of the audience. At the same time, the performers 

who believe that Aristotle's katharsis will be provided to us by pushing internalized violence, 

physical and mental boundaries, have performed many performances in this context. In this study, 

demonstrations based on violence in performance art, the aim of the artist and the examples that 

take place in the history of art will be put forward. 
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1.GĠRĠġ  

Beden ve ruh birleĢiminden doğan “ben” olgusu her dönemde insanların ilgisini çekmiĢ ve 

üzerinde düĢünmesine sebep olmuĢtur. Kimileri bedenlerini öldükten sonra ki yaĢama 

hazırlamak istemiĢ ve bu Ģekilde tanrılara sunmuĢ olsa da kimileri ölümden önceki bedenlerle 

ilgilenmiĢtir.  

Bu anlamda Ġsa'ya atıfla Ortaçağ'da kiliselerin duvarlarında çokça görülen acı çeken insan 

figürleri resmedilmiĢtir. Öte yandan Antikite'nin güzel  bedenleri ve Rönesans ile birlikte 

gelen tanrıçalar ve onların pürüzsüz ve parlak bedenleri; bir ameliyat masasında resmedilmiĢ 

Rembrant'ın ve bedeni parçalanmıĢ Rodin'in, Renoir ve Cezanne'ın bedenleri ile "Avignonlu 

Kadın" bedenleri geçmiĢten günümüze büyük bir ilgi konusu olmuĢtur. Tarih boyunca, uzayıp 

giden bu listede bedenler her zaman bir arzu nesnesi Ģeklinde, aynı zamanda kutsallığın ve 

masumiyetin can bulmuĢ halidir. Beden algısı her dönemde kendine has olguları içermiĢtir. 

Bedeni anlatmak genetik, anatomi, ve estetik cerrahi ile dönüĢtürmek çabası bu algı ile 

birlikte varola gelmiĢtir. Tüm bu koĢullar altında beden haz veren,  ilgi uyandıran ya da 

tiksinti veren bir nesne olarak sembollenmiĢtir. 

Ġnsan bedeni, insanlığın en karanlık dönemlerinden biri gerek mağaralarda gerekse toplu 

yaĢam alanlarında resmedilen en önemli objelerden ve sembollerden biridir. Mağara 

resimlerinden günümüze kadar ulaĢmayı baĢarmıĢ insan bedeni resimleri ve bu bedenin 

parçaları, resimde anlamlı içerik üretme de önemli bir konumdadır. Sanatçılar için bedenin 

temsili ve bedenin sunumu büyük bir gizem ve de hazine durumundadır. Mısırda, antik 

dönemde, minyatürlerde ve ikonalar da iĢlevsel bakımdan hikayesi ve beden bakıĢ iliĢkisi 

güçlü sembolik ifadeci yaklaĢımla yoğrulmuĢ Ģekilde karĢımıza çıkarken, çağdaĢ yaklaĢımlar 

da gerçekçi, hiper gerçekçi, ifadeci, yenilikçi, sembolist, avant-garde olarak karĢımıza 

çıkmaktadır. Söz konusu değiĢimle ilgili uzamsal kavramlar sanat tarihinde hem sanatçının 

değiĢim gösterdiğini hem de ifade gücünün geliĢtiğini betimlemektedir. 

Her çağ'da sanatın üstlendiği fonksiyonları ve sanat anlayıĢı sorunu, bedenin resimle 

simgelenmesi durumunu etkilemiĢ ve yeni düĢünce tarzları, konseptler ile paylaĢılmıĢtır. 

1900'lerde ilk kez kendini gösteren sanat-malzeme-ifade sorgulayıĢları ve sanat 

düĢüncesindeki dönüĢümler yeni bir sanat anlayıĢının ve bedenin sorgulanmasını gündeme 

getirmiĢtir. Yves Kline'ın performans ve beden çalıĢmaları ile baĢlayan gerçeklik kavramı, 

bedenin temsiliyeti bedenin sınırları ve sınırsızlıkları üzerine kavramsal sanat çalıĢmaları 

bakımından tartıĢmalara neden olmuĢtur. 1950 sonrası, disiplinler arası çalıĢan sanatçılar 
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yaptıkları sanat çalıĢmalarıyla, sanatta bedeni ve bedenin gizemini önemli bir obje olarak 

korumaya ve anlamlandırmaya devam etmiĢlerdir.  

Mağara resimlerinden bugüne dek gelen özellikle insan bedeni sanat açısından önemli bir 

objedir. Ġnsan bedeni ve bu bedenin parçaları anlam üretme konusunda resim alanında 

oldukça önemlidir. 

Ġçinde barındırdığı önemli göstergeleri ile beden, resim alanında bir çok Ģekilde biçimsel 

değerler ile temsil edilir. Beden ve bedenin temsiliyeti sanatta, sanatçılar için hazine 

niteliğinde olmasının yanı sıra ayrıca büyük bir gizem niteliğindedir. 
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2. ORTAÇAĞIN  SANAT ANLAYIġI ĠÇERĠSĠNDE BEDENĠN TASVĠRĠ 

Sanat tarihi açısından yaygın bir dönemi kapsayan orta çağ sanatta estetik değerler ile kilise 

ve soyluların önerdiği ve öncülüğünü yaptığı dinsel dogmaların etkisinde kalmıĢtır. DüĢünce 

ve kültür tarzıyla Antik Yunan'ı 1000 yıl boyunca Ģekillendiren ideal güzellik düĢüncesi bu 

dönemde unutulmuĢtur. Ölümden sonraki dünyaya yönelik ve dünya gerçeklerinden uzak 

soyut bir sanat anlayıĢı biçimlenmiĢtir. 

Öteki dünya idealinin, Ortaçağ din adamlarının anlattığı ve dünyanın hakikat ve değerlerini 

yok ettiği bir anlayıĢ görülür. Bu anlayıĢa göre dünya, insanların ölümden sonraki dünyada 

rahata kavuĢabilmeleri amacıyla çilesini çektikleri yerdir. TartıĢmasız her Ģey Tanrı'yı anlatan 

olgular üzerine kurulmuĢtur. Buradan hareketle nedenler ve sonuçlar tartıĢılamaz olarak kabul 

edilir. Kaderi ve dine inanılır. Bilim olarak sadece teoloji yani din bilimi kabul görür. Ġnsanın 

düĢünme, sorgulama ve anlamlandırma gibi düĢünce yapıları yani aklın düĢünme Ģekli 

unutulmuĢtur. Bu dönemde sadece din adamları bilimle uğraĢmaktadır. Bu bilimde yine 

teolojidir. Dolayısıyla böyle bir düĢünce biçimi çağın sanat yapısını da etkilemiĢtir. 

Ortaçağ‟da sanat, feodaller ve din adamlarının yanında kilisenin baskısı altında oluĢmuĢtur. 

Katedraller ve kiliseler, minyatürler, saraylar, resimler, Ģatolar, vitraylar gibi çeĢitli sanat 

eserleri yönetici soylular ve rahip sınıfın amaçları doğrultusunda propagandalarını yapar. 

Kısacası bu dönemde sanat siyasi amaçlar için propaganda aracı olarak kullanılmıĢtır. Sanat 

eserleri hristiyan ikonografisini ve orta çağın gotik ve roman tarzını ĢekillendirmiĢtir. Ortaçağ 

eserlerinin soyut Ģekilde çizgi biçim ve renk estetiği bulunmaktadır. Dönemin sanatçıları 

yukarıda bahsedildiği gibi belirli bir çerçeve içerisinde alınmıĢ olayları hikaye tarzında 

anlatır. Bu eserlerin çekici renk ve biçimleri dramatik olayların etkisini artırmaktadır. 

Eserde anlatılmak istenen durum, bazen resimlerin arasına açıklama olarak serpiĢtirilmiĢtir. 

Bunlar eski Mısır hiyerogliflerine benzerler. Heykel, resim ve kabartmalarda perspektif 

mekan anatomi ve estetik değerler göz ardı edilerek birlikte kullanılmıĢtır. Bu eserlerde 

azizeler çok kez minyatür ve resimlerin içerisinde krallar ve soylularla birlikte yer almıĢtır. 

Böylece yöneticilerin ve soyluların kutsal oldukları mesajı da verilmiĢtir. Ravenna'da San 

Vitale Kilisesi mozaikleri içerisinde Justinianus ve maiyeti Ġstanbul'da Ayasofya'da 

Konstantin ve Justinianus vb. mozaikler de bu durum açık seçik ortadadır. 
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Resim 2.1. Ravenna‟da San Vitale Kilisesi mozaikleri 

Toplum yapısı bakımından Orta Çağ sanatı, toplumun dinsel olarak önem verdiği ve halkın 

kayıtsız Ģartsız kabul ettiği dogmaları, estetik, renk içi ve çizgisi bir biçimde geliĢtirmiĢtir. 

Ortaya çıkan iĢlerde buna bağlı olarak dini içerikleri çizgi ve renk kullanarak anlatır hale 

gelmiĢtir. 

“Modernliği kurarken, kilisenin (dinin) otoritesini denetlemek amacıyla sekülarizmi 

örgütler.‟‟ (Artun, 2012: 201). 

Orta Çağın beraberinde getirdiği görüĢ ve düĢünce tarzına yönelik eleĢtirel ilk tepki Ġtalya'dan 

doğacaktır. Bunun sonucunda ortaya çıkan yeni dünya görüĢleri Rönesans'ı yani Yeni Çağı 

ortaya çıkaracaktır. 

2.1. Rönesans’ta Çıplaklık 

Orta Çağ‟da kilisenin etkisiyle unutturulmaya çalıĢılan Antik Yunan, Roma ve Mısır‟ın 

kültürel mirasının Ġtalyan Rönesansı sırasında yeniden keĢfi bu dönemde sanata yeni bir boyut 

kazandırmıĢtır. Bu uygarlıklarda Ģair, filozof ya da kraliçe olarak ölümsüzleĢmiĢ kadınların, 

Avrupa sanatında yeniden hayat bulduğuna sıkça rastlanır. Bu dönemin ilk kadın figürleri 15. 

yüzyıl duvar resimlerinde ve mobilya boyamalarında görülür. Bu eserlerde kadınlar genellikle  

kahraman olarak resmedilmekteydi. Sappho, Aspasia, Diotima, Hypatia, Kampaspe, Roksana, 

Sabinli Kadınlar, Lukretia ve Kleopatra bu dönemde tasvir edilen önemli kadın kahramanlar 

arasındadır. Bu betimlemeler 15. yüzyıl toplumunun koĢulları hakkında önemli kaynaklardır. 

Toplumun tutkularını, ülkülerini ve yargılarını bize göstermektedir. Ailenin toplum içindeki 

yeri hakkında da fikir veren bu süslemeler sanatta kadınların henüz farklı bir imgeye sahip 

olmadıklarının kanıtıdır. Bununla birlikte baĢlayan dönemde tablo ve süslemelerde daha sık 
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kullanılmaya baĢlanan ve kahraman görünümleriyle toplumun erkek ideallerine uygunluk 

gösteren kadın figürünün kendine özgü bir görüntü kazanması da Sandro Botticelli‟nin 

1486‟da Venüs‟ün DoğuĢu ile antik dünyanın çıplak kadın tasvirini geri getirmesiyle 

baĢlayacaktır. 

 

Resim 2.2. SandroBotticelli,  Venüs‟ün DoğuĢu, 1486 

Rönesans‟ta Botticelli‟nin çıplak kadın figürüne öncülük etmesi birçok eserde iyi kadın-kötü 

kadın imgesinin çıplaklık ile vurgulanmaya baĢlamasına yol açtı. Kadının sanatta kendine 

özgü bir karakter kazandığı bu dönemde çıplaklık saflık ve duruluğu, güzelliği, iyi kalpliliği 

ve saklanacak bir Ģey olmamasını; giyinik olmak ise örtülmesi gereken kusurlar olduğunu, 

kötü kalbi ve çirkinliği sembolize etmeye baĢladı. Bu imgelerin yanına zamanla genç kadın-

yaĢlı kadın da eklenmiĢtir. Genç kadın çıplaktı, güzeldi ve iyi kalpliydi. YaĢlı kadın ise 

kusurlarını kapatmak için giyinirdi, cinsellik meraklısıydı. Buradaki yaĢlı kadının ve kötü 

huylarının Hristiyanlığın o dönemdeki en büyük düĢmanı Pagan kadın olduğu da yadsınamaz 

bir gerçektir. Bu Ģekilde, halka dini anlatan bütün tablolar bu imgeler çevresinde Ģekil almaya 

baĢladı. 

Rönesans sanatı, birçok farklı fikir ve amaçtan ortaya çıkan ve her biri tek tek incelendiğinde 

toplumun yeni sırlarını yansıtan kadın görüntüleriyle doludur. 

Ortaçağ'da bedeni temsil eden ilk resimlere bakıldığında, önemli farklılıklar görülmektedir. 

Aynı dönemde görülen bu önemli farklılıkların sebebi dini etkiler, kültürel ve coğrafi 

ayrımlardır. MükemmelleĢtirilmiĢ olarak resmedilen insan bedenlerindeki Tanrılar, Batı'da 

karĢımıza çıkmaktadır. Bunun yanı sıra doğuda ise, hayvan-insan bedenli tanrılar 
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betimlenmektedir. Özellikle çok bacaklı ve çok kollu hayvan-insan bedenleri Hindistan'da 

yoğun olarak karĢımıza çıkar. Tanrı'ya ulaĢma durumu, Tanrı'ya ulaĢma isteği Orta Çağda 

beden aracılığıyla gerçekleĢir. Ġnsan bedeni bu amaç uğruna kullanılan bir araçtır.  

Bazı durumlarda ise "Ġsa" aracılığıyla tanrı bedenleĢtirilirken, hümanizmin etkisi ile Rönesans 

döneminde anatomiye olan ilgi artmıĢtır. Bu dönemde bedenin/tenin içi boĢalmıĢ ve dini 

nedenlere dayalı bu betimlemeler artık ilgi görmemiĢtir.  
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3. 1960 SONRASI PERFORMANS SANATININ DOĞUġU VE YANSIMALARI 

Ġzleyici karĢısında canlı olarak o anda gerçekleĢtirilen ve sanatçı yahut sanatçılar tarafından 

bedenin sergilendiği sanat çeĢidine“performans sanatı” denir. OluĢum ya da Happening olarak 

isim verilen bu tarz etkinlikler; biçimci anlayıĢtan ve geleneksel anlayıĢtan ayrı olarak ortaya 

çıkan ürünün alınması taĢınması ya da satılması değildir. Performans sanatının tekrar 

mümkün olmadığı için video ya da fotoğraf olarak kayıt ile arĢivlenir. Gösteri ve sahne 

sanatları ile vücudun sergilenmesi bakımından ortak yönleri bulunsa da tiyatro gibi herhangi 

bir metne bağlı değildir. Action Painting-Eylem Resmi, Body Art -Vücut Sanatı, Fluxus, 

Beden Sanatı, Yoksul Sanat ve Süreç Sanatı ile de bağlantılıdır.  

1960'lı yıllarla birlikte popülerlik kazanan performans sanatının temeli 20. yüzyılın baĢlarında 

Dada akımına, 1920 li ve 30‟lu yıllarda ise fütürist ve sürrealist performanslara kadar uzanır. 

Amaçlanan düĢüncenin sanatçı tarafından ortaya koyulması öncesinde tasarlanan etkinlik 

seçilen yerde yapılmaya baĢlanır, sürdürülür ve sona erdirilir. Bu etkinliklerde müzik dans ve 

Ģiirden yararlanılabilir. Bu durum performans sanatının disiplinler arası özelliğinin bir 

göstergesidir. Sanatçının düĢüncelerinin gelenekselden farklı biçimlerde alıĢılmadık ve 

dolaysızca iletilmesine olanak verir. Çarpıcı bir biçimde karĢı tarafa aktarılan düĢünce izleyici 

tarafından özel bir çaba gösterilmeden tamamlanır. Burada izleyici aktif bir rol oynar. Bu 

sanat biçiminde fikirleri ön plana çıkaran 1970 lerde oluĢan "kavramsal sanat" temel alınır. 

Eylem resmi, Amerikalı eleĢtirmen H. Rosenberg tarafından Action Painting olarak da bilinen 

ortaya atılan bir tanımlamadır. Amerikalı ressam Jackson Pollock‟un tutumunu tanımlamak 

için soyut dıĢavurumcu hareketin sembolleĢmiĢ karakteri kullanılmıĢtır. Bu tür resimler 

boyama ve klasik çizim yöntemleriyle değil, boyanın damlatılması, serpilmesi püskürtülmesi, 

gibi eylemlerle oluĢturulmuĢlardır (Sözen, 2001,11). Yere serilen tuval bezlerin üzerinde 

gezinerek boyaların ayni hareketlerle ve ritmik Ģekillerde sanatçı tarafından serpme, akıtma, 

sıçratma gibi farklı tekniklerle tuval bezi üzerinde belli bir süreci kapsayan bedensel 

hareketler vasıtasıyla ortaya çıkan resim, eserin son halini oluĢturmaktadır. Sanatçının söz 

konusu eseri meydana getirirken yaptığı tüm hareketler ve bedenini kullanıĢ Ģekli resmin 

bütününü ifade eder. 
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Resim 3.1. Jackson Pollock‟un ÇalıĢmasından Bir Görünüm, 1950 

OluĢum ya da diğer adıyla Happening olarak ifade edilen ve senaryosu olmayan bu sanat 

biçimi doğaçlama olarak o anki dürtülerle ortaya çıkan eylemlerdir. Slayt gösterileri gibi, 

müzik ve dans ile sadece görsel olarak izlenebildiği gibi aynı zamanda duygusal ya da 

duyusal olarak tat ve koku ile icra edilen çeĢitleri bulunur. Bu performans çeĢidinin en önemli 

özelliği izleyicilerin aktif olarak katılımıyla ve izleyici üzerindeki uyaranlara karĢı 

yapılmasıdır. Jim Dine, Allan Kaprow, ClaesOldenburg, John Cage, Robert Carolee 

Schneemann ve Red Grooms Rauschenberg, Robert Whitman, gibi sanatçılar Happening‟leri 

ile tanınan kiĢilerdir. 

3.1.Sanatın Temsili 

Romalıların “repraesentare” kelimesinden türeyen aslında hukuk sanat, felsefe ve siyaset 

bilimi alanlarında daha geniĢ olarak tartıĢılan temsil kavramı 21. yüzyılda farklı iĢlev ve farklı 

anlamlarda kullanıldığı için üzerinde uzlaĢılan ortak bir tanımlamanın olmadığı bir kavramdır. 

Temsil, bir duygu ya da düĢünceyi cansız ya da canlı bir varlık üzerinden, o gerçekliği 

aktarabilen aracı olma durumudur. Temsil genellikle sembolik ve dolaylı bir yapıyı içerir. Bu 

anlamda kültür sanat ve dil gibi aktarım araçları ile yapılmaktadır. Ayrıca kimin neyi ne kadar 

temsil ettiği, ve temsil yeteneği bu alanda oldukça önemli tartıĢma konularındandır. Temsil 

durumunun kullandığı ölçütler oldukça değiĢkendır. Bu değiĢkenliğin iki nedeni vardır; 

birincisi temsil edilen Ģeyin algılanma ve aktarma durumu temsil edene bağlıdır. Bu, aynı 

zamanda bireyin davranıĢını ve tavrını içerir. Bir diğeri ise temsilin, topluluk yani cemiyetteki 

konumudur. Dolayısıyla temsil bireysel niteliğini toplumdan alır. Toplum içerisinde geliĢir ve 

değiĢir. Dinamik bir yapıya sahiptir. Her toplumun belirli dönemlerde egemen güçleri ve 

kendi belirleyicileri olmuĢtur. Bu durum genellikle resmi sınırların içerisinde geliĢmiĢtir. 
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Dolayısıyla her dönemin temsil anlayıĢı da kendine has olarak çeĢitlenmektedir. Temsil ve 

sanat iliĢkisi ilk zamanlardan bu yana bir çeliĢki halinde süregelmiĢtir. Bilhassa resim 

alanında, "anlatım ile gerçeklik" arasındaki temsil yoğun Ģekilde bağlantı içerir. 

„‟Temsil edilen ve temsil eden arasındaki eĢleme hangi ilkelerden yararlanılarak yapılmıĢ 

olursa olsun, bir temsil, zorunlu olarak sadece iĢaret ederek gösterebilir ya da ima ederek 

anlatabilir.‟‟ (Florenski, 2013: 125) 

Anlatım imge ve imgelemeye iĢaret ederken, gerçeklik ise nesneye yani dıĢ gerçekliği iĢaret 

eder. Gerçeklik ile temsil ettiği durum arasındaki iliĢki genellikle gergin bir Ģekildedir. Söz 

konusu gerginlik temsil eden ile temsil edilen arasındaki doğrusal ve tarihsel bir davranıĢ 

göstermemiĢ, kültürel belirleyicilere göre yani ekonomi, felsefe, sosyoloji ve bilimsel 

anlamda değiĢmiĢtir. Yine de gerçeklik ve temsili arasındaki gerilimin baĢlıca iki nedeni 

vardır. Bunlardan ilki gerçekliğin iĢlevi ve gerçekliğin tanımı yani ne olduğudur. Ġkincisi ise 

gerçekliğin iĢlevine ve tanımına göre, temsile yüklenen niteliklerin ve niceliklerin 

kurulumudur. Bu durum bakıĢ açısına yani birinci sorunsala bağlıdır. Dolayısıyla gerçeklik, 

temsil biçimleri ile yakından iliĢkilidir. Dünü ve  bugünü, bilgi ve deneyim ile bir ölçüde 

temsil alanları ile ediniyoruz. Bu anlamda temsil alanlarının görmek istedikleri ya da 

gördükleri gerçeklik olgusu bir anlamda tarihsel koĢulları yani geçmiĢe de 

anlamlandırmaktadır. Dolayısıyla sanat alanında temsilin dili, tarihsel değiĢkenlere bağlı 

olarak bu koĢullar altında farklı Ģekillerde görülmüĢtür. Temsili dilinin doğrudan ya da dolaylı 

simgesel ya da kavramsal Ģekilde oluĢu bu duruma örnektir. 

Sanat sponsorlarının perspektifinde hristiyan öğretileri ve Rönesans resminin temsili, zihinsel 

idealizme ve doğanın gözlemine dayanır. Bu anlamda zaman mekan algısı anatomi ve denge 

ile uyumu bir arada tutan bir perspektif ile bir taktik anlayıĢı çevresinde betimlenmiĢtir. 

Rönesans döneminde kurulan matematiksel kurgu ve ideal olan Rönesans sanatçısının 

kompozisyonunu Ġnsan-doğa-mekan Ģeklinde yansıtır. Perspektif, zaman mekan uyumu ve 

ıĢık gölge iliĢkisi bu anlamda her zaman öne çıkar. Doğadan ve tuvalden yansıyan gerçeklik 

olgusu, dönemin Ģartları altında henüz kabul gören bir gerçeklik olmadığı için modern çağı 

bekleme gerekliliği gösterilmiĢtir. 

Avrupa'da, kent toplumuna özgü, toplumsal koĢulların hazırlandığı modern sanatta, Rönesans 

ve Orta Çağa özgü klasik estetik ve geleneksel anlayıĢ yıkılmıĢtır (Gombrich, 1992; Giddens, 

1994). 
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SöyleĢi, misyon ve yansıtma olguları modern sanat anlayıĢının özelliklerindendir. Dolayısıyla 

yaĢamı sorgulayan ve dünyayı değiĢtirme çabasında olan modern sanat avangart bir dönemde 

dolmuĢtur. Geleneksel temsil anlayıĢının yıkılıp modernizmle birlikte yeni temsil anlayıĢının 

oluĢturulması tarihsel koĢulların bir getirisidir. Her yerde ve her zaman elde edilen yapı, biçim 

ve düzen yeniliğe karĢı direnç gösterir. Eski biçimlere karĢı her zaman insanoğlu korkuyla 

karıĢık bir saygı duyar. Eski anlayıĢın değiĢtirilmesi ya da yıkılması her zaman yeni bir 

toplumsal kültürün oturmasıyla yani toplumsal özün oluĢmasıyla olmaktadır. Bu gereklilik 

bilim ve teknikteki ilerlemeler, hızlı kentleĢme ve sanayileĢmeye, felsefeyi sosyal ve 

ekonomik değiĢimler sonrasında oluĢacaktır. Ġkinci Dünya SavaĢı'nın getirdiği sarsıntı ve 

yıkımlar Avrupa'da bu tarihsel koĢulları somutlaĢtırmaktadır. 

3.2.Sanat Temsillerinin Yüzyıllar Ġçerisindeki DeğiĢimleri 

Ġnsanların geçmiĢten günümüze süregelen yüzyıllar içerisinde bazen özenle yarattığı bazen de 

yapmaktan kaçındığı bir birikim halinde olan “kültür birikimi” sanat tarihi tarafından temsil 

edilir. Bu anlamda sanatın tümü temsil alanını oluĢturur. Kültürün sadece okunarak 

yorumlanması ve coğrafya ve sanat yani dönem içerisinde yorumlanması ile doğru orantılıdır. 

Bu anlamda temsilin tarihsel sorumluluğu oldukça büyüktür. Sanatsal temsilin sanat tarihi 

açısından yaĢanan coğrafya çağı ve felsefi sosyolojik bilimsel ekonomik değiĢkenlere bağlı 

olarak içerdiği parametreler kültürel yapı ile benzerlik gösterir. Modernizme kadar gerçeklik 

algısı kuramsal olarak temsil edilmiĢ ve bu algının yansıması ele alınmıĢtır. Dolayısıyla dıĢ 

gerçeklik ya da nesnel anlamda idealize edilmiĢ düĢünsel gerçeklik bu Ģekilde 

yorumlanmıĢtır. Gerçekliğin getirdiği farklı bakıĢ açıları, temsil yeteneğini de bu bağlamda 

dönüĢtürmüĢtür. Benzetme ve mimesis (doğanın takliti) ile yakın bir iliĢki içerisinde resimde 

temsil ele alınmıĢtır. Modern çağda kendi dinamikleriyle sanatın temsil biçimi ve gerçeklik 

algısı topluma göre yenilenmiĢ ve aynı zamanda toplumu da yenilemiĢtir. DeğiĢen bu temsil 

algısı dinamik toplumun geleneksel ve eski biçimlerini sanatçı tarafından yıkmıĢ ve eleĢtirel 

anlamda temsil yeteneği kullanılmıĢtır. DeğiĢen ve dönüĢen dinamikler ile 1960'lı yıllardan 

itibaren postmodernizm gündeme gelmiĢtir. Bu postmodern çağda, modernizm açısından 

köklü bir değiĢim olurken, postmodern sanatın nedeni tamamiyle yıkılmıĢ ve bu anlamda 

sanat alanında yeni bir anlayıĢ oluĢturmuĢtur. Postmodern sanatın çerçevesini belirleyen 

hatlar, oyunculuk ve kültürün yüzeyselliği, küreselleĢme, eklektizm, parçalanma, pastiĢ, 

parodi ve ironi ile olacağına inanmaktadır (Featherstone, 2005:29; Sarup, 2010:186). 
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Postmodern sanat, çoğulcu temsil Ģekillerini içerisinde barındırır. Kavramsal ve doğadan 

kopmuĢ temsil biçimleri çoğunlukla görülür. Sunum Ģekli değiĢerek, boya tuval ve her türlü 

geleneksel malzeme kullanılır. Zaman mekan kavramları birbirinden ayrılarak, temsil için 

daha fazla sunum aracı değildir. Her türlü sanat yapıtı temsilde kullanılabilir. Gündelik sanat 

nesneleri, sanatın estetik kriterlerine uygundur. Yine de bu durum bazen tartıĢma konusu olsa 

da bu kriterler yaĢamı estetikleĢtirdiği ölçüde tartıĢma konusu olmuĢtur. Gerçeklik algısı 

indirgenmiĢtir. Eklektik, parodi ve pastiĢ postmodern sanatta üretilmiĢ olanın yenilenelerek 

tüketilmesidir. 

3.3.Sanatta Bedene ĠliĢkin ArayıĢlar 

Sanat, yeni Ģekillerde kendini ortaya çıkararak toplumun, insanlığın izlerini kültürün etkisi 

dahilinde tarihsel süreç içerisinde inceleyen önemli bir vasıf üstlenmektedir. Bununla birlikte 

evrenin kargaĢa ve karıĢıklığına yeni bir perspektif kazandırması açısından kaos ortamlarında 

çözüm arayıĢları ile var olmuĢtur.  

GeçiĢ süreçlerinde yaĢanan modern sanatlardaki kaos ortamı, sanatçının görsel ortamı 

biçimlendiren ve sanatçıyı etkileyen temel nedenler olarak ortaya çıkar. Bir yanda toplumsal 

sorunlar, diğer yanda ise kiĢinin bireysel anlamda öz benliğinde yaĢadığı sıkıntılar sanatçının 

var olma mücadelesi Ģeklinde ortaya çıkar. Sınıf çatıĢmaları, kapitalist ve sömürgeci anlayıĢ, 

politik, ekonomik sorunlar, makineleĢme, savaĢ ve hastalıklar sanatçının içerisinde bulunduğu 

ve sanatçıyıda dolaylı yönden etkilediği toplumsal konulardır. Aynı zamanda sanatçının 

acıları, kayıpları, arzu ve istekleri sanatçının içselleĢtirdiği ve onu etkileyen doğrudan 

etkenlerdir. Dolayısıyla sanatçının aktarmaya çalıĢtığı istek ve arzuları, duyguları ve 

baĢkaldırıları bu anlamda Ģekillenmektedir.( Tzara, “2002:319 16 ) 

Sanat türlerinin birleĢmesiyle birlikte resim sanatında yer alan „beden‟ teması rol 

değiĢtirmiĢtir. Tuval üzerinde yer alan beden, tuvalden dıĢarı çıkarak yaĢam alanında kendi 

varlığına kavuĢmuĢtur. ÇeĢitli sanat malzemeleri ile birlikte disiplinlerarası bir ifade aracı 

olarak kullanılmaya baĢlanmıĢtır. Farklı sanat disiplinlerininde ortaya çıkmasıyla birlikte 

sanatta beden farklı bir boyut kazanmıĢtır. 

Sanat eleĢtirmeni Hasan Bülent Kahraman‟a göre: sanatçıların tasarladıkları yeni tarz 

makineler sanata yeni bir perspektif getirmiĢtir. sanatçılar son dönemde bu makinelerle yerleri 

kazarak, taĢları sütunlar Ģeklinde koyarak, vücutlarını keserek ve Ģizofrenimsi güncelerini 

sergileyerek göz yanılmasının da yardımıyla heykeller tasarlamaktadırlar. Böylelikle sanatın 

tüm alanlarına bir deneye dönüĢtürerek postmodern anlamda sanatı yorumlamıĢ 
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bulunmaktadırlar. Bu Ģekilde sanat yorumuna sonsuz güç ve olanak kazandıran felsefe ve 

felsefe ile sanat iliĢkisi arasındaki güçlü bağ süregelmektedir. Bu iliĢkiyi birbirinden ayırmak 

olanaksızdır. Dahası felsefe sanat iliĢkisi her geçen gün daha da güçlenecek ve geliĢecektir. 

(Kahraman, 2000:86) 

Tuval resminin dıĢına çıkılan 20. yüzyıl sanatında sanatçılarla betimleyebilmek amacıyla 

sanat yapıtlarında daha özgün ve daha farklı yaklaĢımlar kullanmaktadır. Ġnsanın herhangi bir 

sınıra odaklanmaksızın kendi varlığını bütünüyle ortaya koyması plastik sanatların ulaĢtığı en 

uç noktalardandır. Söz konusu sınırsızlık duygusu insan bedeninde sanat için bir araç, sanat 

için bir nesne olarak kullanımını ortaya çıkarmıĢtır. 

1960‟lı yılların baĢından itibaren değiĢen sanat anlayıĢıyla bedenin kullanımı ve bedene 

yüklenen anlamlar değiĢmiĢtir. Görsel sanatların tuval dıĢına çıkması, teknolojik her ürünün 

hem ara hem de ana öğe olarak kullanıldığı sanat yapıtlarının oluĢturulması, bunların 

sergilenmesi yaĢanılan çağın olağan bir sonucudur. Çünkü içinde bulunduğumuz dönemin 

özelliklerini toplumsal, kültürel, felsefe, teknik, gibi yansıttığı ya da eleĢtirdiği bu olgular 

sanatı hem etkiler hem de sanattan etkilenir. Bu anlayıĢ ile sanatın her türlü olgu ve olayı 

kabul etme eğilimi baĢlamıĢtır. Sanatçılar tuvallerinde yansıttıkları bedenlerin dıĢına çıkmaya 

baĢlamıĢlardır. Bedenler bazen performans gösteri sanatlarında, üzerinde müdahaleler yapılan 

bir nesneye bazen de üzerine kavramlar yüklenen ve bu kavramların gerekli nesne ya da 

teknoloji ile desteklenmesine kadar sürdürülen bir olguya dönüĢür. 

3.3.1.Sanatta Bedenin Temsili 

Rönesans‟ ta iç yapısıyla araĢtırma konusu olan beden, 20. yüzyılın sonlarından itibaren 

toplumsal yanıyla da irdelenen bir alan haline gelmiĢtir. Bilimin ve sanatın ortak alanı olan 

beden araĢtırmalarında bu iki alan birbirinden sürekli olarak faydalanmıĢtır. Ġnsan bedeni; 

biçimi, hacmi, kütlesi, rengi ve dokusu ile sanatın en önemli nesnesi haline gelmiĢtir. Ancak 

çağımız sanatçılarının bir kısmı, “insan hareketlerinden sanat olabileceği düĢüncesiyle eyleme 

geçmesi” bedenin temsiliyetteki yerini almasını sağlamıĢtır. Beden diğer sanat alanlarının da 

sağladığı olanaklar için de artık bir sanat nesnesi olarak görülmektedir. Beden aracılığıyla 

eylem alanına yönelen gösteri sanatçıları, beden ve iktidar iliĢkisine dikkat çekmektedirler. 

Bedenden hareketle eyleme geçen sanatçılar yüzyıllardır Batı‟da kurulan estetik bilinci ve 

bedeni sanatın kalıplaĢmıĢ bakıĢından kurtarmaya yönelik gösteriler gerçekleĢtirmiĢlerdir. 

Bedeni konu alan bazı sanatçılar ise, farklı sanatsal uygulamalarla kendi bedenine yönelik 

eylemlerde bulunurlar. Sanatçıların bedenleri üzerinde gerçekleĢtirdiği etkinlikler genellikle 
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kamusal alanda sömürülen, üzerinde cinsiyet politikaları uygulanan, akıl karĢında bir öteki 

olarak kurulan bedeni sorgulamaya yöneliktir.  

Bu sorgulama aynı zamanda toplumsal davranıĢ kuralları içerisinde benlik olgusunun tekrar 

tanımlanmasını ve dijitalleĢme ile toplumsal ilim  yönelimi artırmıĢtır. Dolayısıyla 

sanatçıların benliğin dıĢavurumunu ve bedene karĢı ilgilerini artırmıĢtır. Yeni nesil sanat 

çalıĢmalarının birçoğunda bedene iliĢkin kavramlar ve yeni yaklaĢımlar geliĢtirilmiĢtir. 

1960'ların sonlarından itibaren ve 70‟lerde beden ve temsil sanatı kavramsal anlamda kendini 

göstermektedir. Buradan da anlaĢılabileceği gibi yeni nesil sanat kavramsaldır. Bedene iliĢkin 

yaklaĢımlar kavramsaldır. Bu kavramlar aracılığıyla artık cinsellik ve cinsiyetcilik ile birlikte 

özgün bir tartıĢmaları baĢlamıĢtır. Dolayısıyla yeni bir benlik tanımlaması çok farklı gerçeklik 

modellerini ortaya çıkıĢıyla kabul edilmiĢtir. 

Modern toplumla birlikte bedenin bireyselleĢtirilmesi ortaya çıkmıĢtır. Bu anlamda 

ötekileĢme ve bir çok alt kimliğin vurgulanması çalıĢmalarında beden nesne karĢısında özne 

Ģeklinde yer alır. 1970'li yıllarda birlikte feminist hareketlerin ortaya çıkıĢı, cinsiyet eĢitliği, 

siyaset ve beden üzerinden bir çok sanat aktivitesinin doğmasına yol açmıĢtır. Beden sanatı, 

postmodern anlayıĢla eylem sanatı gibi isimlerle ifade edilebilir. Ġnsan gövdesinin bir sanat 

eseri olarak kullanılması Ģeklinde ortaya çıkar. Bu anlayıĢta sanatçılar hem kendi bedenleri 

üzerinde hem de baĢka bedenler üzerinde sanatlarını icra edebilirler. Bu durum süreçsel bir 

deneyim ve protest ve eleĢtirel bir tavrı temsil etmektedir. 

Butler‟e göre (2017) „‟ Bedenin sınırlarının çizilmesini baĢlatan ne ĢeyleĢtirilmiĢ bir tarihtir, 

ne de bir özne. ĠĢaretlendirmeye sebep olan Ģey, dağınık ve etkin yapılandırmasıyla toplumsal 

alandır. Beden için bir toplumsal mekan ve bedenin toplumsal mekanı, bu imleme pratiğinin 

sonucu olarak, idrak edilebilirliği belirleyen bazı düzenleyici çizelgeler dahilinde oluĢur.‟‟ 

(s.217) 

 Cindy Sherman, kadının toplumsal konumunu geleneksel imajlar ve ünlü simalar yoluyla ele 

alırken, Orlan ve Marina Abramoviç ise kendi bedenleri üzerinden Ģiddet ve acı olgusuna 

gönderme yapmaktadırlar. Bedenin çeĢitli durumlarının sanat olarak sunulması yeni bir temsil 

biçimidir. 
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4.YABANCILAġTIRMA ÖĞESĠ OLARAK BEDEN 

17. yüzyılda Batıda beden olgusunun denetimi kilise ve iktidar odaklarınca toplum-devlet 

iliĢkisi arasında acımasız bir Ģekilde fiziksel Ģiddet ile yapılırdı. Beden denetiminde, günahkar 

bedenlerin taĢlanması, parçalanması, iĢkenceye tabi olması ya da yakılması törensel Ģekilde 

yapılırdı. 

Örneğin bu dönemde kilise insan bedenini cezalandırılması gereken uslanmaz öteki olarak 

görür denetim altında tutulan bir hayvan muamelesi yapardı. Ortaçağ düĢüncesi içerisinde 

olan bu arzulanan ve cinsel obje olarak görülen beden, zaman içerisinde yüce ve 

dokunulmazken, günümüzde birçok sanatçıya ilham kaynağı oldu. Bunun gibi birçok düĢünce 

yapısı bedenin iĢin içine girmesine ve acımasızca aktarılan fikirlere cinsiyetsiz birer  nesne 

olmaktan kaçamadı.   

„‟Neo-dadacıların Marcel Duchamp‟ın plastik sanatları reddetme yönündeki ilk tavrını 

(estetik) olumlulukla yüklemekten bahsetmelerine karĢın biz çok iyi biliyoruz ki,bugün 

dünyanın bize olumlu olarak sunduğu herĢey, sadece, günümüzde kabul gören ifade 

biçimlerinin olumsuzluğunu sonsuzca yeniden doldurmaya yarar ve bu yolla içinde 

yaĢadığımız dönemin yegane temsili sanatını oluĢturur.‟‟(Artun, 2015, s: 342) 

Beden performansın en uç noktasında sanatçının bilerek ve isteyerek kendini yaralaması, 

sakatlaması gelmektedir. Tiyatral bir etkisi olan bu eylemler izleyiciye Ģok etkisi yaratır. 

Bununla birlikte sorgulayıcı ve sorgulatıcı bir süreç içerir. Orlan, beden sanatında oldukça 

etkili ve sıradıĢı bir yere sahiptir. 

Carnal Art olarak adlandırdığı estetik cerrahiyi içeren 1977 yılından  itibaren 

performanslarında Orlan, ameliyat sırasında çekilen video görüntüleriyle arĢivlenerek kendi 

bedeninde yarattığı değiĢimler ve çokça tartıĢılan bir sanatçıdır. Orlan geçirdiği 

operasyonlarla kendi kendini doğurduğunu ve bedeninden bir değil istediği sayıda sanat eseri 

yarattığını savunmaktadır.” (Kahraman, 2005:33) 

Cindy Sherman‟ın “Ġsimsiz Film Kareleri” serileri‟nin (1977-1980) performatik boyutu, 

Bahamalı Janine Antoni‟nin serileri‟nin (1964-) çikolata ve yağ gibi maddeleri çiğneyerek 

yonttuğu “ÇiğneyiĢ” (1992) heykelleri, Ġngiliz sanatçı Tracey Emin‟in (1963-) atölyesini 

taĢıdığı galeride çıplak bir halde izleyici önünde yaptığı resimleri gösterdiği “Yaptığım En 

Son Resmin Günahını Çıkartmak” gibi performansları, bu anlamda dikkat çekicidir. 
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4.1.Bir Sanat Nesnesi Olarak Acılı Beden 

„‟Baudelaire acının soyluluk olduğunu söyler. Acı, soyluluğun olduğu kadar yaratıcılığında 

gereğidir: ‟‟Ġçten gelen Ģiirin kaynağı melankolidir.‟‟ Bütün sanatçılar acı çeker ve bu acı 

sanatçıların güzellik ve adalet duyguları geliĢtiği ölçüde büyür. „‟(Baudelaire,  2011,76)  Ona 

göre güzelliği keĢfetmenin yolu acıdan geçiyordu. Ġnsanın hoĢnut olması için acı çekmesi 

gerekiyordu. ÇağdaĢlardan alacağı övgüyü duymak için o sancılı süreci yaĢaması Ģarttı. 

Breton‟a göre (2015) „‟Acı psikolojik bir olgu değildir, yaĢamsal bir olgudur. Acı çeken 

beden değildir, tümüyle bireydir.‟‟ (s.39). 

Sanat yapıtı olarak beden Duchamp gibi sanatçılarla ortaya çıkmıĢtır. Ancak 60 lı yıllarda 

atılım göstermiĢtir. Artık amaç güzellik kültü oluĢturmak değil, olayları gerçekçi bir tavırla 

sorgulamak ve ortaya çıkarmaktı. Bu da acımasızca seyirciye sergilenmiĢti. Konular, kültürel 

temellerdeki sarsıntılar, çatıĢmalar, savaĢlar, cinsiyetçilik, güzellik anlayıĢındaki düĢünceler  

üzerinde yoğunlaĢmıĢtır. Bu performanslar ise varoluĢ koĢullarının bedenler aracılığıyla 

eleĢtirisiydi.  Hiçbir Ģekilde pornografi, vahĢet ya da mazoĢizm zevk değildi. Bu dönemde 

sanatçılar cinsel kimliği, bedenin sınırlarını, fiziksel gücü, cinsiyetçi düĢünceleri, cinselliği, 

acı ve ölümü, mekan obje iliĢkisi vb. durumları sorgularlar.  Amaç güzeli ifade etmek değil 

tiksinti ve nefret duygusunu kabul ettirmekti.  

Artun‟a göre (2015)  „‟ ÇağdaĢ toplumsal hareketlerin altında, önceki yüzyılda olduğu gibi, 

servet dağılımı veya iĢçi sınıfı ile zenginler arasındaki çatıĢma gibi meselelerin değil de, 

yaĢam biçimlerinin gramerine iliĢkin kaygıların yatması bu yüzdendir.‟‟ (s.178). 

Beden her zaman sıradan bir sanat nesnesi olarak değil bazı zamanlar radikal bir biçimde 

ortaya atılır. Kan, kusmuk, bok, sperm gibi organik maddelerle bedenin sınırlarını zorlayarak 

seyircinin karĢısına çıkması daha etkileyici ve seyirciyi daha da içine dahil eder. „‟Seyirci, 

sanatçının eylem halindeki düĢüncelerinin gerekçesi ve yankılandığı yerdir.‟‟ (Breton, 2010, 

Ten ve Ġz, 99) 

Gina Pane 

‟‟Bedenimle gerçekleĢtirdiğim eylemler aracılığla amacım, bireyselliğimizin kalesi gibi 

hissettiğimiz bedenin yaygın imajının gerçekte ne olduğunu göstermek, bu imajı toplumsal 

aracılık iĢlevi olan esas gerçekliğine oturtmaktır… Beden sosyolojinin ilk ve doğal 

enstrümanıdır.‟‟  (Breton, 2010, Ten ve Ġz, 104)   
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Bedenin ĢiĢman, zayıf, sakat, yaralı olması kiĢiyi toplumdan uzaklaĢtıran ve kabul görmediği 

düĢüncesine iten duyguları eleĢtiren GinaPane, bedenini keserek, yakarak, parçalayarak 

toplumda kabul görmüĢ hükümleri yok sayar.  

 

Resim 4.1. Gina Pane, Action Psychè, (Tin), 1974 

Stelarc 

Bedenini sanat nesnesi olarak kullanan sanatçıların herbirinin amacı farklıydı. 1970‟lerden 

beri insan bedeninin iĢlev ve sınırlarını araĢtıran sanatçılardan biri olan Stelarc bedenin 

değiĢtirilebilme ve güçlendirilebilme olasılıkları üzerine araĢtırmalar yapmakta ve bunu 

performanslarının ana teması olarak kullanmaktadır. Bir taraftan bedenin dayanabilme 

sınırlarını irdelemeye çalıĢmıĢ, diğer taraftan izleyicinin bu kancalara duygusal tepkiler 

vermesini hedeflemiĢtir ki, bu performansın amacına ulaĢtığının ifadesi olacaktır. Ġlk 

dönemde yaptığı bu performanslarda herhangi bir teknolojik donanıma ihtiyaç yoktur. 50 

metrelik bir yükseklik için en fazla bir vinçe ve kancalara ihtiyaç vardır. 
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Resim 4.2. Stelarc, Asılma, 1976-89 

Stelarc bu gösterilerde arınma, güç kazanma gibi özelliklerini güçlendirmeyi hedeflememiĢtir. 

Onun için beden eskiyen birĢeydir ve daha yenisini elde edebilmek için teknolojik 

performanslarını da gerçekleĢmiĢtir.  Stelarc‟a göre modası geçen bedendir. Ġnsan bedenini 

geliĢtirmek adına kimi zaman, robotik sistemlerden, kimi zaman ise protezlerden 

yararlanmıĢtır. 

 

Resim 4.3. Stelarc, Üçüncü Kol, 1982. 
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Kiki Smith 

Kiki Smith, 1980‟den sonra kimlik ile beden sorgulamalarına yönelen bir sanatçıdır. Daha çok 

ilkel korkular bedensel süreçler, kadın bedeni ve psikolojik travmalar ile cinsel ikonlar, 

doğum, ölüm, yarı hayvan yarı insan figürleri ahlak temaların iĢlendiği bu çalıĢmalar izleyici 

de sorgulama ve iğrenme duygusu yaratmaktadır. Beden sorgulamaları, izleyici de tiksinti 

duygusunu ortaya çıkaran sorgulamalardır. Cinsiyet araĢtırmaları, Theroots of Abject art can 

be traced back to the early 20th century feminizm ve postmodern söylemle iliĢkili olarak 

dilbilim ve psikanaliz çalıĢmaları yapan Julia Kristeva‟nın “abject” (iğrenç) kavramı ile 

iliĢkilendirilir. 

 

Resim 4.4. Kiki Smith, “Ġsimsiz”, Mum ve Kağıt Malzeme, 1992 

Kiki Smith'e göre; insan bedeninin salgıladığı ter, tırnak, dıĢkı gibi maddeler bedensel 

sınırdalığı temsil eder. Bu bir süreçtir ve çalıĢmanın bir parçasıdır. Beden aslında 

performatiftir ve bedenin kendinde yaptığı yolculuk ile iğrenç olandan ayrılması birbirine 

paralel bir süreçte sorgulanır. 

Shirin Neshat 

Shirin Neshat 1957, Ġran doğumludur. Lisans ve Güzel Sanatlar Yüksek Lisans öğrenimini 

1979-82 yıllarında Kaliforniya Üniversitesin de tamamlamıĢtır.  

Bir çok önemli sanat sergisinde ve dünyanın önemli galerilerinde yapıtları sergilenmiĢtir. 

ÇağdaĢ Sanatlarla ve feminist çevrelerde bulunanlar bu sanatçıyı yakından bilirler. Shirin 

Neshat 5. Uluslararası Ġstanbul Bienali'nin (1997) katılımcıları arasında yer almıĢtı.  

Orta Doğu'da özellikle Ġran coğrafyasındaki kadınlar, içinde bulundukları toplumun muhalif 

grupların ve Ġslami rejimlerin yarattığı ortamda kadın bedeninin maruz kaldığı mücadeleyi 

anlatmaktadır. Neshat, dijital medyanın da yardımıyla Orta Doğu coğrafyasındaki kadın 
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kimliğinin basmakalıp düĢüncelerle onaylanmak ya da reddedilmekten daha ötede bir olgu 

olduğunu anlatmaktadır. Sanatında icra ettiği düĢünce, hegemon güçlere karĢı kadın bedeninin 

duruĢudur. Bu onun anlatmaya çalıĢtığı baĢlıca amaçlarındandır.  

1979 yılında Ġran Ġslam devriminin gerçekleĢmesi ile birlikte 1979-1990 arasındaki dönemde 

sanatçı Amerika'da sürgün hayatı yaĢamıĢtır. Bu durum sanatçının hayatındaki en önemli 

dönemeçlerden ve kırılma noktalarından biridir. Sanatçı Ġran‟a döndükten sonra karĢılaĢtığı 

değiĢime o kadar ĢaĢıracaktır ki artık Ġran yönetim Ģekli ve bütünüyle değiĢen toplumsal 

yapısıyla baĢka bir boyuta geçmiĢtir. Teokratik bir anlayıĢla ġah tarafından yönetilen Ġran‟da 

toplumsal dini politizasyon kendisini göstermektedir. Kadınlar siyah çarĢaf giyerek kadın 

bedeni üzerindeki stratejik hamlelerin hedefi durumundadırlar. Dolayısıyla kadınlar sosyal 

alanlara yalnızca çarĢaf giyerek çıkabilmektedirlar. ÇarĢaf altında vücudunu gizleyen 

kadınlar, sanatçının fotoğraf serisini üretmesinde ana faktör olurlar. Neshat, ülkesine 

döndükten sonra büyük bir Ģokla karĢılaĢan ve bu Ģoktan beslenerek sarsıcı bir deneyimin 

etkisiyle "Allah'ın Kadınları" baĢlıklı fotoğraf sergisi açmıĢtır. 

 

Resim 4.5. Shirin Neshat 
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Judy Chicago 

Judy Chicago, 1939'da Chicago Illinois'de dogdu. California üniversitesi Sanat Bölümünü 

bitirdi. California Üniversitesi Sanat Bölümü Master Programini tamamladi. 1970 Fresno 

Üniversitesi'nde ilk Feminist Sanat Programini kurdu. Miriam Schapiro ile birlikte California 

Güzel Sanatlar Enstitüsünde Feminist Sanat Bölümünü, Arlene Raven ve Sheila De Brettville 

ile birlikte, Los Angeles'ta halka açik ilk Feminist Sanat Bölümünü olusturdu. 

Kadın hareketleri 1970 li yıllardan itibaren sana tarihi açısından büyük bir yenilik olmuĢtur. 

Judy Chicago‟nun The Dinner Party adlı 1974-1979 tarihleri arasında yaptığı bu enstalasyon, 

Newsweek dergisi tarafından da bin yılın en fazla ses getiren 10 çalıĢması içerisinde 

gösterilmiĢtir.
2
 

 

Resim 4.6. The Dinner Party,1974-1979, Amerika 

Tarih ve mitolojileri anlatan 33 tane temsilin bulunduğu üçgen  bir masa hazırlanmıĢtır. 

Buradaki sembolik yerler kadınların oturma Ģekline göre düzenlenmiĢ ve mitolojideki 

kadınların isimleri iĢlenmiĢ masa örtüsü peçete ve tabakları yer verilmiĢtir. Kelebek ve çiçek 

görünümlü tabaklar vulva formunda tasarlanmıĢtır. Bu masada biçimsel olarak vajinaya ve 

Hristiyanlıkta bulunan Teslis inancına gönderme yapılmaktadır. Dinner Party'de ki dantelli 

iĢlemeli örtüler famaj tekniğiyle  kadınlar ile özleĢtiğilerek kadınların el sanatlarını övücü bir 

üslupta kullanılmıĢtır. Tabanda bulunan porselenler 999 kadının sembolik imzasını 

taĢımaktadır. 

Üçgenin ilk kanadı prehistorik çağlardan Roma dönemine, ikinci kanadı ise Hıristiyanlıktan 

Reform dönemine kadar olan kısmı simgeler. Üçüncü kanadı ise Devrim Çağı‟nı temsil eder. 
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Resim 4.7. The Dinner Party  

The Dinner Party çalıĢmasının oluĢum süreci hakkında sanatçı Chicago‟ya göre; 

Saygın bir tarih profesöründen kolejde öğrenim gördüğü süre boyunca aldığı Avrupa'nın 

entelektüel tarihi konulu dersleri ile kadınların hayata dair katkılarını öğrenmiĢtir. Sanatçının 

hocası bu derslerde kadınların hayata dair katkılarını öğreteceğine söz vermiĢ ve dönem sonu 

geldiğinde kadınların hayata dair hiçbir katkısı bulunmadığını söylemiĢtir. Profesörün bu 

olumsuz değerlendirmeleri karĢısında sanatçı kadınlar adına gerçekten üzülmüĢ ve idealist bir 

kadın olarak ciddi uğraĢlar sonucunda profesörün anlattıklarını araĢtırmıĢtır. Kadınların sanat 

alanındaki etkinlikleri sanatçı tarafından kolayca bulunmuĢtur. Üstelik daha fazlasını 

buldukça artık profesörün sözlerini sorgulamayı bırakıp kadınların en baĢından beri 

insanoğlunun doğuĢu itibarıyla her alanda rol oynadığını görmüĢtür. Bununla birlikte, 

kadınların bir çok faaliyette yer alıyor fakat pek göze çarpmıyor olması durumuna ithafen 

sanatçı kadınların baĢarılarını ön plana çıkarmak istediğine karar vermiĢ ve sanatını bu 

doğrultuda yönlendirmiĢtir.  Bunun sonucunda farklı tekniklerin ve malzemelerin kullanıldığı 

ve yaklaĢık 1 milyon kiĢinin ziyarete geldiği anıtsal bir eser olarak görülen The Dinner Party 

Eserini ortaya çıkarmıĢtır. Sanatçı, modern sanatın ustaca bir Ģekilde erkeklere ayrıcalık 

tanıyan biçimde inĢa edildiğine inanıyor ve bu durumu yıkmak istiyordu. Zaten söz konusu 

inanıĢ, sanatçının eserini yapılan yorumlarda da kendini belli etmiĢtir. Onun bakıĢ açısına 

göre kadınların kendi olabilmeleri ve otoriter ve böylesine güçlü bir geleneğe karĢı 

durabilmeleri kolay bir iĢ değildir. (Cumhuriyet Dergi, Mayıs 2000.) 
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Hermann Nitsch 

1938'de Avusturya'nın Viyana kentinde doğan sanatçı, içgüdünün ve bilinçaltın 

özgürleĢtirilmesi amacını taĢıyan eserler vermiĢtir. Ġçgüdülere dayalı “Viyana Aksiyonizmi” 

adlı çalıĢması bu amacı taĢıyan eserlerden biridir. Çok yönlü kiĢiliği ile çağdaĢ sanatlar 

alanında bilinen Hermann Nitsch, hayvanların ve insanların kurban edilmesini tasvir eden 

eserleriyle bilinir. Bu tasvirler de hayvanlar gerçek anlamda insanları ise simgesel anlamda 

kurban verilmektedir. Sanatçı bu çalıĢmalarında bir çok inanıĢta mevcut olan kurban etme 

ritüelini özgürleĢme amacına bağlı olarak açıklamaya çalıĢmaktadır. 

 

Resim 4.8. Untitled, 1990, Hermann Nitsch 

Obje odaklı çalıĢmalar yapmak istememiĢ, insan vücudu üzerinde çalıĢmalarını 

yoğunlaĢtırmıĢtır.  Contemporary Ġstanbul‟da 500m2‟lik bir alanda 3 gün süren 66. Boya 

Aksiyonu‟nu gerçekleĢtiren sanatçı Nitsch‟in eserleri ve performansları Avusturya‟da 

Prizendorf ġatosu‟nda ve 2007 yılında açılan HermannNitsch Müzesinde gösterime 

sunulmuĢtur. Hayatına Avusturya‟da devam etmektedir. 
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Cindy Sherman 

1954 doğumlu Cindy Sherman Amerikan bir fotoğrafçıdır. Fotoğrafları feminist literatürde 

çokça çalıĢmaya konu olmuĢ, özellikle otoportlerinde farklıkiĢiliklere bürünmesiyle feminist 

fotoğrafçılığın önde gelen isimlerindendir. Ancak Sherman hiçbir zaman sanatına dair keskin 

ifadeler kullanmıyor. Fotoğraflarını “untitled (isimsiz)” olarak nitelendiriyor ve sanatını 

insanların istedikleri gibi yorumlayabileceğini söyleyerek politizasyondan uzak davranıyor. 

Dolayısıyla sanatını daha da ilgi çekici kılıyor. 

Cindy Sherman 1970‟lerin sonunda New York ArtistsSpace‟te gösterime sunduğu “Ġsimsiz 

Film Kareleri (Untitled Film Stills)” adlı fotoğraf serisiyle, feminist sanat eleĢtirmenleri 

arasında tartıĢmalara yol açan Sherman, kendisini model olarak kullandığı, 1950‟lerin 

Hollywood B sınıfı filmlerini ve Amerikasını anlatan, Yeni Gerçekçiliği ve Yeni Dalga adlı 

eserleri daha önce çekilmemiĢ film karelerinden meydana geliyor. 

 

Resim 4.9. Untitled Film Still #16 
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Cindy Sherman “Ġnsanın bazı durumlarda çaresizlikten dolayı hıçkırarak ağladığı, ya da 

boğazının düğümlendiği zamanlar mevcuttur. Ben, sanatım itibari ile böyle durumları 

izleyiciye aktarmak istiyorum. Fotoğrafın, kendini aĢarak yeni anlamlara bürünmesi sanat için 

gerçekleĢtirmeye çalıĢtım en büyük amacımdır” demiĢtir. 

Filmlerdeki kadın duruĢlarını yeniden kendi üzerinde yorumlayarak fotoğraflamıĢtır. 

Postprodüksiyonun en iyi örneklerini bize gösteren Sherman, burada kadının edilgen ve 

pornografik hallerini çıkararak görünür kılar. 

 

 

Resim 4.10. Cindy Sherman,Untitled Film Still 

Orlan 

Fransa‟nın sanayi kenti olan St.Etienne‟de doğan performans sanatçısı Orlan, çağdaĢ sanat 

dünyasında farklı bir yerdedir. Orlan, “sanat yapmak pis bir iştir, ama biri çıkıp bunu yapmak 

zorunda”anlayıĢını savunur ve üstlendiği bu kirli iĢi kendi vücudunu kullanarak sergiler. 

„Carnal Art‟** olarak nitelendirdiği sanatsal performanslarında Orlan, güzellik kavramının 

erkek iktidarı ve modern batı toplumlarında kadın öznenin ortaya çıkıĢını eleĢtirmek adına bir 

dizi estetik ameliyatla yüzünü ve vücudunu yeniden Ģekillendirir. 
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Orlan‟ın ameliyat performanslarında beden kusursuzlaĢtırılmak yerine bozuma uğratılır. 

Çünkü sanatçının amacı daha genç ve güzel görünmek değil aksine beden üzerindeki egemen 

baskıyı da tıpkı bedeninde olduğu gibi tahribata uğratmak istemesidir. “Ben, daha çok, acının 

tecrübesi üzerine çalışıyorum” diyen Orlan‟a göre; Sanat, iliĢki içerisindeki olmadığı diğer 

alanlara nüfuz ettiğinde daha fazla insana ulaĢabilir. Çağın toplumsal sorunlarını 

sorgulayarak, geniĢ kitlelere ulaĢım sağlayabilir. Bu anlamda sanatçı sergileri oldukça önemli 

görmekte ve topluma ulaĢmakta bir araç olarak kullanmaktadır. Her sergide düzenli bir 

Ģekilde konferans vererek eserlerini izleyici ile birleĢtirmektedir. Sanatçının amaçladığı beyin 

fırtınası ortamı bu anlamda oldukça önemlidir. Her ne kadar bazıları bu durumun politik 

olduğunu söylese de sanatçının temel amacı toplumun daha ileriye, çağdaĢlaĢmaya gitmesidir. 

Sanatçıya göre kendisi fiziki, psikolojik ve ahlaki sorunlardan daha da ötede olan zihinlerle 

ilgilenmektedir. 

Beden sanatçılarının hepsi bedene gizlenmiĢ iktidarın ipliğini pazara çıkarıp etkisiz hale 

getirmeye, bedeni yeniden kurmaya, anlamlandırmaya çalıĢmıĢlardır. DeğiĢtirmeye 

çalıĢtıkları Ģey, kendi bedenlerinin fiziksel yapısından çok diğer insanların zihinleri ve 

bedenin algılanıĢ biçimleridir (Yılmaz,2013:380).  

Orlan‟ında yapmak istediği tam olarak budur aslında; kendi bedeni üzerinden baĢka zihinlere 

müdahalede bulunmak istemektedir. 

 

Resim 4.11. Orlan, “Popüler Portre”. 

“Azize Orlan‟ın Yeniden DoğuĢu” adlı 1990‟da baĢladığı Orlan, Popüler Portre‟sinde; Eski 

yunan ressamlarından Zeuksis‟in çeĢitli kadınların en güzel parçalarını alıp, bunları ideal 

kadın görüntüsünün sağlayabilmek için bir araya getiriliĢinden esinlenmiĢ, Rönesans ve 

sonrası boyunca ideal güzelliğin temsili olarak görülen kadın imgelerinin farklı özelliklerini 
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kendi yüzünde denemeye karar vermiĢtir. Öncelikle 16.yüzyılda yapılmıĢ bir Diana 

heykelinin burnunu, Boucher‟in Europa‟sının dudaklarını, Botticelli‟nin Venüs‟ünün çenesini, 

Gerome‟un Psykhe‟sinin gözlerini ve Leonardo‟nun Mona Lisa‟sının alnını bir araya 

getirmiĢtir (Akman, 2005: http://www.izinsizgosteri.net/asalsayi37/Kubilay.Akman_37.html). 

Sanatçı bu imgeleri belli tarihsel ve mitolojik nedenlerden dolayı özellikle tercih etmiĢtir. 

Joseph Beuys 

Joseph Beusy 60‟lı ve 70‟li yılların öncü sanatçılarındandı. Bulunduğu dönemde II. Dünya 

SavaĢına katılmak için Alman Hava Kuvvetleri‟ne gönüllü olarak katılmıĢtır. Kırım üzerinde 

uçağı düĢürülür.  Kırımda yaĢayan göçebe tatarlar Beuys‟un vücudunun donmaması için önce 

yağlayıp daha sonra  keçe ile kapladılar. Bu olaydan etkilenen Beuys‟un yaptığı 

enstelasyonlar ise çok ses getirdi. 

Edebiyat, sanat ve müziği biraraya getiren çalıĢmalarıyla yıldızı yükselen sanatçı Fluxus 

grubuyla tanıĢtı; kısa bir zaman dilimi içerisinde Fluxus'un popüler bir üyesi oldu. Resim 

sanatından performans a geçmesinde, “sanat, toplumun her alanına yayılmalıdır” görüĢü 

etken oldu.  

Beuys'un önde gelen yapıtlarından bazıları Ģöyledir: Ölü Bir TavĢana Resimleri Nasıl 

Açıklamalı? Kırkurdu, "Amerika'yı seviyorum ve Amerika beni seviyor" (Beuys'un kendisini 

keçeye sarıp beĢ gün boyunca bir çakalla aynı odada kaldığı bir performans), Keçe Elbise, 

Ġçyağı KöĢesi gibi eserleri mevcuttur. 

 

Resim 4.12. Joseph Beuys, Ġskemle ile Yağ, 1964. 
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Resim 4.13. Joseph Beuys, Keçe Elbise, 1970. 

Mehtap Baydu 

Performans, heykel, fotoğraf gibi farklı disiplenlerde iĢler üreten sanatçı cinsiyet, kimlik ve 

kültürel çeĢitlilikleri ele alıyor. Kültürel farklılıkları sözlü olarak ve betimleyerek ülke ülke 

yanında gezdiriyor.  

Cocoon (Koza) 2015 tarihli  performansında, diğer tüm yüklerinin atılarak bir iliĢki 

sorumluluğunun altına girmesidir. Burada sanatçı bazı erkeklerin fotoğraflarını çeker ve 

onlardan gömleklerini alarak bu gömleklerden bobinler üretir. Sonrasında ise bobinlerden 

kendisine bir koza örerek bunun içerisinde kendisini hapseder. Performans ölüm ile doğumu 

akla getirse de yeniden doğuĢ / yenilenme ile tutsaklık arasındaki gerilim anlatılmaktadır. 
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Resim 4.14. Cocoon (Koza, 2015) 
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Marina Abramoviç 

Zihnin imkanlarını beden performansı ile zorlamaktan hoĢlanan Abramoviç, 1970‟den bugüne 

sanat tarihinin belki de en cesur kadın sanatçılarındandır. Sanatını yaĢayarak icra eder.  

 

Resim 4.15. Rhythm 0,1974 

Kendi bedenini bir sanat performansına dönüĢtüren sanatçı Marina Abramović, Rhythm 

0 (1974), 72 farklı nesnenin bulunduğu bir odada 6 saat boyunca hiç hareket etmeden 

tamamen pasif bir Ģekilde durmuĢtur. Yukarıda bahsi geçen nesnelerden bazıları bal, Ģeker 

gibi zevk verici nesneler iken, bazıları kesici aletlerdir. Performansın gidiĢatını izleyici 

kontrol etmektedir. 

Burada devam eden altı saatlik performans boyunca izleyici bazen kötü bazense iyi yanını 

sanatçıya göstermiĢtir. Kimileri sanatçının bedenini öpmüĢ, ona yemek yedirmiĢ kimileri ise 

masadaki silahı boynuna dayamasını isteyerek sanatçıyı test etmiĢtir.  

Ġzleyiciler arasında silah tartıĢması hakkında çıkan kavgaya rağmen Abramovic, 

performansına devam etmiĢtir. Gösteri bittiğinde ise sanatçı trans benzeri bir durumdan 

çıkarak göstericilerin üzerine yürümüĢtür. Bu durum sonucunda etrafında bulunan kalabalık 

hızlıca dağılmıĢtır.  

Bu performans sonucunda sanatçının sanatını icra ederkenki sabrı ve azmi görülmüĢ öte 

yandan seyircinin ise aktif bir Ģekilde rol oynadığı performansta, kiĢilerin hem kindar hem 

gönüllü hem iyi hem de kötü olabilecekleri ve içlerindeki bastırılmıĢ duyguları 

yansıtabilecekleri ortaya çıkmıĢtır. (https://saltonline.org/tr/738/rhythm-0-marina-abramovic) 

https://saltonline.org/tr/738/rhythm-0-marina-abramovic
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Resim 4.16. Çıplak Venüs, 2018 

Ortaçağ kilise baskısından kurtularak donuk, soğuk renkli resimlerden sıyrılan ve Rönesans 

döneminde resmedilen „Venüs‟ün DoğuĢu‟ güneĢ gibi aydınlatmıĢtı içimizi. Ancak yine de 

çıplaklığını örtmeye çalıĢmaktan vazgeçmemiĢtir. 
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Resim 4.17. Ġzlenen Maya, 2018 

Francisco de Goya‟nın bu resmi yaptığı dönemde çıplak kadın resimleri çizmek yasaktı ancak 

yine bedeni izlemek isteyen ve sadece yatak odalarında sergilenen bu resimler yüksek rütbeli 

kiĢiler için yapılabiliyordu. Bu resimde de Ortaçağda resmedilmesi yasak olan bedenin dahil 

olduğu kısımlar gözlerle izleniyor.  
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Resim 4.18. Ġzlenen Beden, 2017 

Sanatçıların bedeni sanat objesi olarak kullanmasındaki amaç arzulanan beden tabularını 

yıkmaktı. Amaçtan çok araç haline gelen beden izlenmekten sonra algılanmak için gösterilen 

birer  anafikir olmuĢtur. 
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Resim 4.19. Ġzlenen Beden II, 2018 
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Resim 4.20. Eriyen Bedenler, Tuval Üzerine DikiĢ, 2018 

 

 

 

 

 

 

 

 

 

 

 

 

 

Resim 4.21. Eriyen Bedenler II, Tuval Üzerine DikiĢ ve Mürekkep,2018 
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Resim 4.22. Üryan, Tuval Üzerine KarıĢık Teknik ve DikiĢ, 70X100, 2017 

Sınırları aĢındırmanın  ve yok etmenin en güzel yolu sanat sahasıdır.  Birbirini yıkan her akım  

sanatsal ve disiplinlerarası etkili yollardan geçer. Bedeni bu hali ile izleyicinin karĢısına 

çıkarmak bedenin kimliğini ve kültürel örüntülerini ispatlamaktır. Her sanatçı bedeni 

postmodern bir düĢünce ile sorgulayıp farklı bir bakıĢ açısı ile hiçbir estetik kaygısı olmadan 

seyirciye sunmayı hedefler. 
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Resim 4.23. Ġzlenen Beden I, Desen, 2016 

Batı Sanatıyla birlikte baĢlayan figür sonrasında yerini çıplaklığa bırakarak aĢamalardan 

geçen beden, performans sanatı ve beden sanatı ile soyutlanmıĢ birer mesaj aracı olarak 

karĢımıza çıkar. Bu calıĢmada ise bedenin  belli uzuvlarının örtülmesi gerektiğini düĢünen 

yapıya eleĢtirel bir gönderme yapar. Toplum ve dönemlerin siyasi baskısından kurtulan beden 

imgesini bu Ģekilde görmeye ve izlemeye alıĢmıĢızdır artık.  



 
 

38 

 

 

Resim 4.24. Üryan, Desen, 2017 

Bu desende amaç bedenin kimliğini kaybederek  estetik tüm kuralların dıĢına çıkmasını 

görüyoruz. 

Toplumsal ve zihinsel süreçte bedenin kendini ifade etmesinin izi sürülmüĢtür. 
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Resim 4.25. Adsız, Desen, 2016 

Çıplaklık Yunanlılar tarafından temeli atılan sanat anlayıĢıdır. Bedeni güzel ve doğru 

resmetmek  akademik bir ustalık gösterisiydi.  Sanatta çıplaklığın tasviri modernleĢmeye ve 

kültürel seviyenin artmasına karĢı tabu oluĢturuyordu.  Birçok sanatçı tarafından resimlenen 

beden imgesi  çıplaklığın değiĢen ve değiĢmeyen tüm yanlarını  günümüze kadar  farklı 

Ģekillerde  bizlere sunar. 

 

 

 



 
 

40 

 

 

Resim 4.26. KarıĢmıĢ Bedenler, Desen, 2018 

Tüm dönemler boyunca kadın temsilleri karĢımıza çıkmıĢtır. Postmodern  süreçte irdelenmeye 

baĢlayan kadın bedeni imgesi  çözülmeye baĢlar. Performanslar ve Happeningler ile 

cinsiyetsiz olarak sanatçılar bedenlerini artık kullanmaya baĢlanmıĢlardır. Bu desende ise 

birbirine girmiĢ arkası ve önü bize dönük yine de tüm kıvraklığı ile oluĢturulmuĢ bedenleri 

görmüĢ bulunmaktayız. 
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Resim 4.27. Botero – Modigliani, 29.7 x 42.0  cm, Asetat Kağıdı Üzerine Cam Boyası, 2019 

Beden imgesi, insanlığın en ilkel tarihinden itibaren gerek mağara resimleri gerekse toplumsal 

yaĢam alanlarında resmedilip sergilenen en önemli sembollerden biridir. 

Mağara resimlerinden günümüze  kadar parçalanmıĢ veya bütün, güzel  ya da çirkin her türlü 

Ģekli ile birçok içerik üretmede önemli bir konuma ulaĢmıĢtır.  Sanatçılar için ise  her 

dönemde ifade güçlerinin değiĢtiğini ve geliĢtiğini hissettirir seyirciye.   
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Resim 4.28. Mona Lisa – Orlan, 29.7 x 42.0 cm, Baskı Üzerine Akrilik  Boya, 2019 

Bu serideki amaç  dönemin toplumsal, siyasal yapısındaki değiĢimlerin sanatçılar tarafından 

ifade ediĢlerindeki farklılıkları destekler niteliktedir. Bedenin bir ifade aracı olarak 

kullanılması amaçtan çıkıp fırça, boya, çamur olarak karĢımıza çıkmasına neden olmuĢtur. 

ÇalıĢma bize  iki dönemin de estetik ve güzellik kaygısının olduğunu hissettiriyor. Mona Lisa 

dönemin altın orana sahip bir portre niteliğini taĢır. Bunu eleĢtiren Orlan ise kendi bedeni  ve 

acıları üzerinden baĢka zihinlere müdahale eder. Orlan‟ın Popüler Portre‟sinde Eski 

Yunanlar‟dan Rönesans dönemine kadar betimlenen ideal güzelliğe sahip kadın imgelerinin 

farklı parçalarını kendi yüzünde dener. Bir parçası olan Mona Lisa‟nın alnını da kendi yüzüne 

eklemiĢtir. Leonardo Da Vinci‟de Orlan‟da bu çalıĢmalarda ideal güzelliği arayan sanatçılardı 

aslında. 
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Resim 4.29. Yves Klein – Namık Ġsmail, 21,0 x 29,7 cm, Baskı Üzerine Akrilik Kalem, 2019 

Namık Ġsmail Türk resminin izlenimci ressamlarındandır. Farklı konularda birçok resimler 

yapmıĢtır ancak yapmıĢ olduğu nü kadınlarda ise amacı güçlü anatomi ve desen bilgisini ön 

plana çıkarmak ve kanıtlmaktır.  Kusursuz beden ve ıĢık ile resmedilen figürler hatasız 

görünüyorken Yves Klein‟in bizzat bedeni kullarak ürettiği desenlerde bu kusursuzluğa 

izleyenin deneyimlemesi ile ulaĢır. Bu çalıĢmada ise ki farklı dönem ve iki kusursuz bedeni 

ortak deneyimlemesini görüyoruz.  
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Resim 4.30. Cindy Sherman – J. Saville, 29.7 x 42.0 cm, Baskı Üzerine  Akrilik Kalem,  2019 

Toplumun belirlediği cinsiyet, beden yapısı, rengi gibi fiziksel özelliklere anlam yüklenmiĢ 

bedenler ve kuĢaktan kuĢağa aktarılan ortak özellikler kalıplaĢmıĢtır. Özellikle kadın bedeni 

dönemler boyunca doğurganlığı sebebi ile saygı görse de toplum yapısı nedeniyle de günah ve 

suçun da  simgesi olmuĢtur. Sanata yansımasında kimi zaman tutkunun, sevginin ve güzeliğin 

betimi iken  tarih boyunca çıplaklıkla örtüĢen kadın bedeni hem istenen ve gözlenen hem de 

sömürülen bir imge halini almıĢtır. Feminist sanatçı olan Cindy Sherman  ve Ġngiliz ressam  

Jenny Saville farklı dönemler de ortak noktada buluĢurlar. Geleneksel olarak kabul görmüĢ, 

istenen ve arzulanan kadın figürü imajını yok etmektir. Ġki sanatçı da görüntü yansıtmak değil 

20. Yy‟daki gibi kusursuzluğu  ve fazlalıkları gözardı ederek bedenleri yapıbozuma uğratır.     
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Resim 4.31. Botero - *, 29.7 x 42.0 cm, Asetat Kağıdı Üzerine Cam Boyası, 2019 

Ortaçağ‟da  kilisenin etkisinden kurtulan sanat Ġtalyan Rönesansı ile yeniden canlanır. Bu 

dönemde  hümanizm etkisi ile anatomiye olan ilgi artmıĢ ve kusursuz  bedenler resmedilmeye 

baĢlamıĢtır. Toplumun erkek ideallerine uygun olan kadın figürleri ortaya çıkmıĢtır. Botero 

ise tam tersi biçimleri yapıbozuma uğratarak „ĢiĢman güzeldir‟ felsefesini savunur ve 

Rönesans döneminde görmüĢ olduğumuz Mona Lisa, Arnolfini, Nendimeler gibi eserleri 

kendine göre yorumlar. Bu çalıĢma da kadını izleyen erkek figürlerini görüyoruz ancak 

izledikleri kadınlar birbirinin her anlamda zıt geldiği figürler olarak karĢımıza çıkar. 
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Resim 4.32. Tiziano – Namık Ġsmail, 29.7 x 42.0 cm, Asetat Kağıdı Üzerine Cam Boyası, 

2019  
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Resim 4.33. Ingres – Namık Ġsmail, 29.7 x 42.0 cm, Asetat Kağıdı Üzerine Cam Boyası, 2019 

Bedenin çıplak olması her çağda ve her toplumda  tepki gören, dıĢlanan bir olguydu. 

Yunanlılar ile baĢlayıp, Rönesans ile artan çıplak beden imgeleri Venüs‟ün  DoğuĢun‟dan 

Ingres‟in Büyük Odalığına, Picasso‟nun Çıplak, YeĢil Yapraklar ve Büst‟ünden 

Michelangelo‟nun Davut‟una kadar pek çok eseri bizlere sunmuĢlardır. Birçok sanatçı 

tarafından iĢlenen beden günümüze kadar farklı Ģekiller almıĢ kimi zaman eleĢtirel, kimi 

zaman ise estetik hali ile karĢımıza çıkmaktadır. Dönemde bu beden çözümlemelerindeki 

amaç bedeni dıĢarıda değil içeride yani anatomi de aramaktı. Altın oranı yakalamak sanatçılar 

için öncelikli idi. Ortaçağ ve  Yeniçağ arasında köprü olan bu dönemde ölçütün Tanrı yerine 

insan olması beden olgusunun çözülmeye baĢlamasıydı. Günümüze ıĢık tutan bu eserler, 

sanatçıların özgürlüğü sağlayan büyük bir adım olarak sanat tarihine geçer. Çıplak ya da 

örtük, çirkin ya da güzel, haz ya da acı hissettiren tüm bu bedenler izleyiciye en baĢından beri 

ulaĢan izlenimlerdi aslında. 
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Resim 4.34. I, Baskı Üzerine Akrilik Kalem, 29.7 x 42.0 cm, 2019 

Ġzleyici açısından sınırsız olan çerçevenin belirsizliğine ikna eden performatif düĢünceler, 

izleyinin kendisini ve varoluĢunu sorgulamaya iterken öte yandan gündelik hayatı ile de bağ 

kurmasını da deneyimler. Bununla birlikte hayatın akıĢında karĢılaĢtığı herhangi bir durumla 

benzerliği  deneyimler aslında. Üst üste bedenin parça ve bütününü gördüğümüz çalıĢmalarda 

bizde örtüĢen duygu, düĢünce, acı ya da haz hayatımızın bir kısmında hissettiğimiz  

duygularla eĢleĢmiyor mu? Altında ki görüntü üstteki imgeye nazaran bize her zaman farklı 

bir yönelim sağlayacaktır. Üzerindeki oluĢum ise Marina Abromoviç‟in performansında ki 

oturuĢunu anımsatır bizlere. 
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Resim 4.35. II, Baskı Üzerine Akrilik Kalem, 29.7x42.0 cm, 2019 

Performansları izlerken sadece bir sanat düĢüncesi olmasının yanı sıra gündelik olanı da 

(biçimleri, olayları, alanları) dahil etmek gerekmektedir. Bu söylemde ki kavramsal 

düĢüncenin hayata aktarılması ve izleyicinin sanat-sanatçı ile sınırlarını yok edip akıĢa dahil 

olmasında etkilidir. Yoko Ono‟nun bu çalıĢmada gördüğümüz performansından bir karesidir. 

Ġzleyenin kendinden bir bir parça götürmek üzere kesip alacağı kıyafetinin bir süre sonra 

agresif bir harekete dönüĢtüğünü beden ve kadın iliĢkisinin sınırlarının ihlal olduğu bir 

gösteriye dönüĢmüĢtür.  
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Resim 4.36. III, Baskı Üzerine Akrilik Boya, 29.7x42.0 cm, 2019 

Performans sanatçılarının çoğu Ģiddete ve acıya karĢı duyarsızlaĢan insanı aynı acı ve Ģiddetle 

duyarlı olabileceği düĢüncesiyle performanslarını gerçekleĢtirirler. Birçok performansta 

bedeni parçalanmıĢ ve yeniden yapılandırılırken görüyoruz. Bedeni bu zamana kadar hiç bu 

kadar çarpıcı ve apaçık görmemiĢtik. Fotoğraf üzerine akrilik ve kalemle müdahale edilmiĢ ve 

oluĢturulmuĢ form olarak birbirine benzeyen beden imgesinin pasifliğini görüyoruz. 
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Resim 4.37. IV, Baskı Üzerine Akrilik Kalem, 29.7x42.0 cm, 2019 
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Resim 4.38. V, Baskı Üzerine Akrilik Kalem , 29.7x42.0 cm, 2019 

Hiç kuĢkusuz bedenin sınırlarını en son noktaya kadar deneyimleyen Marina Ambromoviç, bu 

performansların birer arınma ve zihinsel atlama sağlayan deneyimler olduğunu düĢünür. 

Bedenin kısıtlamardan  kurtulması için olması gereken performanslarından sonra bomboĢ ve  

soyutlanmıĢ olduğunu söyler. Bir katharsis sağlar aslında. Bedenin en baĢtan bu zaman kadar 

2 boyutlu ve 3 boyutlu tüm hallerini içinde barındıran performanslardaki bedenler bize tüm bu 

formları hatırlatır. Ancak iĢin içine giren felsefi ve kavramsal mesajlar estetik ve haz 

uyandıran tüm disiplinleri yok eder.   
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Resim 4.38. Adem ile Havva, Tuval Üzerine KarıĢık Teknik, 50x70 cm, 2019 

Albert Dürer‟in 1504‟te yaptığı gravürde ki Adem ile Havvası‟nın günümüze uyarladığım, o 

dönemin ideal form arayıĢılarını devam ettirdiği çalıĢmalarının arasındadır. Bedenin sanatta 
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ilk idealize edilmiĢ kadın ve erkek figürünü resmetmiĢtir. Günümüze kadar birçok kez 

resmedilen Adem ile Havva figürünün yanı sıra resmedilen ya da performanslarda izlediğimiz  

beden imgelerinin bu Ģekilde manipüle olması toplumsal olaylara verilen tepkilere göre Ģekil 

almasıdır. ÇalıĢmalarda üst üste getirilen beden imgelerinin farklı çağlarda oluĢturulan ancak 

bir araya geldiğinde aynı amaç doğrultusunda hareket ettiklerini görüyoruz. Anakronizm‟e 

örnek olan çalıĢmalar Rönesans ile Modern çağı, Ortaçağ ile günümüz sanat anlayıĢlarını 

birbirine karıĢtırarak farklı bir görünüm kazanıyor. 

Bu çalıĢmalar farklı çağlar da bizlere aktarılıp üst üste binen araç ve amaçlarındaki benzerlik 

ile farklılıkları ile yeniden Ģekil alıyor. Farklı malzeme ve yüzeye aktarılan bu çalıĢmalar 

geleneksel sanat anlayıĢına da farklı bakıĢ açıları getiriyor.  
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Resim 4.39. Hermann Nitsch-Albert Dürer, Cam Üzerine Akrilik Kalem, 29,5x42cm, 2019 

Breton‟a göre: „‟Acının gelmesiyle birlikte eski kimlik yok olur. Acı arttıkça çığlıklar 

Ģiddetlenir, organik kaosla insanın kendisinin istediği dilin yıpranması olgusu karĢı karĢıya 

gelir. Acı, sözü kaynağında  yok eder.‟‟ 

Anakronizm ile bağlantılı olan bu çalıĢmada gerek geleneksel sanatta gerekse çağdaĢ sanatta 

söz söyleme stratejisi geliĢtiren sanatçıların yaĢadıkları dönemin farklı koĢullarında ve 

deneyimlerine bağlı olarak aktardıkları hikayeler, onların dıĢ çevre ile mücadelesini, iktidarla 

olan savaĢını aktaran ve aracı olan sanattır. Dönemin özelliğine göre farklılık gösteren fakat 
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sanatçının derdini dökmesine yardımcı olan yüzeyler  ve malzemeler değiĢmiĢtir. Ancak  her 

birinin acısı da, derdi de, sevinci de sanat ile birleĢir. 

 

Resim 4.40. Stelarc-Goya, 29,5x42cm, Cam Üzerine Akrilik Kalem, 2019 

Acıyı görselleĢtirmek ve hikayelendirmek her dönemde farklı biçimlerde sanatçı tarafından 

izleyene aktarılmıĢtır. Ġçinde yaĢadığımız çağın akıĢında karĢımıza çıkan acılardan arta 

kalanlar aslında bize aktarılanlar yani gördüklerimizdir. Sanatçının her dönemde teknoloji, 

tüketimdeki hız, metalaĢan herĢeye karĢı tepkisi  gelenekseldi  ancak kullanılan teknikler ve 

malzemeler farklıydı.  Sanatta gösteri halini alan acı ise aslında izleyeni etkileme ve bilincin 

artması için gerçekleĢtirilen eylemler olarak karĢımıza çıkmaktadır.  
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5. SONUÇ 

„‟Çekilen acıya bir anlam vermeyi istemek  anlık  acının ötesine gider, hastalık, yaĢamı 

dünyayla karmaĢık bir iliĢkiye sokunca daha derin  bir anlam içerir. Ġnsanın acısını anlaması 

yaĢamını anlamasının baĢka bir biçimidir.‟‟ (Breton, 2015: 99) 

Modern çağın en büyük eksiği bireyi ve kimlikleri kavrama noktasıydı.Bu dönemde kendi içine 

dönen sanatçılar beden üzerinden kimlikleri ve kültürü sorgulamıĢlardır. Süreçte artık zevk 

estetiğinin yerini acı estetiği almıĢtı. Sanatçıların, bireyin toplumsal ve bireysel Ģiddete karĢı 

duyarsızlığı rahatsız ediyordu. Bu devrede yüce  ve dokunulmaz olan beden  yerini acının 

izleyicinin duygularında oluĢturduğu rahatsız edici yüzleĢmeye bırakmıĢtı. Performanslarda yüksek 

risk taĢıyan, Ģiddet kullanan ve kendine zarar veren sanatçıların çoğu, toplumsal yapıdaki 

duyarsızlığa dikkat çekmek istemiĢlerdir. Sonuçları bazen kötü olsa dahi (BarıĢ Gelinleri, Pippa 

Bacca ) unutulmaz bir gösteri olarak kalır ve sanat ile hayat arasındaki sınırları gerçek anlamda yerle 

bir eder. Böylece sanat aslında artık hayata karıĢır. Bu performanslar Ģiddetinin rolünün ve iĢlevinin 

tekrar gündeme gelmesine sebep olur. Bedenlerin maruz kaldığı psikolojik ve fiziksel durumları 

gözler önüne seren sanatçılar bu bağlamda topluma ıĢık tutar. Performanslar sanatsal amaçtan çok 

artık ideolojik amaç için algılarımızı açmamızı ister.  

Sanatçılar, sanatın sınırlarını kaldırırken hayat ile arasında bağ kurmaya baĢlarlar. Bu durumda ise 

en marjinal ya da en sıradan Ģey fikirle donatıldığında estetikleĢir yada sanatsal bir nesne halini alır.  

Modern  Çağ önceside sanatçılar beden imgesini kullanmıĢ olsa da o dönemde cinsiyet, haz, estetik 

ve cinsellikle bezeli olan beden imgesi dıĢına çıkamamıĢlardır. Estetik idealinden çıkamayan sanatçı 

bu anlamda postmodern estetiğe yönelir. Yapıçözüme uğratılmıĢ imgelere yeni anlamlar yüklenir. 

Bu süre içerisinde kimlik değiĢimlerine uğrayan beden taklitten ziyade seyirci tarafından irdelenen 

bir nesne halini alır. Ortaçağdan günümüze Ģekillenen sanatta ki beden imgesi dönemi, sanatçısı, 

izleyicisi sebebi ile kimlik değiĢimlerine uğruyorken yapıbozuma da uğramaktan kaçamaz. Farklı 

biçimlere uğrayan beden bu sırada estetikten uzaklaĢır ve bu biçimsel değiĢiklikler sayesinde  beden 

kavramı özgürleĢir. YaĢadıkları ortamın koĢulları, kaoslar, iktidar ve polita sanatçıyı isyana kaldırır 

ve süreci performansa dönüĢtürerek aslında gösteriyi izleyenin günlük hayatına karıĢtırmaya çalıĢır.  

Fikren ve temsilen beden artık bir yaratma kaynağıdır.  Sanat artık gerçek yaĢama değmesi gereken 

süreçler içermesi gerekir. 

1930 ve 1940 „lı yıllarda ki sanatçılar figuratif ve dıĢavurumcu tarzlarda üretimlerine devam 

ederken betimlenen imgeler daha örtüktür. 1960‟larda ise dönemin çalkantılı sürecini yaĢayan 
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sanatçılar 1980‟lerde ise baskılı  fakat bir o kadar da durgunlık hissettiren dönemdeki ortak 

noktaları, bireysel duygu durumlarını özgün bir dil ile sunmalarıdır.  

ÖzgürleĢen bu bedenler ise sanatçıların kendini ifade ederken güvendiği birer araç haline geliyordu. 

Aracı olan beden ile de mesaj vermenin en etkili yolu sanattı. Bu açıdan bakıldığında bedeni araç 

haline getiren sanatçılar kliĢeliği ve  geleneksel anlatıları yok edip, hayat ile sanat  sınırını yok etmiĢ 

ve hayat ile bütün olmayı seçmiĢtir. 

ÇalıĢmamın uygulama kısmında farklı dönemlerde üst üste getirilen bedenler ile dönemsel 

sorgulayıĢ biçimleri, malzeme farklılıkları ve kavram araĢtırmaları ile destekler niteliktedir. 

Postprodüksiyon ve anakronizm kavramları üzerinde geliĢen çalıĢmalarım, malzemenin geçirgen 

yapısıyla tüm dönemleri aynı anda bizlere gösterir. Dönemlerin bedeni aktarıĢlarında ki farklar ile 

etki alanının ne derece olduğunu saptamak ise zor olmuyor. Performans sanatından görüntüler ile bir 

araya getirilen rönesans ve ortaçağ beden temsillerinde, kendi yaĢantımızdan bir parça 

hissedebileceğimiz anlıkta olsa acıyı ve görüntüyü içimizde sorgulayabileceğimiz gerçek olandır, 

yani bizzat bedenlerimizdir. Önceden  yapılmıĢ eserlerlerin yinelenmesine dayanan çalıĢmalarım 

evrilerek yeniden üretilmiĢtir. Deneyimleme ve aktarım sürecinde değiĢime uğramıĢtır.  

ÇağdaĢ sanat ile birlikte sanatçı, sanatın iyileĢtirici ve toplumsallaĢma özelliğini ön plana çıkarır. 

ÇağdaĢ sanatta ki görüntüler ile varılan yer ise, sanatçının kendi bedeninde en doğal olanı yani kanı, 

kusmuğu ya da dıĢkısı,  düĢüncesini en gerçek hali ile yansıtabileceği bedenini kullanması en 

doğrusuydu. Ġzleyeni gerçek kan mı veya kırmızı boya mı etkili bir Ģekilde çarpardı?   

Artun‟a  gore (2013) „‟ Sanatla politika arasındaki iliĢkinin  genellikle sanatın Ģu ya da bu Ģekilde 

politik meselelere değinmesinden ibaret olduğu farz edilir. Ancak, sanatın ne gösterdiğine değil, 

nasıl yapıldığına bakarak; bir çalıĢma alanı olarak sanatın politikasını irdelemek çok daha ilginç 

olabilir.‟‟ (s.83) 

Beden temsilinin dönem içerisinde iktidar, yönetim, yaĢanan kaoslar ile bedenin maruz kaldığı 

fiziksel ve psikolojik Ģiddetin sebebiyle değiĢime uğraması ve kendisinin en gerçek,radikal hali ile 

karĢımıza çıkması. ÇağdaĢ sanat ile acı kavramı birleĢtiğinde eleĢtirel bağlamda izleyiciyi sarsan bir 

obje halini alması, sanatçının elinde nesneleĢen bir malzemeye dönüĢmüĢ bedenin söz söyleme aracı 

olmasını ve günümüz sanatında en gerçek, en çarpıcı temsilin olduğu çalıĢmanın en temel amacıdır. 
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