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Assoc. Prof. Dr. Damian Cox 
Moderator: Dr. Öğr. Üyesi Erdinç Yılmaz 

Tár and the Puzzle of Integrity

Tár is a 2022 film written and directed by Todd Field. In it a fictional protagonist 
– Lydia Tár, the first female conductor to ever be in charge of the Berlin Philharmonic 
– is brought low by a series of scandals involving her abuse of power. I use the film 
to explore the idea of integrity, both personal integrity and artistic integrity. Integrity 
is an important virtue concept, but it is also a puzzling and elusive one.  The idea 
of personal integrity combines ideas of rectitude – honesty and fair-dealing – with 
ideas of authenticity – being and remaining true to oneself and one’s values and 
commitments. The puzzle of integrity arises when these two facets clash. What does 
it mean for one’s integrity if being true to oneself requires one to obfuscate, hide, 
or be manipulative towards others? What if the project of being true to oneself in 
fact undermines one’s integrity? What remains of artistic integrity if one’s personal 
integrity is in shreds?

The concept of integrity can be explored philosophically through conceptual 
analysis, but such analyses tend to miss fundamental experiential components 
of integrity. It is easy to miss the lived quality of failures of integrity in abstract 
philosophical discussion. Film philosophy promises a more nuanced and 
experientially rich accounting of virtue concepts such as integrity. In Tár, an audience 
follows Tár as she is haunted – almost literally haunted – by ethical failures. She 
remains a character who never entirely loses an audience’s respect, however, and 
this has much to do with her artistic integrity, the authenticity of her desires, and 
the vulnerability she endures because of them both. I focus on a number of key 
scenes, including a striking scene in which Tár undertakes a disastrous masterclass 
at Julliard, and the final scenes of the film, set in the Philippines. 

Keynote Speaker
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Prof. Dr. Ian Buchanan 
Moderator: Dr. Cem Kayalıgil 

Affect and Becoming

It may be legitimate and useful to think of action films as ‘violence porn’, as 
has been suggested, but as Jameson argues this may well be an expression of a 
form problem rather than an indictment of its content inasmuch that the narrative 
of action films like the Bourne series have to enable them to at least “minimally 
evade the absolutely episodic nature of sexual pornography, whose intermittent 
closures are allowed to be a good deal more final.” The plot, or story, serves only 
to create the framework to set up situations in which the requisite explosions can 
occur, rather than offering any meaning in its own right. This is reflected in the 
ambiguity of the endings in these films: good does not triumph over evil, order is 
not restored, and the hero does not ride off into the sunset. Jameson’s reading of 
contemporary thrillers – his examples are  Die Hard, Lethal Weapon, Cliffhanger, 
Terminator, and Speed – is thus very different to the reading he offered of 1970s 
thrillers  in The Geopolitical Aesthetic, which turns on the ideological implications 
of the plot, rather than the raw look and feel of the sequence of images the films 
contain. In films like the Bourne series, all the plot has to do is satisfy “the demand 
for a succession of explosive and self-sufficient present moments of violence”, to the 
point where the demand for the plot vanishes. As the importance of story and plot 
wanes, so does the possibility of an ideological reading. I propose to ‘fill’ this void, as 
it were, by turning to Deleuze and Guattari’s notion of schizoanalysis.

Keynote Speaker
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Davetli Konuşmacı: Prof. Dr. Kurtuluş Kayalı 
Moderatör: Prof. Dr. Serdar Öztürk 

Türk Sinemasında Düşünce

Türk Sinemasında Düşünce paneli ile geçmişten günümüze Türk Sineması 
üzerine disiplinler arası bir bakış açısı yaratmak amaçlanmaktadır. Bu doğrultuda 
Türk sineması üzerine çalışmaları olan Prof. Dr. Kurtuluş Kayalı ve Prof. Dr. Serdar 
Öztürk, entelektüel anlamda Türk sinemasının geçmişten günümüze kadar olan 
seyrinde, geçirdiği değişim ve dönüşümü ele alacaktır. Türkiye’de sinemanın nasıl 
şekillendiği üzerine sinematik, felsefi ve sosyolojik bir perspektif sunulacak panelde, 
sinemanın; toplumun tarihiyle, kültürüyle ve gündelik dertleriyle ilgili yeni bir bakış 
açısı oluşturacak sorular sorarak, düşünce üretmesi hedeflenmektedir.

Davetli Konuşmacı
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Anlama ve İnşasına Yönelik Felsefi ve Sinematik Bakış
Davetli Konuşmacılar: 1Doç. Dr. Çetin Türkyılmaz,
2Doç. Dr. Sengün M. Acar
Moderatör: Öğr. Gör. Berna Akçağ

1 İmgeden Kavrama Anlam Oluşumu:

Fenomenolojik Açıdan Sinema

İmgelem Yetisi (phantasia / imaginatio) ile kavramsal düşünme arasındaki 
epistemolojik fark ve ilişki, felsefe tarihinin başından bu yana felsefi düşüncenin ana 
konularından birisini oluşturur. Platoncu gelenekte imgeler ile kavramlar arasında 
keskin bir ayrım yapıldığı için, imgeler çerçevesindeki anlam oluşumu, genellikle, 
yanılsama, taklit ve sahtelikle ifade edilerek sanat alanına dahil edilirken, felsefi 
düşünce hakikati bize veren bir kavramsal çerçeve sunmak istemektedir. Öte yandan 
belki de gelenekteki en aykırı bakış, Stoacılığın imgeyi bilgi sürecinin olmazsa olmaz 
ilk ögesi yapması ve tüm bilgi ve bilgisel kesinliği imge ile başlatmasıyla kendisini 
göstermektedir. Stoacılık dışında, felsefe tarihinin ana uğraklarında, imge ile kavram 
çoğunlukla iki alanla ilişkiliymiş gibi sunulmaktadır. İmgeler sanatın malzemesiyken, 
kavramlar felsefenin nesnesidir. Felsefe kavramların anlamında derinleşme etkinliği 
olarak sunulurken, sanat imge üretiminin merkeziymiş gibi görülür. Bu bağlamda, 
birbirlerinden tamamen farklı görüşlere sahip filozoflar bile bu konuda neredeyse 
görüş birliğindedirler. Platon sanatı, genel olarak söylersek, imgeye bağlarken, Hegel 
de sanatı ideanın duyusal imgeler yoluyla sunulması olarak görür. Deleuze ise sanatı 
imge oluşumuyla ilişkilendirir. Tersinden bakıldığında Deleuze filozofları “kavram 
yaratan” kişiler olarak görürken, Hegel felsefeyi kavramın gelişiminin betimlenmesi 
olarak, Platon da kavramsal bir düşünce olarak görmektedir. Öyleyse, sanat ile 
felsefe arasında, iş görme tarz ve materyalleri bakımından her zaman “sorunlu” bir 
ilişki varmış gibi görünmektedir. Bununla birlikte, fenomenoloji geleneği imgelerin 
fenomenal bir tarzda verili olduğunda düşünsel-kavramsal neliklere ulaşmamamızı 
sağlayan -özellikle zamansal ilişki tarzına göre beliren- içerikleri oluşturduğu görüşünü 
öne çıkarmaktadır. Yukarıda bahsedilen sorunlu ilişkiyi bir ölçüde açık kılmak için, bu 
konuşmada fenomenolojik görüşü temele alarak, sanat alanı içinde görsel ve işitsel 
anlamda doğrudan imgelerle iş gören sinemanın kavram boyutunda nasıl bir anlam 
oluşumuna yol açtığını konu edineceğiz. Bunun için bir sinema yapıtını temele alarak 
sinemadaki imge-kavram-anlam ilişkisini örneklendirmeye çalışacağız. 

Davetli Konuşmacı
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Anlama ve İnşasına Yönelik Felsefi ve Sinematik Bakış

2 Felsefi Özneden Sinematik Özneye Kendilik Sorunu

Bu çalışma, Batı felsefesinde Descartes ile tarih sahnesine çıkan öznenin felsefi 
serüvenini sinematik özneyle birlikte düşünmeyi ve söz konusu birlikteliğin kendilik 
sorununun anlaşılma zeminine etkisini soruşturmayı amaçlamaktadır. Öznenin 
felsefe tarihindeki ele alınışına bakıldığında onun önceleri epistemolojik bir inşa 
olarak tasarlandığını, fakat zamanla -özellikle de on dokuzuncu yüzyıldan sonra- 
sarsılmaz bir özne arayışının gitgide silikleşerek kendiliğin ontolojik bir saçılmışlık 
olarak görülmeye başlandığını söyleyebiliriz. Kim olduğumuz sorusunun nasıl 
yanıtlanabileceğine dair ipuçlarıyla karşılaşmanın tek yolu ise kuşkusuz felsefenin 
amaçlı ve kavramsal incelemelerinden ibaret değildir. Özne sorununun felsefede 
ele alınışından hatta felsefenin doğuşundan bile önce farklı görünümleriyle sanat, 
gerçek kişilerin temsillerini konu edinmekte ve böylelikle estetik zeminde kim oluşa 
dair bir kavrayış sunmaktaydı; bilhassa yazınsal kurmacanın temsillerinde. Yirminci 
yüzyılda sinemanın doğumuyla birlikte ise imgenin temsilin önüne geçmesi, kendiliğe 
bambaşka dolayımlarla yaklaşabilme olanaklarını da beraberinde getirir. Konuşma, 
dile getirilen bu çerçevede felsefi özne ile sinematik öznenin kim olduklarına, bu iki 
özne arasındaki paralelliklere ve söz konusu iki öznenin bir “kendi oluş”a etkilerinin 
neler olabileceğine yer vermektedir.

Davetli Konuşmacı
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Atillâ İlhan Sineması ve Felsefi Tavrı 
Davetli Konuşmacı: Biket İlhan 
Moderatör: Dağhan Dönmez 

	

Şairin Gözünden Kameranın Gözüne
1 Dağhan Dönmez 

Yaşam Atılımı İçinde Bir Düşünür: Attilâ İlhan
2 Berna Akçağ 

Sade-ce yaşamak, insanın tüm bedenini deneyim alanına daldırmasıdır. Bu 
serserice dalışın, bu yaşama pike yapma halinin imajlarını, yapıtlarıyla somutlaştırmıştır 
Attilâ İlhan. Kentin ara sokaklarında, neon ışıklarıyla, tren ıslıklarıyla karşılaşmış; 
sisler bulvarına akşamın inişiyle, gemi düdüklerine kulak vermiştir. Sinematografik 
manzaralar arasında gezinen bir “ben” yaratmıştır toplumcu gözlemleriyle. 

İlhan Türkiye’de birçok sinema filmine senaryo yazmış, fikirleri ve felsefi 
duruşuyla tavrını gözler önüne sunmuş, zengin kavramsal dünyası ve yaratıcı 
eylemliliğiyle ön plana çıkmıştır. Yarattığı karakterle hem sinema hem de edebi 
dünyasının çoşkunsal yapısını yansıtan İlhan, Türk sinemasında hatırı sayılır bir yere 
sahip gizli kahramanlardan biri haline gelmiştir.

Bu panelin amacı, Attilâ İlhan’ın felsefi duruşunun Türk sinemasındaki 
yansımalarını gözler önüne sunmak ve tartışmaktır. Yazdığı senaryolarındaki 
karakterlerden kendi hayatına ve sinemasına dair birçok detayın konuşulacağı 
panelde; zoom bağlantısı ile (Sokaktaki Adam: 1995) filminin yönetmeni eşi Biket 
İlhan’nın katılımları beklenmekte ve bu sayede Attila İlhan hakkında ilk ağızdan 
bilgiler de paylaşılmak istenmektedir. 

Davetli Konuşmacı



Moderatör: M. Özer Özkantar

Philosophy in National and 
Transnational Films

08.12.2023
CUMA
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Films Cross Borders:
Curating in a Post-Migrant Country

Rahime Özgün Kehya 
Arş. Gör. Dr., Kafkas Üniversitesi GSF Sinema Televizyon Bölümü 

Abstract 

Turkish Yeşilçam cinema has been confined to national borders within the 
invisibility of world cinema for a long time, despite the fact that it ranked among 
the first in film production worldwide and had an impressive dynamic with its high 
viewership during the 1960s and the first half of the 1970s. One of the reasons 
for its failure to reach a transnational level was the unilateral flow of Western-
centered Hollywood films. Although Yeşilçam cinema lost momentum from the 
mid-1970s onwards, certain factors contributed to the transnational visibility of 
Turkish cinema. The increasing number of festivals, including Turkish film festivals 
in various countries, should also be taken into account. In addition, the Turkish-
German labor migration that started in 1961, the emergence of the children of 
guest workers in Germany as filmmakers in the 1990s, and the development of 
curatorship, are factors that should be considered not only as the migration of 
people but also the migration of films. The Berlin-based non-profit project Bi’bak 
(Turkish: have a look), founded in 2014 by the artists and curators Malve Lippmann 
and Can Sungu, focuses on transnational narratives. Curatorship, exhibitions, and 
publications are organized with the support of various funds within the scope of the 
project. They address representations of cultural diversity such as, gender, queer, 
and otherness, at a transnational level. From time to time, Yeşilçam or New Turkish 
cinema films are also included in various programs. The Bi’bak project diversifies the 
sources of transnationalism by screening films from other countries. Therefore, this 
study aims to discuss the impact of migration on the transition from world cinema 
to transnational cinema in various platforms, such as film festivals and curatorial 
events.

Keywords: Migration, curatorship, film festival, national cinema, transnational 
cinema 
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Revealing the Essence of Cinema: A Philosophical Inquiry into the
Ontology of Cinema in Paulo Sorrentino’s The Hand of God

Erdinç Yılmaz 
Dr. Öğr. Üyesi, Gaziantep Üniversitesi, Güzel Sanatlar Fakültesi, Radyo, 
Televizyon ve Sinema Bölümü 

Abstract

A number of philosophers, academicians and film-makers have contributed 
to the long-debated subject of what cinema is. One of the most renowned and 
influential film-critics and film-theorists, Andre Bazin believed that image and the 
object share something in common. They share a formation of reality, an essence 
which makes cinema an ontologically significant art form. This relationship opens 
new doors to thinking and creates countless meanings functioning as reflections 
of our lives and experiences. Likewise, Stanley Cavell posited that films are not 
mere representations of reality but reflections of our lives and experiences. Cavell 
believed that films creates myths and they unlock an area of scepticism which 
provokes thought. With its ability to evoke philosophical inquiry, cinema uncovers 
the ordinary aspects of human existence. Based on the ideas of these two thinkers, it 
could be stated that cinema is rooted in human existence. Therefore, while replying 
the question of what cinema is, it is crucial to acknowledge the humanistic essence. 
Paolo Sorrentino’s highly personal film, The Hand of God (2021) questions the 
ontology of cinema by positioning the film-maker as a creator at its core. Through 
its plot, dialogues and cinematography, the film opens up a debate about what 
cinema is and who the film-maker is. Hence, Tha Hand of God links the ontology of 
cinema to the presence of a creator blinking an eye to auteurism. This paper aims 
to analyze The Hand of God utilizing Bazin’s quest on the ontology of moving image 
and Cavell’s approach to cinema as a myth in response to scepticism by making use 
of the descriptive analysis method. As a result of the analysis, it has been observed 
that the film gives central importance to the film-maker as a creator of emotions, 
thought and life experiences.    

Keywords: Andre Bazin, Stanley Cavell, The Ontology of Cinema, Scepticism, The 
Hand of God  
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The Pursuit Of The Future Society: 
Saviours of the Future Society in Turkish Cinema

Hasan Serdar Gergerlioğlu 
Prof. Dr., İstinye Üniversitesi 

Abstract 

The process of shaping a future society unfolds within the current timeframe, 
progressing through a state of continuity. To comprehend the future and preempt 
potential risks, it may be necessary to take precautions and devise alternative 
solutions to potential impasses. As societies are being constructed, the careful 
consideration of variables that influence a hypothetical structure enables the 
cultivation of robust foundations.  

Cinema, when contemplating fictional societies, facilitates cognitive exercises. 
Particularly, in terms of experiencing spatial perception, slow cinema permits us to 
apprehend the future as we do the present. After elucidating potential scenarios that 
future societies might confront, utilizing examples from Turkish cinema and drawing 
upon cinema’s sociological potential, this study will delve into the speculative visions 
of future civilizations. 

The genre of science fiction cinema will be employed to explore the concept 
of a ‘saviour’ and to fathom how contemporary societies envision the saviours of 
the world to come. Turkish directors Tayfun Pirselimoğlu and Semih Kaplanoğlu are 
regarded as auteurs in the realm of Turkish Cinema. Their works, “Pirselimoğlu’s 
Yol Kenarı” and “Kaplanoğlu’s Buğday,” share a thematic connection in terms of 
the notion of a saviour. The sociological significance of the presented concept of a 
“saviour” will be scrutinized within the context of these films. 

Keywords: Turkish Cinema; Sociology of Future; Saviour; Auteur Cinema; Science 
Fiction Films. 
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Searching for Traces of Feminine Agency in Catherine Breillat’s
Cinema in the Framework of the New French Extremity:

An Analysis of A Real Young Girl (1999) and Fat Girl (2001)

M. Özer Özkantar 
Dr. Öğr. Üyesi, Gaziantep Üniversitesi, Güzel Sanatlar Fakültesi, Radyo, 
Televizyon ve Sinema Bölümü 

Abstract

Cinema is an art having the potential to reflect the incidents we have 
experienced in our daily lives clearly and artlessly. While it often fulfills it with the 
aid of classical modern or postmodern narration, it also sometimes uses other ways 
such as shaking the conformist traditions, taboos and conventional rules to indicate 
the reality. In other words, cinema has recourse to extremity,  being paradoxical, 
controversial and sensational with extreme blood, nudeness, violence and sex. 
One of the best examples of this inclination is the New French Extremity, a newly-
emerged cinema movement common in French Cinema. In this context, one of the 
most prominent members of this approach is the French director Catherine Breillat 
and the main concern of this study is to highlight how Breillat reflects her themes 
in the context of her cinematic stance. Accordingly, A Real Young Girl (1999) and Fat 
Girl (2001) have been determined with a purposeful sampling method and analysed 
the films through descriptive analysis. At the end of reviews, it has been observed 
that Catherine Breillat has strived to transform the rooted male gaze in cinema with 
her own vision by utilising cinema as an agency tool. Moreover, it is possible to 
allege that she has tried to deconstruct the settled feminine images in cinema by 
reversing the cliche references through sexuality, nudeness and the description of 
the aesthetic of being ugly.

Keywords: Cinema, The New French Extremity, Catherine Breillat, Femininity, Agency 
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Kutsallaşan Bedenler: Lacancı Psikanalizde Beden-Cinsellik
Çatışması ve Benedetta Filmi Üzerine Bir İnceleme

Atakan Yorulmaz
The College of Psychoanalysts 

Özet

Lacancı psikanaliz açısından beden ve cinsellik, sürekli varoluş halinde olan, 
gösterenlerle organize edilen ve kurgularla aktarılan kavramlardır. Beden, cinsellik 
ve cinsel kimlik, bizi kuşatan söylemler ve inançlar tarafından dayatılan gerçeklikle 
çatışma halindedir ve içinde bulunulan toplumun arzularını gösteren bir araçtır. Bu 
nedenle psikanaliz için erkek ya da kadın olmak hem öznel deneyimleriyle hem de 
ötekilerle ilişkisi içerisinde çatışma halinde olan cinsel kimliğin garantisi değildir, 
çünkü cinsel varlık, kendi cinselliğini ve bedenini de bir öteki yani yabancı bir nesne 
olarak deneyimlemektedir. Dolayısıyla özne bedenini ve cinselliğini arzusuna, 
düşlemine, jouissance’ına (zevk) ve ötekilerle ilişkisindeki durumuna göre sürekli 
konumlandırmakta ve dönüştürmektedir. 

Fransız Psikanaliz Jacques Lacan, “Encore” başlıklı 20. Semineri’nde bedenin 
kendisinden zevk alması bir kenara bırakılırsa canlı olmanın ne demek olduğunu 
bilemeyeceğimizi belirtmektedir. Yani beden, gösteren biçiminde kendisini 
nesneleştirerek zevk almaktadır. Psikanalizin beden ve cinselliğe ilişkin aktarımları, 
Benedetta (Bendetta, Paul Verhoeven, 2021) filminde izleyiciye sunulmaktadır. 
Filmde, 1590-1661 tarihleri arasında İtalya’da yaşayan ve yazılı kaynaklar 
aracılığıyla yaşamına ait bilgilerin günümüze ulaştığı Benedetta Carlini’nin hikâyesi 
aktarılmaktadır. Ailesi tarafından küçük yaştan itibaren manastıra adanan ve azize 
olma yolunda ilerleyen rahibe Benedetta’nın film boyunca bedenini ön plana 
alması, kendi cinselliğini keşfetmesi ve manastır içerisindeki diğer kişilerle ilişkisi 
psikanalitik açıdan pek çok konunun ele alınmasına imkân sağlamaktadır. Özellikle 
film içerisinde yer alan Benedetta, Meryem ve İsa’nın cinselliğine ilişkin aktarımlar 
öznel beden, toplumsal beden ve kutsal beden kavramlarını ön plana çıkarmakta 
ve bu kavramların güncelliğini tartışmaya açmaktadır. Bu çalışmada ise, psikanalizin 
araçlarıyla Benedetta filminin ele alınması ve beden ile cinsellik ile ilgili güncel 
tartışmaların yaratılması amaçlanmaktadır. 

Anahtar Kelimeler: Lacancı psikanaliz, queer teori, beden, cinsellik, Benedetta 
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Chantal Akerman Filmlerinde Kendilik Üretimi:
Tedavi ve Zehir

Başak Kaptan Şiray 
Dr. Öğr. Üyesi, Tekirdağ Namık Kemal Üniversitesi 

Özet

Performatif bir yöntem olarak kendiliği yeniden ve yeniden yazan Chantal 
Akerman filmlerinin terapötik bir estetik içerdiği iddia edilebilir.  Kendinin ve 
ötekinin hikayeleri ile birçok türde ve mecrada yaptığı otobiyografik filmlerinde 
Akerman tedavi hedefini askıya alır. Filmlerinde egemen ideolojinin uyarlanabilir 
bir taklidi olarak klişeleri, yani toksik olanı tekrar ederken bir yandan da filmlerinde 
yarattığı gerilimi sönümlendirmek için potansiyel bir dönüşümü hatırlatır.  Dile 
gelmeyenin, anlatılmayanların, hayaletlerin ve geçmişin musallat ruhunun peşinde 
olan yönetmenin filmleri zehir ve şifa arasında salınırken, gerçek bir tedavi asla 
gerçekleşmez. Filmlerinde sıradan olana, gündeliğe, nesnelere ve boşluğa yer veren 
karşılaşmaları sahneleyen Akerman, sözel ve görsel arasındaki kesişim üzerine 
düşünür. Yaşam-yazımı alanında ve daha özel olarak kadınların öz-anlatılarında, söz ve 
imge arasındaki ara yüzün yaratıcı keşiflerini sıralar. Bu bildiride özellikle Akerman’ın 
kendisini anlattığı, kurguladığı filmlere ve bu filmlerde kurduğu bedensel sinema 
önerisinde zehir ve tedavi arasındaki salınıma yani terapötik estetiğe bakılacaktır. 

Anahtar Kelimeler: Performatif, öz-anlatı, terapötik estetik, kendilik
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Tuhaf Bir Oedipus Anlatısı Olarak Beau is Afraid (2023) ya da
Hangi Erkek Bazen Annesini Öldürmek İstemez Ki?

Deniz Kurtyılmaz 
Dr. Öğr. Üyesi, Giresun Üniversitesi 

Özet

Amerikalı Ari Aster, etkileyici psikolojik-korku filmleriyle tanıdığımız bir 
yönetmendir. Aster’in eserleri, son derece ciddi temaları absürde varan melodramatik 
biçimlerde sergilemek suretiyle yarattığı uyumsuzluktan beslenen felsefi bir derinlik 
de ihtiva etmektedir. Amerikalı yönetmenin yapımlarındaki en belirgin temalardan 
biri, erkeği (özellikle onun bedenini) salt kendi çarpık amaçları için kullanmaya çalışan 
manipülatif dişil arzudur. 2023 yapımı Beau is Afraid filmiyse bütünüyle söz konusu 
temanın; erkeği kendi arzusuna bağlı kılmaya çalışan dişi figür ile bu kölelikten 
kurtulmaya çalışan erkeğin trajik çabası üzerine inşa edilmiştir. Bu hakikaten trajik 
bir çabadır, çünkü bir erkeğin onu zaman zaman paralize edebilecek denli baskın dişil 
arzuya başkaldırması hiç kolay olmadığı gibi, kazanabileceği bir savaşı da imlemez.

Filmde, orta yaş krizini tam anlamıyla çıldırmış bir dünyada göğüslemek zorunda 
kalan Beau, aşırı korumacı bir annenin gözetiminde geçen çocukluğunun sebep olduğu 
travmanın belirtilerinin hepsini göstermektedir: Dünyanın son derece tehlikeli bir 
yer olduğuna dair saplantılı düşünce, hayatla başa çıkma mekanizmalarının eksikliği, 
abartılı kaçınma davranışları ve kronik kaygı... Üstelik Beau’nun annesi, Sigmund 
Freud’un ortaya koyduğu “ödipal anne”den ziyade, Karl Abraham’ın kavramlaştırdığı 
“kötü anne” olarak cisimleşmiştir. Abraham’a göre, “kötü” olarak deneyimlenen 
ama “iyi” olarak özlenen bu anneye beslenecek duygu nefrettir ve nefret duygusu 
bilinçaltında varlığını sürdürür. Burada, Oedipus kompleksinde gördüğümüz baba 
nefretinin yerini anne düşmanlığı alsa da kastrasyon korkusu ortadan kalkmaz, zira 
bu kez erkeğin cinsel gücünü baskılayan figür olarak babanın yerini, onun fiziksel 
ve ruhsal varlığı üzerindeki hâkimiyetini kaybetmek istemeyen manipülatif anne 
almıştır. Sevgi dolu ve bilge bir babayla özdeşleşme, ezici “kötü anne” tarafından 
yutulma ve yok edilme kaygısını ortadan kaldırabilse bile Beau ve baba figürü ilişkisi 
yeni ve oldukça absürt bir biçimde karşımıza çıkmaktadır.

Bu çalışma Beau is Afraid filmini, yukarıda ana hatları çizilen kavramsal çerçeve 
içinde, imajlarla birlikte ya da onların üzerinden düşünce üretmek yoluyla analiz 
etmeyi amaçlamaktadır. Büyük ölçüde psikanalitik çözümlemelerle ilerleyecek 
analiz, varoluşçu temalara açılmak suretiyle felsefi bir boyut da kazanacaktır. Aster’in 
filminin anlatısı, erkeğin “kötü anne” ile sembolik göbek bağının, ancak anneyi 
öldürmekle (aşmakla) kopabileceğini izleyiciye göstermektedir –elbette ki kötü anne 
önce davranıp onu öldürmezse.

Anahtar Kelimeler: Beau is Afraid, Ari Aster, psikanaliz, erkeklik, kastrasyon korkusu.
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The ways time writes memory

Isaac Portillo 
Centro de Capacitación Cinematográfica 

Abstract

The primary thematic axes that distinguish Chris Marker’s cinema are Time and 
Memory; these reach their pinnacle of reflection in his most distinguished work, 
La Jetée. In this photo-roman, one of the main questions Marker imprints on the 
soul of the viewer is to ponder what qualities distinguish memories. Through visual 
poetics, the director narrates a superb science fiction narrative that challenges our 
perceptions, and how strong or weak are the mental images he anchors deep within 
our memory over time. From this second element, Marker sidesteps the rational 
character we might approach his work with and displays a universal human longing, 
the possibility of rectifying a mistaken event from the past. The internal temporal 
construction in Chris Marker’s film solidifies in a crystal-image made out of time and 
memory as he composes a perfect ouroboros, a direct image of time itself in a form 
Marker understands as the only operational time machine: cinema. 

Keywords: time, memory, cinematography, aesthetics, philosophy 



18

Is An Caílin Ciúin an example of
Deleuzian minor cinema?

Niall Kennedy 
Dr., Trinity College Dublin 

Abstract

An Cailín Ciúin (The Quiet Girl) (Colm Bairead, 2022) has reopened the 
debate about the place of the Irish language in Irish society, and in the arts. Post-
independence,  the partial and contested re-establishment of the Irish language has 
put it at the centre of highly charged debates about Irish identity and politics. These 
debates have existed alongside other major societal changes in Ireland, including 
the decline of the Catholic church and of socially conservative values, and the shift 
from an agricultural to a service-based economy. Yet the limited existing critical 
work on the film discusses it only in the framework of the success or failure of the 
state’s language policy. Neither the politics of the film – an intimate family drama 
in 1980s Ireland – nor of the decision to shoot in Irish have been deeply examined.

Gilles Deleuze and Félix Guattari’s concept of ‘minority’, and its expression in the 
fields of minor literature and minor cinema, rejects the reification of an oppressed 
identity that often comes with an explicitly political adoption of a minorised 
language. Yet in An Cailín Ciúin Irish exists in perpetual relationship with English. 
Set in both the Gaeltacht (Irish-speaking communities) and in English-speaking 
Ireland, the characters navigate the affective, institutional, commercial, political and 
interpersonal factors determining their interchanging use of both languages. The 
use of Irish emerges within Ireland’s linguistic space, coterminous with other sites 
of open contestation of different frameworks of control and power both within the 
family and within the state. In this paper I ask whether An Cailin Ciuin is a work of 
minor cinema in Deleuzian terms, and whether it can point towards an emancipatory 
politics of huge contemporary relevance in Ireland. 

Keywords: Minor cinema, political cinema, Irish-language cinema, Deleuze, minor 
language.
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The Poetic Aesthetics of
Rustam Khamdamov

Tsibizova Liliya 
Assoc. Prof., Department of History and Philosophy, Russian State
University of Cinematography  named after S.Gerasimov (VGIK) 

Abstract

The birth of poetic aesthetics, which combines the traditions of the East on the 
one hand and the brokenness of European modernity, on the other, can be seen in 
Rustam Khamdamov’s first film «My Heart in the Mountains» (1969). It was his thesis 
at the Film Institute, based on a story by William Saroyan. The director creates a free 
interpretation of the literary source. But already here a new cinematic aesthetic of 
the beautiful is being born. It combines Plato’s eidos with capricious broken graphics 
of the “Silver Age” of Russian culture in the late 19th and early 20th centuries. The 
artistic life of this time is determined by the philosophy of symbolism.

 Khamdamov goes from fantastic romanticism to the romanticism of reality. 	
In 1972, the director begins to work at the film «Unexpected Joys». This is a story 
about  a film crew in the Crimea immediately after the Revolution of 1917, at the 
height of the civil war. The hero of the film is a famous Moscow director. He is a 
connoisseur and collector of carpets. He is fascinated by the mystical impulse and 
Sufi wisdom about ornaments and the philosophy of Gurdjieff. The director walks 
around the Crimean Tatars, buying old oriental carpets. He is looking for a special 
carpet, which, according to legend, has magical powers. If blood is shed on it, then 
in the kingdom where this happened, peace and prosperity will come for a hundred 
years ... The picture was created in the tradition of silent film aesthetics. Work on 
the film was stopped by management. Most of the material was destroyed.

In 1991, Khamdamov returned to cinema with the film «Anna Karamazoff». Its 
name was born from V. Nabokov’s novel «Distant Shores». The postmodern text 
collected from L.N. Tolstoy and other authors sounds like self-irony, referring us to 
different eras and styles.

The director skillfully works in the space of the unconscious, hints at associations 
and similarities of moods. This is a poetic film in which image, color and sound 
through the memory of sensations convey the psychological development of the 
theme of “return”. 

Keywords: Poetics, cinema aeeesthetics, Sufi mysticism, modern, stylization. 
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‘Nedir Bu Özü Toz Yaratık?’:
Ölmeyenler, Öldürülemeyenler, Ölümsüzler

Z. Gizem Yılmaz 
Doç. Dr., Ankara Sosyal Bilimler Üniversitesi 

Özet
William Shakespeare’in Hamlet’inde de (1602) söylendiği gibi insanın bu özü 

toz doğası nefret edilen ve kurtulmak istenen bir madde olarak görülmekte ve bu 
nefretin öznesi insan oluşturduğu kültür ve anlamlarla kendini ayrıcalıklı konuma 
yerleştirmektedir. Bu ayrıcalığı tek yıkan ve insanı tahtından eden ölümdür. Ölümlülük 
insanı bedeninin sınırlarıyla yüzleşmeye zorlar ve mevcut cismini yok eden bir eyleyici 
olarak insan merkezciliği tehdit eder. Kendini merkeze konumlandıran ve üstün aklî 
kapasiteleriyle bir nevi ruhanî ölümsüzlük edinen insan bir yandan bedeninin ötesine 
geçme arzusuyla yanıp tutuşurken diğer yandan ölümün bilinmezliğinden korkup 
sınırlı bedeninin hazlarına dört elle sarılmaktadır. Bu da insanın yüzyıllardır içinden 
çıkamadığı varoluş ikilemini ortaya çıkarır. Bu varoluş ikilemini aşmak için insan 
kendini ölümsüzün bir parçası olarak üstün konuma yerleştirmiştir. Bu da mitlerden 
sözlü edebiyata, filmlerden tiyatro oyunlarına pek çok kültürel söyleme sızmış bir 
düşüncedir. Buradan yola çıkarak bu konuşma özellikle Sümer ve Türk mitleri başta 
olmak üzere, mitlerde ölümsüzlük bahşedilmiş ya da öldürülmesi neredeyse hiç 
mümkün olmayan yaratıkları anlatarak başlayacaktır. Özellikle Gılgamış ve Atra-hasis 
destanlarındaki ölümsüzlük arayışı ve Dede Korkut Hikâyeleri’ndeki Deli Dumrul 
ve Tepegöz hikâyelerindeki ölüm ve ölümsüzlük üzerine incelemeler yapılacak ve 
insanın ölmeyen mertebesinde yarı Tanrı olma saplantısına odaklanılacaktır. 

Bu saplantı edebiyat ve sinema tarihi içinde irdelenecek, Jonathan Swift 
(Güliver’in Gezileri), William Shakespeare (Hamlet) ve Oscar Wilde (Dorian Gray’in 
Portresi) gibi yazarların eserlerinin yanı sıra bu eserlerin sinema uyarlamalarından 
da (Rob Letterman yönetmenliğindeki Güliver’in Gezileri – 2010; Franco Zeffirelli 
yönetmenliğindeki Hamlet – 1990 ve Oliver Parker yönetmenliğindeki Dorian Gray 
– 2009) söz edilecektir. Bu uyarlamalarda dönem farkından ve mesajın iletildiği araç 
bakımından ölümsüzlük arzusunun nasıl ele alındığına dair farklılıklar saptanacak 
ve bu farklılıklar Rönesans hümanizmi ve Aydınlanmacı düşünce açısından olduğu 
kadar özellikle yeni maddecilikler ve posthümanist felsefi tartışmaları ışığında 
da incelenecektir. Ölüm ve ölümsüzlük arasındaki çizginin insan merkezli duruş 
açısından ne denli önemli olduğu Donna Haraway’in yoldaş türler (companion 
species) ve Karen Barad’ın etiko-onto-epistemoloji ve içten etkime (intra-action) 
terimleri üzerinden açıklanacak, Luce Irigaray’ın abject ve Simon C. Estok’u ekofobi 
kuramları da ölüm ekseni üzerinden ele alınacaktır.  Bu kuramlar ışığında hem insanın 
ölümsüzlük gayesiyle inşa ettiği söylemler hem de kültürel olarak oluşturduğu 
ölüm pratikleri (gömme, yakma, ağıt vb.) üzerine edebî ve sinematik incelemeler 
yapılacaktır. Bu incelemeler edebiyatta ve sinemada zombi, vampir ve cadı gibi 
karakterlerde gördüğümüz ölmeyen imgesinin önünü açması yönünden önemlidir. 

Anahtar kelimeler: Abject, ekofobi, içten-etkime, ölüm, adaptasyon
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Dönüş(tür)mek ve Hibritleşme:
Gotik Uyarlamalarda Posthüman Dönüş

Başak Ağın
Doç. Dr., TED Üniversitesi 

Özet
20. yüzyılın sonlarından itibaren gelişen posthüman düşünce, dilden maddeye 

dönüşle ve insan bedeninin hiçbir zaman çevresinden bağımsız, kapalı bir kutu 
olmayışına yapılan vurguyla hibritleşme, dönüşüm ve türlerarası geçişliliğin 
imkânlarını sorguya açmaktadır. Gotik edebiyatın ‘arada kalmış’ figürleri, yani 
hayaletler, vampirler, kurtadamlar (ve geleneksel olarak Batı Gotiği ile ilişkili 
olmasalar da) zombiler, bu geçişliliği anlamamızda ve insanın Aydınlanmacı 
tanrısallaşmasının yapısökümünde önemli rol oynamışlardır. Sinema ve görsel 
sanatların yardımıyla insanın hibrit bir beden olarak yeniden inşası özellikle de Gotik 
eserlerin uyarlamalarıyla kolaylaşmıştır. 

Bu çalışmada öncelikli olarak posthümanist akımların beden/zihin ikiliğinin 
yapısökümündeki önemine değinilecek ve adaptasyon kuramları ile posthüman 
düşüncenin birleşiminden hareketle, uyarlama sinemasının kendi başına posthüman 
bir imgelem yaratmadaki gücü tartışılacaktır. Buradaki tartışmanın dayandığı iki 
hattan biri, Linda Hutcheon’ın deyişiyle “adaptasyonun adaptasyon olarak” ele 
alınmasıdır ki burada hibritleşme ve dönüşümü Robert Matheson’un 1954 tarihli 
romanı I Am Legend’ın Francis Lawrence tarafından aynı başlıkla 2007’de sinemaya 
uyarlanışında görmekteyiz. Bir diğer hat ise adaptasyonların yerelleştirme özelliğine 
dayalıdır: Aslında Haiti geleneğinin bir parçası olan zombi kültürünün Türkiye’de 
bir düğün fikrine iliştirilmesiyle ortaya çıkan, Talip Eren Ertürk ve Murat Eren 
yönetmenliğindeki Ada: Zombilerin Düğünü (2010) filmi buna örnek verilecektir.

Hibritleşmenin imkânlarını zorlayan posthüman sinematik evrenler örneği 
ise 2014–2016 tarihleri arasında dizi olarak yayınlanan Penny Dreadful üzerinden 
tartışılacaktır. Mary Shelley’nin ölümsüz romanı Frankenstein (1818), Bram Stoker’ın 
ünlü kontunu kurgulayan romanı Dracula (1897), Robert Louis Stevenson’ın çılgın 
doktoru ve onun doppelganger’ini öyküleyen kısa romanı Dr. Jekyll ve Mr. Hyde 
(1886) gibi ünlü İngiliz Gotik eserlerinden yola çıkan Penny Dreadful, buradaki ünlü 
karakterleri yeniden kurgulayarak ve kimi zaman onlara başka arka plan öyküleri 
ekleyerek bu figürlere yeniden bakmanın olanaklarını sunmuştur. Şu durumda hedef, 
(1) insanın ölümlü yanını sorguya açan vampir ve kurtadam gibi hibrit bedenleri; 
(2) insanın ölümsüzlük tutkusunu eleştiren ve onu merkezden uzaklaştırarak, Ron 
Broglio’nun ifadesiyle “dünyanın çamurundan kendini sıyırma çabasında kendini 
yasladığı merdiveni ayaklarının altından çekip alıveren” eserleri; (3) uyarlamanın 
kendisinin hibritleştiren yanını düşünmektir. Çalışma, uyarlama sinemasının özellikle 
Gotik türlerde posthüman felsefeyi yansıtma ve örnekleme açısından gücünün 
tartışılmasıyla sonuçlanacaktır. 

Anahtar Kelimeler: Gotik, uyarlama, adaptasyon, posthümanizm, posthüman
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The biopolitical potential of postmodern cinema:
When Baidou and Žižek meet Aloni`s Local Angel

Serban Oana 
PhD., Lecturer, University of Bucharest, Faculty of Philosophy, Executive Director 
CCIIF-The Research Center for the History and Circulation of Philosophical Ideas 

Abstract

The main aim of this lecture is to argue in favor of a biopolitical potential of art. 
The ideational foundation of the biopolitical potential of art is rooted in Foucault’s 
considerations on biopolitics and modern art, albeit the French philosopher has 
never explicitly assumed that an inherent connection between these two is arguable. 
Nevertheless, the spotlight here is on the power of contemporary cinema to provide 
a visual biopolitical critique by prospecting life and examining the authority that 
historical regimes of power, knowledge and processes of subjectivation have on 
shaping binational and transnational identities for individuals, such as the Jewish 
identity that evolved as a puzzle of Israeli and Palestinian coordinates. This paper 
argues in favor of the existence of a biopolitical potential of art in Udi Aloni’s 
cinematic portfolio, mainly focusing on the movies Local Angel and Forgiveness. 
The Spinozist and Benjaminian modern philosophical influences on Aloni’s movies, 
as well as Žižek’s and Badiou’s critiques on the aesthetic trajectories of the artist’s 
movies, are explored in order to highlight the character of the biopolitical art, 
which can be reduced to the following core concepts: radical grace, topological gap, 
new identity, new place, forgiveness, normalization (of behavior) and normal life 
standards.

Keywords: Biopolitics, Film, Forgiveness, Power, Knowledge 
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Embodying The Absurd in Aleksei German’s
Hard To Be A God

Tober Corrigan 
Independent Scholar 

Abstract 

In Albert Camus’ essay “An Absurd Reasoning” he compares the purest form 
of phenomenology, meaning for him a phenomenology denuded of a metaphysic, 
to “the projector that suddenly focuses on an image.” Only, “there is no scenario, 
but a successive and incoherent illustration.” Surprisingly this is the only mention 
of cinema in the entirety of Camus’ Absurd essays. Meanwhile stage dramas and 
literature of the Camus-ian Absurd get entire chapters devoted to explicating the 
overlap. 

Using this notable gap as my launching point, my paper will show how Aleksei 
German’s final, posthumous work, Hard To Be A God, fulfills the task of an Absurd 
cinema as well as a narrative feature-length film, with all of its inherent constraints, 
can.

I will do this on two levels. First, I will show how the “protagonist” of Hard 
To Be A God, Don Rumata, maps onto the archetypal Don Juan, whom Camus 
considers the classical Absurd character. Second, I will show how the film’s form 
itself (particularly the unprivileged eye of its roving camera, the aura of ambivalence 
that makes up every character’s interaction with the environment and each other, 
and the screenplay’s defiance of traditional narratological teleology) illustrates the 
Absurd as a kind of continual duty to live in a “succession of presents” and revolt 
against any grasping beyond it.

This paper’s function in film and philosophy scholarship will be to show cinema’s 
unique power to get the audience experientially closer to the Absurd than any art 
form previously could. By extension, this will argue for cinema’s ability to boldly 
embody the thought behind a given philosophy in a way that’s discerned through 
aesthetic experience rather than merely thematic content or plot development. 

Keywords: Camus, phenomenology, Absurd, cinema, philosophy 
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Narrative analysis of the film
“In the mood for love” - Wong Kar-wai

Кaterina Koteska 
Ss. Cyril and Methodius University – Skopje 

Abstract 

The subject of analysis of this paper is the film “In the mood for love” by the 
Chinese director Wong Kar-Wai. In the film, we follow the characters as they go 
about their daily activities, in a narrative that appears to be random, showing 
nothing more than ordinary people in everyday life. But if we look closely, we will 
find that there is a lot of manipulation and this film is an example of transparency 
and self-awareness in the narration. Relying on the knowledge of narratology we 
will analyze the film and try to give an appropriate interpretation. The goal of this 
interdisciplinary analysis is a deeper understanding of the film, focusing on its 
narrative complexity. The main aspects that will be explored will be: the placement 
of the camera, games with time, light, space, music and conflicts that the characters 
had. The research relies on the views of several theorists and film critics who have 
written about this, mainly Gerard Genet and David Bordwell.

Keywords: film, narratology, In the mood for love, Chinese cinema, Gerard Genet, 
David Bordwell.
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Sinema ve Eğitim Felsefesi: “Bankacı Eğitim Modeli”ne
3 Idiots Filmi Üzerinden Eleştirel Bir Bakış

Ayşe Çiğdem Kocaman 
Dr. Öğr. Üyesi, İstanbul Nişantaşı Üniversitesi 

Özet
“(..) 1978’de, akşam 5.15’te doğmuşum. Saat 5.16’da, babam ilân etmişti: 

‘Oğlum mühendis olacak.’ Ve kaderim belli olmuştu. 
Ne olmak istediğimi kimse sormadı.”

Varolduğu andan itibaren kendini kitlesel bir sanat formu olarak ortaya koyan 
ve kültür aktarımında önemli bir rol üstlenen sinema, aynı zamanda içinde zengin 
görsel, işitsel unsurlar barındıran en etkili eğitim araçlarından birisidir. Sinema filmleri 
bazen bir eğitim yöntemi olarak işlev görürken bazen de doğrudan eğitimin kendisine 
yönelmektedir. Bu bağlamda eğitimin neliğini, amacını konu edinen, eğitimi bileşenleriyle 
(okul, eğitim-öğretim metodları, müfredat, öğretmen-öğrenci-veli) birlikte mercek altına 
alarak eğitim sistemindeki sorunlara odaklanan pek çok filmden söz etmek mümkündür. 
Ancak yönetmenliğini Rajkumar Hirani’nin yaptığı 3 Idiots (2009) filmi, eleştirel eğitim 
felsefesinin (eleştirel pedagojinin) temel argümanlarına dikkat çekmesi bakımından 
eğitim temalı filmler arasında ayrı bir öneme sahiptir. Esin kaynağını Marksist eğitim 
kuramının yanı sıra Frankfurt Okulu’nun eleştirel teorisinden alan eleştirel pedagoji, 
büyük ölçüde Paulo Freire’nin 1960’lardaki düşünce ve pratiklerine dayanan bir eğitim 
yaklaşımıdır. Eleştirel pedagojinin ana amacı, eğiten ve eğitilen arasındaki her türlü 
hiyerarşik ilişkiyi ortadan kaldırmaktır. Baskı ve otoriteye dayalı toplum yapısıyla örtüşen 
geleneksel eğitimi “bankacı eğitim modeli” olarak nitelendirerek eleştiren Freire, eğitimi 
insanî gelişimin, sosyal adaletin ve eşitliğin bir parçası, bir özgürleşme pratiği olarak 
görmektedir. Bankacı eğitim modelinin, itaati içselleştirdiğini, bireyin yaratıcı, eleştirel 
düşünme becerisi edinmesini engellediğini düşünen Freire’ye göre, öğrencinin “yatırım 
nesnesi”, öğretmenin ise “yatırımcı” konumunda olduğu bu modelde, diyalogdan ziyade 
tek yanlı bir dayatma söz konusudur. Bankacı eğitim modeli, eğitimi bir tahakküm aracı 
haline getirerek bireyi kendine ve içinde yaşadığı dünyaya yabancılaştırmakta, bir sessizlik 
kültürü inşa etmektedir. 3 Idiots filmi ise bankacı eğitim modelinin bireyi kendine nasıl 
yabancılaştırdığını, öğrenciyi dayatılanı olduğu gibi kabul eden, pasif, edilgen bir nesne 
konumuna indirgediğini, adeta bir makineye dönüştürdüğünü yer yer mizah içeren 
öğeler eşliğinde etkili bir dille gözler önüne sermektedir. Böylelikle film, pozitivist-liberal 
mantıkla çalışan ve kapitalist sistemde egemen sınıfın çıkarlarına hizmet eden bireyler 
yetiştirmeyi hedefleyen bankacı eğitim modelini, yansıttığı okul, öğretmen, öğrenci 
ve veli temsilleri üzerinden sorgulatmaktadır. 3 Idiots filminin en önemli ayırt edici 
özelliği, eğitimi kültürel bir sermaye olarak gören anlayışın karşısında konumlanması 
ve buradan hareketle eğitimin ne olduğunu ya da ne olmadığını, insanların ne için 
eğitilmesi gerektiğini eleştirel eğitim felsefesi çerçevesinde yeniden düşünmeye davet 
etmesidir. Bu çalışma, eleştirel pedagoji bağlamında 3 Idiots filminin düşünsel arka 
planını oluşturan bankacı eğitim modelini ve beraberinde getirdiği sorunları, filmde yer 
verilen okul-öğretmen-öğrenci temsilleri doğrultusunda ele almayı amaçlamaktadır. 
Çalışmada, ezbere dayalı, düzçizgisel, aktarmacı ve dikte edici bankacı eğitim modeli 
yerine öğrencinin öğretmenle eşit koşullarda diyaloğa katılmasına, eleştirel bilinç 
kazanmasına, özgürleşmesine olanak sağlayan problem tanımlayıcı eğitimi öne süren 
Freire’nin eğitimin neliğine ilişkin düşünceleri, film üzerinden ortaya konulmaktadır.  

Anahtar Kelimeler: Eğitim, Eleştirel Pedagoji, Bankacı Eğitim, Problem Tanımlayıcı Eğitim, 3 Idiots. 
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Kaspar Hauser Vakası Merkezli Olarak Epistemolojiden
Psikolojiye Bilgi Sorunsalı Üzerine

Hamdi Korkman 
Doç. Dr., Afyon Kocatepe Üniversitesi 

İhsan Koluaçık
Dr. Öğr. Üyesi, Tekirdağ Üniversitesi 

Özet

19.yy’ın ilk yarısında Almanya Nuremberg’de 16 yaşlarında bir gencin bulunması 
ile başlayan ve gencin incelenmeye alınması ile tarihe Kaspar Hauser vakası olarak 
giren olay, bu çalışmanın konusunu teşkil etmektedir. Çocuk ihmal ve istismarı ile 
ilgili olarak tarihteki en bilinen vakalardan biridir bu vaka. Kaspar Hauser’in 16 
yaşına kadar karanlık bir hücrede sol ayağından zincirlenerek sadece ekmek ve su 
ile beslendiği düşünülmektedir. Bu nedenle Kaspar Hauser, yaşının çok çok altında 
bilişsel ve yaşamsal becerilere sahiptir. Kaspar Hauser ile ilgili olarak yapılan gözlemler 
ve elde edilen bulgular, felsefede epistemolojinin incelediği; bilginin ‘ne’liği ve 
‘nasıl’lığı, kökeni ve mahiyeti konusunda başlayan ve sonra psikolojinin de temel 
tartışmalarından biri olan bilgi problemi ile ilgili ilginç ve önemli ipuçları vermektedir. 
Bu bağlamda, bilginin biricik kaynağının deneyim olduğunu savunan ampirizm ve 
deneyimlerin yanıltıcı olduğunu, bilginin ancak akıl ile elde edilebileceğini savunan 
rasyonalizm çerçevesinde, Werner Herzog’ın yönetmenliğini yaptığı 1974 yapımı 
Kaspar Hauser vakası üzerine yapılmış; “Herkes Kendi İçin Yaşar ve Tanrı Herkese 
Karşıdır (Jeder für Sich und Gott gegen Alle, Werner Herzog, 1974)” filmini merkeze 
alarak Kaspar Hauser vakası bu çalışmada ele alınacaktır.

Anahtar Kelimeler: Kaspar Hauser Vakası, Çocuk İhmali, Çocuk İstismarı, Epistemoloji, 
Psikoloji 
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Journal D’un Curé De Campagne (1951) Filmi Işığında
Fedakarlık Ediminin İncelenmesi

Merve Cura
Uzman Doktor, Çocuk ve Ergen Psikiyatristi - Ankara Etlik Şehir Hastanesi 

Özet

Fedakarlık  hem bireysel hem de toplumsal çıkarın aleyhine görünen bir eylem 
olmasına rağmen nasıl olup  da yaşamın yaygın bir fenomeni olduğu konusu siyaset 
ve toplum bilimciler açısından açıklanması gereken bir problem olarak varlığını 
sürdürmüştür. Fedakarlık üzerine çalışan düşünürlerin çoğu bu temel sorunu, 
fedakarlığın altında yatan bir fayda ile izah etmeye çalışmış ve çoğunlukla fedakarlığı 
toplumsal bağların kurucu biçimi olarak tariflemiştir (1). Bu gibi görüşler fedakarlığı 
görünenin aksi yönde çıkarcı davranış bölgesi içinde tutmaktadır. Fakat ilişki 
kurmak için salt sözleşmeler yapmak yerine fedakarlıkta bulunma olgusu fedakarlık 
olgusunun içinde örtük bulunan aşırılığı açıklayamamaktadır. 

Fedakarlığın önemli düşünürlerinden Bataille ise diğerlerinden farklı 
olarak fedakarlık fenomenini bir araca ve faydaya indirgemeden kendi uğruna 
gerçekleştirilen bir edim olarak incelemiştir. Bataille’a göre genel bir büyümeden 
söz etmek mümkün  değildir; tüm enerji formları lüks bir şekilde israf edilmektedir. 
Varoluşun temel amacı da bu aşırılığın ortadan kaldırılmasıdır. Bu armağan ederek, 
feda ederek yahut düpedüz yok ederek de olabilir (2). Psikanalitik düşünce ise 
Bataille ile aynı sonuca farklı bir düşünce patikasını izleyerek ulaşır. Psikanaliz feda 
etmeye yönelik güdüyü, özneyi kuran ve toplumsal düzene girişle tekrar edilen ilksel 
kayıpla ilişkilendirir. Kurbanlar lütuf kazanma veya kötülüğü savuşturma niyetini dile 
getirseler de bilinçdışı işleyişleri yalnızca fedakârlığın kendisini gerçekleştirmektir. 

Modern dini pratikler çoğunlukla insan veya hayvan kurban etme gibi geçmiş 
eğilimlerinden uzaklaşmış olsa da toplumsal fedakârlığın gerçekleştiği başlıca 
alanların en güçlü temsilcilerinden olmayı sürdürmektedir. Journal d’un curé de 
campagne (Bir Taşra Papazının Güncesi) filmi dinin içinde barındırdığı bu fedakârlık 
kavramını önemli bir tema olarak takip edebildiğimiz modern sanatsal bir örnektir. 
Katolik inancının da merkezinde yer alan kutsal fedakarlık konusu, Hristiyan Mesih’in 
kendi hayatını insanlık için feda etmesini hatırlatan bir figür olarak genç papazın 
tutumlarında işlenmiştir. Bu çalışmada ise Journal d’un curé de campagne izinde 
filmin baş karakteri olan genç papazın eylemleri ve bunlara sebep olan ruhsal 
dinamikleri Bataille ve Freud’un fedakarlık fenomeninin içkin doğasını açıklayan 
kavramları ile takip edilmiştir.

Anahtar Kelimeler: Bataille, Bresson, din, fedakarlık, Freud, psikanaliz 
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Baudrillard’ın Simülasyon Teorisi Bağlamında The Irishman’de
“Gençliğin” Yeniden Üretimi

Barışkan Ünal 
Dr., Bağımsız 

Özet 
The Irishman’de (Martin Scorsese, 2019) oyuncular Robert De Niro, Al Pacino ve Joe 

Pesci, karakterlerin gençlik yıllarını teknoloji yardımıyla bizzat kendileri canlandırdılar. 
Genellikle bu tür durumlarda genç oyuncuların kullanılması benimsenirken, yaşlı 
oyuncunun teknoloji yardımıyla gençleştirilmesi ilk kez gerçekleşmektedir. Başka bir 
değişle teknoloji “gençlik” üretmektedir. Oyuncunun bedeni sanal ortamda yeniden 
üretilirken dolaşıma sokulan “genç” bedenlerin/yüzlerin gerçekliği ise tartışılmalıdır. 
Beden gençleştirilebilir mi? Yüzün gençleştirilmesi yeterli midir? Araştırmanının 
amacı bu durumu Baudrillard’ın Simülasyon Teorisi bağlamında tartışmaktır. 

	 J. Baudrillard’a göre teknolojinin ve kitle iletişim araçlarının merkezi 
rol üstlendiği simülasyon evreninde, teknoloji aracılığıyla tekrar tekrar üretimle 
gerçekle sanalın harmanlandığı hiper-gerçeklik oluşmaktadır. Filmde sahnelerin üç 
kafalı kameralarla kaydedilmesi ve yüzlerin CGI teknolojisiyle gençleştirilmesiyle 
oyuncuların gençlik yılları yaratılsa da bu dönüştürülen yüzler, gerçekteki gençlikleri 
değil yaşlılıklarının genç “simüle” versiyonlarıdır. Dolayısıyla yeni teknoloji 
Baudrillard’ın deyimiyle “bir varlıkla çeşitli görünümleri; gerçekle gerçek kavramına 
özgü bir ayna/yansıma”yı ortadan kaldırmakta, “gerçeğin sonsuz sayıda yeniden 
üretimi”yle “işlemsel bir gerçek” durumu ortaya çıkarmaktadır. Bu teknolojiyle 
üretilen de yeni hiper-gerçeklik, yeni “hiper-gençlik”, dolayısıyla “dijital insan/
yüz”dür. Bu sanallığın da oyuncunun yüzünü devamlı yeniden üretilen bir metaya 
dönüştürme riski ele alınacaktır. 

Ayrıca, Baudrillard bilgisayar aracılığıyla bestelenen kusursuz müziğin hala müzik 
olup olamayacağını sorgularken, filmde de kırışıklıklar ve sarkan tene sahip yaşlının 
pürüzsüz yüze sahip “genç” olarak yansıtılmasına gerçekten “gençlik” denilebilir mi 
sorusunu ortaya çıkarmaktadır. Nitekim bu teknoloji oyuncuların gençlik yıllarını 
bilen, yaşlılık hallerine alışkın seyirciyi bu simülasyon evrenine girmeye ve bunu 
yeni gerçekçilik olarak kabul etmeye davet eder ama ürettiği “hiper-gençlik” yaşlı 
bedenin oyunculuğuna entegre edildiğinde simülasyonda kırılma yaşanmaktadır. 
De Niro “Bu teknoloji tutarsa bir 30 yıl daha oynayabiliriz” dese de yeni hiper-
gençlik eğreti durmakta, yaşlı oyuncunun beden hareketleri yüzün gençlik imgesine 
yetişememektedir. Bu da üretilen hiper-gençliğin yaşlıyı genç göstermek yerine 
yaşlı oluşunun gerçekliğini katlanarak vurgulamaktadır. Araştırmada, bedenin hiper-
gençliği ile gerçekteki yaşlı halinin çatışması sahneler üzerinden de ele alınacaktır. 

Baudrillard gerçekliğin, “doğal avcılarından kurtarılmış bir hayvan türünün 
çoğalması gibi yaygınlaşmasını” gerçek felaket olarak nitelendirirken, sinemada 
oyuncuların yeni versiyonlarını yaratmak gerek film endüstrisinin gerek oyuncuların 
geleceği açısından soru işaretleri doğurmaktadır. O nedenle film endüstrisinde ilk 
kez kullanılan bu tekniğin tartışılmasının önemli olduğu ve alana katkı sağlayacağı 
düşünülmektedir. 

Anahtar Kelimeler: The Irishman, Simülasyon Teorisi, Baudrillard, hiper-gençlik, oyunculuk 
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Gerçeklik Etkisi Olarak Barbie İmgesi ve Barbie (2023)
Filminde İçkin Tersine Çevirme

Damla Pirli 
Doktora Öğrencisi, Ege Üniversitesi Sosyal Bilimler Enstitüsü Radyo,
Televizyon ve Sinema Anabilim Dalı 

Özet

Bu çalışmada Barbie (2023) filmi anlatısı, Roland Barthes’ın gerçeklik etkisi 
kavramı kapsamında ele alınmaktadır. Çalışmada Barthes’ın gerçeklik etkisine 
ilişkin analizi kullanılarak filmdeki anlatı düzeylerine odaklanılmaktadır. Filmdeki 
karakterler, mekânlar ve eşyalar anlatı düzeyinde irdelenmektedir. Buna göre filmdeki 
anlatı düzeylerinin Barbie imgesine yönelik gerçek ve ideal anlatıları aktardığı kabul 
edilmektedir. Barbie imgesine yönelik gerçek anlatılar, oyuncak bebeğin üretim 
kökenleriyle ilgili bilgileri içermektedir. İdeal anlatılar ise, Barbie’nin, kültürel 
geçerliliğinin ne şekilde kurgulandığına dayalı çıkarımları yansıtmaktadır. Barbie 
bedeninin, küresel medya tarafından ideal olarak doğallaştırılması, ideal anlatılara 
örnektir. Barbie imgesinin ideal anlatılarıyla bağlantılı araştırmalarda genellikle bu 
fenomenin; beyaz, zayıf, narin, heteronormatif güzellik standardını pekiştiren biçimsel 
tekdüzeliğe işaret ettiği iddia edilmektedir. Bu araştırmalarda Barbie’nin, statik bir 
cinsiyet fikrini ektiği ve kadınlığın ne olması gerektiğine dair temel bir temayı ifade 
etmeye devam ettiği ileri sürülmektedir. Buna karşıt Barbie filminde, dişil öznenin 
kültürel varlığını inşa eden üretici mekanizmaların sorgulandığı görülmektedir. Film 
anlatısında Barbie, diğer karakterlerle eşdeğer gösterge olarak yer almaktadır. Ancak 
karakterin insan-öznenin gündelik yaşamının gerçek olayı haline gelmesi, içkin tersine 
çevirme olarak değerlendirilebilir. Bu tersine dönüş, anlam ve etkilerdeki ani değişim 
anına atıfta bulunmaktadır. Bu kapsamda, özne ve nesne arasındaki belirgin çizginin 
bulanıklaştırılarak yeni bir gerçeklik etkisi kurgulandığı ortaya atılmaktadır. Barbie 
imgesi, kendini farklı şekillerde gerçekleştirmeye ve yenilemeye devam edeceğini 
aktarırken dişil öznelliğin ideal olarak doğallaştırılmasına meydan okuyabilecek 
kültürel yaygınlığın da film anlatısı aracılığıyla pekiştirildiği sonucuna ulaşılmaktadır. 
‘Mise en abyme’ anlatım tarzıyla yapılandırılan film anlatısı açısından gerçeklik 
etkisinin; renkler, giysiler, aksesuarlar, dekorlar ve mekânlarla desteklendiği 
savunulmaktadır. 

Anahtar Kelimeler: gerçeklik etkisi, Barbie imgesi, anlatıbilim 
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Fire of Love (Tehlikeli Ateş, 2022) ile The Fire Within: A Requiem for
Katia and Maurice Krafft (2022) Belgesellerinin Werner Herzog’un

“The Ecstatic Truth” Kavramı Çerçevesinde Karşılaştırılması

Ertan Tunç 
Doktora Öğrencisi, Maltepe Üniversitesi 

Özet 

Hayatlarını yanardağları araştırmaya adayan ve bu uğurda ölen iki Fransız bilim 
insanının, Katia ve Maurice Krafft’ın, arkalarında bıraktıkları yüzlerce saatlik arşiv 
görüntüsünden üretilen iki belgesel aynı yıl seyirciyle buluştu: Sara Dosa’dan Fire 
of Love (Tehlikeli Ateş, 2022) ve Werner Herzog’dan The Fire Within: A Requiem 
for Katia and Maurice Krafft (2022). Eleştirmenlerden tam not alan, seyircinin de 
ilgisine mazhar olan bu iki başarılı belgesel, tümüyle aynı arşiv görüntülerinden 
beslenmelerine ve çok sayıda sahnesi birebir aynı olmasına rağmen bu iki bilim 
insanının mirasına bambaşka gözlerle bakmamıza yol açtı. Sara Dosa’nın Fire of 
Love’ı Katia, Maurice Krafft ve yanardağlar arasındaki ilişkiyi sonu felaketle biten 
bir tür üçlü aşk ilişkisi olarak el almayı tercih ederken, Werner Herzog’un The Fire 
Within: A Requiem for Katia and Maurice Krafft’ı bu iki bilim insanını, kariyerlerinin 
belirli bir noktasından itibaren sinemasal hakikati ortaya çıkaran büyük sinemacılar 
olarak selamlamamız gerektiğini öne süren çok daha radikal bir yaklaşıma sahiptir.

Bu çalışma, Werner Herzog’un sinema felsefesinin bel kemiğini teşkil eden 
“The Ecstatic Truth” (Esrik Hakikat) kavramı çerçevesinde Fire of Love (2022) ile 
The Fire Within: A Requiem for Katia and Maurice Krafft (2022) belgesellerinin bir 
karşılaştırmasını yapmaktadır. Bu analiz sonucunda The Fire Within: A Requiem for 
Katia and Maurice Krafft’ın Fire of Love’a kıyasla hangi bakımdan daha etkili ve üstün 
bir yapım olduğu ortaya konmaya çalışılacaktır. 

Anahtar Kelimeler: Werner Herzog, ecstatic truth, The Fire Within, Fire of Love 
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Film Festivalleri ve İdeoloji:
Antalya Altın Portakal Film Festivali Örneği

Hakan Erkılıç 
Doç., Mersin Üniversitesi 

Özet
Sinema ve medya çalışmalarının bir alt alanı olarak festivaller, film yapımı, 

finansmanı ve dağıtımının müzakere edildiği ağlar oluşturur (Valck, 2007). Bu 
kapsamda film festivalleri farklı bağlamlarda tartışılmaktadır: yetenek keşfi 
(Elsaesser, 2005), filmler ve festivaller arasındaki simbiyotik ilişki ve sanat sinemasının 
ekonomisinin festivallere bağımlı olması (Valck,20220), festival döngüsü (Iordanova, 
2009), bağımsız sinema/sanat filminin şekillenmesinde ve finanse edilmesinde 
yapımcı olarak festivaller (Ostroswka, 2010; Loist, 2011;Valck, 2017), sinema kanonu 
oluşturma (Czach, 2004; Vallejo, 2020), festival filmi  (Falicov, 2016), kültürel aracılar 
olarak festivaller (Ahn, 2012), kamusallık ve festival imajı (Stringer, 2001) gibi.  Bu 
bildiri, bu yıl altmışıncı yılını kutlayan Antalya Altın Portakal Film Festivalini (AAPFF) 
bir aygıt (Wong, 2011) olarak konumlandırarak festivalin tarihsel olarak yapısal 
değişimlerinin ideolojik çözümlemesini yapmayı amaçlamaktadır.  Antalya Altın 
Portakal Film Festivali neo-liberal yaklaşım (Varlı Görk, 2010) ve kimlik savrulması 
(Sözen, 2022) bağlamlarında eleştirilmiştir. Türkiye’nin en eski ve sektörel anlamda 
en önemli festivali olan Antalya Altın Portakal Film Festivali, farklı dönemlerde 
yapısal olarak büyük değişimler geçirmiştir.  Ancak buna karşın kurumsallaştığını 
söylemek mümkün değildir.  Ulusal yarışma karakteri hep başat olan festival, 
Belediye başkanlarının tutumlarından ve güncel siyasetten çok etkilenmiştir. Bunun 
sonucu olarak da birbirinden farklı politikalar izlenmiştir (daha genel bir ifade ile 
politikasızlık). Belediye yönetimlerine bağlı olarak gelişen festival, Uluslararası Film 
Yapımcıları Dernekleri Federasyonu (FIAPF) tarafından B kategorisinde akredite 
edilmesine karşın özerk yapıya bir türlü kavuşamamıştır. Bu nedenle güncel 
siyasetin gölgesi hep festival üzerinde olmuştur: yönetim değişiklikleri, festivalin 
adının değişmesi, ödül heykelciği değişimleri, ulusal yarışmanın iptali, uluslararası 
“Cannes” olma iddiası, öze dönüş gibi…. Bu çerçevede bildiri, ideolojik çözümleme 
bağlamında AAPFF’nin “retorik işleyişinde ima edilen anlam yapılarını” (Rachel, 
2022) sorgulamaktadır. Bu kapsamda ideolojiyi Williams’ın (1990) “anlam ve 
düşünce üretiminin genel süreci” olarak ele alırken, Yeni Lacancı ideoloji eleştirisi 
çerçevesinde Zizek’in çalışmalarından (2002;2011) yararlanacaktır. Bildiri, Rachel’in 
(2019; 2022) çalışmalarından hareket ederken, bu çalışmadan farklı olarak 
bağlamsal yaklaşım (Turner, 1988) temeli üzerine ideolojik çözümlemeyi inşa 
edecektir. Bildiride, devam etmekte olan 121K234 nolu TÜBİTAK 1001 Türkiye’de 
Film Festivalleri: Yapısı, Ekonomisi, İşleyişi, Seyirci Profili (Antalya, Adana, İstanbul, 
Ankara Film Festivalleri Örneği) adlı projenin ön bulguları ve veri setinden de 
yararlanacaktır.

Anahtar Kelimeler:Film festivalleri; ideoloji, Altın Portakal; bağlamsal yaklaşım, öze dönüş 
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Festival Seyircisi Kimdir?:
Antalya, Adana, İstanbul ve Ankara FF Örneği

Senem Ayşe Duruel Erkılıç 
Prof. Dr., Mersin Üniversitesi İletişim Fakültesi Radyo, Sinema ve
Televizyon Bölümü 

Özet
Film festivalleri, geleneksel ticari dağıtıma alternatif oluşturur ve sinefil 

topluluklar arasındaki etkileşimleri mümkün kılar (Peranson, 2009). Valck (2005), 
festival sinefilliğini değişen festival ortamında bir dönüşüm (process of translation) 
içinde görür. Dijital platformlar, pandemi gibi etkenler, film festivalleri seyircisini 
de etkilemekte ve çoğullaşan seyir deneyimlerine bağlı olarak dönüştürmektedir. 
Bu bildiri COVID-19 pandemisi, dijital platformlar ve ekonomik krizin etkileri 
karşısında sürekliliğini korumaya çalışan festivalleri yaşatmada seyircinin rolünü 
Türkiye’de Adana, Antalya, İstanbul ve Ankara film festivalleri bağlamında ele 
almayı amaçlamaktadır. Seyircinin festivallerin devamlılığını sağlamadaki rolü kadar, 
festivallerin kendi seyircisini koruma ve genişletmedeki tutumu da önem taşımaktadır. 
Bu bağlamda festivallerin nerede durduğuna ilişkin bir döküm çıkartılacaktır. Daha 
temel olarak ise çalışma, Christie’nin (2012) sinema seyircisi üzerine sorduğu 
soruyu, Türkiye’deki film festivalleri bağlamında yeniden sormaktadır: “Festival 
seyircisi hakkında gerçekten ne biliyoruz?” Bu soru çerçevesinde değişen seyirci 
profilini, seyirci tercihlerini, tutumlarını ve festival sinefillliğini kavramak ve analiz 
etmek amaçlamaktadır. Festivallere göre değişim gösteren seyirci profili ve seyirci 
eğilimleri, çalışma kapsamında karşılaştırmalı olarak ele alınacak ve festivallerin 
karakterlerine göre çeşitlilik gösteren seyircilerin festivalle olan bağlarının 
sürekliliğine odaklanılacaktır. Bildiri, 2021 yılında başlayan ve devam etmekte olan 
Türkiye’de Film Festivalleri adlı projenin ön çıktılarına dayanmaktadır ve projenin 
ekonomi-politik, kültürel çalışmalar, yeni sinema tarihi kesişiminde desenlenen 
karma yöntemi üzerine inşa edilmiştir. Bu kapsamında dört festival (Antalya, Adana, 
İstanbul, Ankara FF) için yapılan seyirci anketleri, katılımcı gözlem ve derinlemesine 
görüşme bulguları bu bildirinin temel dayanaklarını oluşturmaktadır.  Homojen 
olmayan bir seyirci profiline sahip olan festivallerde, üniversite öğrencilerinin, kentli 
orta gelir grubunun ve kadın seyircilerin ağırlıkta olduğu temel tespitlerden biridir.  
Film festivallerini düzenli takip eden kemikleşmiş seyircilerinin (yaşlanmış bir nüfusa 
karşılık gelmektedir) pandemi sonrasında sağlık ve hijyen nedenleri ile festivale 
katılımlarının sınırlı olduğu gözlenmiştir. Festivalleri, COVID-19 pandemisi, dijital 
platformlar ve ekonomik krizin etkilendiği ancak bu dinamiklere karşın seyircinin 
film festivallerine sahip çıktığı ve pandemi sonrası sinema salonlarını doldurduğu 
gözlenmiştir. Festivaller açısından değişim içindeki festival seyircini koruyabilmek 
için seyircinin kim olduğunu kavrayabilmek önemlidir. Bu anlamda devam eden 
projenin ilk bulgularından elde edilen bilimsel sonuçların, hem festival politikalarını 
destekleyecek kuramsal/kavramsal katkılarda bulunması hem de film festivalleri 
çalışmalarına, seyirci perspektifinden bir katkı sunması öngörülmektedir. 

Anahtar Kelimeler: Film festivali, seyirci, sinefili, çoğullaşan seyir deneyimi
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Yaratıcı Endüstriler Söylemi İçinde Film Festivallerinin
Seyircileri ile İlişkileri: Engelsiz Filmler Festivali Örneği

Ersan Ocak 
Dr. Öğr. Üyesi, TED Üniversitesi’nde, Görsel İletişim Tasarımı Bölümü 

Özet

1990’lı yıllardan başlayarak, değişen dünya düzeni içinde, “yaratıcı endüstriler” 
(creative industries) ekonomik alan içinde yükselir. Sinema da yaratıcı endüstrilerin 
önemli bir sektörel bileşeni olarak ele alınır. Aynı yıllarda, yaratıcı endüstriler altında 
yer alan kültür-sanat kurumlarından bazılarının seyirci/ziyaretçi kaybına uğramaya 
başlamalarıysa önemli bir problem olarak görülür. Bu problem A.B.D. ve Birleşik 
Krallık’ta hızla bir çalışma sahası ve araştırma alanı haline gelirken Avrupa ülkeleri 
daha çok 2000’li yıllarda bu problemle ilgilenmeye girişirler (Cuenca-Amigo, M. ve 
Makua, A., 2017). Başlangıçta müzelere yönelik olarak yapılan araştırma ve çalışmalar, 
daha sonra senfoni orkestraları, opera, bale ve tiyatro alanlarına genişletilir. 
Gündeme daha geç gelmekle birlikte günümüzde film festivallerinde de—en 
azından bir kısmı için—seyirci geliştirme çalışmaları ve araştırmalarının yapılmasına 
ihtiyaç olduğu görülmektedir. Bu bildiride, ilk olarak, seyirci geliştirme (audience 
development) literatürünün genel çerçevesi ve yaklaşımı yaratıcı endüstriler bakış 
açısından yeniden ortaya konacaktır. Bu alanda üretilmiş temel kavramlar tartışmaya 
açılacaktır. Bugün Türkiye’de büyük kentlerde, o kentin adıyla yapılagelen (İstanbul, 
Ankara, Antalya, Adana, Malatya Film Festival’leri) büyük ölçekli festivallerden çok, 
farklı nitelikleriyle birbirlerinden ayrılan görece küçük ölçekli film festivallerinin bir 
kısmı seyirci sayısında azalma ve/ya da sadık seyircisinin yaşlanması problemini daha 
fazla hissediyor. Bu bildiride ikinci adım olarak, seyirci geliştirme ihtiyacını derinden 
hisseden görece küçük ölçekli film festivallerinden biri olarak Engelsiz Filmler Festivali 
ele alınacak, ilk adımda ele alınan temel kavramlar bu film festivali bağlamında 
yeniden gözden geçirilecektir. Bu bildirinin amacı, bir yandan yaratıcı endüstriler 
söylemi içinden seyirci geliştirme literatürünü Engelsiz Filmler Festivali bağlamında 
eleştirel biçimde yeniden gözden geçirirken, diğer yandan Engelsiz Filmler Festivali 
için seyirci geliştirme stratejisinin temel çerçevesini tartışmaya açmaktır.

Anahtar Kelimeler: Yaratıcı endüstriler, yaratıcılık, film festivali, seyirci geliştirme, 
Engelsiz Filmler Festivali



39

Film Festivallerinde Jüri Ne Dağıtır

Kurtuluş Özgen 
Doç., Ankara Hacı Bayram Veli Üniversitesi, Güzel Sanatlar Fakültesi, 
Fotoğraf ve Video Bölümü 

Özet 

“Jüri adalet dağıtmaz, beğeni dağıtır”

                                     Hasan Özgen

Ulusal/Uluslararası film festivallerinde film yapanlar ile jüri arasında hemen her 
zaman adı konulmamış bir gerilim söz konusudur. Film yapanlar için büyük emekler 
vererek ve büyük bedeller ödeyerek ürettikleri film biriciktir. Üzerine titredikleri film 
“daha iyi olma” çabasının nişanıdır, güçleridir. O yüzden hemen “her şeyleri” olan 
biricik filmleri için jüriden temel beklentileri adil olmalarıdır. Yani jürinin “adalet 
dağıtmasıdır.” Bu beklenti jüriyi hâkim pozisyonuna çiviler. “Adalet dağıtmak” fikri 
ilk etapta bilindik olana işaret etse de aslında saçaklanarak yeniye doğru yol alır, 
kalıpların içinde çürümez yani yek tip bir kabuk değildir.  Buradan hareketle felsefi 
ve varoluşsal bir adalet kavramından söz edilebilir. Jürilik kümelenmesi esnek (bu 
esneklik her zaman sağlıklı olmayabilir) bir yapıdır ve jüri adalet dağıtmaz, eğitimli 
(estetik, kuramsal ve edimsel unsurları barındıran) beğeni dağıtır. Bu beğeni 
tartışmaya açık olsa da seçilen jürinin film dünyasının önde gelen ve yetkin (sektör-
akademi) bireylerinden oluşturulduğu ön kabulü söz konusudur. 20 yılı aşan bir film 
yapı(m)cısı ve jüri üyesi olma deneyimi sonucu diyebilirim ki film festivallerindeki 
yarışmalar yapının içinde sıkışmış birer adalet dağıtma mercii değildir, tersine 
yaşamın kendisi gibi, çeşitliliğe sahip, eğilip bükülen yapılardır. Jüriden beklemesi 
gereken ise bir hâkim gibi yargıya varması değil, sanat/düşünce üreten film yapanın 
yolunu açmak olmalıdır. Bu bildiride, film yapan ile jüri arasındaki dikotomik ilişki ve 
beklentiler arasındaki çelişkili yapı tartışmaya açılacaktır.

Anahtar Kelimeler: Sinema, Film Festivali, Film Yapan, Jüri, Adalet 
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Film Türleri ve İzleyici Sınıflandırmasının Evrimi: Konvansiyonel
Sinemadan Dijital Platformlara Karşılaştırmalı Bir Analiz

M. Talha Altınkaya
Dr. Öğr. Üyesi, Dokuz Eylül Üniversitesi 

Özet
Bu çalışmada konvansiyonel sinema endüstrisi ile dijital platformlar arasındaki 

farklar karşılaştırılarak, türlerin ve seyirci sınıflandırmasının film endüstrisi 
ile tüketicileri arasındaki ilişki üzerindeki etkileri incelenmektedir. Adorno ve 
Horkheimer’ın “kültür endüstrisinin içerisinde nitelik olarak gözüken farklılıkların 
aslında ürünler yerine tüketicileri sınıflandırdığı, A ve B filmlerinin, dergilerin, farklı 
türdeki öykülerin tüketicileri sınıflandırmanın da ötesinde onların arzularını kayıt 
altına aldığı” tartışmasından ilham alarak, film türlerinin ve izleyici sınıflandırmasının 
dijital platformlarla zaman içinde nasıl geliştiği ve izleyicinin sinema deneyimini nasıl 
etkilediği değerlendirilmektedir.

2000’li yılların başlarına kadar sinema endüstrisi filmleri kategorize etme ve 
izleyici tercihlerini yönlendirme aracı olarak büyük ölçüde türleri kullanır. Komedi, 
aksiyon, dram, korku, western gibi türler, Hollywood’un yapımlarını belirli izleyici 
segmentlerine uyarlaması için temel araçlar olarak işlev görür. Bu sınıflandırma 
yaklaşımı, endüstrinin çeşitli tüketici tercihlerini karşılamasını ve gişe başarısını en üst 
düzeye çıkarmasını sağlar. İzleyiciler her film türü altında farklı şekillerde belirlenmiş 
olan formüllere alışır ve bu durum izleyicilerin film tercihlerinde onlara bir düzeyde 
öngörülebilirlik ve aşinalık sağlar. 2010’lu yıllarla birlikte Netflix’in öncülük ettiği 
dijital platformların ortaya çıkışı, kitle sınıflandırmasının tabiatını önemli ölçüde 
değiştirir. Dijital platformlarla birçok içeriğe aynı anda (mekansal ve ontolojik olarak) 
erişme kolaylığı, geleneksel film türleri arasındaki sınırları bulanıklaştırır. Dijital 
platformlar, yalnızca sabitleşmiş tür sınıflandırmalarına yaslanmak yerine, içerik 
önerilerini kişiselleştirmek için gelişmiş algoritmalardan ve kullanıcı verilerinden 
yararlanır. Bu veri odaklı yaklaşım, platformların tüketicileri yalnızca önceden 
tanımlanmış türlere göre değil, bireysel tercihlerine ve izleme alışkanlıklarına göre 
sınıflandırmasına olanak tanıyarak daha özel ve sürükleyici bir sinema deneyimi yaratır. 
Dahası bu platformlar seyirciyle geliştirdiği bu yeni ilişkiyi farklı anlatılara, yeni bakış 
açılarına, niş türlerin ve bağımsız içeriklerin ortaya çıkmasına kaynak olarak göstererek 
seyircinin filmle ve yönetmenle ilişkisinin kökten ve pozitif şekilde değiştiğini ileri 
sürer. Klasikleşmiş film türlerine güvenmek yerine bireysel tercihlerden (teknoloji 
ve veri analizinden) faydalanarak seyirci ile dinamik bir ilişki içerisinde olduğunu ve 
seyircinin film izleme deneyimine aktif katılımını teşvik ettiğini iddia eder. Gelgelelim 
bu yaklaşım Adorno ve Horkheimer’ın belirttiği gibi, bu platformların seyircinin 
arzularını daha ayrıntılı bir şekilde kayıt altına aldığı tartışmalarını ıskalar. Seyirci 
ile kurulan bu yeni ilişki onları aktifleştirmek yerine pasifleştirmeye, anlamlı veriler 
olarak değerlendirmeye ve olası yeni tür ve sınıflandırmalar için seyircilerin birer 
pazarlama nesnesine dönüşmesine kaynaklık eder.

Anahtar Kelimeler: Dijital Platformlar, Netflix, Sinema, Kültür Endüstrisi, Film Türleri
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Kültür Endüstrisi ve Sinema

Mehmet Şirin Çağmar
Dr. Öğr. Üyesi, Şırnak Üniversitesi, Mantık Anabilim Dalı 

Özet

Bilindiği gibi birçok sinema filmi kendi içerisinde büyük bir felsefi derinlik 
taşımaktadır. Bu derinlik her şeyden önce sinema söz konusu olduğunda onu felsefi 
tartışmaların içerisine çekmekte bizlere büyük bir kolaylık sağlamıştır. Ancak bu 
tartışmalarda Frankfurt Okulu düşünürleri kültür endüstrisiyle birlikte sinemanın 
çeşitli koşullar altında kitleleri belli hegemonik amaçlarla güdülenmesindeki rolüne 
dikkatleri çekmiştir. Ben bu çalışmada sinemanın böylesi bir rol içerisinde bireylerde 
meydana getirdiği bilinç durumunun onların kültür endüstrisiyle ne düzeyde uyum 
sağladığını tartışmaya açacağım. 

Kültür Endüstrisi, önceden belirlenmiş belli amaçlar uğruna hegemonik 
sayıklarla bireylerin yaşayış, davranış ve kavrayışlarını yönlendirmeyi kendisine 
amaç edinmektedir.  Bunu bütünüyle önceden hesaplanmış ve planlanmış bir akıl 
çerçevesinde yapan kültür endüstrisi bireylerin tüm yaşamsal olanaklarını kendi 
kontrolü altına almaktadır. Ancak böylesi bir durumun dayatılmasında toplumsal 
alandaki tüm koşulları kendi amaçları için bir enstrüman olarak kullanılmaktadır. 
Şüphesiz ki sinema da bundan muaf değildir. Kitlelere ulaşmanın en kolay 
yönlerinden biri olarak kabul edebileceğimiz sinemanın da kültür endüstrisinin 
“yüce amaçları”nı yayabilmek için kullanılabilecek en önemli araçlardan bir olarak 
karşımıza çıkmaktadır. 

Sinemada bu amaçların uygulanması temelde kolay değildir. Kültür endüstrisi 
bunun farkında olduğu gibi aynı zamanda bunun çeşitli tekniklerle uygulanması 
gerektiğinin de bilincindedir. Bu teknikler öncelikle bireyi sinemadaki oyuncudan 
dekora kadar tüm unsurlarla bütünleştirmeyi sağlamaktadır. Buradaki bütünleşme 
bireyin doğrudan sinema gösterilen gerçeklikle kendi yaşamını özdeşleştirmesidir. 
İnsanlar doğrudan farketmese de her şey bu unsurların bütünlüğü içerisinde arka 
planda işlenen amaca hizmet etmektedir. Amaçlar burada bir sinema filminin 
izleyicisi üzerindeki etki ile birlikte bireyin kendisini o sanal dünya ile birleştirerek 
bireye yeni bir “toplumsal ve düşünsel hakikat” dayatmaktadır. Bireyler kendilerini 
bu “hakikat” içerisinde isteseler de istemeseler de var etmek zorunda bırakılıyor. 

Ben tüm bu amaçların sağlanabilmesinin en nihayetinde kültür endüstrisinin 
mantıksal bir genelliği sağlanmasıyla mümkün olduğunu özdeşlik kavramı bağlamında 
bu çalışmada göstermeye çalışacağım. 

Anahtar Kelimeler: Kültür Endüstrisi, Sinema, Mantıksal Genellik, Özdeşlik 
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Godard ve bir anti-film örneği olarak Sinemanın Tarih(ler)i

Nihat Nuyan 
Doktora Öğrencisi, Marmara Üniversitesi Medya Ekonomisi ve 
İşletmeciliği 

Özet

Bu çalışma ile, Alphaville (1965) filminden itibaren sineması kurgusal bir öykü 
anlatısının dışında video, resim, müzik ve şiir kolajlarıyla yeni bir forma bürünen 
Jean-Luc Godard’ın filmlerinin anti-film kavramıyla tartışılıp tartışılamayacağının 
incelenmesi amaçlanmaktadır.

Stephane Zagdanski, Guy  Debord gibi sinema kuramcısı düşünürlerin sinemayı 
Frankfurt Ekolünün Kültür Endüstrisi yaklaşımlarının sunulu bir verisi olarak 
değerlendirerek alternatif bir film ve sanat analizi sunmaları ve anti-film kavramını 
desteklemeleri, Godard’ın Histoire de Cinéma(s) (1988) ve Livre d’ Image (2018) gibi 
filmlerinde bu kavramın çalışıp çalışmadığı düşüncesini ortaya çıkarmaktadır. 

Bu bakımdan yönetmenin 1965 ile 2018 yılları arasında ağırlıklı olarak deneysel 
film türünde sınıflandırılan ve genellikle müzik, resim, şiir ve videolardan meydana 
getirdiği kolajlardan oluşan filmlerinin konvansiyonel sinema, bağımsız sinema ve 
üçüncü sinema adlandırmalarıyla örtüşüp örtüşmediği, Godard sinemasının anti-film 
kavramıyla açıklanmasının mümkün olup olmadığı tartışmaya açılacaktır. Filmlerin 
hazırlanış ve gösterim süreçlerinin politik arka planı ve auteur sinemacı Jean-Luc 
Godard’ın filmler aracılığıyla öne sürdüğü video-felsefe yaklaşımının, bu sunum 
vesilesiyle tartışılması hedeflenmektedir.

Anahtar Kelimeler: godard, anti-film, kolaj, politik film, kültür endüstrisi 
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Godard’ın Huzursuzluğu ve Dijital bir İmaj Antropolojisi

Ahmet Eker 
Dr., Bağımsız 

Özet

İnsan varoluşunun temel niteliği bugün geçmişte olmadığı kadar teknolojinin 
biçimlendirdiği tecrübelerle şekillenen, imaj ve imgelemin iç içe geçtiği bir yaşantı 
dünyasına işaret etmektedir. Godard’ın sinema anlayışı bu yaşantı dünyasında imaj 
ve insan varoluşuna içkin bir diyalog imkanını soruşturmak, bu diyalog olanağını 
tahrip eden olayları radikal biçimde “görülebilir olan”ın odağına yerleştirerek bir 
imaj ontolojisi inşa etmektir. Bu doğrultuda Dile Veda (2014) ile İmgeler ve Sözcükler 
(2018) adlı filmler önemli birer sinematografik örneği oluşturmaktadır. Bu çalışmada 
her iki film birbirinin devamı niteliğinde ele alınarak, Godard’ın teknolojinin 
gittikçe kolonyalize ettiği bir görme dünyasının merkezinde yer alan dil, imge ve 
sözcüklere ilişkin bir imaj ontolojisi yaratma niyeti irdelenecektir. Nitekim her iki 
filminde de Godard’ın bir tür uyumsuzluğu yani insanı saran çevre ile bu çevrede 
yaşananlar arasında temel bir uyumsuzluğu konu alan bir alacakaranlığı imajların 
konusu haline getirdiğini ileri süreceğim. Yaşantı dünyasında insan tecrübesinin 
fragmente dokusunu zaman, mekân ve anlam çerçevesinde irdeleyen Godard’ın 
teknolojik bir kompozisyonla imaj/imge ontolojisi oluşturduğunu savunuyorum. Zira 
Godard’ın perspektifinde imajların insan varoluşuna içkin bir diyalogu ifade ettiği 
düşünüldüğünde Dile Veda ile İmgeler ve Sözcükler adlı filmler dijital algoritmalar ve 
dataların birbiriyle konuşmasının sömürgeleştirdiği; fakat dilin, sözcüklerin ve insan 
iletişiminin gittikçe tahrip edildiği bir deneyim dünyasını anlatmaktadır. Godard 
böylece sinemanın geçmiş önemli filmlerinden fragmanları ve resimleri bir araya 
getiren, kesen ve ardından dijital olarak ağartan, silikleştiren, değiştiren bir kolaj ağı 
yaratmaktadır. Kurgu ve gerçek ayrımının yapısökümünü ifade eden bu perspektif, 
bir tür lirik ağıt ve bir dünya sonu tınısını ifade ederken, sinematografik imajın da 
bir yansıtma ya da vekalet olmadığını aksine tam da gerçeğin kendisi olduğunu ifade 
etmektedir. Bu çerçevede şekillenen Godard’ın imaj/hareket ontolojisinde zaman, 
mekân ve anlamın bulunduğu yer; gerçek-kurgu ya da imaj-gerçeklik arasında düalist 
bakışın askıya alınarak yapısökümüne uğratıldığı sinema imajının mekân-zamansal 
anıdır. Dahası Godard bu filmlerde seçilen imajlar ve fragmanlar ile geçmişin gittikçe 
soluklaşması karşısında hafızanın yeniden ileri sürülerek kazanılmasını; imaj-gerçek, 
zaman-anlam-kurgu ile bir tür sinematografik imaj labirenti inşa etmektedir. Bu 
labirentte, insan varoluşu ve çevresinde gerçekleşen olaylar, dijital imge uygarlığı ile 
insan imgelemi arasındaki kesişim çerçevesinde anlam kazanarak yalnızca yansıtmave 
vekalet unsuru olmaktan öte kurucu bir ifade halini alır.

Anahtar Kelimeler: Godard, İmaj Ontolojisi, Dijital İmaj, Teknik ve Teknoloji, Sinema 
Felsefesi 

Sinema ve Edebiyat



Moderatör: Semra Keleş

Sinema ve Edebiyat
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CUMARTESİ
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“Arınma Gecesi” Filmlerini Mikhail Bakhtin’in
“Karnaval Ve Kronotop” Kavramları Zemininde Düşünmek

Tuğçe Karaca Özdemir
Yüksek Lisans Öğrencisi, Ondokuz Mayıs Üniversitesi

Özet

Sinema sanatı kaynak arayışında, görsel ve işitsel sanatlardan beslendiği gibi 
yazılı kaynaklardan da beslenmektedir. Bu noktada edebiyat alanında var olan 
20. Yüzyıl Rus filozofu ve edebiyat teorisyeni Mikhail Bakhtin’in “Karnaval” ve 
“Kronotop” kavramlarının sinema sanatında da kendine yer bulduğu görülmektedir. 
Karnaval kavramı, toplumsal düzenin geçici olarak bozulduğu ve normların dışına 
çıkıldığı zaman ve mekânlarda ortaya çıkan bir fenomendir. Kronotop kavramı ise 
zaman-mekân ilişkisini ifade eden olayın gerçekleştiği fiziksel ve sosyal mekânı bir 
arada ele alır. Bu çalışmada,  Mikhail Bakhtin’in “Karnaval” ve “Kronotop”  kavramları 
kullanılarak The Purge (Arınma Gecesi, James DeMonaco, 2013), The Purge: Anarchy 
(Arınma Gecesi: Anarşi, James DeMonaco, 2014), The Purge: The Election Year 
(Arınma Gecesi: Seçim Yılı, James DeMonaco, 2016), The First Purge (İlk Arınma 
Gecesi, Gerard McMurray, 2018), The Purge: Forever (Arınma Gecesi: Sonsuza 
Dek, Everardo Valerio Gout, 2021), filmlerin karakterlerinin, karnaval atmosferinde 
rollerindeki değişimleri, kimlik kavramıyla ilişkilendirmede ve bu kimliklerin 
toplumsal normlar tarafından nasıl belirlenip karnavalın bu normları geçici olarak 
nasıl bozduğu ve zaman–mekân yapısında ortaya çıkan değişiklikler üzerine felsefi bir 
tartışma zemini oluşturmayı amaçlamaktadır Bakhtin’in teorik çerçevesi bağlamında 
filmlerin içeriğinin derinlemesine anlamak ve anlamlandırmak için Niteliksel film 
analizi yöntemi kullanılmaktadır. 

Anahtar Kelimeler: Mikhail Bakhtin, Karnaval, Kronotop, sinema, Arınma Gecesi 
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Andre Gide’in Erken Anlatı (Mise En Abyme) Kavramının Sinemadaki
Olanakları Açısından Bergman Adası’nı Değerlendirmek

Erke Kesova 
Arş. Gör. Marmara Üniversitesi 

Özet

Sanatın özünde doğayı/hayatı/insanı yansıtmaktan öte bir insan kurgusu olduğunu 
19.yüzyılın sonunda yazmaya başladığı eserleriyle birlikte ifşa eden isimlerden biri de 
yazar Andre Gide’tir. Gide bazı ressamların tabloları ve armalar biliminde bir armanın 
içine armanın aynısının küçük biçimde yerleştirildiği örneklerden hareketle uçuruma 
düşmek (mise en abyme) olarak tarif edilen bir tekniği romanlarında kullanmıştır. Bu 
anlatım yöntemi Türkçede erken anlatı olarak isimlendirilir ve sanat eserlerindeki 
gerçekçilik iddiasının bir yanılsama olduğunu ifşa etmeye yaramakla birlikte eserin 
kendisini kendi içinde mikro hikayeler olarak var etmesi üzerinden tanımlanır. Bu 
bağlamda Mia Hansen Love’ın 2021 yılında çektiği Bergman Adası filmi Andre Gide’in 
yazım tekniğini baz alan bir anlatım yöntemi denemesi olarak dikkat çekmektedir. 
Yönetmen, filmini inşa ederken üç mikro hikaye ortaya çıkarmayı amaçlar. Öncelikle 
filmin çekim yeri olarak yönetmen Ingmar Bergman’ın da pek çok filmini çektiği 
bugün bir müze adaya dönüşmüş ve artık Bergman adası olarak da anılan Farö 
Adası seçilmiştir. Buraya ikisi de film yönetmeni olan bir çift film çekme dürtüsüyle 
gelmişlerdir. Çiftten kadın olanın tasarladığı filmde de yine bir çift vardır ve onlar da 
Farö Adası’na gelmiştir. Aynı zamanda çiftten kadın olanın film yönetmeni olması 
dikkat çekmektedir. Bir film olarak Bergman Adası, Gide’in edebiyatın olanakları 
içerisinde gerçekleştirdiği erken anlatıyı sinemaya uyarlamaya çalışırken edebiyat ve 
sinema sanatının sınırlılıkları kadar erken anlatı kullanımı adına sinemanın ontolojik 
bazı üstünlükleri de açığa çıkacaktır. Çalışmamız diğer bir deyişle Bergman Adası’nın 
sinemada erken anlatı adına ulaşılması mümkün bir dış çeper çizme işlevini nasıl 
gerçekleştirdiğini irdeleyecektir.   

Anahtar Kelimeler: Andre Gide, Armalar Bilimi, Bergman Adası, Erken Anlatı, Mikro 
Hikaye
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Hüseyin Rahmi Gürpınar’ın Prizmasından
Osmanlı’da Sinema

İsmail Arda Odabaşı
Prof. Dr., İbni Haldun Üniversitesi İletişim Fakültesi 

Özet

Türk edebiyatının önde gelen isimlerinden Hüseyin Rahmi Gürpınar (1864-
1944), 1880’lerin sonlarından 1930’lara dek yaklaşık yarım asırda kırkın üzerinde 
roman kaleme almıştır. Halka yönelik popüler romanları realist ve natüralist çizgide 
olup, bilhassa İstanbul’un sosyal ve gündelik hayatını, kent ve insan panoramasını 
gözler önüne serer. Toplumu yansıtan eserlerinde sokağı ve sıradan insanı edebiyata 
taşırken, toplumsal ve siyasal eleştiriler de getirir. Gürpınar’ın belirgin bir özelliği de 
romanlarında sık sık roman kurgusunu bir yana bırakarak kendi felsefesini, dünya 
görüşünü ortaya koymasıdır.

Gürpınar, edebî yapıtlarının büyük kısmını sinemanın Osmanlı topraklarına 
girdiği ve yayıldığı yıllarda vermiştir. 1919’dan itibaren pek çok romanı sinemaya 
da uyarlanan Gürpınar, edebî yapıtlarında sinemadan bahisler açmış, çeşitli 
değinmelerde bulunmuştur. Gündelik hayatı eserlerinde işlerken, giderek gündelik 
hayatın ayrılmaz bir parçası (modern bir rutin) haline gelen sinemayı da yansıtır. 
Bu bildirinin amaçlarından biri önde gelen bir edebiyatçının sinemayı ne şekilde 
algılayıp değerlendirdiğini ortaya koymaksa, bir diğeri de yaşadığı toplumu her 
zaman derinden gözlemleyebilmiş, sinemanın da dahil olduğu gündelik hayatı 
edebiyata taşımış velut bir realist/natüralist yazarın prizmasından sinema tarihimize 
dair veriler elde etmektir.

Gürpınar’ın romanlarının sayısı haylice olduğundan, bu bildiride yalnızca 
Cumhuriyet (29 Ekim 1923) öncesi yayımlanmış 27 romanı değerlendirmeye 
alınmıştır. Ayrıca yine söz konusu dönemde yayımlanan tek piyesi de incelemeye 
dahil edilmiştir. Böylelikle edebî eserlerine açıkça felsefe katmaktan çekinmeyen 
bir edebiyatçının sinemayı ne şekilde algılayıp değerlendirdiği görülecek olmaktan 
başka, Osmanlı’da ve Cumhuriyet’in arifesinde sinemanın Türkiye’deki durumu ve 
gelişimi hakkında da bir fikir edinilebilir.

Anahtar Kelimeler: Sinema tarihi, Hüseyin Rahmi Gürpınar, edebiyat ve roman, 
gündelik hayat

Varoluşçu Felsefe ve Sinema



Moderatör: Süleyman Kıvanç Türkgeldi

Varoluşçu Felsefe ve Sinema

09.12.2023
CUMARTESİ
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Japon Sinemasında Varoluşçu İmgeler: Hiroshi Teshigahara’nın
‘Kumların Kadını’ Filmi Üzerine Bir Analiz

Mikail Boz
Doç. Dr. , Isparta Uygulamalı Bilimler Üniversitesi 

Özet

Bu çalışma Hiroshi Teshigahara’nın 1964 yılında, Kobo Abe’nin (1962) aynı adlı 
romanından uyarlayarak çektiği Kumların Kadını (Suna no onna) filmini varoluşçu 
tema ve anahtar kavramlar üzerinde analiz etmeyi amaçlamaktadır. Japon Yeni Dalga 
yönetmenleri arasında sayılan Teshigahara, kaynak esere sadık kalıp yer yer eseri 
yorumlayarak, F. Kafka, J.P. Sartre, A. Camus ve S. Beckett gibi yazarlarla karşılaştırılan, 
onlardan etkiler barındıran eserin sinema filmini çekmiştir. Eser, bir okul öğretmeni 
ve aynı zamanda amatör bir böcek bilimci olan Niki Junpei’nin Tokyo’dan ayrılıp 
kumsal bir Japon adasındaki macerasına yoğunlaşmaktadır. Eve son otobüsü kaçıran 
Junpei, davet edildiği yerel halktan bir kadının evinde geceyi geçirir ve birden kendini 
kumlarla çevrelenmiş, kaçılması mümkün olmayan bir evde tutsak olarak bulur. 

Kumların Kadını, varoluşu felsefeyi merkezine alan, insan varoluşunun anlamı, 
döngüler, dünyaya atılmak, absürd, özgürlük-tutsaklık gibi varoluşçu kavram ve 
fenomenlerini güçlü biçimde tartışan, bunlar üzerine düşünen bir filmdir. Dahası, 
sadece düşünme ve bunlara cevap bulma değil, bu soruları sorup cevapları yer yer 
askıda bırakan, izleyiciyi de bu düşünüm edimine ortak etmeye çalışan bir filmdir. 
Yapılan analizde, belirli başlıklar çerçevesinde öncelikle kayıp ve “dünyaya atılmışlık” 
fenomeni çerçevesinde kahramanın yazgısının mitik Sisifos’un yazgısındaki karşılığı 
ele alınacaktır. İkinci olarak J. P. Sartre’ın “Huis clos” (1944) oyununda dile getirdiği 
“Cehennem ötekilerdir” fikrinden yola çıkarak yerel halkın bir seyirlik nesne olarak 
kahraman ve kadın üzerindeki, dikizci bakışa dayalı yıkıcı etkisi tartışılacaktır. Son 
olarak “absürd” kavramı üzerinden, giderek yazgısını kabul eden kahramanın 
“dünyaya atılmışlığı”, bunu kabul etmenin özgürleştirici bir yeni bakış sunup 
sunmadığı tartışılacaktır. 

Anahtar Kelimeler: Varoluşçuluk, Absürd, Hiroshi Teshigahara, Kumların Kadını, 
Japon Sineması 
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“Toz Bezi” Filmi Örneğinde Kadının Varoluşsal Yalnızlığı

Şeyda Özçelik Aydoğan 
Arş. Gör., Afyon Kocatepe Üniversitesi 

Meral Serarslan 
Prof. Dr. , Afyon Kocatepe Üniversitesi 

Özet

İnsan zihinsel olarak kendisi ile baş başa  kalabilen, fakat Aristo’nun da savunduğu 
gibi sosyal bir varlık olması sebebiyle başkalarına ihtiyaç duyan bir canlıdır. Yalnızlığın 
varoluşsal ve sosyolojik olmak üzere iki ayrımı vardır. İlkinde kişi kendi başınadır, 
ikincisinde ise başkaları tarafından dışa atılmış durumdadır. Burada tek başına olma 
halinin olumlu ya da olumsuz bir yargıda bulunmadığını ifade etmek gerekir. Tek 
başınalığa anlam yükleyen şey kişinin o anki duygu durumudur. Oysa yalnızlığın değeri 
genellikle olumsuzluk üzerine biçilmiştir. Öyleyse denilebilir ki bir kişi kalabalıklar 
içinde de yalnız kalarak olumsuz duygularla birlikte yaşayabilir. Kant’ın “toplumsal 
olmayan toplumsallaşabilirlik” şeklinde ifade ettiği insanın tek başına kalma ihtiyacı 
ile başkalarına duyulan ihtiyaçtan kaynaklanan sosyalleşme mücadelesi genellikle 
bizimledir. Antik Yunan’dan bu yana ele alınan ve birçok anlam yüklenen yalnızlık 
ve tek başınalık duyguları modern çağda özneyi farklı çevrelerden kuşatır. Pek çok 
türü olan yalnızlığın sinemaya kadın karakterler üzerinden yansımasını incelediğimiz 
Ahu Öztürk’ün yönetmenliğini yaptığı “Toz Bezi” (2015) filminde, kadının yalnızlığı ve 
bu yalnızlığın zaman içindeki dönüşümü incelenmiştir. Filmdeki kadınların çoğunluk 
içine atılarak yalnızlığa terkedilişi, çoğu zaman yaşadıkları dışlanma ile inzivaya 
çekilme arzuları ve en nihayetinde tek başınalığı tatmaları ele alınmıştır. Toplumsal 
cinsiyet normlarınca yapılanan, erkek figürü olmadan yaşamanın getirdiği duygusal 
boşluğun neticesindeki yalnızlık, filmde kadının kendini keşfedip sadece kendinden 
güç aldığı zihinsel yalnızlığına bürünmüştür. Sonuç olarak, bu denge içinde kadın 
karakterlerin neredeyse tamamı önce dış kaynaklar tarafından sonra kendiliğinden 
gelişen bir şekilde yalnızlık halindedir.

Anahtar Kelimeler: Yalnızlık, Tek Başınalık, Kadın, Varoluş, Toz Bezi Filmi 
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Zamanın İçinde Varoluş Hikâyesi: Mr. Nobody Filmi

Ümran Sofuoğlu Demirbaş 
Doktora Öğrencisi, Mimar Sinan Güzel Sanatlar Üniversitesi, İç Mimarlık 
Anabilim Dalı

Berrin Tuzcuoğlu 
Öğr. Gör., Avrasya Üniversitesi, Mühendislik Ve Mimarlık Fakültesi, İç 

Mimarlık Ve Çevre Tasarımı Bölümü 
Havva Beril Bal 
Öğr. Gör., Avrasya Üniversitesi, Mühendislik Ve Mimarlık Fakültesi, İç 
Mimarlık Ve Çevre Tasarımı Bölümü 

Özet

Mekân, fiziksel sınırları olan ve insan gereksinimlerini karşılayan bir boşluk 
olmanın ötesinde yaşamın birçok boyutuyla ilgili izleri taşıyarak yaşanmışlıkları içerir. 
Martin Heidegger ise mekânı, insanın dünya içinde var olma durumunun temel 
boyutu olarak nitelendirmektedir. İnsan varoluşunu anlamlandıran dünyaya, nasıl ve 
nereden geldiğini bilmemektedir. Bilinmeyen bir güç tarafından belirli bir zamanda 
mekâna atılarak var olmaya mecbur bırakılmıştır. İnsan yaptığı seçimler doğrultusunda 
eyleme geçmekte ve yaşamı seçimlerinin sonuçlarına göre şekillenmektedir. Bu 
sayede dünyadaki konumunu ve içinde bulunduğu durumları değerlendirme 
imkânı bulmaktadır. Seçimlerinde yapacağı küçük değişiklikler ise beraberinde 
büyük değişimler getirmektedir. 2009 yılında Jaco Van Dormael’in yönetmenliğini 
yaptığı Mr. Nobody (Bay Hiç Kimse) filminde boşanan anne ve babası arasında bir 
tercih yapması gereken dokuz yaşındaki çocuğun yaptığı seçimlere göre değişen 
yaşam serüvenleri anlatılmaktadır. Başkarakter Nemo’nun yaşam süreci boyunca 
seçtiği her yolda farklılaşan mekânlarla karakterin var olma biçimi değişmektedir. 
Bu sebeple çalışmada insanın varoluşunun anlamlandırılmasının mekân üzerinden 
okunması hedeflenmektedir. Bu amaç doğrultusunda filmde kurgulanan mekânlar 
özelinde betimsel analiz çalışması yapılarak, Heidegger’in varoluşçu perspektifinden 
incelenmektedir. 

Anahtar Kelimeler: Varoluş, Martin Heidegger, Zaman, Mekân, Mr. Nobody Filmi 
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Sartre, İntihar ve Full Metal Jacket

Faik Onur Acar
Doktora Öğrencisi, Ankara Üniversitesi 

Özet
Sartre’ın felsefesinde, temel olarak, dünyanın iki ayrı ancak bağlantılı kavram 

ile ele alındığı söylenebilir; kendinde varlık ve kendi için varlık. Kendinde varlık, 
tabiri caizse şeyler dünyası, kendiliğinden bir belirlenime sahipken, kendi için varlık, 
bir başka ifade ile insan, yaşadığı sürece asla sınırlı bir belirlenime yani öze sahip 
olamaz. O, kendi varoluşunu, yaşadığı sürece yaratmaya devam eden özgür öznedir. 

İnsan, hem kendisinin hem de şeylerin olanaklarını kendisinde, her an aşar ve 
bu olanaklardan bazılarını gerçekleştirerek, kendinde varlığı olduğu kadar kendi için 
varlığı da gerçek kılmış olur. İnsanın kendisini içerisinde bulduğu toplumsal verili 
durum, bu noktada, yalnızca sınırlayıcı bir güç olmaktan çıkar ve özgürlüğün somut 
olanaklarına işaret eden bir belirlenim kazanır. Özgürlüğü gerçekleştirmenin bedeli 
ise hiç kuşkusuz öncelikle onun somut olanaklarını oluşturan gerçekliği yani verili 
durumu kabul etmekten geçer.

Full Metal Jacket (Kubrick, 1987) askerlerin cepheye gönderilmeden önce aldıkları 
eğitim süreci ile başlar. Askerlerden beklenen, kendilerini özgür bireyler olarak değil, 
aksine belirli emirleri yerine getiren nesneler olarak görmeleridir. Ancak, Sartre’ın da 
belirttiği gibi bu mümkün değildir; insan özgür olmak zorundadır. Nitekim, filmin ilk 
kısmını oluşturan eğitim süreci bir askerin intiharı ile sona erer. İntihar eden askerin 
maruz kaldığı koşulları reddettiği söylenebilir. O, kaçınılmaz olarak, özgür bir şekilde 
bir karara varmış ve koşulları olduğu kadar koşulların içerisinde var olan kendi için 
varlığını da reddetmiştir. 

Filmin ikinci kısmında, intihar eden askerle ilgilenme görevi verilen Joker 
(şakacı) lakaplı askerin kendi sürecini izleriz. Joker, her şeye rağmen yaşamı ve 
onun koşullarının saçmalığına şakaları yoluyla işaret etmeyi seçmiştir. Saçmalığın bir 
başka ifadeyle absürtlüğün dünyanın verili koşullarıyla sınırlı olduğunu düşünmek 
ise oldukça yanıltıcıdır. İnsanın, bir yandan kendisini kendisine nesne kılmayı 
sürdürdüğü, diğer yandan da ontolojik belirleniminin de gösterdiği gibi, kendisini 
nesne kılan düşüncelerinde dahi olanaklarından yalnızca birini yani özgür bir özne 
olarak kendisini gerçekleştirdiği  söylenebilir. Savaşan bir asker olarak Joker’ın 
kaskına barış sembolü takması tam da bu duruma işaret eder. İnsanın varoluşu 
kendinde çelişkilidir. 

Özetle, bu çalışmada birbiriyle bağlantılı ancak ayrık iki amacı olduğu söylenebilir; 
(1) Sartre’ın felsefesinin yol göstericiliğinde Full Metal Jacket incelemesi üzerinden, 
insanın somut koşullar karşısındaki intihar da dahil olmak üzere tüm edimlerinin 
özgürlüğünün bir göstergesi olduğuna ve (2) bu özgürlüğün edimselleşmesinin, 
her durumda, insanın ve şeyler dünyasının, hem kendilerinde hem de birbiriyle 
ilişkilerinde, absürt ve çelişkili varoluşlarını ortaya serdiğine işaret edilmeye 
çalışılacaktır.

Anahtar Kelimeler: Sartre, Varoluşçuluk, Full Methal Jacket, İntihar, Kendi için Varlık 
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Meksika ve Amerika Sınırında Minör- Oluş:
Bardo, Bir Avuç Doğrunun Yalan Yanlış Güncesi

Azime Cantaş
Dr. Öğr. Üyesi, Afyon Kocatepe Üniversitesi 

Özet

Deleuze ve Guattari’nin edebiyat incelemelerinde ayrı bir konuma sahip olan 
Kafka üzerine düşüncelerinden hareketle, ürettikleri minör edebiyat ve yine onların 
felsefeleri çerçevesinde minor-oluş günümüzde tartışılan birçok konu ile yakından 
ilişkilidir. Deleuze modern siyasal sinema (minör sinema) ile klasik sinema arasındaki 
ilk büyük farkı “halkın noksan”lığı üzerine inşa eder. Klasik sinemada ezilmiş, 
kandırılmış, tahakküm altına alınmış ya da bilinçsiz olsalar bile temsil edilebilen 
bir halk vardır. Minör ya da minor-oluş, herhangi bir temsiliyet durumunun söz 
konusu olmadığı bir oluş halini göstermektedir. Bu felsefenin sinemaya yansıması 
ise zaman-imge (genetik göstergeler) olarak nitelendirilen filmlerde, transa sokmak, 
henüz olmayan bir halka seslenmek, yersiz-yurtsuzlaşma, kolektif sözcelem ve 
bireyselin siyasala bağlanması gibi bileşenlerle kendini göstermektedir. Deleuze ve 
Guattari’nin, Kafka özelinde yoğunlaşan incelemeleri, minör olanın ve minör dilin 
edebiyatta nasıl olacağına odaklanmış görünse de, minör fikrinin aslında yaşama 
içkin olduğu anlaşılmaktadır. Buradan hareketle Deleuze ve Guattari’nin molar yapı 
ve özdeşliklere karşı önerdikleri minör polika çerçevesinde çalışma, Bardo, Bir Avuç 
Doğrunun Yalan Yanlış Güncesi (Bardo, falsa crónica de unas cuantas verdades, 2022) 
filmi örneğinde yersizyurtsuzlaşmanın ve oluşa yönelmenin önemini açığa çıkarmayı 
hedeflemektedir. Meksikalı yönetmen Alejandro G. Iñárritu filminde hakikat krizini 
tartışmaya açarak, majöratif düşünceyi eleştirmiş ve günümüz Meksika’sını bireysel 
bir hikâyeden yola çıkarak gözler önüne sermiştir.

Anahtar Kelimeler: Minör, Oluş, Yersizyurtsuzlaşma, Kolektif Sözcelem, Bardo 

Moderatör: M. Safa Karataş
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Deleuze Ve Guattari’nin “Yersiz Yurtsuzluk”
Kavramı Çerçevesinde It Must Be Heaven Filmi

Gökhan Evecen
Öğr. Gör. Dr., Akdeniz Üniversitesi 

Özet

Modernitenin getirdiği şehirleşme ile birlikte oluşan göçler neticesinde insanın 
köklerinden koparılıp yuvanın dağılışına dikkat çeken Heidegger’den sonra Fransız 
kuramcılar Gilles Deleuze ve Felix Guattari de yersiz yurtsuzluk kavramı altında 
benzer noktaya vurgu yaparlar. Yazarlar, göçebeliğin bir sonucu olarak ortaya çıkan 
yersiz yurtsuzluğu kapitalizm eleştirisi ekseninde ele almış ve oluşan durumun 
pozitif imkânları üzerine düşünmüşlerdir. Aidiyetin kaybedilip yeni bir yurtlanmanın 
arayışıyla birlikte aidiyetin tekrar sorgulandığı yersiz yurtsuzluğu Deleuze ve 
Guattari, egemen, yaygın görüş ve ilişkilerin terkedilip yeni düşünsel egzersizlerin 
ve imge yaratmanın bir zemini olması anlamında olumlu değerlendirirler. Orta Doğu 
sinemalarından Filistin sineması, İsrail işgalinden bu yana direniş ve kimlik ekseninde 
varoluşuna devam etmektedir. İsrail’in işgal ettiği bölgede doğup büyüyen Elia 
Suleiman, yerinden edilmişliği modern sinemanın çok katmanlı estetik stratejileriyle 
inşa ettiği filmlerinde Filistin sinemasının görünürlüğüne katkıda bulunmaktadır. 
Elia Suleiman, işgali sadece İsrail’le sınırlı tutmamış, Filistin’in yaşadığı yerinden 
edilmişliği farklı iktidar biçimleriyle “Dünyanın Filistinlileştirildiği” sözüyle tüm 
dünyada yaşandığını ifade etmiştir. Deleuze ve Guattari’nin Filistin sinemasından da 
örnekledikleri minör sinemanın önemli başlıklarından yersiz yurtsuzluk, bu bağlamda 
Elia Suleiman sinemasında izi sürülebilen bir kavram olarak karşımıza çıkmaktadır. 
Bir yurt ve dolayısıyla yuva olarak Filistin imgesi, arzu edilen ulusal mit olarak Filistinli 
sinemacıların filmlerinde yer etmiş ancak Suleiman, Filistin’i bireysel ve toplumsal 
anlamda eleştiriye tabi tutarak filmlerinde imgelemektedir. Bu araştırmada, 
Suleiman’ın, yerinden edilmişlikle beraber ortaya çıkan aidiyet meselesini, majör 
sinema dili olan klasik anlatının kodlarını yersiz yurtsuzlaştıran imajlarla sorguladığı 
filmlerden biri olan It Must Be Heaven filmi, Deleuze ve Guattari’nin yersiz yurtsuz 
kavramı etrafında incelenmiştir. 

Anahtar Kelimeler: Deleuze ve Guattari, Yersiz yurtsuzluk, Filistin sineması, Elia 
Suleiman, It Must Be Heaven 



57

Alışmadık Bir Bozkır Denemesi:
Adilkhan Yerzhanov’un Sarı Kedi’si

M. Safa Karataş
Arş. Gör. Dr., Sivas Cumhuriyet Üniversitesi Radyo, Televizyon ve Sinema 
Bölümü 

Özet

Popüler olan, revaçta olan, meyledilen, gündemde olan, furya haline gelen 
akademik dünyayada da kendine yer bulmaktadır. Film çalışmalarında da dönem 
dönem bazı akımlar, birtakım yönetmenler, belli ülkelerin sinemaları, disiplinlerarası 
yaklaşımlar ve kuramlar ön plana çıkmaktadır. Son yıllarda ülkemizde Lacan, Zizek, 
Deleuze, Bourdieu gibi düşünürler; auteur, göstergebilim, psikanaliz, hareket-
imaj, zaman-imaj, beden-cinsiyet... gibi yaklaşımlar film çalışmalarında sıklıkla 
kullanılırken, başta Nuri Bilge Ceylan olmak üzere Zeki Demirkubuz, Yeşim Ustaoğlu 
gibi Yeni Türk Sinemamızın kurucuları, bununla birlikte Tarkovski, Haneke, Kieslowski, 
Lars von Trier gibi yönetmenler uzunca bir süre incelendi, hatta otopsi masasında 
parça parça edildi. Göstergebilimciler, psikanizseverler filmleri “okuma”ya devam 
etse de sinema alanına odaklanmış akademik ve sivil yazarlar başka kapılar açmaya 
gayret etmektedir. 

Bu çalışma da ülkemizde üzerinde diğer ülke sinemaları kadar durulmayan Orta 
Asya sinemasının özelde Kazak sinemasının yeni dönem yönetmenlerinden Adilkhan 
Yerzhanov’un Sarı Kedi (Sary Mysyq, 2020) adlı filmi üzerinden bozkıra, tuhafa, 
sanata ve sanatçıya yeni bir bakışı ortaya koymaya bir girişimdir. Bozkır meselesi 
madun, mağlup, mahcup, mahsunlukla değil; absürt, saçma, tuhaf, mizah ve kaosla 
yeniden anlamlandırılmaktadır. Bozkır kavramı Sarı Kedi filminin analizi yapılırken, 
Albert Camus’nün “saçma” ve Harold Bloom’un “tuhaf” ve “tekinsiz” kavramlarıyla 
tartışılmaktadır. Bozkır ve taşra romantizmi, kasaba melankolisi yerine filmin yarattığı 
saçma, tuhaf ve tekinsizlik hissini mekân olarak bozkırla estetik ve sinematografik 
olarak nasıl kurduğu incelenmektedir.  

Anahtar Kelimeler: Adilkhan Yerzhanov, bozkır, Kazak Sineması, Sarı Kedi
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Feminizm Ve Minör Sinema

Nüket Elpeze Ergeç 
Prof. Dr., Çukurova Üniversitesi İletişim Fakültesi, Radyo Televizyon ve 
Sinema Bölümü 

Özet

Kadın sinemasını anlamak ve anlatmak çok boyutlu olmasından dolayı zordur. 
Alanda çok sayıda çalışma feminist sinemayı ve kadına ilişkin yapılan üretimleri 
incelerken kadınlar tarafından üretilen, kadına dair anlatılar içeren ve kadınla 
bağlantılı sinema olarak değerlendirilir. Post-yapısal yaklaşımlar feminist sinemayı 
anlamada ve açıklamada bir yol olarak görünürken, bu yaklaşımların içine doğan 
minör düşünce, kadın sinemasını  ne kadar açıklayabilir? Minör kavramı Deleuze ve 
Guattari tarafından edebiyat alanında kullanılmıştır. Güç ilişkiler içinde kimliklerin 
oluş halinin edebiyat ve sinema yoluyla ortaya konulması olarak tanımlanan minör 
kavramı muhalif olmadan majör bir dil içinde ortaya çıkar. Kadın sinemasını minör 
sinema olarak tanımlayan Butler (2002), kadın sinemasının artık muhalif olmaktan 
ziyade “minör” göründüğünü ifade eder. Butler, kadın film yapımının ayırt edici 
özelliğinin, toplumsal cinsiyete dayalı öznelliğe ilişkin özcü bir anlayışa değil, çağdaş 
kültürde kadının konumuna dayandığına işaret eder. Dolayısıyla kadın sinemasına 
minör sinema demek, onu muhalif bir sinema olarak ondan kaynaklanan ikiliklerden 
(popüler/ elitist, avangard/ana akım, olumlu/olumsuz) kurtarmaktır. Sinemayı 
feminizmle ilişkilendirirken keşfedilecek, açıklanacak ya da inşa edilecek ilişkileri 
açıklamak (Kuhn, 1982) amacıyla kullanıldığı düşünüldüğünde, minör sinema 
yaklaşımının belirsizlikleri getirdiğine dair eleştiriler de içerir. Minör sinema nedir? 
feminist yaklaşımlardaki yeri nedir? minör sinemanın kadın sineması ilişkisi nedir? 
karşı-sinema ve minör sinema bakışı arasındaki değerlendirmeler nelerdir? Bu 
çalışma minör sinema ile kadın filmleri ve feminizm arasındaki ilişkinin imkanlarını 
alandaki yaklaşımlar kapsamında incelemeyi ve değerlendirmeyi amaçlamaktadır.

Anahtar Kelimeler: minör sinema, kadın sineması, post-yapısalcılık, feminizm, karşı 
sinema 

Filmlerle Ütopya ve Distopya
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Uzun Çekimde Film-Felsefe: Children Of Men Örneği

Cem Kayalıgil 
Dr., Bağımsız  

Özet

Genel itibarıyla ve basitleştirerek düşündüğümüzde, uzun (süreli) çekimin 
(long take), filmin kurmaca evrenindeki aksiyonun kendisine tamamen bağlı 
olmayan mizansenler yaratmaya yaradığını söyleyebiliriz. Uzun çekimin bu sayede 
seyircinin film evrenine dahil olma biçiminde ayrıksı (kendine has) etkiler yarattığı 
bilinmektedir. Bununla ilintili olarak, bu çekim biçiminin kullanımının, bir filmin gerek 
görsel söylemini gerekse seyir deneyimini nasıl oluşturduğunu irdelemek, özel bir 
çözümleme aracı olabilir.  Nitekim, sinematografisinin en başat ve bilindik öğesinin 
uzun çekim kullanımı olduğunu iddia edebileceğimiz Alfonso Cuarón’un “Children of 
Men” filmi için de bu doğrultuda çözümleme yazıları bulunuyor. Tekniğin bu filmdeki 
kullanımının; filmin distopik evreninde, zaman ve mekan sınırlarını tanımayan bir 
korku iklimini görsel olarak yaratmak ve bireyciliği aşmaya dönük bir politik çağrıda 
bulunmak yönlerindeki işlevlerini inceleyen çalışmalar var (bkz. J. E. Domingo ve M. 
M. Carpio’nun çalışmaları).

Ben bu bildirimde, sözü geçen çalışmalardaki bakışı Robert Sinnerbrink’in 
“film-felsefe” ve “sinematik düşünme” anlayışı çerçevesinde ele almak istiyorum. 
Sinnerbrink, belli bir filmin “felsefi” sayılabilmesinin koşulunu, o filmin biçimsel-
söylemsel kurulumuna eğilen, genelleyici değil tekilci bir felsefi yorumlamanın/
eleştirinin yapılabilmesi temeline oturtuyor. Ben de buradan hareketle, “Children 
of Men”in yukarıda andığım şekilde incelendiği (ama filmde bir “film-felsefe”nin 
sunulduğu iddiasını açık şekilde barındırmayan) metinlerin, Sinnerbrink’in savunduğu 
anlayışı ne derece örneklendirdiklerini tartışmaya açacağım. Bunda izleyeceğim 
yöntem, uzun çekimin yapısal olarak bir “felsefi” söylem taşımaya aday olmasının 
kendisini sorunsallaştırmak olacak. 

Anahtar Kelimeler: uzun çekim, film-felsefe, Robert Sinnerbrink, Children of Men, 
distopya 
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Umuda Yolculuk Filmi Üzerinden Gelecek Nostaljisini Düşünmek

Özlem Akkaya 
Doç. Dr., Yeditepe Üniversitesi 

Çağla Coşar 
Arş. Gör., Yeditepe Üniversitesi 

Özet

Nostalji sözlük anlamıyla yitirilmiş, geride bırakılmış eve duyulan özlemi ifade 
eder. Genellikle büyük krizleri ve radikal dönüşümleri takip eden huzursuzluk ve 
kayıp hissine gösterilen bir tepki olarak düşünülen nostalji, reaksiyoner bir tutum 
olarak kabul edilir. Ancak nostalji asla tek boyutlu değildir. Yüzümüzü geçmişe 
genellikle gelecekten kaygı duyduğumuz zamanlarda dönsek bile, nostaljinin bizi 
geleceğe dair umutlu kılan ve yeni insanlarla yeni toplumsal etkileşim biçimlerinde 
bir araya getiren bir yönü de vardır. Bloch’a (2020, s. 20) atıfla nostaljiyi içinden 
umudun damıtılacağı, “uçup gitmeden aktif kılınabileceği” bir “gündüz düşü” 
olarak tanımlayabiliriz. Huysenn (1999, s. 119) de nostaljinin ütopyanın karşıtı 
olamayacağını, aksine ütopyanın her zaman bir nostaljik tını taşıdığını söylemiştir. 
Yani nostalji sadece geçmişe değil geleceğe de yönelir, hatta kimi düşünürler “gelecek 
nostaljisi” kavramını ortaya atarak, bunu geçmişin yitirilmiş hayallerinin gelecekte 
yeniden inşasını arzulamak şeklinde tanımlamışlardır. 

İnsanların ekonomik, sosyal, siyasal veya kültürel sebeplerle gerçekleştirdikleri, 
bireysel ve toplumsal değişimi beraberinde getiren göç kişilerde ve topluluklarda 
nostaljiyi tetikleyen en önemli olgulardandır. Göç ve nostalji üzerine yapılan 
çalışmalarda genellikle terk edilen ana yurda duyulan özleme ve bu kopuşun travmatik 
etkisine odaklanılır. Diğer yandan, yaşadıkları toplumda kendilerini “evlerinde 
hissedemeyen,” sınıf, etnisite, siyasal aidiyet, toplumsal cinsiyet vb. nedenlerle 
dışlanmış ve marjinalleştirilmiş topluluklar için asla sahip olunamayan eve duyulan 
özlem göçü tetikleyen başlıca nedenlerden olabilir. Çalışmada Kahramanmaraş’ta 
yaşayan köylü ve Alevi bir ailenin sadece bir kartpostalda gördükleri İsviçre’ye 
yasadışı yollarla göçünün hikayesini gerçekçi bir dille anlatan ve Yabancı Dilde En 
İyi Film Akademi Ödülü’nü kazanan Umuda Yolculuk (Xavier Koller, 1990) filmi bu 
bağlamda eleştirel bir söylem analizinin süzgecinden geçirilecek ve bu ailenin 
“umuda yolculuklarının” aslında bugünü terk edip geleceğin fantezi dünyasına kaçma 
anlamında “gelecek nostaljisini” örnekleyip örneklemediği tartışılacaktır. Bu soruyu 
tetikleyen ise hikâyenin ana kahramanının kartpostaldaki doğa manzarasını cennete 
benzeterek, ailesiyle birlikte asla sahip olmasa da kaybettiği cennete ulaşmak üzere 
bu travmatik yolculuğa çıkmaya karar vermesidir. Çalışmanın ana bulgusu, filmin 
anlatısının bize nostaljinin tanımı ve doğası üzerine yeniden düşünme fırsatı sunan 
bir uğrak olmasıdır.

Anahtar Kelimeler: nostalji, gelecek nostaljisi, ütopya, göç, Umuda Yolculuk. 
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Yeni Türkiye Sinemasında Distopya Anlatıları

Özgür İpek 
Dr. Öğr. Üyesi, Cumhuriyet Üniversitesi İletişim Fakültesi 

Özet

İlk olarak John Stuart Mill tarafından ortaya atılan distopya, gerek edebi 
eserlerde gerekse sinema anlatılarında karşımıza çıkan bir kavramdır. Terminolojik 
çerçevesi ütopyanın bir tür anti tezi üzerine kuruludur. Özgürlüğün kısıtlandığı, temel 
hak ve hürriyetlerin askıya alındığı, baskıcı siyasal rejimin tabi olanları zapturapt 
altında tuttuğu toplumsal yapıları tarif etmek için kullanılır. Distopyalar ekseriyetle 
çok uzak bir geleceği değil; bugünün dünyasının taşıdığı potansiyellerden yola 
çıkılarak varılabilecek olası bir karanlık düzeni işaret eder. Günümüz dünyasındaki 
iktidar figürlerinin yapıp ettikleri, insanların yaşam şekilleri, gelişen teknoloji ve 
ekolojik sorunlar yazarları distopyalar altında pek de umut vaat etmeyen gelecek 
tahayyülleri üzerine düşünmeye çağırır. Edebi sahnede bilhassa George Orwell, 
Aldous Huxley, Yevgeni Zamyatin, Margaret Atwood, Katharina Burdakin ve Ray 
Bradburry gibi yazarlar hem birçok yazarı etkilemiş hem de sinemada da distopya 
öykülerini beslemiş metinlere imza atmıştır. Bu anlamda dünya sinemasında 
A Clockwork Orange (Stanley Kubrick, 1971), Fahreneit 451 (François Truffaut, 
1966), Blade Runner (Ridley Scott, 1982) ve Brazil (Terry Gilliam, 1995) gibi çok 
sayıda distopya türündeki filmin çekildiği söylenebilir. Türkiye sinemasında ise 
bilhassa 2010’lu yıllar itibariyle distopya türündeki filmlerin sayısında bir artış 
gözlemlenmiştir. Bu çalışmada söz konusu filmler arasında yer alan  Canavarlar 
Sofrası (Ramin Matin, 2011), Abluka (Emin Alper, 2015), Aden (Barış Atay, 2018), Yol 
Kenarı (Tayfun Pirselimoğlu, 2017), Bina (Orçun Behram, 2019) ve Gölgeler İçinde 
(Erdem Tepegöz, 2020) gibi filmlerin ele aldıkları meseleler, nerelerden beslendikleri 
günümüz politikaları ve sosyoekonomik koşullar ile kurdukları rabıtalar, metinsel ve 
sinemasal ortaklıklar gibi nitelikler temelinde değerlendirmeler yapılarak distopya 
türünün yeni Türkiye sinemasındaki serencamı üzerine tespitlerde bulunulacaktır. 

Anahtar Kelimeler: Distopya, Ütopya, Yeni Türkiye Sineması, Orwell, Huxley.
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Foucault ve Hukuk Dışılık: Normalizasyon Toplumunun
Mikro Bir Anlatısı Olarak Kurak Günler Filmi

Canan Yarar 
Öğr. Gör. Dr., Çankırı Karatekin Üniversitesi 

Özet

Foucault’nun modern iktidarın soykütüğü analizinin aynı zamanda modern 
hukukun da soykütüğü olduğunu söylemek mümkündür. Zira Foucault özne ve hakikat 
arasındaki ilişkileri incelerken modern iktidar ilişkilerinin bireylerin bedenlerine, hal 
ve tavırlarına, öğrenim biçimleri ve gündelik yaşamlarına dek yayılan hukuk dışı 
işleyişine dikkat çekmiştir. 

Foucault’ya göre modern dönem öncesinde iktidarın nelerin yasak ve 
yapılmayacak olduğunu belirlediği yaptırımlarla belirlenen hukuk düzeninin yerini 
on sekizinci yüzyılın sonunda insan yaşamını merkeze alan biyoiktidaranlayışına 
bağlı bir hukuk düzeni almıştır. İnsan yaşamının denetleme, gözetleme ve çoğaltma 
yoluyla düzenlendiği biyoiktidar teknolojileri ile birlikte yasalar artık norm olarak 
işlerlik göstermeye başlamış ve neyin yasak olduğunu belirlemekten ziyade 
yapılması gerekenlere ilişkin normlar çerçevesinde işlev göstermeye başlamıştır. 
Hukuksal alana tıbbın ve psikiyatrinin eklemlenmesiyle birlikte suç unsuruna normal 
ve anormal olan dahil olmuş, modern ceza pek çok unsuru bünyesine katarak 
yaptırımsal bağlamın dışına çıkan bir hukuk tutulması yaşamıştır.

Kurak Günler (Emin Alper, 2022) filmi Foucault’nun modern iktidar 
dönemindeki normalleştirme süreçlerindeki hukuk dışı bağlama örnek oluşturur 
niteliktedir. Filmde genç savcı Emre’nin yer altı sularının kullanılmasıyla oluşan 
obrukları araştırmak üzere atandığı ve bir süredir kuraklık sorunu yaşayan Yanıklar 
kasabasında yöneticiler arasındaki ilişkiyi konu edinmektedir. Savcı Emre’nin, 
çoğunluğun ahlakınca “anormal” olarak belirlenen cinsel yönelimi olması; muhalif 
tavrıyla kasabanın yerel gazetecisi Murat ile dayanışmasının eşcinsel bir ilişki olasılığı 
üzerinden yorumlanması yüzünden siyasi bir patlamaya ve toplumsal lince yol açar. 

Bu çalışmada filmin başında hayvan avının normalleştirilip seyirlik bir eğlenceye 
dönüştürülmesinden, tecavüz ve şiddet unsurlarıyla insan avının normalleştirilmesine 
uzanan süreçte müphemlik taşıyan “o gece ne yaşandı?” sorusunun hukuki 
cevabının yokluğu, Foucaultcu dille hukuk dışı olanın kurumsallaştığı iktidar ilişkileri 
bağlamında ele alınacaktır. 

Anahtar Kelimeler: Kurak Günler (2022), biyoiktidar, norm, hukuk dışılık, tıbbileştirme. 



Moderatör: Berna Akçağ

Nietzsche ve Spinoza
Felsefesi ile Film İzlemek

10.12.2023
PAZAR
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Spinoza’da Bilgi, Yasa ve İnsan: “İnsanlıktan Uzakta”

Fatih Abdullah Kızıltaş 
Arş. Gör., Beykent Üniversitesi 

Onur Aytaç 
Arş. Gör., Mersin Üniversitesi 

Özet

Bu çalışmada, Spinoza felsefesinin dinamik kavramlarından hareket ederek bir 
film çözümlemesi yapılmaya çalışılmaktadır. Bu bağlamda, Spinoza bilgi teorisinin 
farklı hareketlilikler arz eden insan bir aradalıklarına verdiği önem hakkında bazı 
değerlendirmelerde bulunulmaktatır. Bu perspektif üzerinden bilgi teorisi ve insan 
bir aradalıkları arasında bağlantı kurulmaktadır. Bu bağlantı çerçevesinde yasa 
kavramının içerdiği ve göndermede bulunduğu anlam yapılarının hukukun doğal 
oluşumundaki etkisi de açıklanmaktadır.

Spinoza felsefesindeki kavram setiyle ele almak için Albert Camus’nün “Konuk” 
hikâyesinden uyarlanan ve David Oelhoffen tarafından senaryosu kaleme alınan 
İnsanlıktan Uzakta (Oelhoffen, 2015) isimli filmin uygun olduğu düşünülmüştür. Bu 
kapsamda, Spinoza felsefesindeki bilgi teorisi ve yasa kavramı ışığında filmin eleştirel 
çözümlemesi yapılmaktadır. Bu nedenle, filmin sinematografik özellikleri, biçemi, 
estetik yapısı ve imge dünyası da çalışma çerçevesinde incelenen unsurlardandır. 

Filmin değerlendirmesinin yapıldığı bir başka boyut ise Spinoza’daki insan bir 
aradalıkları konusudur. Bu çalışmada; Spinoza felsefesi çerçevesinde ve İnsanlıktan 
Uzakta filmi bağlamında dostluğun ‘insan bir aradalığı’nın oluşturulması konusunda 
üstlendiği göreve odaklanılmaktadır. Eleştirel perspektiften gerçekleştirilen 
çözümleme sonucunda bu görevin farklı yasa çeşitlerine uyum söz konusu olduğunda 
yüksek düzeyde dönüştürücü bir etkiye sahip olduğu anlaşılmıştır.

Anahtar Kelimeler: Spinoza, İnsanlıktan Uzakta, film çözümlemesi, bilgi, yasa 

Moderatör: Berna Akçağ
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Pseudo-übermensch’in Bitmeyen Öyküsü ve
Pek İnsanca Direniş

Kemalettin Özden 
Prof. Dr., Atatürk Üniversitesi Tıp Fakültesi 

Özet

Bu çalışmada, Friedrich Nietzsche’nin kavramlarıyla Galaksinin koruyucuları 3 
(Guardians of the Galaxy Vol. 3, 2023) filmi üzerinden übermensch (üstinsan) ve güç 
istenci/istemi terimleri belirginleştirilmeye çalışılmıştır. Nerede bir canlı gördüysem 
orada güç istemini gördüm diyen Nietzsche güç istemi kavramı ile insanlığa bir 
amaç sunmaya çalışmakta ve üstinsan öğretisi de, işte bu amaca hizmet eden kişiyi 
ortaya çıkarmaktadır. Adı geçen filmde üstinsan olma yolunda çaba gösteren The 
High Evolutionary (Yüksek Evrimci, Chukwudi Iwuji) karakteri efendi ahlakına sahip 
davranışlar sergileyerek, kusursuz yeni bir dünya, yeni bir yaşam meydana getirmeye 
çalışır. Nietzsche, insanın altedilmesi gereken bir şey olduğunu dile getirir iken, The 
High Evolutionary ile benzer noktada buluşurlar. Tanrı yok, bu nedenle ben devreye 
girdim diyen The High Evolutionary, Nietzsche’nin Tanrı öldü sözünü anımsatır.

Nietzsche şimdiye kadar üstinsan görmediğini, üstinsan sanılan büyük 
kahramanların bile pek insanca kaldığını iddia eder. Böylece, binlerce yıldır 
gelemeyen üstinsanın bundan sonra gelme garantisi de bulunmaz. Bu metinde, 
Nietzsche’nin kavramlarıyla pratik yaşama bakıldığında, insanlığın kendisini aşma 
konusunda çaba göstermesini yani bir anlamda yolda olmasını öncelediği ve her 
üstinsan olma çabasının Nietzscheci anlamda insanca pek insanca kaldığı ve sonuç 
olarak bu tür girişimlerin gezegeni pseudo-übermensch yani sahte/sözde üstinsanlar 
ile doldurduğu iddia edilmiştir.

Anahtar Kelimeler: Üstinsan, Güç istemi, Nietzsche, Galaksinin koruyucuları, Efendi 
ahlakı
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Nietzsche’nin “Ressentiment” Kavramı Bağlamında
Burhan Altıntop Karakterini Anlamak

Cansu Kemiksiz 
Doktora Öğrencisi, Ondokuz Mayıs Üniversitesi 

Özet 

“Ressentiment” sözcüğü, başka dile çevrilmesi zor olan Fransızca kelimelerden 
biridir ve dilimizdeki karşılığı için “hınç” kelimesi kullanılmaktadır. Ressentiment 
kelimesini, “Ahlakın Soykütüğü” adlı kitabında bir teknik terime dönüştüren 
Friederich Nietzsche de bu sözcüğü Fransızca bırakmıştır. Deleuze’e göre Nietzsche’nin 
ressentiment kavramına bakışı, Hegel’in “mutsuz bilinç” anlayışının yeniden 
yorumlanmasıdır. Köle yenilmekten korktuğu için eylemekten çekinmektedir. Bu 
çekinme köleye zamanla bir tür hınç yükler. Köle ahlakının temelini de bu duygu 
oluşturmaktadır. Yine Deleuze’e göre, hınçlı insan, kendisi yüzünden acı çeken 
bir varlıktır. Bilincindeki doku sertleşmesi, bütün uyarımların donmalarındaki ve 
sabitlenmelerindeki hız, onu işgal eden izlerin ağırlığı, bunların hepsi zalim acılardır 
ve daha derin biçimde, izlerin belleği kendinde ve kendi kendine kindardır.

Nietzsche’ye göre, kişideki hınç duygusu bir çeşit başkaldırı, hatta zafere giden bir 
adımdır. Fakat bu zafer, köle olanların kölece kazandıkları bir zaferdir. Hınç duygusu 
bir süre sonra bireyde, tepkisel bir biçimde suçlama psikolojisine dönüşür. Nietzsche, 
“Böyle Buyurdu Zerdüşt” eserinde bu bağlamda örümcek metaforunu kullanır. 
Ressentiment duygusuna sahip kişileri kıskançlık, kötü niyet, intikam duygularıyla 
anar.

2004-2009 yılları arasında yayımlanmış TV dizisi “Avrupa Yakası”nın Burhan 
Altıntop karakteri, Nietzsche’nin ifade ettiği “ressentiment” duygusunu taşıyan 
bir karakterdir. Modern dünyanın köle-efendi diyalektiği içerisinde “efendi” 
konumunda gördüğü, kendi deyişiyle “Beyaz Türk”lerden olamadığının bilinciyle 
aşağılık kompleksine sahiptir. Bu aşağılık duygusu onun, kendinden üstün gördüğü 
iş arkadaşlarına, bir nevi efendilerine karşı hınç duygusu beslemesine sebep olur. 
Bu çalışmada, Burhan Altıntop karakterinin “resentiment” duygusunun yansımaları 
incelenecek, bu duyguyla ilintili olarak aşağılık kompleksine ve bir savunma 
mekanizması olarak geliştirdiği narsistik özelliklerine değinilecektir

Anahtar Kelimeler: Burhan Altıntop, Avrupa Yakası, Nietzsche, Ressentiment, hınç.



Moderatör: Yavuz Akyıldız

Filmlerle Posthumanizm, 
Transhümanizm ve Etik Felsefe

10.12.2023
PAZAR
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Haraway’de Umut ve Mümkün bir Gelecek Tahayyülü:
“Ben bir Siborgum, ama sorun değil!”

Pınar Sarıgöl
Dr. Öğr. Gör., ODTÜ, Sosyal Bilimler Enstitüsü 

Özet

Park Chan-Wook’un 2006 yapımı filmi “Ben bir Siborgum, ama sorun değil!”, 
siborg olduğuna inanan genç bir kadının akıl hastanesine yatmasıyla tanıştığı başka 
bir erkek hasta arasındaki ilişki izleyiciyi hayatın bilindik gerçeklerinden uzaklaştırarak 
anlatılmaktadır. Başka bir ifadeyle, filmin akıl hastanesinde geçmesi genç kadının 
ve genç adamın bambaşka bir gerçeklikte yaşanan ilişkisi kendi kurgusu içinde 
normaldışı olduğunu da hatırlatmaktadır. 

Ancak çalışmada, bir bakıma anormal algılanması istenen bu ilişki Donna 
Haraway ile geleceğin normali olduğu anlaşılacaktır. Gelecek, teknolojik gelişmelerin 
umudu ve insanların onları kullanmadaki iyimserliğiyle değiştirebileceği ve melez 
birlikteliklerin çeşitleneceği vurgusuyla betimlenecektir. Böylece, siborgların varlığı 
ve siborglarla ilişkinin alternatif, dönüştürücü etkisi umut duygusuyla başka bir 
geleceğin bugüne nasıl da yakın ve bağlı olduğunu gösterecektir. Canavarın karnından 
yazdığını söyleyen Haraway, teknobilim ile insan ve insandışı varlıkların umutla 
bambaşka bir gelecek için nasıl birlikte çalıştığını ve bugünden iyimser bir geleceğin 
gayet mümkün olabileceği ve dönüştürücü etkisi açıklanarak çalışma sonlanacaktır.  

Anahtar Kelimeler: Donna Haraway, siborg, umut, teknobilim, posthümanizm.

Moderatör: Yavuz Akyıldız
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Lucy Filmi ve Tekilci Felsefe Üzerine Bir Sorgu

Salih Ertosun 
Arş. Gör., Kastamonu Üniversitesi 

Özet

Antik Yunan’da filozoflar, insan doğasını anlayabilmek için birbirlerine birçok 
soru yöneltmiştir. Bu sorulardan birinde insanın ne zaman kel olduğuna dair bir 
problem ortaya atılmıştır. Problemde, bir insandan sırasıyla 10, 100, 1000 ve 10.000 
tel saçın koparıldığı varsayılmış ve saçı kopan insanın hangi noktadan itibaren kel 
olduğu tespit edilmeye çalışılmıştır. Bir diğer mitik hikâyede ise Theseus adlı denizci 
kahramanın, gemisindeki parçaları onarmak için belirli aralıklarla limana yanaştığı 
anlatılmış ve gemideki bütün parçalar değiştiğinde geminin aynı gemi olup olmadığı 
sorgulanmıştır. Tarih sahnesinden geçmiş ve geçmekte olan birçok filozof bu tip 
düşüncelerle insan doğasının ne olduğunu kavramaya çalışmıştır. Bu düşüncelerin 
büyük bir çoğunluğuna aydınlanma sürecine kadar doğa-kültür ve beden-zihin 
düalizmi çerçevesinde yanıtlar aranmıştır. Ancak günümüzde gelişen teknolojik aletler 
ve bilimsel gelişmeler bu tartışmaların çerçevesini genişlemeye zorlamış ve neticede 
cevapların çeşitliliği olabildiğince artmıştır. Örneğin, neredeyse bütünsel olarak 
teknolojiyi reddeden John Zerzan, açıkça teknolojiyi ve kültürü insan doğasını tahrip 
eden şeyler olarak algılar (2013: 16, 21). Onun neredeyse tam aksi istikametinde 
yer alan Ray Kurzweil ise biyolojinin ve kültürün insanı evrimleştirdiğini ve bu 
evrimin neticesinde teknolojinin ortaya çıktığını öyleyse teknolojik gelişmenin evrim 
zincirinin son halkası olduğunu savunmaktadır (2021: 71-72). Kurzweil, tıpkı Antik 
Yunan düşünürleri gibi okuyanlara şu soruyu yöneltir: Bir kişi bir diğeriyle telefonla 
konuştuğunda ses gerçekten onun sesi midir? Tahmin edileceği üzere Kurzweil’ın 
cevabı “Evet.”tir (2021: 292-293). Kurzweil, işte bu bakış açısından yola çıkarak insan 
vücuduna ve hayatına dahil olan bütün teknolojik-bilimsel parçaları doğal bir sürecin 
ayağı olarak görür. Kurzweil, bu düşünceden yola çıkarak makroskobik bir düşünce 
geliştirir. Ona göre GNR (Genetik Bilimi, Nöro Bilim, Robot Bilim) insanla tam olarak 
entegrasyon sağladığında, biyolojik sınırlar ve eskinin düalizmleri ortadan kalkacak, 
onun yerini evrendeki bütün maddelerle birleşen bir tekillik alacaktır (2021: 448). 
Kurzweil’ın ortaya atmış olduğu bu fütürist tekillik fikri bilim kurgu sinemasında 
da karşılık bulmuştur. Bu karşılıkların en güzel örneklerinden birisi de Lucy (2014) 
filmidir. Bu kapsamda, bildiri sunumunda tekillik felsefesi üzerinden Lucy filmi 
incelenecek ve sinemanın tekillik fikrine nasıl bir felsefi yaklaşım getirdiği ortaya 
konmaya çalışılacaktır. 

Anahtar Kelimeler: Tekillik, Transhümanizm, Felsefe, Evrim, Sinema 
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Ekoeleştiri Kuramı Bağlamında Miyazaki’nin
Rüzgârlı Vadi Animasyon Filmi

Bahar Yıldırım Sağlam 
Dr. Öğr. Üyesi, Medeniyet Üniversitesi 

Özet

Hayao Miyazaki’nin Rüzgârlı Vadi (1984) animasyon filmi, Endüstri Devrimi’nden 
bin yıl sonra uygarlığın çöktüğü ve zehirli gazlar yayan bir bataklığın dünyayı sarıp 
insan ırkını yeryüzünden silinme tehlikesiyle yüz yüze getirdiği bir çağda zehrin 
bulaşmadığı bir vadide yaşayan halkın hikâyesini anlatır. Canlılığın yavaş yavaş yok 
olmaya başladığı yeryüzünde Lord Yupa bin yılın sonunda insanları saf ve temiz bir 
diyara götürecek efsanelerde anlatılan, altın bir tarlada duran kişiyi arar. 

Greg Garrard Ekoeleştiri adlı eserinde “yaban hayat” kavramının doğanın 
medeniyet tarafından kirletilmemiş yeri olarak tasavvur edildiğini, şehrin kirliliğinden 
uzaklaşmak isteyenler için bu alanın kutsal bir değeri olduğunu, yaban hayatın bir 
sığınağı, yeniden dirilişi, vaadi ifade ettiğini dile getirir. İnsan kendi eliyle doğayı yok 
ederek el değmemiş toprakları arzu eder. İnsanoğlu ve doğa arasındaki bağ, karşılıklı 
bir döngü yaratır. Ekoeleştiri kuramı insan ile insandışı arasındaki ilişkiyi inceler.

Filmde Endüstri Devrimi’nin sonucunda insanları zehirleyen bir ormanın 
varlığından, tehlikesinden söz edilir. Peki, tehlikeli olan insanoğlu mudur orman mı? 
Garrard Ekoeleştiri adlı eserinde yeryüzündeki en eski edebi metin olan Gılgamış 
Destanı’nın yaban hayatı bir tehdit olarak tasvir ettiğini belirtir, Gılgamış ile 
Enkidu’nun sedir ağaçlarının koruyucusu Humbaba’yı öldürdüğünü, sedir ormanını 
yok ettiğini anlatır. Peki, bu hikâyede tehlikeli olan kimdir?

Rüzgârlı Vadi filmi, insan ile insandışı arasındaki ilişkinin yarattığı kaosu, tehlikeyi 
ve neden-sonuç paradigmasını gözler önüne sererken ekoeleştiri kuramının sorduğu 
soruların altını çizer. Bu bağ nedeni ile makalede film, ekoeleştiri kuramı merkezinde 
incelenecektir. İnsan ile doğa arasındaki ilişkide merkezden insanı kaldırmak mümkün 
mü, doğayı iktidarı altına almak isteyen insanın sınırı ne? gibi sorular tartışmaya 
açılacaktır.

Anahtar Kelimeler: ekoeleştiri, Miyazaki, animasyon, yaban hayat, medeniyet. 
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Stoa Felsefesi Ve Gladyatör Filmi

Çağan Bir 
Dr., Bağımsız 

Özet

Bu çalışmada Gladyatör (Ridley Scott, 2000) filmi Stoa felsefesinin 
değerlendirilmesi ve eleştirisi olarak ele alınmaktadır. Filmde imparator ve Stoacı 
bir filozof olarak görünen Marcus Aurelius gerçek hayatta da imparator ve Stoacı bir 
filozoftur. Ancak filmin protagonisti Maximus’tur. Bu çalışmada Maximus karakterinin 
Stoacı ideale uygunluğu ve filmin Stoacılığa dair eleştirileri daha doğrusu Stoacılığın 
sınırları gösterilmektedir. Stoa felsefesi için gerçekten iyi olan erdemdir. Erdem 
hayatın amacıdır. İnsan kontrolü dışındakileri değil kendi duygularını kontrol edebilir. 
Maximus; cesaret, adil olmak, bilgelik, itidal, öz kontrol, dostlarına sadık davranmak 
gibi pek çok erdeme sahiptir. Stoacıların önemsemedikleri ve kendinde iyi olarak 
değerlendirmedikleri ün ve zenginlik peşinde değildir. Bunların ötesinde Stoacılarda 
olan oikeiosis bilinen deyişle kozmopolitanizm anlayışını taşıdığı görülmektedir. Filmin 
antagonisti olan Commodus ise hiçbir erdemi taşımamaktadır. Hiçbir erdemi olmadığı 
gibi hırs, kıskançlık, kötülük ve korkaklık özelliklerini göstermektedir. Stoacılar için 
doğa yasaları, toplum yasaları, bireysel akıl hepsi evrensel aklın bir parçasıdır. Mesele 
yazgıyı anlayıp ona göre davranan bir bilge olmaktır. Aurelius erdemli davranıp 
cumhuriyet kurulana kadar görevi Maximus’a vermekte ama Commodus’un nasıl 
davranacağını göz ardı etmektedir. Maximus ve Aurelius iyi ve erdemli insanlar 
oldukları için karşı tarafın kötülüğünü anlayamamaktadırlar. “Evrensel logosa” 
uygun davransalar da ona uygun davranmayan insanlar karşısında savunmasız 
kalmaktadırlar. Halbuki Stoacılar bilgenin aldatılmaz olduğunu düşünmektedirler. Bu, 
filmin eleştirilerinden biridir. Stoacılıkta başka insanların, halkın değerlendirmelerine 
önem verilmemektedir. Maximus her şart altında erdemlidir. Ancak filmde kölelikten 
kurtulmak için halkın sempatisini kazanması gerektiğini fark etmektedir. Çünkü 
amaçları için belirli bir güce ulaşması gerekmekte bu da başka insanların onayından 
geçmektedir. Bu gerçeklik filmin başka bir eleştirisidir. Stoacılar köleliğin de gerçek 
özgürlükle ilgili olmadığını düşünmektedirler. Özgürlük dışsal koşullarla ilgili değil, 
içseldir. Duygulara bağlı olmadan akla dayalı yaşarsa köle, “özgür” olabilir. Onlara 
göre acı; haz gibi umut ve korku gibi göz ardı edilebilirdir ama gerçekte bu mümkün 
değildir. Yani apatheia mümkün değildir. Filmin getirdiği eleştirilerden biri budur. 
Bilge öfkeye kapılamaz ama Maximus’u motive eden intikam isteği, hınç ve öfkedir. 
Apatheia üst sınıfa uygun olabilir ama köle konumunda olan biri için ya da alt sınıflar 
için uygun değildir. Genel olarak Stoacılığın evrensel yurttaşlığı düşünürken reel 
olan toplumsallık ve politikliği doğru değerlendirmediği eleştirisi filmin Stoacılığa 
yönelttiği bir başka eleştiri olarak değerlendirilebilir. 

Anahtar Kavramlar: Stoa, Gladyatör, Erdem, Bilgelik, Apatheia.   
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Kristeva’nın Döngüsel Zaman Algısı Açısından
Dişil Sinemasal Yazın

Beril Uğuz 
Öğr. Gör. Dr., Başkent Üniversitesi 

Özet

Felsefe tarihinde çizgisel zaman süreklilik, devamlılık, amaç yönelimli olmak gibi 
özelliklere sahiptir; tarih ve gramere dayalı dilin zamanıdır ve erildir (Keller, 2005, 
s. 128). Tarihsel/ çizgisel zaman felsefi olarak sorgulandığında karşımıza döngüsel 
zaman kavramı çıkar. Döngüsel zaman birbirine bazı yönlerden benzeyen bazı 
yönlerden farklı tekrarlara dayalı ve sonsuzluk içeren özelliklere sahip zaman olarak 
ifade edilir (Grosz, 1995, s. 98). Kültüre egemen olan dil ve gramerin dışında bir kadın 
yazısı öngören dişil dil/yazın yaklaşımının öncülerinden Fransız filozof Julia Kristeva, 
kadına ait dilin farklılığını döngüsel zaman ile ilişkilendirdiği dişil özne yaklaşımı ile 
açıklar. Kadın öznelliği biyolojik ritmin ebedi tekrarıdır ve kadının zamansallığı anıtsal 
ve döngüseldir (Kristeva, 1981, s. 16-17). Kadın kendini çizgisel zaman ve ona ait eril 
dil ve gramer kurallarından farklı bir biçimde ifade etmeye ihtiyaç duyar. Zamanın 
iki farklı formda incelenmesi sinema dilinde de karşımıza çıkar. Çizgisel zaman 
formu geleneksel sinemanın seyirciyi hazdan bir an bile koparmamak adına tercih 
ettiği klasik formdur. Çizgisel zamanın dışında bir sinema dili geleneksel sinema 
diline alternatif bir dili amaçlar. Türk sinemasında bir kadın yönetmen tarafından 
çekilmiş olan ve kadın cinayetleri ile geride kalanların yaşamlarında bıraktıkları 
izlere vurgu yapan Yağmurlarda Yıkansam (Gülten Taranç, 2016) filminde çizgisel 
zaman formunun dışında bir sinemasal dil gözlenir. Ana kadın karakterin yetişkinlik 
ve çocukluk zamanlarına ait farklı anlatılar aynı mekânlarda birleşir. Filmin belli bir 
noktasında seyirci iki farklı zamanı aynı kadrajda izlediğini fark eder. Bu zamansal 
kesişimler seyirciyi yabancılaştırarak zihni aktif olmaya zorlar; yönetmen seyirciye 
başka bir formda seslenmeye çalışır. Seyirciye yaşatılan bu rahatsızlık ile kadın 
karakterin yaşadığı iç çatışmanın seyirciye hissettirilmesi amaçlanır. Bu çalışmada 
Yağmurlarda Yıkansam filminde zaman, Kristeva’nın döngüsel zaman ve dişil öznellik 
ilişkilendirmesi bağlamında incelenmiştir. Fransız feminist felsefecilerden yola çıkarak 
dişil sinemasal yazına sahip olduğunu öne sürebileceğimiz kadın yönetmenlerin 
sinemasında çizgisel zaman dışı form farklı sinemasal bir dil olarak ortaya çıkar ve 
yönetmenin öznelliğini döngüsel zaman açısından ortaya koyar. Kadın yazar yaşadığı 
çatışmaları söz ve yazıda ifade etmek için dil oyunları, gramer kurallarının yıkılması, 
söz sanatları, mecazlı anlatım, şiirsel dil gibi yöntemlere başvururken; kadın yönetmen 
çatışmalarını ifade etmek için geleneksel sinema dilinin dışında bir sinematografik dil 
kullanır. Bu dil geleneksel sinemanın karşı imajlarına sahip sinemasal bir dildir. 

Anahtar Kelimeler: Döngüsel zaman, çizgisel zaman, dişil dil, dişil yazın, dişil 
sinemasal yazın. 
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Kapitalizm Gölgesinde Mekânsal Parçalanmalar: Parazit Filmi

Asu Beşgen 
Prof. Dr., Karadeniz Teknik Üniversitesi 

Berrin Tuzcuoğlu 
Öğr. Gör., Avrasya Üniversitesi, İç Mimarlık ve Çevre Tasarımı Bölümü 

Özet

Mekânlar, insan pratikleri ve nesnelere bağlı değişkenlikler göstererek toplumsal 
düzen hakkında fikir verir. Günümüzde insan-mekân ilişkisinde, kaynakların eşitsiz 
dağılımına bağlı mekânsal parçalanmalar önemli rol oynar. Gerek felsefecilerin 
gerekse sosyologların araştırma konusu haline gelen mekânsal parçalanmaların 
oluşumunda, farklı görüşler bulunur. Bilim felsefesi, pozitivist kuram ve mekânsal 
bilimin öne çıkan düşünürlerinden biri olan David Harvey (d. 1935, Gillingham, Kent, 
İngiltere), kapitalizm ve sermaye birikimindeki değişimleri, mekân üzerinde oynanan 
bir oyun olarak görür. Kapitalizmin merkezinde üretilerek devamlılığına katkı sağlayan 
mekânların parçalanması, sosyal ilişkilerin dönüşüm sürecini de beraberinde getirir. 
Toplumsal, ekonomik ve kültürel anlamda gerçekleşen bu dönüşümler, sınıf bilincini 
doğurur ve sınıf farklılıklarını ortaya çıkarır. 

Felsefe, sinema ve mimarlık etkileşiminden yola çıkarak hazırlanan bu çalışma; 
kapitalizm gölgesindeki mekânsal parçalanmaları; Harvey’in sosyal adalet ve 
mekânsal farklılaşmalar olgusunun ileri sürdüğü sınıfsal eşitsizlikler ve mekân 
oluşumları eksenlerinde ele alır, 2019 yılında Bong Joon-ho’nun yönettiği Parazit 
filmi mekânları aracılılığıyla örnekler. 

Parazit filminde, sınıf eşitsizliği ve mekânsal parçalanmalar, farklı sosyo-ekonomik 
düzeydeki iki ailenin ilişkisi üzerinden anlatılır. Bu bağlamda filmin mekânlarında, 
toplumsal ilişkiler, mekânsal bölünmeler ve örgütlenmelerin sinema ile kurduğu yakın 
temas son derece önemlidir. Örneklem alanı olarak Parazit filminin seçilmesinde, 
sınıfsal farklılıkların mimari mekânlara ait metaforlar aracılığıyla aktarılması etkilidir. 
Çalışma; Harvey’in sınıf eşitsizliğine bağlı mekânsal örgütlenmeler olgusunun Parazit 
filmi özelinde tartışmayı, bu bağlamda felsefe, sinema ve mimarlık disiplinlerinin 
birbirini besleyen diğer dinamiklerini ortaya çıkarmayı hedefler. Çalışmanın bir 
diğer hedefi ise; bireyin varlığını tanımlarken, varoluşunu inşa ederken ve çevresini 
anlamlandırırken kullandığı mekânın, sinemanın kurgusal dünyasında sunduğu 
verilerle, düşünsel ve görsel anlamda etkileyen unsurlarını gözler önüne sermektir. 
Çalışmada; her üç disiplinin birbirine kattığı anlamsal yararlar, mekân tasvirileriyle 
oluşturulan sahnelerin betimsel analiz yöntemi kullanılmasıyla gerçekleştirilir.

Anahtar Kelimeler: Kapitalizm, Mekân, Mekânsal Parçalanma, David Harvey, Parazit 
Filmi. 



76

Estetik Rejimde Sinematik Modernizm ve Béla Tarr Filmleri

Mehmet Şiray 
Doç. Dr., Mimar Sinan Güzel Sanatlar Üniversitesi Felsefe Bölümü 

Özet

Béla Tarr’ın filmleri Avrupa film kültürünün mekânsal politikalarını açığa 
çıkaran filmler olarak düşünülür. Bu belirlenimde Tarr’ın heterotopik mekanların 
deneyimlerini görselleştiriyor olmasının yani bir dizi mekânsal metafor aracılığıyla 
yaşam alanlarını yeniden düzenlemesinin rolü elbette büyüktür. Tarr’ın filmlerinde 
düzenlediği Heterotopyalar tüm gerçek mekanların yerleştirilebildiği karşı 
mekanlardır. İçinde yaşadığımız zamanın erozyonlarını da gösteren bu karşı 
mekanlar aslında gerçeğin yeniden ele geçirilmesinin yollarını aramaktadır. Bu 
çalışma Tarr’ın filmlerini Jacques Rancière’in modernizme özgü olarak gördüğü 
estetik rejime ait müdahaleler olarak ele almayı amaçlamaktadır. Bu saptama 
sanata ait belirli bir fikrin sinema düşüncesinin kendisine eşlik ettiğini ve hatta 
öncelediğini iddia etmektedir. Rancière’in ısrarla altını çizdiği gibi sinema teknik bir 
aygıtın icadına indirgenemeyecek kadar köklü bir fikre dayanmaktadır: bir sanat fikri 
olmadan sinema fikri oluşturulamaz. Bu çalışmada Tarr’ın filmlerinin sanatın her 
şeyi kapsayacağı o eski ülküden ne kadar beslendiği sorgulanacak ve sinemanın eski 
hikayelerle/masallarla olan ilişkisi irdelenecektir.

Anahtar Kelimeler: Estetik, Modernizm, Mekan, Sinematografik Masallar 
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Ron Fricke Sinemasında Zaman-İmgesi: Baraka

Oya Tong
Öğr. Gör., Trakya Üniversitesi 

Özet

Çağdaş film kuramcıları içerisinde önemli bir yere sahip olan Fransız filozof 
Gilles Deleuze, sinema üzerine çalışmalar yaparak hareket-imge ve zaman-imge 
kavramsallaştırmasını yapmıştır. Sinemayı imgeler aracılığıyla üretilen düşünsel bir 
yaratım alanı olarak gören Deleuze’ün, hareket-imge ve zaman-imge olarak yaptığı 
ayrım esasında klasik anlatı sineması ve modern anlatı sineması arasındaki farklılığa 
vurgu yapmaktadır. Deleuze, İkinci Dünya Savaşına kadar olan süreci hareket-imgesi 
olarak tanımlamakta, klasik sinema filmlerindeki eylemlerin doğrusal bir neden sonuç 
ilişkisiyle örülmüş, zaman mekan bütünlüğüne sahip, tutarlı bir dünya sunduklarını 
belirtmektedir. İkinci Dünya Savaşı sonrasına denk gelen süreci ise zaman-imgesi 
olarak tanımlamakta, sinemayı hareketi kendi içinde barındıran ve kendisi de imge 
yaratan etkinlik olarak açıklamaktadır. Modern sinemanın doğmasıyla, filmlerin 
sadece fiziksel dünyanın gerçekliğini yansıtmadığını, hareketin ötesine geçerek 
zihnin derinliklerindeki düşüncelerin gerçeklikle genişleyen, yeni bir anlatım biçimi 
oluşturduğunu savunmaktadır. Deleuze, sinemada sanatın hareket-imgeden 
zaman-imgeye doğru gerçekleşen kırılma sonrasında oluştuğunu belirtmektedir. Bu 
çalışmada, John Grierson’un ‘gerçeğin yaratıcı bir biçimde yorumlanmadır’ şeklinde 
tanımladığı belgesel sinema alanında, özgün bir sinema üslubuna sahip olduğu genel 
olarak kabul gören Ron Fricke’in yeni anlatım yöntemlerini ele alarak, Deleuzeyen 
film kuramıyla farklı bir kavramsal bakış açısı sunabilmek amaçlanmaktadır. Bu 
bağlamda Fricke sineması mercek altına alınmış ve zaman-imgesi sineması olarak 
değerlendirilip değerlendirilemeyeceği incelenmiştir. Fricke sinemasında zaman-
imge özelliklerinin tespiti için; ‘zaman algısı, öyküleme biçimi, karakterler, ses ve 
görüntü öğeleri, mekân kullanımı’ gibi sinematografik ögeler temel ölçüt olarak 
belirlenmiş ve belgesel filmin çözümlenmesinde ana izleği oluşturmuştur. Çalışmanın 
evreni Fricke sineması, örneklemi ise çalışmanın kuramsal kısmına uygun olarak 
amaçlı örneklem yöntemi ile seçilen, Baraka (Ron Fricke, 1992) isimli belgesel 
filmden oluşturmaktadır. Seçilen belgesel film üzerinden Deleuzeyen bir okuma 
yapılarak detaylı olarak çözümlenmiştir. Araştırmanın sonucunda Fricke’nin belgesel 
sinemada yeni anlatım yöntemlerini kullanarak zaman-imgesi sineması örneği 
sunduğu sonucuna varılmıştır.

Anahtar Kelimeler: Ron Fricke, Gilles Deleuze, Zaman-İmge, Baraka, Belgesel. 
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Frankensteincılıktan Latrarşiye David Cronenberg
Sinemasında Yeni Organın Dönüşümü 

Fırat Osmanoğulları 
Dr., Bağımsız 

Özet

David Cronenberg filmlerinde, standart insan anatomisine aykırı bir biçimde 
bedende türeyen ve/veya türetilen yeni organ fikri önemli bir motif olarak 
karşımıza çıkmaktadır. Ürpertiler (Shivers, 1975) ve Kuduz (Rabid, 1977) gibi ilk 
dönem filmlerinde insan bedeninde oluşan ve bir epidemiye yol açan yeni organlar, 
Mary Shelley’nin ünlü romanının başkarakteri, ceset parçalarından canlı bir insan 
yaratan Dr. Frankenstein’a öykünürcesine sıra dışı yöntemlere başvuran ve bir nevi 
Frankensteincılık oynayan bilim insanları kaynaklıdır. Cronenberg bu dönemde, 
korku sineması içerisinde öncüsü olduğu body horror alt türünün temel gereklerini 
yerine getirmekten fazlasını yapmaz ve yeni organı korku ve tiksinme unsuru olarak 
kullanmaktan öteye geçmez.

	 Videodrome (1983)’dan ve onun ‘yaşasın yeni beden’ sloganından itibaren, 
meseleyi felsefi bir boyuta taşıyan Cronenberg, Çarpışma (Crash, 1996) filminde işi 
mutilasyona ve ampütasyona uğramış organları, bedene monte edilen biyoteknolojik 
aparatları ve açık yaraları, kendi konumlanma noktasından özgürleştirici ve yaratıcı 
bulduğu yeni birer cinsel organ olarak kavramaya kadar götürmektedir. 

	 Yönetmenin biçimsel olarak body horror’a dönüş yaptığı Müstakbel Suçlar 
(Crimes of the Future, 2022) filminde ise yeni organ, klinik iktidar tarafından kayıt 
altına alınan, sınıflandırılabilen, kataloglanabilen ve ‘iç güzellik’ yarışmalarına konu 
olabilen bir niteliğe sahip olmuştur. Klinik normlarla hareket eden, insanların organ 
yığını olarak görüldüğü ve organların bir tür yedek parça kataloğuna dâhil bio-
metalardan fazlasını ifade etmediği bu türden bir düzeni 1997 tarihli bildirisinde SPK 
(Sosyalist Hasta Örgütü) latrarşi (latrarchy) olarak tanımlamıştır; yani doktorların 
düzeni (Yunanca iatro: doktor ve arcy ifadelerinin birleşimi). Her ne kadar doktorlar 
ve hastalar olarak kabaca iki temel sınıf üzerinden oluşturulmuş olsa da latrarşi 
iktidar sahibi olarak doktorları işaret etmekten fazlasına karşılık gelmekte ve 
klinik normlar üzerinden kurulan bir iktidar biçimini ifade etmektedir.  Müstakbel 
Suçlar’da iktidar, yeni organlar üzerindeki denetimini doğrudan klinik kurumlarıyla 
gerçekleştirmeye çalışmaktadır ve bu iktidar ile onun ‘hasta’ ilan ettiği, bedeninde 
yeni organlar türeyenler arasında uzlaşmaz bir mücadele söz konusudur. 

Cronenberg ise yeni organı, yadsımak bir yana, kucaklamakta ve insana 
içkin kılmaktadır. Tıbbi ve teknolojik ilerlemenin beraberinde getirdiği beden 
modifikasyonları ve mutasyonlar onu, açıktır ki, heyecanlandırmaktadır. Fakat körü 
körüne bir tekno-belirlenimciliği benimsemez; temkinlidir ve filmleriyle yeni organın 
yaratıcı olanaklarının peşine düşer.  

Anahtar Kelimeler: David Cronenberg, yeni organ, Frankenstein, latrarşi. 

Moderatör: Eda Arısoy
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Transhümanizm Bağlamında Yapay Zekanın Filmlerde Yer Alışının
“ I Am Mother” Filmi Üzerinden Değerlendirilmesi 

Eda Arısoy 
Dr. Öğr. Üyesi, Ankara Bilim Üniversitesi, Film Tasarımı ve Yönetimi 
Bölümü 

Özet

Transhümanizm, insanın fiziksel, zihinsel ve duygusal kapasitelerini geliştirme, 
yeteneklerini arttırmak ve insani özelliklerinde iyileşmeleri hedefleyen bir düşünce 
türüdür. Teknolojinin çağın gelinen noktasında sunduğu yapay zeka, insanın evrimsel 
sınırlarını aşma ve teknolojinin gelişmesiyle yeni yeteneklere ulaşma konularında 
merak uyandıran alanlar barındırmaktadır. Bu bağlamda, yapay zeka teknolojisinin 
hızla ilerlemesi, transhümanizmin temel prensiplerinden biri olan insanın sınırlarını 
genişletme amacına yeni bir boyut kazandırmaktadır. Bu çalışma, transhümanizm 
ve yapay zeka arasındaki ilişkiyi vurgulamak ve bir film üzerinden bu ilişkiyi 
değerlendirmeyi amaçlamaktadır. Çalışma için seçilmiş olan I am Mother (Grant 
Sputore, 2019), insan neslinin tükenmesi sonrası, bir yapay zeka sistemi olan annenin, 
biyolojik insan olan ve yapay zeka tarafından üstün insan olarak yetiştirilen daughter 
ile ilişkisi odağında, makine ve insan arasındaki bağı sorgulamaktadır. Film, yapay 
zeka tarafından yetiştirilen üstün insanı tartışmaya açarken, insanların ontolojik 
olarak hangi noktada “insan” olarak kalacağı sorusunu da gündeme getirmektedir.

Teknolojinin potansiyeli ile etik ve sosyal kaygıların dengelenmesi gerekliliği, 
transhümanizmin gelecekteki yönünü şekillendirecektir. I am Mother, dondurulmuş 
bir embriyonun yapay yollarla hayata gelmesi ve bir yapay zeka robotu tarafından 
yetiştirilirken, insan ve robot ilişkisi üzerinden, önemli bir tartışma alanı sunar. Film, 
yapay zekanın insan yetiştirmekteki rolünü ve etkilerini incelerken, aynı zamanda 
insan-robot ilişkisinin derinliğini sorgular.  Transhümanizm bağlamında, Mother 
ve Daughter arasındaki etkileşim, yapay zekanın insan eğitimini ve gelişimini 
nasıl etkileyebileceği konusunu ortaya koyar. Anne’in programlanmış bilgileri ve 
yönergeleri, Daughter’ın potansiyelini sınırlayabilirken, insan özgürlüğü ve yaratıcılığı 
da tehdit altına girebilir. I Am Mother filmi, yapay zeka ile insan etkileşiminin 
karmaşıklığını ve transhümanizmin temel sorunlarını vurgular. Film insan-makine 
etkileşimini sorgulama ve transhümanizmin etik ve sosyal boyutlarını düşünme 
fırsatı sunar. Bu çalışmada söz konusu film üzerinden, yapay-zekanın transhumanist 
bir düşünce ekseninde insanın yerini almasına eleştirel perspektiften bir analiz 
yapılmaya çalışılmaktadır.

Anahtar Kelimeler: Transhümanizm, Film, Yapay-Zeka, Sinema, İnsan
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Genişletilmiş Zihin Olarak Film 

Işkın Özbulduk Kılıç 
Dr. Öğr. Üyesi, Ankara Hacı Bayram Veli Üniversitesi, Güzel Sanatlar 
Fakültesi, Görsel İletişim Tasarımı Bölümü

Özet

Bilişsel bilim, antik çağlardan itibaren bir tartışma zemini olarak yer bulmuştur. 
Modern bilişsel bilim iki farklı geleneğe sahiptir. Bunlardan geleneksel bilişsel bilim 
olarak da isimlendirilen ilk yaklaşım, bilişin temsili ve hesaplamalı modellerinden söz 
eder. Bu modele göre biliş, temsili zihinsel yapıların sözdizimsel olarak yönlendirilen 
manipülasyonundan oluşan bir tür bilgi işlemedir. Bu yaklaşım, beyni bir işletim 
sistemi veya makine olarak görerek onun zihin ile kurduğu ilişkiyi göz ardı eder. 
1990’ların ikinci yarısında ortaya çıkan ve 2000’li yıllarda disiplinler arası bir 
yaklaşım olarak yer alan ikinci gelenek ise 4EA bilişsel bilimi olarak bilinmektedir. 4E; 
bedenlenmiş (embodied), gömülü (embedded), genişletilmiş (extended) ve enaktif 
(enactive), A ise duygululanım (affective) kavramlarını ifade etmektedir. Bu yaklaşımın 
en belirgin özelliği “dünyada olmanın” ciddiye alınması ve her türlü temsile dayalı 
yaklaşımı reddedilmesidir. Bu çalışma, bu geleneğin “genişletilmiş zihin” olgusuna 
eğilmektedir.  Andy Clark ve David Chalmers’ın 1998’de yayınladıkları ‘The Extended 
Mind’ adlı makalede sundukları ‘Zihin nerede durur ve dünyanın geri kalanı nerede 
başlar?’ sorusu ile tartışılan genişletilmiş zihin, bilişin yalnızca insan zihninde başka 
bir ifadeyle “kafasının içinde” olmadığı, salt sinapslar ve nöronlara bağlı olarak 
gelişmediği, onun dışarıya taşan bir husus olduğu görüşüne yaslanmaktadır. Buna göre, 
zihinsel süreçler sadece biyolojik faktörlere değil, aynı zamanda bireyin etrafındaki 
dünyaya, kullanılan araçlara ve kimi biyoteknolojik unsurlara da dayanmaktadır. 
İnsanın bilişsel süreçleri, dışsal objelerle genişlemektedir. Bu obje unutmamak 
için notların alındığı bir not defteri dahi olabilirken teknolojinin gelişmesiyle çok 
çeşitli boyutlara ulaşmıştır. Burada insan zihninin çevre ile kurduğu ilişkisel akış ön 
plandadır. Bu çalışma filmlerin insan bilincinin genişletilmesindeki konumunu açığa 
çıkarmayı hedeflemektedir. Genişletilmiş bilinç üzerinde ilerleyen çalışmalar daha 
çok insan üzerindeki hesaplamalı görevlerin yükünü alan araçlara eğilirken (hesap 
makinesi, bilgisayar, not defteri, akıllı teknolojiler, yapay zeka vb.) bu çalışmada 
zihnin duygular, duygulanımlar ve hisler gibi süreçlerinin de genişletilebileceğini ve 
bu hususta en önemli aracında filmler olduğu ileri sürülmekte, insan zihninin empati 
yeteneğine katkıda bulunarak deneyimsel süreçler aracılığıyla da genişletilebileceği 
iddiasını savunmaktadır. Bu bağlamda çalışma, filmler üzerinden örneklere de yer 
vererek nörobilim, bilişsel bilim ve felsefeden oluşan çok yönlü bir tartışma sunmayı 
bu sayede de filmlerin bu niteliğini açığa çıkaran bir yaklaşım getirmeyi ummaktadır.  

Anahtar Kelimeler: Genişletilmiş Zihin, Film, Beyin, Beden, Çevre 
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Değişen Sinema Pratikleri Doğrultusunda Deneyim ve
Anımsama İlişkisini Bellek Kavramları Işığında Düşünmek

Esra Güngör Kılıç 
Arş. Gör, Ankara Hacı Bayram Veli Üniversitesi 

Özet
Sinema seyir deneyimi, hem kolektif hem öznel anlamlara karşılık gelmektedir. 

Film çalışmalarında 1970’li yıllardan itibaren yapılan ayrım bağlamında, sinema 
mekânsal olarak ve mekânın dışına taşan anlamlandırmalarıyla paylaşılan bir 
deneyim olduğu kadar filmin seyredilme anı kişisel ve bilişsel bir deneyime karşılık 
gelmektedir. Sinema seyir deneyimi ise sadece “görünen” ve “bakılan” ilişkisinin 
ötesindedir. Görmenin dışında farklı duyuları da uyaran bir sanat olarak sinema ve 
seyir deneyiminde duyumsananlar belleğimizi etkiler. Bu durumda, öznellik kavramı 
ve fenomenolojik deneyim nihai olarak belleğe bağlıdır. Sinema seyir deneyimi 
özünde, gördüklerimiz, duyumsadıklarımız ve belleğimiz arasında etkileşim yaratan 
bir temas halidir.

Birçoğumuz bize ait olmayan anıları bizim gibi sahiplenerek bugün içinde 
yeniden üreterek gelecekle olan ilişkimizi şekillendiririz. Peki, bu hatırlama bağlamı 
nasıl oluşur ve yaşanmamış geçmişin yaşanmışçasına hatırlanması durumu nasıl 
ortaya çıkar? Özüyle, birebir deneyimlemediğimiz bir geçmişi nasıl anımsarız? Bu 
soru, aslında post-bellek (post-memory) kavramının çıkış noktasını oluşturmaktadır. 
Marianne Hirsch, aile içi öyküler ve aile fotoğraflarının öneminden yola çıkarak 
geliştirdiği kavramını, müzeler ve sinemanın da içinde olduğu sanat formlarının 
vekâleten deneyimlerin yaratımındaki etkilerine doğru genişletmiştir. Hirsch’e göre 
(2012), en mahrem dediğimiz öznel anılarımızda bile kamusal görüntülerin izleri 
vardır. Sinemanın bellek kurucu olarak işlevini ise Alison Landsberg protez bellek 
(2003) olarak kavramsallaştırır. Buna göre, sinema ve onunla birlikte kitle kültürü 
hafızayı dönüştürmüştür. İnsanlar artık deneyimlemedikleri bir geçmişi hatırlar 
olmaktadırlar. Bu hafıza, insanın aslında yaşamadığı deneyimlerinden oluşmaktadır. 
Bu noktada, hafızanın katalizör rolüne ilişkin endişeler kadar ilerici politikalar için 
bir olasılık alanı yarattığını söylemek de mümkündür. Jeffrey Pence, anımsama 
ve sinema ilişkisini sinemanın teknolojik olanakları üzerinden tartışmaya açar. 
Sinemanın araçları “ikonik, anıtsal anları, figürleri ve stilleri, geçmişi çerçevelemek ve 
geleceği hayal etmek için” aynı anda hem kamusal hem de öznel bir anımsatıcı olarak 
görülmesine zemin oluşturmaktadır. Zamanın akışı içinde ise hem teknolojik hem 
kuramsal hem sanatsal anlamda yeni gelişmeler ve kırılmalar, yeni yollar üretilmeye 
devam edilmektedir. Teknolojik ve düşünsel gelişimler paralelinde “modernite ve 
sinemasal olanın, geçmişi anıtsallaştırarak disipline etmek suretiyle tarihin şimdiki 
zaman üzerindeki hâkimiyetini kırdığı ve eylem ile toplumsallığı inşa edilmemiş 
bir geleceğe doğru yönlendirdiği görülürken, postmodernite ve postsinemasal 
olanın ilk etapta şimdiki zamanı geleceğin tahakkümünden kurtararak, şimdi ve 
burada olanın orada ve sonra olanla özdeşleştiği bir sürece” (2003) karşılık geldiği 
belirtilebilir. Geçmiş, anı kaydetme ve anıtlaştırma konularında teknolojik olanın 
tahakkümü makro yapılardan dışa açılmıştır. Yeni sinema olanakları ile kişisel pek çok 
hafıza kamusala karışmaktadır. Bu durumda, değişen sinema pratikleri bağlamında, 
sinemanın bellekle ilişkisinde bellek kurucu olarak geçmişin tekil bakış açısının 
ötesine geçildiği düşünülebilir.

Anahtar Kelimeler: Sinema seyir deneyimi, bellek, post-bellek, protez bellek, post-sinema
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Sinema Estetiğinin Temel Sorunsalı Olarak Sosyolojiyi Adorno’nun
Perspektifinden Fassbinder Sineması Üzerinden Çerçevelendirmek

Burak Bakır 
Öğr. Gör. Dr., Dokuz Eylül Üniversitesi Güzel Sanatlar Fakültesi Kurgu Ses 
ve Görüntü Yönetimi Bölümü 

Özet

Theodor Adorno estetik, sanat ve özellikle de sinema üzerine düşüncelerinde, 
estetik teorinin sosyoloji ile olan bağı üzerine ısrarla durmaktadır. Sinema estetiği 
üzerine yürütülecek düşüncenin, tam da sinemanın teknik ve teknolojilerinin onu 
diğer sanatlardan ayırdığı yerde bu sosyolojinin daha da önem arz edeceğini ifade 
eder. Adorno’nun teori açısından geliştirdiği bu yaklaşımın bizzat sinemanın kendi 
pratiği açısından da uygun olacağını iddia etmek mümkündür. Ticari filmin yapısı 
gereği toplumla kurduğu bağa benzer bir biçimde ve tam da bu benzerlik üzerinden 
onun olumsuzlanmasını üreterek sinema sanatının da sosyoloji ile dolayımlanması 
onu salt bir biçimcilikten kurtaracak hamle olarak görülmektedir. 

Bu bağlamda Fassbinder sineması, bütünüyle ele alınmak kaydıyla, Almanya’nın 
yüz yılından fragmanlar oluşturarak kendi şimdisini sinematografik olarak ortaya 
çıkarmaya çalışır. Fassbinder sinemasındaki şimdi her daim tarihsel ve bir o kadar da 
parçaların montaj aracılığıyla bir araya getirilmesi üzerine oluşur ki her bir montaj 
izi olası bir uyumun hem imkansızlığının ifadesi hem de uyuma yönelik ütopik 
bir arzunun işaretine dönüşür. Fassbinder’in eleştirel sinemasının iki yönlülüğü, 
hem içeriden hem de dışarıdan oluşan bitimsiz zikzaklar, özellikle melodramatik 
anlatılarında olduğu gibi nesnesini baştan sona içeriden kat etmeye yönelik 
yaklaşımı, Adorno’nun teorik açılımları ile paralellikler göstermektedir. Özellikle de 
onun Minima Moralia adlı yapıtı ile Fassbinder’in sinematografisi bir bütün olarak 
yan yana getirilince bu durum kendisini daha açık bir biçimde ortaya koyar.

Bu çalışma Fassbinder sinemasını çağının diğer yönetmenlerinden onu büyük 
ölçüde ayıran estetik ve politikasını Adorno’nun düşüncelerinde yola çıkarak analiz 
etmeye ve bu sinemanın kökeninde yer alan sosyolojinin genel sinema estetiği 
üzerindeki vazgeçilemez önemini vurgulamaya çalışacaktır. Adorno’nun “yanlış 
yaşam doğru yaşanamaz” ifadesinin Fassbinder açısından da köken bir mesele 
olması bu çalışmanın en temel hareket noktalarından birisidir. 

Anahtar Kelimeler: Fassbinder, Sosyoloji, Sinema Estetiği, Adorno, Montaj 
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Konstrüktivist Mantığın Sinemadaki Etkileri:
Kuleshov Deneyi Üzerine Bir İnceleme

Süleyman Duyar 
Dr. Öğr. Üyesi, Karamanoğlu Mehmetbey Üniversitesi 

Özet

Konstrüktivizm, sanayi devriminin mekanik mantığından doğan bir sanat 
akımı olarak, öncelikle modern endüstriyel toplumu ve kentsel mekânı yansıtmayı 
hedeflemiştir. Bu akım, aynı zamanda insanları makineleşmeye, zamanın 
kullanımına ve her şeyi özne temelli ve subjektif olarak şekillendirmeye sevk eden 
bir düşünce yapısını yansıtmaktadır. Sinema sanatı ise, zamanı ve mekânı kullanarak 
anlatıları sıralama işlemidir bu iki disiplini bir araya getirmek, sinemanın görsel 
anlatım gücünü şekillendiren ve izleyicilerin algısını etkileyen önemli bir etkiye 
yol açmıştır. Lev Kuleshov’un ünlü deneyi olan “Kuleshov Etkisi” konstrüktivist 
düşünceyi önemli bir temel olarak benimsemiş ve herkesin bildiği haliyle; bir 
aktörün nötr ifadesinin ardından bir kase çorba, bir çocuk tabutu ve güneşli bir 
manzaranın farklı kombinasyonlarıyla birleştirilmesiyle ortaya çıkan yeni anlamlarla 
farklı duygusal tepkiler elde etmiştir. Bu deney, öncelikle izleyicilerin gördükleri 
görüntünün anlamının, önceki ve sonraki görüntülerle birlikte oluştuğu varsayımına 
dayanmaktadır.

Önceki avangard akımlar, sanat eserini bir yapı olarak ele almıştır. Ancak 
konstrüktivizm, sanatçıyı “nesneler inşa eden” bir mühendise dönüştüren, parçalara 
indirgenmiş yeni bir toplum inşası amacına yönelik bir anlayışla hareket etmektedir. 
Konstrüktivistler için “etkin varoluş” ulaşılacak en yüksek güzellik biçimidir ve sanatçı, 
kesinlik ve gayrişahsîlik ilkesi ile tanımlanan şeye bağlı kalarak yapısal düzenlemelerle 
karmaşıklıktan uzaklaşarak sade ve düzenli ve işlevsel bir estetik yaklaşımı hedefler.

Çalışmada, Lev Kuleshov›un filmleri ve yazıları özelinde dönemin konstrüktivist 
mantığı açıklanmaya çalışılacaktır. Böylelikle sinema sanatının kökenlerine 
ve günümüzde film izleme algılarına dair daha derin bir fikir sahibi olmak 
amaçlanmaktadır. Konstrüktivizm, sanayi devriminin mekanik mantığından doğan bir 
sanat akımı olarak modern endüstriyel toplumu ve kentsel mekânı şekillendirirken, 
sinema sanatı, doğrudan bu dönemin mantığını kendi karakteri olarak benimsemiştir. 
Konstrüktivizmin odaklandığı açık biçimsel düzen, basitlik ve organizasyon ekonomisi 
gibi unsurlar, sinemanın görsel anlatımında ve üretiminde halen başat unsurlar 
olarak yer almaktadır. 

Anahtar Kelimeler: Konstrüktivizm, kurgu, Lev Kuleşov, sanayi devrimi, film sanatı 
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Kamera ‘Flanuer’leşebilir Mi?

Nurşah Ferah
Doktora Öğrencisi, Ankara Hacı Bayram Veli Üniversitesi 

Özet

Modernite ile var olan bir sosyal tip olarak Flaneur, kent toplumunun, tüketim 
toplumunun, modern ilişkilerin ortasında yer alır. Kentin mikro mekânlarının 
içindedir, nesnelerle ve insanlarla içli dışlıdır, beraberdir, ancak kendi başınadır; 
kendi dünyasını örmektedir. Kalabalıktan beslenip, ona sırtını dönebilir. Modern kent 
hayatının kültürel açılımını kendi içinde ören bir tip olarak ören flanuer, bugün teknik 
imkânların ve hikaye anlatımının beş duyunun en azından ikisini gerçekleştiren 
sinemanın bir kavramı olarak kullanılması mümkün müdür?

Baudelaire’in flaneur kavramı modern kentin en ücra köşelerini dahi dolaşan, 
kalabalıklardan ve kentin kaosundan faydalanarak gizlenen, kalabalıkların gizlediği 
kent insanıyla empati kuran, onların kılığına bürünen, taklit eden fakat kendi 
benliğinin aralarında erimesine izin vermeyen bir modern kent kahramanıdır. 
Flaneur, bedenini arayan gezgin ruh misali, istediği zaman istediği kişiye geçiverir. 
Kılıktan kılığa geçerek onlarda erimez, aksine her defasında bireyselliği yeniden 
pekiştirir; kalabalığın peçelediği izleri sürer.

Benjamin, flaneur kavramıyla hem kapitalist toplumun hem de insanın temel 
çelişkilerine dikkat çeker. Flaneur’ü avareden ayıran temel fark Benjamin için yaya 
dolaşırken, aynı zamanda çevre izlenimleriyle düşünce üreten, çevresini izleyip 
gözlemleyen olmasıdır.  Ama bu gözlem boş bir bakınma değil, sahip olduğu boş 
vakti düşünerek değerlendirme eğilimidir.

Flaneur kavramıyla, Benjamin tarihteki insanın genel dönüşümünü genel 
bir kapitalizm okuması yapmak yerine, onun insan yaşamı üzerindeki etkisi ve bu 
modern karakter üzerinden ortaya koyma şekli, sinemanın ekonomik yapılarla olan 
bariz ilişkisi, insanın gündelik ya da fantastik dünyasının ifşası ile ilintilendirilmeye 
uygun düşmektedir. Kameranın long-shot, plan-sekanslar aracılığıyla bir flaneur, bir 
avare gibi inceleyen ve dolanan ruhu kameranın flaneurleşmesi ya da flaneur-kamera 
olarak 19. Yüzyıl terimiyle teknolojiyi buluşturarak 21. Yüzyılda flaneurü aktif olarak 
kullanabilme, sinemaya ait teknik bir terimle literatüre ait bir kelimeyi birleştirerek 
yeni bir kelime icadını verebilme gücüne sahip görünmektedir.

Anahtar Kelimeler: Flaneur, Sinema, Kamera, Walter Benjamin, Baudelaire 
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1964-1970 Arasında Türk Sineması Tartışmalarında
Halk Kavramının Kullanımları: P. Bourdieu Açısından Bir Analiz

Sarper Bütev 
Dr. Öğr. Üyesi, Kastamonu Üniversitesi İletişim Fakültesi Radyo,Tv ve 
Sinema, Sinama Anabilim Dalı 

Özet
1961 Anayasası’nın getirdiği göreli özgürlük ortamı içerisinde farklı fikirlerin 

serbestçe ifade edilmesi, dönemin politik, toplumsal ve kültürel tartışmalarına olduğu 
gibi Türk sinemasına tartışmalarına da benzerine bir daha rastlanmayacak düşünsel 
bir dinamizm ve çeşitlilik getirmiş; eleştirmenler ve sinemacılar arasında kimi zaman 
iş birliğine kimi zamansa sert cepheleşmelere yol açan gerilimli bir ilişkinin doğmasına 
neden olmuştur. Bu tartışmaların, genel olarak Türk sinemasının mevcut sorunları ve 
yerli filmlerin nasıl bir hat üzerinde yürümesi gerektiğine ilişkin olarak geliştirilen 
fikirler üzerinden şekillendiği söylenebilir. Tartışmaların öne çıkan tarafları “Halk 
sineması” “Ulusal sinema” gibi kuramsal savunulara başvuran Halit Refiğ ile sinema 
eleştirmeni ve sinema tarihçisi Nijat Özön, Sinematek Çevresi, Genç Sinemacılar ve 
Milli Sinemacılar olmuştur. Bu dönemin sinema tartışmalarında “halk” kavramının 
kullanımı özel bir öneme sahiptir. Tartışmaların başından itibaren sinemacılar ve 
aydınların söyleminde merkezi bir rol edinen “halk” kavramının, aydınlar arasındaki 
mücadele de değişik manalarda kullanıldığı görülmektedir. Örneğin Halit Refiğ, 
“toplumsal gerçekçilik” tartışmasında, toplumcu gerçekçi filmlerin hiçbir zaman 
halka inemediğini söylemiştir. Nijat Özön ve Sinematek çevresinin “halk” kavramını 
henüz orada olmayan nitelikli bir seyircinin yaratılması için dönüştürülmesi gereken 
bir “kitle” olarak değerlendirdiği görülmektedir. Genç Sinema çevresi ise, “halk” 
kavramından emekçi sınıfların anlaşıldığını açıklıkla ortaya koymuş, böylelikle grubun 
devrimci amaçlarına uygun olarak kavramın siyasal çağrışımlarını vurgulamıştır. Türk 
toplumunun yaşadığı kültürel kimlik krizinin ve milli değerlere yabancılaşmasının 
nedenini “Batılılaşma” olarak gören anlayışlarıyla “Ulusal Sinema” grubuyla 
ortaklaşan Milli Sinemacılar ise, Yeşilçam sinemasını reddetmesi ve İslami anlayışa 
dayalı bir sinema yapma arayışında olmaları bakımından ulusal sinemacılarla ters 
düşmüştür.

Halk adına konuşma tekeli üzerinden yapılan bu polemikler gerek Bourdieu’nun 
sosyal ve sanatsal uzamda sürdürülen güç oyunlarına ilişkin saptamasını örneklediği 
için, gerekse Türk Sineması’nda sanat dünyasını oluşturan katılımcıların sinema 
yapıtlarının değerlendirilmesinde benimsedikleri meşru beğeni ölçütlerini ortaya 
koyması bakımından önem taşımaktadır.

Bourdieu, “halk” ya da “avam”ın menfi ve müspet anlamdaki kullanımlarının 
faillerin kültürel alanda işgal ettikleri konumlarla ve kültürel üretim alanına aidiyetle 
ilişkili hususi çıkarlarla ilgili olduğunu düşünmektedir. Bu tespitten hareketle bu 
bildiride 1964-1970 arasındaki Türk Sineması tartışmalarına katılan tarafların “halk” 
kavramını hangi manalarda kullandığı üzerinde durulacak ve bu kullanımların 
faillerin sanat dünyasındaki konumlarını meşrulaştırmak açısından taşıdığı önem 
ortaya koyulacaktır.

Anahtar Kelimeler:“Halk” kavramı, Sanat Dünyası, Ulusal Sinema, Milli Sinema, 
Toplumcu Gerçekçilik. 



Moderatör: Serdar Öztürk

Sinematik Tipolojiler ve 
Tahayyüller

10.12.2023
PAZAR
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11’e 10 Kala Filminde Koleksiyoncu Toplumsal Tipinin İnşası

Gülay Acar Göktepe
Arş. Gör., Hacettepe Üniversitesi İletişim Bilimleri Anabilim Dalı 

Özet

Toplumsal tipler, toplumu anlamanın metodolojik araçlarından biridir. Görsellerle 
düşünmenin yaygınlaştığı günümüz toplumlarını tahayyülde sinema, toplumsal 
tipleri görünür kılmasıyla eşsiz bir kaynaktır. Bu bildiride, 11’e 10 Kala (Pelin Esmer, 
2009) filminin karakteri yoluyla bir toplumsal tip inşa edildiği, filmin başkarakteri 
Mithat Bey (Mithat Esmer)’in koleksiyoncu toplumsal tipinin görünür hali olduğu 
ileri sürülmektedir.

İlk kez Walter Benjamin’in çeşitli metinlerinde yer bulan koleksiyoncu toplumsal 
tipi, Avrupa’nın modernleşme sürecinde kitle kültürü içinde hem burjuva kültürünün 
bir aktörü olup hem de kalabalıklardan kendisini yalıtan, kapitalizmin tüketim 
kültürü içinde olağanın aksine nesneleri tüketmeyip onlara kullanım ve değişim 
değerinin ötesinde anlam yükleyerek, vb. modern yaşamın kimi tipik davranış ve 
düşünce biçimlerine direnç geliştiren bir olgusallığa işaret etmektedir. 

Bu çalışmada koleksiyoncu tipini ve koleksiyoncunun Türkiye bağlamını Mithat 
Bey’e bakarak görmek amaçlanmaktadır. Çalışma 11’e 10 Kala filminin, özgün 
yönleriyle bir Türkiye modernleşme anlatısı kurarken, kullanılan sinematografik 
öğelerle koleksiyoncu toplumsal tipini inşa ettiği yönünden okunmasını önermektedir.

Anahtar Kelimeler: Modernleşme, toplumsal tip, koleksiyoncu, 11’e 10 Kala, Pelin 
Esmer

Moderatör: Serdar Öztürk
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“George Simmel’in ‘Yabancı’ Kavramı izinde Gadjo Dilo (1997)
filminin irdelenmesi Bir ‘’Yabancı’’ Olarak Stéphane:

’’Arada’’ Olmanın Zorlukları ve Olanakları

Mehtap Özdemirler  
Öğrenci, Ankara Hacı Bayram Veli Üniversitesi 

Özet

Tony Gatlif ‘nin 1997 yılında çektiği Gadjo Dılo filminin konusu, bir Fransız adamın 
Romanya’nın izole edilmiş bir köyüne gelip, babasının ölümünden sonra onun 
sevdiği bir Roman şarkıcıyı arayışıdır. Stéphane, köyde kaldığı süre boyunca, Roman 
kültürüne ve yaşam tarzına dair birçok şey öğrenir. Ancak yerel halk, Stéphane’in 
yabancı biri olduğunu hemen fark eder ve ona şüpheyle yaklaşır. Stéphane, köydeki 
genç bir kadın olan Sabina ile yakınlaşır ve aralarında bir aşk başlar. Film boyunca 
Stéphane, Romanyalı Romanlar’ın karşılaştığı önyargılar, zor yaşam koşulları ve 
kültürel zenginlikleri keşfeder. Öte yandan, Stéphane’in Sabina ile olan ilişkisi 
de karmaşık bir hale gelir. Stéphane, babasının aradığı şarkıcının izini bulsa da, 
Romanya’da yaşadığı deneyimler onun için unutulmaz bir macera haline gelir.

George Simmel’in “Yabancı” kavramı, bireyin sosyal yapılar içerisindeki 
konumunu ve bu yapıların birey üzerindeki etkisini inceleyen sosyolojik bir 
çerçeveyi ifade eder. “Yabancı”, ne tamamen içeride ne de tamamen dışarıda olan, 
topluluğun bir parçası olmayı arzulayan fakat aynı zamanda dışlanan bir figürdür.  
Stéphane’nin “Gadjo Dilo” filmindeki deneyimi, Simmel’in “Yabancı” kavramının 
temsil ettiği “arada olma” durumunu somut bir şekilde yansıtmaktadır. Bu denge, 
hem filmdeki dramatik anların bir kaynağıdır hem de bize farklı kültürler arasındaki 
etkileşimin karmaşıklığını ve güzelliğini gösterir. Yönetmen, Stéphane’nin Roman 
topluluğuyla olan ilişkisi, yakınlık ve uzaklık arasındaki gerilimi sürekli olarak gösterir. 
Stéphane, toplulukla yakınlaşmaya çalışırken aynı zamanda kendi kökenlerinden 
ve kültüründen gelen farklılıklarla başa çıkmak zorundadır. “Gadjo Dilo”, Simmel’in 
“yabancı” kavramının derinliklerini ve karmaşıklıklarını sinema aracılığıyla ortaya 
koymakta olduğunu söyleyebiliriz. Film, bir yabancının bir topluluğa nasıl entegre 
olabileceğini, ancak yine de yabancılığını koruyabileceğini gösterir. Bu da Simmel’in 
yabancılığın doğasına dair fikirlerinin bir yansımasıdır. Bir çeşit modern göçebe olan 
Stéphane karakteri, Georg Simmal’ın’’Soziologie’’ kitabında da belirtiği yabancı 
sosyal tipi kalıplarının içinde davranır. Georg Simmal’in yabancı kavramı üzerinden 
Gadjo Dilo filmi irdelenecektir.

Anahtar Kelimeler: Sinema, felsefe, yabancı Georg Simmal, kültürel etkileşim, kimlik, 
mekân 
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Easy Rider’dan Slacker’a Hippilik ve Serserilik

Hüseyin Kırmızı  
Arş. Gör. Bitlis Eren Üniversitesi 

Ferit Çağıl 
Arş. Gör. Dr., Bitlis Eren Üniversitesi 

Özet

Easy Rider (1969) ve Slacker (1990) Bağımsız Amerikan Sineması çerçevesinde 
değerlendirilen önemli iki filmdir. Küresel sinema endüstrisi dışında yer alan film 
şirketleri tarafından üretilen bu filmlerin ayırt edici özellikleri arasında; dramatik 
yapının klasik anlatıyı aşması ve böylece modern / post modern şekillerle buluşması 
gelir. Her iki filmi birbirine bağlayan bir diğer unsur ise Hippilik, Serserilik kavramlarıyla 
kurdukları ilişkidir. Bu çalışmada hippilik ve serserilik, Benjamin’in Flaneurlük tanımı 
ve Debrod’un Drive kuramı üzerinden tekrar değerlendirilmektedir.  Bu bağlamda 
Easy Rider filminde karşımıza çıkan karakterler ne hippi ne flaneur ne de birer 
uyuşuk veya serseridir. Dolayısıyla özgürlük bağımsızlık, devrimcilik gibi kavramlarla 
ilişkileri zayıftır. Oysa Slacker filminde karşımıza çıkan karakterler hem hippi hem 
serseri hem de flaneurlüğü aynı anda akla getirmektedir. Dolayısıyla bu film; daha 
özgür, daha bağımsız ve daha yaratıcı bir sinema dilinin oluşmasına katkı sağlamış ve 
Durumcuların belirsiz bir gelecekte gerçekleşeceğine inandıkları devrim fikrine daha 
yakın bir çerçeve çizmiştir. Easy Rider filmi, daha çok görsellik ve gösteri talep eden 
tüketim kültürüne hizmet eden bir estetik anlayışa bağlı kalırken, Slacker filmi söz 
konusu bu baskı mekanizmalarıyla oynamak, onları bozmak ve yeniden inşa etmek 
üzerine yoğunlaşır. 

Anahtar Kelimeler: Easy Rider, Slacker, Bağımsız Amerikan Sineması, Hippi, Tüketim 
Kültürü 
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Oryantalizm ve Sinema Ekseninde
Batı Sineması’nın Değişmeyen Bakışı

Simge Kırteke 
Arş. Gör., Üsküdar Üniversitesi 

İsmail Erim Gülaçtı 
Dr. Öğr. Üyesi, Yıldız Teknik Üniversitesi 

Özet

Edward Said’in tanımıyla oryantalizm, Batı medeniyetinin Doğu dünyası üzerinde 
hakimiyet kurmak için oluşturmuş olduğu önyargılarla dolu imajlara, fantazilere ve 
kurgulara dayalı düşünce sistemi ve estetik, ekonomik, bilimsel, sosyolojik, fizyolojik 
ve tarihe ait metinler aracılığıyla aktarılmaya çalışılan bir tür jeo-ekonomik görüşler 
bütünüdür (1998, s. 26). Doğu ile Batı arasındaki ayrım günümüze kadar birçok alanda 
varlığını göstermiş bir tartışma konusudur. Teknolojinin henüz etkin olmadığı yıllarda 
sanat eserlerinde sıklıkla karşılaşılan bu ayrım, zaman içerisinde akademik alana da 
sirayet etmiş ve bu bağlamda pek çok alanla ilişkilendirilmiş ve kavramsallaştırılmıştır. 
Teknolojinin gelişimiyle birlikte oryantalist söylemler, başta TV yayınları olmak 
üzere kitle iletişim araçları aracılığıyla toplumlara aktarılmaktadır. Sonraları sinema 
sektöründe de sıklıkla karşılaşılan bu kavram, milyonlarca izleyiciye sahip olan 
filmlerle Doğu kültürüne hâkim olmayan bireylerde önyargı oluşturacak etkiye sahip 
olabilmektedir. Oryantalizm adı verilen bu kavramın temelinde Batı’nın Doğu’yu 
nasıl anlamlandırdığı yatmaktadır. Bu kavrama atıf yapan göstergeler, sinemanın 
ilk yıllarından beri izleyiciye aktarılmaktadır. Bazı filmde bu ayrım söylemsel veya 
görüntüsel olarak açıkça yapılmış, bazı filmlerde de izleyicinin bilinçaltına kodlarla 
mesajlar iletilmiştir. Kitleleri etkileyebilecek ekonomik güce sahip ülkeler bu kodları 
aktarmak istediği şekliyle izleyiciyle buluşturabilmektedir. Bu kodlar yıllar içerisinde 
toplumlarda, farklı kültürlere karşı önyargıya ve yanlış konumlandırmaya sebep 
olabilmektedir. Batılı film yapımcı ve yönetmenlerin, geçmişten günümüze aktarmış 
olduğu bir Doğu imgesi olduğu da bilinmektedir.

Bu çalışma kapsamında da öncelikle oryantalizm ve karşısında oksidentalizm 
kavramları açıklanarak oryantalizmin sinema ile ilişkisi aktarılmıştır. Batı 
sinemasındaki Osmanlı/ Türk imgesine değinildikten sonra çalışmanın örneklemleri 
olan ve oryantalist imgeler içeren The Morals of Marcus (Marcus’un Ahlakı, 
Edwin S. Porter ve Hugh Ford’un, 1915) ve Argo (Operasyon Argo, Ben Affleck, 
2012) filmlerinin oryantalizm kavramı kapsamında Batı sinemasının Osmanlı/ Türk 
imgesini nasıl yorumladığı göstergebilimsel analiz yöntemi  ile karşılaştırmalı olarak 
incelenmektedir.

Anahtar Kelimeler: oryantalizm, oksidentalizm, sinema, Batı sineması, göstergebilim. 

Sinematik Deneyimler



Moderatör: Ece Yirmibeş

Sinematik Deneyimler

10.12.2023
PAZAR
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Feminist Film Fenomenolojisi Bağlamında Haptik Görseli
Duyumsamak Bir Daha Asla Kar Yağmayacak Film Çözümlemesi

Berceste Gülçin Özdemir 
Doç. Dr., İstanbul Üniversitesi 

Özet

Fenomenoloji, fenomenlerin aracılığıyla dünyayı anlama çabası içinde insanlığa 
kaynaklar sunarken film fenomenolojisi, filmlerin hayatı anlamlandırılması hususunda 
derinlikli bir izlek çizer. Sinemanın duyumsamalarla algılanması sürecinde film 
fenomenolojisi önemli rol oynamaktadır. Feminist film fenomenolojisi ise, kadının 
var oluşuna dair ontolojik soruların gündeme getirilmesini etkinleştirir ve yaşamda 
salt görüngülerin de ötesinde var olan soyutlamaların varlığını imler. Sinemanın 
başlangıcından bugüne değin kadın karakterlerin sunumunun tartışılmasına temel 
sağlayan feminist film teorisyenlerinin düşünceleri, feminist film fenomenolojisi ile 
daha derinlikli analizlerin ve sorgulamaların yapılmasını öncelemektedir. Buradan 
hareketle, Bir Daha Asla Kar Yağmayacak (2020) filminin çözümlenmesinde Laura 
Marks’ın The Skin of Film: Intercultural Cinema, Embodiment, And The Senses 
(2000) eseri bu çalışmanın sorgulamalarına dayanak oluşturmaktadır. Feminist 
film fenomenolojisinin sorguladığı konulardan biri olan haptik görsel bağlamında 
kadın karakterlerin sunumu Marks’ın film fenomenolojisi çerçevesinde öne sürdüğü 
düşünceleri temelinde tartışmaya açılacaktır. Haptik görsellerin sunumuna izin veren 
haptik sinema, klasik anlatı sinemasının uylaşımlarını farklı perspektiften dekonsrükte 
eden söylemleri ve biçemleri içermektedir. Bu durum, feminist sinemanın gelişimine 
ve feminist film teorilerinin felsefi düşünüşte daha da evrilmesine kapı aralamaktadır.  
Çalışmanın amacı, kadının kadın olarak var oluşunun ontolojik sorgulamasını haptik 
görseller aracılığıyla fenomenolojik tartışmalara açarak film derisine teğellenen 
duyumsamaları anlamlandırma amacı taşımaktadır. 

Anahtar Kelimeler: Feminist film fenomenolojisi, haptik görsel, haptik sinema, kadın 
karakter, film felsefesi. 
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Görmenin Duyusal Eşiğinde Mavi’nin Haptik ve
Şiirsel Deneyimi: Blue (1993) Derek Jarman 

Gülşah Altuğ
Arş. Gör., Ankara Hacı Bayram Veli Üniversitesi 

Özet

Mutlak boşluk yalnızca deneyim tarafından doldurulduğu anda gözlemlenebilir. 

Onu, tabiri caizse, marjinal olarak görmek dışında hiçbir zaman görmeyiz. 

O, yalnızca dünya zemininde algılanabilir.

Maurice Marleu-Ponty

Sinema dünyaya ait algılama ve ifade etme biçimlerini kendine has algılama ve 
ifade etme teknolojileri ile yeniden üreterek görüntü dilinin sonsuz ihtimallerinde 
aktarabilme potansiyeli taşır. Bu durum yalnızca sinemanın bedenlenmiş bir 
deneyime (görme, duyma, algılama) gönderme yaptığı anlamına gelmez. Çünkü 
sinematik deneyim aynı zamanda henüz bedenleşmemiş ya da dünyevileşmemiş 
olan bir deneyim alanının esas göndericisi de olabilmektedir. Bu açıdan sinemayı 
Marleu-Ponty’nin deyimi ile, zihin ile bedenin, zihin ile dünyanın birleşmesi ve 
sonucunda birinin diğerinde ifade bulmasını ortaya koyan fenomenolojik bir sanat 
olarak düşünmemizin yolu açıktır. 

Laura Marks, sinemanın tüm duyuları birlikte harekete geçirebilen haptik bir 
görsellik ve bakış rejimi yaratabildiğini bunun da ancak film deneyiminde imgenin 
kendisini derin bir dikkatle seyretmekle açığa çıkabileceğini vurgular. Haptik imge bu 
noktada kendisini zaman-imge sinemasına ödünç veren duyu-imgenin fenomenolojik 
bir türevidir. 

Bu çalışma, Derek Jarman’ın görünüşte figürsüz tek bir mavi görüntüden 
oluşan filmi Blue’nun (1993) fenomenolojik bir algılama zemininde analizine 
odaklanmaktadır. Blue, hareketli görüntüye bağımlı film deneyimine ilişkin doğal 
tavrımızı askıya alan sinemasal algı ve ifadenin en uç noktadaki bir örneğidir. Öyle 
ki film, tek bir görünür nesneye rağmen görmenin, mavideki figürsüzlüğe rağmen 
imgenin sınırsız algısına şiirsel bir dille ulaşırken, sinemasal olanakları başka bir 
görme ve dinleme rejiminde kodlamaktadır. Mavi görüntüye eşlik eden Jarman’ın 
aktarımları, ses ve müzik efektleri sözde tek boyutlu görüntünün değişmez sabitliğini 
film deneyiminde kırar. Bu açıdan Blue, film materyalinin görülebilir, algılanabilir, 
izlenebilir ve dinlenebilir olasılıklarının fenomenolojik düzlemde tartışılabilir bir 
örneğini sunmaktadır. 

Anahtar Kelimeler:Blue, Derek Jarman, Haptik Görsellik, Fenomenoloji, Film Deneyim 
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Zonguldak’taki Madenci Sinemalarını
Henri Lefebvre ile Tartışmak

Mehtap Özsoy 
Dr. Öğr. Üyesi, Giresun Üniversitesi 

Özet

Bu çalışmada Zonguldak’ın Ereğli ilçesindeki Ereğli Kömür İşletmeleri’ne bağlı 
sinema salonları Henri Lefebvre’nin mekâna ilişkin görüşleriyle birlikte tartışılacaktır.

Mekânın toplumsal bir ürün olduğu düşüncesinden hareketle Lefebvre, 
modernitede mekân üretimini ve modern özneyi mümkün kılan kentleri merkeze 
alır. Lefebvre’de mekân, siyasi, ekonomik ve toplumsal süreçlerle şekillenir, aynı 
zamanda bu süreçleri etkiler. Mekânı düşünmenin, analizin ve tartışmanın merkezine 
yerleştirerek “mekânın bilimi”ni ortaya koymaya çalışan Lefebvre birbiriyle ilişkili, 
her birinin varlığı ötekini mümkün kılan üç farklı biçimde katmanlaşmış, farklı 
momentlerle sürekli değişen, akış halinde olan, birbirini içerimleyen, kimi zaman 
birbiriyle çakışan üç cepheli bir mekân anlayışı ortaya koyar. Bunlar; gündelik 
pratiklerin gerçekleştiği “algılanan mekân-mekânsal pratikler”; modern devlet 
rasyonalitesi, normları ile kurgulanan “mekân temsili-tasarlanan mekân-”; sınırların 
kimi zaman belirsizleştiği, düşsel olanla gerçek olanın bir aradalığını barındıran 
“temsil mekânı”dır. 

Çalışmada, araştırmanın konusu olan sinema salonlarının bu üç cepheli mekân 
anlayışının neresinde olduğu tartışılacaktır. Türkiye’de modern devletin bir kavşağı 
olarak nitelendirilebileceğimiz sosyal devlet anlayışı ile üretilen Ereğli Kömür 
İşletmeleri’nin bünyesinde yer alan sinema salonlarına dair tartışma, Lefebvre’nin 
mekân anlayışından hareketle salonlardaki farklı momentleri deneyimleyen kişilerle 
yapılan sözlü tarih görüşmeleri, arşiv ve yerel kaynaklar doğrultusunda, salonların 
üretimindeki ve tasarımındaki sürecin “devlet” rasyonalitesi, salonların kapitalist 
üretim, birikim ve tüketim ile ilişkisi, günümüzde çoğu yıkılmış ya da yıkılmak üzere 
olan bu sinema salonlarının günümüzdeki durumu “mevcut iktidar uygulamaları”  
göz önüne alınarak yürütülecektir.

Anahtar Kelimeler: Ereğli Kömür İşletmeleri, sinema salonları, mekân, modern 
devlet, Henri Lefebvre
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Yolunu Kaybetmiş Kahramanlar: 11 Eylül’den Sonra
Ana Akım Hollywood Sinemasında Kahraman

Engin Ümer
Doç., Ordu Üniversitesi GSF Resim Bölümü 

Özet

Ana akım sinemada kahraman tipi, sinemanın küresel gücünün ana 
unsurlarındandır. Kahraman mitik ve dinsel anlatılarla, ruhsal süreçlerin ikamesi 
olarak veya kendisine ait özel bir kurgu alanında izleyici karşısında çıkartılmıştır. 
Kendisine ait bu alan sinema perdesini bir fantezi olarak adaletin gerçekleştirildiği 
ve bunun için kahramanın işe çağrıldığı özellikte olmuştur. Adalet fantezisinin bu 
yönü salt ruhsal süreçler içinde kalmamış, ideolojik bir yön içermiştir. Kahramanın 
ideolojik boyutu, kurtarıcı rolünde kahramanın kötülük figürlerini ortadan kaldırma 
görevini başarıyla yerine getirmesi, özellikle Amerikan siyasetinin dünyaya verdiği 
güvence olagelmiştir. Sinema araştırmalarında bu durum, bilinen bir kahraman 
yorumudur. Bu yorum, beyaz, batılı, kaslı ve güçlü, hukukun üstünde erkek figürünün 
kötülük karşısında kurtarıcı varlığının küreselleşme süreçlerinde Amerika’nın siyasi 
güç gösterisinin sinemada nasıl işlediğini anlatmaktadır.

11 Eyül 2001 İkiz Kuleler saldırısının sosyal ve politik etkilerinin dışında sinemadaki 
kahramanı krize soktuğu iddia edilebilir. Kahraman, terörün Amerika’nın görme 
alanına girebileceği durumu karşısında yapısal ve imgesel birikimini yitirmiştir. İkiz 
Kule saldırılarından sonra ana akım sinemada eski usül kahramanlar sadece modasal 
değişimler nedeniyle değil, saldırının yarattığı sıfır alanının içerisinde kendisine yer 
bulamamıştır. Amerikan sineması, çizgi roman karakterleriyle yok yerde kahramanı, 
saf kahramanlık fikriyle inşa etmeye çalışmıştır. Uzun bir süre ve hala da sinemada 
hakim olan bu tür, kahramanı o bildik ve etkili ideolojik ve buna uygun fanteziye 
getirememiştir. Bundan başka son dönemde Amerikan popüler kültür mitinin 
kimi figürlerinin hayatlarına verilen yer bulunmaktadır. Marilyn Monroe ve en son 
Oppenheimer gibi. Amerikan tarihin trajik figürleri ana akım Hollywood sinemasının 
kahramanlık hallerine uygun görülmüştür. 

Bu çalışma konu edilecek sinema filmleri örnekleri etrafında ana akım sinemada 
kahramanın o bildik sonsuz yolculuğuna oturtulamadığını, ana akım sinemanın 
büyüselliğinin kahraman açısından sorunlu olduğunu gösterme ve bunları kültürel 
boyutlarıyla analiz etme amacındadır. 11 Eylül’ün etkisinin Amerika ideolojisinin 
imgesi olan kurtarıcı, dünyaya egemen gücünün sinemada kahraman figürünün 
sarsılmasıyla ilgisini, bunun yeniden düzenlenme çabasının anlatısal açıdan neden 
gerçekleşemediğini cevaplanmaya çalışılacaktır.

Anahtar Kelimeler: Kahraman, Hollywood Sineması, Kültürel Çalışmalar, İdeoloji, 
Temsil.
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