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SUNUŞ
PRESENTATION

Bülent Eczacıbaşı
İKSV Yönetim Kurulu Başkanı
Chairman of IKSV

İstanbul Tiyatro Festivali, bu yıl 18. kez düzenleniyor.
Vakfımızın 40. yaşını kutladığı bu yılda, İstanbul Tiyatro
Festivali’nde 40’ın üzerinde yapım sunmanın sevincini
yaşıyoruz. Her festivalde gerçekleştirdiğimiz gösteri
sayısının artması, aynı zamanda İstanbul’daki tiyatro
yaşamının gün geçtikçe daha da canlandığını gösterdiği
için bize mutluluk veriyor.

İki yıllık bir aradan sonra İstanbul sahnelerine yeni 
bir heyecan sunacağını ümit ettiğimiz festivalimizin
Türkiye’nin kültür-sanat ortamındaki öncü rolünü
sürdürmesini ve eğitim projeleriyle gençlere yönelik
çalışmalarını kuvvetlendirmesini sağlamak bizim için
büyük önem taşıyor. Bu sebeple festival süresince
gösterilerin yanı sıra atölye çalışmaları, ustalık sınıfları ve
paneller düzenliyoruz. İstanbul Tiyatro Festivali’nde
eğitim projelerimize süreklilik kazandırabilmek amacıyla
geleceğe yönelik çalışmalar da yürütüyor, Folkwang
Sanat Üniversitesi, Piccolo Teatro di Milano, Traverse
Theatre ve Théâtre de la Ville gibi farklı kurumlarla 
yıllara yayılacak işbirliklerinin ilk adımlarını atıyoruz. 
Bu girişimlerimizin sonuçlarını alarak önümüzdeki
yıllarda uluslararası ortaklıklarla genç tiyatrocularımızın
ve dolayısıyla da İstanbul tiyatro sahnesinin gelişimini
desteklemeyi hedefliyoruz.
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Bu yılki festivalimizi, üç değerli kuruluşun
sponsorluğunda gerçekleştiriyoruz. Koç Holding enerji
grubundan bize desteğini yıllardır sürdüren Aygaz ve
Opet ile bu yıl festival sponsorlarımız arasına katılan
Tüpraş’a teşekkürlerimizi sunuyor, tüm sanatseverlere
tiyatronun rengârenk dünyasıyla canlanacak bir festival
dönemi diliyorum.

This year, on the occasion of our Foundation’s 
40th anniversary, we are pleased to present more than
40 productions at the 18th Istanbul Theatre Festival. 
As the most extensive program of our festival’s history,
this year’s selection mirrors the tremendous vitality of
theatre life in Istanbul.

We hope that this year’s Istanbul Theatre Festival,
following a two-year break, will generate a whole new
level of excitement among theatregoers and reinforce
our pioneering role in Turkey’s culture and arts 
world. Another priority for our festival this year is
strengthening our activities for young people through a
broad range of educational activities. Hence, this year
we have organized workshops, master classes and 
panel discussions that will run parallel to theatre
performances throughout the festival. With the aim of
ensuring the continuity of these projects, we have also
begun to establish long-term collaboration agreements
with prominent international institutions of performing
arts, starting with such distinctive institutions as
Folkwang University of the Arts, Piccolo Teatro di
Milano, Traverse Theatre, and Théâtre de la Ville.
Through these initiatives, we hope to expand our
international partnerships in the years ahead with the
aim of supporting our young actors and, through them,
the development of theatre in Istanbul.

This year’s festival has received critical sponsorship
support from three major private enterprises in Turkey:
Aygaz and Opet, our long-time sponsors from Koç
Holding’s Energy Division, and, for the first time,
Tüpraş. I would like to take this opportunity to convey
our warmest gratitude to these three institutions for
their vital contribution and to wish our festival
audiences an enjoyable, a colorful theatre season.

SUNUŞ
PRESENTATION

Yağız Eyüboğlu
AYGAZ Genel Müdürü
18. İstanbul Tiyatro Festivali Sponsoru
General Manager of AYGAZ
Sponsor of the 18th Istanbul Theatre Festival
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Değerli Sanatseverler,
Yarım asırdan uzun bir süredir, ülkemizin her

köşesine enerji götürüyoruz. Günde yüz binden fazla
haneye ve bir milyondan fazla araca hizmet verdiğimiz
düşünülürse, muhtemelen sizin evinize ve hayatınıza da
konuk olmuşuzdur. Şimdi sıra bizde… Aygaz olarak, 
Koç Holding Enerji Grubu çatısı altında İstanbul Tiyatro
Festivali’nin parçası olmaktan ve sizleri ağırlamaktan
dolayı gururluyuz.

40. kuruluş yıldönümünü kutladığımız ve Türkiye’nin
kültürel yaşamındaki en temel yapıtaşlarından biri
saydığımız İstanbul Kültür Sanat Vakfı ile işbirliğimize
büyük değer veriyoruz.

18. İstanbul Tiyatro Festivali’yle ülkemizin kültür
sanat dünyası ile kurduğu bağı bir kez daha
güçlendirecek olmaktan heyecan duyuyoruz. Festivalin
içeriği her yıl daha da zenginleşiyor. Bu yıl da yurtiçinden
ve dışından çok değerli tiyatro ve dans topluluklarını
sahne alacak olması tüm sanatseverler gibi bizi de
sevindiriyor; enerjimize enerji katıyor.

Yarım asırlık geçmişiyle Türkiye’nin en köklü
şirketlerinden biri olan Aygaz adına, bu festivalin
gerçekleşmesinde katkısı olan tüm kişi ve kuruluşlara
destekleri için teşekkür ediyoruz.

Sanatın ışığı yolumuzu hep aydınlatsın.
İyi seyirler.

Dear Theatrelovers,
For more than half a century, we have brought

energy to the farthest corners of our country. Everyday,
we serve more than 100,000 homes and more than one
million vehicles; so it is very likely that we have already
been your guests. Now, it’s our turn. Aygaz is proud to
host you at the Istanbul Theatre Festival as a member of
the Koç Holding Energy Group.

We value our cooperation with the Istanbul
Foundation for Culture and Arts very much. IKSV,
which is celebrating its fortieth anniversary, is certainly
one of the cornerstones of Turkey’s cultural life.

In this respect, we are excited that the bonds
between our country and the culture world will once
again be strengthened by the 18th Istanbul Theatre
Festival. With the festival program becoming richer
every year, we share the excitement of all art enthusiasts
who are looking forward to watching the astonishing
performances of the esteemed theatrical and dance
groups from Turkey and abroad. Their energy also
boosts our energy in the energy business.

On behalf of Aygaz, one of Turkey’s most well-
established companies, we would like to thank all of the
individuals and organizations that have played a part in
making this festival a reality. Their support has been
invaluable.

May the light of art forever illuminate our path.
Enjoy the festival!



SUNUŞ
PRESENTATION

Yavuz Erkut
18. İstanbul Tiyatro Festivali Sponsoru
TÜPRAŞ Genel Müdürü
General Manager of TÜPRAŞ
Sponsor of the 18th Istanbul Theatre Festival
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Değerli Tiyatroseverler,
Ülkemizin lider rafineri şirketi Tüpraş olarak,

kuruluşların hizmet ettikleri toplumlarla büyüyebileceğine
inanıyoruz. Türkiye’nin enerji ihtiyacını karşılamakta
üstlendiğimiz yaşamsal rolün sorumluluğunun yanı sıra,
çevre, eğitim, sağlık ve kültür-sanat alanlarında da değer
oluşturmaya özen gösteriyoruz.

Koç Topluluğu’na katılışımızın altıncı yılını geride
bırakırken, ülkemizin en prestijli kültür kurumlarından
İstanbul Kültür Sanat Vakfı ile 18. İstanbul Tiyatro
Festivali kapsamında işbirliği yapmaktan gurur
duyuyoruz. Festivalin, her geçen yıl daha fazla sayıda
seyirciyi sınırlarına kattığını görmek, sanatın
toplumumuzdaki vazgeçilmez yerine olan inancımızı ve
işbirliğimizin önemini pekiştiriyor. 

Kökleri 1950’li yıllara dayanan Tüpraş’ın, bitmek
bilmeyen enerjisinin, festivalle sizlerle buluşarak,
ruhunuzu ısıtacağına inanıyoruz. Evrensel performanslar
ile İstanbul sahnelerine gelen bu zengin dinamizmin,
tiyatroseverler ve çağdaşları ile buluşan sanatçılarımız
için de anlamlı olduğunu düşünüyor, keyifli seyirler
diliyoruz.

Dear Theatrelovers,
As the leading refinery company in the country, 

we believe that growth is only possible when working
together with the society we serve. Beside our vital role
in facilitating the energy demand of Turkey, we are also
taking care to create value in the environment,
education, culture and art.

In celebrating the 6th anniversary of our joining the
Koç Family, we are proud of collaborating with Turkey’s
most prestigious cultural foundation, the Istanbul
Foundation for Culture and Arts, for the 18th Istanbul
Theatre Festival. The yearly increase in interest and
audience attendance at the festival only strengthens our
commitment to the art and culture of our society, and
for us, reinforces the importance of this collaboration.

We believe that the limitless energy of Tüpraş,
reaching back to our foundations in the 1950’s, will only
add to your enjoyment of the festival. The dynamism of
this international performance on the stage of Istanbul
will be more meaningful when our artists, along with
their contemporary international friends, engage with
the theatrelovers.

We wish you a happy, delightful festival!

SUNUŞ
PRESENTATION

Cüneyt Ağca
18. İstanbul Tiyatro Festivali Sponsoru
OPET Petrolcülük A.Ş. Genel Müdürü
General Manager of OPET Petrolcülük A.Ş
Sponsor of the 18th Istanbul Theatre Festival
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İnsana ait tüm duyguları izleyicilere sunan en temel
dillerden biri olan tiyatro, hayatın sorularına cevap
arayan, ortak dil ve kültür yaratılmasında en etkin sanat
dallarının başında geliyor. OPET Petrolcülük olarak, iki
yılda bir İstanbul sahnelerini yeni renklerle buluşturarak
büyük bir sanat etkileşimi yaratan İstanbul Tiyatro
Festivali’ne bu yıl da sponsor olmaktan gurur duyuyoruz.
Koç Enerji Grubu’nun diğer değerli şirketleri Tüpraş ve
Aygaz’la birlikte destek verdiğimiz 18. Tiyatro Festivali,
İstanbul'u dünya kültür sanat başkentleri arasında ön
sıralara taşıyacak yerli, yabancı eserleri ve genç
tiyatrocuları seyirciyle buluşturacak.

OPET, akaryakıt dağıtımında müşteri beklentilerini en
üst seviyede karşılarken, gerek kurum kültürü gerekse
sosyal sorumluluk projeleri ile bilinçli toplum yaratma
hedefi ile sektöründe fark yaratan bir marka. Tiyatro
Festivali ile, ulusal ve uluslararası tiyatronun nitelikli
örneklerinin sanatseverler ve genç kuşaklarla
tanışmasına fırsat sunuyor olmaktan mutluluk
duyuyoruz. 

‘‘Hayatın enerjisi tiyatrodan, tiyatronun enerjisi
bizden” derken bu büyük buluşmayı gerçekleştiren
İstanbul Kültür Sanat Vakfı’nın 40. yılını kutluyor ve tüm
tiyatroseverlere iyi seyirler diliyorum.

Theatre is one of the most fundamental languages in
which all human emotions are conveyed to the
spectators. It is regarded as one of the leading fields of
arts that seeks answers to the questions of life and is
highly influential in the creation of a common language
and culture. As OPET Petrolcülük, we are taking pride
in being a sponsor once again this year to the Istanbul
Theatre Festival that creates a huge artistic interaction
by introducing new colors to the stages of Istanbul every
two years. The 18th Theatre Festival which we support
along with other valuable members of Koç Energy
Group, namely Tüpraş and Aygaz, will take Istanbul to
the forefront among the world's cultural capitals, and
introduce domestic and foreign works as well as young
performers to the spectators.

While covering the customer expectations at the
highest possible level, OPET is a trademark that makes
a difference in its sector with its corporate culture and
social responsibility projects with the aim of creating a
conscious society. We are happy to provide the
opportunity to present the art lovers and young
generations with the high quality examples of national
and international theatre works throughout this festival.

While saying that “The fuel of life is from theatre
and the fuel of theatre is from us”, I congratulate the
Istanbul Foundation for Culture and Arts on its 40th
anniversary which made this event possible and hope
that all the theatre lovers enjoy the performances.
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40 productions offering a rich panorama of
performances exploring and inquiring about social
dynamics and focusing on war, immigration, violence,
human rights, freedom and democracy. This is an
exciting array as far as the festival’s aspiration to
support local productions are concerned. Not to
mention the select international theatre and dance
performances which reinforce the festival’s position in
the global arena…

Honorary Awards in the 2012 edition of the festival
will go to Başar Sabuncu, Cüneyt Türel, Thomas
Ostermeier and two leading figures who have, for long
years, contributed to the art of theatre with their
productive academic works: Prof. Özdemir Nutku and
Prof. Sevda Şener.

It is a disappointment that the Theatre Festival still
faces the long-lasting venue problem a world metropolis
like Istanbul could not have or simply has not solved.
We hopefully look up to those days when the iconic
Atatürk Cultural Centre (AKM) or even new venues of
that calibre will greet the Istanbulites…

Nevertheless special projects, new productions, co-
productions take place in some 22 venues. Moreover,
nine young theatre and dance companies will meet the
audience at their alternative stages and Salon under the
title of New Wave, an endorsement of the festival’s
commitment to support young artists.

As of 2012, the Theatre Festival heralds a wider
perspective on educational projects and their
sustainability. Workshops and seminars addressing
young artists and students of theatre and dance schools
will be realised together with leading institutions to
foster international collaborations.

The festival is preceded by the colourful events of the
2012 Year of Chinese Culture in Turkey on May 5 with a
vibrant street performance paving the way for the
festival on May 10. The Shanghai Song and Dance
Ensemble, Beijing Opera (The Jingju Theatre Company
of Beijing), the Tongliang Dragon Dance Group and the
Foshan Lion Dance Group are leading worldwide
representatives of traditional and modern Chinese
culture. They will offer a journey into the vast
performing arts heritage of China.

As architect K.E. Osthaus indicates, without the
contribution of art, without absorbing its very existence,
the vital questions about life will remain unanswered.
Likewise, the Theatre Festival seeks to find answers to
these questions with its program and once again
stressing the strong interaction between art and life
hails “a theatre free from all interventions.”

SUNUŞ
PRESENTATION

Prof. Dr. Dikmen Gürün
Festival Direktörü
Festival Director
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18. İstanbul Tiyatro Festivali başlıyor
İKSV 40. yılını kutlarken Tiyatro Festivali de 40’ın

üstünde yapımla zengin bir panorama sunuyor
seyircilerine. Sosyal dinamikleri irdeleyen; savaş, göç,
şiddet, insan hakları, özgürlükler, demokrasi üstüne
odaklanan, sorgulayan bir panorama. Festivalin öncelikli
hedeflerinden birinin yerli yapımları desteklemek olduğu
düşünüldüğünde bu skalanın insanı
heyecanlandırmaması imkânsız. Tabii ki, uluslararası
tiyatro ve dans dünyasından özenle seçilen örnekler, her
zaman olduğu gibi, festivali daha da güçlendiriyor…

2012 yılının Onur Ödülleri Başar Sabuncu, Cüneyt
Türel, Thomas Ostermeier ve tiyatro sanatına
kalemleriyle, akademik çalışmalarıyla yıllardır katkıda
bulunan Prof. Dr. Özdemir Nutku ve Prof. Dr. Sevda
Şener’e sunuluyor. 

Tiyatro Festivali bu yıl da İstanbul gibi bir dünya
kentinin sahne sanatlarına yönelik olarak
çözemediği/çözmediği temel bir sorunla, mekân
sorunuyla yüz yüze. Umutla bekliyoruz AKM’nin, hatta
yeni AKM’lerin kapılarını İstanbul seyircisine açacağı
günleri… 

Her şeye karşın, gösteriler 22 mekânda yer alıyor.
Özel projeler, yeni yapımlar, ortak yapımlar… Yine bu yıl,
Yeni Dalga başlığı altında dokuz genç tiyatro ve dans
topluluğu kendi alternatif sahnelerinde ve Salon’da
buluşuyorlar seyirciyle. Bu buluşma, festivalin genç
sanatçıları destekleyen yapısından kaynaklanıyor. 

Tiyatro Festivali, 2012 yılından başlayarak eğitim
projelerine de daha geniş bir pencereden bakıyor ve bu
çalışmalarda sürekliliği hedefliyor. Genç sanatçılara,
tiyatro ve dans öğrencilerine yönelik atölyeler, seminer
programları alanlarında söz sahibi kurumlarla
uluslararası işbirliklerini geliştirecek şekilde
düzenleniyor. 

Ve 2012 Türkiye’de Çin Kültür Yılı kapsamında 
Tiyatro Festivali’nden hemen önce yer alacak etkinlikler 
5 Mayıs’ta başlıyor, 10 Mayıs’ta renkli bir sokak şenliği ile
18. İstanbul Tiyatro Festivali’ne geçiş yapıyor… Şanghay
Şarkı ve Dans Topluluğu, Pekin Operası (Jingju -Çin
Operası- Tiyatro Topluluğu) ve Tongliang Ejderha Dansı
ve Foshan Aslan Dansı toplulukları dünyanın belli başlı
kentlerinde Çin kültürünün geleneksel ve çağdaş
renklerini temsil etmiş ünlü gruplar. Çin’in o çok zengin
kültür ve sanat dünyasında kısa ve zevkli bir gezinti… 

Sanatın katkısı olmadan, onun varlığı özümsenmeden
hayata dair önemli soruların cevapsız kalacağına değinir
mimar K.E. Osthaus. Tiyatro Festivali de sunduğu
programla hayata dair bu soruları cevaplamaya çalışıyor
ve bir kez daha yaşam ile sanat arasındaki güçlü ilişkiden
hareketle “ müdahalelerden uzak, özgürlüklerden yana
bir tiyatro” diyor…

The 18th Istanbul Theatre Festival Begins
As the Istanbul Foundation for Culture and Arts

(IKSV) cherishes its 40th anniversary, the Theatre
Festival prepares to meet its audience with over 



ONUR ÖDÜLLERİ
HONORARY AWARDS



23

gezici çocuk tiyatrosunu kurdu. Böylece tiyatroyu, tiyatroya
hiç gitmemiş çocukların ayağına götürdü. 1991 yılında
Salihli Belediyesi’nin Dionisos Ödülü’nü aldı. 1993’te,
Kültür Bakanlığı’nın Tiyatro Araştırmaları Büyük Ödülü ile
onurlandırıldı. Güzel Sanatlar Fakültesi’nde dekan
yardımcılığı ve dekanlık yapan yazar, Dokuz Eylül
Üniversitesi, Güzel Sanatlar Enstitüsü Müdürü ve aynı
fakültenin Sahne Sanatları Bölümü başkanıyken 12 Ocak
1998 tarihinde yaş haddinden emekli oldu. Aynı fakültede
iki yıl ders verdikten sonra, 2000 yılı başında, Kuzey Kıbrıs
Türk Cumhuriyeti’ndeki Yakın Doğu Üniversitesi’nde
Sahne Sanatları Fakültesi’ni kurdu; bu fakültenin kurucu
dekanı olarak görev yaptı. 2002 ekim ayından bu yana
Dokuz Eylül Üniversitesi’nde kurucusu olduğu bölümde
derslerini sürdürmektedir.

Özdemir Nutku was born in Istanbul on 12 January
1931. He entered the Robert College in 1942, right after
elementary school and studied there for eight years,
graduating with a BA degree in 1950. He started the
piano when he was seven and gave his first and last
classical music concert in 1949, after which he switched
to jazz. He founded a jazz quartet in the 50s and made a
name as a jazz musician. Özdemir Nutku started
developing a passion for theatre during his high school
years: He acted in various plays in the school’s drama
club. He made his professional debut with Franz Lehar’s
The Merry Widow operetta at the Kadıköy Süreyya Hall in
the season of 1946/47. After moving to Ankara with his
family, Özdemir Nutku attended the Ankara University
Law School for a year; then transferred to the Faculty of
Language History and Geography Department of English
Language and Literature in the same university in 1952.
The other passion he had started developing in his high
school years, poetry came to fruition in 1950 with the
publication of his first poetry book Eller (Hands). He
graduated from the Ankara University in 1956 and went
to Göttingen to study drama at the Georg-August
University on a scholarship. During his time in Germany,
until his graduation in 1959, he worked as assistant to
Heinz Hilpert, Artistic Director of the Göttingen State
Theatre, for three years and also staged plays in various
private theatre companies in Germany. He attended Prof.
Boetticher’s advanced music lectures for two years.
Özdemir Nutku returned to Turkey in 1959 and took up
the post of assistant in the Institute of Theatre at the
Ankara University Faculty of Language History and
Geography. His first book on theatre, entitled Theatre and
Author was published in 1960. He got his PhD in 1961,
became an associate professor in 1967, and finally
acquired the title of professor in 1974. He settled in Izmir
in 1976 and founded the Department of Theatre within
the Fine Arts Faculty. Özdemir Nutku has written 
49 books on theatre theory (some of them yet
unpublished) and has published 104 books, including 
36 translations, 4 poetry books, 12 plays and adaptations,
2 screenplays, and 1 children’s book. He has over 1800
researches, reviews, and essays published in art and

literature magazines since 1953; he is known for his
articles regularly printed in the newspapers Pazar Postası,
Yenigün, Öncü, Vatan, Meydan, Hürgün, Milliyet,
Cumhuriyet and Hürriyet, as well as the magazines such
as Seçilmiş Hikâyeler, Mavi, Şairler Yaprağı, Dost, Tiyatro,
Varlık, Yeditepe, Oyun, Tiyatro 70-80, Değişim, Milliyet
Sanat, Hürriyet Gösteri, Sanat Olayı, Ulusal Kültür, Milli
Kültür, Tiyatro-Tiyatro, Agon, Tobav Sanat, Tiyatral, Sahne,
Ünlem, Ada, Tiyatro Araştırmaları, State Theatre
Magazine, and State Opera and Ballet Magazine. He gave
lectures and seminars and held workshops at the
American universities, including the Yale, Washington
(Seattle), Chicago, Pittsburgh, Northwestern, Minnesota,
Southern California, UCLA, Carnegie, and North
Carolina in 1965. He taught at the Vienna University
Institute of Theatre for two semesters in 1966. He gave
an advanced acting seminar to an international group of
experts at the West Sydney University in 1991. He is a
regular contributor to the Encyclopedia of Islam printed in
Holland and the one in Turkey, as well as to the World
Encyclopedia of Contemporary Theatre in Canada. He
represents Turkey in many international congresses.
Besides his academic career as a professor of directing,
Nutku is a also renowned director, who has staged
hundreds of plays. He has first and second prizes at
numerous international theatre festivals. His research
book entitled, Meddahlık ve Meddah Hikâyeleri won the
Grand Literature Award of the Foundation of National
Culture in 1979. He won the Ulvi Uraz Directing Award
in 1984 with his production of Güngör Dilmen’s play 
The Earsof Midos. He was bestowed the Award for
Contribution in Theatre by the Theatre and TV Writers
Association in 1989, for his contribution in Turkish
theatre and for his efforts in promoting the Turkish
theatre abroad. As a founder member, he was elected on
the Governing Board of the World Theatre Education
Institute during the Theatre Summit in Vienna in
October 1990. He was appointed the General Artistic
Director to the Izmir Municipal Theatre, which he
founded in 1990. He started the first Truck Theatre in
Turkey and established the touring children’s theatre in
1991, taking theatre to children who had never seen one
before. He received the Dionysus Award of the Salihli
Municipality in 1991. He was honoured with the Theatre
Researches Grand Award by the Ministry of Culture in
1993. Özdemir Nutku held the posts of vice dean and
dean at the Fine Arts Faculty. He retired due to age limit
from his posts in Dokuz Eylül University as the Director
of the Institute of Fine Arts and the Head of the
Performing Arts Department on 12 January 1998. 
He continued teaching at the same faculty for two years
until 2000, when he went to North Cyprus to found the
Faculty of Performing Arts in the Near East University.
He held the title of Founding Dean Dokuz Eylül
University in this faculty and has been teaching there
since October 2002.
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ÖZDEMİR NUTKU

12 Ocak 1931’de İstanbul’da doğdu. İlkokuldan sonra
1942’de Robert Kolej’e girdi ve hazırlık sınıflarıyla birlikte
sekiz yıllık orta eğitimden sonra 1950’de BA derecesi ile
mezun oldu. Yedi yaşında piyanoya başlayıp, 1949 yılında
ilk ve son klasik piyano konserini veren Nutku, 1950’li
yıllarda bir caz dörtlüsü kurdu ve caz piyanisti olarak
tanındı. Amatör bir müzisyen olan Nutku’nun tiyatroya
olan ilgisi ise kolej yıllarında başladı. Okulun temsil
kolunda, amatör olarak çeşitli roller oynayan yazar, 1946–
1947 döneminde, Kadıköy Süreyya Sineması’nda
sahnelenen Franz Lehar’ın Tarla Kuşu operetinde ilk
profesyonel rolünü oynadı. Ailesiyle Ankara’ya taşındıktan
sonra Ankara Üniversitesi Hukuk Fakültesi’ne bir yıl
devam etti. 1952’de yine aynı üniversitenin DTCF İngiliz
Dili ve Edebiyatı Kürsüsü’ne yazıldı. Kolej yıllarında
başlayan şiir yazma merakı sonucunda 1950’de ilk şiir
kitabı Eller yayımlandı. 1956’da Ankara Üniversitesi’nden
mezun olan yazar, aynı yıl bursla Almanya’ya gitti.
Göttingen kentindeki Georg-August Üniversitesi, Tiyatro
Bölümü’ndeki öğrenimini 1959 yazında tamamladı.
Almanya’da bulunduğu yıllarda, Göttingen Devlet
Tiyatrosu Sanat Yönetmeni Heinz Hilpert’in yanında üç yıl
asistanlık yaptı ve Almanya’da çeşitli özel tiyatrolarda
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oyunlar sahneledi. Müziğe olan ilgisi devam ettiğinden,
Prof. Boetticher’in üst düzeydeki müzik seminerlerine iki
yıl devam etti. 1959’da yurda döndü ve bir yıl önce kurulan
Ankara Üniversitesi DTCF Tiyatro Enstitüsü’ne asistan
olarak girdi. 1960’da ilk tiyatro kitabı Tiyatro ve Yazar
yayımlandı. 1961’de doktor, 1967’de doçent ve 1974’te de
profesör oldu. 1976’da İzmir’e yerleşen Nutku, Güzel
Sanatlar Fakültesi’nde Tiyatro Bölümü’nü kurdu. Nutku,
bugüne kadar basılmış ve basılmamış 49’u tiyatro, 36’sı
çeviri, 4’ü şiir, 12’si oyun ve uyarlama, 2’si senaryo, 1’i
çocuk kitabı olmak üzere 104 kitap yazdı. 1953 yılından
günümüze, çeşitli sanat ve edebiyat dergilerinde 1800’ün
üzerinde araştırma, inceleme, eleştiri ve deneme yazan
Nutku, Pazar Postası, Yenigün, Öncü, Vatan, Meydan,
Hürgün, Milliyet, Cumhuriyet ve Hürriyet gazetelerinde,
Seçilmiş Hikâyeler, Mavi, Şairler Yaprağı, Dost, Tiyatro,
Devlet Tiyatrosu Dergisi, Devlet Opera ve Balesi Dergisi,
Varlık, Yeditepe, Oyun, Tiyatro 70–80, Değişim, Milliyet
Sanat, Hürriyet Gösteri, Sanat Olayı, Tiyatro Araştırmaları
Dergisi, Ulusal Kültür, Milli Kültür, Tiyatro-Tiyatro, Agon,
TOBAV Sanat, Tiyatral, Sahne, Ünlem, Ada ve daha birçok
dergide sürekli yazdığı incelemeleri, denemeleri ve
eleştirileriyle tanındı. 1965 yılında, ABD’de Yale,
Washington (Seattle), Chicago, Pittsburg, Northwestern,
Minnesota, Southern California, UCLA, Carnegie, North
Carolina gibi birçok üniversitede dersler, konferanslar
verdi; seminerler düzenledi; stüdyo ve atölye çalışmalarına
katıldı. 1966 yılının ocak ayı başından Haziran sonuna
kadar, iki sömestr Viyana Üniversitesi Tiyatro
Enstitüsü’nde ders verdi. 1991’de Batı Sidney
Üniversitesi’nde uluslararası bir uzmanlar topluluğuna
oyunculuk semineri verdi. 1997’de Hartt School of Music
and Performing Arts, Connecticut’ta, Amerikalı ve İsveçli
öğrencilere, iki hafta süreyle, rol yapmak üzerine atölye
çalışması gerçekleştirdi. Holanda’da yayımlanan
Encyclopedia of Islam, Türkiye’de yayımlanan İslam
Ansiklopedisi ile Kanada’da yayımlanan World Encyclopedia
of Contemporary Theatre’ın sürekli yazarlarından biridir.
Birçok uluslararası kongrede ülkemizi temsil eden ve aynı
zamanda oyun sahneleme hocası ve tiyatro yönetmeni
olan Nutku, bugüne kadar yüzün üzerinde oyun sahneledi.
Çeşitli uluslararası tiyatro şenliklerinde yönetmen olarak
birincilik ve ikincilik ödülleri aldı. 1979’da Meddahlık ve
Meddah Hikâyeleri adlı inceleme kitabıyla, Milli Kültür
Vakfı’nın Büyük Edebiyat Ödülü’nü kazandı. 1984’te
Güngör Dilmen’in Midas’ın Kulakları adlı oyununu
sahnelemesindeki başarısından ötürü, Prof. Dr. Özdemir
Nutku’ya Ulvi Uraz Yönetmenlik Ödülü verildi. 1989
yılında, Türk tiyatrosuna katkısı ve Türk tiyatrosunu
yurtdışında tanıtmada gösterdiği çaba için Tiyatro ve
Televizyon Yazarları Derneği’nin Tiyatroya Katkı Ödülü’ne
layık görüldü. 1990 yılının ekim ayında, Viyana’daki 
Tiyatro Zirvesi’nde Dünya Tiyatro Eğitimi Enstitüsü’nün
kurucularından biri olarak bu Enstitü’nün Yönetim 
Kurulu üyeliğine seçildi. 1990’da kurduğu İzmir Şehir
Tiyatroları’na 1991’de genel sanat yönetmeni olarak atandı.
1991 yılında, Türkiye’nin ilk Kamyon Tiyatrosu’nu yaptı ve
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THOMAS OSTERMEIER

1968 yılında Soltau’da doğan Thomas Ostermeier’in
gençliği Landshut’ta geçti. 1992–1996 yılları arasında
Berlin’deki Ernst Busch Sahne Sanatları Okulu’nda
yönetmenlik eğitimi aldı. 1995’te, Meyerhold’un
biyomekanik sistemine uygun olarak Aleksandr Blok’un
Meçhul Kadın adlı eserini yönetti. Ostermeier, 1996–1999
yılları arasında Berlin’deki Deutsches Theater’de
Baracke’nin sanat yönetmenliğini yaptı. Burada
gerçekleştirdiği yapımlar arasında, Nicky Silver’ın Fat
Men in Skirts (1996), David Harrower’ın Knives in Hens
(1997), Bertolt Brecht’in Adam Adamdır (1997), Alexej
Schipenko’nun Suzuki (1997), Mark Ravenhill’in
Shopping and F***ing (1998), Richard Dresser’in Below
the Belt (1988), Maurice Maeterlinck’in Mavi Kuş (1999)
adlı eserleri yer almaktadır. 1998’de, Baracke Yılın Oyunu
Ödülü’ne aday gösterilmiştir. Ostermeier, 1998 ve
1999’da, Hamburg’taki Deutsches Schauspielhaus’da
Enda Walsh’ın Disco Pigs ve Marius von Mayenburg’un
Ateş Yüzlü adlı eserlerini yönetti. Baracke’deki son
yapımı, Alexej Shipenko’nun Suzuki (1998) adlı eseriydi.
Ostermeier, 1999 Eylül’ünden bu yana Schaubühne’de
sanat yönetiminin üyesi ve daimi yönetmendir. Ayrıca,
Marieluise Fleisser’in The Strong Tribe adlı eserini
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Münchner Kammerspiele’de (2002), Jon Fosse’un 
The Girl on the Sofa adlı eserini Edinburgh Uluslararası
Festivali’nde (2002), Henrik Ibsen’in Yapı Ustası adlı
eserini Viyana’daki Burgtheater adına (2004), Rainer
Werner Fassbinder’in Maria Braun’un Evliliği (2007) ve
Herbert Achternbusch’un Susn (2009) adlı eserlerini
Münchner Kammerspiele’de ve Henrik Ibsen’in Hayalet
adlı eserini Toneelgroep ile birlikte Amsterdam’daki
Stadsschouwburg’da (2011) yönetmiştir. Knives in Hens
(1997), Shopping and F***ing (1998), Nora (2003),
Henrik Ibsen’in eseri Hedda Gabler (2005) ve The
Marriage of Eva Braun (2008) ile Berlin’deki
Theatertreffen’e davet edilmiştir.
Yönetmen, çok sayıda uluslararası ödül aldı; bunlar
arasında Taormina’da aldığı Europe Prize New Theatrical
Realities (2000), Nora için aldığı Nestroy ve Politika
Ödülü (2003) sayılabilir. 2004’te, Avignon Festivali’nin
“danışman sanatçısı” olan yönetmenin Henrik Ibsen’in
John Gabriel Borkman adlı oyunu 2009’da Grand Prix de
la Critique, William Shakespeare’in Hamlet adlı oyunu da
Barcelona Critics ödüllerine layık görüldü. Ostermeier’e,
aynı yıl, Fransa Kültür Bakanlığı tarafından Officier des
Arts et des Lettres nişanı verildi. 2010’da, Alman-Fransız
Kültür Kurulu’nun başkanı seçildi. The Cut adlı yapımı,
2010 yılında Torun’da (Polonya) düzenlenen uluslararası
tiyatro festivali KONTAKT’ta eleştirmenler ödülünü aldı.
2011 yılında Venedik Bienali çerçevesinde yer alan 
41. Tiyatro Festivali’nde Altın Aslan Yaşam Boyu Başarı
Ödülü’nü aldı. Yapımları bütün dünyada turnelere
çıkmış, Adelaide, Atina, Avignon, Barselona, Bordeaux,
Brüksel, Caracas, Kopenhag, Dublin, Hong Kong,
Krakow, Lizbon, Londra, Madrid, Marsilya, Melbourne,
Moskova, Napoli, New York, Omsk, Oslo, Ottawa, Paris,
Prag, Québec, Reims, Rennes, Seul, Sydney, Tayvan, 
Tel Aviv, Tokyo ve Viyana’da sahnelenmiştir.

Born in 1968 in Soltau, Thomas Ostermeier spent his
youth in Landshut. From 1992–96 he studied directing
at the Ernst Busch School for Performing Arts in Berlin.
In 1995 he directed The Unknown Woman by Alexander
Blok in accordance with Meyerhold’s biomechanic
system. From 1996–99 Ostermeier was Artistic
Director of the Baracke at the Deutsches Theater in
Berlin. Productions there included Fat Men in Skirts by
Nicky Silver (1996), Knives in Hens by David Harrower
(1997), Man Equals Man by Bertolt Brecht (1997),
Suzuki by Alexej Schipenko (1997), Shopping & F***ing
by Mark Ravenhill (1998), Below the Belt by Richard
Dresser (1998), The Blue Bird by Maurice
Maeterlinck (1999). In 1998 the Baracke was
nominated Theatre of the Year. In 1998 and 1999
Ostermeier directed Disco Pigs by Enda Walsh and Fire
Face by Marius von Mayenburg at the Deutsches
Schauspielhaus in Hamburg. His final production at
the Baracke was Suzuki II by Alexej Schipenko (1998).
Since September 1999 Ostermeier is member of the
Artistic Direction and Resident Director of the
Schaubühne. He has also directed The Strong Tribe by
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Marieluise Fleißer at the Münchner Kammerspiele
(2002), The Girl on the Sofa by Jon Fosse at the
Edinburgh International Festival (2002), The Master
Builder by Henrik Ibsen for the Burgtheater in Vienna
(2004), The Marriage of Maria Braun by Rainer Werner
Fassbinder (2007) and Susn by Herbert Achternbusch
at the Münchner Kammerspiele (2009) and Ghosts by
Henrik Ibsen with the Toneelgroep at the
Stadsschouwburg in Amsterdam (2011). Invitations to
the Theatertreffen in Berlin with Knives in Hens (1997),
Shopping and F***ing (1998), Nora (2003), Hedda
Gabler by Henrik Ibsen (2005) and The Marriage of
Maria Braun (2008). He has been awarded with
numerous international prizes, including the Europe
Prize New Theatrical Realities in Taormina (2000), the
Nestroy Prize and the Politika Prize for Nora (2003). In
2004 he was Artiste Associé for the Festival d’Avignon.
In 2009 John Gabriel Borkman by Henrik Ibsen has
been awarded with the Grand Prix de la Critique of
France and Hamlet by William Shakespeare with the
Barcelona Critics Prize. In the same year Ostermeier
has been appointed Officier des Arts et des Lettres by
the French Ministry of Culture. In 2010 he has been
announced as president of the German-French Council
of Culture. His production The Cut received the critic’s
prize at the international theatre festival KONTAKT in
Torun (Poland) in 2010. He was awarded The Golden
Lion for Lifetime Achievement of the 41st International
Theatre Festival by the Biennale in Venice in 2011. 
His productions are touring worldwide like Adelaide,
Athens, Avignon, Barcelona, Bordeaux, Brussels,
Caracas, Copenhagen, Dublin, Hong Kong, Krakow,
Lisbon, London, Madrid, Marseille, Melbourne,
Moscow, Naples, New York, Omsk, Oslo, Ottawa, Paris,
Prague, Québec, Reims, Rennes, Seoul, Sydney, Taipei,
Tel Aviv, Tokyo, Vienna.
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BAŞAR SABUNCU

Başar Sabuncu, 1943 yılında İstanbul’da doğdu.
1961’de, ilk amatör tiyatro oyunculuğu deneyimlerini
yaşadığı, Saint Joseph Lisesi’ni bitirdi. Bir süre Ankara
Siyasal Bilgiler Fakültesi, ardından İstanbul Üniversitesi
Fransız Dili ve Edebiyatı Bölümü’nde sürdürdüğü
eğitimini bırakarak, tiyatroculuk serüvenine atıldı. Birkaç
yıl özel tiyatrolarda oyunculuk yaptı. Ardından
çalışmalarını yazarlık ve yönetmenlik alanlarında
yoğunlaştırdı. İlk oyunu Kargalar, 1962’de Devlet
Tiyatrosu’nda sahnelendiğinde, 19 yaşındaydı. 1964–
1969 yılları arasında TRT Ankara Radyosu tiyatro
bölümünde görev aldı; aralarında İlyada, Don Kişot,
Goriot Baba gibi başyapıtların da bulunduğu 18 yapıtı
radyo için oyunlaştırdı; 100’ü aşkın radyo oyun dizisini
yönetti. 12 Mart 1971 Askeri Darbesi’nden sonra, bir süre
yurtdışında yaşamayı yeğledi. Fransa’da iki yıl tiyatro
araştırmalarının ardından, Türkiye’ye dönüşünde,
Muhsin Ertuğrul’un çağrısı üzerine, 1974’te yönetmen
olarak İstanbul Şehir Tiyatroları’na katıldı. Kurumda
yerinden yönetimin uygulanmasına öncülük etti; Üsküdar
ve Fatih sahnelerinin sanat yönetmenliği görevlerini
üslendi. Çok uzun bir ayrılıktan sonra Nâzım Hikmet’i
yeniden Şehir Tiyatrosu seyircileriyle buluşturdu. 12 Eylül
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1980 darbesini izleyen günlerde, 1402 sayılı yasa 
uyarınca kurumdaki görevine son verilmesinin ardından,
Schaubühne Berlin’de İşgal oyununu yönetti. 1982–1983
yıllarında ise, Sururi-Cezzar Tiyatrosu’nda, özgün oyun
Kaldırım Serçesi ile Şan Tiyatrosu’nda Brecht düzenlemesi
Şvayk Hitler’e Karşı ve Prosper Mérimée uyarlaması Kan
ve Gül (Carmen) müzikli oyunlarını sahneledi. Aynı
dönemde, Aydınlar Dilekçesi kapsamında, askeri
mahkemede yargılandı. Sonraki yıllarda sinema
çalışmalarına ağırlık verdi. İlk beş senaryosu başka
yönetmenlerce perdeye taşındı; 1985’ten başlayarak,
kendi senaryolarından, altı film gerçekleştirdi. Çok sayıda
uluslararası şenlikte Türkiye sinemasını temsil etti.
1988’de Londra’da British Film Institute; 1991’de Paris’te
Fransız Sinematek’i; 1992’de Montpellier Festivali
tarafından, adına tüm filmlerinin gösterildiği saygı
haftaları düzenlendi. 1988’de, uzun bir yasal savaşımın
ardından, Şehir Tiyatroları’na döndükten sonra, bu
kurumda ve Devlet Tiyatroları ile özel tiyatrolarda 30’u
aşkın tiyatro yapıtının yönetmenliğini üstlendi. Şehir
Tiyatrosu’nun İstanbul Belediyesi karşısındaki “sanatsal
bağımsızlığı” konusunda, yönetimle yaşadığı ilkesel
anlaşmazlık nedeniyle, 2004’te emeklilik yaşını
beklemeden kurumdan ayrıldı. Racine, Marivaux, Brecht,
Genet ve Kovaçeviç’in bazı oyunlarını Türkçeye çevirdi.
Tiyatro ve sinema alanlarındaki çalışmaları, tiyatro
yazarlığı, tiyatro yönetmenliği, senaryo yazarlığı, film
yönetmenliği, çevirmenlik, sahne tasarımı olmak üzere,
altı farklı dalda üçü uluslararası olmak üzere (Londra
1969, Bastia 1989, Ohrid 1997) çok sayıda ödüle layık
görüldü.

Born in 1943 in Istanbul Başar Sabuncu graduated in
1961 from Saint-Joseph High School, where he had had
his first theatre experience as an amateur actor. He
studied for some time at the School of Political Science
in Ankara and at the Department of French Language
and Literature of Istanbul University but left school for
theatre. He worked as an actor for a couple of years for
private theatres. Then he concentrated on writing and
directing plays. He was only 19 when his first play
Kargalar was staged in 1962 at the State Theatre. 
He worked for the Drama Department of TRT Radio in
Ankara between 1964 and 1969. He adapted 18 literary
works to radio drama including classics such as
Odysseus, Don Quixote and 
Le Père Goriot. He directed over 100 radio drama series.
After the 12 March 1971 Turkish coup d’état, he
preferred to live abroad for some time. After conducting
theatre activities for two years in France, he came back
to Turkey and joined in 1974, upon Muhsin Ertuğrul’s
invitation, Istanbul Municipal Theatres as a director.
There, he was a pioneer in the implementation of the
“decentralization”. He occupied the position of art
director in the Üsküdar and Fatih houses of the
Istanbul Municipal Theatres. He staged Nâzım
Hikmet’s work for the audiences of the Istanbul
Municipal Theatres, who had not seen the famous
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artist’s works performed on the Theatre’s stages for a
very long time. During the period after the 12
September 1980 Turkish coup d’état, he was made
redundant under the notorious Law no. 1402. Then, he
directed the play Occupation in the Schaubühne Berlin.
In 1982–83, he staged the original play Momie in the
Sururi-Cezzar Theatre and a Brecht adaptation, Schweik
in the Second World War and an adaptation of Prosper
Mérimée’s Carmen in the Şan Theatre both as musicals.
During the same period, he was prosecuted by military
authorities for having signed the famous “Petition of
Intellectuals”. Afterwards, he dedicated most of his time
to cinema. His first five scripts were filmed by other
directors. From 1985, he made six films with his own
scripts. He represented the Turkish cinema in a
number of international festivals. Homage Weeks were
organized in his name in 1988 in the British Film
Institute in London, in 1991 in the French
Cinémathèque in Paris and in 1992 by the Montpellier
Festival, where all of his films were shown. In 1988,
after a prolonged legal struggle, he got back to his job in
the Municipal Theatre. He directed over 30 plays for the
Municipal Theatre and for the State Theatre as well as
for private theatres. He resigned in 2004, without
waiting until his regular retirement age, from his
position in the Municipal Theatre after a conflict on
principles with the management on the subject of 
the Theatre’s “artistic independence” from the
Municipality. He translated works of Racine, Marivaux,
Brecht, Genet and Kovachevich into Turkish. His works
in the field of theatre and cinema were awarded many
prizes, including international prizes (London 1969,
Bastia 1989, Ohrid 1997), in six different categories,
namely the categories of playwrights, drama directors,
scriptwriters, translators and stage designers.
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Celal was later published as a book under the title
Musahipzade Celal and His Theatre. She acquired the
title of associate professor in 1962 and professor in
1972. For a long period, she was in charge of the
Theatre Department at the Ankara University Faculty of
Language History and Geography and she taught there
until retiring in 1995. She also taught theatre theories,
aesthetics, criticism theories, modern and post-modern
theatre, text analysis, dramaturgy, and contemporary
Turkish drama literature in both undergraduate and
postgraduate levels at the Ankara University Faculty of
Communications, Hacettepe University Ankara State
Conservatory, and Bilkent University Department of
Turkish Literature and Performing Arts. She has given
lectures at the universities and art institutions in almost
every corner of Turkey. Her articles and researches were
published in many a respected magazine and she also
wrote play reviews. Renowned as the “professor of the
professors” in the theatre world, Sevda Şener was
bestowed many awards. She has written numerous
books, which have contributed greatly to theatre.
Dünden Bugüne Tiyatro Düşüncesi (The idea of theatre
throughout history), which looks into the movements in
theatre since the Ancient Greece in chronological order
and a comparative way, is considered a masterpiece in
the field of theatre history in Turkey. Her book entitled
Yaşamın Kırılma Noktasında Dram Sanatı (The art of
drama at the breaking point of life) analyzes the
presentation styles of drama, tragedy, and comedy from
antiquity to the post-modern works in our day. Tiyatroda
Yaşam-Oyun İlişkisi (Life and play in theatre) is a
resource book on the development of Turkish theatre,
based on the works of authors such as Reşat Nuri
Güntekin, Haldun Taner, Nâzım Hikmet, Oğuz Atay,
Vüs’at O. Bener, and Memet Baydur. Her book
Tiyatroda Yaşam-Oyun İlişkisi, published in 2010,
comments on the relation between theatre and life, on
the paradox of reality and play from the point of view of
theatre. Other books by Sevda Şener include Çağdaş
Türk Tiyatrosunda Ahlak, Ekonomi Kültür Sorunları,
Çağdaş Türk Tiyatrosunda İnsan, Oyundan Düşünceye,
Cumhuriyet Dönemi Türk Tiyatrosu, Nazım Hikmet’in
Oyun Yazarlığı, Gelişim Sürecinde Türk Tiyatrosu, Dram
Sanatı-İnsanı Geçitlerde Sınayan Sanat and İzleri Kaldı.
Ankara University Faculty of Language History and
Geography Department of Theatre organized Turkish
Theatre Days in 2008 to celebrate the 50th year of both
the department and Prof. Şener in profession, as well as
her 80th birthday. The main stage at Izmir’s Uğur
Mumcu Culture and Arts Centre was named after Sevda
Şener in 2009.
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SEVDA ŞENER

1928’de İstanbul’da doğdu. İlk ve orta öğrenimini
Anadolu’nun çeşitli ilçelerinde, Ankara Maarif Koleji’nde,
Eskişehir Lisesi’nde tamamladı. 1950’de Ankara
Üniversitesi Dil ve Tarih Coğrafya Fakültesi’nden mezun
oldu. 1958’de aynı fakültede açılan Tiyatro Enstitüsü’nün
ilk asistanı olarak akademik kariyerine başladı. Tiyatro
Enstitüsü’ne eleştiri ve oyun yazarlığı konularında ders
vermek üzere ABD’den gelen Prof. Kenneth Mac
Gowan’ın ve Prof. Grant Redford’un yardımcılığını
üstlendi. İngiltere’de Bristol Üniversitesi’nin Dram
Bölümü’nde ve Avusturya’da Viyana Üniversitesi Tiyatro
Bilimi Enstitüsü’nde seminer ve derslere katıldı.
Musahipzade Celal üzerine yazdığı doktora tezini daha
sonra Musahipzade Celal ve Tiyatrosu adıyla kitaplaştırdı.
1962’de doçent, 1972’de profesör unvanlarını aldı. Uzun
yıllar Ankara Üniversitesi, Dil ve Tarih-Coğrafya Fakültesi
Tiyatro Bölümü’nü yönetti ve bu kurumda ders verdi.
1995’te emekli oldu. Sevda Şener ayrıca, Ankara
Üniversitesi İletişim Fakültesi’nde, Hacettepe
Üniversitesi Ankara Devlet Konservatuarı’nda, Bilkent
Üniversitesi Türk Edebiyatı ve Sahne Sanatları
bölümlerinde, yine aynı üniversitede tiyatro kuramları,
estetik, eleştiri kuramları, modern ve modern sonrası
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tiyatro, metin çözümlemeleri, dramaturji, çağdaş Türk
tiyatro yazını konularında lisans ve yüksek lisans
düzeyinde dersler verdi. Türkiye’nin birçok köşesinde
üniversitelerde ve kültür sanat kurumlarında konferanslar
gerçekleştirdi. Pek çok kültür sanat dergisinde makaleleri
ve incelemeleri yayımlandı. İnce Anlatılar Ustası Vüs’at O
Bener, Kültürel Kimliğin Tiyatrodaki Yansımaları, Adalet
Ağaoğlu eserleri üzerine Tiyatro Eserlerimizde Kadın
İmajı gibi başlıklar altında yazdığı makalelerinin yanı sıra,
oyun eleştirileri de yayımladı. Tiyatro dünyasında
“hocaların hocası” lakabıyla anılan Şener, pek çok ödüle
layık görüldü. Sevda Şener, tiyatro yazınına birçok eser
kazandırdı. Antik Yunan’dan bugüne kadar her dönemde
etkili olmuş tiyatro akımlarını ve kuramlarını kronolojik
bir sıralamayla, karşılaştırmalı biçimde incelediği Dünden
Bugüne Tiyatro Düşüncesi adlı kitabı, Türkiye’de tiyatro
tarihi alanındaki başyapıtlardan biri sayılmıştır. Yaşamın
Kırılma Noktasında Dram Sanatı adlı kitabında, antik
dönem komedya ve tragedyalarından, modern dram
sanatına ve postmodern yapıtlara kadar dram, trajedi ve
komedinin sunulma biçimlerini inceledi. Oyunlar ve
Gerçekler adlı kitabıyla Reşat Nuri Güntekin, Haldun
Taner, Nâzım Hikmet, Oğuz Atay, Vüs’at O. Bener ve
Memet Baydur gibi yazarların tiyatro yapıtlarından yola
çıkarak Türkiye’de tiyatro tarihinin gelişimine dair bir
kaynak sundu. 2010’da yayımlanan Tiyatroda Yaşam-Oyun
İlişkisi adlı kitabında, tiyatro ve hayat arasındaki ilişki
üzerine, gerçek ve oyun ikilemine tiyatro üzerinden
yorumlar getirdi. Prof. Dr. Şener’in diğer kitapları
arasında Çağdaş Türk Tiyatrosunda Ahlak, Ekonomi Kültür
Sorunları, Çağdaş Türk Tiyatrosunda İnsan, Oyundan
Düşünceye, Cumhuriyet Dönemi Türk Tiyatrosu, Nâzım
Hikmet’in Oyun Yazarlığı, Gelişim Sürecinde Türk
Tiyatrosu, Dram Sanatı-İnsanı Geçitlerde Sınayan Sanat,
İzleri Kaldı ve Tiyatroda Yaşam-Oyun İlişkisi bulunuyor.
2008’de, Ankara Üniversitesi Dil ve Tarih-Coğrafya
Fakültesi Tiyatro Bölümü, kuruluşunun 50. yılında, Prof.
Dr. Sevda Şener adına 80. yaş günü ve meslekte 50. yıl
armağanı olarak Türk Tiyatrosu Günleri düzenledi.
2009’da İzmir Bornova’daki Uğur Mumcu Kültür ve
Sanat Merkezi’ndeki sahneye Bornova Belediyesi
tarafından Sevda Şener adı verildi.

Born in Istanbul in 1928, Sevda Şener studied at
different schools in various Anatolian towns throughout
her elementary education; attended the Maarif High
School in Ankara and finally graduated from the
Eskişehir High School. She completed her degree at the
Ankara University Faculty of Language History and
Geography in 1950. She launched on an academic
career as the first assistant assigned to the Institute of
Theatre opened under the body of the same faculty in
1958 - becoming the assistant of Kenneth Mac Gowan
and Grant Redford, who were American professors of
criticism and play writing. She attended seminars and
lectures at the Bristol University Department of Drama
as well as at the Vienna University Institute of Theatre
Sciences. The doctorate thesis she did on Musahipzade
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ONUR ÖDÜLLERİ
HONORARY AWARDS

CÜNEYT TÜREL

İstanbul Üniversitesi Sosyoloji Bölümü’nden mezun
olan Cüneyt Türel çeşitli özel tiyatroların ardından, 30 yıl
görev yapacağı İBBŞT’ye katıldı. Abelard ve Heloise,
Sevilmek, Tartuffe, Vahşi Batı oyunlarıyla En İyi Erkek
Oyuncu, Ayak Bacak Fabrikası oyunuyla ise En İyi Reji
ödülüne layık görüldü. 2007 yılında rol aldığı, Robert
Wilson’un yönettiği Rumi oyunu Atina’da, Varşova’da ve
Ravenna Festivali’nde sahnelendi. 2009’da Jeanne
Moreau ile birlikte Işığın Oğulları ile Karanlığın Oğullarının
Savaşı adlı oyunda oynadı. Karatavuk, Anna Karenina, 
M. Butterfly, Sanat, Görüşme-Kutlama-Çağrı, Vanya Dayı,
Vişne Bahçesi, Romeo ile Juliet, Deli İbrahim, Cabaret
gibi oyunların başrolünü üstlenen oyuncu, 1965 yılından
bu yana radyo, sinema, televizyon ve seslendirme
çalışmalarını sürdürmekte ve Kadir Has Üniversitesi’nde
eğitmenlik yapmaktadır.

Cüneyt Türel graduated from Istanbul University,
Department of Sociology. After working for several
private theatres, he joined Istanbul Municipal Theatres
where he would spend 30 years. He was awarded the
prize of Best Male Actor for his performances in the
plays Abelard and Heloise, Sevilmek, Vahşi Batı and the
prize of Best Director for the play Ayak Bacak Fabrikası.
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In 2007 he played in Rumi, directed by Robert Wilson
and staged in Athens and Warsaw and in the Ravenna
Festival. In 2009, he performed in the play The Battle of
the Sons of the Light and the Sons of the Darkness with
Jeanne Moreau. He played the leading role in the plays
Blackbird, Anna Karenina, M. Butterfly, Sanat, Audience-
Vernisaz, Uncle Vanya, The Cherry Orchard, Romeo and
Juliet, Deli İbrahim and Cabaret. He has been working
since 1965 for the radio, the cinema and the TV and
dubbing for films. He is a lecturer at the Kadir Has
University.



05.05.2012 Ct Sa 20.30
06.05.2012 Pz Su 20.30
Fulya Sanat Merkezi
160’ sürer; 2 perde.
Lasts 160’; 2 acts.
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ŞANGHAY ŞARKI VE 
DANS TOPLULUĞU
SHANGHAI SONG AND 
DANCE ENSEMBLE

Toprak Ana
Mother Earth

Hanedanların Dansı
Dances of the Dynasties

Şanghay Şarkı ve Dans Topluluğu
1979’da Kültür Devrimi’nden sonra kurulmuş olan
Şanghay Şarkı ve Dans Topluluğu, yaptığı başarılı
çalışmalarla adını sadece Çin’de değil, yurtdışında da
duyurmuş bir topluluk. Otuzun üzerinde ülkeye, 
New York, Los Angeles, Paris, Atina, Sydney gibi büyük
şehirlere yaptığı turnelerde övgü dolu eleştiriler almış ve
Pekin’de Asya Oyunları’nda, Singapur’da Asya Sanat
Festivali’nde ve Lyon Dans Bienali’nde alkışlanmışdı.
Dans, şarkı ve müziğe odaklanan topluluk, geçmişi çok
zengin olan Çin dansını çağdaş bir yorumla ve yeni bir
sahne diliyle ele alarak geniş bir seyirci kitlesine
sesleniyor. Topluluğun sanat yönetmeni olan Doudou
Huang ise “Çin’in Baryshnikov’u” olarak anılıyor.

Shanghaı Song and Dance Ensemble
Formed in 1979 after the Cultural Revolution, the
Shanghai Song and Dance Ensemble has been one of
the most prestigious companies in China, receiving
international acclaim on its overseas tours to more than
30 countries and cities such as New York, Los Angeles,
Paris, Athens, Lyon, Sydney. The group also performed
at the Asian Games in Beijing, Singapore’s Asian Arts
Festival, Bienale de la Danse in Lyon. Founded with
divisions that cover dance, song and music, the
Shanghai Song and Dance Ensemble focuses on ethnic
dance drama, drawing on various genres to re-invent
Chinese dance and speak to a broad range of audiences
in a new language. The artistic director of the company
Doudou Huang is known as the “Baryshnikov of China” 
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Toprak Ana
Halk dansı motifleri, modern dans ve çağdaş dansı dans
tiyatrosu formunda bir araya getiren Toprak Ana, içinde
birçok stili, engin bir temalar denizini, geniş bir vizyonu,
zengin bir dili, olağanüstü renkleri ve güzel bir biçemi
barındırır. Dansın arkaplanı ve bağlamsal zemini olarak
kullanılan, Stravinsky’nin ünlü Bahar Ayini de uyumsuz
akorları, değişken ritimleriyle yıkımın ve yaşamanın
gerilimli yüzünü vurgular. Topluluğun başoyuncusu
Zhujie Jing’in yanı sıra Wu Xiaona, Wan Jin Jing ve Fang
Guang gibi dansçıların yer aldığı Toprak Ana ilk olarak
2009’da Şanghay Doğu Sanatları Merkezi’nde
sahnelenmesinin ardından 2009 Şanghay Eşli Dans
Yarışması’nda “Yeni Yetenek” ve Şanghay Repertuar
Oyunları Yarışması’nda Üstün Başarı ödüllerinin sahibi
oldu. Toprak Ana üç bölümden oluşur:
1. Bölüm: Festival
Bellek, çoğu zaman unutmanın karşısında yenik düşer.
Bu canlı sahne adeta bir heykel, bir resim gibi
somutlaştırılır. Felaketler ve talihsizliklerden feyz alarak
yaşamın değerlerini anlamak, yaşayan bir anıya nüfuz
etmek için en doğru yer mezarlığın ta kendisidir. 
2. Bölüm: Saygı
İnsanlara göre, dünya er ya da geç iyi ile kötü, güzel ile
çirkin arasında bölünecektir. Bunun sonucunda ortaya
farklı görüş ve imgeler çıkar. İnsanbiçimci bir tapınma
eylemi sürekli biatı gündeme getirir. İnsan ve doğa
arasında, korku ile onur gibi farklı kutuplar arasında gidip
gelen ilişkiye daha fazla saygı duymak gerekir.
3. Bölüm: Yaşam
Dünyanın erdemleri sonsuzdur. Feda ettiğimiz veya saygı
duyduğumuz her şey nihayetinde yitip gidecektir. Gerçek
olan tek şey bir değişim döngüsüdür. Ancak yaşamın her
daim yeşermesinden alınan zevk, kısa ömürlü olsa da,
ebedi bir mutluluk vererek bu döngüden kurtulmamızı
sağlayacaktır.

Mother Earth
Mother Earth, which blends the motifs of folk dance,
modern dance and contemporary dance, in the form of
dance theatre has different styles, broad subject matter a
broad vision, rich vocabulary-rich, gorgeous colour and
beautiful shape. The dance uses Stravinsky’s famous
The Rite of Spring as the background and context, with
its designed with the discordant chord and strong varied
rhythm, to highlight the cruel sense of catastrophe and
the tension of life. The dance led by the group’s leading
actor Zhujie Jing as well as Wu Xiaona, Wan Jin Jing,
Fang Guang, etc. premiered at the Shanghai Oriental
Art Centre in 2009, got the New Talent Award in 2009
Shanghai Dancing Couples Competition and the
Outstanding Works Prize in 2010 Shanghai Repertoire
Performances Competition. Dance theatre Mother Earth
has three chapters:
Chapter 1: Festival
Memory often lost the wrestling with oblivion, which
caused the vivid scene solidified into a statue, a picture.

The best place to pierce a living memory, the value and
determination of life inspired by the disaster and
misfortune, is the dead’s resting place.
Chapter 2: Respect
With human perspective, the earth will eventually be
divided between good and evil, beauty and ugliness,
which will result in different views and imagination.
From the anthropomorphism, deification that needs
homage can be conquered. The relationship between
human and nature which alternated between fear and
honour, from one pole to the other pole, needs more
respect.
Chapter 3: Life
The virtues of the Earth are endless. Whatever we
sacrifice or respect, ultimately will be lost. Continuous
change is the only reality. Only enjoying the brilliant
bloom of life can avoid the outcome of repeating, even if
short-lived, but perpetual in the romance.

Hanedanların Dansı
Prömiyeri 1987 Şanghay Uluslararası Sanat Festivali’nde
gerçekleştirilen Hanedanların Dansı, bugüne kadar ülke
çapında 800’den fazla gösteride izleyiciyle buluştu. Aynı
zamanda bir kültür elçisi olarak dünyanın farklı ülkelerini
gezen gösteri, uluslararası arenada da büyük beğeniyle
karşılandı.
Dansın bugüne dek sahnelendiği etkinlikler arasında
Birinci Çin Sanat Festivali ve Asya Oyunları’nın yanı sıra
Hong Kong ve Tayvan’daki gösteriler, Hawaii’deki 
3. “Aloha” Gökkuşağı Festivali’nin açılış töreni,
Singapur’daki 2. Asya Gösteri Sanatları Festivali’nin açılış
töreni, Roma Amfiteatrı’nda gerçekleşen Lyon Bienali
Dans Festivali’nin “İpek Yolu” tematik gösterisi, APEC
Bakanlar Toplantısı ve APEC 21 Zirvesi’nin toplantısı ile
Paris’te gerçekleştirilen World Expo 2010 etkinliğinde
Şanghay için düzenledikleri özel performans yer alıyor.
1. Bölüm: İmparatorluk Sarayının O Romantik Cazibesi
Uçan periler ile toprak askerler ve atları çekti gitti!
Hepsi gitti! Şimdi imparator duruyor onların yerinde!
O muazzam, şaşaalı sarayı içinde.
Ahenkle çıngırdayan bronz çanları dinledikçei huzur ve
mutluluk doluyor insanın içine.
2. Bölüm: Sıradan İnsanın Yaşamı
Nilüferlerin yüzdüğü gölü ve köprünün üzerinden
yükselen kâğıt fenerleri izlerken
Alıkoyamıyor insan kendini sıradan insanın huzuruna
imrenmekten.
Tek istedikleri karın tokluğu ve üstlerini örtecek birkaç
kıyafet.
Sonrası mutlu ve uzun bir yaşamı umut etmek.
3. Bölüm: Göçebe Erkeklerin Romantik Yaşamı
Gelin! Gelin ey otlakların korkusuz ve mağrur
kahramanları!
Haydi at yarışına gidelim, ok ve yaylarımızla avlanıp biraz
da güreşelim.
Gelin ey göçebe yiğitler! Yiyip içip şarkılar söyleyelim.

ŞANGHAY ŞARKI VE DANS TOPLULUĞU SHANGHAI SONG AND DANCE ENSEMBLE

Kapsamında 
On the occasion of

Beşiktaş Belediyesi Fulya Sanat Merkezi’ne 
de€erli iflbirli€i için teflekkür ederiz.
We would like to thank Municipality of 
Beşiktaş Fulya Sanat Merkezi for their kind collaboration.



07.05.2012 Pt Mo 20.30
08.05.2012 Sa Tu 20.30
Fulya Sanat Merkezi
90’ sürer.
Lasts 90’.
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Pekin Jıngju Tiyatro Topluluğu
The Jıngju Theater Company of Beıjıng

Qıanmen Lıyuan Tiyatrosu
Qıanmen Lıyuan Theatre

PEKİN OPERASI
BEIJING OPERA GROUP

Sevgili Cariyeme Elveda Farewell My Concubine*
Kısa Bir Buluşma Planning for a Brief Reunion
Bir Handa Gece Dövüşü Night Fight At an Inn
Sarhoş Cariye The Drunken Imperial Concubine

* Saat 20.00’de, gösterinin oyuncusu Xiang Yu sahneye
çıkarak, makyajını sahnede seyirciler karşısında yapacaktır.
Performer Xiang Yu will take the stage at 8 pm and realise
the make-up before the audience.

Pekin Jıngju (Çin Operası) Tiyatro Topluluğu
Jingju, 1790’da İmparator Qianlong’un 80. yaşını
kutlamak için Pekin’de toplanan dört Anhui Opera
Topluluğu’ndan doğdu. Dramatik öykülerden,
operalardan, müzik parçalarından oluşan zengin
repertuarda Jingju Kun Operası, Shaanxi Operası, Hubei
Operası teknikleri ve geleneksel folk melodileri buluştu.
Bu repertuar İmparator Daoguang döneminde (1821–
1851) daha da gelişti.
Jingju’da kullanılan müzikal enstrümanlar jinghu (iki yaylı
keman), jing erhu (jinghu’ya benzeyen viyolonsel), Yuegin
(ay şeklinde dört yaylı mandolin), davul ve gongdur.
Operada dört ana grubu belirleyen sanatçılar vardır:
erkek rolleri, kadın rolleri, boyalı suratlar ve soytarılar.
Operalar şarkı, dans ve stilize dövüş sahnelerinden
oluşur. Gerçekçi değil, sembolik sahnelerdir bunlar.
Jingju repertuarında 1000’in üstünde opera vardır.
Bunların 300–400 kadarı çok sık sahnelenir. Bu operalar
kimi zaman tek perdeliktir, kimi zaman da günlerce
devam ederler.
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Çıkın çadırlarınızdan! Rüzgâr otları yalayıp eserken
göreceksiniz, 
Yukarı baktığınızda masmavi bir gökyüzünü ve
İleri baktığınızda uçsuz bucaksız bir bozkır, öküz ve
koyun sürülerini.
4. Bölüm: Müzik ve Dansla Zenginliğimizin Sefasını
Sürerken
Göz kamaştırıcı kıyafetler giyer, dans ederiz sahnede
Kıyafetlerimizin upuzun kolları uçuşur, akan dereleri
tasvir edercesine.
Gelin bin yıllık bir şarkı söyleyelim birlikte.
Tiyatro da dolu yüzlerce çiçekle.
Havada yüzen bulutların üzerindeymişçesine, süzülelim
sahnede
Sülün tüyleriyle süslü palalarımız ve kılıçlarımızı çekelim
hep birlikte.
Bu benzersiz sanat bize çok eski kuşaklardan aktarılmış
eşsiz mücevherlerdir.
5. Bölüm: Görgüyle Örülü Bir Ülke
Beş bin yıllık Çin görgü kurallarıyla örülü güzel bir ülke.
Sayısız zenginlikleri hep büyüledi dünyanın dört bir
yanını.
Çekici ve renkli bu güzelikler, ruhudur Çin’in.
Sonsöz: Yeni Çağda Ahengin Şarkısı
İnsanlar gönlünce şarkı söylüyor, ziller uyum içinde
çıngırdıyor.
Kültür ve dostluk ikiz kardeştirler.
Hepimiz Çinliyiz, aynı atalardan gelmeyiz.
İletişim, dayanışma, dostluk ve huzur için, hep birlikte el
ele yürümeliyiz.

Dances of the Dynasties
Dances of the Dynasties premiered in the Shanghai
International Art Festival in 1987 and has been
performed more than 800 times so far throughout the
whole country. The drama often visited abroad as
cultural envoy and was warmly welcomed and highly
appreciated.
It was performed for the First China Art Festival, Asian
Games, visited Hong Kong, Taiwan, Hawaii (The
Opening Ceremony of the 3th “Aloha” Rainbow
Festival), Singapore (The Opening Ceremony of the 2nd
Asian Performing Arts Festival), performed “Silk Road”
theme show in Lyon Biennial Dance Festival (Rome
Amphitheatre), entertained APEC Ministerial Meeting
and Informal meeting of APEC 21 Summit, presented a
special performance to host the World Expo 2010 for
Shanghai in Paris, France.
Chapter 1: The Romantic Charm of the Imperial Palace
Gone are the flying fairies and terracotta soldiers and
horses!
They are all gone! In place of them appears an imperial!
Palace in grandeur and splendour. 
Listening to the bronze bell ringing and playing the
strings of harmony, what a peaceful, prosperous world!
Chapter 2: Life of Ordinary People
Watching the moon by the lotus lake and raising

lanterns high on the bridge, one cannot help admiring
the peaceful life of the ordinary people.
All they expect is common food and everyday clothes.
And they hope to enjoy a happy and long life.
Chapter 3: Romantic Lives of He Nomads
Come! Come! Ye dauntless and proud of the grassland.
Let’s go horse-racing, hunting with bows and arrows,
and wrestling.
Come! Ye nomadic heroes. Let’s go drinking, feasting
and singing.
Come out from the tents, there is infinite azure heaven
when you look upward, and there are boundless wild
steppe and herds of oxen and sheep when you look
forward, as the wind is blowing and caressing the grass.
Chapter 4: Enjoying our Prosperity with Music and
Dance
We dance by waving our long sleeves likened to the
flowing springs and dress ourselves in gorgeous stage
costumes.
Let’s sing a song of the past spanning thousands of
years.
And the theatre is filled with hundreds of flowers.
Let’s walk lightly on the stage as if on the soaring
clouds, and adorned with pheasant’s plumes, wield our
sabres and swords.
Our wonderful arts are immortal blossoms inherited
from generation to generation!
Chapter 5: A Country of Etiquette
The 5,000-year-old China is a beautiful country of
etiquette.
Her countless treasures have bewitched people all over
the world.
Attractive and colourful, the treasures are the
embodiment of the Chinese spirit.
Epilogue: Harmonic Song of the New Century
People are singing freely and the bells are ringing
harmoniously.
Culture and friendship are twin brothers.
All of us belong to the Chinese nation, we share the
same ancestry.
For communication, cooperation, friendship, and peace,
let’s march forward hand in hand.

ŞANGHAY ŞARKI VE DANS TOPLULUĞU SHANGHAI SONG AND DANCE ENSEMBLE

Kapsamında 
On the occasion of

Beşiktaş Belediyesi Fulya Sanat Merkezi’ne 
de€erli iflbirli€i için teflekkür ederiz.
We would like to thank Municipality of 
Beşiktaş Fulya Sanat Merkezi for their kind collaboration.
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gerisine giderek sanatçıların nasıl makyaj yaptıklarını da
izleyebilir. Çin’i ziyarete gelen yabancılar bu gösterileri
izledikleri gibi, sırf bu gösterileri izlemek üzere Çin’e
gelenler de vardır. Bu özelliklerinden dolayı Liyuan
Tiyatrosu “Çin Kültür ve Turizm’ini Destekleyen Devlet
Projesi” listesinde yer almıştır. 2012 Türkiye’de Çin
Kültür Yılı etkinlikleri kapsamında sahnelenecek olan
Liyuan Opera Tiyatrosu’nun Jingju gösterileri sanatsal
niteliklerinin yanı sıra duyarlı temalarıyla da seyirciye
cazip gelecek.

Qıanmen Lıyuan Theatre
Opened on October 8th, 1990, Liyuan Opera Theatre is
the first opera theatre in the style of Chinese traditional
teahouse, which has as many as 1000 seats. In the past
over 20 years, it has developed into a famous theatre
both at home and abroad. Every evening there are jingju
plays performed by troupes of as large as 1000 actors.
Furnished with “Eight-Immortal table” 
(a square table large enough to seat eight people around
it), taishiyi (old-fashioned wooden armchair) and using
old-styled tea bowls, the atmosphere in the theatre
brings back memories of old-fashioned opera houses
decades ago. Contrary to conveutional theatres,
audiences can go to the backstage to see actors and
actresses put on make-up. People often make block
bookings and select plays from the repertoire offered.
To watch jingju plays has been a must for all foreign
tourists in their itinerary travelling in China and many
state leaders and cultural celebrities come and enjoy
jingju here. 90 percent of audiences, 3.7 million people,
come from foreign countries and so far over 7,500 plays
have been performed in the theatre. Recently, because
of its special cultural features and contributions it has
made to the Chinese performing art, Liyuan Theatre has
been placed in the list of the “State Key Projects of
Culture and Tourism in China”.

PROGRAM NOTLARI

Sevgili Cariyeme Elveda
Chu ve Han Qin Hanedanı öncesinin iki güçlü yöneticisi
Çin’e hâkim olmak için büyük bir mücadeleye girmiştir.
İnatçı savaş Lordu Xiang Yu, Han’a karşı yenilmektedir.
Bir gece tuzağa düşürülür. Askerleri düşmana teslim
olurlar. O ise, çok sevdiği cariyesi Lady Yu’nun yanına
gider ve ona olan aşkını dile getirir. Sadık ve cesur cariye
önce sevgilisinin önünde muhteşem bir kılıç dansı yapar
ve sonra aynı kılıçla boğazını keserek intihar eder.
“Gözyaşları ve Kılıç”
Gücüm dağları yerinden oynatır,
cesaretim dünyayı solgunlaştırır.
Ama şimdi o kadar şanssızım ki, atım doludizgin
koşmayı reddediyor!
Atım tırısa kalkmayı bile reddederse ne yapabilirim?
Ah, sevgili Yu Ji, ne yapacağım ben? 

Kısa Bir Buluşma
Song İmparatorluğu’nda General Yang Yanhui, Liao
topraklarında esir düşer ve cezaya çarptırılmamak için
adını Mu Yi olarak değiştirir. Zamanla Liao
İmparatoriçesi Xiao’nun damadı olur. On beş yıl sonra,
Yanhui’nin annesi Lady Yang Yanmen ordunun başına
geçer ve iki hanedan arasındaki Yanmen Geçidi’ne gelir.
Annesini görme özlemi içinde olan Yang gizlice Yanmen
Geçidi’ne gitmek için eşinden yardım ister. Eşi ona
yardım eder ve Yang annesiyle buluşur.
“Geçit ve Verilen Söz”
Şu günlerde endişeli olmamın bir nedeni var.
Sana söylemekten çekindiğim bir şey.
Xiao Tianzou ordularını sınıra yolladı.
Karşı taraftaysa sınırdaki öncü kuvvetlerin başında
annem bulunuyor.
Lütfen, annemi görmem için bana yardımcı olursan,
İyiliklerinin karşılığını ödemek üzere gelecek hayatımızda
bile senin kölen olmaya razıyım.
Sevgilim, tatlı sözlerle beni ikna etmeye çalışma.
Anneni görmene engel olmam.
Sana bu hakkı tanıyacağım.
Ama korkarım ki dönüşü olmayan bir yolculuğa
çıkıyorsun.

Bir Handa Gece Dövüşü
Song Hanedanlığı’nda General Yang Yanzhoa sınırdaki
orduları denetlerken, onun emrinde olan bir asker, Jiao
Zan, hain Wang Qinruo’nın damadı Xie Jinwu’yu
öldürdüğü için Shamen adasına sürgün edilir. General
Yang Jiao’yu korumak için gizlice bir başka askeri, Ren
Tanghui’yi görevlendirir. Bu arada, Jiao Zan ve
gardiyanlarla Ren Tanghui aynı handa gecelerler. Hancı
ve eşi Jiao Zan’a yardım etmek isterken Ren’i kiralık katil
sanırlar. Karanlıkta başlayan dövüş sonucunda taraflar
birbirlerini anlarlar ve problem çözülür.

Sarhoş Cariye
Tang Hanedanı’nda İmparator Xuanzong döneminde
onun çok beğendiği cariyesinin adı Yang Yuhuan’dır. Bir
akşam, imparatorun şerefine Yüz Çiçek Pavyonu’nda bir
ziyafet düzenler ve onu beklemeye başlar ama
imparatorun bir başka cariyenin, Mei’nin yanına gitmeğe
karar verdiğini öğrenir. Çok alınır ve çok üzülür. Kendi
başına içerek üzüntüsünü bu şekilde bastırmaya çalışır.
Sonuçta, kaldırabileceğinden fazla içer ve sarhoş olur
ama bu, zararsız bir sarhoşluktur.
“Açan Çiçekler ve Şarap”
Yeşim taşı köprünün korkuluğuna dayanıyorum.
Ay gökyüzünde sanki ay tanrıçası geçiyor gibi parlıyor.
Ben Ay Sarayı’nı terk eden tanrıçaya mı benziyorum?
Ay adayı terk ederken cenneti ve yeryüzünü aydınlatır
Şimdi yükseliyor ay. Yeşim taşı tavşanı görüyorum
doğuda.
Sarayıma döneceğim. Beni nasıl ihmal eder majesteleri,
beni nasıl yalnızlığa terk eder!
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Pekin Jingju Tiyatro Topluluğu devletin resmi operasıdır.
Sanatta gösterdiği profesyonel performans kadar güçlü
ekibiyle de ünlüdür. Her kuşaktan sanatçının yer aldığı
ekipte üstün performansların yanı sıra sahne üstü
ilişkiler ve karşılıklı saygı günümüz Pekin Jingju
Topluluğu’na özgü değerli niteliklerdir. Onların
sayesinde günümüzün Pekin Jingju Tiyatro Topluluğu
oluşmuştur.
Jingju Çin kültürünün en popüler opera türüdür.
Gösterilerinde semboller üzerinde durur. İki yüzyılı aşan
bir geçmişe sahip olan Jingju karakteristik yapısının
ötesinde sanatçıların yetenek ve becerileriyle dün olduğu
gibi bugün de yerli ve yabancı seyircileri adeta
cezbetmektedir. Yüzlerce klasik oyun sahnelemenin yanı
sıra yeni oyunlar da yaratmıştır. “Tao Snchun ile Üç
Savaş”, “Kambur Başbakan Liu” ve “Ejderha Resmine
Son Dokunuş” çok önemli ulusal ödüller almıştır. Her
yaş grubundan çok değerli sanatçılar vardır kadrosunda. 
Geleneksel Çin kültürü ve estetiğini buluşturan Jingju,
Çin’in en yaygın ve etkileyici gösteri türüdür ve Çin’in
Ulusal Operası olarak 2010’da UNESCO’nun Sözel ve
Taşınmaz İnsanlık Mirası listesinde yerini almıştır. 
Çin’de her akşam Jingju gösterileri kalabalık truplar
tarafından oynanır. Diğer opera ve tiyatro gösterilerinden
farklı olarak seyirciler sanatçıların nasıl makyaj
yaptıklarını izleyebilirler. Jingju gösterilerini devamlı
olarak sahneleyen Liyuan Topluluğu Çin Kültür ve Turizm
projelerini başarıyla temsil eden bir ekiptir.

The Jıngju (Chına Opera)
Theater Company of Beıjıng
Jingju was born when the four Anhui Opera Troupes
came to Beijing in 1790 to celebrate the 80th birthday
of Emperor Qianlong. Then the opera incorporated all
the best, the other dramas or operas had to offer and
adopted repertoire, music and performing techniques
from Kun Opera, Shaanxi Opera, Hubei Opera as well
as traditional folk tunes in its development. Jingju is
generally regarded as having been fully formed during
the reign of Emperor Daoguang (1821–1851).
Jingju is accompanied by musical instruments such as
jinghu (a two-stringed fiddle), jing erhu (a kind of
Chinese violin, similar to jinghu), yueqin (four-stringed
moon-shaped mandolin), and drum and gong. There
are four major types of performers in the opera: the
male roles, the female roles, painted faces and clowns.
The performing arts include singing, dialogue and
monologue, dancing and acrobatic combat which are
symbolic and stylized, rather than realistic. The
repertoire of Jingju includes over 1,000 plays, of which
300 to 400 are often performed. They can be staged in
various ways, from one act opera of several hours to the
entire play lasting for days.
Having combined with the traditional Chinese culture
and aestheticism, Jingju has evolved into the most
representative and influential form of theatre in China,
known as the national opera, and was placed in the List

of Oral and Intangible Heritage of Humanity of
UNESCO on November 16th, 2010.
Jingju Theatre Company of Beijing Troupe is a key state
opera troupe, famous for its size and artistic
professionalism throughout the country. Artists of older
generations, including Mei Lanfang, Shang Xiaoyun,
Cheng Yanqiu and Xun Huisheng (collectively known
as the “four most famous dan performers”) and Ma
Lianliang, Tan Fuying, Zhang Junqiu, Qiu Shengrong
and Zhao Yanxia (collectively known as the “top five
sheng performers”) left Jingju Theater Company of
Beijing with valuable artistic assets. Their stage
manners, artistic accomplishments and styles of
performance have helped shape and define today’s
Jingju Theatre Company of Beijing.
The Company has staged over hundreds of classical
plays and created more than dozens of new plays since
its founding. Many of its plays including Three Fights
with Tao Sanchun, Hunchbacked Prime Minister Liu and
Last Touch to Dragon Painting have won top national
awards.
Jingju Theatre Company of Beijing has many
outstanding performers of various age groups. Mr. Mei
Baojiu, patriarch of the Mei (Mei Lanfang) style, Tan
Yuanshou, patriarch of the Tan (Tan Xinpei) style, and
Zhang Xuejin, prominent representative of the Ma (Ma
Lianliang) style are the icons of jingju communities in
China. Middle-aged artists such as Tan Xiaozeng, Zhao
Baoxiu, Wang Rongrong, Du Zhenjie, Li Hongtu, Chi
Xiaoqiu, Zhu Qiang, Dong Yuanyuan and Chen Junjie
enjoy great popularity and work as the backbone of the
theatre. Many young performers have come to the fore,
such as Zhang Jianfeng, Yang Shaopeng, Zhang
Liyuan, Dou Xiaoxuan, Zhang Xinyue, Du Zhe, Chang
Qiuyue, Jiang Yishan, Guo Wei, Tan Zhengyan, Zhai
Mo, Kang Jing, Zhan Lei and Zhang Sujing. They are
the rising stars and major forces of Jingju Theatre
Company of Beijing. Jingju is the most popular type of
opera and one of the symbolic performing arts in
Chinese culture. Since its birth more than two centuries
ago, it has been perpetuated through the years with its
distinctive characteristics, consummate skills, and
profound meaning. Nowadays, with its vitality still
retained, it has attracted legions of audiences from
abroad. Now, we have selected four most representative
plays for you to enjoy its unique artistic charm.

Qıanmen Lıyuan Tiyatrosu
1990’da kurulan Liyuan Opera Tiyatrosu, Çin’in
geleneksel “çay evleri” tarzında sunar temsillerini. Bu
mekânlarda seyirci kapasitesi bin civarındadır. Her
akşam bu çay evlerinde Jingju gösterileri yer alır. Sekiz
kişilik kare masalar (sekiz ölümsüz masa) ve taishiyi
(eski model kollu iskemleler), tahta çaydanlıklar, tahta
fincanlar... Yüz yıl öncesinin opera binalarına bir
göndermedir bu yapı. Aynı zamanda seyirciler sahne
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2012 TÜRKİYE’DE ÇİN KÜLTÜR YILI ETKİNLİKLERİ
2012 YEAR OF CHINESE CULTURE IN TURKEY

Chongqıng Tonglıang Ejderha Dansı Topluluğu
Chongqıng Tonglıang Dragon Dance Group

Foshan Aslan Dansı Topluluğu
Foshan Lıon Dance Group

EJDERHA VE 
ASLAN SOKAK GÖSTERİSİ
DRAGON AND 
LION STREET THEATRE Tonglıang Ejderha Dansı Topluluğu

Ejderhayı sahnenin merkezine alan Tongliang Ejderha
Dansı Tongliang’ın bağlı olduğu Chongqing’in tamamına
yayılmış bir gösteri geleneği. Ming Hanedanı döneminde
doğan ve Qing Hanedanı döneminde olgunlaşan dans,
bugün ihtişamını tüm dünyayla paylaşıyor.
Dans iki seriden oluşuyor: ejderhalı fener dansı ve kıvrak
ejderhanın iyice öne çıktığı renkli fener dansı. Zengin
sahne gösterisi abartılı modeller, eğlenceli hareketler ve
özgün müziği içeriyor. Ayrıca sahne, Çin ulusunun
dayanışma, ilerleme arzusu ve insanla doğa arasında
uyum gibi kültürel değerlerini ön plana çıkaracak şekilde
zekice kurgulanmış.
Tongliang Ejderha Dansı, Devlet Konseyi’nin 2006’da
yayımladığı ilk taşınmaz kültürel miras kataloğunda yer
almaktadır.

Tonglıang Dragon Dance Group
With dragon as the main stage property, Tongliang
Dragon Dance spreads in the whole Tongliang County,
Chongqing. Springing up in the Ming Dynasty and
prospering in the Qing Dynasty, today the dance
expands its extraordinary splendour worldwide. 
The dance includes two series, namely, the dragon
lantern dance and colourful lantern dance, of which the
large wriggling dragon stands out. The rich set patterns
of the dance are featured by exaggerated modelling,
humorous movement and unique music. The smartly-
designed stage properties enjoy the cultural
connotations of the Chinese nation, such as solidarity,
aspiration for progress and harmony between human
beings and nature. 
The dance was listed by the State Council in the first
intangible cultural heritage catalogue in 2006.

38

PROGRAMME NOTES

Farewell My Concubine
Chu and Han, the two prominent forces in post-Qin
Dynasty, are engaged in a power struggle for supremacy
over China. Xiang Yu, the headstrong and arrogant
warlord of Chu, loses his advantage, suffering one
defeat after another in the war against Han, and is
eventually ambushed and encircled by the Han army in
Gaixia, an ancient place in what is now Anhui Province.
At night, in his army camp, Xiang Yu thinks he can
hear his men chorus songs of Chu, at which the Chu
forces get homesick and dispirited and surrender to
their enemy in droves.
Xiang Yu, a hero of his time, is aware that he is done
and his failure is doomed. He returns to his tent to bid
farewell to his beloved concubine, Lady Yu. To comfort
Xiang Yu and, more importantly, to avoid being his
liability, Lady Yu, the courageous beauty slit her own
throat after treating to her man a copious banquet and a
wonderful sward dance.
“Tears and Sword”
Farewell to My Concubine
My strength could move mountains,
my spirit paled the world.
Yet, so unlucky am I now that my horse refuses to
gallop!
What can I do if my horse denies me even a trot?
Oh, my dear Yu Ji, what shall I do?

Planning For a Brief Reunion
In the Song Dynasty, General Yang Yanhui is captured
in the war with the State of Liao. He changed his name
to Mu Yi to protect himself against possible
punishment, and becomes the son-in-law of Liao
empress dowager Xiao. Fifteen years later, Lady Yang,
Yanhui’s mother, is made commander of the garrison
troops at the Yanmen Pass on the border with the Liao.
Eager to see his mother, Yang turns to his wife for help,
as he has no token of authority to get through the Pass.
With the help of his wife, Yang makes the trip and
meets his mother.
“The Pass and the Promise”
It is not that I have been worried these days.
There is only one thing that has refrained from telling
you.
Xiao Tianzuo sent troupes to the border.
My mother is in command of dispatching provisions to
the Frontier.
If you can help me to my mother,
I’m willing to be your servant even in our next life to
repay your kindness.
My dear, do not argue with sweet words.
I will not stop you from seeing your mother.
I shall give you the token.
But I fear it is going to be a trip of no return for you.

Night Fight At an Inn
In the Northern Song Dynasty, when General Yang
Yanzhao is in command of guarding the borders, Jiao
Zan, an official under Yang, is stripped of his position
and exiled to Shamen Island because he has killed Xie
Jinwu, son-in-law of Wang Qinruo, a treacherous
official. Yang thus has sent another official named Ren
Tanghui to protect Jiao in secret. When Jiao Zan and
the guards escorting him come to the crossroads, they
put up for the night at an inn, where Ren Tanghui stays
too. Liu Lihua, the righteous inn-keeper, and his wife
wish to help Jiao Zan come through. Seeing Ren act
suspiciously, they mistake him as a murderer sent to
kill Jiao Zan. A ferocious fight breaks out between them
in the dark. Finally the misunderstanding is cleared.

The Drunken Imperial Concubine
During the rein of Emperor Xuanzong in the Tang
Dynasty, Yang Yuhuan is an imperial concubine the
emperor dotes on. One night, she prepares a feast in the
Hundred-flower Pavilion in anticipation of the
emperor’s arrival. There she awaits the emperor, only to
know that he has decided to stay at another concubine
named Mei for the night. She cannot help feeling sour
and find it hard to vent her despair. Then she drinks
alone, wishing to drown her sorrow in alcohol.
Gradually, she drinks more than she can handle and
becomes charmingly drunk.
“Blossoms and Wine”
I lean against the parapet of the jade bridge.
The moon brightens high in the sky, as if the goddess of
the moon passing by. Do I look like the goddess of
moon leaving the Moon Palace?
When the moon leaves the island, it lights up heaven
and earth.
The moon is rising now from the island. I see the Jade
rabbit in the east.
I’ll go back to my palace. How could His majesty
neglect me, making me suffer from loneliness!
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Foshan Aslan Dansı Topluluğu
Çin’in Guangdong bölgesindeki Foshan kentinde kurulan
Foshan Aslan Dansı Topluluğu, yurtiçi ve yurtdışında
düzenlenen aslan dansı yarışmalarında iki yüzün
üzerinde şampiyonluk kazanmış ve “Dünyanın Aslan
Kralı” unvanıyla onurlandırılmış profesyonel bir topluluk.
Repertuarlarındaki “aslan dansı”, aslanların sekiz farklı
duruşu ve hareketini göz alıcı bir beceriyle örnekleyerek
geleneksel aslan dansına getirdikleri yeni teknik ve
sanatsal öğelerle öne çıkıyor. Aslan dansı Çin’deki
geleneksel festivaller ve tatillerde kutlama amacıyla sıkça
yer alan ve dünya çapında büyük beğeni kazanan bir
gösteri türü.

Foshan Lıon Dance Group
The Foshan Lion Dance Performance Group is from
Foshan City of China’s Guangdong Province. It is a
professional lion dance performance troupe which has
won over 200 championships in domestic and
international lion dance competitions and has been
honored as “Lion King of the World”. The group’s
repertoire “Lion Dance” adds new techniques and
modern artistic elements into the traditional lion 
dance by vividly imitating eight different poses and
movements of the lions. The lion dance is frequently
performed in China’s traditional festivals and holidays
to present an auspicious and hilarious atmosphere to
the happy occasion. It is deeply loved by the people all
over the world.

EJDERHA VE ASLAN SOKAK GÖSTERİSİ DRAGON AND LION STREET THEATRE
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KUTLUĞ ATAMAN: İSTANBUL
TİYATRO FESTİVALİ ÖZEL PROJESİ
KUTLUĞ ATAMAN: ISTANBUL 
THEATRE FESTIVAL SPECIAL PROJECT

SILSEL

SILSEL
Türkiye’ye yazılmış mektuplar
Sılsel kelimesinin Aramice kanat çırpması anlamına
geldiği düşünülür. Mardin’in eski Süryani evlerinin
tavanlarına yapılmış gökyüzü tasvirine de Sılsel denir.
Rivayete göre çeşitli baskılardan dolayı sokağa çıkmaya
korkan Süryani vatandaşlar, evlerinin tavanına bu motifi
yapar, böylece gökyüzü özlemlerini bir nebze olsun
giderirlermiş.
Herkesin korkusuzca altında yaşamaya hakkı olduğu 
bu ortak gökyüzü, Anadolu’nun şiddet dolu tarihinde 
hep bir özlem olarak kalmıştır. Sılsel performansı, 
bu özlediğimiz ortak gökyüzünü elbirliği ile biz
çağdaşlarının inşa etmesi, en azından bu özlemimizi
ortak bir performansa dökme ve ifade etme girişimidir.
Bu performansta izleyici aynı zamanda bu ortak eserin
üreticisi de. Özgürlükten yana olan, 7’den 70’e herkes 
bu esere katkıda bulunabilir ve bu eserin ortak üreticisi
olabilir.
Yapmanız gereken çok basit. Sergi mekânına eni takribi
45 santimetre olmak şartıyla, ne kadar uzunlukta olursa
olsun, hangi renkte olursa olsun, ister örgü ister
dokunmuş bir kumaş parçasını, isterse bir sevdiğinizin,
kaybettiğinizin, özlediğinizin giysi parçasını getirin.
Bu kumaş üzerine Türkiye’ye, ortak coğrafyamıza
hitaben, ister kalemle, ister boyayla, hangi dille olursa
olsun, ister resmederek, ister işleyerek, kısacası kendinizi
nasıl ifade etmek isterseniz o şekilde, bir dilek veya
eleştiri mektubu yazın.
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Sen, kendin için, sevdiklerin için, herkes için nasıl bir
ülke, nasıl bir hayat hayal ediyorsun, istiyorsun?
Sılsel projesi sadece ortak bir gökyüzü imgesi inşa etmek
üzerine değil. Bu eserin bizden sonraki nesillere de
kalabileceğini düşünecek olursak, Sılsel aynı zamanda bir
sivil tarih belgesi işlevi de yerine getirebilir. Bugünlerden
yarınlara yazılmış bir mektup Sılsel!
Gelin hep beraber ortak gökyüzümüzü birbirimizden
korkmadan, özgürce genişletelim. Beraber yaşam
isteğimizi daha güçlü dile getirelim. Özgür bir dünya
isteyen her vatandaşı bu sanatsal etkinliğin parçası
olmaya bekliyoruz. Eserimiz tamamlanınca Türkiye’den
yola çıkacak ve dünyanın çeşitli ülkelerinde ortak gökyüzü
yazılmaya, inşa edilmeye, genişlemeye devam edecek.
Herkes davetli!
Bekliyoruz!

SILSEL
Letters to Turkey
The word Sılsel is thought to mean the fluttering of
wings in Aramaic. It is also the name given to
depictions of the sky painted on ceilings of old Syriac
houses in Mardin.
According to legend, oppressed Syriacs, fearing to set
foot on the street, would paint this pattern on the ceiling
of their homes to alleviate their deep yearning for the
real sky.
Everyone has the right to live under this common sky
without fear; yet in Anatolia’s violence-ridden history,
this has always remained a yearning. The Sılsel
performance is an attempt to collectively build the
common sky we yearn for by contemporary inhabitants
of Anatolia -or at least, collectively perform and express
this yearning.
In this performance, the viewer is also the producer of
this collaborative piece. Anyone who stands on the side
of freedom, whatever their age may be can contribute to
this piece and become one of its co-creators.
Your task is very simple. Bring, to the exhibition space,
a piece of cloth. It should be approximately 45 cm. wide,
but that’s the only condition: it can be woven or knitted,
in any colour you choose, and as long as you wish. It
may also be a piece of clothing that belongs to a loved
one; to someone you miss, or have lost.
Write a wish, or a letter of criticism on this piece of
cloth, addressed to Turkey, our shared land. You can
write in pencil, or paint, in any language you wish, or
draw, or embroider -in short, you can express yourself
in any way you wish.
What kind of country, what kind of life do you imagine
and desire for yourself, for your loved ones, for all?
The Sılsel project isn’t only about building an image of
a sky we can all share. Considering that this piece will
be inherited by future generations, Sılsel will also
function as a document of civil history. Sılsel is a letter
written and sent out from today to our tomorrows!
Come, and let’s expand our shared sky together, freely,

and with no fear of each other. Let’s express, with even
stronger conviction, our desire to live together. We hope
that every citizen that demands a free world will take
part in this artistic event. Once completed, our piece
will set out on the road from Turkey and our shared sky
will continue to be written, built and expand in
numerous other countries of the world.
Everyone is invited!
We will be waiting for you!

Turkish to English translation: Nazım Dikbaş

SILSEL
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Nâzım Hikmet, Bertolt Brecht and Aziz Nesin will be
Genco Erkal’s honoured guests at the festival. Each of
them has a boatload of things to tell us… What they
have in common is their revolt against war, exploitation,
oppression, injustice, and involuntary control… What
they have in common is the price they had paid for such
revolt; a price paid in prisons, in exile and imminent
death threats for long years… What they have in
common is their determination to never give up on
what they believe despite all the pain and fear inflicted
on them… They kept on going with courage,
perseverance and love for humanity in their hearts…
They believed in a better world where one did not
exploit or destroy the other, just like master actor Genco
Erkal who, throughout his career spanning decades, has
lived with them, been moulded with them, and maybe
even found his very self in them. “There some writers
who do not give up following me and whom I cannot
give up following”, says Erkal. Understandably, each of
these writers opens up a new track in his theatrical
journey. Every original adaptation, which brings a new
perspective to the times we are living, are invaluable
products of his never-ending dialogue with these
writers.
A poet… A playwright… An author and a humorist…
Each of them a great master in their own right… When
Nâzım Hikmet’s deep love for life, poetic sensitivity and
melancholy; Bertolt Brecht’s sarcasm, sharp tongue and
inquisitive perspective which plays the deuce with our
minds; Aziz Nesin’s witty observations and humour
meet each other in Genco Erkal’s masterly acting and
his take on theatre which brings clarity to all social
problems, a realm opens up before us and we shall not
forget it easily: A realm filled with laughter, tears,
contemplation, inquisition, rage, sorrow and revolt…
The poems and stories of these three great writers will
be intertwined in a musical collage recited by Genco
Erkal, Tülay Günal and Evrim Özkaynak with Yiğit
Özatalay on the piano. We are eager to witness this rare
occasion.
– Zehra İpşiroğlu

NÂZIM İLE BRECHT BİRAZ DA AZİZ NESİN NÂZIM AND BRECHT, AND A BIT OF AZİZ NESİN

09.05.2012 Ça We 20.30
Lütfi Kırdar Uluslararası Kongre ve
Sergi Sarayı
45’ sürer; ara yoktur.
Lasts 45’; no intemission.
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AÇILIŞ GÖSTERİSİ
OPENING PERFORMANCE

NÂZIM İLE BRECHT 
BİRAZ DA AZİZ NESİN
NÂZIM AND BRECHT, 
AND A BIT OF AZİZ NESİN
Müzikal Gösteri
Musical Performance
Tasarlayan ve Yöneten Concept & Directed by
Genco Erkal

Oyuncular Performers Genco Erkal, Tülay Günal,
Evrim Özkaynak

Muzik Music Kurt Weıll, Fazıl Say, Zülfü Livaneli,
Hanns Eısler, Arif Erkin

Piyano Piano Yiğit Özatalay

Işık Tasarımı Lighting Design Kemal Yiğitcan

Nâzım Hikmet, Bertolt Brecht ve Aziz Nesin, Genco
Erkal’ın festivaldeki konukları. Her birinin bugün bizlere
söyleyecekleri şey çok... Ortak olan savaşa, sömürüye,
baskıya, haksızlığa, güdülenmeye başkaldırıları… Ortak
olan bu başkaldırının bedelini fazlasıyla ödemiş olmaları;
yıllarca hapishanelerde sürünerek, sürgüne gönderilerek
ya da ölümden kıl payı dönerek… Ortak olan tüm acılara,
korkulara karşın gene de inandıkları yolda yılmadan
yürümeleri… Cesaretle, sabırla ve yüreklerindeki o sonsuz
insan sevgisiyle… Çünkü onlar insanın insanı
sömürmediği, yok etmediği daha iyi bir dünyaya
inanmışlar. Tıpkı yıllardır bu yazarlarla yaşayan, onlarla
yoğurulan, belki de kendini onlarda bulan usta tiyatrocu
Genco Erkal gibi. “Öyle yazarlarım vardır ki yıllar boyu
peşimi bırakmıyorlar, peşlerini bırakamıyorum.”
Gerçekten de bu yazarların her biri, Genco’nun tiyatro
yolculuğunda yeni kapılar açıyor. Yaşadığımız döneme
yeni bir bakış getiren her özgün uyarlama, onun bu
yazarlarla bitmeyen diyalogunun çarpıcı ürünleri.
Bir şair... bir oyun yazarı… ve bir mizahçı... her biri kendi
alanında büyük birer usta…
Nâzım Hikmet’in derin yaşam sevinci, şiirsel duyarlığı ve
hüznü; Bertolt Brecht’in alaycılığı, sivri dili ve
zihnimizdeki bildik kayıtları tersyüz eden sorgulayıcı
bakışı; Aziz Nesin’in keskin gözlemciliği ve mizahı
Genco’nun toplumsal sorunları tüm berraklığıyla
gündeme getiren tiyatro anlayışı ve usta oyunculuğuyla
bütünleşince, belleğimizden kolay kolay silinemeyecek
bir dünyanın içine giriyoruz: Gülme, ağlama, düşünme,
sorgulama, öfke, hüzün ve başkaldırıyla dolu bir
duyarlılıklar dünyası…
Şimdi de ilk kez müzikal bir kolajla bu üç dev yazarın
şiirlerini, öykülerini Genco Erkal, Tülay Günal ve Evrim
Özkaynak üçlüsünün yorumuyla piyanist Yiğit
Özatalay’ın eşliğinde bir arada izleyeceğiz. Onları
heyecanla bekliyoruz.
– Zehra İpşiroğlu
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Founded in 1972, the Ali Poyrazoğlu Theatre Company
celebrates its 40th anniversary this year and the
Istanbul Theatre Festival shares their joy. Ali
Poyrazoğlu is, no doubt, a master of speech whose gift
helps bring together the narrator and the listener, the
actor and the audience; in short many things, which do
not seem to be in accord at all. In The Rebellious Bird, he
turns Bizet's world-famous Carmen upside down
blending opera, theatre and comedy in one pot. The
one-man Carmen staged only twice at the Süreyya Opera
House this year will be an interesting feature of the
festival with Ali Poyrazoğlu playing Carmen, Bizet, Don
Jose, Ali Poyrazoğlu, Toreodor and the Bull…

“Ali Poyrazoğlu’s depiction of French composer
Georges Bizet’s Carmen with the additions from his
repertoire of knowledge deserved a standing ovation.
The packed crowd in the historical Süreyya Opera had
the opportunity to seize the spirit of ‘opera’, the artistic
combination of poetry, singing, dance, decor, costume,
painting, architecture and acting founded on the pillars
of theatre and music, all thanks to Ali Poyrazoğlu. This
time, he really managed to touch me from the inside.”
– Üstün Akmen

ASİ KUŞ THE REBELLIOUS BIRD

10.05.2012 Pe Th 20.30
15.05.2012 Sa Tu 20.30
Kenter Tiyatrosu
80’ sürer; ara yoktur.
Lasts 80’; no intemission.
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ALİ POYRAZOĞLU TİYATROSU 40. YIL
ALİ POYRAZOĞLU THEATRE 40TH ANNIVERSARY

TÜRKİYE TURKEY

ASİ KUŞ
THE REBELLIOUS BIRD

Ali Poyrazoğlu

1972 yılında kurulan Ali Poyrazoğlu Tiyatrosu 40. yılını
kutluyor ve İstanbul Tiyatro Festivali de bu kutlamanın
bir parçası oluyor... Ali Poyrazoğlu, bir konuşma ustası;
anlatanla dinleyeni; oyuncuyla seyirciyi, uyuşmazmış gibi
görünen şeyleri bir araya getirebilen, kullanabilen bir
usta. Asi Kuş’ta da Bizet’nin ünlü operası Carmen’in bir
ucundan girip öbür ucundan çıkıyor. Opera, tiyatro, bale
ve güldürü ustalığı bir arada. Bu yıl sadece iki kez
Süreyya Operası’nda sahnelenen tek kişilik Carmen
operası, İstanbul Tiyatro Festivali’nde. Carmen, Bizet,
Don Jose, Ali Poyrazoğlu, Toreodor ve Boğa rollerinde 
Ali Poyrazoğlu…

“Ali Poyrazoğlu, Fransız besteci Georges Bizet’nin
Carmen’ini, kendi dağarcığındaki bilgi/görgü
süslemeleriyle öyle bir dillendirdi ki, ayağa kalkıp
alkışlamamak mümkün değildi. Süreyya Operası’nın
tarihi salonunu hıncahınç dolduran izleyiciler tiyatro ve
müziğin temelleri üzerinde şiir, şarkı, dans, dekor,
kostüm, resim, mimarlık, şan ve oyunculuk sanatlarının
kaynaştığı ‘opera’ denilen bu sanatsal bileşimi Ali
Poyrazoğlu sayesinde benimsedi, özümsedi. Ali
Poyrazoğlu, beni derinden etkilemeyi bu kez de becerdi.”
– Üstün Akmen
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Altıdan Sonra Tiyatro

DERTSİZ OYUN
A CAREFREE PLAY
Yazan, Tasarlayan, Yöneten Written, Designed
& Directed by Yiğit Sertdemir

Koreografi Choreography İlyas Odman

Müzik Tasarımı Music Design Onur Kahraman

Işık Tasarımı Lighting Design İsmail Sağır

Seyredenler Audiences Candan Seda Balaban,
Gülhan Kadim, İlyas Odman, İpek Taşdan, İsmail
Sağır, Murat Kapu, Onur Tuna, Sabahattin Yakut,
Seda Yürük, Selen Şeşen, Sinem Öcalır, Şirin
Keskin

Altıdan Sonra Tiyatro’nun projesi Kumbaracı50
Üçlemesi’nin sonuncusu olan Dertsiz Oyun, bir oyunu
seyreden 12 kişi arasında geçiyor. Oyunu seyretmeye
gelen seyirciler, karşılarında oyun seyreden 12 kişiyi
bulacaklar. Dertsiz Oyun, seyircinin, seyirci beklentilerinin
ve seyrediş halinin nereye evrildiğini, seyredilen “şey”in
nereye doğru gittiğini/götürüldüğünü araştıran bir
sözsüz oyun. Tiyatronun yüksek ve ideal amacı olan
insanı dönüştürmek hedefi nasıl gerçekleşebilir? Bir oyun
seyrederken gerçekten bütün seyirciler dönüşürse o oyun
ne olur?
Kumbaracı50 Üçlemesi, mekânın kendi gerçekliğinden,
mekânın bulunduğu konumun ve zamanın gerçekliğinden
yola çıkılarak oluşturuldu. Üçlemenin birincisi olan Gerçek
Hayattan Alınmıştır Kumbaracı50’nin inşaatında, ikincisi
Barzo ile Konserve Kumbaracı50’de oynanan bir oyun
sonrasında, üçüncüsü Dertsiz Oyun ise Kumbaracı50’de
oyun seyreden seyirciler arasında geçiyor. Üçleme, gerçek
ve söz ağırlıklı başlayıp, sözün azaldığı ve sonrasında da
yok olduğu grotesk bir çizgide Dertsiz Oyun’la son
buluyor.
Bu sene 13. yılında olan Altıdan Sonra Tiyatro, kuruluş
amacını, sanat ve bilimin ortasındaki köprüde, yaşadığı
çağ ve topluma ileteceklerini sanatsal bir senteze
dönüştürmek ve yazdığı özgün eserlerde, üyesi olduğu
kuşağın gözüyle geleceği tiyatro eliyle biçimlendirmek
olarak belirledi. Topluluk, 2009 yılında açılışını yaptığı ve
farklı disiplinlerden gruplarla paylaştığı kendi sahnesi
Kumbaracı50’de ve ulusal ve uluslararası festivallerde
oyunlarını sahnelemeye devam ediyor.
Altıdan Sonra Tiyatro Stuttgart’taki Türk-Alman Forumu
ile ortak projeler üretti ve bu sezon İsveç’ten
Riksteatern’in yürütücülüğünü yaptığı ve SIDA’nın
desteklediği “İran’dan Sesler” projesinin Türkiye ayağını
da yürüttü.

11.05.2012 Cu Fr 23.00
12.05.2012 Ct Sa 23.00
13.05.2012 Pz Su 23.00
14.05.2012 Pt Mo 23.00
Kumbaracı50
50’ sürer; ara yoktur.
Lasts 50’; no intermission.

11.05.2012 Cu Fr 20.30
12.05.2012 Ct Sa 15.30
Üsküdar Stüdyo Sahnesi
47’ sürer; ara yoktur.
Lasts 47’; no intermission.
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ARZUNUN BEDENİ
THE BODY OF DESIRE

Dans ve Metin Dance & Text by Ayrin Ersöz

Video Metin Çavuş

Görsel Tasarım Visual Design Gülfem Erdoğan

Işık Tasarımı Light Designed by Ayşe Sedef Ayter

İngilizceye Çeviren Translated into English by Ceren
Yalın

Arzumuzun bedeni hem konuşur, hem dans eder. Dans
ederiz çünkü arzu dolayısıyla acı çekeriz. Bedenimiz her
şeye anlam verir; onun içinde gerilir, zevklenir ve
tükeniriz. Arzumuzun konusu dans etmek olduğunda bir
eksiklik ve tamamlanmamışlık duygusu her zaman
içimizdedir. Varoluşumuzu onunla doldurmak isteriz,
kayıplarımızı ve eksikliklerimizi gidermek için çabalarız.
Oysa dünyamız hep ötekinindir. Bakışlara teslim etmeye
can attığımız ve çoktandır bize ait olmayan şu dans eden
bedenlerimizin içinden geçen koreografın arzusu hiç
durmaksızın konuşmasını sürdürmektedir.

The body of our desires both speaks and dances. We
dance because we suffer from our desires. The body we
have makes everything significant: we experience
tension, pleasure and consumption in it. A feeling of
deficiency and incompleteness is always deep in us
when the object of our desire is dancing. We aspire to
fill in what is missing in our lives and to make up for
our losses and shortcomings. The world always belongs
to the “other”. The choreographer inside our dancing
bodies, long gone out of our possession and which we
are craving to surrender to the gaze of the viewer goes
on talking.

Ayrin Ersöz, video film yapımında değerli destekleri için 
Saatleri Ayarlama Enstitüsü’ne teşekkür eder.
Ayrin Ersöz would like to thank Saatleri Ayarlama Enstitüsü 
for their valuable support towards the realisation of the video.

©
 E

rh
an

 Y
ür

ük



11.05.2012 Cu Fr 20.30
12.05.2012 Ct Sa 15.30, 20.30
Hamursuz Fırını
90’ sürer; ara yoktur.
Lasts 90’; no intermission.
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Ve Diğer Şeyler Topluluğu

YOLA ÇIKTIĞIM GÜN 
SAKİN SERİN BİR SABAHTI
IT WAS A CALM AND CHILLY
MORNING THE DAY I LEFT…
Yazan ve Yöneten Written & Directed by
Yeşim Özsoy Gülan

Sahne Tasarımı Stage Design Barış Dinçel

Işık Tasarımı Light Design Kemal Yiğitcan

Ses ve Müzik Tasarımı Sound and Music Design
Korhan Erel

Yönetmen Yardımcıları Director’s Assistants
Can Özden, Ezgi Düzenli, Ferdi Çetin

İdari İşler Sorumlusu Administrative Director
Nilüfer Dönmez

Oyuncular Performers Ali Rıza Kubilay, Hakan
Atalay, Begüm Akkaya, Musab Ekici, Oğuzhan Ayaz,
Emin Maltepe, Rıfat Doğu

Ve Diğer Şeyler Topluluğu Yola Çıktığım Gün Sakin Serin
Bir Sabahtı adlı yeni oyununda önceki çalışmalarında
olduğu gibi farklı bir mekân tasarımıyla oyunu
şekillendiriyor. Fantastik bir lunapark atmosferinin içine
dahil olan seyirci, oyunun yarattığı masalsı gerçeklik
içinde kendini, özgürlük ihlallerinin gün geçtikçe
yoğunlaştığı “hayali” bir ülkede çözüm arayan altı
karakterle yüz yüze bulur. Oyunda seyircinin kendi
gerçekliğiyle örtüştüreceği yoğun bir politik atmosfer
yaratılır. Karnavalesk olarak algılanan lunapark metaforu
ters yüz edilirken buna paralel bir atmosfer içinde tüm
referanslar da alt üst edilir. Oyun, düşünce
özgürlüklerinin ihlalinden Ermeni sorununa, Maraş
katliamından Kürt kimliğine ve çocuk yaştaki genç
kızların cinsel istismarına kadar her türlü konuyu işlerken
anlamları ve şifreleri çözmek seyirciye kalır…
Oyunun yazar/yönetmeni Yeşim Özsoy Gülan, 2002
yılından bu yana üyeleri zaman içinde sabitleşen, değişen
ve öncelikle yeni metinler, yeni teknolojiler ve
disiplinlerarasılık konularına eğilen Ve Diğer Şeyler
Topluluğu için kendi oyunlarını yazıp yönetmekte. Özsoy
Gülan’ın son projeleri arasında 2010’da Almanya’da
Wiesbaden Devlet Tiyatroları’nda misafir
yazar/yönetmen olarak çalıştığı ve repertuar için ürettiği
Türkiye-Almanya 0–0 adlı oyunu ve 2011–2012
sezonunda Tiyatro Ödülleri’ne beş dalda aday olan, Yılın
Kadın Oyuncusu Ödülü’nü alan Yüzyılın Aşkı oyunu
bulunuyor. Topluluk, oyunlarıyla yurtdışında ve yurtiçinde
pek çok festivale katılmakta ve 2006’dan bu yana
oluşturdukları “Yeni Metin Yeni Tiyatro” projesi
kapsamında uluslararası bir platforma taşıdığı oyun
yazarlığı projeleri üzerine çalışmaktadır.
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A Carefree Play is a “folk play” style play on watching - a
black humour by Altıdan Sonra Tiyatro. The last play of
the “Kumbaracı50’de Gece Hikâyeleri” (Bedtime Stories
at Kumbaracı50) project of the Ensemble designed for
the 2011–2012 season, is about 12 people who are
watching a play. The people who go to watch A Carefree
Play will see 12 people watching a play. How can the
lofty and ideal aim of drama to transform people be
realised? What happens if all the audience is really
transformed while watching a play?
The Kumbaracı50 Trilogy is developed on the basis of
the reality of the venue as well as the reality of the
location and time of the venue. The first of the trilogy,
Gerçek Hayattan Alınmıştır (Based on a true story)
focuses on the construction of Kumbaracı50 while the
second, Barzo ile Konserve, (The macho and the canned
food) is about the a time after a play is staged in
Kumbaracı50. The third episode, A Carefree Play,
centers on the audience watching a play at the
Kumbaracı50. The trilogy begins with the real, with
much words put into it gradually stripping of words
along a grotesque line and ending with A Carefree Play.
Celebrating its 13th year in 2012, Altıdan Sonra Tiyatro’s
vision is to merge its messages to the society in an
artistic synthesis in a pot at equal distance to arts and
science and mold the future with its own original plays.
The company performs both at its stage Kumbaracı50
which it opened in 2009 and shares with other
companies from different disciplines, as well as national
and international festivals.
Altıdan Sonra Tiyatro has also developed projects in
collaboration with the Turkish-German Forum in
Stuttgart and directed the Riksteatern in Sweden and
the Turkey part of the “Voices from Iran” project
supported by SIDA.

DERTSİZ OYUN A CAREFREE PLAY
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11.05.2012 Cu Fr 20.30
Kenter Tiyatrosu
120’ sürer; 2 Perde.
Lasts 120’; 2 Acts.
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Kent Oyuncuları 50. yıl
Kent Oyuncuları 50th Annıversary

AŞK MEKTUPLARI
LOVE LETTERS
Yazan Written by A.R. Gurney

Çeviren Translated into Turkish by Armağan Ersin

Yöneten Directed by Müşfik Kenter

Işık Tasarımı Light Design Alev Topal

Oyuncular Performers Müşfik Kenter, Kadriye Kenter

“Her şeyden çok sana yazmaya bayılıyorum. Sana
yazdığım zaman kendimi gerçek bir âşık gibi
hissediyorum. Sana elceğizimle, kendi kalemimle ve
tüm yazarlık hünerimle yazdığım bu mektup sadece ve
sadece ‘benden’ geliyor sana. Böylece kendimi sana
sunuyorum... Beni yırtıp atabilirsin, saklayabilirsin veya
bugün, yarın yahut ölene kadar istediğin kadar durup
durup okuyabilirsin.”
Ünlü Amerikalı yazar A.R. Gurney’nin Aşk Mektupları adlı
oyunu, her şeyi kitabına göre yapan uslu çocuk Andy ve
asi sanatçı ruhlu Melissa’nın birbirlerine
çocukluklarından başlayarak yaşamları boyunca yazdıkları
mektuplarla anlatılan sıra dışı bir aşk hikâyesi. 1989’dan
beri dünyanın ve Türkiye’nin pek çok yerinde ünlü
oyuncuların sahnelediği Aşk Mektupları’nı bu kez aşkları
sahnede ve yaşamda otuz dört yıldır devam eden Müşfik
Kenter ve Kadriye Kenter oynuyor.

“I love writing to you. You most of all. I always have. 
I feel like a true lover when I’m writing you. This letter,
which I’m writing with my own hand, with my own
pen, in my own penmanship, comes from me and no
one else, and it is a present of myself to you. … You can
tear me up and throw me out, or keep me, and read me
today, tomorrow, any time you want until you die.”
Acclaimed American playwright A.R. Gurney’s Love
Letters is an extraordinary love story written in epistolary
form, and tells the story of good boy Andy and the
rebellious, artsy Melissa through letters that have
passed between them since their childhood. Love Letters
has been staged by various distinguished actors in
Turkey and worldwide since 1989 and this time it
features Müşfik Kenter and Kadriye Kenter whose love
has not ceased for thirty-four years, onstage and in life…
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In their new play It was a Calm and Chilly Morning the
Day I Left VEDST Theater Group is again creating a
special stage design which shapes their play. The
audience who is surrounded by a fantastic amusement
park atmosphere is confronted with a magical reality
created by the play in which six characters – in an
“imaginary” country where there is an increasing
violation of freedom – search for a solution to their
situation. The play lays out a political atmosphere in
which the audience is expected to correlate with his/her
own existence. While the carnivalesque metaphor of an
amusement park is subverted, the references are also
de-contextualized. As the play unfolds issues related to
freedom violations, Turkish–Armenian conflicts,
massacres related to differences in religious sects,
Kurdish identity and sexual exploitation and
discrimination of underage girls are under focus. 
The play creates a space for the audience to break the
codes and decipher the meanings…
Writer/director Yeşim Özsoy Gülan has been writing
and directing her own plays with the group which was
founded in 2002 and has been concentrating on new
text, new technologies and interdisciplinary approaches
to theatre since then. Recent projects of Özsoy Gülan
include Turkiye–Almanya: 0–0 which she wrote and
directed to Wiesbaden State Theatres of Germany for
the repertoire of 2010. Her last play Century’s Love was
nominated for five categories at the Theatre Awards
2012 and received “Best Woman Performer.” The
group’s plays tour nationally and internationally and
since 2006 VEDST Theater Group created and has
been executing New Text New Theater Project; an
international project concentrated on new writing.

YOLA ÇIKTIĞIM GÜN SAKİN SERİN BİR SABAHTI IT WAS A CALM AND CHILLY MORNING THE DAY I LEFT…

Kent Oyuncuları sponsorları Efes’e değerli katkıları için 
teşekkür eder.
Kent Oyuncuları would like to thank their sponsor Efes for its
kind contribution.
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I Take Your Hand in Mine is the first project realized
and acted by Tilbe Saran and Cüneyt Türel after their
tenure with the Akbank Sanat Production Theatre,
which lasted ten years.
The Moscow Art Theatre was established at the turn of
the century in the hangar of the Equestrian Club by
seminal directors of the theatre world: Nemirovich and
Stanislawsky. The company included Nemirovich’s
pupils Olga Knipper and Meyerhold, passionate lovers
of theatre, and in their second year, they decided to
stage Chekhov’s Seagull, which was booed at its
premiere in St Petersburg under his direction. Chekhov
was present at the first reciting rehearsal, which took
place on 9 September 1899 in a cold hangar under
candlelight. This first meeting of Olga and Chekhov
soon turned into a friendship and then a love affair,
ending in a marriage. Lasting only six years, this
relationship went on with letters from Yalta to Moscow
and only brief meetings.
Written for Olympia Dukakis and her husband Louis
Zorich by the American Chekhov specialist playwright
and translator Carol Rocamora, I Take Your Hand in
Mine has brought old friends together. Başar Sabuncu,
Metin Deniz and Cüneyt Türel, who first worked
together fifty years ago, come together again for this
play which is co-produced by the Istanbul Theatre
Festival. The passionate relationship between Anton
Chekhov and actress Olga Knipper to be performed by
Cüneyt Türel and Tilbe Saran at the Küçük Sahne on 
11 and 12 May comes to you with Zeynep Avcı’s
translation, Metin Deniz’s stage design, Selim Atakan’s
musical direction and under Başar Sabuncu’s direction.

ELİN ELİMDE I TAKE YOUR HAND IN MINE

11.05.2012 Cu Fr 20.30
12.05.2012 Ct Sa 18.30
Küçük Sahne
80’ sürer; ara yoktur.
Lasts 80’; no intemission.
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CÜNEYT TÜREL’İN ANISINA
IN MEMORY OF CÜNEYT TÜREL

Tilbe Saran & Cüneyt Türel

Ortak Yapımcı Co-produced by
İstanbul Tiyatro Festivali
Istanbul Theatre Festıval

ELİN ELİMDE
I TAKE YOUR HAND IN MINE
Yazan Written by Carol Rocamora

Çevirmen Translated into Turkish by Zeynep Avcı

Yöneten Directed by Başar Sabuncu

Sahne Tasarımı Stage Design Metin Deniz

Müzik Direktörü Music Director Selim Atakan

Işık Tasarım Lighting Design Işıl Kasapoğlu

Yönetmen Yardımcısı ve Proje Koordinatörü Assistant
Director & Project Coordinator Evren Ercan

Oyuncular Performers Cüneyt Türel, Tilbe Saran

Elin Elimde, Tilbe Saran ve Cüneyt Türel’in on yıl süren
Aksanat Prodüksiyon Tiyatrosu’nun ardından
gerçekleştirdikleri ve beraber rol aldıkları ilk projedir.
Moskova Sanat Tiyatrosu yeni bir yüzyıla girme arifesinde,
Nemiroviç ve Stanislavski gibi dünya tiyatro tarihinde
ciddi bir değişim yaratacak yönetmenler tarafından, 
Atçılık Kulübü hangarında kurulur. Olga Knipper ve
Meyerhold’un da aralarında bulunduğu Nemiroviç’in
tiyatro tutkunu öğrencilerinden oluşan kumpanya, 
ikinci yılında, Çehov’un Petersburg’da ilk oynandığında
yuhalanan Martı oyununu Stanislavski’nin rejisiyle
sahnelemeye karar verir. 1899 yılının 9 Eylül’ünde, 
soğuk bir hangarda, mum ışığında gerçekleştirilen ilk
okuma provasına Çehov da katılır. Olga ve Anton’un 
bu ilk karşılaşması kısa zamanda arkadaşlığa, sonra
sevgililiğe dönüşür. Ardından karı koca olurlar. Sadece altı
yıl süren bu ilişki Yalta’dan Moskova’ya mektuplar ve
kısacık buluşmalarla devam eder.
Amerikalı Çehov uzmanı yazar-çevirmen Carol
Rocamora’nın Olympia Dukakis ve eşi Louis Zorich için
sekiz yüzü aşkın mektuptan derleyerek yazdığı Elin
Elimde adlı oyunu 18. İstanbul Tiyatro Festivali için eski
dostları buluşturdu. İlk kez elli yıl önce Küçük Sahne’de
bir araya gelen Başar Sabuncu, Metin Deniz ve Cüneyt
Türel, festivalin ortak yapımcı olarak destek verdiği bu
oyunda yeniden birlikteler.
11 ve 12 Mayıs tarihlerinde Küçük Sahne’de Cüneyt Türel
ve Tilbe Saran tarafından canlandırılacak, yazar Anton
Çehov ile oyuncu Olga Knipper’in tutkulu ilişkileri;
Zeynep Avcı’nın çevirisi, Metin Deniz’in sahne tasarımı,
Selim Atakan’ın müzik direktörlüğü ve Başar
Sabuncu’nun sahnelemesiyle festivalin önemli
buluşmalarından birine tanıklık edecek.

Tilbe Saran ve Cüneyt Türel FMV Özel Işık Lisesi, İBBŞT ve
Canan Göknil’e değerli katkıları için teşekkür eder.
Tilbe Saran and Cüneyt Türel would like to thank FMV Özel
Işık Lisesi, Istanbul Municipal Theatres and Canan Göknil for
their kind contribution.

©
 B

an
u 

K
ap

la
nc

al
ı



59

iktidarı koruma savaşının silahlarıdır. Harekete geçip
sarayın hileli oyunlarının içine girmeyi başaramayan
Hamlet, giderek pasifleşir ve öfkesini kendine yöneltir.
Olayların olumlu ve olumsuz yanlarını görme becerisi
hedeflerine ulaşmasının önündeki en büyük engele
dönüşür ve kimsede vicdanın bulunmadığı bir sistemde,
bu erdeme sahip son kişi olarak lanetlenir.
Aciz kahramanı odak alan Hamlet, bugün etraflıca
düşünme ile politik tavır arasındaki zihinsel çıkmazın
hâlâ geçerliliğini koruyan bir çözümlemesidir.
Shakespeare, oyunda yer verdiği yirmiyi aşkın karakterle
farklı çıkarlar ve entrikalarla örülü bir atmosfer yaratır.
Ostermeier’in yapımında, bu karakterlerin tümünü yalnız
altı oyuncu canlandırıyor. Hamlet’in giderek gerçeklikle
bağının kopması, aklının karışması, gerçeklik ve kimliğin
manipülasyonu, kandırma ve kılık değiştirmeyi temel
alarak oyunculuk tarzında kendini gösteriyor.

Hamlet is going crazy. His father has died suddenly of a
strange disease, and his mother has married her
deceased husband’s brother, of all people, after just one
month. Hamlet has night-time visions of his father,
who claims his brother poisoned him, and exhorts
Hamlet to take revenge and kill his new stepfather.
Hamlet acts the part of the crazy man in order to hide
his plans, and loses his grip on reality in the process.
The whole world becomes a stagnant swamp to him.
Desire and sexuality become a threatening abyss. The
friends surrounding him turn out to be spies deployed
by his stepfather to keep an eye on him. Even Ophelia,
his beloved, is a part of the scheme. The avenger
becomes the prey, with an informer listening behind
every curtain, as Hamlet’s paranoia proves to be not
unfounded. The insane act turns to actual insanity, and
Hamlet kills the wrong man: Polonius, Ophelia’s father.
His mother and stepfather cover up the murder and
keep Hamlet out of the public eye, and Hamlet’s plans
for revenge seem to evaporate. He loses control of
himself, his goals, and his life. Ophelia falls apart in the
face of this and kills herself. When his stepfather
decides finally to silence Hamlet, Hamlet seizes the
opportunity at hand and with one final rampage forces
his world to its knees. 
Shakespeare represents the Danish royal court as a
corrupt political system which becomes a paranoid
maze for Hamlet. Murder, betrayal, manipulation and
sexuality are the weapons used in the war to preserve
power. Not able to take on and fight the cynical rules of
the game at the court, Hamlet stagnates and turns his
aggressions against himself. His gift of distinguishing
pros and cons becomes an insurmountable hindrance
in accomplishing his goals, and as the last person with
scruples in a system without any, he is finally doomed.
With its central paradox of the incapacitated protagonist,
Hamlet remains today a valid analysis of the intellectual
dilemma between complex thinking and political action.
Shakespeare serves up over twenty characters, allowing a

political biosphere to arise out of differing interests and
intrigue. In Ostermeier’s production, just six actors will
play all these characters, constantly changing roles.
Hamlet’s progressive loss of touch with reality, his
disorientation, the manipulation of reality and identity
are mirrored in the acting style, which takes pretence
and disguise as its basic principle.

HAMLET
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Schaubühne Berlın

Ortak Yapımcılar Co-produced by The Hellenıc
Festıval ın Athens, The Festıval d’Avıgnon

HAMLET
Yazan Written by Wıllıam Shakespeare

Almancaya Çeviren Translated into German
Marıus von Mayenburg

Yöneten Directed by Thomas Ostermeıer

Sahne Tasarımı Stage Design by Jan Pappelbaum

Kostüm Costume Design by Nına Wetzel

Müzik Music by Nıls Ostendorf

Dramaturji Dramaturgy Marıus von Mayenburg

Video Sébastıen Dupouey

Işık Tasarımı Lighting Design Erıch Schneıder

Sahne Dövüşü Stage Combats René Lay

Oyuncular Performers
Claudius, Hayalet Geist Urs Jucker
Hamlet Lars Eıdınger
Gertrude, Ophelia Judıth Rosmaır
Polonius, Osrik Robert Beyer
Horatio, Guildenstern Sebastıan Schwarz
Laertes, Rosencrantz Stefan Stern

Oyun hakları Performance rights Hentschel
SCHAUSPIEL Theaterverlag, Berlin

Hamlet aklını yitirmektedir. Babası tuhaf bir hastalık
yüzünden aniden ölüvermiş, annesi de, onun ölümünün
üzerinden henüz bir ay geçmişken kocasının kardeşiyle
evlenmiştir. Babası geceleri Hamlet’in düşlerine girip
oğluna amcasının kendisini zehirlediğini söylemekte ve
üvey babasından intikam alması için onu zorlamaktadır.
Planlarını gizlemek için deli numarası yapan Hamlet, 
bu süreçte gerçeklikle ilişkisini yitirmeye başlar; tüm
dünya durgun bir bataklığa, arzu ve cinsellik ise onu içine
çeken dipsiz bir kuyuya dönüşmüştür. Arkadaşları, üvey
babasının ona göz kulak olması için tuttuğu casuslardır.
Hatta sevgilisi Ophelia bile bu planın bir parçasıdır. 
Her kapının ardında onu dinleyen bir muhbir vardır; avcı
ava dönüşür ve Hamlet’in paranoyası giderek zeminini
yitirir. Delilik numarası yerini gerçek bir deliliğe bırakır ve
Hamlet yanlışlıkla Ophelia’nın babası Polonius’u
öldürür. Annesi ve üvey babası cinayeti örtbas edip
Hamlet’i gözlerden uzaklaştırırken, Hamlet’in intikam
planları da giderek yok olmaya başlar. Artık ne kendine,
ne aklına, ne de yaşamına mukayyet olabilmektedir.
Gittikçe ondan uzaklaşmaya başlayan Ophelia kendini
öldürür. Üvey babası tam Hamlet’i susturmaya
niyetlendiğinde, Hamlet eline geçen fırsatı değerlendirir
ve onu ortadan kaldırır.
Shakespeare, Danimarka Kraliyet Sarayı’nı Hamlet için
bir kuşku labirentine dönüşen kokuşmuş bir siyasi yapı
olarak betimler. Cinayet, ihanet, entrika ve cinsellik,

12.05.2012 Ct Sa 20.30
13.05.2012 Pz Su 15.30
Harbiye Muhsin Ertuğrul Sahnesi
165’ sürer; ara yoktur.
Türkçe üstyazılı.
Lasts 165’; no intermission.
With Turkish surtitles.

Eş Sponsorlar Co-sponsors

CANAN-MEHMET İMREGÜN

SEMA-BARBAROS ÇAĞA

De€erli iflbirli€iyle 
Acknowledging the kind collaboration of
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ikincikat
Sahne ve gösteri sanatları alanında performans
yapabilmek amacıyla Sami Berat Marçalı ve Eyüp Emre
Uçaray tarafından kuruldu. 15 Eylül 2010’dan bu yana
seyirciyle buluşan ikincikat, kendi prodüksiyonları
dışında konuk yönetmenlerle de projeler üretti. Açıldığı
günden bu yana “serbestbölge”, “esmeray”,
“merveengin”, “arkacep”, “bereze”, “studio4”, “myth”,
“theclub”, “yanetki” ve “bulut” gruplarıyla performans
alanını paylaştı.
Kısa sürede birçok ödül ve adaylık alan ikincikat, tiyatro
eleştirmenleri ve basının beğenisini kazandı. Philip
Ridley, Joe Penhall, Anthony Neilson gibi yabancı
yazarların yanı sıra Ebru Nihan Celkan, Sami Berat
Marçalı, Alper Kul ve Özgür Özgülgün’ün yazdığı
metinleri sahneledi.
Çeşitli sosyal sorumluluk projelerine de ev sahipliği
yapan ikincikat, ortalama elli kişilik kapasitesiyle seyirciye
yakın temas bir deneyim yaşatmayı hedefliyor. Mekânın
sanat yönetmenliğini, Sami Berat Marçalı, Heves Duygu
Tüzün ve Eyüp Emre Uçaray yapmakta.

ikincikat
ikincikat was established by Sami Berat Marçalı and
Eyüp Emre Uçaray to serve its founders’ ambition
towards performing arts. Since 15 September 2010, 
it staged its own productions and developed joint
projects with guest directors. The companies which
performed at ikincikat are serbestbölge, esmeray,
merveengin, arkacep, bereze, studio4, myth, theclub,
yanetki and bulut.
Within a short period like two years, ikincikat has
received many awards and nominations and gained the
recognition of theatre critics and the press. It staged
plays of writers Philip Ridley, Joe Penhall, Anthony
Neilson as well as Ebru Nihan Celkan, Sami Berat
Marçalı, Alper Kul and Özgür Özgülgün.
ikincikat is also home to several social responsibility
projects and offers a close contact to its audience in a
space of fifty seats. ikincikat’s artistic directors are Sami
Berat Marçalı, Heves Duygu Tüzün and Eyüp Emre
Uçaray.

YALNIZLAR KULÜBÜ LONERS’ CLUB

12.05.2012 Ct Sa 20.30
14.05.2012 Pt Mo 20.30
ikincikat
90’ sürer; ara yoktur.
Lasts 90’; no intermission.
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ikincikat

YALNIZLAR KULÜBÜ
LONERS’ CLUB
Yazan & Yöneten Written & Directed by
Sami Berat Marçalı

Oyuncular Performers
Demet Hasibe Eren
Emel Heves Duygu Tüzün
Buse Pınar Çağlar Gençtürk
Mehmet Bedir Bedir
Kerem Güçlü Yalçıner
Nazım Tevfik Şahin

Reji Asistanları Stage Direction Assistants
Yağmur Başkurt, Başak Kara

Dekor ve Işık Tasarım Stage & Lighting Design
Eyüp Emre Uçaray

Sami Berat Marçalı’nın yazıp yönettiği Yalnızlar Kulübü,
insanın sosyalleşmek için gösterdiği “çabaya”
odaklanıyor. Demet Sağlam, intihara meyilli hayatının
yönünü değiştirmek için yeni bir yöntem bulmuştur:
“Hayat Ritmini Bul.” Bu yöntemde tek bir kural vardır.
Duygularını rutin bir şekilde ifade etmek yerine bunu
istediği şekilde, istediği renkte, istediği ritimde yaşamak.
Tabii yüzde yüz dürüst olarak. Kendi hayatını
düzenlemesine yardımcı olan bu egzersizi başkalarıyla da
paylaşmak isteyen Demet Sağlam, üç yıldır bunu bir
kursa dönüştürmüş ve son bir yılda da oldukça
popülerleşmiştir. Oyun, bu kursa başvurup katılan bir
grubun ilk dersten son derse kadar geçen dönemlerini
kapsıyor. Katılımcılar bir yandan bu yöntemle ilgili
teknikleri öğrenirken, diğer yandan sosyalleşmeye ve
kendi hayatlarını sorgulamaya başlıyorlar.

Written and directed by Sami Berat Marçalı, Loner’s
Club is based on the individual’s “efforts” for
socialising. Demet Sağlam, who has suicidal tendencies,
has found out a new technique to change the course of
her life: “Find the rhythm of life”. There is only one rule
to this: Expressing feelings in a routine manner and
doing this in the way, frequency and mode one wishes.
Willing to share this technique which had helped her to
organise her own life, Sağlam designed a training
course three years ago and became quite popular in the
last year. The play is about the training period –from
the first lesson to the last– of a group of people who
have applied to this course. The attendees start
socialising while they are learning these techniques.
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13.05.2012 Pz Su 20.30
Kenter Tiyatrosu
90’ sürer; ara yoktur.
Lasts 90’; no intermission.
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Kent Oyuncuları 50. yıl
Kent Oyuncuları 50th Annıversary

KRALİÇE LEAR
QUEEN LEAR
Yazan Written by Eugene Stıckland

Çeviren Translated into Turkish by Fatma Leyla Kenter
Tepedelen

Yöneten Directed by Yıldız Kenter

Dekor ve Kostüm Tasarımı Stage & Costume Design
Osman Şengezer

Işık Tasarımı Light Design Cem Yılmazer

Oyuncular Performers Yıldız Kenter, Sedef Şahin,
Feride Berin Öget (çello cello)

Kanadalı yazar Eugene Stickland’ın yazdığı oyun,
yaşlanma ve ödenen çeşitli bedelleri, kuşak farklarından
doğan çatışmalar ve bunun getirdiği komik ve dokunaklı
durumları anlatır. Ortaya temelinde kadın ve yaratıcılık
olan sıcak bir dostluk öyküsü, bir aşk hikâyesi çıkar.
Yaşlı bir oyuncu olan Jane, tamamen kadın oyunculardan
oluşan bir Kral Lear prodüksiyonunda Lear rolüne
hazırlanmaktadır. Ona ezberde yardıma gelen Heather
ise liseli bir genç kızdır. Oyunun üçüncü kişisi ise bir
viyolonselcidir ya da viyolonselin kendisidir. Çalgı ve
ezgiler zaman zaman eski Yunan tiyatrosunda koronun
gördüğü işlevi yüklenir ve yaşlı oyuncunun bir çeşit “alter
ego”su olur.
Sanat, özellikle insanın yaratıcılığı, kişilerin, hayatın
getirdiği tüm kayıpları telafi edebilmesini sağlar. Bu
yolculukta en yalnız hissettiğimiz anda bile insan
sıcaklığını, sevgisini duyabilme gücünü bize vermesi,
sanatın birleştirici gücüdür.
Kanadalı yazar Eugene Stickland, Kraliçe Lear’ı Urban
Curvz Kadın Tiyatrosu’nun kurucularından Joyce
Doolittle için özel olarak yazdı. Şubat 2009’da Urban
Curvz’de seyirciyle buluşan oyun, Türkiye’de ilk defa Kent
Oyuncuları tarafından Yıldız Kenter’in yönetmenliğinde
2009–2010 sezonunda sahnelendi.
2009–2010 ve 2011 sezonlarında yoğun ilgi gören oyun,
Yıldız Kenter’e Sadri Alışık En İyi Kadın Oyuncu
Ödülü’nü kazandırdı. Kenter Tiyatrosu’nda, İstanbul içi
ve yurtiçi turnelerle şimdiye kadar 100’den fazla defa
sahnelenen Kraliçe Lear, yeni sezonda sınırlı sayıda
oyunla devam ediyor.

Canadian playwright Eugene Stickland’s work tells
about ageing and some of its consequences,
intergenerational disputes with their both funny and
touching outcomes. The resulting product is a heart-
rending story of friendship, a love story which puts
women and creative power in its centre.
An aged actress, Jane, is preparing for the title role of

13.05.2012 Pz Su 20.30
14.05.2012 Pt Mo 20.30
15.05.2012 Sa Tu 20.30
Üsküdar Tekel Sahnesi
120’ sürer; 2 perde.
Lasts 120’; 2 acts.
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İstanbul Devlet Tiyatrosu
İstanbul State Theatre

ÇEHOV MAKİNESİ
THE CHEKHOV MACHINE
Yazan Written by Mateı Vısnıec

Yöneten ve Dramaturji Directed by & Dramaturgy
Müge Gürman

Çeviren Translated into Turkish by Mete Gürman

Dekor Tasarım Stage Design Zeki Sayaroğlu

Işık Tasarım Light Design Akın Yılmaz

Kostüm Tasarım Costume Design Şirin Dağtekin

Yönetmen Yardımcısı Director Assistant Erkan
Taşdöğen

Asistanlar Assistants Fatih Sönmez, İsmet Vural

Oyuncular Performers Uğur Polat, Hakan Vanlı,
Erol Günaydın, Erkan Taşdöğen, Tülin Oral,
Levent Öktem, Şahin Çelik, Ayça Bingöl, Fatih
Sönmez, Sanem Öge, Gözde Çetiner, Alper
Saldıran, İsmet Vural, Pınar Tuncagil, Didem
Ertan, Aslı Özsaraç, Mete Gürman, Dolunay
Soysert

İçinde Çehov’un da karakter olarak yer aldığı bu şiirsel
oyun, büyük bir yazarın yaşam ve ölümü arasındaki
döngüde, oyunlarında yaratmış olduğu kendi
karakterleriyle buluşması biçiminde gelişiyor. Bu
karakterler özlerini taşımakla birlikte, ait oldukları
oyundan bağımsızlaşmış, sanki uzaydan Çehov’un
düşlerine düşmüş hayaller gibidirler. Farklı bir düzlemde
ve farklı bağlamlarda oluşmuş sahnelerde bir araya
gelirler. Çehov’un anlatmış olduğu gerçeklikleri,
yazgılarını belirlediği kendi karakterlerine ve yine kendi
üzerinden sorgulatması biçiminde gelişen bir tür
karşılaşmalar zinciri… Bu absürt ve gerçeküstü serüvenin
Çehov’dan bizlere ulaşan ve günümüz gerçekliğini de
halkaları arasına alan bir zincir...

This poetic play, which features Chekhov as one of its
characters, evolves as the great playwright meets with
the characters he has created in his plays during his life
cycle till his death. Although they keep their essential
peculiarities, these characters are independent of the
plays in which they have been created and they look as if
they have come from the outer space into Chekhov’s
dreams. They meet in scenes formed on different
platforms and in different contexts. It develops in the
form of chain confrontations between Chekhov and the
characters, whose destinies he has defined, questioning
the reality Chekhov has stated… This absurd and surreal
adventure is a chain which has extended from Chekhov
over us and which also embraces the reality of today in
its rings.
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14.05.2012 Pt Mo 18.30
15.05.2012 Sa Tu 18.30
Salon
50’ sürer; ara yoktur.
Lasts 50’; no intemission.
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roof

Konsept ve Koreografi Concept & Choreography
Leyla Postalcıoğlu

Performans Performance Benjamın Block,
Leyla Postalcıoğlu

Işık Tasarımı Lighting Design Asıer Solana Arce

Müzik Music by Chrıstopher Wıllıts, Antonıo
Machín

Dramaturjik Destek Dramaturgical Mentor
Carmen Mehnert

roof’un çalışmaları 2010 yılının ekim ayında Hellerau
Europäisches Zentrum der Künste Dresden’de başlamış,
prömiyeri 2011’in ekim ayında Berlin’de DOCK 11’de
gerçekleşmiştir.

Çatılarda yaşarız.
Bizi bir arada barındırır, yakınlaştırır, kimi zaman da
köşelere sıkıştırır. Çatılar üzerimizi örter, üzerimize çöker
çatılar. Yakın ve uzak arasındaki o denge
tutturulamazsa... Tek anlaşılan, iletişimsizlik olursa... 
Tek duyulan, sessizlik olursa... Söylenmeyenler,
konuşulmayanlar nereye kaybolur? Zamana mı bırakılmış
olur? roof koşarken yavaşlamaya çalışan, uzakken
yakınlaşmaya çabalayan iki kişiyi anlatıyor.
Sessizlik üzerine kurulan bir çatı... Yavaşlatmaya çalışılan
bir saat ve duran iki kişi.

roof, bu yıl altıncısı düzenlenen 100° Berlin Festivali’nde
Sophiensaele’nin jüri ödülünü aldı. 100° Berlin 2012 jüri
ödülünün gerekçesi ise Joanna Daniek, Anne Hübner,
Aishe Spalthoff, Anne-Kathrin Wallmann tarafından şöyle
ifade edildi: “roof kanımızca ince ve evrensel duyguların
ustaca anlatımı yoluyla, insanın hiç bitmeyen, izolasyonu
ve iletişimsizliği aşma arzusunu görünebilir ve
anlatılabilir kıldığı için, insanı gittikçe etkisine alan şiirsel
bir resim dili geliştirdiği için, son olarak ne kadar büyük
olursa olsun sıradan bir mekânı muazzam bir yoğunluk
ve içtenlikle sadece iki bedenle doldurabildiği için bu
ödüle layık görülmüştür.”

The preparations for roof began in October 2010 at the
Hellerau Europäisches Zentrum der Künste Dresden
and it premiered in October 2011 at DOCK 11 in Berlin.

We live on roofs.
They shelter us, keeps us close and sometimes drive us
into the corners. Roofs cover us and at times collapse
down on us. What if the balance between near and far
cannot be achieved… What if the only intelligible thing
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Lear in a production of King Lear featuring female
actresses in its cast. Heather, a high school girl, assists
Jane for memorizing her lines. The third character is a
cellist, or the cello itself. The instrument and the tunes
assume the part of the choir in antique Greek theatre
and serve as the “alter ego” of the actor in some way. 
Art, especially creative power, helps to compensate for
all the losses which others and life bring. It is the power
of art that bestows upon us the ability to sense the
warmth and the love of humanity even at times when
we feel most lonely. 
Eugene Stickland wrote Queen Lear for Joyce Doolittle,
one of the founders of the Urban Curvz Theatre.
Premiered at the Urban Curvz in February 2009, the
play’s Turkey premiere was realised by Kent Oyuncuları
under Yıldız Kenter’s direction in the 2009–2010
season.
The play received critical acclaim in the following
season, too and brought Yıldız Kenter the Sadri Alışık
Best Actress Award. Kent Oyuncuları staged Queen Lear
more than 100 times at the Kenter Theatre, other cities
in Turkey and abroad and is still on show with limited
performances.

KRALİÇE LEAR QUEEN LEAR

Kent Oyuncuları TC Kültür ve Turizm Bakanlığı, sponsorları 
Efes ve Atılım Üniversitesi’ne değerli katkıları için teşekkür eder.
Kent Oyuncuları would like to thank the Ministry of Culture
and Tourism, their main sponsor Efes, and Atılım University
for their kind contribution.
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15.05.2012 Sa Tu 20.30
16.05.2012 Ça We 20.30
17.05.2012 Pe Th 20.30
Hasköy Yün İplik Fabrikası
60’ sürer; ara yoktur.
Lasts 60’; no intermission.
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Tuğçe Tuna / RemDans

DEPLASMAN
DISPLACEMENT

Konsept ve Koreografi Concept & Choreography
Tuğçe Tuna

Performans Sanatçıları Performance Erdinç Anaz,
Nazlı Esen, Ümit Erlim, Gökhan İnan, Setenay
Karadaş, Bihter Karaköse, Orçun Okurgan, Ufuk
Şenel, Tuğçe Tuna, İlkem Ulugün, Salih Usta,
Müge Uzun, Esra Yurttut

Video Osman Nuri İyem, Serdar Gazi, Tuğçe Tuna

Müzik Music Başak Günak, Max Rıchter, Vahit Tuna

Işık Lighting Murat Ersan, Tuğçe Tuna

Alanın içinde, alanın “kendiliğine” geçiş yap. Cesaret…
Ha gayret!
Kendinden çıkmaya, bir “başka”ya çabala.
Ara, inşa et, yık-mış gibi ol, hata yap. Gölgelerine bak.
Hayatta ne çaldın?
Kimin bedenini acıttın? Neyi planladın?
Aslı “öyle olmayan” olabildin mi?
Düşersen nasıl kalkacağını biliyorsun…
Pardon… Tanışmış mıydık?

Tuğçe Tuna, projelerinin hayata geçmesinde gereksinim
duyduğu tüm yaratıcılık ve araştırma disiplinlerine,
mekâna ait eser üretimleri gibi farklı performanslara ve
bu fikirlerini hayata geçirebilecek her türlü “beden, fikir,
mekân” yaklaşımına açık olmayı tercih eden bir sanatçı.
Festivale kurucusu olduğu RemDans ile katılıyor. Duygu
veya dürtünün, kaynağına yöneltilmesinin tehdit ve
sorunlar getireceği durumlarda, bir başka canlıya veya
nesneye yöneltilmesine “deplasman” (yön değiştirme)
deniyor. “Deplasman” yüzen bir cismin, etrafına taşırdığı
suyun kütlesi olarak da ifade ediliyor. Tuğçe Tuna bu
kavramlardan yola çıkarak çalışmasında, “Tehdit edilen,
başa çıkılamayan özne veya uyarandan çekilen enerji,
tavır ve fiziksel eylem diğer ‘emin’ olunan
uyaran/uyaranlara aktarıldığında bedende, kişide, zihinde
dengeler nasıl oluşturuluyor?” sorusunu soruyor.
2001 yılında Tuğçe Tuna tarafından İstanbul’da kurulan
RemDans, disiplinlerarası çağdaş dans-performans
inisiyatifi olarak uluslararası platformlarda yer alıyor,
çağdaş dans ve performans sanatları alanında yenilikçi
ve öncü bir inisiyatif olarak tanınıyor.
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is communication, the only thing audible is silence…
Where do the ununttered and the unstated go? Will they
be left to the lapse of time? roof tells about two people
trying to slow down while running, and come closer
while far apart.
A roof above silence… A clock which is being tried to
slown down and two people who have stopped.

roof received the Sophiensaele Jury Award at the sixth
edition 100˚ Berlin Festival this year. Jury members
Joanna Daniek, Anne Hübner, Aishe Spalthoff and
Anne-Kathrin Wallmanns explanation for giving this
award is remarkable: “roof received this award because –
through a masterly narration of refined and universal
emotions– it rendered humanity’s never-ending desire
to overcome isolation and lack of communication visible
and comprehensible; it developed a poetic and
pictureque language which gradually owns the viewer;
and finally because it managed to fill an ordinary space
–regardless of its size– with only two bodies and with
incredible intensity and sincerity.”

Leyla Postalcıoğlu
Leyla Postalcıoğlu 1981 yılında İstanbul’da doğdu. Küçük
yaşta başladığı dansa, Emel Alper yönetimindeki Dans
Akademik’te, Gülden Erçin/Gerhard Nurtsch
yönetimindeki Alman Lisesi Dans Kolu’nda ve misafir
öğrenci olarak da Geyvan McMillan yönetimindeki Yıldız
Teknik Üniversitesi Dans Anasanat Bölümü’nde devam
etti. 2000 yılında Folkwang Hochschule Essen’e gitti.
Dört yıllık dans eğitiminin ardından sonra Pina
Bausch’un Tannhäuser Bacchanal adlı eserinde, 2004–
2010 yılları arasında Kassel Devlet Tiyatrolarında Wu
Kuo-Chu ve Johannes Wieland yönetiminde dans etti.
2006 yazında Cloud Gate Theatre2 ile çalışmak icin
Tayvan’a gitti. Meg Stuart’ın İstanbul projesi off course’da
yer aldıktan sonra, onunla olan çalışmalarını Berlin ve
Brüksel’de dansçı ve koreografi asistanı olarak sürdürdü.
Davis Freeman’la çalıştı. 2010 yılından bu yana bağımsız
dansçı ve koreograf olarak Berlin’de çalışmalarına devam
etmekte.

Leyla Postalcıoğlu
Leyla Postalcıoğlu was born in 1981, Istanbul. Starting
dance at a very early age, she continued her education
with Emel Alper at Dans Akademik, Gülden Erçin and
Gerhard Nurtsch at the Dance Club of the German
High School and as a guest student with Geyvan
McMillan at the Yıldız Technical University Dance
Department. In 2000 Postalcıoğlu went to Folkwang
Schule Essen where she completed her four-year
education. She then danced in Pina Bausch’s
Tannhäuser Bacchanal and between 2004 and 2010 at
the Kassel State Theatres under the direction of Wu
Kuo-Chu and Johannes Wieland. During this time she
went to Taiwan to work with Cloud Gate Theatre2

(2006). After participating in Meg Stuart’s Istanbul
project off course, she continued to work with the
choreographer in Berlin and Brussels as dancer and
assistant choreographer and also worked with Davis
Freeman. Since 2010 Postalcıoğlu continues her career
as an independent dancer and choreographer in Berlin.

Benjamın Block
Benjamin Block 1980 yılında Berlin’de doğdu. Folkwang
Hochschule Essen’de dans eğitimi aldı ve bu sürede Pina
Bausch yönetimindeki Tanztheater Wuppertal ile çalışma
fırsatı buldu. 2004–2010 yılları arasında Kassel Devlet
Tiyatrolarında önce Wu Kuo-Chu daha sonra da
Johannes Wieland yönetiminde dans etti. Nir de
Volff/Total Brutal ile de çalışmış olan Benjamin Block
son olarak TUSCH (Theater und Schule) projesindeki
Komot-The Next Generation adlı eserde koreograf asistanı
olarak yer aldı. 2010 yazından bu yana Berlin’de bağımsız
dansçı olarak çalışmalarını sürdürüyor.

Benjamın Block
Benjamin Block was born in 1980, Berlin. He received
formal dance education at the Flokwang Hochschule
Essen and had the opportunity to work with Tanztheater
Wuppertal Pina Bausch. He danced under first Wu
Huo-Chu and then Johannes Wieland at the Kassel
State Theatres between 2004 and 2010. He then
worked with Nir de Volff/Total Brutal and most recently
took part in the TUSCH (Theater un Schule) project’s
Komot-The Next Generation as assistant choreographer.
Since summer 2010 Block continues his career as an
independent dancer in Berlin.

Asıer Solana Arce
1974 yılında Bilbao’da doğdu. Hochschule für Technik
und Wirtschaft Berlin’de Ingenieur Theater und
Veranstaltungs Technik bölümünden mezun oldu. 
De Theaterschool Amsterdam’da ve Balé de Cidade de
São Paulo’da sahne ışıklandırması alanında deneyim
kazandı. Berlin’de DOCK11’in teknik yönetmeni olarak
çalışmaktadır. Işık tasarımcısı olarak çalştığı
topluluklardan bazıları: Walter Bickmann, Ballet 
Royal, Modjgan Hashemian, Balé de Cidade de São
Paulo, Felix Ruckert.

Asıer Solana Arce
Born in 1974, Bilbao, Asier Solana Arce graduated from
the Hochschule für Technik und Wirtschaft Berlin’s
Ingenieur Theater und Veranstaltungs Technik
department. He gained experience in stage lighting in
De Theaterschool Amsterdam and the Balé de Cidade
de São Paulo. Currently serving as the technical director
of DOCK 11 in Berlin, Arce has worked with Walter
Bickmann, Ballet Royal, Modjgan Hashemian, Balé de
Cidade de São Paulo and Felix Ruckert.

roof
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17.05.2012 Pe Th 20.30
18.05.2012 Cu Fr 20.30
19.05.2012 Ct Sa 20.30
Hasköy Yün İplik Fabrikası
80’ sürer; ara yoktur.
Türkçe, İngilizce üstyazılı.
Lasts 80’; no intermission.
Turkish, with English surtitles.
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İçtima-i Hakiki Katılımcıları
The İçtima-i Hakiki Partıcıpants

Ortak Yapımcı Co-produced by
İstanbul Tiyatro Festivali
Istanbul Theatre Festıval

İÇTİMA-İ HAKİKİ
Yazan (Derleyen) ve Yöneten 
Written (Adapted to Stage) & Directed by
Emre Koyuncuoğlu

Sahne ve Işık Tasarımı Stage & Lighting Design 
Cem Yılmazer

Görsel Tasarım Visual Design Yasemin Nur,
Evrensel Belgin

Müzik Music Selda Öztürk, Burcu Yankın,
Çiğdem Borucu Erdoğan, Ömer Sarıgedik,
Uskan Çelebi

Performansçılar Performers Şebnem Köstem,
Murat Garibağaoğlu, Çağlar Yiğitoğulları,
Senem Oluz, Hasan Uzma, Nilüfer Alptekin,
Işın Eliçin, Mihran Tomasyan, Mustafa Kaplan,
Sevi Algan, Erol Babaoğlu, Uskan Çelebi,
Çiğdem Borucu Erdoğan, Eraslan Sağlam,
Pınar Demiral, Nihat Alpteki, Burcu Tokuç,
Ender İge, ÇGSM Doğaçlama Korosu

Danışmanlar Advisers Işın Eliçin, Ece Temelkuran,
Ömer Madra

Yönetmen Yardımcısı Assistant Director Başak Erzi

Yönetmen Asistanları Director Assistants Burcu Tokuç,
Yetkin Yüksel

Prodüksiyon Yardımcısı Asistant Production
Pınar Demiral

Prodüksiyon Asistanları Production Assistants
Nihat Alpteki, Ender İge

Bu projeye başlarken temel sorumuz, “Bugün burada
yaşadıklarımızı ve gördüklerimizi seyircimizle
paylaşırken, nasıl bir birliktelik yaratabiliriz? Ve bunu, 
ne tür bir tiyatro diliyle sağlayacağız”dı. Güncel politik
varoluşun sahnedeki yansımasını araştırmak niyetiyle
yola çıktık. Yaratan oyuncu ve oynayan oyuncunun
ötesinde, sahnede “düşünen oyuncu” kavramıyla da
ilgiliyiz. Bu, ister istemez, performatif bir yapıyı ve güncel
olanı takip etmeyi; çağın düşünce akımlarını, tartışmaları
ve yaşanmışlıkları sahnede kullanmayı gerektiriyor.
İçtima-i Hakiki adının tercümesi hakiki, gerçek buluşma
anlamına geliyor. Bu anlamdan yola çıkarak, farklı
fikirlerin, istemlerin, ihtiyaçların, yapıların, tarzların bir
araya gelip minimum ölçüde bir uzlaşı sağlaması fikrini
bu projeyi kurmak için kullandık. Arap Baharı’nı ele
almamızın nedeni, bu hareketin aslında eylemsel bir yapı
sunmasıydı, bunun üzerinden Türkiye’deki sanatçılar
olarak kendimize bakmayı istedik. Sanatçının elinde
yaratıcı bir dinamik var, bu yaratıcı dinamiği
eylemselleştirmek; kitlelerin hakları, inançları ve fikirleri
doğrultusunda, aynı çatı altında birliktelik ve paylaşım
sağlamak gerektiğini düşündük, şu anda söylediklerim
bize çok ütopik gelse de. Sanatçının üretmeye, ortaya
koymaya çalıştığı şey ütopik olabilir, ki bundan hiç
kaçmıyoruz. Tam aksine, ütopiği gerçekleştirme çabası
içinde var olan bir yaratım sürecinden bahsediyorum.
Stéphane Hessel’den destek alarak söylüyorum, asıl
amaç, toplumsal “öfke”yi yıkıcı değil yaratıcı bir dinamiğe
taşımak. Arap Baharı ortada olan ama farklı yorumlanıp
istendiği gibi tanımlanabilecek bir gerçek. Bazı Araplar,
“Arap Devrimi” diyor diğer bazıları ise “Arap Hareketi”
örneğin. Nasıl tanımlarsanız tanımlayın, orada bir şey
oldu. Bu olan şeye, bir durum olarak bakarak, bu
durumdan, bir sanatçılar grubu olarak fikir ve eylem
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Transfer yourself, in the space, 
to the very “entity” of the space. Courage… 
Make an effort!
Try to leave yourself, force yourself into “another”.
Search, build, destroy, pretend to destroy, 
make mistakes. Look at your shadows.
What did you steal in your life?
Whose body have you hurt? What did you plan?
Did you manage to be “not that one”?
You know how to stand up when you fall…
Excuse me, have we met before?

Tuğçe Tuna is an artist who chooses to remain open to
all creative and exploratory disciplines required to
realise her projects, different perfomances such as 
site-specific works, and all kinds of “bodies, ideas,
venues” available to her to bring her ideas into reality.
She performs at the festival with her company
RemDans. When directing emotions and impulses
towards their sources poses threats and problems, their
course will change and they will be directed at a living
soul or at an object; this is called displacement
(changing direction). “Displacement” is also expressed
as the mass of the water overflown by a floating object.
Starting from this concept, Tuğçe Tuna asks the
question: “How is the equilibrium in the body, in the
individual and in the mind achieved when the energy,
behaviour and physical activity –sucked from the
threatened, unmanageable subject or stimulant– are
transferred to the other stimulant/stimulants
considered as ‘reliable’?”
Founded by Tuğçe Tuna in 2011, RemDans performs
internationally as an interdisciplinary dance and
performance initiative and is known to be pioneering
and innovative in its field.

DEPLASMAN DISPLACEMENT
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Stephane Hessel– is to carry the social “rage” to a
creative dynamic. The Arab Spring is a reality. It can be
interpreted and defined in various aspects. For instance,
some Arabs say “Arab Spring” and some say “Arab
Movement”. Whichever way you define it, something
has happened there. As a group of artists, we are
analyzing the case, and try to form a union of ideas and
action in order to find ways for “new affirmations,
creations and sharing” on an artistic platform.
How can we transform and optimize the current
movements while asking this: “How can this potential
transform itself and become a positive experience to be
there and share the moment” and to discuss while
constructing a creative and artistic space. This is
actually what we are doing.
As of now, the only thing to do is to be on the street and
to bring together the artistic creativity and the reality on
the street, side by side, in order to facilitate the mutual
mobilization of the street and artistic creativity. I think
this is the only way political art can exist. Aesthetic
pleasure and the pleasure of being a human are
different things. To share the art at the moment of the
action, political or not, cannot be realised on the stage
anymore. It is possible to use any material on the street
such as the media networks. For instance, we have two
extremes in the performance; the materials used in the
performance are all under the concept of
“homelessness”, the setup is made of second-hand
materials. We try to avoid any production costs. On the
other hand we use computers, networks, cameras and
provide live connection with Arab artists, connect to
twitter for feedbacks; which are all under the title of
high-technology. There is a technological configuration
we cannot ignore; there are new ways of
communication and being together—both in concrete
and abstract terms. These ways can be used and at the
same time with the rejection of what we are offered and
what money counts. I think this dilemma is today’s
reality. One of the main arguments Edward Said and
Amin Maalouf’s texts was that technology has developed
tremendously fast and its returns were reasonable, but
people’s conscience and ethical sharing did not develop
so fast. This results in a huge gap, which creates chaos
and violence. The reflection of the technological
material on ourselves, in terms of ethics and values, is
so much beyond the development of the material itself
and it is not shared. Maybe that material would be used
to provide support for the development of human
values. While doing this, we need to advance without
property, without land but without rejecting the
technology.
We will be there for three days and we will be open to
participants without tickets. The performance seems to
last for one and half an hour but most of the artists will
be there in the structure of an “invasion” and there will
be a mobility over this concept.
We started out with a classical Camus text, Les Justes. 

It has been translated 40 or 50 years ago but has never
been performed and we are using only some parts of it
for this performance. We took the scene on the
discussion on bombing and the ways of protesting;
before the October Revolution, the fictional organisation
that made the revolution. Armed protest does not have
any validation for me in terms of transformation, and it
is destructive and corrupt in nature. Starting with this
argument, the actors present us how journalists and
intellectuals regard the Arab Spring. After this, 
a concept that I have thought a lot about, the concept of
the “thinking performer” comes onto stage as the actors
continue performing. I think this is the new key to
political theatre. We make the moment political by
taking a further step in performative acting, which
means the actor is not there only in physical and
emotional terms but also in thinking terms. We
basically put creativity against destruction. And we
suggest a language. We have also invited journalists.
The performance will be televised online and translated.
This is a new language. These are the first three days of
a new experience. We think of continuing this in other
areas. This is a project of being together to experience
productivity. This is a project where the group travels in
an experimental space, without relying on what they
know already in artistic terms and risk themselves in
this aspect.
– Emre Koyuncuoğlu

İÇTİMA-İ HAKİKİ
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birliği oluşturup, sanatsal platformda “yeni olumlamalar,
yaratılar ve paylaşımlar yapmaya nasıl yol açarız’ı
deniyoruz.
Gündemdeki bu eylemleri nasıl dönüştürüp toplumsal
hale getirebiliriz, olumlayabiliriz? Bunu sorarken, bir
potansiyelin harekete dönüşme biçimini sürekli
olumlayarak denemek için orada olmak, anı paylaşmak
ve sanatsal-yaratıcı bir alan oluşturup tartışmak; aslında
yaptığımız şey bu.
Sanıyorum artık tek yapılabilecek şey öncelikle “sokakta
olmak”, sonra da “sokaktaki gerçekle sanatçı
yaratıcılığını” yan yana çalıştırıp, bunların birbirlerini
olumlayarak harekete geçirme yapılarını sürekli çoğalarak
ve paylaşarak kurmak. Bence politik sanat ancak böyle
olabilir. Estetik zevk ve insan olmanın hazzının da ayrı bir
zenginlik olarak varolduğunun farkındayız. Ama sanatı
eylemlilik anında paylaşılabilir hale getirmek, buna politik
sanat da denebilir, artık yalnızca sahnelerde kalarak
olabilecek bir şey değil. Ancak sokakta, insanla ve sosyal
medya ağları gibi her türlü malzemeyi kullanarak
mümkün. Örneğin, oyun içinde şöyle iki uca gideceğiz;
oyundaki kullanacağımız malzemeler tamamen “evsizlik”
yapısı altında, ikinci el eşyalardan oluşan bir kurulum
içinde. Prodüksiyon olarak hiçbir masraf yapmamaya
çalışıyoruz. Ama aynı zamanda ileri teknoloji
diyebileceğimiz, bilgisayarlar ve internet ağları, kameralar
ve canlı yayınla Arap sanatçılarla ve ilgilenen diğer
sanatçılarla buluşma, twitter’ı kullanarak sürekli yorum
alma ve geri dönme gibi yolları kullanmayı düşünüyoruz.
Artık yadsınamaz bir teknolojik yapı var, somut ve soyut
anlamda, bir haberleşme ve bir arada olma biçimi var.
Bunlar kullanılabilir ve aynı zamanda bize önerilen, para
kokan her şey reddedilebilir. Bu ikilem bugünün gerçeği
diye düşünüyorum. Kullandığımız Edward Said ya da
Amin Maalouf metinlerindeki en büyük tartışmalardan
biri şuydu; insanların medeniyet anlayışında teknoloji çok
hızlı ilerledi ve geri dönüşleri iyi oldu, ama buna paralel,
insanın vicdani ve ahlaki paylaşımları aynı paralellikte o
kadar hızlı ileri gidemedi. O yüzden orada büyük bir
boşluk var, o boşluk insan medeniyetinde bu karmaşayı
ve vahşeti yaratıyor. Elindeki malzemenin gelişiminin,
ahlak ve değerler anlamında, sendeki var oluşu ve cevabı,
o kadar geride ve paylaşılamaz halde ki. Belki de o
malzemeyi kullanarak insani değerlerin gelişimini
hızlandırmak gerekiyor. Bunu yaparken de, malsız
mülksüz ve yersiz yurtsuz ama aynı zamanda teknolojiyi
reddetmeyip, sanatsal anlamda yaratıcılığı, toplumu
kapsayan özellikleri barındırarak geliştirmek gerekli.
Üç gün boyunca orada olacak ve biletsiz katılımcılara da
açık olacağız. Festivalde 1,5 saatlik bir performans gibi
görünse de, sanatçıların çoğu üç gün boyunca bir tür
“istila” yapısında orada olacak ve gelen herkesle, sürekli
bunun üzerinden bir hareketlilik gerçekleşecek.
Klasik bir Camus metninden yola çıktık, Doğrular. 40–50
yıl önce çevrilmiş olmasına rağmen Türkiye’de hiç
oynanmamış; biz de tamamını oynamadan parçalarını
alıyoruz. Oradaki bombalama ve eylem biçimi üzerine

yapılan tartışma sahnesini aldık, Ekim Devrimi öncesi,
devrimi gerçekleştiren (tabii kurgusal) örgütün
tartışmalarını. Silahlı eylem biçimi bizim için dönüşüm
adına hiçbir geçerliliği olmayan, her anlamda herkesi
yıkıp bozan bir eylem biçimi. Bu tartışmayla başlayıp,
birçok gazeteci ve entelektüelin Arap Baharı’na nasıl
baktığını, oyuncular “oynayarak” gösteriyorlar. Daha
sonra ise, üzerinde çok durduğum ve bir kavram olarak
ortaya koyduğum “düşünen oyuncu” olarak oyuncular
performanslarına devam ediyorlar. Kişi olarak, kendileri
olarak orada oluyorlar ve konuyu o an itibariyle
tartışmaya başlıyorlar. Bu politik tiyatronun da yeni
anahtarı diye düşünüyorum. Oyuncuyu o anın
gerçekliğine, performatif oyunculuğu da bir adım öteye
götürerek, yalnızca duygusal ve fiziksel olarak orada
olmak değil, düşünsel olarak da orada kılarak, anı
politikleştiriyoruz. Aslında temelde yıkıcılığın karşısına
yaratıcılığı koyuyor ve bu dili öneriyoruz. Bahsettiklerimin
yanında, oraya davet ettiğimiz gazeteciler var. Oyun canlı
yayınlanacak ve çevrilecek, sosyal ağlar aracılığıyla da
katılıma açık olacak.
Bu yeni bir dil. Bu bir denemenin ilk üç günü. Sonra
başka alanlarda devamlılığını düşünüyoruz. Bu bir arada
olup üretkenliği deneme projesi. Bütün ekibin güvendiği
bildiği sanat diliyle değil, deneysel alanda dolaştığı
kendilerini de o anlamda riske attığı bir iş.
– Emre Koyuncuoğlu

The question we asked ourselves when starting this
project was: “What kind of a synergy can we attain while
sharing what we have lived and seen here and today
with our audience? And what kind theatrical language
should we use to this end?” We started out to explore
the reflection of political existence of our times on the
stage. In addition to the creative performer and the
acting performer, we are also interested in the “thinking
performer” on stage which unavoidably necessitates a
performative structure and the follow up of what is on
the current agenda as well as the use of our times’
philosophical movements, discussions and experiences.
İçtima-i Hakiki means the real, the true gathering.
Based on this connotation, I used the idea of gathering
different ideas, demands, needs, structures and styles
and forming a consensus in a minimum scale. 
The reason why we are discussing the Arab Spring is
that the movement in itself presents a structure that
lead to a concrete action to be realised. We wanted to
look at ourselves as artists in Turkey considering this
structure. Artists have creative dynamics; we think that
this creative dynamics should be activated and used as a
tool to form a solidarity and platform to share for the
rights, beliefs, ideas of the masses—even though it may
seem like a utopia. What the artist tries to produce and
put forth may be a utopia, which we do not reject. 
On the contrary, I am referring to a creative process,
which comes into being in an effort to realise the
utopia. The main purpose –here I rely on the words of

İÇTİMA-İ HAKİKİ
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“Let me ask you something! We work too much; we are
really professionals, are we not? We’re saved! We have a
nice house in an upscale district with a nice view…
Security is downstairs; no worries. So many alternatives
for the holiday; where to go… All is well. All is well, but
who will wake up your loneliness which you left on the
bedside table before going to sleep?”

Collar is White focuses on the crowd of provincial people
pretending to be urbanites. The play delves into the
private life of the manager of a plaza where provincial
origin is vulgarised against urban roots.
What if a provincial person in the process of becoming
an urbanite makes love with an urbanite, who longs for
the rural lands one night? How do they get up in the
morning? What do they cook in the kitchen? How do
they watch a theatre play? How do they fall in love? How
do they quarrel? How do they part?
How can the centuries-long war for “power” between
couples take place in a residence without stones, clubs,
guns and fists? Who will win?

Tiyatro Hal
Dünyanın gelişmiş birçok ülkesinde, sahnelenen yerli
oyunların oranı yüzde doksanlara ulaşmaktayken,
ülkemizde bu oran yüzde otuzlar seviyesinde
kalmaktadır. Kendi bestelediği şarkılarını söyleyen, kendi
çektiği filmleri izleyen, kendi yazdığı kitapları okuyan bir
toplum neden yabancı oyunlara hapsolmuş durumda?
Bu sorundan yola çıktı Tiyatro Hal ve varlığı süresince
gerek grup içerisinden gerekse hâlihazırda ülkemizdeki
üreten genç yazarlardan beslenerek yoluna devam etmeyi
planlıyor. 2009 yılında bir grup tiyatro gönüllüsünün
kurduğu Tiyatro Hal, kurulduğu günden itibaren gerek
yurtiçinde gerekse yurtdışında birçok oyun sahneleyerek
büyük beğeni kazanmıştır. Topluluk, 2010 yılında 
Çek Cumhuriyeti’nde düzenlenen, dünyanın birçok
ülkesinden gelen toplulukların da bulunduğu 
20. Setkani/Encounter Uluslararası Tiyatro Festivali’nde
Eksik adlı oyunuyla “En İyi Yönetmen” ödülünü almaya
hak kazanan ilk Türk ekibi unvanını almıştır. Tiyatro
Hal’in sahnelediği oyunlar arasında Özer Arslan’ın
yönetmenliğini yaptığı, Eksik (2009) ve A4 (2010)
bulunuyor.

Tiyatro Hal
While the percentage of local plays staged in many
developed countries is around ninety, this drastically
falls down to thirties in our country. Why is a country
singing its own songs, watching its own movies and
reading its own books trapped in foreign plays? This
question is the starting point for Tiyatro Hal and they
move along collaborating with those from among
themselves and the productive young writers of our
country. Founded by a handful of passionate lovers of
theatre, Tiyatro Hal has, ever since, staged several plays

to acclaim in Turkey and abroad. They had the privilege
of being the first team from Turkey awarded the “Best
Director” with their play Eksik at the 20. Setkani/
Encounter International Theatre Festival in the Czech
Republic (2010). Tiyatro Hal’s repertoire includes Eksik
(2009) and A4 (2010) directed by Özer Arslan.

YAKA BEYAZ COLLAR IS WHITE

16.05.2012 Ça We 20.30
17.05.2012 Pe Th 18.30
Tiyatro Hal
90’ sürer; ara yoktur.
Türkçe, İngilizce üstyazılı.
Lasts 90’; no intermission.
Turkish, with English surtitles.
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Tiyatro Hal

YAKA BEYAZ
COLLAR IS WHITE
Yazan ve Yöneten Written & Directed by
Özer Arslan

Yönetmen Yardımcısı Director’s Assistant Burcu Brodo

Sahne Tasarımı Stage Design Güney Zeki Göker,
Nergis Gündoğdu

Oyuncular Performers Merve Engin, Serkan Altıntaş,
Fırat Albayram, Kürşat Karaman, Yunus Emre
Yıldırımer, Canan Atalay, Salih Kalyon

“Bir şey soracağım. Çok çalışıyoruz, çok profesyoneliz
değil mi? Yırttık. Evimizin yeri iyi, manzarası güzel...
Kapıda güvenlik de var. Sıkıntı yok. Tatil için çok
seçeneğimiz var; hangisini seçsek bu sefer? Güzel. Hoş.
Hoş da, akşam uykudan önce komodinin üstüne
koyduğun yalnızlığını sabah kim uyandıracak?”

Yaka Beyaz’da kimsenin büyük şehirli olmadığı
büyük şehirli gezinen kalabalık taşralılara bir mercek
tutulmuştur. Oyunda, taşralı olmanın, şehirli
davranmaktan bayağı göründüğü bir plaza yöneticisinin
mahremindeyiz.
Şehirlileşen bir taşralıyla, taşraya öykünen bir şehirli bir
gece sevişirse ne olur? Sabah nasıl kalkarlar? Mutfakta ne
pişirirler? Tiyatroda nasıl oyun izlerler? Nasıl âşık olurlar?
Nasıl kavga ederler? Nasıl ayrılırlar?
Asırlardır çiftler arasında süren “güç” savaşı bir
rezidansta, taşsız, sopasız, silahsız, yumruksuz nasıl
gerçekleşir? Bu savaşı kim kazanır?
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Yedi Kadın The Seven Women
Farıda Azızı, Afganistan Afghanıstan
Afganistan’da Taliban yönetimi altında kadınların
gördüğü baskıya ve toplumdan dışlanmalarına karşı
mücadele etti. Ölüm tehditleri nedeniyle ülkesinden
kaçmak zorunda kaldı ve ABD’ye sığındı. Halen iki
oğluyla ABD’de yaşayan Farida, Afganistan’daki
kadınların hakları ve ülkede barışın sağlanmasına yönelik
çalışmalarını sürdürmekte.

Farida Azizi became an activist fighting the
marginalization of women under Taliban rule in her
native country. Because of threats to her life, she has
gained asylum and now lives in the United States with
her two children, working on women’s rights and
peacebuilding in Afghanistan.

Inez McCormack, Kuzey İrlanda
Northern Ireland
Belfast’ta Protestan bir ailede yetişen McCormack, bir
Katolik’le evlenerek düşünülmesi bile imkânsız olanı
yaptı. 60’lı yıllardan bu yana kadın ve insan hakları, işçi
ve sosyal adalet konularında mücadele verdi. Daha önce
İrlanda İşçi Sendikaları Birliği’nin başkanıydı.
McCormack, 1998 Good Friday Peace Accords’da
(Hayırlı Cuma Anlaşması) önemli bir rol oynadı, halen
kadın ve azınlıklara eşit haklar ve çalışma koşulları
sağlanması için mücadele vermektedir.

Inez McCormack who grew up in a Protestant family in
Belfast, did the unthinkable and married a Catholic.
Since the 60’ies she has been an activist for women’s
and human rights, labour, and social justice. She is
former President of the Irish Congress of Trade
Unions. Ms. McCormack played a critical role in the
1998 Good Friday Peace Accords and continues to
advocate for equal rights and fair labour practices for
women and minorities.

Marına Pısklakova-Parker, Rusya Russıa
Karşılaştığı bütün güçlüklere rağmen Pisklakova-Parker,
1993’te aile içi şiddet gören kadınlar için ilk telefonla
yardım hattını kurdu. Onun girişimi gelişerek bugüne
dek 100.000 Rus kadına kriz yardımı ve danışma hizmeti
sunan örgütleşme çerçevesinde çalışan ANNA Hizmet
Merkezi’ne dönüştü.

In 1993, against tremendous odds, Marina Pisklakova-
Parker founded the first hotline for victims of domestic
violence, which has since grown into Center ANNA,
part of a coalition that has provided crisis and
counseling services for 100,000 Russian women.

Annabella De Leon, Guatemala Guatemala
Kendi imkânlarıyla edindiği eğitim sayesinde kendini ve
ailesini yoksulluktan kurtarmayı başaran Annabella de
Leon, 1995’ten bu yana milletvekili. Yolsuzluğa karşı
mücadele ettiği, yoksulların, özellikle de kadınların ve
yerli halkın haklarını savunduğu için ölüm tehditlerine
maruz kaldı.

Annabella de Leon raised herself and her family out
poverty by getting an education. A congresswoman
since 1995, she has has received death threats because
of her fight against corruption and for the rights of the
poor, particularly women and indigenous peoples.

Mukhtar Maı, Pakistan Pakıstan
Bir sözde “namus suçu”nun öcünü almak için dört erkek
Mai’nin ırzına geçti ve onu yarı çıplak, üstündeki
parçalanmış giysileriyle köyüne gitmeye zorladılar.
Başından geçen bu korkunç olay dünya basınında
manşetlerde yer aldı. O, bu duruma düşürülen kadınların
geleneksel seçimi olan intihar yerine tecavüzcülerini
adalete teslim etmeyi seçti. Mai, kız çocuklar için okullar
açmakta ve ülkesindeki eğitim koşullarının gelişmesi için
mücadele etmekte.

Mukhtar Mai was gang-raped by four men and forced to
walk home almost naked in retribution for an alleged
“honour crime,” Ms. Mai and her harrowing story
grabbed headlines across the world. Instead of taking
the traditional women’s route of committing suicide,
she brought her rapists to justice, built schools to
improve the condition of women, and became an
advocate for education in her country.

Mu Sochua, Kamboçya Cambodıa
Kamboçya Kadın İşleri eski bakanı (kabinedeki iki kadın
bakandan biriydi) Sochua 2005 yılında Kamboçya ve
Tayland’da kadın ticaretine karşı sürdürdüğü mücadele
nedeniyle Nobel Barış Ödülü’ne aday gösterildi.
Milletvekili Sochua, 482 köyü kapı kapı gezerek Temmuz
2008’de parlamentoya girmeyi başardı.

Mu Sochua, a former Minister of Women’s Affairs in
Cambodia (one of only two women in the cabinet), was
co-nomniated in 2005 for the Nobel Peace Prize for her
work against sex trafficking in Cambodia and
neighbouring Thailand. MP Mu Sochua, after door-to-
door visits to 482 villages, won a seat in Parliament in
July, 2008.

Hafsat Abıola, Nijerya Nıgerıa
Demokrasi ve insan hakları için mücadele veren anne ve
babasının öldürülmesinden sonra Abiola, Kudriat
Initiative for Democracy (Kudret Demokrasi Girişimi)

YEDİ SEVEN

16.05.2012 Ça We 18.30
Kenter Tiyatrosu
75’ sürer; ara yoktur.
Lasts 75’; no intermission.
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İSVEÇ-TÜRKİYE SWEDEN-TURKEY

YEDİ
SEVEN
Yazan Written by Paula Cızmar, Catherıne
Fılloux, Gaıl Krıegel, Carol K. Mack, Ruth
Margraff, Anna Deveare-Smıth, Susan
Yankowıtz

Yöneten Directed by Hedda Krausz Sjögren

Okuyanlar Readers (alfabetik sırayla in alphabetical
order) Ayça Damgacı, Banu Güven, Can Dündar,
Derya Alabora, Mehveş Evin, Meral Çetinkaya,
Zeliha Berksoy

Yazarları Paula Cizmar, Catherine Filloux, Gail Kriegel,
Carol K. Mack, Ruth Margraff, Anna Deveare-Smith ve
Susan Yankowitz. Oyun Vital Voices Global
Partnership’in işbirliğiyle ortaya çıktı. Yedi, dünyanın dört
bir tarafında kadın hakları için mücadele veren yedi
kadınla yapılan röportajlara dayanan çığır aşan belgesel
bir oyun. Bu röportajlar 2007 yılında, ödül sahibi yedi
oyun yazarı tarafından gerçekleştirildi. 2009’da UNDP-
Birleşmiş Milletler Kalkınma Programı işbirliği ile
başlayan turnesiyle herkesin övgüsünü kazandı ve seyirci
sayısı o yıl beklenenin iki katına çıktı. Sahnelendiği her
yerde bu oyun, politikacılar, öğrenciler ve aktivistlerin
katılımıyla oluşan özgün topluluklar tarafından sahneye
konulmakta ve birçok yerel ve ulusal STK’nın işbirliğiyle
panel, gösteri ve konferanslar düzenlenmektedir. Proje
yöneticisi Hedda Krausz Sjögren, sanatçı ve STK’ların
ortak gösterilerinde bugüne dek 160 kişiyi yönetti.

The writers are Paula Cizmar, Catherine Filloux, Gail
Kriegel, Carol K. Mack, Ruth Margraff, Anna Deveare-
Smith and Susan Yankowitz. The play was created in
collaboration with Vital Voices Global Partnership.
Seven is a groundbreaking documentary play based on
interviews made with seven women struggling for
women’s rights around the world. The interviews were
conducted in 2007 by seven award-winning female
playwrights. The tour in 2009 supported by the United
Nations Development Program received critical acclaim
and the audience was two times more than expected.
The play is staged by a unique ensemble including
politicians, students and activists wherever it is
performed and is also supported by panels, shows and
conferences in collaboration with many national and
international NGOs. To date, the director of the project,
Hedda Krausz Sjörgen has directed more than 160
people in the joints performances of artists and NGOs.

De€erli iflbirli€iyle 
Acknowledging the kind collaboration of



17.05.2012 Pe Th 20.30
18.05.2012 Cu Fr 20.30
Garajistanbul
40’ sürer; ara yoktur.
Lasts 40’; no intermission.
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TÜRKİYE TURKEY

Aydın Teker Project

Ortak Yapımcı Co-produced by İstanbul Tiyatro
Festivali Istanbul Theatre Festıval

ÜÇ FAZ
THREE PHASES

Konsept ve Koreografi Concept & Choreography by
Aydın Teker

Yaratıcı Dansçılar Creative Dancers Bilge Sürmeli,
Irmak Altınbulak

Kostüm Costume by Ayşegül Alev

Platform Tasarımı Platform Designed by
Bereket Uluşahin

Müzik Music by Charlıe Rabuel

Işık Lighting Jıv Wagner

Birinci Faz (…)
First Phase (...)
İkinci Faz İki
Second Phase Two
Üçüncü Faz İsimsiz
Third Phase No Name

Üç Faz, minimal ve kompleks bir iş. İçinde ayrı katmanlar
barındırıyor. Eserde kullanılan platformlar, işe mimari bir
bakış açısı getiriyor. Hareketli platformlar sayesinde
düzlemler değişiyor ve bedenlerin bu düzlemlerle ve
mekânla olan ilişkisi sorgulanıyor. Diğer bir katman ise
kadını gündeme getiriyor. İki kadın, platformlar
aracılığıyla, üç ayrı riskli durumda buluşuyorlar.
Karakterlerin aralarında oluşan dinamikler hiçbir zaman
tiyatroya dönüşmese de soyut çağrışımlar yaratıyor. 
Bu durum yaratım sürecinde koreografın kendi dışında –
hatta ona karşı– oluşmuştur.

Three Phases is a minimal and complicated work 
formed of different layers. The platforms used, bring 
an architectural dimension to the work. Due to the
moving platforms, the levels change allowing for the
relationship of the body with these levels to be
questioned. Another layer brings women to the agenda.
Two women meet in three different risky situations by
way of these platforms. The dynamics among the
characters never turn out to be theatre but create
abstract associations. This has happened during the
process of creation beyond the choreographer’s control,
actually in spite of her.
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örgütünü kurdu. Örgüt Nijeryalı genç kadınlara eğitim
olanakları ve liderlik eğitimi sunmakta. Abiola, Çin’in
Afrika ülkeleriyle geliştirdiği ilişkilere bağlı olarak Çinli ve
Afrikalı kadınlar arasında köprü kurulmasına yönelik
çalışmalar yapmaktadır.

Hafsat Abiola, an advocate for human rights and
democracy following the murder of her activist parents,
founded the Kudirat Initiative for Democracy, which
provides skills-training and leadership opportunities for
young women across Nigeria. She helps to build bridges
between African and Chinese women, as China
increases its commitment in Africa.

Rıksteatern–İsveç Ulusal Turne Tiyatrosu
Yaratıcılık, gelişim ve katılım alanınız. Riksteatern Yedi ile
yerel girişimlerle küresel konular arasında bir köprü
kurmaktadır. Riksteatern’nin 40.000’i aşkın üyesi 230
dernekte örgütlenmiş bulunuyorlar ve bu örgütler
beraberce Riksteatern’in sahibi konumundalar.
Riksteatern’in, üye temsilcileri tarafından saptanan
vizyonunun merkezinde şu ifade yer alır: birçok dilde
zihinsel çatışmalar yaratmak, düşünce ve duyguyu
harekete geçirmek. Derneklerin yerel ve küresel konulara
eğilmelerinin sonucu olarak Riksteatern, Irak, İran,
Filistin, Lübnan, Makedonya, Gana, Türkiye ve
Finlandiya’daki tiyatro ve STK’larıyla ortak çalışmalar
yapmaktadır. Riksteatern’in uluslararası sorunlara yönelik
hassasiyetinin bir başka göstergesi de İsveç’teki büyük
göçmen guruplarıyla yaptığı işbirliğidir. Riksteatern,
eğitim, yaratıcılık ve sorunlara sahip çıkmak için bir
platform sunmaktadır. Riksteatern, iletişim yöntemleri ve
– yöremizde veya uzağımızda– demokrasi, insan hakları
ve ifade özgürlüğü için yerel çalışmalar yapabilmenin
modellerini sunmaktadır.

Rıksteatern–Swedısh Natıonal Tourıng Theatre
Creativity, development and participation is your arena.
In Seven, Riksteatern connects local initiatives with
global issues. Riksteatern counts over 40.000
members, organised in 230 associations, which jointly
are the owners of Riksteatern. In the vision of
Riksteatern, voted by member representatives, a central
wording reads: to create mental collisions in many
languages, setting thought and emotion in motion. As a
result of the associations’ involvement in local and
global issues, Riksteatern collaborates with theatres and
NGOs in Iraq, Iran, Palestine, Lebanon, Macedonia,
Ghana, Turkey and Finland. Riksteatern’s involvment
internationally is mirrored by collaboration with large
immigrant groups in Sweden. Riksteatern offers a
platform for education, creativity and engagement. In
our international collaborations Riksteatern offers
methods of communication and models for working
locally with demorcracy, human rights and freedom of
speech, at home and away.

YEDİ SEVEN
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18.05.2012 Cu Fr 20.30
19.05.2012 Ct Sa 15.30
Harbiye Muhsin Ertuğrul Sahnesi
80’ sürer; ara yoktur.
Lasts 80’; no intermission.
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FRANSA FRANCE

Théâtre Natıonal de Chaıllot

Ortak Sipariş Co-Commissioned by Théâtre Natıonal
de Chaıllot, Assocıatıon Artıstıque de l’Adamı /
“Talents Danse Adamı”, Grand Théâtre du
Luxembourg, Théâtre de Caen

ORFEO
ORPHÉE

Koreografi Choreography Domınıque Hervıeu & José
Montalvo

Sahne ve Video Tasarımı Set and Video Design José
Montalvo

Kostüm Costume Domınıque Hervıeu

Asistan Assistant Sıegrıd Petıt-Imbert

Metin Texts by Catherıne Kıntzler

Müzik Music C. Monteverdı, C.W. Gluck, P. Glass,
F. Durante, P. Casals, G.F. Sanches, G.M. Jacchını,
L. Bonfa, La Secte Phonetık, S. Balestraccı, W. Byrd

Işık Lighting Vıncent Paolı

Dramaturji Danışmanı Advisor to the Dramaturgy
Catherıne Kıntzler

Video Tasarımı Video Design Pascal Mınet

Bilgisayar Grafikleri Computer Graphics Franck
Chastanıer, Sylvaın Decay, Clıo Gavagnı, Mıchel
Jaen Montalvo, Basıle Maffone

Ses Sound Jean-Chrıstophe Parmentıer

Yardımcı Koreograf Assistant Choreographer Joelle
Iffrıg, Roberto Panı

Makyaj Make Up Isabelle Reverdy

Şef Operatör Chief Operator Danıel Crétoıs

Dansçılar Dancers Natacha Balet, Babacar Cısse
(Bouba), Stephanıe Florant, Gregory Kamoun,
Delphıne Nguyen (Deydey), Luca Patuellı
(Lazylegz), Karım Rande, Stevy Zabarel (Easley)

Dansçı ve Vokaller Dancers & Singers Blaıse Kouakou,
Sabıne Novel, Merlın Nyakam

Vokaller ve Müzisyenler Singers and Musicians Soanny
Fay, Julıen Marıne, Sebastıen Obrecht

Teorbo Theorb Players Florent Marıe,
Dıego Salamanca

De€erli iflbirli€iyle 
Acknowledging the kind collaboration of

Sponsor
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Aydın Teker
1973’te Ankara Devlet Konservatuarı’ndan mezun olarak
Ankara Devlet Opera ve Balesi’ne katılan Aydın Teker,
koreograf ve dans alanında öğretim görevlisidir. 1976’da
burs alarak önce Londra’ya, ardından ABD’ye giden
sanatçı, lisans ve yüksek lisans diplomasını New York
Üniversitesi Tisch School of the Arts’tan aldı. 1982’de
Türkiye’ye geri döndü ve Mimar Sinan Güzel Sanatlar
Üniversitesi Devlet Konservatuarı’nda modern dans
alanında öğretim görevlisi ve koreograf olarak çalışmaya
başladı. 1993’te sanatta yeterlik derecesi, 2001’de
profesör unvanı aldı. 1993’te Fulbright araştırma bursu
alarak somatik kuramlar üzerine yeni gelişmeleri
araştırmak için bir yıllığına New York’a gitti.
Koreografileri ve mekâna özgü çalışmaları birçok ülkede
gösterilmiştir. Bunların arasında Density 22. Zürih
Theaterspektakel’de özel ödül almıştır ve son yaratıları
aKabı ve harS birçok tanınmış festivallerde övgü
toplamıştır. Aydın Teker Mimar Sinan Güzel Sanatlar
Üniversitesi Modern Dans Sanat Dalı’nda öğretim
üyesidir.

Aydın Teker
Turkish choreographer and dance instructor Aydın
Teker graduated from Ankara State Conservatoire in
1973 and joined Ankara State Opera and Ballet as a
dancer. In 1976 she got a scholarship and first went to
London and then to USA. She received her BFA and
MFA from New York University’s Tisch School of the
Arts. In 1982 she returned to Turkey and started
working as a modern dance Instructor and
choreographer at Mimar Sinan University of Fine Arts
State Conservatoire where she received her Diploma of
Adequacy (equivalent of doctorate degree) in 1993 and
the title of professor in 2001. In 1993 she received a
Fulbright research scholarship and went to New York
again for a year to explore new developments on
somatic theories. Her choreographies and site-specific
works have been shown in many countries. Among
these Density received a special award at the 22. Zurich
Theaterspektakel and her latest creations aKabı and
harS have been acclaimed in many renowned festivals.
Aydın Teker is currently the Head of the Modern Dance
Department of Mimar Sinan University of Fine Arts
Istanbul.

ÜÇ FAZ THREE PHASES

Aydın Teker, Nurşen Bakır, Eytan İpeker ve Yoel Meranda’ya
değerli katkıları için teşekkür eder.
Aydın Teker would like to thank Nurşen Bakır, Eytan İpeker,
and Yoel Meranda for their kind contribution.
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İNGİLTERE UNITED KINGDOM

Young Vıc Theatre Company

KAFKA’NIN MAYMUNU
KAFKA’S MONKEY

Uyarlama Adapted by Colın Teevan

Yöneten Directed by Walter Meıerjohann

Performans Performed by Kathryn Hunter

Sahne Düzeni Set Design Steffı Wurster

Işık Lighting Mıke Gunnıng

Ses ve Müzik Sound & Music Nıkola Kodjabashıa

Hareket Yönetimi Movement Direction Ilan Reıchel

Kafka’nın Maymunu’nun akademik, bilimsel bir ortamda
geçmesi boşuna değil. Çünkü oyunu sahneye uyarlama
süreci performans, yönetim ve sahne tasarımı açısından
teatral ve de sözlü bir transpozisyon deneyine dönüştü.
Kafka’nın Akademi İçin Bir Rapor’u kendi başına teatral
bir metin. Afrika’da yakalanan ve insanlar gibi yaşamayı
öğrenen bir maymun müzik çevrelerinde büyük bir üne
kavuşur ve görünürde bir maymun olarak yaşamı
hakkında “akademi”ye bir konuşma yapar. Ancak “insan
dünyası”nda yaşadığı vahşi deneyimi bir ayna gibi
kullanarak konuşmasını ustalıkla insanlığa dair bir
yoruma dönüştürmeyi becerir. Kırmızı Peter adlı
maymunun ağzından yazılmış olan metinde,
maymunumuzun konuşabileceği bir İngilizce bulmak
dışında eklenecek ya da değiştirilecek pek bir şey yoktu.
Yine de Kathryn Hunter, yönetmen Walter Meierjohann
ve ben 2008’de Young Vic’te metni irdeleyen bir atölye
çalışmasına giriştiğimizde uyarlama açısından temel
oluşturan sorular da belirmeye başladı.

19.05.2012 Ct Sa 20.30
20.05.2012 Pz Su 18.30
Kenter Tiyatrosu
60’ sürer; ara yoktur.
Türkçe üstyazılı.
Lasts 60’; no intermission.
With Turkish surtitles.

De€erli iflbirli€iyle 
Acknowledging the kind collaboration of
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Şimdiye kadar birlikte yirmiyi aşkın gösteri
gerçekleştirmiş olan José Montalvo ve Dominique
Hervieu ikilisi, Fransa’da ve yurtdışında en popüler ve en
takdir edilen çağdaş koreografların başında yer alıyorlar.
İnsanlar, José Montalvo ile Dominique Hervieu’nün
yapımlarına baktığında, Orfeo’yu hatırlayıp birkaç irkiltici
benzerlik bulabilirler. Nitekim, bu iki koreograf,
Cehennem’e (Enfers) inmeden önce, hâlâ en büyük
başarıyı kazanan çalışmaları arasında yer alan Cennet’te
(Paradis, 1997) kendilerini denemişlerdi.
Paradis, bir uzlaşma hülyası, başka deyişle, fragmanlar
kümesinden oluşan bir kaleydoskopa benzeyen farklı
video ve dans pırıltıları içinde bir birlik sağlama hayaliydi.
Bu gösteride, daha o zamandan, müziğin barıştırıcı ve
birleştirici gücü fikri ele alınmıştır. Lirin Gülüşü’nde 
(Le Rire de la Lyre, 1999) ise, mitolojide lirin mucidi 
olan Trakyalı ozan anılır. Aslında, otuz yıllık bir işbirliği
çevriminde çemberi tamamlayan Orfeo’da, şairin yaratıcı
gücünü yücelten ama aynı zamanda üzülerek de olsa
onun sınırlarını da gösteren bir mitosun işlenmesi
tesadüf değildir. Anlatı safhalarının düzenlenişindeki
müthiş virtüözite ve son derece farklı ortamlardan gelen
gerçeklikleri yan yana koyan bir kolaj romanının
tiyatrosallığı ile, Montalvo-Hervieu ikilisi, bize, çılgın ve
zamanının dışında bir Orfeo mitosu sunuyorlar. Bütün
aşamalar ele alınmış: Hayvanları büyüleyen Orfeo, âşık
Orfeo, Euridike’nin ölümü, Cehennem’e iniş, başarı ve
ölümüne sebep olan başarısızlık, Euridike’nin ikinci
ölümü ve Orfeo’nun Bakhos rahibeleri tarafından
parçalanışı. Ve son olarak, Euridike’nin özelliklerini
almış, başarı arayışındaki genç sanatçının sorgulanması.
Burada bir döneme damgasını vurmuş bir koreografi
ikilisinin sembolünü görürsek pek de yanılmış olmayız.
– Philippe Verrièle

Having staged more than twenty performances
together, today, José Montalvo and Dominique Hervieu
are considered among the most popular ve respected
contemporary choreographers both in France and
abroad.
Anyone reading José Montalvo and Dominique
Hervieu’s creative catalogues might find a few alarming
similarities with Orphée. Beforing descending to Enfers,
the duo tried themselves with Paradis of 1997, which is
still one of their most successful works.
Paradis was a fanciful attempt for reconciliation, in
other words, a dream towards reaching a harmony with
the glittering videos and dances that looked like a
caleidoscope formed of fragmented sets. This
performance focused on the reconciliating and unifying
power of music. The Le Rire de la Lyre of 1999 pays
tribute to the Thracian poet who is thought to be the
inventor of lyre in mythology. And it cannot be a
coincidence that in Orphée, which completes a cycle of a
thirty-year collaboration, the mythos of the poet which
glorifies his creative power but also, sadly, demonstrates
its limits is focused. Montalvo-Hervieu present a mad

and out-of-this-time Orpheus myhtos with an incredible
virtuosity in the arrangement of narrative phases and
the theatricality of a collage novel bringing realities
from vastly different environments together. All the
phases are included: Orpheus charming the animals,
Orpheus the lover, Eurydice’s death, Orpheus’s descent
to the underworld, success and the failure which caused
his death, Eurydice’s second death and the killing of
Orpheus by the Bacchae. The final part is the
inquisition of the young, aspiring artist, who has
assumed the characteristics of Eurydice. Right here, we
would not be mistaken to see the symbolism of a
choreographer duo that has left its mark on an era.
– Philippe Verrièle

ORFEO ORPHÉE

©
 S

im
on

 A
nn

an
d



83

from one to the other. While Kathryn explored this
duality of self in developing her physical language,
Walter and I worked on textual and design means of
expressing this. Hence the verse form I rendered the
text into in English, which when Red Peter is in serious
academic mode, attempts something like a consistent
iambic beat, but when he reverts to his monkey self,
jumps from one rhythm, rhyme or subject to another
(Kathryn calls it her monkey verse). The other way in
which we explored the split self was through design, the
projection of an enormous picture of a monkey.
Interestingly, the projected image of the chimpanzee
that designer Steffi Wurster uses is an actual
“Hagenbeck” monkey, stolen from Africa by the
German hunter/explorer mentioned in the text. These
monkeys were sent to zoos, music hall and circus or for
experiments to Tenerife, and Kafka was an avid reader
about these experiments. This projected ape, trapped in
an enormous light box or specimen box, enables Red
Peter the man/monkey to converse with and relate to
his former self, while establishing a very modern
academy environment.
– Colin Teevan

KAFKA’NIN MAYMUNU KAFKA’S MONKEY
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Yazıda Kafka’nın yarı insan yarı maymun gibi konuşması,
okuyucunun aklına alttan alta yedirilse de, onun kim veya
ne olduğuna karar vermemiz gerekiyordu. Ne tür bir
“maymun”du? İnsan gibi davranmayı öğrenen bir
maymun neye benzerdi? Kathryn bu amaçla insan gibi
davranmayı öğrenmiş bir maymunu (Kathryn’in içinde
keşfettikleri maymun) canlandırmak için kullanabileceği
karmaşık bir dil geliştirmek için hareket uzmanı Ilan
Reichel ile çalıştı.
Süreç sancılı olmakla beraber gayet netti. Asıl mesele
Kırmızı Peter’ın nerede ve ne zaman konuşacağı ve bizim
kim olduğumuzdu. Bizler onun seyircisi miydik? Kırmızı
Peter’ın konuşmasını yaptığı “akademi” nasıl bir şeydi?
Sahneyi 1910’lar Almanya’sının bir akademisine mi,
yoksa bir müzikhole mi benzetmeliydik? Kırmızı Peter’ın
sözünü ettiği deneyler ve gösteri hayvanları daha çok
1910’lar ve 1920’lerden gibiydi. Ancak konu üzerine
düşündükçe, dönem yansıtan bir sahne tasarımı
anlayışının izleyiciyi günümüzün Londra’sı, Tokyo’su,
Paris’i, Melbourne’u veya Atina’sından başka bir yerlere
götüreceğini gördük. İzleyici katılımı konusunda özel bir
isteğimiz olmamakla beraber onları insanlığın birer üyesi
olarak bu işe bulaştırmak istiyorduk. Bu yapıt, mizah ve
kendiyle dalga geçme kisvesi altında insanlık ve
medeniyete dönük büyük bir itham ve Kafka onu
yazdığından bu yana hatalarımızı düzeltme konusunda
pek bir mesafe kat etmiş sayılmayız. Bu anlamda
“akademi” yalnızca insanlığın temsili. Bu yüzden dönem
hissini bozmadan seyirciyi günümüze de taşımak istedik.
Tiyatro günümüz akademisi, seyirci de onun öğrencileri
olacaktı. Cevaplamamız gereken son kilit soru,
kahramanımızın ikili tabiatıydı. Metinde iki Kırmızı Peter
görüyoruz: maymun olan Kırmızı Peter ve insan-maymun
olan Kırmızı Peter. Öykü birinden diğerine evriliş
yolculuğunu anlatıyor. Kathryn bu benlik ikiliğini
keşfetmenin peşinden giderken, Walter ve ben de bunu
metin ve sahneyle ifade etmenin yollarını arıyorduk. İşte
nazım formu buradan çıktı. Kırmızı Peter ciddi ve
akademikken tutarlı bir vezin ölçüsünde konuşacak,
maymun benliğine döndüğünde bir ritimden, kafiyeden
veya konudan diğerine (Kathryn buna kendi maymun
nazımı diyor) sıçrayacaktı. Yarılmış benliği keşfetmenin
diğer bir yolu da sahne tasarımında kendini gösterdi: dev
bir maymun resmini projeksiyon yoluyla yansıttık. İşin
ilginç yanı, tasarımcı Steffi Wurster’in kullandığı
yansıtılan görüntüdeki maymun, metinde de geçen,
Alman bir avcı/kâşif tarafından Afrika’da yakalanan
gerçek bir “Hagenbeck” maymununa aitti. Bu
maymunlar hayvanat bahçelerine, müzikhollere veya
deney için Tenerife’e gönderiliyordu. Kafka bu deneylerin
sıkı bir takipçisiydi. Dev bir ışık kutusu içine hapsedilmiş
bu yansı, insan-maymun Kırmızı Peter’ın, bir yandan son
derece modern bir akademi ortamı oluştururken diğer
yandan da kendisiyle konuşmasını veya kendisiyle
bağlantı kurabilmesini sağlıyor.
– Colin Teevan

It is fitting that Kafka’s Monkey is set in an academic,
implicitly scientific environment since the process of
adapting it for the stage was as much one of theatrical
experiment in performance, direction, design as one of
verbal transposition.
Kafka’s “Address to the Academy” appears to be a
highly theatrical text in itself. A monkey, who has been
captured in Africa and has learnt to live as human and
become a great celebrity musical artiste for such, gives a
talk to “an academy” ostensibly about his former life as
an ape. However, using his own brutal experience of the
“world of men” as a mirror, he deftly inverts the
situation to make his speech a reflection upon
humanity. Entirely written in the first person speech of
the monkey, Red Peter, there appears to be little to add
or change apart from finding a speakable English in
which our monkey might speak. Yet when Kathryn
Hunter, director Walter Meierjohann and I embarked
upon exploratory workshop on the text at the Young Vic
in 2008, questions fundamental to the adaptation
began to emerge.
While in prose Kafka’s talking half-man/half-monkey
exists discretely in the mind of each reader, we needed
to decide who or what he was. What type of ‘monkey’ is
he? What does a monkey who has learnt how to behave
as a human look like? For this Kathryn worked with
movement expert Ilan Reichel to develop a complex
language for a human to play a chimpanzee (Kathryn’s
“inner” monkey they discovered) who has learnt how to
behave as a human.
While this process was arduous, it was relatively
straightforward. More knotty was the question as to the
where and when Red Peter speaks, and who are we, his
audience. What is the nature of the “academy” to which
Red Peter talks? Should we dress the theatre as a 1910s
German Academy? Or a music hall? The experiments
and performing animals Red Peter cites are very much a
thing of the 1910s and 1920s. But as we explored this
idea, we began to feel that a strictly period setting would
let the audience off the hook, allowing them to be
somewhere other than present-day London, Tokyo,
Paris, Sydney, Melbourne or Athens, and we wanted to
involve the audience not because we are particular fans
of audience participation, but because we wished to
implicate them as members of humanity. Under the veil
of humour and self deprecation, this piece is a great
j’accuse against humanity and civilisation, and we have
hardly cured ourselves of our ills since Kafka wrote it.
The “academy” therefore is only humanity’s proxy.
Hence, without breaking the period setting of the piece,
we sought to engage the audience on a contemporary
level too. The theatre as a modern academy, and the
audience its students.
The final fundamental question we needed to address
was the dual nature of our protagonist. Two Red Peters
are evident in the text; Red Peter the monkey, and Red
Peter the man-monkey. The story traces the journey

KAFKA’NIN MAYMUNU KAFKA’S MONKEY
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… A vibrant night that is full of the stuff they want to
and plan to take, those they cannot, and their dreams…
Right at that time, a lonely woman making a decision
somewhere else…
Lives passing by but never touching each other…
“where are you”
“what”…
“menemen please, eggs well-cooked”
“are you alright”
“I’m dead but I’m fine”…
and the woman leaves…
the man waits for the return of the woman by the
window, all night.
“if only everything is as it were”…

Aslıhan Erguvan
Murat Daltaban, Mehmet Ergen, Işıl Kasapoğlu gibi
önemli yönetmenlerle çalışan oyuncu Aslıhan Erguvan,
geçtiğimiz yıl ilk yönetmenlik deneyimi olan Tilt adlı
oyunu sahneye koydu. Eğitim için gittiği Londra’da Max
Hohen’in yönettiği ve Arcola Theatre’da sahnelenen
Queen of Spades’in yardımcı yönetmenliğini üstlendi.
Halen Hareket Atölyesi’nde Zeynep Günsür ile
çalışmaktadır.

Aslıhan Erguvan
Actress Aslıhan Erguvan worked with renowned
directors such as Murat Daltaban, Mehmet Ergen, Işıl
Kasapoğlu and staged Tilt her directorial debut, last
year. She worked as the assistant director to Max Hohen
who directed Queen of Spades at Arcola Theatre in
London where she had gone to study. Currently
working with Zeynep Günsür at The Workshop of
Movement.

LULABAY Bir Cihangir Hikâyesi LULLABY A Cihangir Story

20.05.2012 Pz Su 20.30
21.05.2012 Pt Mo 20.30
Salon
80’ sürer; ara yoktur
Lasts 80’; no intermission.
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TÜRKİYE TURKEY

LULABAY
Bir Cihangir Hikâyesi
LULLABY
A Cihangir Story
Yazan ve Yöneten Written & Directed by
Aslıhan Erguvan

Oyuncular Performers Nesrin Cavadzade, Zuhal
Gencer Erkaya, Nail Kırmızıgül, Fatih Sevdi

Dekor ve Kostüm Tasarımı Stage & Costume Designed
by Bingül Evgar

Proje Asistanları Project Assistants Gözde Kısa,
Tuğçe Nur Bulduk

Lulabay bir taşınma hikâyesi.
Evi olanlar ve evi olmayanlar.
Ruhun ve bedenin yer değiştirmesi.

Kafenin hemen üst katında oturan, yaşlı ama ruhu genç
adam…
Kafeye birkaç sokak ötede, ışıkları loş bir ev…
Kafenin hemen aşağısında modern bir apartman dairesi,
en üstün bir altı…
Kimileri için kafeye çok yakın, kimileri içinse kafeye çok
uzak bir otel odası…
...Almak istedikleri, almayı planladıkları, alamadıkları
eşyalar ve kurdukları hayaller arasında, enerjisi yüksek bir
gece…
Tam da o sırada, başka bir yerde, karar veren yalnız bir
kadın…
Birbirine teğet geçen ama bir türlü değmeyen hayatlar…
“nerdesin”
“ne”…
“bir menemen, yumurtası iyi pişmiş olsun”
“iyi misin”
“öldüm ama iyiyim”…
ve kadın gider…
adam bütün gece pencerede, kadının dönüşünü bekler.
“keşke her şey eskisi gibi olsaydı”…

Lullaby is a house-moving story.
Those with homes, those without one.
The displacement of the soul and the body.

The old man with the sould of a young one, who lives
right above the cafe…
A dimly lit house a few streets from the cafe…
A modern-looking flat down the cafe, the floor below
the top…
A hotel room, which is close to the cafe for some and far
from it for some others…

Aslıhan Erguvan Zeynep Günsür ve Bengi Ünsal’a değerli
katkıları ve Pangar’a değerli desteği için teşekkür eder.
Aslıhan Erguvan would like to thank Zeynep Günsür, 
Bengi Ünsal for their kind contribution, and Pangar for their
generous support.
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büyük bir yangınla yanıp kaybolur. Dini bayramlarını bile
birlikte kutlayan bu insanların anılarını kitap sayfalarında;
tiyatroları, sinemaları, kütüphaneleri, eğlence yerleri,
mağazaları, olağanüstü mimarisiyle Osmanlı
İmparatorluğu’nun en zengin ticaret merkezi İzmir’in
siluetini de, kartpostal resimlerinde bulabiliyoruz artık.
Antik kültürü ve mitoloji öykülerini yaratan bu toprak,
emperyalist savaş tanrılarının, etnik kışkırtmayla
başardıkları büyük bir yıkıma sahne olmuştur. Kaybolup
giden bizim geçmişimiz, bizim kültürümüzdür;
doğdukları topraklardan sürülen, kendi ülkelerinden göç
etmek zorunda bırakılan insanlar, bizim insanlarımızdır.
Güzel İzmir’in bu hüzünlü sonunu anımsamak, halkların
bir arada yaşayabilme umut ve çabasına küçük bir katkı
yapabilir belki.
Oyun 1923 yılında İzmir’de geçer. Savaş bitmiş, Rum ve
Türk topluluklarının karşılıklı göç etmesini zorunlu kılan
“Mübadele Yasası” çıkarılmıştır. Köklü bir geleneğe ve
kültüre sahip zengin Rum ailesi Vlasto’lar, İzmir-
Bornova’daki konaklarında göç hazırlığı içindedirler.
Yıllardır Vlastolar’la bir aile gibi bir arada yaşayan Türk
yardımcıları da bu göçün hüzünlü tanıklarıdır. Savaşın
travmatik izleri ve zorunlu göç, Türk ve Rum aile
bireylerini de karşı karşıya getirir ve bir arada yaşamanın
imkânsızlığını derinleştirir. Kendilerini bir çatışma içinde
bulan figürler, derin acılar içinde, çaresiz yarınlara,
umutsuz hasretlere, imkânsız aşklara boyun eğmek
zorunda kalırlar. Feci bir yangınla yanıp harabeye dönen,
farklı toplumların, dinlerin ve kültürlerin yüzyıllar
boyunca bir arada yaşadığı efsanevi dünya kenti, güzel
İzmir-Smyrna değildir yalnızca; koskoca bir geçmiş,
gelecek, hayaller ve umutlar da küle dönmüştür.
10. kuruluş yılını ardında bırakan Tiyatro Pera, tüm
oyunlarında olduğu gibi, geçmiş ve günümüze duyduğu
sorumlulukla, yakın tarihimizin bu acı kesitine küçük bir
pencere açıyor.
– Nesrin Kazankaya

…I cannot look over there. Kordon is no more, Punta is
pitch black. Gavurisa Smyrni is lost, as if devoured by
the earth. Where are the birds? No seagulls, no
cormorants, no doves, not even a single sparrow! There
used be dolphins racing with the ferries and jumping
high. They were burnt, drowned… They died… Just like
us. Körfez (Bay Area) is a dark grave. Many died in
these waters, were burnt here in wild flames…
Judgment Day! No, it cannot be my Smyrna; this is not
my beautiful Izmir! Our past burnt down, our future is
burried in ashes. How shall we go on?
Ioanna, Act I, Scene 2

Izmir, the Agean pearl, that fascinating city embracing
different cultures and created by a cosmopolitan
community of Turks, Greeks, Jews and the Levant who
have lived together for centuries is burnt down into
ashes in a big fire in 1922. We can read the memoirs of
these people who even celebrated their religious

holidays together in books; see the theatres, cinemas,
libraries, entertainment places, shops, the incredible
architecture, in short the silhouette of the richest
merchant town of the Ottoman Empire in postcards.
Cradle to the antique culture and mythological stories,
this land witnessed a devastating destruction provoked
by the imperialist warlords. What is lost is our past and
our culture; those exiled from the soil they were born to
their countries are our people. Recalling the sad fate of
beautiful Izmir might help the peoples’ yearning for co-
existence, maybe…
The play takes place in Izmir in 1923. The war is over,
and the Bill of Population Exchange has just passed the
parliament. The rich Turkish-Greek family, The
Vlastoses, which has a long strain of gentility and of
culture in this land, are preparing to leave their stately
home in Bornova, Izmir. The Turkish household who
have been working for the Vlastoses and were treated
like family are all sad witnesses of this disaster. The
traumatic marks of the war and forced immigration
reveal the confrontation between the Turkish and Greek
family members and it seems to alleviate the
impossiblity of living together.
Having left its tenth anniversary behind, Tiyatro Pera
always assumes a responsibility towards the past and
the future and we do the same with this play by
shedding a light on this bitter part of our recent history. 
– Nesrin Kazankaya

AH SMYRNA’M, GÜZEL İZMİR’İM OH MY SMYRNA, MY BEAUTIFUL IZMIR

20.05.2012 Pz Su 20.30
21.05.2012 Pt Mo 20.30
22.05.2012 Sa Tu 20.30
Tiyatro Pera
24.05.2012 Pe Th 20.30
27.05.2012 Pz Su 16.00
Caddebostan Kültür Merkezi
120’ sürer; 2 perde.
Türkçe, İngilizce üstyazılı.
Lasts 120’; 2 acts.
Turkish, with English surtitles.
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Tiyatro Pera

Ortak Yapımcı Co-produced by İstanbul Tiyatro
Festivali Istanbul Theatre Festıval

AH SMYRNA’M, GÜZEL İZMİR’İM
OH MY SMYRNA, MY BEAUTIFUL
IZMIR
Yazan ve Yöneten Written & Directed by
Nesrin Kazankaya

Dramaturji Dramaturgy Şafak Eruyar

Dekor Stage Design Başak Özdoğan

Kostüm Costume by Fatma Öztürk

Yönetmen Yardımcısı Assistant Director Zeynep Özden

Müzik Yönetmeni Music Director Ezgi Kasapoğlu

Müzik Düzenleme Music Arrangement Emil Tan Erten

Dans Düzeni Dance Arrangement Cemal Atilla,
Güneş Çağlar

Rumcaya Çeviren Translated into Greek Meri Madeleni

Oyuncular Performers
Eleni Aysan Sümercan
Konstantinos Muhammet Uzuner
İoanna Nesrin Kazankaya
Polyxeni Defne Halman / Başak Meşe
İlias Emre Çakman / Okan Kayabaş
Müzeyyen Linda Çandır
Mehmed Doğan Akdoğan
Theodopulos İlker Yiğen
Lefkotea Selin Sevdar
Ali Rıza Asır Akkaya

...Şu tarafa bakamıyorum. Kordon yok, Punta kapkara,
Gavurisa Smyrni kayboldu, yerin altına gömüldü sanki.
Kuşlar da yok. Martı yok, karabatak yok, kumru yok, serçe
bile yok! Yunuslar vardı, hani vapurlarla yarış ederler,
zıplarlardı. Yandılar, boğuldular, öldüler... Bizler gibi.
Körfez karanlık bir mezarlık. Onca insan bu sulara
gömüldü, burada yandı, alevler içinde, öldü... Mahşer
günü! Hayır, benim güzel Symrna’m bu olamaz; benim
güzel İzmir’im bu değildi! Geçmişimiz yandı,
geleceğimiz kül oldu. Nasıl yaşayacağız?
İoanna, I. Perde, 2. Sahne

Yüzyıllar boyunca bir arada yaşamış farklı din ve dilden
insanların, Türk, Rum, Ermeni, Yahudi ve Levantenlerden
oluşan kozmopolit bir topluluğun birlikte yarattığı,
çokkültürlü büyüleyici kent, Ege’nin incisi İzmir, 1922’de
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Müzik tasarımı Alper Maral, ışık tasarımı Murat Ersan ve
kostüm tasarımı Özgür Masur imzalı Açık Pencere,
seyirciye görsel ve işitsel hazzı yüksek, alışılmış algı ve
mantık kurallarının geçerli olmadığı düşsel bir dünya
sunuyor.

Entropi Tiyatro was founded in 2010 by Umut Kırcalı as
a performance and art company and became
professional in 2011. They stress the search for and the
realisation of the contemporary in performing arts and
collaborate with many artists from diverse disciplines as
well as designers. It is with this motto that the texts,
stage, sound, lighting, costume and make-up designs
created by professional exclusively for the projects come
to fore to support Entropi Tiyatro’s approach to present
the rejection of the aesthetics of forms in all fields.
Borrowing the term “entropy”, which means the
tendency towards chaos, widely used in different fields
like arts, philosophy, sociology, psychology, physics and
architecture for its name, Entropi puts the unrest driven
by disorder, imbalance and defect in the centre of its
plays’ structure and supports it with a mathematical,
balanced and completed stage design to reach an
innovative approach which prioritises enthusiasm,
excitement and dynamism.
In Open Window they present August Strindberg’s Den
Starkere and Samuel Beckett’s Spiel simultaneously
onstage and create a language of its own by putting two
contradictory statements –one promising “hope” and
the other saying “there is no hope”– together. The focus
on the roles presented or imposed upon the individual,
which, sometimes, he or she is encouraged to accept
without any thought just for the sake of being like the
other as well as the fact that noone is as what he or she
seems, the human behind its visible shell,
understanding someone.
Open Window brings professionals like Alper Maral
(sound design), Murat Ersan (lighting design) and
Özgür Masur (costume design) together to offer an
imaginary realm where the generally accepted rules of
perception and logic are void. Not to mention the audio
and visual delights…

AÇIK PENCERE OPEN WINDOW

22.05.2012 Sa Tu 20.30
23.05.2012 Ça We 18.30
Sahne Beşiktaş
45’ sürer; ara yoktur.
Lasts 45’; no intemission.
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Entropi Tiyatro

AÇIK PENCERE
OPEN WINDOW

Yöneten Directed by Umut Kırcalı

Sahne & Metin Tasarımı Stage and Text Designed by
Umut Kırcalı

Dramaturji Dramaturgy Gülden Ateş, Erhan Çene

Ses Tasarımı Sound Design Alper Maral

Işık Tasarımı Lighting Design Murat Ersan

Kostüm Tasarımı Costume Design Özgür Masur

Entropi Tiyatro, 2010 yılında Umut Kırcalı tarafından
performans ve sanat topluluğu olarak kuruldu ve 2011
yılında profesyonel nitelik kazandı. Başta oyunculuk
sanatı olmak üzere, gösteri sanatlarında çağdaş olanın
araştırılması ve uygulanması ilkesiyle hareket eden ve bu
düşünceyi merkezine alan topluluk, çeşitli disiplinlerden
birçok sanatçı ve tasarımcıyla birlikte ortak çalışmalar
gerçekleştirmektedir. Bu anlayış ön planda tutularak, her
biri profesyonelleri tarafından projelerin ihtiyaçlarına
yönelik özel olarak tasarlanmış metin, dekor, ses, ışık,
kostüm ve makyaj tasarımlarıyla özellikle tasarım
malzemelerini ön plana çıkaran Entropi Tiyatro, her
alanda var olan biçimlerin estetiğinin reddini ortaya
koyan projeler üretmektedir. Adını sanat, felsefe,
sosyoloji, psikoloji, fizik ve mimari gibi birçok alanda
sıkça kullanılan ve düzensizlik eğilimi anlamına gelen
“entropi” sözcüğünden alan topluluk, düzensizliğin,
dengesizliğin ve eksikliğin yarattığı huzursuzluk hissini
merkeze alan oyun yapısını, matematiksel, dengeli ve
tamamlanmış sahneleme biçimiyle bir araya getirerek,
entropisi yüksek, yani heyecanı, coşkuyu, eğlenceyi ve
dinamizmi üst noktada tutan yenilikçi bir biçim sunmayı
hedeflemektedir.
August Strindberg’in Güçlü (Den Starkere) ve Samuel
Beckett’in Oyun (Spiel) metinlerini bir araya getiren Açık
Pencere, iki metni belirli bir kurguyla eşzamanlı olarak
aynı sahnede buluştururken, umut taşıyan bir söylemi,
“umut yok” söylemiyle yan yana getirerek, bugüne ait
kendi dilini, söylemini yaratıyor.
Hayatta bireye sunulan, yüklenen, empoze edilen,
özendirilen, diğeri olmaya zorlanarak farkında olmadan
koşulsuzca kabul edilen, bireyin bütün davranış ve
düşünme biçimlerini etkileyen rollere ve bu üstlenilen
roller içinde kimsenin göründüğü kadar olmadığına,
görünenin altındaki insana, birini anlamaya,
anlayabilmeye odaklanıyor.
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kimlikleri ezip geçen hızlı akışı, “oyun” kahramanlarını
önüne katıp sürükleyen bir fırtına gibi akıp giden bir
“oyun” düzeninde ifadesini buluyor.
Tekand, Beckett’in metninde var olan hız ve tekrar
unsurlarını, birer performatif neden ve zorunluluk haline
getiren bir oyun (game) tasarımı kurarak, teatral gösteriyi
bu oyun üzerine oturtuyor.
Oynanırken zorluk derecesi artırılmış oyun seviyeleri ile
gelişen ve artistik olarak büyük titizlik ve kesinlik
gerektiren bu oyun, oyuncunun hem bir game-player
hem de bir aktör olarak bütün yeteneklerini ortaya
koymasını zorunlu kılıyor. Beckett’in metnindeki aşk
üçgeni öyküsü Tekand’ın yorumunda, ışığı manuel olarak
yöneten oyuncularla birlikte on yedi kişilik bir kadronun
rol aldığı ve metnin öyküsünün performansın kendi
öyküsü ve yarattığı müzikle beraber ilerlediği, tam
şimdiki zamanda oynanan “oyun”da, eğlenceli bir seyir
sürecine dönüşüyor.

Play of Samuel Beckett’s short plays is a play that
progresses by repetitions and in which the play
characters of two women and a man, whose only heads
are seen from the urns they are in, stuck in an abstract
space and situation, are forced by an abstract light
wandering on them, to tell, speaking quickly, their
ordinary stories the subject of which is a love-triangle
lived in the past… In Play, which this time is brought
before the audience by the stage direction of Şahika
Tekand, the challenging struggle of today’s bourgeois
man entrapped in her/his small world to exist and
express her/himself, in the process of which s/he loses
her/his last realm of freedom by getting gradually
immobilized and identical, as well as the confusion s/he
falls into while seeking tranquillity and serenity, are
depicted within the framework of an ordinary and
tragicomic love triangle’s story.
In this interpretation of hers Şahika Tekand, who
applies her Performative Staging and Acting Method
that she has developed at the Municipal Theatres for the
first time with this play, translates the dramatic conflict
present in Samuel Beckett’s text into a performance
where the binaries of author/director, player/play,
actor/role character, role character/situation might exist
in a superposed way. The fast-paced course of
contemporary life that sweeps over identities finds its
expression in a “play” composition that runs like a
storm which drags “play” characters along. Tekand, by
devising a game in which the elements of speed and
repetition present in Beckett’s text are transformed into
performative reasons and necessities, superposes the
theatrical performance on this game.
This game progressing by game levels the challenges of
which are increased as the game is played, and that
requires great artistic precision and meticulousness,
necessitates that the player executes all her/his skills as
both a game-player and an actor. In Tekand’s
interpretation, the love-triangle story of Beckett’s text is

transformed into an entertaining process of spectating
by means of the “game” played in the present moment.
In this game, the story of the text proceeds along with
the story of the performance itself and the music it
creates. A cast of seventeen players including the ones
manually directing the lights take part in the
performance.

Darülbedayi’den Şehir Tiyatrolarına
1914 yılında Belediye Başkanı Cemil (Topuzlu) Paşa,
Belediye Meclisi’nden çıkardığı kararla, bugünkü Şehir
Tiyatroları’nın temeli olan, “Osmanlı güzellikler evi”
anlamına gelen Darülbedayi-i Osmani’nin kurulmasını
sağlar. Eğitim amaçlı bu kurumun yöneticiliğine de, ünlü
Fransız tiyatro adamı André Antoine atanır. Ancak, 
I. Dünya Savaşı’nın çıkması, Fransa ve Osmanlı
Devleti’nin karşı saflarda yer alması nedeniyle kısa bir
süre sonra André Antoine Fransa’ya döner. Bir süre
bocalayan kurum, Raşit Rıza’nın (Samato) çabalarıyla
yeniden toparlanır. Osmanlı yöneticilerinin ve
eğitimcilerin görev aldığı Darülbedayi’ye, Antoine’ın
yöneticilik yaptığı dönemde sınavla öğrenciler alınmıştı.
Bu sınavı kazananlar daha sonraki yıllarda tiyatromuzun
ve sanat dünyamızın önemli isimleri oldular. Muhsin
Ertuğrul, Halit Fahri Ozansoy, Behzat Butak, Ali Naci
Karacan, Peyami Safa, Emin Beliğ Belli, Celal Sahir, Eliza
Binemeciyan, Ahmet Muvahhit, İ. Galip Arcan, Raşit
Rıza, Fikret Şadi bu öğrencilerden bazıları.
Şehzadebaşı’nda kiralanan Letafet Apartmanı’nda
Tatbikat Sahnesi adı altında yapılan çalışmalar daha
sonra, tiyatromuzun simgesine dönüşen ve 1970 yılında
teknik nedenlerden dolayı törenle terk edilen Tepebaşı
Tiyatrosu’nda devam etti. Tepebaşı Tiyatrosu uzun yıllar
yönetim merkezi olarak da hizmet verdi.
Ocak 1916’da sahnelenen Çürük Temel oyunuyla okul
olmaktan çıkıp profesyonel bir tiyatro topluluğu haline
gelen Darülbedayi, Tepebaşı Tiyatrosu’ndan başka, farklı
nedenlerle ya da kent içinde yaygınlaşmak amacıyla 
yeni sahnelerde perdelerini açtı. Şehzadepaşa Ferah
Tiyatrosu, Kadıköy Apollon Tiyatrosu, Süreyya Sineması
ve Kadıköy Halk Eğitim Merkezi Salonu, Beyoğlu Odeon,
Fransız ve Yeni Komedi Tiyatroları, Aksaray Türk Ocağı,
Rumeli Hisarı Şehir Tiyatroları’nın oyunlarının
sahnelendiği bazı tiyatro yapılarıdır.
Birçok oyun yazarının ilk çalışması, ilk kez Şehir
Tiyatroları’nda sahnelendi. Türk tiyatrosuna yeni oyun
yazarları kazandırıldı. 1931 yılında resmen İstanbul
Belediyesi’ne bağlanan kurum, 1934 yılından sonra
İstanbul Belediyesi Şehir Tiyatroları adını aldı. Yine aynı
dönem Şehir Tiyatroları’nın düzenli olarak çocuk
oyunlarının başladığı yıllar oldu. Özellikle Ferih
Egemen’in bu alandaki uygulamaları çocuk tiyatromuz
adına tarihsel özellikler taşımaktadır.
Darülbedayi, ardından Şehir Tiyatroları, ülkemizdeki
tiyatro dergisi geleneğini başlatmıştır. 1918–1920 yılları
arasında Temaşa adlı tiyatro dergisini 25 sayı yayımlayan

OYUN PLAY

22.05.2012 Sa Tu 20.30
23.05.2012 Ça We 20.30
24.05.2012 Pe Th 20.30
Harbiye Muhsin Ertuğrul Sahnesi
60’ sürer; ara yoktur.
Lasts 60’; no intermission.
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İstanbul Büyükşehir Belediyesi Şehir Tiyatroları
Istanbul Munıcıpal Theatres

OYUN
PLAY
Yazan Written by Samuel Beckett

Yöneten Directed by Şahika Tekand

Sahne Tasarımı Stage Design Esat Tekand

Işık Tasarımı Lighting Design Şahika Tekand

Kostüm Tasarımı Costume Design Ayşen Aktengiz

Çeviri Translated into Turkish by Levent
Mollamustafaoğlu

Oyuncular Performers (alfabetik sırayla in alphabetical
order) Ali Gökmen Altuğ, Aslı Aybars, Pelin Budak,
Burçak Çöllü, Seda Fettahoğlu, Yeliz Gerçek,
Ozan Gözel, Nurdan Kalınağa, Aslıhan Kandemir,
Selen Kartay, Yeşim Koçak, Buket Yanmaz Kubilay,
Mehmet Okuroğlu, Özge Özder, Özgür Kaymak
Tanık, Esin Umulu, Ali Mert Yavuzcan, Çağlar
Yiğitoğulları

Yönetmen Yardımcıları Assistant Directors Göksel
Arslan, Ozan Gözel

Samuel Beckett’in kısa oyunlarından Oyun kül küpleri
içinde sadece başları görünen, iki kadın ve bir erkek olan
oyun kişilerinin, sıkışıp kaldıkları soyut bir mekân ve
durumda, yine soyut bir ışığın üstlerinde dolaşmasıyla,
hızla konuşarak, konusu geçmişte yaşanmış bir aşk
üçgeni olan sıradan öykülerini anlatmaya zorlandığı,
tekrarlarla gelişen bir oyundur… Bu kez Şahika Tekand’ın
rejisi ile seyirci karşısına gelen Oyun’da, küçük
dünyalarına sıkışmış günümüz kentsoylu insanının, son
özgürlük alanlarını da, giderek hareketsizleştirilerek ve
aynılaştırılarak kaybettiği zorlu var olma ve kendini ifade
etme mücadelesi; huzur ve dinginlik ararken içine
düştüğü karmaşa, sıradan ve trajikomik bir öykü
çerçevesinde dile getirilmektedir.
Geliştirdiği performatif sahneleme ve oyunculuk
yöntemini, Şehir Tiyatroları’nda ilk kez bu oyunla
uygulayan yönetmen Şahika Tekand, bu yorumunda,
Samuel Beckett’in metninde var olan dramatik çelişkiyi,
yönetmen/yazar, oyuncu/oyun, aktör/rol kişisi, rol kişisi/
durum ikiliklerinin süperpoze şekilde var olabilecekleri
bir performansa tercüme ediyor. Çağdaş yaşamın

De€erli iflbirli€iyle 
Acknowledging the kind collaboration of



23.05.2012 Ça We 20.30
24.05.2012 Pe Th 20.30
Üsküdar Tekel Sahnesi
50’ sürer; ara yoktur.
Lasts 50’; no intemission.
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Ortak Yapımcılar Co-produced by Bımeras,
Sprıngdance-EIM

TALES IN NO LANGUAGE

Konsept ve Koreografi Concept & Choreography Aslı
Bostancı

Performans Performance Aslı Bostancı, İlyas Odman,
Mutlu San

Ses Tasarımı ve Canlı Müzik Sound Design & Live
Music Mutlu San

Işık Tasarımı Lighting Design Kemal Yiğitcan

Tales in No Language görünmezlik üzerinden ilham
alarak kurgulanmaya başlanan bir beden, ses, obje
enstalasyon ve koreografi projesidir.

Bedenlerin hareketi geç kalınmış, görünmez bir çabadan
ibarettir sadece.
Gölgesine ulaşmayı beklemek yerine gölgenin
geçirgenliğine ve şeffaflığına tutunmaya çalışır.
Ölü ve kullanılmaya açıktır.
Bedenin objeleşmesi, içinin boşaltılması, durağanlığı ile
ilgili durumlardan yola çıkarak “eşyasal hareketsizlik”
egzersizi tasarlanmıştır.
Kaybolmak, yitmek, yitirmek, erimek, görünmez olmak,
yok olmak, silinmek gibi güçlü imajların oluşturduğu bir
dizi veriden yola çıkılarak, isimlerinin aynı olabildiği ama
seslerinin farklı olduğu “kromatik” hikâyeler yaratılmıştır.
Tales in No Language seyirci ile birçok karakter ve durum
üzerinden oluşturulmuş katmanlarıyla hafıza kurcalayıcı
bir buluşma noktası yaratmaya çalışırken, sahne
üzerinde tasarlanan imajların verileri seyircinin
hafızasında da kendi hikâyesine kavuşur.

Tales in No Language is a body, sound, object installation
and a choreography project inspired by invisibility.
The movement of the bodies is nothing more than a
delayed, invisible effort.
Instead of waiting to reach its shadow, it clings on the
permeability and transparency of it.
It is dead and free to use.
The “material immobility” exercise is designed with
inspiration from the objectification of the body, its
stability and the emptiness of its inside.
It is a series of “chromatic” stories bearing, not
necessarily, the same titles but different voices—with
strong images like getting lost, becoming lost, losing,
melting, becoming invisible, becoming deleted.
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Şehir Tiyatroları, dünyanın en uzun süreli tiyatro
dergilerinden olan ve 1930’dan bugüne Darülbedayi, Türk
Tiyatrosu ve Şehir Tiyatrosu adlarını alan derginin yayımını
halen sürdürmektedir.
Son yıllarda Türk tiyatrosundaki değişim ve seyirci
yönelişini göz önüne alan Şehir Tiyatroları, yerli ve
yabancı yazarlardan oluşan geniş bir repertuarla İstanbul
seyircisine ve turneler yoluyla da diğer kentlerdeki
tiyatroseverlere perdelerini açmakta. Ayrıca, yabancı
yönetmenleri ve tiyatro adamlarını davet ederek, sahneye
koydukları oyunları seyirciye ulaştırmaktadır.
Bugün on sahnesi olan Şehir Tiyatroları, her gün 2000
civarında İstanbul seyircisine perdelerini açıyor. Bu
sahneler: Harbiye Muhsin Ertuğrul Sahnesi, Kadıköy
Haldun Taner Sahnesi, Fatih Reşat Nuri Sahnesi,
Gaziosmanpaşa Sahnesi, Gaziosmanpaşa Ferih Egemen
Çocuk Sahnesi, Üsküdar Musahipzade Celal Sahnesi,
Üsküdar Kerem Yılmazer Sahnesi, Kâğıthane Sadabad
Sahnesi, Kâğıthane Küçük Kemal Çocuk Sahnesi,
Ümraniye Sahnesi’dir.

From Darülbedayi to Munıcıpal Theatres
In 1914, the Mayor Cemil (Topuzlu) Pasha enables the
establishment of Darülbedayi-i Osmani which means
“Ottoman house of beauties” that laid the foundations
of today’s Municipal Theatres. The famous French
theatre man André Antoine gets appointed as the
director of this institution holding the purpose of
education. However after a little while, as the Great War
breaks and since France and the Ottoman Empire take
opposite sides, André Antoine returns to France. The
institution that staggers for a while recuperates again
due to the efforts of Raşit Rıza (Samato). During the
directorship of Antoine, placements were done by
examination at the Darülbedayi where Ottoman
administrators and educators took office.
The students who passed this examination, later on
became prominent names of our theatre and art world.
Muhsin Ertuğrul, Halit Fahri Ozansoy, Behzat Butak,
Ali Naci Karacan, Peyami Safa, Emin Beliğ Belli, Celal
Sahir, Eliza Binemeciyan, Ahmet Muvahhit, İ. Galip
Arcan, Raşit Rıza, Fikret Şadi are some of these
students.
Works performed under the name of Tatbikat Sahnesi
(Practice Stage) at the Letafet Apartment rented in
Şehzadebaşı, afterwards continued at the Tepebaşı
Theatre that became the symbol of our theatre and
which was abandoned with a ceremony due to technical
reasons. Tepebaşı Theatre long served as the
headquarters.
Darülbedayi which became a professional theatre
company going beyond being a school by the play Çürük
Temel (Rotten Foundation) staged in January 1916,
opened its curtains at new stages other than Tepebaşı
Theatre due to different reasons or for the sake of
becoming widespread in the city. Şehzadepaşa Ferah
Theatre, Kadıköy Apollon Theatre, Cinema Süreyya,

Kadıköy Halk Eğitim Merkezi (Kadıköy Public
Education Centre) Room, Beyoğlu Odeon, Fransız ve
Yeni Komedi (French and New Comedy) Theatres,
Aksaray Türk Ocağı and Rumeli Hisarı are some of the
theatre buildings where plays by the Municipal Theatres
were staged.
The first work of many playwrights was staged for the
first time at the Municipal Theatres. New playwrights
were gained to Turkish theatre.
The institution that officially got connected to Istanbul
Municipality in 1931, took the name of Istanbul
Municipal Theatres after the year of 1934. The same
period is also the years when children’s plays began to
be regularly and continually staged. Particularly Ferih
Egemen’s practices within this field bear historical
features in the name of our children’s theatre.
Darülbedayi and subsequently the Municipal Theatres
have started the tradition of theatre periodicals in our
country. The Municipal Theatres that has published the
periodical named Temaşa (Spectacle) for 25 issues in
between the years of 1918–1920, also continues today
the publication of the periodical that is among the
world’s most long-standing theatre periodicals, and
which has taken the names respectively Darülbedayi,
Türk Tiyatrosu (Turkish Theatre) and Şehir Tiyatrosu
(the Municipal Theatres) since 1930.
The Municipal Theatres that takes into account the
recent change within Turkish Theatre and the audience
orientation, is opening its curtains, with a wide
repertoire constituting of national and international
playwrights, to Istanbul audience and theatre lovers in
other cities by means of tours. Besides, by inviting
foreign directors and theatre professionals, it brings the
plays staged by them to the Turkish audience.
The Municipal Theatres which today has ten stages,
opens its curtains to approximately 2000 Istanbul
audience members. These stages are: the reconstructed
Muhsin Ertuğrul Stage, Kadıköy Haldun Taner Stage,
Fatih Reşat Nuri Stage, Gaziosmanpaşa Stage,
Gaziosmanpaşa Ferih Egemen Children’s Stage,
Üsküdar Musahipzade Celal Stage, Üsküdar Kerem
Yılmazer Stage, Kâğıthane Sadabad Stage, Kâğıthane
Küçük Kemal Children’s Stage and Ümraniye Stage.

OYUN PLAY
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platformunda çeşitli görsel sanatlar ile duysal anlatımını
bir araya getirme fırsatı bulmuş, 2010 yılında Aslı
Bostancı ile çalışmaya başlamış ve performanslarının
işitsel boyutunu ele almıştır. Mutlu San, İstanbul Bilgi
Üniversitesi Müzikoloji Bölümü’nde öğrenimine devam
etmektedir. Tohumlarının daha öncesinden atıldığı ancak
2011 yılında biçimlenmeye başlayan Polyfisch Musik
etiketiyle yayımlanacak projesiyle ilgili çalışmaya
başlamış olup, bununla ilgili üretim süreci içerisindedir.
San, Be One Project’in müzik departmanında yaratıcı
yapım direktörü olarak çalışıyor.

Mutlu San
Mutlu San’s sound world was inspired by Bauhaus and
minimalism. He started out as a producer-DJ and went
professional in Istanbul in 2007. The evolution process
of electronic music and its infinite vocabulary was
another great inspiration during his personal creation
and exploration process leading to a wider focus.
Contemporary art has offered him the opportunity to
blend visual arts and auditory expression, which in turn
lead to a collaboration with Aslı Bostancı in 2010 where
he assumed the audio aspect of her performances.
Currently studying at the Musicology Department of
Istanbul Bilgi University, San is in the process of
production for his record label Polyfisch Musik that
took shape in 2011 after a long nesting period. He also
works as the creative production director at Be One
Project’s music department.

TALES IN NO LANGUAGE
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Tales in No Language attempts to create a memory-
meddling session to the audience with its layers formed
of many characters and situations during which the data
gathered from the images onstage gain their own
stories in the memory of the audience.

Aslı Bostancı
2005 yılında RemDans ile yaratıcı dansçı ve koreograf
olarak çalışmaya başladı. 2007’de MSGSÜ Modern Dans
Ana Sanat Dalı’ndan mezun oldu; aynı yıl Fransa’da
Center National de Danse Contemporaine Angers
France’ın (CNDC) Koreografi Sanatçılığı Bölümü’ne
kabul edildi. 2008’de Brüksel’de çağdaş dans
performansçısı Erna Omarsdottir’in yanında staj yaptı.
2010’da Michael Laub/Remote Control Topluluğu ile
performans sanatçısı olarak çalışmaya başladı ve İstanbul
Portreleri isimli performansta yer aldı; sanatçı bu
kumpanya ile aktif olarak çalışmalarına devam ediyor.
2010’da Mag Stuart/Damage Goods ile off course isimli
atölye sunum performansını gerçekleştirdi. Alain Buffard,
Trisha Brown, Emmanuelle Huyn, Tuğçe Tuna, Jordi
Gali, Mag Stuart, Michael Laub’un repertuarlarında dans
etti. Rencontres Internationales des Ecoles de Danse-
CNDC, La Biennale di Venezia-Grada Zero Biennale
Danza, Plateforme Nouvelle Génération d’İnterprétes
Danse Contemporaine-Lausanne, International
Experimental Movement Festival Nagib-Slovenia, 
4th Balkan Dance Platform Athens, 11. Dance Theater
Festival Poland, İstanbul Tiyatro Festivali, Plateaux
Festivali Mousonturm Frankfurt 2010, Favourites 2010
Drama Festivali-Essen, 0090 Kunst en Festival-Belgium,
Springdance-Europe in Motion Utrecht-Nederland,
International Performing Art Festival PAD Mainz-
Germany, Temps d’image Tallinn-Estonia, 0090 Kunst
en Festival-2011 performans sanatçısı olarak katıldığı
önemli festivaller arasında yer alıyor. Halen MSGSÜ
Modern Dans Ana Sanat Dalı’nda öğretim görevlisi
olarak çalışan Aslı Bostancı’nın performans projeleri
arasında, Makas-için-an, Trace, İçinde Dışında Dışında
İçinde, Game Over, Geçirgen, Kırık Zaman, Biraz Garip,
InBetween, because of you, permeabilite, panic in the ZOO,
what is your favorite inanimate object?, Tales in No
Language sayılabilir.

Aslı Bostancı
Aslı Bostancı started to work with RemDans as a
creative dancer and choreographer in 2005. After
graduating from the Modern Dance Department of the
Mimar Sinan University of Fine Arts in 2007, she was
accepted to the Choreography Department of Center
National de Danse Contemporaine Angers France. In
2008 she worked under contemporary dance performer
Erna Omarsdottir in Brussels and started working with
Michael Laub’s Remote Control in 2010 performing in
the project İstanbul Portreleri (Istanbul portraits); she
actively pursues her work with this company. In 2010

she took part in the workshop presentation performance
off course with Mag Stuart’s Damaged Goods. She
danced to the repertoires of Alain Buffard, Trisha
Brown, Emmanuelle Huyn, Tuğçe Tuna, Jordi Gali,
Mag Stuart and Michael Laub. Rencontres
Internationales des Ecoles de Danse-CNDC, La
Biennale di Venezia, Grada Zero Biennale Danza,
Plateforme Nouvelle Génération d’Interprétes Danse
Contemporaine-Lausanne, International Experimental
Movement Festival Nagib-Slovenia, 4th Balkan Dance
Platform Athens, 11. Dance Theater Festival Poland,
Istanbul Theatre Festival, Plateaux Festival
Mousonturm Frankfurt (2010), Favourites 2010 Drama
Festival (Essen), 0090 Kunst en Festival-Belgium,
Springdance-Europe in Motion Utrecht-Nederland,
International Performing Arts Festival PAD Mainz-
Germany, Temps d’image Tallinn (Estonia), 0090
Kunst en Festival (2011) are some of the renowned
events she participated as a performer. Aslı Bostancı
currently works as a lecturer at the Mimar Sinan
University of Fine Arts Modern Dance Department. To
name a few, her performance projects include Makas-
için-an (Moment-for-scissors), Trace, İçinde Dışında
Dışında İçinde (Inside Outside Outside Inside), Game
Over, Geçirgen (Permeable), Kırık Zaman (Broken time),
Biraz Garip (A little odd), InBetween, because of you,
permeabilite, panic in the ZOO, what is your favorite
inanimate object? and Tales in No Language.

İlyas Odman
Alexandre Abellan, Handan Ergiydiren Özer, Bürge
Kayacan, Jerome Bel, Karine Ponties gibi koreograflarla
çalıştı. Yiğit Sertdemir’in son oyunlarında, onun
dünyasının hareketsel düzeneklerini arıyor, Aslı Bostancı
ile işitsel-görsel-içsel olarak daha “içerde” olanı
araştırıyor, halen kendi oyunlarını yurtiçinde ve dışında
sergilemeye devam ediyor.

İlyas Odman
Worked with choreographers Alexandre Abellan,
Handan Ergiydiren Özer, Bürge Kayacan, Jerome Bel
and Karine Ponties. Searches for the motional codes of
Yiğit Özdemir’s works in his latest plays; explores what
is deeper “inside” with Aslı Bostancı audibly, visually
and intrinsicly; continues to perform his works in
Turkey and abroad.

Mutlu San
İşitsel estetik anlamında bauhaus ve minimalizim
akımlarından etkilenmiş olup, yolculuğuna yapımcı DJ
olarak başlayan Mutlu San, profesyonel kariyerinin ilk
adımlarını 2007 yılında İstanbul’da attı. Kişisel yaratım ve
araştırma süreci içersinde elektronik müziğin evrim
sürecinden ve sonsuz kelime dağarcığından ilham 
almış ve odak alanını genişletmiştir. Çağdaş sanat

TALES IN NO LANGUAGE

Aslı Bostancı Bimeras, Springdance-EIM ve İKSV’ye değerli
katkıları için teşekkür eder.
Aslı Bostancı would like to thank Bimeras, Springdance-EIM
and İKSV for their kind contribution.
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70’li, 80’li yıllarda Shakespeare’den sonra en çok
oynanan yazar olarak kabul edilen Brecht sonradan
görmezden gelinir gibi oldu, bizde de, bütün dünyada
da. Oysa küreselleşen dünyanın ekonomik krizlerle
sarsıldığı bir dönemde unutulmamalı bu büyük ozan.
Daldan dala atlayan kurgusu içinde söyleşi biçiminde
çağrışımlarla gelişen gösterimiz, dünyanın düzeni üstüne
genel bir bakışla açılıyor: zenginler-yoksullar, ezenler-
ezilenler ve iyilik nedir, adalet niçin gerekli gibi konuları
tartışıyor. Ardından “her şeyin mal olarak alınıp satıldığı
bir dünyada” kadının konumunu irdeleyen bir bölümde
ahlak kavramı gündeme geliyor.
Ve elbette savaş. Her an her şeyin olabileceği bir
coğrafyada, sürekli savaş tamtamları çalınırken, içimizde
ve çevremizdeki tehlikeye karşı güçlü bir uyarı, karşı
çıkışla noktalanıyor gösteri.
Şimdi Brecht zamanı diyoruz. Onun o sivri dilini özledik.
Düşünmeyi keyfe, eğlenceye dönüştüren zekâsını,
gülmece dehasını özledik. İnsanın gözünü açan, ufkunu
genişleten, sorduğu sorularla kışkırtan, uyaran, baştan
çıkaran yazarımızı yeniden sahneye davet ediyoruz.
Günümüz üstüne söyleyeceklerini dinleyelim.
Brecht’in şiirleri, şarkıları epey uğraştırdı bizi. 1978’de
Brecht Kabare, Ankara turnesinde yasaklandı. 12 Eylül
döneminde sahnelediğimiz, Nâzım Hikmet, Haldun
Taner ve Aziz Nesin’in yapıtlarının yanı sıra Brecht’in şiir
ve şarkılarının yer aldığı Her Gün Yeni Baştan yasaklandı.
Bakalım bu kez, baskıların giderek arttığı bir dönemde
Brecht usta ülkemizde nasıl karşılanacak?
Hınzır yazarımız sanki bugünleri, bizleri düşünerek
yazmış kimi şiirlerini. “Baskının arttığı günlerde karar
verdi bizimki / ekmeğinden olmamak için / ağzını sıkı
tutacaktı” diyor. “İnsanların nasıl alınıp satıldığını
gördüm / insan pazarlarında” diyor. İsyan ediyor:
“Bozuk adalet yeter artık.
Acemi ellerde yoğrulan, iyi pişmemiş adalet yeter.
Yeter dura dura bayatlayan adalet.”
– Genco Erkal

Back to Brecht again. Is it possible for a company
committed to political threatre to breathe for a long time
without reverting to Brecht? In addition to a selection of
great productions such as The Caucassian Chalk Circle,
Life of Galileo, Mr Puntila and His Man Matti, the
Dostlar Theatre carried Brecht’s poetic world on to the
stage as well. Now we look back and see that it has been
fourteen years since the one-man Brecht show Yosma
(an adaptation) was staged.
We are back again with a musical show in a cabaret
format blending the poems, songs and stories of the
great master. His entire corpus studied again and those
still current and valid today have been selected.
The songs in the play are our trump card after Brecht’s
lines. Foremost singers from different countries have
performed Kurt Weill’s unforgettable tunes in jazz or
rock form. We present them to you with a new flavour.
Brecht was the most staged playwright after

Shakespeare in the 70s and 80s but somehow was
abandoned afterwards, in Turkey and the whole world.
It is high time, when the entire world is shaken by
global economic crises, that we remembered this great
poet again. 
Our show develops with associations in the form of a
chat which fastly moves from one topic to the other 
and it opens with a general view of the world order: 
the rich-the poor, the oppressor-the oppressed, what is
goodness, why is justice necessary? Then we touch
morality in a section focusing on the position of women
in “a world where everything can bought and sold”.
And war, of course. The show ends with a strong
warning, a rejection of the danger among and around
us in this vulnerable geography hearing war drums
roaring all the time.
It’s Brecht time. We missed his sharp tongue; his wit
that turns thinking into pleasure and entertainment, 
his genius for humour. We hail the return of this great
writer who brings a touch of consciousness, widens our
horizons, provokes us with the questions he poses and
seduces us, his audience, to stage. Let’s hear what he
has to say about our times.
Brecht’s poems and songs took their toll on us. Brecht
Kabare was banned in its Ankara tour in 1978. And 
Her Gün Yeni Baştan featuring works of Nâzım Hikmet,
Haldun Taner and Aziz Nesin as well as poems and
songs of Brecht was banned during the September 
12 period. We wonder how will the master be greeted 
at a time when pressure is increasing gradually…
Our witty writer penned those lines as if he knew us,
what we would go though.
He says “Made a decision during the days of oppression
/ not be ripped of his bread / He would keep his mouth
shut.” and screams:
“Throw away the bad justice.
Baked without love, kneaded without knowledge! 
The stale justice which comes too late!”
– Genco Erkal

BEN BERTOLT BRECHT I AM BERTOLT BRECHT

23.05.2012 Ça We 20.30
24.05.2012 Pe Th 20.30
Kenter Tiyatrosu
85’ sürer; ara yoktur.
Türkçe, İngilizce üstyazılı.
Lasts 85’; no intermission.
Turkish, with English surtitles.
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Dostlar Tiyatrosu

BEN BERTOLT BRECHT
I AM BERTOLT BRECHT
Kabare
Cabaret

Uyarlayan ve Yöneten Adapted and Directed by Genco
Erkal

Şiir ve Öyküleri Çevirenler Translated Poems and Stories
into Turkish by A. Kadir, Ali Sait, Arif Gelen, Asım
Bezirci, Can Yücel, Gülen Fındıklı, Hasan
Kuruyazıcı, Sevgi Soysal, Zehra İpşiroğlu

Şarkı Sözlerini Çevirenler Translated Lyrics into Turkish
by Genco Erkal, Tuncay Çavdar

Müzik Music Kurt Weıll, Hanns Eısler, Paul Dessau,
Sarper Özsan

Düzenleme ve Müzik Yönetimi Arrangements & Musical
Direction Emin Fındıkoğlu

Sahne Tasarımı Stage Design Ali Yenel

Giysi Costume Özlem Kaya

Işık Tasarımı Lighting Design Yüksel Aymaz

Koreografi Choreography Tan Temel, Sernaz Demirel

Oyuncular Performers Tülay Günal*, Genco Erkal

Piyano Piano Yiğit Özatalay

* Ankara Devlet Tiyatrosu’nun izniyle with permission of
Ankara State Theatre

Dönüp dolaşıp gene Brecht’e geldik. Politik tiyatro yapan
bir topluluğun uzun süre Brecht’siz soluk alması
mümkün mü? Kafkas Tebeşir Dairesi, Galileo Galilei,
Puntila ile Uşağı Matti gibi büyük yapımların yanı sıra,
Dostlar Tiyatrosu 1979 yılından bu yana Brecht’in şiir
dünyasını da sahnede yaşatmaya özen gösteriyor. En son
tek kişilik Brecht gösterisi Yosma’dan bu yana 14 yıl
geçmiş. Şimdi bir kez daha ozanın şiir, şarkı ve
öykülerinden oluşan kabare tadında bir müzikal
gösteriyle karşınızdayız. Külliyat yeni baştan gözden
geçirildi; günümüzün sorunlarıyla örtüşen, yıllar geçse de
güncelliğinden hiçbir şey kaybetmeyen, yaşadığımız
döneme ışık tutan bölümler seçildi.
Brecht’in dizelerinin yanı sıra en büyük gücümüz oyunun
şarkıları. Bugüne dek pek çok değişik ülkeden önemli
şarkıcıların kimi zaman caz, kimi zaman rock tarzında
yorumladığı ölümsüz Kurt Weill ezgilerini biz de taze bir
bakışla yorumladık.

Dostlar Tiyatrosu sponsorları Efes’e değerli katkıları için 
teşekkür eder.
Dostlar Tiyatrosu would like to thank Efes for its kind
contribution.
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Transit-İstanbul Doğaçlama Günleri’nde Kirstie Simson
ve diğer dansçılarla birlikte Carte Blance adındaki
doğaçlama dans gösterisinde yer alan ve Robert Reigle
ile ayrı bir doğaçlama dans gösterisi sunan
Büyükkürkciyan, 2007 İstanbul Dans Festivali’nde
Tepeteklak adlı koreografisiyle çıkış yaptı. Talin
Büyükkürkciyan bundan bir yıl sonra Prospero Dans
Topluluğu ile hazırladığı Tersi Düz adlı koreografisiyle 
16. İstanbul Tiyatro Festivali’ne katıldı. Tepetaklak
gösterisinin Bonn, Prag ve İstanbul temsillerinde yaratıcı
dansçı olarak yer alan Lerna Babikyan, Lokum’da da
Prospero Dans Topluluğu’nun bir üyesi olarak seyirci
karşısına çıkıyor.
Prospero Dans Topluluğu 2009 yılında hazırladığı
Mekanizmalar gösterisiyle iDans Festivali’ne ve yine 2010
yılında 17. İstanbul Tiyatro Festivali’ne Mesele isimli
gösterisiyle katıldı. Gösterilerinde bedenler üzerinden
hikâyeler anlatırken, ironik bir dil kullanıp seyirciyle yakın
iletişim halinde olmaktan hoşlanan Büyükkürkciyan, 18.
İstanbul Tiyatro Festivali’nde sunduğu Lokum adlı
gösterisini, kadınlar üzerinden azınlıkların ruh halleri ile
yaşadıkları toplumu algılayışları üzerine kuruyor.
Tüm kadınlar dinlerinden, dillerinden ve ırklarından
bağımsız olarak bedenleriyle sosyal ortamda kabul
görmekle ilgili travmalar yaşıyorlar. Azınlık kadınlarıysa,
azınlıkta kalan tüm insanlar gibi günlük yaşamlarında bu
travmalarının üzerine “farklı” olmanın baskısını da
hissediyorlar. Türkiye’de Ermeni kadınlar, sofralarının
zenginliğinden dolayı etli butlu olmalarının yanı sıra,
tarihte yaşadıkları trajedilerin acılarını da yemeklerine
katıp bedensel ve ruhsal olarak şişiyorlar. Dinsel olarak
azınlıkta olmak ulus devletlerde yaşayan vatandaşlar için
tekinsiz ve kullanılmaya açık bir durumken, cinsel veya
mesleki azınlıkta olmak ise normal olmayan bir durum
olarak görülmekte. Bu gösteri “normalin” ne olduğunu
hisleriyle ve içinde bulundukları tehlikeli durumdan
kaynaklanan sezgiyle anlamaya çalışıp da, bir türlü
başaramayanlar üzerine…

Since 2007 Prospero Dance Company has been
presenting choreographies of Talin Büyükkürkciyan
and its improvised performances with several dancers
and musicians in Istanbul and Europe. One of the
organizers of the first improvisation-based festival
Transit-Istanbul (2006), Talin Büyükkürkciyan started
dance with Christine Brodbec and continued with
Mustafa Kaplan at TALDans (1995–1998). She studied
modern dance techniques and dance anatomy with Kaya
İlhan, Geyvan McMillen and Aydın Teker, lecturers of
modern dance at the Mimar Sinan University of Fine
Arts. She graduated from Arnhem Art Academy’s
Contemporary Dance Department (Netherlands) in
2002. Eva Kaczag, Tony Tacher, Vim Vandekeybus,
Joao da Silva, Charlotte Boyer, Kurt Koegel, Martin
Sondrekamp, Ester Gal, Scoth Wells, David Zambrano,
Kirstie Simson, Julyen Hamilton, Angus Balbernie,
Mimi Goese and Jonathan Burrows are among the

names she studied dance, imrpvisation and
performance with. She took part in the Transit-Istanbul
Improvisation Days with Kristie Simson and other
dancers in the improvisation project Carte Blanche and
presented another performance with Robert Reigle. 
Her choreography Tepetaklak at the 2007 Istanbul
Dance Festival was a major breakthrough followed by
Tersi Düz, her new project with Prospero Dance
Company, performed at the 16th Istanbul Theatre
Festival. Lerna Babikyan, who was a creative dancer at
the Tepetaklak project, now performs as a member of
Prospero in Turkish Delight.
Prospero performed Mechanisms of 2009 at iDans and
Mesele of 2010 at the 17th Istanbul Theatre Festival. 
In her performances, Büyükkürkciyan likes to tell
stories using bodies and to establish a closer
communication with the audience through an ironic
language. In Turkish Delight, she uses women to focus
on the state of mind of the minorities and their
perception of the society they live in.
No matter what their religions, languages and
ethnicities are, all women suffer traumatic experiences
about being physically approved in social life. Women
of minorities carry the extra burden of being “different”
on top of all the other traumas of their daily lives. As for
the Armenian women, they are not chubby only because
they feast on rich dinner tables, they also add the
agonies they have suffered throughout history to their
meals and eat them up. Being part of a religious
minority is considered as an uncanny situation open to
exploitation while being part of a sexual or professional
minority is considered not normal.
This performance is about those who try to find out 
the “normal” with their feelings and their intuitions
bestowed upon them by the dangerous situation they
live in, but who cannot make it…

LOKUM TURKISH DELIGHT

24.05.2012 Pe Th 20.30
25.05.2012 Cu Fr 18.30
Üsküdar Stüdyo Sahnesi
45’ sürer; ara yoktur.
Lasts 45’; no intermission.

98

TÜRKİYE TURKEY

Prospero Dans Topluluğu / Talin Büyükkürkciyan

LOKUM
TURKISH DELIGHT

Konsept ve Yöneten Concept & Directed by
Talin Büyükkürkciyan

Yaratıcı Performansçılar Creative Performances Lerna
Babikyan, Cemil Can Yusufoğlu, Talin
Büyükkürkciyan, Selin Çavuşoğlu

Işık Tasarımı Lighting Design Alev Topal

Kostüm Tasarımı Costume Design Deniz Demirci

Prospero Dans Topluluğu, 2007 yılından bu yana Talin
Büyükkürkciyan’ın koreografilerini, ayrıca birçok dansçı
ve müzisyenle yaptığı doğaçlama gösterilerini İstanbul ve
Avrupa seyircisine sunmaktadır. 2006 yılında
Türkiye’deki ilk doğaçlama festivali Transit-İstanbul’un
organizatörlerinden biri olan Büyükkürkciyan, dansa
Christine Brodbec’le başladı. 1995–98 yılları arasında
Tiyatro Araştırma Laboratuarı’nda (TALDans) Mustafa
Kaplan’la devam etti. Mimar Sinan Güzel Sanatlar
Üniversitesi’nden modern dans öğretmenleri Kaya İlhan,
Geyvan McMillen, Aydın Teker’le modern dans teknikleri
ve dans anatomisi çalıştı. 2002 yılında Hollanda/Arnhem
Sanat Akademisi Çağdaş Dans Bölümü’nden mezun
oldu. Eva Kaczag, Tony Tacher, Vim Vandekeybus, Joao
da Silva, Charlotte Boyer, Kurt Koegel, Martin
Sondrekamp, Ester Gal, Scoth Wells, David Zambrano,
Kirstie Simson, Julyen Hamilton, Angus Balbernie, Mimi
Goese, Jonathan Burrows gibi isimlerle, dans, doğaçlama
ve performans üzerine çalıştı.

Talin Büyükkürciyan Bilgi Üniversitesi Sahne ve Gösteri Sanatları
Yönetimi Sahne Sanatları Alanı’na değerli desteği için teşekkür
eder.
Talin Büyükkürciyan would like to thank Istanbul Bilgi
University Magament of Performing Arts Department for their
kind contribution.
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bize bu kadar tanıdık gelmesi Antik Yunan’la olan
kültürel bağlarımızdan değil, oyundaki gibi şiddete
bulanmış bir ülkede yaşıyor olmamızdan kaynaklanıyor.
Başka birçok tragedya gibi Antigone de şiddet dolu,
karanlık bir evren tasviri yapar; oyunda kardeş kardeşi
öldürmüştür; baba oğla düşman kesilir; insanlar
hayatlarına son verir; herkes birbirini suçlar vs. Adeta bir
fırtınada tüm olaylar ve karakterler birbirinin içine
girmiştir. Şiddet her yere ve herkese yayılmış, kurumları
çökertirken bireysel farkları da silmeye başlamıştır.
Oyunu sahnelerken her bir karakterin tüm oyuncular
tarafından canlandırılmasına karar verdik. Oyunda tek bir
Antigone tek bir Ismene, tek bir Kreon olmadı, herkes her
karaktere büründü. Böylece karakterlerden çok, söz ve
anlatıyı ön plana çıkarmaya çalıştık.

The Diyarbakır Municipal Theatre started its history 
in 1991 with Orhan Asena’s Atçalı Kel Memet and 
never stopped performing ever since. Adoption of
multilingualism with the 2000s made its mark on their
repertoire, which started to include plays in Kurdish
making them the first in Turkey in this arena. They
have collaborated with many companies and directors
from Turkey or abroad, to name a few Luciano Iogna,
Haldun Dormen, Theatre an der Ruhr, Theatre Rast
and Theatre Rix. Antigone is their first attempt towards
tragedy. 

After King Oedipus left the throne and went to exile, his
sons Polyneices and Eteocles agreed to rule the city in
alternate years. However, Eteocles, at the end of his first
year, reneged on the agreement and sent his brother to
exile. Polyneices found refuge in the town of Argos, a
traditional enemy of Thebes. He then raised the Argos
army and laid siege on Thebes. Polyneices’s army had to
withdraw after a bloody battle but Eteocles and
Polyneices are both dead, killed by each other's hand.
Creon, a kin of the brothers, who now assumes power
to the throne, declares that Eteocles is a hero, as he was
the protector of the city, Eteocles’ body will be properly
buried, but Polynices, because he attacked the city, will
be left unburied on the battlefield. Antigone, sister of
the two brothers, decides to disobey, arguing that a law
of man which violates religious law is no law at all. She
performs a ceremonial burial –a simple sprinkling of
dust over the body.
The ban to give the “traitor” Polyneices a proper burial
is familiar to us, not because of our ties with the ancient
Greeks but because we live in a country of violence very
similar to that in the play. Like many other tragedies,
Antigone, too, describes a dark and violent universe:
brothers kill each other; father and son become
enemies; people end their own lives; everybody blames
the other, etc. All events and characters intermingle in a
stormy atmosphere. Violence spreads everywhere
collapsing institutions and removing individual
differences.

We decided that each character is performed by more
than one actor. There is no one Antigone, one Ismene,
one Creon; everybody is everbody. This helped us put
the word and the narrative before the characters.

ANTİGONE ANTIGONE
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Diyarbakır Şehir Tiyatrosu
Diyarbakır Munıcıpal Theatre

ANTİGONE
ANTIGONE
Yazan Written by Sophokles

Yöneten Directed by Celâl Mordeniz

Kürtçeye Çeviren Translated into Kurdish Zana Kılıç*

Yönetmen Yardımcıları Assistant Directors 
Mehmet Musaoğlu, Erdem Şenocak

Müzik Danışmanı Music Advisor Serhan Erkol

Dramaturji Danışmanı Advisor to the Dramaturgy
Oğuz Arıcı

Afiş Poster Bahar Demirtaş

Sahne Amiri Stage Manager Özcan Ateş

Aqua Drum Yusuf Süslü

Ses ve Üstyazı Kumanda Sound & Surtitles Control
Hasan Bükey

Teknik Ekip Technical Team Bayram Can,
Serdar Geren, İsmail Oyur

Genel Sanat Yönetmeni General Artistic Director
Rüknettin Gün

Oyuncular Performers Özcan Ateş, Leyla Batgi,
Şahabettin Dağ, Berfin Emektar, Mesut Erenci,
Rezan Kaya, Elvan Koçer, Mehmet Musaoğlu,
Ayşe Sır, Güle Ulusoy, Kemal Ulusoy, M. Emin
Yalçınkaya

* Güngör Dilmen, Sabahattin Âli, Reginal Gibbons &
Charles Segal çevirilerinden faydalanılmıştır. 
Benefited from the translations of Güngör Dilmen,
Sabahattin Âli, Reginal Gibbons and Charles Segal.

Diyarbakır Şehir Tiyatrosu 1991’de Orhan Asena’nın
Atçalı Kel Memet adlı oyunu ile perdelerini açtı.
Günümüze kadar düzenli olarak çalışmalarını sürdürdü.
2000’li yıllardan sonra çokdilliliği esas alıp repertuarına
Kürtçe oyunlar da ekledi. Bu özelliğiyle de Türkiye’de bir
ilki gerçekleştirdi. Diyarbakır Şehir Tiyatrosu, bu güne
kadar yurtiçinden ve yurtdışından birçok grup ve
yönetmenle ortak projeler gerçekleştirdi. Bunlardan
bazıları Luciano İogna, Haldun Dormen, Theatre an der
Ruhr, Theatre Rast ve Theatre Rix’tir. Antigone Diyarbakır
Belediyesi Şehir Tiyatrosu’nun ilk tragedya çalışmasıdır.

Thebai kentinin kralı Oidipus tahtı bırakıp sürgüne
gittiğinde oğulları Eteokles ve Polineikes tahtın varisleri
olarak bir anlaşma yaparlar, tahta birer yıl arayla
dönüşümlü olarak oturacaklardır. Ancak ilk yılın sonunda
Eteokles tahtı kardeşi Polineikes’e devretmeyi reddeder
ve onu kentten kovar. Polineikes de Thebai kentinin
düşmanı Argos kentine sığınır ve hakkı olan Thebai
tahtını almak için Argos ordusunun başında Thebai
kentini kuşatır. Kanlı bir çatışmanın ardından
Polineikes’in ordusu geri çekilmek zorunda kalır. Ancak
savaş sırasında Eteokles ve Polineikes birbirlerinin elinde
can verirler. Taht Eteokles ve Polineikes’in akrabası olan
Kreon’a geçer. Yeni kralın buyruğuyla kent için savaşan
Eteokles bir kahraman olarak törenle gömülür. Kardeşi
Polineikes ise vatan haini ilan edilir. Onun yasının
tutulması ve cesedinin gömülmesi yasaklanır, cesedi
açıkta kurda kuşa yem olarak bırakılır. Eteokles ve
Polineikes’in kız kardeşi Antigone ise bu yasağı dinlemez
ve Polineikes’in cesedini toprakla örter. Antigone bu
eylemiyle cesede ceza vermeye yeltenen sınır tanımaz
devlete sınırını bildirmiş olur.
Yurduna “ihanet” eden Polineikes’in cesedinin
geleneklere göre gömülmesine izin vermeyen devletin

25.05.2012 Cu Fr 20.30
26.05.2012 Ct Sa 15.30
Haldun Taner Sahnesi
50’ sürer; ara yoktur.
Kürtçe, Türkçe üstyazılı.
Lasts 50’; no intermission.
Kurdish, with Turkish surtitles.

De€erli iflbirli€iyle 
Acknowledging the kind collaboration of
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Unutulmuş bir mekânda nefes alıp veriyordun, beni
yaratıyordun, kesilmemiş ve incinmemiştin.
Ben de nefes alıp veriyordum.
Suda aksimi görür gibi, kendimle tanışır gibi
Kozmik bir aşkın ilk habercisi yine sen oluyordun. Seni
benimle eşleştirip yeni doğumun habercisiyle birlikte
elimde bir doğum asası taşıyordum.
Ama biz hiç böyle başlamamıştık. Yiterken, adımlarımda
kaybolurken, izlerken zamanı, hiçbir neden de yokken biz
yine de orada, yalnızca dalgaların yükseldiği o mesafede
kilitlenmiş birbirimize bakıyorduk.
Birbirini ilk kez gören âşık siyam ikizlerinin manyetik
danslarında, o tılsım anında, çevirdiğinde kartları tersine
dönen bedenlerimizde, seninle ben aynı gülümsemenin
içinde, kendi yalnızlığımızda sonradan acı çekiyorduk.
Böyle mi başlamıştık?
Bunu biz de bilmiyorduk...
– Hayati Çitaklar

They allowed the associations triggered in their bodies
by the images, which came into being in their minds to
take them on a journey. They have been created by their
creations along the way. Just like the Phoenix, which is
reborn anew from its ashes, the process first destroyed
and then recreated each of them over and over as a new
“self”. The pain they felt was, perhaps, not that of the
mother who gave birth to them but that of the human
being who struggled to find a new body from its ashes
of death.”
– İlkay Türkoğlu

“This was not how we started.”
You were there inside me; in no where, where there was
no duality, when my thoughts were not concrete yet.
You existed there.
You breathed in a forgotten space, creating me. You
were not cut and hurt yet.
I, too, breathed.
As if seeing my reflection on the water, meeting myself.
It was again you, the first messenger of a cosmic love. 
I coupled myself with you and carried the staff of birth
together with the messenger of the new birth.
But this was not how we started. We were gazing at
each other where the waves have risen up as we lost
ourselves. We were getting lost on my foot tracks,
following the time, with no reason at all…
Then we suffered in our own solitude; in the magnetic
dances of the lover Siamese twins who saw each other
for the first time, at that moment of charm, in our
bodies whose cards turned upside down when turned
over.
Was this how we started?
That we did not know at all…
– Hayati Çitaklar

KUPA KIZI QUEEN OF HEARTS

25.05.2012 Cu Fr 18.30
26.05.2012 Ct Sa 18.30
Salon
25’ sürer; ara yoktur.
Lasts 25’; no intermission.
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KUPA KIZI
QUEEN OF HEARTS

Konsept ve Koreografi Concept & Choreography İlkay
Türkoğlu

Koreografik Materyal ve Performans Choreographical
Materials & Perfomances İlkay Türkoğlu, Şebnem
Yüksel

Metin Yazarı Texts by Hayati Çitaklar

Müzik Music Ömer Sarıgedik

Kostüm Tasarımı Costume Design Zepür Hanımyan

Işık Tasarım Lighting Design Damla Hacaloğlu

Zihinlerinde oluşan imgelerin gücüne ve bu gücün
bedenlerinde yarattığı yolculuğa izin verdiler. Yol
boyunca yaratımları tarafından yaratıldılar. Yanıp küllere
dönüşen Anka kuşunun kendi külleri içinden yeniden
doğması gibi süreç onları önce yok ederken, yepyeni bir
“ben” olarak tekrar tekrar yarattı. Belki duydukları acı
doğuran ananın değil, ölüp küllere dönüşen ve oradan
tekrar beden bulmaya çalışan insanın sancısıydı.
– İlkay Türkoğlu

“Biz hiç böyle başlamamıştık.”
İçimde, hiçbir yerde, ikiliğin olmadığı o alanda,
düşüncelerim de katılaşmamışken henüz oradaydın,
vardın.
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Belki de bu zihin kurgusudur, tüm zamanları
‘şimdi’leştiren, yaşanmışlığı ‘deneyim’den ibaret kılan.
Bir yaşanmışlık ya da deneyim hakkında sonradan
konuşmak, başkalarına olduğu kadar kendine de
anlatılan bir dedikoduya girişmek, geçmişi yeniden
kurgulama girişimi değil midir? Bu yeniden anlatım,
niyetimizin ve hafızamızın kaçınılmaz olarak müdahaleci
süzgecinden geçerek, kendinden ve gerçekten kaçmanın
kabul gören bir yolu olarak karşımıza çıkmaz mı? Ama
hangi gerçekten? Gündelik gerçekliğe göndermede
bulunurken bile kurgulanmış gerçeğin, gerçeklikten daha
gerçek olabildiği bir dünyada bu sorunun kendisi de en
az yanıtı kadar alacakaranlıktadır. Bu nereye gittiğini
sorgula/ya/mayan, politik duruşunu yitirmiş insanın da
alacakaranlığı değil midir?
Tüm bu eksiltilmişlikten, monolog ve diyalogun, sokak
dili ve entelektüel dilin, yalın ve karmaşığın, yalnız ve
kalabalığın, mümkün ve imkânsızın, imge ve gerçeğin,
kadın ve erkeğin muğlak ve geçişken ama aynı zamanda
gerilimli sınırlarında sahici bir ilişki, bir yaşam
yaratılabilir mi?
Aynı anda aynı ilişkiyi “deneyimlemiş”, neredeyse aynı
sözleri söylemiş olsalar da, birbirlerine tercüme
edilemezliklerinde yatıyordur belki de çağımızda iki
insanın, kadın ve erkeğin bireysel ve toplumsal şiiri.
En iyisi olan biteni yeniden kurgulamak.

The Room and The Man is based on a text telling about
man and woman from both complementary and
contradictory perspectives, as well as about love and the
possibility of an affair, which hides in the smallest
details of everyday life. While the verbal narrative
endeavours to follow on the main track of this plain
story, the play itself poses the problematic of a
relationship between man and woman onto the
problematic niche interwoven between the object and
the image, the real and the virtual. This attempts at a
performative inquisition of the dynamics of this
intricate relationship with refers to the impossibility of
love in private and authenticity in general. 
The play observes the impossibility of love today with
and in different languages through the shadow of a
relationship that could not be realized, its emotional
projection and sensual image. In an age where reality is
experienced before being actually lived like the Tower of
Babel, which was erected before being climbed, can we
relate this impossibility solely to the actions of men and
women that makes us sigh “If only…”? Maybe it’s the
light hidden in the shadow of a human being who, most
of the time, cannot notice the other standing just there,
that we need to see the reality in the dream, the dream
in the reality and the object which becomes obscure
behind the image. 
In The Room and The Man, the man and the woman
wonder in the dead ends, searching for what is and
could not be lived in their subjective actions and in the
light of their perception of life. However, maybe what

that is impossible is a component of the zeitgeist, the
mindset of today’s humanity. The impossibility of love
and a relationship may not be accounted for by our
individual mistakes and regrets towards the past at a
time when the Voodoo effect is no more and the needle
inserted in a fabric doll does no longer hurt. The image
which appears at a point where the visual image
represents itself and does not hint at its object can be
reproduced infinitely and without limit; hence the
demand for unlimited consumption. Maybe it is this
mindset, which renders all other times “present” and
reduces what is lived down to an “experience”.
Is it not an attempt towards re-telling the past to talk
about an experience or past story and to become the
teller of a gossip, which was told to others and oneself?
This re-telling will appear before us as an accepted
method of escaping oneself and the reality after being
filtered by the intervention of our intents and
memories, will it not? Which reality do we escape from?
In a world where the reality retold becomes more real
than the reality itself, the answer to this question
remains in twilight as much as the question itself. Is it
not the twilight that engulfs the human beings who do
not and cannot question their path, who have lost their
political standing?
The Room and The Man emerges from this twilight as a
stage experience unavoidably reduced and deducted in
many aspects. Be it the text, the sound, the image, the
human beings, ourselves and our stage…
Is it possible to create an authentic relationship, an
authentic life from all this reduction and deduction at
the obscure, permeable but also tense edges of the
monologue and the dialogue, the street language and
the intellectual language, the simple and the
complicated, the lonely and the crowded, the possible
and the impossible, the image and reality, the man and
the woman?
The contemporary individual and social poem of two
people, man and woman, maybe lies under the
impossibility of translating what is said to each other,
even though they might have experienced the same
relationship at the same time and have said almost the
same things to each other.
Maybe it’s best to re-tell everything from scratch.

ODA VE ADAM THE ROOM AND THE MAN

26.05.2012 Ct Sa 20.30
27.05.2012 Pz Su 20.30
Garajistanbul
60’ sürer; ara yoktur.
Lasts 60’; no intermission.
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Ortak Yapımcılar Co-produced by Kunstenfestıval
0090, Toneelhuıs, Belçika Belgıum

ODA VE ADAM
THE ROOM AND THE MAN
Yazan Written by Erıc de Volder

Yöneten Directed by Mesut Arslan

Dramaturji Dramaturgy Ata Ünal

Çeviren Translated into Turkish by Şaban Ol

Oyuncular Performers Nergis Öztürk, Engin
Hepileri

Sahne ve Kostüm Tasarımı, Sanat Danışmanı Stage &
Costume Design, Artistic Consultant Meryem Bayram

Ses ve Görüntü Tasarımı Sound & Visual Design
Gürkan Mıhçı, Ozan Akıncı

Işık Lighting Turan Tayar

Prodüksiyon Sorumlusu Production Management
Hakan Silahsızoğlu

Yapım Production Mesut Arslan/Theater
Onderhetvel Belçika Belgıum

Oda ve Adam temelde kadın ve erkeğin birbirini hem
tamamlayıcı hem de yadsıyıcı bakış açılarından ayrı ayrı
anlatan, ifadesini gündelik yaşamın içindeki kuytu
ayrıntılarda bulan aşka ve ilişki olasılığına dair bir metne
dayanıyor. Sözel anlatı katmanı bu yalın öyküyü takip
etmenin gayretindeyken, oyun kadın ve erkek ilişkisindeki
problematiği nesne ve imge, gerçek ve sanal arasında
örülen sorunsal alanla çarpıştırıyor. Böylece tüm bunlar
arasındaki karmaşık ilişkinin dinamiklerini özelde aşkın,
genelde sahiciliğin imkânsızlığına dair göndermelerde
bulunan performatif bir sorgulamaya tabii tutmaya
kalkışıyor.
Iskalanmış bir ilişkinin yaşan/a/ma/mışlığının gölgesi,
duygusal izdüşümü, tensel görüntüsü üzerinden, aşkın
günümüzdeki olanaksızlığına farklı dillerle ve farklı
dillerden bakmaya, sorgulamaya çalışıyor oyun.
Tırmanılmadan inşa edilmiş Babil kuleleleri gibi
yaşanmadan deneyimlenebilen gerçeklerin çağında, bu
olanaksızlığı sadece kadın ve erkeğin “keşke” dedirten
davranışlarına bağlayabilir miyiz? Çoğu zaman hemen
önünde duran bir diğerini bile fark edemeyen insanın,
kendi gölgesinde kalan ışığıdır belki de düşün içindeki
gerçeği, gerçeğin içindeki düşü, imgenin ardında
silikleşen nesneyi görebilmek için gereksindiğimiz. 
Oda ve Adam’da kadın ve erkek, yaşan/a/ma/mışlığı
kendi öznel davranışlarında, kendi hayat algılarının
ışığında aramanın çıkmaz sokaklarında dolaşırlar. Ama
belki de “imkânsız” olan, zamanın ruhunun, günümüz
insanının zihin kurgusunun bir bileşenidir. İmgedeki
“Voo Doo” etkisinin yokolduğu, bez bebeğe batırılan
iğnenin insanı acıtmadığı günümüzde, aşkın ve ilişkinin
“imkânsızlığı” bireysel hatalarımızla, geçmişe dair
pişmanlıklarımızla açıklanamayabilir. Görsel imgenin
kendini temsil ettiği, nesnesini imlemediği yerde
karşımıza çıkan görüntünün sonsuz ve sınırsız üretim
olanağı, karşısında sınırsız tüketim dürtüsü talep eder.
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EKİP, 2010 yılının şubat ayında, İstanbul’da bir araya
geldi. 2 Nisan 2010 akşamı, Samuel Beckett’in Oyun
Sonu adlı oyunuyla sahne hayatına başladı. İkinci oyun
ise ünlü Çek aydın ve siyasetçi Václav Havel’in Largo
Desolato adlı eseri oldu.
EKİP, adından da anlaşılacağı üzere, tiyatro sanatının 
bir “ekip işi” olduğuna inanır. Bu sebeple, repertuar
oluşturmaktan sahne tasarımına, dramaturji
aşamasından teknik çalışmalara kadar her şeyi, bir 
sanat eseri üretiminin kendine has doğası izin verdiği
ölçüde, grup elemanlarının tümünün ortak katılımıyla
gerçekleştirir. Havasını soluduğu ülkenin meseleleriyle
ilgili, farklı sosyal sınıflara ulaşabilen, dönüştürebilen,
daha nitelikli, çağdaş, dürüst ve samimi bir tiyatro
yapabilmek, EKİP’in temel hedefidir. Neden, nasıl ve
kime tiyatro yaptığı, yaşadığı ülkeye ve dünyaya nereden
bakıp onun neresinde durduğu, EKİP’in kendisine
durmaksızın yöneltmeye çalıştığı sorulardandır.
Parti ise EKİP’in üçüncü ve bu kez tümüyle kendi
potansiyelinden doğan ilk oyunu. Çalışmalarına 2011
Haziran’ında başlanan oyun için öncelikle grup
üyelerinin bireysel dertlerinin, rahatsızlıklarının, kendi iç
hesaplaşmalarının neler olduğu üzerine çeşitli sohbetler
gerçekleştirildi. Bir süre sonra belli başlı benzer
konuların grubun farklı üyeleri tarafından sıklıkla dile
getirildiği fark edildi. “Toplumsal hafızanın zayıflığı”,
“küçük burjuva ahlakının ikiyüzlülüğü”, “nefret söylemi
ve suçu”, “tahammülsüzlük” ve bu tahammülsüzlüğün
birer sonucu olarak “içselleştirilerek normalleştirilen
şiddet” yahut bunun zıt kutbunda yer alan
“umursamazlık” olarak adlandırılabilecek bu başlıkların
belirlenmesinin ardından, grup çeşitli doğaçlama
çalışmaları almaya başladı. Derken bu çalışmalardan biri,
oyunun yazarı Cem Uslu’ya bir fikir verdi ve yazar bir
sonraki çalışmaya kabaca kurgulanmış bir öykü ile geldi.
Grup tarafından beğenilen bu öykü, içerdiği karakterler,
duygular, olay dizisi ve yaklaşım ile o günden sonraki
provaların seyrini belirledi. Toplamda iki ay kadar süren
bu sürecin ardından grup İstanbul dışındaki bir tatil
beldesinde oyundakine benzer yazlık bir ev tutarak on
günlük bir kampa girdi. Çeşitli metin okumaları ve
doğaçlama çalışmalarıyla geçen bu kampın ardından
gelinen son aşamada ise yazar, elde ettiği verilerden
faydalanarak, bazılarını seçip bazılarından vazgeçerek, 
bir kısmını değiştirip yeniden kurgulayarak oyun metnini
kaleme aldı.

EKİP (meaning team in Turkish) came together in
February 2010 in Istanbul. They started performing
with Samuel Beckett’s End Game on 2 April 2010
followed by Czech intellectual and politican Václav
Havel’s Largo Desolato.
EKİP, as their name would suggest, believes that the art
of theatre is teamwork. Accordingly they realise
everything from preparation of a repertoire to stage
design, dramaturgy to technical works with the
participation of the entire team as much as the codes of

artistic production allows. Their foremost aim is to
make fine, honest and sincere theatre that explores the
agenda of their country, reaches different social classes
and shows the ability to transform. EKİP constantly ask
themselves why, how and to whom they do theatre and
from where they see the country they live in and where
there stance on the world is.
Party is the third play EKİP performs and is their
firstborn. Work for the play started in June 2011 with
talks among the team members about their individual
concerns, reserves, inner quarrels which revealed that
many of the topics were repeatedly brought up by
different members. Topics selected were “the short
collective memory”, “hipocrisy of the petite bourgeois
morality”, “hate speech and hate crime”, “intolerance”
and “violence normalised by internalization” as a
consequence of intolerance or “indifference”.
Improvisation started right after that. One of these
sessions inspired the play’s writer Cem Uslu and he
returned to the next session with a draft story. Approved
by the group, this story became the backbone of the
following rehearsals with its characters, emotions,
series of events and approach. It took two months to get
there and then the team went on a ten-day camp out of
Istanbul and hired a summer resort similar to that in
the play. Readings and improvisations during the camp
provided the writer with plenty of data some of which
were used, some discarded and some reconstructed.
Then came the writing…

PARTİ THE PARTY

26.05.2012 Ct Sa 20.30
27.05.2012 Pz Su 18.30
Tiyatro Hal
150’ sürer; 2 perde.
Lasts 150’; 2 acts.
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ekip

PARTİ
THE PARTY

Yazan* ve Yöneten Written* & Directed by Cem Uslu

Dramaturji Dramaturgy Ayça Seymen Şimşek,
Seda Güney

Reji Asistanı Stage Direction Assistant Tuğba Balcı

Dekor, Kostüm, Işık Stage, Costume, Lighting Design
ekip

Işık, Görüntü, Ses Kumanda Light, Visual, Sound
Control Engin Aydın

Afiş, Broşür Poster & Booklet Design Duygu Yetiş

Oyuncular Performers
Metehan Ertürk Erkek
İsmail Sercan Gülbahar
Müge Elif Bilgiç
Pınar Ayşegül Uraz
Zeyno Simel Aksünger
Hakan Cem Uslu
Sezin Duygu Yetiş
Genç Kız Tuğba Balcı

* Oyunun yazımında EKİP çalışmasından faydalanılmıştır.
* This play was written with EKİP’s contribution.

Metehan, Hakan, İsmail, Müge, Pınar ve Sezin, 15 seneye
yakın dostlukları üniversite yıllarına dayanan altı eski
arkadaştır. Sıkı dostlukları mezuniyetlerinin ardından
sekteye uğramış, sonraki yıllar içinde görüşememiş olan
bu eski dostlar, Metehan’ın kısa süre sonra evleneceği
nişanlısı Zeyno tarafından organize edilen sürpriz bir
bekârlığa veda partisinde yıllar sonra ilk kez bir araya
gelirler.
Parti çok güzel başlar. Herkesin keyfi ve neşesi
yerindedir. İçkiler yudumlanır, müzik dinlenir, kahkahalar
eşliğinde sohbet edilir, görüşülemeyen o uzun zaman
dilimi içerisinde ne yapılıp edildiğinden konuşulur, eski
günler yâd edilir…
Fakat yıllar öncesine dair “kesin” bir gerçek söz konusu
olabilir mi? Bir grup insan, başlarından geçmiş ortak bir
hatırayı gerçekten de unutmuş olabilir mi? Hafıza, tarihe
yüzde yüz sadık kalabilir mi? İnsan zihni ve dilindeki
tarihe güvenilebilir mi? Hatırlamak mümkünse eğer, bu
bir işe yarayabilir mi?

Metehan, Hakan, İsmail, Müge, Pınar and Sezin are six
friends whose past go back fifteen years, the time when
they were studying at the university. These fast friends
lost contact for long years after graduation but had the
opportunity to come together at a surprise bachelor’s
party organised by Zeyno, Metehan’s fiancee.
The party starts very enjoyably, drinking, listening to
music and chatting about the good old days. Those
years after the graduation are briefly told and the good
old days are remembered. Could, however, a “certain”
fact about the old days matter somehow? Is it possible
that the people in this group may have forgotten
something they have experienced all together? Can
memory be a hundred per cent loyal to history? Can
history in one’s mind and language be trusted? Even if
it is possible to remember, will there be any use of it?
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Yoktan var eden büyücüler gibi, nesneler, bedenler ve
seslerde gizli anlamları bulup çıkarıyor Zimmermann ve
de Perrot. Gaff Aff, Öper Öpis ve Chouf Ouchouf’un
ardından yine anlatılamaz olanı anlatmaya girişiyorlar.
Hans ya da Heiri biz insanların, temel ihtiyaç ve
arzularımız söz konusu olduğunda, ne kadar da
birbirimize benzediğini ele alıyor. Hayat sırf bizler,
bireysel olarak, biricik ve farklı olmaya çalıştığımızdan sık
sık üstümüze mi geliyor?
Zimmerman ve de Perrot, Hans ya da Heiri’de bu
muammaya zekâ, mizah, düş kırıklığı ve felsefi bir
derinlikle yaklaşıyor. Beş olağanüstü sirk sanatçısı ve
dansçısıyla ve her zamanki sanatsal düzeylerinden ödün
vermeden izleyiciyi umduğunun ötesine taşıyorlar.
Farklı, aynı veya aynılıktaki farklılık. Her neyse, Hans ya
da Heiri işte.

Like magicians conjuring up something out of nothing,
Zimmermann & de Perrot elicit hidden meaning from
objects, bodies and sounds. After Gaff Aff, Öper
Öpis and Chouf Ouchouf Zimmermann & de Perrot are
again attempting to explain the inexplicable.
Hans was Heiri builds on the insight that we humans
are surprisingly similar when it comes to basic needs
and desires. Does life often seem to fail simply because
we, as individuals, try so hard to be unique and
different?
In Hans was Heiri, Zimmermann & de Perrot approach
this conundrum with wit, humour, frustration and
philosophical depth. Together with five outstanding
circus artists and dancers, they again manage, based on
the artistic quality of their production, to take audiences
to places beyond expectations.
Different, the same, or just difference in sameness
Whatever, Hans was Heiri.

Zimmermann ve de Perrot: Sarhoş eden bir makine
Jacques Tati hakkında bir kitap, birkaç dikiş makinesi,
Michael Jackson’ın Bad albümün bir LP’si veya sahne
tasarımının karton bir modeli. Her şey yerli yerinde
görünüyor, peki öyle mi? Belki de bunun tam tersidir.
Martin Zimmermann ve Dimitri de Perrot, Zürih’teki
atölyelerini kentin batı yakasındaki yeni ve modern
kulelere yer açmak amacıyla yıkılacak olan terk edilmiş
bir fabrika binasında açtılar. Bir nevi “Ha John ha Henry”
anlamına gelen Hans ya da Heiri’yi oluşturmak üzere
geçtiğimiz Ağustos’ta teçhizatlarıyla buraya girdiklerinde
buradaki son işçiler onlar olacaktı. Kelime oyunlarına
meraklı muzip ikili, oyunun adı için “aslında ikisi de aynı
şey” diye mırıldanıyorlar. Gösteri Gopf (1999), Hoi
(2001), Gaff Aff (2006) ve Öper Öpis’in (2008)
sahnelenmiş olduğu Théâtre Vidy-Lausanne’da 17 Ocak
2012 tarihinde ortaya çıktı, hayli stresli ve eziyetli bir
sürecin ardından. Bir dokunuşta yıkılıverecek gibi
görünen Martin, Châlons-en-Champagne’deki Centre
National des Arts du Cirque’te eğitim görmüş bir dansçı,

akrobat, ajitatör. Dimitri ise bir müzisyen; alaylı bir
turntable sihirbazı, basmakalıp şeyleri tersyüz eden biri.
Bu ebedi ve ezeli suç ortakları, neredeyse on yılı aşkın bir
süredir birlikte çalışıyor. Gerçekten bir şeyin altı adedi ile
başka bir şeyin bir düzinesinin yarısı “aslında aynı şey”
mi? Zaman zaman ciddi, çoğu zaman iğneli bu ikiliyle
karmaşa garantili. Son birkaç yıl içinde model
çamurundan mamul olduğunu iddia ettikleri evrenleri,
New York’tan Sydney’ye dünyanın dört bir yanını dolaştı. 
Sonbahar ürpertisinden hiçbir şekilde etkilenmemiş
göründükleri bu sabah, ortaya çıkışlarını ve kim
olduklarını anlatıyorlar. Biraz ciddi, biraz titiz, azıcık
çılgın, kafaları hafif eğik ve her zamanki gibi siyahlar
içindeler. Biri kükrerken diğeri pek sakin, bazen de tam
tersi. Kelimeler konusunda temkinli olduğunu söyleyen
iki sanatçı için gerçekten büyüleyiciler. Konu ister sanat,
ister Roger Federer olsun…
“Her şeyin başında hep diyalog, hayata dair sorularımız
gelir. İkimiz de ilerliyoruz. İkili olarak çalıştığımız için
aynı anda hem bireyselliğimizin hem de ikimiz için de
ortak olan anlamın peşindeyiz. Bu bir mücadele. Bir çiftin
yaşamını sürdürmesi hiç kolay bir iş değil.”
Martin (41) ve Dimitri’nin (35) macerası 1999’da aslında
üç kişiyle başladı. Sahne kardeşliği de buradan doğdu. 
O günden bu yana kendilerine hiç çekinmeden “çift”
diyerek hem kendilerine daha yakınlaşıyor hem de
diğerinin ilerlemesini görebiliyorlar. Bedenleri ve seslerle
oynadıkları heykel-gösterileri kendi alanlarını ve
dengelerini arayan insanların kimliğiyle ilgili aynı soruları
gündeme getiriyor. Bu sorgulamalar deneyim ve
zamanın akışına göre ton değiştirebiliyor. İşte sanatçılar,
bir maceradan diğerine giderken, herhangi bir tanımı
reddeden kendi sahne dillerinin de omurgasını
oluşturdular. İster akrobat ister palyaço olsunlar,
çalışmalarında sandalyesi kaotik bir evrenin ana karakteri
olan Marcel Duchamp’ın damgasını da taşıyor.
İsviçre’den çıkmış kuşkusuz en heyecan verici
topluluklardan biri olan Zimmermann ve de Perrot,
gezegenin dört bir yanını dolanan ve hâlâ bir evi olmayan
kırk tuhaf insandan oluşuyor. Hans ya da Heiri’yi
hazırlamak için kentin kültür müdürlüğünün desteğiyle
Zürih’te üslendiler. Bu destek baskı yaratıyor mu peki?
Amaçları büyük bir isim olmaktan çok ilerlemek,
anlamak, yavaş yavaş ama sürekli olarak aynı tehlikeli
soruları sormak oldu. “Bir gösteriyi bitirir bitirmez
diğerine başlamak istiyorsun, çünkü henüz istediğin her
şeyi söylemedin.”
“Karakterlerimizi yaratmak ve oyuncu seçimi sonrası
kişiliklerinin taslağını çıkarmak aylarımızı alıyor.
Oyuncularımızı açılmaları için kendi haklarında
konuşturuyoruz; bir yandan bizlerin de birer yansıması
tabii onlar. Sonra içimizdeki gerilimi anlatan sahneler
ortaya çıkıyor. Bu bir çiftçinin kazmasıyla toprağı karması
gibi bir şey.”
Martin ve Dimitri gülümseyerek birbirlerine bakıyorlar.
Biri endişeli bir şekilde masaya vurarak tempo tutarken
diğeri çizmeye devam ediyor. Kırka giden yol, olgunluğa
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26.05.2012 Ct Sa 20.30
27.05.2012 Pz Su 15.30
28.05.2012 Pt Mo 20.30
Harbiye Muhsin Ertuğrul Sahnesi
80’ sürer; ara yoktur.
Lasts 80’; no intermission.
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perhaps the other way round. For artists who claim to
be wary of words, theirs are captivating. Whether the
subject is art or Roger Federer.
“At the outset there is always our dialogue, our
questions about life. Each of us progresses. As we work
as a duo, we simultaneously seek our individuality and
the meaning that is common to us both. It’s a struggle.
It’s hard work keeping a couple together.”
The adventure began for Martin (41) and Dimitri (35) in
1999, originally as a threesome. The stage brothers
were born. Since then they refer to themselves, without
embarrassment, as a “couple”, thanks to which each
becomes a little more familiar with himself, seeing in
his partner that he is moving forward. Juggling with
bodies and sounds, their sculpture/shows pose the
same questions about the identity of human beings
seeking both their niche and their poise while the
formulation of these interrogations is modulated
according to experience and the passage of time. Thus,
the artists have gradually, escapade after escapade,
sketched their route with a scenic language which defies
definition. Acrobats or clowns, their work also bears the
stamp of a Marcel Duchamp, whose chair becomes the
central character of a universe in chaos.
Zimmermann & de Perrot, indubitably one of the most
exciting Swiss companies of the moment, is an
enterprise with a staff of forty odd people which travels
the planet and still has no fixed abode. To prepare Hans
was Heiri, the company settled in Zurich, supported by
the city’s cultural service. Does this mean less pressure?
The aim has never been to be big, but to progress, to
understand; slowly, perhaps, and continually asking the
same dangerous questions. “You finish one show and
already you want to start another, because you haven’t
said everything that you wanted to say”.
“We spend several months creating our characters,
sketching in their personalities after a casting. We get
performers to talk about themselves, to open up; but
they are also a reflection of ourselves. Then the scenes
are born, the tensions that operate in us. It’s like a farm
worker breaking up the soil with his pickaxe”.
Martin and Dimitri look at each other, with a small
smile, one drumming on the table, almost anxiously;
the other continues to draw. Approaching the forties is
also the time of maturity, with the ageing of the body
and the turning of the wheel. After their unparalleled
direction of Chouf Ouchouf, they both return on stage
for Hans was Heiri: in the rehearsal room Dimitri’s
sound system seems to play the role of safeguard. The
two artists from Zurich can count on the collaboration
of five talented individuals from the field of dance-
theatre that of creators like Alain Platel or Anne Teresa
De Keersmaeker, for example. They want them to keep
their autonomy, to delve into their know-how in order to
invent something new. “It’s a real laboratory”.
So, chicken or egg? Six of one or half a dozen of the
other? John or Henry? Martin or Dimitri? Martin as

Dimitri? Their latest enigma is hair-raising. Is life just
the failure of our ambition to become unique
individuals? Hans was Heiri plays on the phenomenon
of projection, coupled with the anxiety of resembling
one’s neighbour, the feeling of imprisonment.
Martin and Dimitri have created a mini-world of five
individuals, somewhat of the shabby-chic variety. It is a
“gigantic washing machine” or a “hamster wheel”,
depending on who is describing it, in which everything
becomes similar but each participant remains lonely.
Why do the energies that we experience in solitude
disappear behind masks once we go through the door?
Why do we have to fear our desires, especially when we
know that our neighbour is on the same wheel? All
these things exist in human beings and, finally, leave
him with his loneliness.
“The set is our starting point. It represents the situation
which is going to deform the world as we know it.
Everything begins here. Our theatre is a sculpture, an
invention to be exploited with our bodies.”
When he enters the factory where they are rehearsing,
Martin already has his eye on it. ‘It’ is the world that
turns, the world that brings their theatre to life. At the
back of the room is a huge, dark, wooden wheel with a
square divided into four equal spaces. Everything is
dark. Everything can become floor or ceiling. The
technician turns it. One images salamander-like bodies,
desperately clinging to the walls. Those of Hans or
Heiri. Dimitri: “in certain situations, hanging upside
down, he who thinks will fall. He who asks no questions
remains on his chair. He is the one who knows nothing,
but who can be alone, can be himself.”
Zimmermann & de Perrot’s new decor, like the
preceding ones, constitutes the incipit of their work, 
the reasons why they call themselves “artisans”, are
inventors, rewarded by the Prize for Design of the Swiss
Confederation this year. From the first blank page, it
has taken over a year and the work of three engineers
and Ingo, their set designer, to build this “washing
machine” and certain nails fortuitously forgotten in its
tubes sing the story of passing time. They draw a lot
from preliminary sketches and create a scale model to
understand the space. Then the content comes to fit it.
The image is born. It narrates its myths.
“We are very Germanic as far as work is concerned. We
have the same sort of meticulousness and love of detail
as a Christoph Marthaler. Added to that, we do not carry
the weight of a cultural inheritance as the French-
speaking Swiss do. We’re really just anything. Just free
spirits.” The sound of the sewing machine is a reminder
of the implacability of timetables. Martin and Dmitri are
finicky. Dreamers with their feet firmly on the ground,
each with his own universe, his family, his sweetheart,
his children. Their world tours have not diminished
their essential ‘swissness’. Even when invited to the
Théâtre de la Ville in Paris, they continue to remind
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da giden yol; beden yaşlanıyor ve dişliler eskiyor.
Benzersiz Chouf Ouchouf’un ardından Hans ya da Heiri
için tekrar sahnedeler. Dimitri’nin prova odasındaki ses
sistemleri bir nevi can yeleği görevi görüyor. Zürihli
sanatçılar, dans tiyatrosu alanından Alain Platel veya
Anne Teresa de Keersmaeker gibi yaratıcıların da
aralarında bulunduğu beş kişiyle işbirliği içindeler.
Onların otonomisini korumak, yeni bir şey keşfedebilmek
için onların dünyasına dalmak istiyorlar. “Gerçek bir
laboratuar bu.”
Peki, yumurta mı, tavuk mu? Birinden altı tane mi, yoksa
bir diğerinin bir düzinesinin yarısı mı? John mu Henry
mi? Martin mi Dimitri mi? Martin olarak Dimitri mi? Son
bilmeceleri tüyler ürpertici. Hayat bizlerin bireysel olarak
biricikleşme arzumuzun başarısızlığa uğraması mı? Hans
ya da Heiri kendini yansıtma fenomeni üzerine oynuyor
ve bunun üstüne bir de birinin komşusuna benzeme,
hapsolma endişesini ekliyor.
Martin ve Dimitri yarı pespaye, yarı şık beş kişiden
oluşan minik bir dünya yaratmışlar. Kimin tanımladığına
bağlı olarak “dev bir çamaşır makinesi” ya da “fare
tekerleği” gibi bu dünya ve içinde ki her şey birbirine
benzemeye başlasa da her katılımcı yalnızlığını koruyor.
Yalnızken hissettiğimiz o enerji, kapıdan çıktığımızda
neden maskelerin ardında kalıyor? Komşumuzun da aynı
tekerlekte olduğunu bilip dururken neden arzularımızdan
korkuyoruz? Tüm insanlar bunu yaşıyor ve sonunda
yalnızlıklarına terk ediliyorlar.
“Başlangıç noktamız set. Bildiğimiz dünyanın şeklinin
değişeceği yeri temsil ediyor. Her şey burada başlıyor.
Tiyatromuz bir heykel; bedenlerimizle kullanacağımız bir
icat.”
Prova yaptıkları fabrikaya girdiklerinde, Martin’in gözleri
parlıyor. Burası dönen, tiyatrolarını hayata geçiren bir
dünya. Odanın arkasında koyu renkli, ahşap, dev bir
teker var; dört eşit alana bölünmüş. Her şey karanlık. Her
şey zemin veya tavan olabilir. Teknisyen döndürüyor bu
tekeri. Semender kılıklı bedenlerin umutsuzca duvarlara
tutunduğunu hayal ediyorsunuz. Hans ya da Heiri’nin
bedenleri bunlar. Dimitri sözü alıyor: “Tepetaklak
dururken düşünen düşer. Soru sormayansa
sandalyesinde kalır. O, hiçbir şey bilmeyen, ama kendi
başına kalabilen, kendi olabilendir.”
Zimmermann ve de Perrot’nun yeni dekoru da tıpkı
öncekiler gibi çalışmalarının can damarını oluşturuyor.
Bu yüzden kendilerine “zanaatkâr”, mucit diyorlar ve
İsviçre Konfederasyonu’nun Tasarım Ödülü de bu
yüzden onlara veriliyor. Bu “çamaşır makinesi”ni yapmak
üç mühendis ve sahne tasarımcıları Ingo’nun bir yıldan
fazla zamanını almış. Boruların içinde kasıtlı olarak
bırakılan bazı çiviler de zamanın akışının öyküsünü
anlatıyor. Bir dünya taslak çiziyor ve mekânı anlamak için
ölçekli bir modelini yapıyorlar. Sonra içerik yerleşiyor.
İmge ortaya çıkıyor. Mitleri anlatıyor.
“İş söz konusu olduğunda Alman disiplinine sahibiz.
Christoph Marthaler’in titizliği ve detaycılığına sahibiz.
Bunun yanında Fransızca konuşan İsviçrelilerin

üstündeki kültürel mirasın ağırlığını da hissetmiyoruz.
Herhangi bir şey olabiliriz. Özgür ruhlarız biz.”
Dikiş makinesinin sesi bitmek tükenmek bilmez zaman
çizelgelerini hatırlatıyor. Martin ve Dimitri kılı kırk
yarıyor. İkisi de ayakları yere basan hayalciler. İkisinin de
kendi dünyası, ailesi, sevgilisi, çocukları var. Dünya
turneleri özlerindeki İsviçreliliği azaltmamış. Paris’teki
Théâtre de la Ville’e davet edildiklerinde bile birbirlerine
şunu hatırlatmaktan geri kalmıyorlar: “İyi hoş da, dönüp
dolaşıp gideceğimiz yer evimiz.”
Naiflik denebilir mi buna? Onlar “meraklı” sözcüğünü
tercih ediyorlar, tıpkı dünyayı sürekli izleyen ve hiçbir
şeyin aslında bize öğretildiği gibi olmadığını bilen vahşi
kuşlar gibi. İşin bir de “gizemli” yanı var. Sahnede
yürürken büyümemize yardımcı olan öyküler
anlatabiliyorlar. “Belki bir yerlerde okumuşsunuzdur, biz
her şeyi ciddiyetle yaparız ama hiçbir şeyi ciddiye
almayız.”
–Anne Fournier

Zimmermann & de Perrot, a machine that goes 
to the head
A book about Jacques Tati, a few sewing machines, an
LP of Michael Jackson’s Bad or a cardboard model of
the stage set. Everything seems to be in the right place,
but is it? Or perhaps the opposite is true. Martin
Zimmermann and Dimitri de Perrot have set up their
workshop in Zurich, in a disused factory soon to be
demolished in order to make way for more modern
tower blocks in the western zone of the city. They are
the last workers on the site, arriving last August with
their equipment to sculpt Hans was Heiri, literally
“John like Henry”. With their love of wordplay and
anomalies, they murmur “it’s one and the same”. The
show was created on 17th January 2012 at the Théâtre
Vidy-Lausanne, where Gopf (1999), Hoi (2001), Gaff Aff
(2006) and Öper Öpis (2008) had already seen the light
of day, the pursuit of tics, those rogue instants which
soundlessly whisper of the great Magic of life. From the
torments of stress to the final toppling over.
Martin is the dancer, the contortionist, the agitator who
looks as if he could easily be knocked over, trained at
the Centre national des arts du cirque in Châlons-en-
Champagne. Dimitri is the musician, a magician of the
turntables, a self-taught juggler of vinyl, the mixer of
conventional wisdom. These eternal accomplices have
been working and talking together now for over ten
years. Is it really ‘one and the same’, ‘six of one and half
a dozen of the other’? Occasionally grave, often caustic,
they guarantee disorder. In the past few years their
universe, which they claim is made of plasticine, has
travelled the world, from New York to Sydney. 
This morning, uninhibited by the chill of an autumnal
day, they describe their genesis, who they are.
Somewhat serious, a bit punctilious, a little mad, heads
slightly lowered and with the occasional black look. One
roars, the other keeps his feet on the ground. Or
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BÏTEATRAL 2010 yılında Ayşe Lebriz Berkem tarafından
başlatılmış olsa da bir ekip ruhuyla yoluna devam
etmektedir. İnsan Sesi oyunu da herkesin üstlenmiş
olduğu sorumlulukların ötesinde tam bir “ekip
çalışması” mantığıyla gerçekleştirilmiştir. BÏTEATRAL’in
ilk oyunu Euripides’in Medea oyunudur. Medea,
İstanbul’da farklı sahnelerde oynamış; Ankara Tiyatro
Festivali’ne ve Stobi Uluslararası Antik Yunan Oyunları
Festivali’ne katılmıştır.
İnsan Sesi BÏTEATRAL’in ikinci oyunudur. Her iki oyunun
da “kadın” merkezli olmasıyla tiyatro kendi çizgisini
belirlemiştir. Ne var ki kadına ilişkin olarak yapılacak her
oyunun gerisinde insanın, insan ilişkilerinin ve sistemin
sorgulanması kaçınılmazdır. BÏTEATRAL, bunun bir
anlamda politik bir duruşu da getireceğinin bilincinde
olarak meseleleri oyun üzerinden tartışmayı
önemsemektedir. Tiyatro yapmaya karar vermek kadar
her şeye rağmen tiyatro yapmayı sürdürmek başlı başına
politik bir duruştur. Bu, BÏTEATRAL’in bundan sonraki
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each other that “this is nice but afterwards we’re still
going to have to go home”.
Naive? They prefer the word “curious”, like wild birds
who observe the world and who know that things are
not always what we were taught they are. And who own
a “mystery”: the capacity of walking on a stage to tell
stories that help us grow. “Perhaps you have already
read this somewhere: we like to say that we do
everything very seriously, but take nothing seriously.”
–Anne Fournier
English translation by Heather Turin

HANS YA DA HEIRI HANS WAS HEIRI

Zimmermann & de Perrot Zürih kenti Kültür Müdürlüğü, Zürih
Kantonu Kültür Dairesi ve İsveç Sanat Konseyi Pro Helvetia
tarafından desteklenmektedir.
Zimmermann & de Perrot, 2006’dan bu yana projelerinin
gerçekleşmesinde BNP Paribas Vakfı’nın desteğini almaktadır.
Zimmermann & de Perrot are backed by a cooperative contract
of support between the city of Zurich’s department of cultural
affaires, the cultural affairs service of Canton Zurich and Pro
Helvetia, Swiss Arts Council.
Since 2006 Zimmermann & de Perrot have enjoyed the
support of Foundation BNP Paribas for development of their
projects.
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29.05.2012 Sa Tu 20.30
30.05.2012 Ça We 20.30
Haldun Taner Sahnesi
110’ sürer; 2 perde.
Türkçe, İngilizce üstyazılı.
Lasts 110’; 2 acts.
Turkish, with English surtitles.
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Boğaziçi Gösteri Sanatları Topluluğu

KARŞILAŞMA/LAR
ENCOUNTER/S
Metin Text by Tiyatro Boğaziçi

Reji Directed by Aysel Yıldırım, İlker Yasin Keskin,
Özgür Çiçek, Özgür Eren

Proje Danışmanları Project Advisers Ömer F. Kurhan,
Metin Göksel

Oyuncular Performers Aysel Yıldırım, Banu
Açıkdeniz, Burak Akyunak, Bülent Sezgin, Cüneyt
Yalaz, Deniz Aydın, Fırat Kuyurtar, Gökhan
Gökçen, Gülcan Küçük, Gülsen Özbekar, Hekim
Kılıç, İlker Yasin Keskin, Nihal Albayrak, Ömer
Özdinç, Öykü Gürpınar, Özgür Çiçek, Özgür Eren,
Piri Kaymakçıoğlu, Uluç Esen, Zeynep Okan

Müzisyenler Musicians Birgül Serçe, İbrahim Odak,
Mesut Güneş, Orçun Yıldırım, Vedat Yıldırım

Işık Lighting Levent Soy

Koreografi Choreography Banu Açıkdeniz, Metin
Göksel

Kostüm Costume Banu Açıkdeniz, Selda Durna

Dekor Stage Design Âli Özgün Büyükışık, Uluç Esen

Karşılaşma/lar, ayrı düşmüş kardeşlerin hikâyelerine
odaklanıyor ve Türkiye’nin son yıllarda yaşadığı
toplumsal dönüşümün, toplumun çeşitli kesimleri
üzerindeki etkisini tartışıyor.
Rauf Bey... Büyük bir inşaat şirketinin kurucu
ortaklarından ve Cumhuriyet ideallerine sadık zengin
kuşağın son temsilcilerinden... Cenazesi
kaldırılıyor... Rauf’un tek mirasçısı ise evlatlık oğlu
Doktor Mehmet... Estetik cerrah... Doktor Mehmet’in
şirket işleriyle ve siyasetle de pek arası yok...
Rauf Yıldırım, evlatlığına yüklü mirasının yanı sıra, bir de
mektup bırakıyor. Bu mektupla, yıllardır özenle üstü
örtülmüş sır açığa çıkıyor: “Sen benim öz oğlumsun...”
Mehmet babasından kalan, biri resmi, diğeri “gayri
resmi” iki mirasla ne yapacağını bilemez halde, herkesin
almasını beklediği kararı erteleyerek, hiç tanımadığı
annesini ve kardeşlerini aramaya çıkıyor. Farklı hayatlara
savrulmuş kardeşleri Sümeyra Hanım ve Talihsiz Salih ile
karşılaşması böylelikle gerçekleşiyor.
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projelerinde de insana dair meseleleri kendi meselesi
olarak sahneye taşıyacağı anlamına gelmektedir.
Fransız şair, yazar, ressam, yönetmen ve sahne
tasarımcısı Jean Cocteau’nun İnsan Sesi adlı oyunu,
1930’da yazılmasına rağmen belirli bir zamana işaret
etmeksizin çağdaş bir algı doğrultusunda, sahnelenmeye
ve oynanmaya elverişli bir yapıdadır. İnsan Sesi terk
edilmiş âşık bir kadının son telefon konuşmasıdır. Son
derece sıradan bir iletişim aracı olan telefon, sözcükler ve
sessizlikler yoluyla kadının acısını derinleştirirken aynı
zamanda sevgilisi ile arasındaki ilişkiyi de seyirci için
görünür kılar ve bu ayrılık cinayetini soğuk ve yavaşça
sonlandırır. Ne de olsa “biten bitmiştir.” Seyirci bu
sözcükler ve sessizlikler arasında gizlenen hikâyeyi
tamamlamaya davet edilir. İnsan Sesi, kalp sızlatan,
bilindik bir ayrılık hikâyesi gibi gözükse de Jean
Cocteau’nun “kaleydoskopik” kişiliği gibi içinin
derinliklerine doğru baktıkça renkler ve şekiller belirmeye
başlar.
İnsan Sesi sıra dışı bir yazarın sıra dışı hayatının izlerini
taşıyan bir hikâye…

Initiated in 2010 by Ayşe Lebriz Berkem BÏTEATRAL,
today, operates as a team. Human Voice is the product of
a full teamwork apart from the responsibilities everyone
naturally assumed. BÏTEATRAL’s first performance was
Euripides’s Medea, which was staged in different venues
in Istanbul and invited to the Ankara Theatre Festival
and the International Festival of Antique Drama, Stobi.
Human Voice is BÏTEATRAL’s second. The company
has drawn up its path by centering on women in both
plays. However questioning of the human, its
relationships and the system are inevitable for the
background of any play about women. BÏTEATRAL is
aware that this will bring its political stance forward and
therefore finds it important to discuss matters using the
play as a medium for it. Deciding to make theatre is as
much of a political stance as making theatre inspite of
everything. As such BÏTEATRAL will continue to bring
issues about human beings as those of their own on to
the stage. French poet, writer, painter, director and stage
designer Jean Cocteau’s Human Voice dates from 1930
but offers a modern staging without hinting at any time
period. Human Voice is the last phone call of a loving
woman abandoned. A very ordinary communication
device it may be, but the telephone aggravates the
women’s pain with words and pauses, simultaneously
rendering her relationship with her lover visible and
slowly, coldly putting an end to this separation murder.
After all, “what’s done is done”. The audience is invited
to complete the story hidden between these words and
pauses. Human Voice may seem like a heart-touching,
familiar story of separation, but as we delve into its
depths, colours and shapes similar to Cocteau’s
caleidoscopic personality become visible.
Human Voice is a story bearing the extraordinary marks
of an extraordinary writer…

İNSAN SESİ HUMAN VOICE



29.05.2012 Sa Tu 20.30
30.05.2012 Ça We 18.30
Üsküdar Tekel Sahnesi
40’ sürer; ara yoktur
Lasts 40’; no intermission.
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noland

sOYUN
soyun=undress oyun=play

Konsept & Koreografi Concept & Choreography Esra
Yurttut

Müzik Music Anıl Karaoğlu, Ceyhun Değirmenci,
Hakan Okkır

Işık Tasarım Lighting Design Cem Yılmazer

Işık Uygulama ve Teknik Lighting Realisation &
Technics Osman Koç

Performans Performances Ahmet Şahin, Anıl
Karaoğlu, Ayhan Karaağaç, Begüm Balcıoğlu,
Ceyhun Değirmenci, Hakan Okkır, Nazlı Esen,
Pınar Akyüz, Taner Güngör

noland Proje Topluluğu, Esra Yurttut önderliğinde
2004’ten bu yana bağımsız olarak projeler üreten bir
oluşumdur. Esra Yurttut, sOYUN projesinde altı dansçı
ile farklı disiplinlerden üç müzisyeni bir araya getirerek;
beraberlik, sadeleşmek ve ilişkiler üzerinde yoğunlaşan
bir çalışma ile seyirci karşısına çıkacak. Sahne üzerindeki
dokuz performansçının özellikleri, obsesyonları,
beraberlikleri, sevdikleri ve sevmedikleri, paylaştıkları ve
sakladıklarıyla beraber oluşan oyun, soyunmanın
cesareti, sıradanlığı, normalliği, barındırdıkları ve
absürtlüğü üzerine kurulu.

noland is an independent company creating projects
since 2004 with Esra Yurttut as the leader. For
soyun=undress oyun=play, Esra Yurttut gathers an
ensemble of six dancers and three musicians of different
backgrounds to present a work on togetherness,
simplification and relationships. The play evolves with
the obsessions, togetherness, loved ones, not loved ones,
sharings and hidden thigs of the nine performers
onstage and is based on the courage, ordinariness,
normality, connotations and absurdity of undressing.
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Encounter/s focuses on the stories of siblings fallen
apart from each other and discusses the impact of the
social transformation Turkey has been experiencing on
the various sections of the society. Rauf Bey is one of
the shareholders of a big construction company and is
one of the last of the generation who have always been
faithful to the ideals of the Republic of Turkey…
Now it is his funeral… His only heir is his adopted son
Dr. Mehmet, a plastic surgeon… Dr. Mehmet is not
really interested in either the company business or
politics. Rauf Bey bequeaths a considerable sum and a
“secret” whispered in his ear on the deathbed.
Dr. Mehmet is confused with these two items of
inheritance, one formal and the other private, and
postpones his decision, which everybody is expecting
him to make. He starts looking for his mother, brothers
and sisters he has never seen. Then he meets his sister
Sümeyra Hanım and his brother the Unlucky Salih who
have been thrown into totally different walks of life.

Boğaziçi Gösteri Sanatları Topluluğu
Boğaziçi Gösteri Sanatları Topluluğu (BGST), öğrenci
kulüplerinde başlayan sanatsal faaliyetlerini mezuniyet
sonrasında da sürdürmek isteyen Boğaziçi Üniversitesi
mezunları tarafından 1995 yılında kurulmuştur. BGST,
dans, müzik ve tiyatro alanlarında faaliyet gösteren ve
ayrıca bu faaliyetlere farklı düzeylerde destek veren
üyelerden kuruludur.
Tiyatro Boğaziçi kurulduğu 1995 yılından bugüne 18
oyunla seyirci karşısına çıkmıştır. Deneysel ve eğitsel
hedeflerden vazgeçmeden üretilen prodüksiyonlardan
Fırtına, Şvayk’ın Übü ile Tarihi Karşılaşması ve Galip
Sokaklara Talip BGST’nin tiyatro, dans ve müzik
birimlerinin ortaklaşa ürettiği çalışmalardır.
Tiyatro Boğaziçi ağırlıklı olarak İstiklal Caddesi’nde yer
alan Maya Sahnesi’nde sahne almaktadır.

Boğaziçi Gösteri Sanatları Topluluğu
Boğaziçi Gösteri Sanatları Topluluğu (Boğaziçi
Performing Arts Ensemble-BGST) was established in
1995 by a group of Boğaziçi University graduates who,
after graduation, wanted to pursue their artistic
activities which started at the student clubs. BGST’s
members are active in the fields of dance, music and
theatre and support these disciplines at various levels.
Since 1995 Tiyatro Boğaziçi has staged eighteen plays
among which Fırtına (The Tempest), Şvayk’ın Übü ile
Tarihi Karşılması (The historic meeting of Schweik with
Übü; a collage of texts by Alfred Jarry, Jaroslav Hasek
and Bertolt Brecht) and Galip Sokaklara Talip (Galip
claims the streets) are joint projects of BGST’s theatre,
dance and music branches.
Tiyatro Boğaziçi mostly performs at the Maya Stage on
Istiklal Street, Beyoğlu.

KARŞILAŞMA/LAR ENCOUNTER/S

noland, MSGSÜ Modern Dans Bölümü’ne değerli desteği için
teşekkür eder.
noland would like to thank Mimar Sinan University of Fine
Arts Modern Dance Department for their generous support.
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dancer, instructor and choreographer with the ADOB
Modern Dance Company and is still a member of the
Istanbul State Opera and Ballet.
IDT+ describes their project Jaded Secrets as: “Although
our eyes and souls are not always aware of the
magnificence of creation, we have always admired this
extraordinary event. Here we have come, there we go.
‘To be or not to be’, the secrets and our secrets with us
to the eternity...”
– Geyvan McMillen

YORGUN SIRLAR JADED SECRETS

30.05.2012 Ça We 20.30
31.05.2012 Pe Th 20.30
Garajistanbul
40’ sürer; ara yoktur.
Lasts 40’; no intermission.
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İDT+ (İstanbul Dans Tiyatrosu+ Istanbul Dance
Theatre+)

YORGUN SIRLAR
JADED SECRETS

Koreografi Choreography by Geyvan McMıllen,
Devrim İleri Tozkoparan

Sahne Enstalasyonu Stage Installation Dilara Akay

Video Enstalasyonu Video Installation Geyvan
McMıllen

Dansçılar Dancers Sernaz Demirel, Devrim İleri
Tozkoparan, Tan Temel, Özerk Tozkoparan (İDOB)

Müzik Music çeşitli besteciler Varıous Composers

Yapımcılar Producers Hayaka Artı, Ultra-Rpm

İDT+ Anadolu’nun zengin tarihi ve kültür çeşitliliğinden
beslenerek, ulusal ve uluslararası sanat ortamına
disiplinlerarası projeler üretmek üzere kuruldu. İDT+’nin
sanat yönetmeni McMillen, yıllardır ürettiği çeşitli
projelerle eserlerini ulusal ve uluslararası platformlarda
sergilemiş, modern dansın Türkiye’de 35 yıldır
gelişmesinde katkıda bulunarak öncülük yapmış ve uzun
yıllar Devlet Opera ve Baleleri bünyesinde çalışmıştır.
Yorgun Sırlar’ın koreografisini Geyvan McMillen ve
Devrim İleri Tozkoparan birlikte gerçekleştirmektedir.
Devrim İleri Tozkoparan ADOB Modern Dans
Topluluğu’nda dansçı, eğitmen ve koreograf olarak görev
yapmıştır. Halen İstanbul Devlet Opera ve Balesi
sanatçısı olarak çalışmalarına devam etmektedir.
Topluluk, Yorgun Sırlar adlı projelerini ise şöyle dile
getiriyor: “Gözlerimiz ve ruhumuz çoğu zaman
yaradılışın muhteşemliğinin farkında olmasa da, bu
olağanüstü olaya her zaman hayranlık duyduk. Geldik
gidiyoruz. Var olmak, yok olmak, sırlar ve sırlarımız
bizimle birlikte sonsuza kadar...”
– Geyvan McMillen

Exploiting the wealthy resources of rich Anatolian
history and of the variety of its culture, IDT+ was
founded to produce interdisciplinary projects enriched
with Anatolia’s history and cultural diversity in the
national and international milieu. IDT+’s artistic
director Geyvan McMillen has presented her projects
nationally and internationally for long years, worked
with the State Opera and Ballet and has become a
pioneering figure helping to foster modern dance in
Turkey throughout a career spanning 35 years. Jaded
Secrets is choreographed by Geyvan McMillen and
Devrim İleri Tozkoparan. Tozkoparan worked as a

İDT+ Pınar Alp ve Cem Görk’e teşekkür eder.
IDT+ would like to thank Pınar Alp and Cem Görk.
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yeni bir dünya inşa etme eylemi olarak yapıbozumcu bir
yöntemle ele alıyor. Çalışmalarında cinsiyet, sosyal
adaletsizlik, hegemonya ve şiddet gibi konularla
ilgilenirken, seyircilerini canlı performanslar aracılığıyla,
edilgen izleyici konumları üzerine düşünmeye çağırıyor.
Studio 4 Istanbul, şu ana kadar yerli ve yabancı yazarların
oyunlarını yeniden yorumladığı projelerin yanı sıra kendi
tasarlayıp kurguladığı performansları sergiledi.
Farklı söylemi ve teatral biçimiyle öne çıkan topluluğun
son çalışması Türkiye gençliği ve şiddet üzerine bir kara
mizah olan Atış Serbest, 2010 yazında basından ve
seyirciden yoğun ilgi gördü.

Isn’t it? is a performance reflecting on today using the
cultural images of the 90s when we, today’s youth, were
just children. 
This collage brings artists from the fields of theatre,
music, cinema, literature, design and others together
and its basic materials are anecdotes from the artists’
personal histories, objects representing the cultural
images of the era, sounds, odours, texts selected from
cultural history, actions and many other things from the
sensual, spiritual and emitonal histories of its
participants.
Isn’t it? is an invitation of a group of actors and artists of
the 90s generation to the other generations to better
understand the current realities of our country and of
ourselves and is exploring the themes of growing up
and being young in the 90s Turkey –and their
consequences– with the help of music, video and
narratives of personal histories.
Studio 4 Istanbul has been developing original works
since 2002 in New York and Istanbul with artists from
different disciplines. They have a deconstructive
approach towards theatre and treat it as an action of
building a new world in front of and with the audience.
Their works center on themes such as sexuality, social
injustice, hegemony, violence and they invite the
passive audience to think about themselves by way of
live performances. 
Studio 4 Istanbul’s repertoire comprises works of local
and international playwrights as well as their own
performances. Their last work, Atış Serbest (Shoot at
will) is a black comedy on Turkey’s youth and violence
and received rave reviews from the press and the
audience.

OLMAMIŞ MI? ISN’T IT?

31.05.2012 Pe Th 20.30
01.06.2012 Cu Fr 18.30
Salon
70’ sürer; ara yoktur.
Türkçe, İngilizce üstyazılı.
Lasts 70’; no intermission.
Turkish, with English surtitles.
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Studıo 4 Istanbul

Ortak Yapımcılar Co-produced by Deniz Buga, Onur
Karaoğlu

OLMAMIŞ MI?
ISN’T IT?

Yöneten Directed by Fatih Gençkal

Dramaturji Dramaturgy İbrahim Halaçoğlu

Yardımcı Yönetmen Assistant Director Utku Kara

Oyuncular Performers Hicran Demir, Firuze Engin,
Şafak Ersözlü, Murat Mahmutyazıcıoğlu, Zinnure
Türe

Ses Tasarım Sound Design Ozan Tekin, Sinan Tınar

Video ve Grafik Tasarım Video & Graphic Design Ömer
Çıracıoğlu, İsmail Eyler

Işık Tasarım Lighting Design Utku Kara

Yapım Asistanı Production Assistant İzlem Oktay

Yapım Danışmanları Production Advisers Pelin
Başaran, Burcu Barakacı

Olmamış Mı?, biz bugünün gençlerinin çocuk oldukları
tarih olan 90’ların kültürel imgeleri üzerinden bugünü,
bu anı düşünen bir performanstır.
Tiyatro, müzik, film, edebiyat, tasarım ve başka
alanlardan sanatçıların ortak bir anlatının parçası olarak
bir araya geldiği bu kolajın temel malzemeleri;
sanatçıların kişisel tarihlerinden anekdotlar, dönemin
kültürel imgeleriyle ilişkilerini gösteren objeler, sesler,
kokular, kültür tarihinden seçilmiş metinler, eylemler ve
duyusal, ruhsal, tensel tarihlerine ait başka birçok şey.
Ülkemizin ve kendimizin, bugünkü gerçekliğini
anlayabilmek için 90’lar kuşağından bir grup oyuncu ve
sanatçının diğer kuşaklara bir daveti olarak tasarlanan
Olmamış Mı? 90’larda Türkiye’de büyümek ve genç
olmak temalarını –ve bunların getirdiği birçok başka
meseleyi– müzik, video ve kişisel tarih anlatılarının
yardımıyla sahne dilinde araştırıyor.
Studio 4 Istanbul, 2002 yılından bu yana tiyatro ve
sinema alanlarında çeşitli disiplinlerden sanatçılarla New
York ve İstanbul’da özgün çalışmalar gerçekleştiriyor.
Topluluk tiyatroyu seyircinin önünde, seyirci ile birlikte Studio 4 Istanbul Anadolu Kültür, Tütün Deposu, Dans

Buluşma, Bilgi Üniversitesi Sahne ve Gösteri Sanatları Yönetimi
Sahne Sanatları Alanı, Loop Teknik Prodüksiyon, Danshane,
ikincikat, İstanbulimpro ve Atölye Craft’a değerli destekleri için
teşekkür eder.
Studio 4 Istanbul would like to thank Anadolu Kültür, Tütün
Deposu, Dans Buluşma, Istanbul Bilgi University Management
of Performing Arts, Loop Teknik Prodüksiyon, Danshane,
ikincikat, İstanbulimpro and Atölye Craft for their kind
contribution.
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Tiyatro Artı kurulduğu 2005 yılından bu yana yenilikçi ve
deneysel projelerini hayata geçiriyor. Yerel olandan
kopmadan evrensel olanı yakalamaya çalışan Tiyatro Artı,
19. yüzyıl tiyatrosu üzerine arayışını sürdürüyor.
Gerçekleştirdiği projelerle Türkiye’deki tiyatro
çalışmalarına yenilik getirme amacı taşıyan Tiyatro Artı,
kâr amacı gütmüyor, projelerinden elde ettiği geliri yeni
projelerin gerçekleştirilmesi için kullanıyor.
Tiyatro Artı Türkiye’de ilk kez gerçekleştirilmiş tek
seyircilik oyun projesi olan Takip ve üçKİŞİ adlı oyunu,
farklı mekânları, özellikle şehir dışında yer alan ormanlık
alanları ve otobüs gibi hareketli araçları kullanan İç İçe
adlı oyunu ve daha birçok yenilikçi projeyi hayata
geçirmiştir.
Aynı zamanda, Harbiye’de çağdaş performans alanı olan
ve sanatseverlerin destekleriyle bir otoparktan
dönüştürülen Mekan Artı’nın yürütücülüğünü
yapmaktadır.

Tiyatro Artı keeps searching alternative methods of
staging. A play for one-person audience was one of their
experiments and now they are preparing for their
rendezvous with a distinctive experimentation.
In Not in Our Custody, the audience, situated in a
simulated atmosphere gradually drifts apart from reality
find themselves in a fictional atmosphere. It plays with
the perception of watching and makes the audience a
part of the play. 
Not in Our Custody focuses on Turkey’s recent history
around the concepts of becoming a captive, being a
captive and authority-power-victim and moves towards
Turkey’s political history and human rights. The play
ends with the Cumartesi Anneleri (Saturday Mothers: 
a group of people led by women who regularly protested
the loss of their children and kins under custody).
Despite revisiting the loss of people under custody in
our recent history with a human’s look, the play
emphasises its psychological and sociological rather
than its political aspect.
Tiyatro Artı was founded in 2005 and since then has
been presenting innovative and experimental projects.
They are after the universal without giving up the local.
They keep exploring the 19th-century theatre.
They are dedicated to contributing to theatre in Turkey
with innovative projects and spend all their revenues for
the realisation of new projects. 
Their one-person audience play Takip (Chase), üçKİŞİ
(Three people) and İç İçe (Intertwined), which uses
forestlands and moving vehicles like buses are among
their original works.
Tiyatro Artı is also in charge of Mekan Artı in Harbiye, 
a performing space converted from a car park with the
support of art lovers.

BİZDE YOK NOT IN OUR CUSTODY

01.06.2012 Cu Fr
16.00, 17.30, 19.00, 20.30
02.06.2012 Ct Sa
16.00, 17.30, 19.00, 20.30
Mekan Artı
45’ sürer; ara yoktur.
Lasts 45’; no intermission.
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Tiyatro Artı

Ortak Yapım Co-produced by Mekan Artı

BİZDE YOK
NOT IN OUR CUSTODY
Yazan & Yöneten Written & Directed by
Ufuk Tan Altunkaya

Proje Koordinasyon Project Coordination Gönül Yaşar

Teknik Yönetim Technical Direction Demet Ergün

Yardımcı Yönetmen Assistant Director Murat Baykan

Işık Tasarım Lighting Design Zeki Elveriş

Oyuncular Performers Arda Çetinkaya, Candaş
Çetinkaya, Cihan Esen, Demet Ergün, Efe Can
Erdal

Tiyatro Artı, farklı sahneleme teknikleri üzerine arayışını
sürdürüyor. Daha önce tek seyircilik oyun konsepti gibi
farklı türlerde denemeler yapan topluluk, bu kez farklı bir
deneme ile seyirciyle buluşmaya hazırlanıyor.
Bizde Yok ile simülatif bir kurgu içine yerleştirilen seyirci,
gerçeklikten uzaklaşarak kendini kurgunun içinde
buluyor. Seyir algısını değiştirmeyi hedefleyen oyun,
seyirciyi “seyirci” konumundan çıkararak oyunun bir
parçası haline getiriyor.
Esir alınma, esir olma ve otorite-güç-kurban üçlüsü
üzerinden hareket ederek yakın dönem Türkiye tarihine
odaklanan oyun, Türkiye’nin siyasi tarihine ve insan
hakları sürecine de göz atıyor ve Cumartesi anneleri
üzerinden kurgusunu tamamlıyor.
Yakın geçmişteki, gözaltında kayıplar sürecini “insan”
gözüyle yeniden değerlendiren oyun sürece, siyasi ve
politik yanıyla değil, psikolojik ve sosyolojik tarafıyla göz
atıyor.
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mesaj veren bir eser olduğundan, aktüalite değiştikçe
tarihin gelişmesi içinde her zaman farklı anlamlara
açılabiliyor. Bireycilik tutulan bir şey değil. Bunun sebebi
hepimizin koyun olması değil; sadece yalnızlıktan
korkuyoruz. Onun için kendimize çeteler, gruplar,
dernekler, hatta partiler kuruyoruz. Bunların içinde,
başkalarının görüşlerine sırtımızı dayıyor, bu görüşleri
kendi görüşlerimiz gibi benimsiyoruz. Her ne kadar
yalnız kahraman figürüne uzaktan hayranlık duyuyorsak
da, yalnız bir insan olduğunu düşündüğümüz zorbadan
(halbuki, atasözlerinin tersine, zorbaların her zaman bir
sürü arkadaşı olur) nefret ediyoruz. Sonra, Eugène
Ionesco diye bir adam çıkıyor ve yalnızlık kolyesini
boynundan hiç çıkarmadan onu, ne kahramanlık ne de
zorbalık niteliği taşımayan bir tür gizli güç haline
getiriyor. Sirkin ortasındaki kederli palyaço gibi. Seyirciler
sabırsızlıkla palyaçonun ışıkların içinden gelip onları
rahatlatmasını bekler ama o seyircileri bunalıma sokar.
Ve bir bakıma bizim dünyamız için bir Shakespeare
soytarısı olan Ionesco, bilmecelerle karışık dört gerçeğini
ortaya koymak için birçok zorbadan kurtulmak zorunda
kalmıştır. Gergedan’daki alegorinin nereden doğduğunu
bilmek önemlidir – bu kelime, hitap için kullanıldığında
hakaret gibi gelir veya bir sloganı andırır. Ionesco, bu
kelimeyi; en iyi arkadaşlarını, çevresini ve yavaş yavaş
bütün vatandaşlarını gözleri önünde Romanya’da
1930’lardan itibaren başlayan faşizme dönerken buldu.
Görünüşte her şey değişmiştir. Gergedan, son
sahnelenişinden bu yana deri değiştirmiştir veya en
azından renk değiştirmiştir. Alegori, şüphesiz ki bugün,
2012 yılında da birtakım başka anlamlara açılacaktır.
Güney ve Doğu ülkelerinde, halkların ayaklanarak
yıkmaya çalıştığı bütün bu diktatörlerin, ateşli
taraftarlarını oluşturan uşakların ve fedailerin teşhirini
şüphesiz ki bu oyunda da göreceğiz. Bununla birlikte,
Ionesco’nun bize anlattığı tam olarak bu değildir. Bütün
gergedanların kendisine itaat edeceği bir gergedanlar
diktatörü yoktur. Ama herkes hemen hemen tıpatıp
birbirine benzeyen hayvanlara dönüşür ve bir şef ile
özdeşleşmek diye bir şey olmaz. Bu “gönüllü bir
esarettir”, ama ortada bir zorba yoktur. Dolayısıyla,
benim alegorinin işaret ettiğini düşündüğüm şey, daha
çok bir salgın hastalığa benzer. Bir veba şefi veya veba
kralı yoktur.
Bugün gergedanlıkta tuhaf bir güç görüyoruz: öylesine,
alçaklıktan, işimize geldiği için, tembellikten ve kimse
bizden böyle bir şey istemediği halde gergedan oluyoruz.
Bizi buna zorlayan bir zorba yok. Bizi gergedanlaştıran,
komşumuz, öbürü, beriki, sen, kısacası kendimiz. Onun
için gergedanlaşmada modanın zorbalığını veya törenin
zorbalığını, meşhur tüketim toplumunun mekanik tarifini
görebiliriz. Ama merak etmeyin, modanın da karar
vericileri, törenin de organizatörleri vardır ve orada yine
kapitalist efendiyi görürüz. Esas berbat olan, sokakta
başarılı olanın gergedanlar olmasıdır. Onlar hastaneye
kapatılmaz, onlar hapse atılmaz. Kazanan onlardır.
Dünyadan elini eteğini çekmesi gereken ise, Bérenger,

yani ben. En azından, direnmezsek ve kendimizi çekime
kaptırırsak, olacak olan budur.
Gergedan, hayvanı ya da içimizde uyuyan hayvanı
anlattığı andan itibaren artık alegori olmaktan çıkar.
Kafka’nın Metamorfoz’u daha baştan bizi tiksindiriyorsa,
Gergedan’ın metamorfozu bizi daha çok bunalıma sokar.
Sanki tedavisi olmayan bir hastalığın belirtilerini
kendimizde görüyormuşuz gibi. Nitekim, Bérenger de
ikide bir, sesinin boğuklaşıp boğuklaşmadığını sorar
kendi kendine. O anda, bu gergedanlaşma hastalığına
biz de içimiz bulanarak yakalanırız. Oyunun sonunda,
Daisy de bu hayvanların seslerini güzel bulduğunu
söylediğinde, hastalığın bütün ruhları sarmış olduğu
anlaşılır. Daisy, cüzamlıyı öpme fiilinin modern bir
versiyonu gibi, gergedanların çirkin zırhını öpüyordur!
Herkesin onun gibi olmak istediği gergedan, o anda,
neredeyse ilahi erdemler kazanır: “Bunlar tanrı” der
Daisy. O andan itibaren artık bir şefe ihtiyaç yoktur çünkü
tanrı vardır. Bununla birlikte, Gergedan’ın gücü şuradan
da gelir ki, bu açık alegorinin (kolektivizm, Nazizm,
komünizm, totalitarizm vs) veya gizli alegorinin
(tanrısal/şeytansal) ötesinde veya berisinde, bu kalın,
zırhlı, iri cüsseli ve yalnız yaşayan hayvana çarparız. Belki
de arkasında kendinden başka bir şey yoktur ama o anda,
tek başına, adeta düşsel bir tersine dönüşle, vahşi,
kolektif ve hızlı, neredeyse hafif bir sürüye dönüşür.
O zaman bu, sadece kendinin sembolü olan sembolden
geriye kalan “gergedan” artık gergedanın adından başka
bir şey değildir; şüphesiz, ilk örneklerin aptal gerçeği de
budur, sorunun son sözü, ormanın ilkesi; bu haliyle,
Dürer’in gravüründeki gibi zoolojik garipliği içinde
parlayan bir muamma olmasıdır.
– Emmanuel Demarcy-Mota

Once again we are after the rhinoceros... Regardless of
the era, what is this motive, this fear urging one to be
like everyone else? This is the second time we bring
Ionesco’s Rhinoceros to life. It was staged by the same
company in 2004 at the Théâtre de la Ville. Why am 
I so obsessed with showing this play to people? (Isn’t a
rhinoceros famed for its obstinacy?) I will attempt to
explain this by discovering new meanings in the play.
The story of Rhinoceros is simple, just as a child would
put it: “In the end everybody, somehow, turns into a
rhinoceros, except one!” However I want to open up
new hidden layers in the play as the herd of
rhinoceroses continue to thunder through the town. 
I think it is possible to extract new perceptions, new
emotions, new perspectives when restaging this play
after six years. The play gives its message through
symbols that open up to new meanings as the
conditions change in course of time. Individualism is
not favoured just because we are members of a herd,
but because we are simply afraid of being alone. That is
why we set up gangs, groups, associations and even
political parties where we confide ourselves in others’
opinions and even adopt them as one of our own.

GERGEDAN RHINOCÉROS

01.06.2012 Cu Fr 20.30
02.06.2012 Ct Sa 20.30
Harbiye Muhsin Ertuğrul Sahnesi
105’ sürer; ara yoktur.
Türkçe üstyazılı.
Lasts 105’; no intermission.
With Turkish surtitles.
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FRANSA FRANCE

Théâtre de la Vılle-Parıs

Ortak Yapımcılar Co-produced by Grand Théâtre de
Luxembourg–Le Grand T, scène conventıonnée de
Loıre Atlantıque

GERGEDAN
RHINOCÉROS
Yazan Written by Eugène Ionesco

Yöneten Directed by Emmanuel Demarcy-Mota

Yönetmen Yardımcısı Assistant Director
Chrıstophe Lemaıre

Sanat Danışmanı Artistic Collaborator Françoıs
Regnault

Sahne ve Işık Tasarımı Set and Lighting Design
Yves Collet

Işık Asistanı Lighting Assistant Nıcolas Bats

Müzik Music Jefferson Lembeye

Kostüm Costumes Corınne Baudelot

Asistan Assistant Élısabeth Cerqueıra

Makyaj Make-Up Catherıne Nıcolas

Aksesuar Props Clémentıne Aguettant

Metin Danışmanı Literary Advisor
Marıe-Amélıe Robıllıard

Oyuncular Performers
Bérenger Serge Maggıanı
Jean Hugues Quester
Daisy Valérıe Dashwood
Dudard Phılıppe Demarle
Bar Sahibi Bar Owner Charles-Roger Bour
Botard Jaurıs Casanova
Garson Waitress Sandra Faure
Ev Kadını Housewife Gaëlle Guıllou
Bakkal Grocer Mrs Bœuf Sarah Karbasnıkoff
Yaşlı Adam The Old Man Stéphane Krähenbühl
Mantıkçı The Logician Gérald Maıllet
Bakkal Grocer Walter N’Guyen
Monsieur Papillon Pascal Vuıllemot

Bir kere daha gergedanın peşindeyiz... Dönem ne olursa
olsun, bireyi belki de hiç istemediği halde herkese
benzemeye iten bu garip dürtü, bu anlaşılmaz korku
nedir?
İşte ikinci defa Ionesco’nun Gergedan’ını ele alıyoruz.
Gergedan, 2004 yılında, Şehir Tiyatrosu’nda aynı grup
tarafından oynanmıştı. Neden bu garip oyunu insanlara
anlatmaya bu kadar kafayı taktım? (gergedan da
inatçılığıyla meşhur bir hayvan değil midir?) Oyunda
birtakım yeni anlamlar bulmaya çalışarak bunu
açıklamayı deneyeceğim. Gergedan’daki hikâye basittir.
Bir çocuk olsa, onu şöyle özetleyebilirdi: “Sonunda,
nedense herkes gergedan oluyor; bir kişi hariç!” Ama
ben, gergedan sürüsünün kulakları sağır eden uğultusu
yeri sarsarken, oyundaki birtakım gizli katmanları ortaya
koymak istiyorum. Altı yıl sonra tekrar sahnelenen bu
oyundan yeni sezgiler, yeni duygular ve yeni bakış açıları
çıkabileceğini sanıyorum. Oyun, neticede sembollerle
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01.06.2012 Cu Fr 20.30
02.06.2012 Ct Sa 20.30
Oyun Atölyesi
125’ sürer; 2 perde.
Lasts 125’; 2 acts.
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TÜRKİYE TURKEY

Oyun Atölyesi

ANTONIUS İLE KLEOPATRA
ANTONY AND CLEOPATRA
Yazan Written by Wıllıam Shakespeare

Çeviren Translated into Turkish Bülent Bozkurt

Yöneten Directed by Kemal Aydoğan

Sahne Tasarımı Stage Design Bengi Günay

Müzik Music Tolga Çebi

Işık Tasarımı Light Design İrfan Varlı

Oynayanlar Performers Zerrin Tekindor, Haluk
Bilginer, Kevork Malikyan, Emre Karayel, Mert
Fırat, Onur Ünsal, Evrim Alasya, Muharrem
Özcan, Gözde Kırgız, Zeynep Alkaya, Tuğçe
Karaoğlan, Mehmet Özbek

Yönetmen Asistanları Assistants Directors Seda
Türkmen, Selin Yeninci, Yağmur Mısırlıoğlu,
Öykü Esendemir

Sahne Tasarımı Asistanı Stage Design Assistant Aygül
İleri, Efe Soykaraman

Sahne Dövüşü ve Kondisyon Stage Combat & Condition
Janbi Ceylan

Beden Egzersizleri Body Exercises Esra Yurttut

Oyun Belgeseli Documentary Film İlksen Başarır

Oyun Belgeseli Asistanı Documentary Film Assistant
Gülşah Çınar

Sen çok yaşa emi Shakespeare
Londra’da 2012 yılında düzenlenecek Shakespeare’s
Globe 2012 International Shakespeare Festival’ine Oyun
Atölyesi davet edildiğinde orada oynamak üzere Kral
Lear, Fırtına, Venedik Taciri, Beğendiğiniz Gibi üzerine
düşündük ama Antonius ile Kleopatra aklımıza gelmedi.
Uzağımızda duruyordu ve ona yaklaşmayı “şimdilik”
istemiyorduk. Shakespeare’s Globe’un önerisi üzerine
Antonius ile Kleopatra’da karar kılıp oyun üzerine
çalışmaya başladık. Çalıştıkça gördük ki oyun bir derya.
Hem anlattığı “şeyin” zamanı tüm Shakespeare
oyunlarında olduğu gibi “bizden çok sonrasını bile
kapsıyor” hem de anlatım dili müthiş bir şiirsellik
barındırıyor. Antonius ile Kleopatra bizi çok
heyecanlandırdı. Ayrıca Oyun Atölyesi’nin heyecanına
Zerrin, Kevork, Emre, Mert, Onur, Evrim, Muharrem,
Gözde, Zeynep, Tuğçe, Mehmet, Bengi ve Tolga ortak
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Despite our admiration of a lonely hero character, we
despise the tyrant whom we think is lonely (however,
contrary to proverbs, tyrants almost always have a lot of
friends). Then comes a man named Eugène Ionesco
and without removing the necklace of loneliness,
transforms it into a hidden power with neither heroic
nor tyrannical powers. Just like the sad clown in the
heart of a circus. The crowd wants the clown to proceed
under the lights and please them, however he only
depresses them. Here Ionesco, which is a
Shakespearean clown in our world, had to avoid many
tyrants to reveal the four realities intertwined with
riddles. It is important to know where the allegory
comes from in Rhinoceros—this word, when used to
address someone may be taken as an insult or recall a
slogan. Ionesco found this word when, in the 1930s, his
best friends, his immediate circle and the whole country
turned towards fascism in Romania. Everything has
changed. Rhinoceros has shed its skin or at least its
colour since its last staging. Allegory will certainly open
up to new meanings in the year 2012. We will witness
the exhibition of fervent servants and bodyguards of the
dictators whom the peoples of the countries in the south
and the east are trying to overthrow. However, this is
not what Ionesco is exactly trying to tell us. There is not
a dictator rhinoceros that all the rhinoceroses will obey,
but everybody transforms into identical animals and
there is no such thing as identifying with the
commander. This is a “voluntary enslavement” without
any tyrant in sight. Therefore what I call allegory hints
more at an epidemic. There is no commander or king of
the plaque. 
Today, we see a strange power in being a rhinoceros; 
we turn into rhinoceroses just like that, out of lousiness,
laziness without anyone asking us to turn into one,
without any tyrant forcing us into it. What turns us into
rhinoceroses are our neighbours, the others, you... 
In short it is us. Therefore we can see the tyranny of
fashion or the tyranny of customs, the mechanical
definition of the consumption society in becoming
rhinoceroses. Do not worry though, there are decision-
makers in fashion and the makers of the customs; there
stands the capitalist master. The most horrible aspect of
this is that rhinoceroses are the ones who succeed in the
outside world. They are not put into mental institutions
or into prisons. They are the winners. And it is I,
Bérenger, who has to relinquish the world. It is at least
the imminent future if we do not resist or go with the
flow. 
Rhinoceros ceases to become an allegory as soon as it
starts to tell the animal or the animal that sleeps inside
us. If Kafka’s Metamorphosis sickens us at the very
beginning, then Rhinoceros’s metamorphosis will
depress us as if we come to realize the symptoms of an
incurable disease in ourselves. Likewise, Bérenger
constantly asks himself if his voice gets hoarse or not.
Right at that moment, we are caught by this disease of

becoming a rhinoceros with a feeling of disgust. When
in the end of the play, Daisy describes the rhinos’
trumpeting as singing, it is certain that the disease has
spread to all souls. Daisy kisses the ugly armour of the
rhinoceros, a modern-day version of kissing a leper!
Right then, the rhinoceros coveted by everyone gains
divine virtues. “These are the God”, says Daisy. There
was no longer a need for a commander because there
was God. But their real power comes from the fact that
we always come across this massive, armoured, strong
animal which lives alone be, it open allegory
(collectivism, Nazism, communism, totalitarianism,
etc.) or hidden allegory (godly/evil-like). Maybe there
exists nothing other than itself behind the appearance,
but right at that moment, it single-handedly and with an
unnatural transformation, becomes a wild, collective,
fast and almost lightweight herd. 
Then the “rhinoceros” left from the symbol, which
symbolises itself is nothing other than the name of the
rhinoceros. The absurd reality about the first examples
is certainly thus, the law of the jungle. It is an enigma
shining with its zoological grotesqueness, just like in
Dürer’s engraving.
– Emmanuel Demarcy-Mota

GERGEDAN RHINOCÉROS



01.06.2012 Cu Fr 20.30
02.06.2012 Ct Sa 15.30
Üsküdar Stüdyo Sahnesi
65’ surer; ara yoktur.
Lasts 65’; no intemission.
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TÜRKİYE TURKEY

Tiyatro Oyunevi

TİYATRO ÖLDÜ
THEATRE DEAD

Yöneten Directed by Mahir Günşiray, Ayça Damgacı

Yazan Written by Beliz Güçbilmez, Şâmil Yılmaz

Sahne Tasarımı Stage Design Claude Leon

Işık Lighting Yüksel Aymaz

Oyuncular Performers Mahir Günşiray, Ayşe Lebriz
Berkem, Cem Baza, Özlem Ünaldı, Hülya Aydın,
Gökhan Ünal, Özlem Çakman, Sevgi Tanrıverdi

Bu oyunu çalışma sürecinin ilk safhası yoğun ve uzun
tartışmalarla geçti. Tiyatro ölmüş müydü? Yaşamalı
mıydı? Hangi tiyatro ölmüştü? Böyle bir ayrım varsa
bunu hangi kıstaslara göre belirleyecektik? Bu soruya ve
soruna nereden bakacaktık? Biz ne yapıyorduk? Başkaları
ne yapıyorlardı? Dünyada ne oluyordu? Bu sorun hep
tartışılan bir sorun muydu? Biz mi abartıyorduk? Sinema
ve televizyonun tiyatroya etkisi ne oldu? Hangi alanlarda
bir etkiden söz edilebilir? Oyunculuk? Seyircinin algısının
değişimi? Oyuncuların parasal zorunluluk ya da
tercihlerinin oluşumu? Tiyatronun sundukları, sinemanın
görselliğinin, televizyonun kolaylığının altında mı
kalmıştı? Tiyatronun toplumla, toplumsal olanla ilişkileri
ne noktada idi? Dünyanın ve özellikle bizim için
Türkiye’nin gidişatından ayrı düşünülebilir miydi
tiyatronun varlığı? Tiyatroda politik olandan nasıl söz
edebilirdik? Politik olması kime ne ifade ediyordu bugün?
Ya dün? Günümüze değebiliyor muyduk, güncel
olmadan? Bugün, tam da içinde bulunduğumuz zaman
diliminde yaşanan bunca ölüm, savaş, yoksulluk,
adaletsizlik, aşağılanma, kölelik sahneye aktarılabilir
miydi? Nasıl? Ya gelecekteki tiyatrodan ve hayattan
umutlu muyduk? Bu umut mu yansıtılmalıydı? Yoksa
umutsuzluk mu? Hangisi hem bize hem de seyirciye
daha çok çarpabilirdi? Ya da daha çok şevklendirebilirdi?
Acı bir son mu? Umutlu bir son mu? Dışarıdaki hayat
böyle iken, içerde tiyatronun durumu daha farklı olabilir
miydi? Eğer sahici ve hakiki olanı arıyorsak bir oyunu
sahneleme sürecinin her aşamasında, o zaman
dışarıdakiyle nasıl yüzleşebilirdik? Böylesi bir hesaplaşma
için bu oyun yeterli ve etkili malzemeyi sahneye
taşımamıza ne kadar yardımcı olabilirdi? Hayata karşı
sorularımızın, bulamadığımız cevaplarımızın bir yenisi
mi olacaktı bu oyun da? Bu bile yetmez miydi? Hâlâ
tiyatro yapmak isteyen insanların değil de, gerçekten
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oldular. Heyecanlarıyla tiyatroyu var eden tüm Antonius
ile Kleopatra ekibine; Antonius ile Kleopatra oyunu için
ilgisi ve desteğiyle yanımızda olan Kültür ve Turizm
Bakanı Sayın Ertuğrul Günay’a teşekkür ederiz.

Galiba insan ölecek ama aşk ölmeyecek
Antonius ile Kleopatra ya da bir ipin iki cambazı: düzen ile
aşk.
Bir ipin üzerinde ikisinin aynı anda oynayamayacağı
kesin olan iki cambazdan biri uygarlık diğeri aşk. Ya da
biri Apollon diğeri Dionysos. Ya da biri kültür diğeri
doğa. Dünyaya egemen olmaya, ona baş eğdirmeye
çalışan insanın faaliyetine, uygarlık ya da kültür ya da akıl
diyelim. İnsanın kendi olarak kalma, yaşadığı evrenle
uyumluluğuna da doğa ya da aşk diyelim. Paranın pulun,
uçağın, geminin, telefonun, düzenin, sistemin, kitabın
olduğu taraf uygarlık; aşkın, esrimenin, oyunun, dansın,
müziğin, yıkımın ve yeniden doğumun tarafına da doğa
diyelim. Doğaya uygun, doğayla iç içe yaşam algımızın
üzeri betonlaşmak üzere. İnsanın kendinden uzaklaştığı,
kendini tanıma bilgisinin uzağına itildiği bir gerçeklik
içine doğru hızla emiliyoruz. Mermer ile aşkın, düzen ile
yıkımın, frijitlik ile şehvetin karşı karşıya geldiği ve
ikincilerin mağlubiyetini anlatan bir oyun Antonius ile
Kleopatra. Ancak bu mağlubiyet, bu yok oluş, sonsuza
kadar eksikliğiyle varlığını hatırlatacağa benziyor.
Dolayısıyla yok olmaya yüz tutmuş aşk-doğa var, varmış
gibi görünen sistem aslında bir boşluk.

Long live Shakespeare
When Oyun Atölyesi was invited to perform at the
Shakespeare’s Globe 2012 International Shakespeare
Festival in London, we thought about King Lear, The
Tempest, The Merchant of Venice and As You Like It but
not Antony and Cleopatra. It was far from us and we did
not want to go near it “then”. Shakespeare’s Globe 2012
suggested that we do it and we started working on it.
The more we studied, the deeper it became. The time
span of “everything” it tells is traditionally “even beyond
our time” like in all other plays of the great master.
Furthermore, it had an incredibly poetic language. We
were really enthusiastic about Antony and Cleopatra and
Zerrin, Kevork, Emre, Mert, Onur, Evrim, Muharrem,
Gözde, Zeynep, Tuğçe, Mehmet, Bengi and Tolga
shared our feelings. We would like to thank the whole
Antony and Cleopatra team who made theatre possible
with their enthusiasm, and Mr. Ertuğrul Günay,
Minister of Culture and Tourism who has been a great
support to us.

Man can die but love can never
Antony and Cleopatra or two cunning persons on facing
each other: order and love.
Civilisation and love are two cunning concepts that
cannot exist together. It could also be Apollo and
Dionysos; culture and nature. Let’s call someone who
desires to rule the world, bend it to its knees civilisation

or culture. Nature or love will represent someone living
in harmony with the universe, peacefully remaining as
he or she is. If money, airplanes, ships, telephones,
order, system, books are to be attributed to civilisation,
then love, ecstasy, games, dance, music, destruction and
rebirth will go to nature. The loss of our awareness of
living in harmony with nature is nigh. We are swiftly
being sucked into a reality where we are about to forget
our real selves. Antony and Cleopatra is a play where
marble vs love, order vs destruction, frigidity vs lust and
the latters always lose. However this defeat seems to
remind us of itself with its absence for eternity. So it is
love-nature which is about to be lost. As for the system
which seems to exist, it’s nothing but void.

ANTONIUS İLE KLEOPATRA ANTONY AND CLEOPATRA



02.06.2012 Ct Sa 20.30
03.06.2012 Pz Su 15.30
Üsküdar Tekel Sahnesi
120’ sürer; 2 perde.
Lasts 120’; 2 acts.

131

TÜRKİYE TURKEY

Oyunbaz

ROSENCRANTZ VE 
GUILDENSTERN ÖLDÜLER
ROSENCRANTZ AND
GUILDENSTERN ARE DEAD
Yazan Written by Tom Stoppard

Hamit Çalışkan çevirisi, orijinal metin ve Tom
Stoppard’ın 1990 yılı yapımlı Rosencrantz and
Guildenstern Are Dead filminin senaryo metninden
faydalanarak Oyunbaz tarafından derlenmiştir.
Text compiled by Oyunbaz from Hamit Çalışkan’s
translation and the script of Tom Stoppard’s motion
picture Rosencrantz and Guildenstern Are Dead of 1990.

Yöneten Directed by Abdullah Cabaluz

Yönetmen Yardımcısı Director Assistant Güray Dinçol

Reji Asistanı Stage Direction Assistant Dilan Mungan

Dramaturji Dramaturgy Orkun Yeşim, Abdullah
Cabaluz

Oyuncular Performers Pınar Akkuzu, Aslıhan Azeri,
Güray Dinçol, Arda Doğan, Emre Erturan, Can
Güvenç, Aziz İnan, Ergin Karataban, Deniz Kılıç,
Onur Berk Arslanoğlu, Erkan Uyanıksoy, Emre
Ünal, Gizem Ünlü

Işık, Kostüm, Dekor Lighting, Costume, Stage Design
Oyunbaz

Dünya tiyatro tarihinin başyapıtı Hamlet’in iki önemsiz
figürünü merkezine yerleştiren Rosencrantz ve
Guildenstern Öldüler, en basit haliyle “tiyatronun
tiyatrosu” olarak tanımlanabilir. Yazgıları Shakespeare
tarafından yüzyıllar öncesinde yazılmış iki oyun
karakterinin, Hamlet metni içerisinde varolma çabasına
şahit oluruz. Ancak, bir tiyatro oyununun parçası
olduklarının farkında değillerdir. Kim olduklarını
bilmezler; bir geçmişleri yoktur; bir geleceklerinin
olmadığını da er ya da geç anlayacaklardır. Amaçları
hakkında ise ancak “diğerlerinin kendilerine aktardığı”
kadar fikir sahibidirler.
Modern toplumların trajik koşulları düşünüldüğünde
“tek başlangıcın doğum, tek sonun ise ölüm olduğu” bir
iz sürme macerasına dönüşmüş olan çağdaş insan
hayatına salvolar atan oyunun bu iki “küçük” kahramanı,
belirsizliğin içinde endişe ve korku ile yaşamaktansa,
belirlenmiş bir dünyada özgürlüklerinden ve
iradelerinden vazgeçmeyi göze alarak, her replikte
mutlak sonlarına doğru adım adım ilerlerler... Hamlet’in
trajedisi parodiye, kahramanlarımızın parodisi ise
trajediye dönüşür.

Rosencrantz and Guildenstern Are Dead centers on the
two unimportant characters of Hamlet, the masterpiece
of the history of theatre; it is the “theatre of theatre”
with the simplest definition. Here we see two characters
whose fate had been defined by Shakespeare centuries
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yapan yaratıkların hayat mücadelesini nasıl etkiliyordu?
Hatta kimi hayati güncel sorunlarımız sahneye taşınabilir
miydi? Nasıl? Dışarıda bizi oradan oraya koşturan bu
hengâme devam ederken yaşanan, her an düşebilirsin
korkusu, tiyatro yaparken karşılaştığın “bir gecede her
şeyi kaybedebilme” korkusu ile bir ilişki içinde olabilir
miydi? Nasıl? Birçoğu daha önce hiç birlikte çalışmamış
bu yaratıklar, kendilerini aynı dünya içinde nasıl ifade
edebileceklerdi? Hele hele, oyuncunun da yazar işlevi
olduğu bir tiyatro anlayışında, farklılıklar çalışmayı nasıl
yönlendirecekti? Farklılıklara rağmen değil, farklılıklar
sayesinde ne yaratabilirdik? Düşündüğümüz soruların bir
kısmı bunlar. Hiç birine de tam bir cevap bulamadık
galiba. Ama hâlâ Lorca’nın sözü aklımızdan hiç çıkmıyor:
“Bir gün hepimizin içine düşeceği büyük bir çukur
açılacak”. Çok çukurlar açıldı, kemiklerden bir yığının
üstünde yaşıyoruz zaten ama daha da çok ve daha da
büyüklerinin açılması hâlâ kuvvetle muhtemel. Belki
ancak o zaman, hayat tamamen ortadan kalkınca tiyatro
da ortadan kalkacak. Ama şu an, can çekişen hayata
destek olmak için o da can çekişiyor. Hayatın en sadık
dostu olarak.
– Mahir Günşiray

The initial process of working on this play saw long and
exhaustive discussions. Was theatre dead? Did it have to
live? Which theatre was dead? If there were any such
distinction, what would be our criteria to decide as
such? How to address this question and problem? 
What did we do? What did the others do? What was
happening in the world? Had this problem always been
in discussion? Or did we exaggerate? How did television
and cinema affect theatre? What could have been
affected? Acting? Change of audience perception?
Actors’ financial needs or preferences? Did theatre stay
behind the convenience of television and the visual
impact of cinema? What was the relationship of theatre
with the society and the social? Could it be considered
apart from the course of the world and, for us, especially
Turkey? How could we talk of politics in theatre? What
did this mean to anyone today? Yesterday? Could we
send messages about today without being up-to-date?
Was it possible to carry all this death, poverty, injustice,
humiliation and enslavement onto the stage? How? 
Did we have any hopes for a future theatre and life?
Was it this hope that we needed to show onstage? 
Or was it the hopelessness? Which of the either could
touch us and the audience more? Which could create
enthusiasm? A sad or a happy ending? How different
could theatre be when life outside was as it was?
Committed as we were to the authentic and the real in
all phases of the staging process, how would we face the
outside world? Would this play, too, be a collection of
our questions and answers not-to-be-found about life?
Wouldn’t even that much suffice? How would this
affect the life of those who were in a real theatre
compared to those who wished to make theatre? Was it

possible to reflect some of our current problems
onstage? How? What could be the relationship of the
fear of falling down among the entire ruckus outside
with the fear of “coming close to losing everything in
one night” when making theatre? How? Not having
worked together before, how would these creatures
express themselves in the same world? Especially in a
setting where the actor also assumes the function of a
writer, where would these differences take the work?
What could we create thanks to differences not despite
them? These are some of the questions we had in
mind? It seems none of them received its deserved
reply? Lorca’s words still linger in my mind: “One day
there will be a pit big enough to take us all.” There have
been manys such pits, we are already living on a heap of
skeletons. Yet, more and bigger pits remain to be dug.
Maybe then, just then theatre will totally cease to exist,
when life ceases to exist. But now, it continues to suffer
to support life that suffers, as the most loyal friend of
life.
– Mahir Günşiray 

TİYATRO ÖLDÜ THEATRE DEAD



02.06.2012 Ct Sa 20.30
03.06.2012 Pz Su 18.30
Küçük Sahne
90’ sürer; ara yoktur.
Türkçe, İngilizce üstyazılı.
Lasts 90’; no intermission.
Turkish, with English surtitles.
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bitiyatro

YENİ KİRACI
THE NEW TENANT
Yazan Written by Eugéne Ionesco

Çeviren Translated by Pınar Güzelyürek Çelik

Yöneten Directed by Laçin Ceylan

Dramaturji Dramaturgy Selen Korad Birkiye

Koreografi Choreography Senem Kalender

Yönetmen Yardımcıları Director’s Assistants Enginay
Gültekin, Nazif Uğur Tan, Oben Boy

Işık Tasarımı Ligting Design Metin Belgin, Önder Ay

Kostüm Tasarımı Costume Design Türkü Şahin

Dekor Tasarımı Stage Design Ahmet Aydın Atmaca

Müzik Music Erkan Bediroğlu

Destekleyen Supporter Aysa Prodüksiyon,
Flokontrol Limited

Oyuncular Performers Murat Taşkent, Selen Uçer,
Fehmi Karaaslan, Nazif Uğur Tan, Enginay
Gültekin, Oben Boy

Ionesco, 1954’te yazmış Yeni Kiracı’yı... Müthiş bir
öngörüyle günümüz insanına dair yakaladığı tema,
tüketim toplumun birer sadık üyesi haline gelmiş bizlere
groteske doğru giden bir aynalar dizisi tutuyor. Uyumsuz
tiyatronun önde gelen yazarlarından biri olan
Ionesco’nun yarattığı bu metin, kendi tepkiselliğimizi
üzerine kurduğumuz bir taslak metin olarak ele alındı.
Tüketim toplumunun bireysel ilişkileri, değer ölçülerini,
hatta gerçek aşkı ve sevgiyi yerle bir ettiği hayatlarımızın
uyumsuzluğu, bitkinlik yaratan dünyanın ortasında, hâlâ
yaşama isteği ve anlamlandırma umudu ile
muhalifliğimizi korumaya çalıştığımız için seçilmiştir.
Yeni Kiracı’da yaratılan dünya ve kişiler, halen yaşamakta
olduğumuz dünyanın içinden çekilip alınmışlardır ve
izdüşümleri hayatlarımızın neredeyse çok benzeridir.
Ionesco’nun evrenini, anlamsızca çoğalma ve genişleme
telaşı içinde, dünyada hep kiracı konumunda tutulmaya
çalışılan ve sadece istatistiki bir tüketici olarak görülen
bizlerin evreniyle birleştirdik: Kapitalizmin akıldışı hayat
önermesinden çıkan tuhaflık evreniyle...
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ago, trying to exist in Hamlet’s text. However they are
not aware of the fact that they are parts of a game. They
do not know who they are; they do not have a past and
they will, sooner or later, understand that they do not
have a future either. What they know about their
purpose is only “what others have told them”.
This play shoots volleys on the lives of today’s people
who tragically believe that “the only beginning is birth
and the only end is death”. As for its two “insignificant”
protagonists, they choose to proceed towards the
inevitable end with each cue daring to give up their
freedom and free will instead of living with anxiety and
fear in uncertainty… Hamlet’s tragedy turns into a
parody as our protagonists’ parody turns into a tragedy.

Oyunbaz
Ticari kaygıdan uzak, söyleyecek sözü olan, tiyatroya
gönüllü insanların emeğiyle yaşayan, tiyatronun ne yazar
ne oyuncu ne yönetmen; hepsinin ötesinde bir “ekip işi”
olduğunun bilinciyle ve kolektif üretime olan inancıyla
2007 yılında kurulan Oyunbaz, ilk yapım olarak Anton
Çehov’un başyapıtı olan Martı eserini seçti. 2007–2008
tiyatro sezonunda sahnelenen oyun, tiyatro camiasından
ve seyirciden büyük ilgi gördü ve 2008 yılında Vasıf
Öngören Özel Ödülü’ne değer görüldü. Martı, 17.
İstanbul Tiyatro Festivali’nde seyirciyle buluştu.
Martı’dan sonra tiyatro tarihinin bir başka başyapıtı olan,
Henrik İbsen’in Peer Gynt adlı eserini Nisan 2009’da
seyirciyle buluşturan Oyunbaz, yine klasik bir metni
kendi özgün yorumuyla sahneye taşıdı. Oyun, Kerem
Yılmazer Genç Yetenek Teşvik Ödülü ve Lions Tiyatro
ödüllerinde En İyi Prodüksiyon Ödülü’ne layık görüldü.
Sadri Alışık Tiyatro Ödüllerinde Yılın En İyi Yapımının
Yönetmeni Ödülü’ne aday gösterildi.
2010–2011 sezonunda Oyunbaz, bu kez çağdaş Alman
tiyatrosunun önemli yazarlarından Gesine Danckwart’ın,
sergilendiği birçok ülkede ilgiyle karşılanan oyunu Ekmek
Parası ile seyirciyle buluştu.
Aralık 2011 itibarıyla Oyunbaz son oyunu Lorca’nın
Bernarda Alba’nın Evi adlı eserini sahnelemeye başladı.
Ekip,18.İstanbul Tiyatro Festivali’nde, Tom Stoppard’ın
Rosencrantz ve Guildenstern Öldüler eseri ile seyirci
karşısında.
Tiyatro sanatını yaşatmanın zorluğunun farkında olan
topluluk, kendi sahne dilini yaratmayı ve repertuarına
aldığı oyunları Oyunbaz yorumuyla sahnelemeyi
hedeflemektedir. Ciddi bir kuramsal birikimin ışığında
yürütülen masa başı çalışmasının rehberliğinde seyirciyle
buluşan oyun, salt bir sahne performansı olmanın
ötesinde, her yönüyle tartışılmış, araştırılmış,
yorumlanmış bir Oyunbaz oyunu olma iddiasını taşır.
Oyunbaz’ın birincil amacı, “neyi seyretmek, ne hakkında
düşünmek isterdik” sorusunu kendisine yöneltip, bizzat
kendisini seyirci koltuklarına oturtarak, ahkâm
kesmeden, samimi ve iyi bir tiyatro yapmaktır.

Oyunbaz
Founded in 2007 Oyunbaz believes theatre should be
made without concerns for financial profit by dedicated
people and that above all, theatre is a collective
production, a teamwork, not the work of a writer, actor
or director. Their first production, Anton Chekhov’s
masterpiece Seagull, was staged in the 2007–2008
season and received rave reviews bringing the Vasıf
Öngören Special Prize to the company. The play was
also performed at the 17th Istanbul Theatre Festival.
Seagull was followed by another masterpiece, Henrik
Ibsen’s Peer Gynt staged in April 2009 with a special
interpretation of the company on this classical text. 
It received Kerem Yılmazer Young Talents
Encouragement Award and the Best Production Award
of the Lions Theatre Awards as well as a nomination for
the Best Production at the Sadri Alışık Awards.
Oyunbaz moved to a contemporary writer in the 2010–
2011 season with eminent German playwright Gesine
Danckwart’s Täglich Brot (Daily Bread), which received
critical acclaim in the countries it was performed.
Presented in December 2011 Lorca’s 
The House of Bernarda Alba was their latest production.
Oyunbaz will meet the 18th Istanbul Theatre Festival’s
audience with Tom Stoppard’s Rosencrantz and
Guildenstern Are Dead.
Oyunbaz is aware of the grueling task of keeping the art
of theatre alive and aims to create its own stage
language by performing the plays in its repertoire with
their own interpretation. The preliminary process of
these performances require lenghty discussions
drawing from a serious theoretical background and the
end product becomes a “Oyunbaz play” explored,
thought over and interpreted by the company. 
Oyunbaz’s foremost aim is to make sincere theatre far
from dogmatism by asking themselves the questions
“What would we want to watch? What would we want to
think about?” and putting themselves in the audience’s
shoes?

ROSENCRANTZ VE GUILDENSTERN ÖLDÜLER ROSENCRANTZ AND GUILDENSTERN ARE DEAD



03.06.2012 Pz Su 20.30
04.06.2012 Pt Mo 18.30
Haldun Taner Sahnesi
50’ sürer; ara yoktur.
Lasts 50’; no intermission.
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HOLLANDA-TÜRKİYE HOLLAND-TURKEY

İNSAN MANZARALARI
HUMAN LANDSCAPES

Müzik Music Selim Doğru

Şiirler Poems by Nâzım Hikmet, Judıth Herzberg
Çeviren Translated into Turkish by Ülkü Tamer

Yorumlayanlar Interpreters:
Hazal Selçuk

To be Sung:
Elısa Roep soprano
Fıe Schouten klarnet ve basklarnet clarinet & bass
clarinet
Eva van de Poll viyolonsel cello

Konuk Sanatçılar Guest Artists:
Oğuz Büyükberber basklarnet, klarnet clarinet & bass
clarinet
Jelte van Andel kontrabas double bass
Enrıc Monfort vurmalı çalgılar percussions

Hollanda’da yaşayan besteci Selim Doğru’nun başarılı
konserlerle adını duyurmuş To be Sung adlı trio için
hazırlayıp müziklerini bestelediği İnsan Manzaraları adlı
gösteri, Türkiye ve Hollanda’dan iki büyük şair; Nâzım
Hikmet ve Judith Herzberg’in şiirleri üzerine kurulu bir
çalışma. Şiirle müziğin alışılmışın dışında bir birliktelik
sergilediği bu gösteri, edebiyat, tiyatro ve müziğin birbiri
içine geçtiği teatral bir konser olarak izleyiciye
sunulmaktadır.
İnsan Manzaraları’nın Türkiye’de sahnelenecek Türkçe
versiyonunu, hazırladığı tek kişilik gösterilerle aynı
zamanda yurtdışında da başarı sağlamış oyuncu/şarkıcı
Hazal Selçuk tamamı Hollanda’da yaşayan altı solist
müzisyenle birlikte yorumlayacak. Bu altı kişilik grup To
be Sung ve yine birbirinden başarılı üç misafir sanatçıdan
oluşuyor: Oğuz Büyükberber, Jelte van Andel ve Enric
Monfort. 1934 Amsterdam doğumlu Judith Herzberg,
Hollanda’nın önde gelen şairlerindendir. 2. Dünya
Savaşı’nda anne ve babası Nazilerce toplama kampına
götürüldüğünde kendisini Hollandalı bir aile sakladı.
Şiirlerinde yalnız o korkunç dönemin değil daha sonraki
yılların da tanıklığı görülür. Tıpkı Nâzım Hikmet gibi
savaşın, politik fırtınaların tanıklığı ve acısı bu şairde de
derin izler bırakmıştır.
İnsan Manzaraları bu iki büyük şairin korkuları, aşkları,
kederleri, endişeleri, öfkeleri, özlemleriyle insanın iç
dünyasına yolculuk yaptığı, dünyanın neresinde olursa
olsun insanların ortak duygularını yansıtan ve insanı
derinden etkileyen şiirleri üzerine kurulmuştur. Politik,
sosyolojik, felsefi düşünceleri, doğayı ya da olayları değil
en derindeki duygularıyla insanı anlatan şiirlerdir bunlar.
Selim Doğru’nun çağdaş klasik müzik, caz ve Türk
müziğini kendi ses dünyasında harmanlamasıyla
oluşturduğu müziği, bu müziğin şiirle hiç alışılmamış
birlikteliği ve Hazal Selçuk’un kendine has yorumuyla
İnsan Manzaraları seyircinin kolay unutamayacağı bir
gösteri olacak.
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Jean Baudrillard’ın, Tüketim Toplumu adlı kitabının
başına koyduğu alıntı, adeta Yeni Kiracı için söylenmiş
gibi...
“Bütün maddi tatminleri sağlayın ona, öyle ki uyumak,
çörek yemek ve dünya tarihini sürdürmeyi dert
edinmekten başka yapacak şeyi kalmasın; yeryüzünün
tüm mallarına boğun ve saç diplerine kadar mutluluğa
gömün: Bu mutluluğun yüzeyine küçük kabarcıklar
çıkacaktır, suyun üzerinde olduğu gibi.”
Dostoyevski, Yeraltından Notlar
– Laçin Ceylan

Ionesco wrote The New Tenant in 1954… The theme he
picked with an incredible foresight preserves its validity
even today and holds a series of mirrors gradually
moving to the grotesque to us, faithful members of the
consumer society. This text of one of the towering
figures of absurd theatre forms a draft for us where we
can work our reactions on.
The absurdity of our lives ruined by the consumer
society, which destroyed individual relationships, values
and even love, becomes the focus because we still
endeavour to protect our objectionist stance with a
desire to live and the hope to give sense to things in a
wary world.
The world and the characters in The New Tenant are
drawn from the world we are living in and they are very
similar projections of our lives. We combined Ionesco’s
universe with that of us, who are forced to continually
remain tenants in this world, who are in a meaningless
rush to reproduce and expand, and who are statistically
seen as consumers. An absurd universe derived from
capitalism’s irrational thesis of living…
The quotation at the beginning of Jean Baudrillard’s The
Consumer Society almost seems to have been uttered for
The New Tenant…
“Shower him with all earthly blessings, plunge him so
deep into happiness that nothing is visible but the
bubbles rising to the surface of his happiness, as if it
were water; give him such economic prosperity that he
will have nothing left to do but sleep, eat gingerbread,
and worry about the continuance of world history.”
Dostoyevsky, Notes from Underground
– Laçin Ceylan

YENİ KİRACI THE NEW TENANT



03.06.2012 Pz Su 20.30
04.06.2012 Pt Mo 20.30
Garajistanbul
60’ sürer; ara yoktur.
Kürtçe; Türkçe üstyazılı.
Lasts 60’; no intermission.
Kurdish with Turkish surtitles.
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Tiyatro Avesta

DAF
KAPAN
TRAP
Yazan Written by Aydın Orak

Yöneten Directed by Murat Garipağaoğlu

Dramaturji Dramaturgy Eray Kahya

Kukla Puppet Emre Tandoğan

Dekor ve Kostüm Stage & Costume Design Hatice
Kübra Erişir

Müzik Music Murat Hasarı

Teknik Technic Güray Özcan

Grafik Graphic İdris Barış

Oyuncular Performers Aydın Orak, Remzi Pamukçu

Daf / Kapan: Bir sınırda, dünyanın herhangi iki askeri…
Nöbet esnasında birbirleriyle çatışmaları, tartışmaları,
mayın ve ölümlerle bir sınır sendromuna dönüşüyor,
korudukları anlamsız bir sınırda… Başkaları için
kurdukları bir kapan. Kapanın, zaman ilerledikçe
zihinlerindeki kapan olduğunu farketmeleri ve bu
dönüşümün usulca yayılması, içine sürüklendikleri bir
büyük yalana evriliyor. Onlar, tahakküm kuran kişi veya
sistemlerin hiçbir zaman özgür olamayacağını
anlamayacak kadar gözü kara ve öfke dolular. Onlar,
ellerindeki silaha, korudukları sınıra, girdikleri zihinsel
kapana alıştıkça yabancılaşır, yabancılaştıkça alışırlar.
Şiddetin sıradanlaştığı, ölümün basitleştiği, bireyin elinde
silahla vahşileştiği an, mazlumun hiçleştiği andır! Bireyin
bireye, zihnine koyduğu ve hapsolduğu sınır/kapan
metaforunun parçalanma eylemidir Daf oyunu. İnsan var
oldukça kendine sınırlar çizip, çevresindeki her şeyi
sahiplenip, aidiyet duygusuyla paylaşım yoluna gider. Bu
uğurda ölümüne bir savaşıma girer. Kendine ait olana
sıkıca sarılmakla kalmaz, etrafında var olan ama ona ait
olmayana da el atar,  politik bir işgalin anlamsızlığı
içindedir. Farklı ama aynı olan Apol ve Cengiz adlı iki
askerin toprak paylaşımı, işgal, sınır ve ölümün
kapanından kurtulmaları kolay olmayacaktır. Kurtuluş
sandıkları bir büyük planın/kapanın vazgeçilmez son
olduğunu ve bu döngünün ölüme gebe olduğunu
görmeleri/anlamaları için ise artık çok geçtir.

Trap: Any two soldiers in the world on a border… Their
quarrels and discussions during guard duty turn into a
border syndrome with mines exploding and death
speading around. What they guard is a meaningless
border… It’s a trap set up for others. As, with lapse of
time, they realise that it’s a trap in their minds, this
transformation spreads its wings and turns into a big lie
absorbing them. Their blindness and fury does not
allow them to understand that oppressive people and
systems can never be free. They become alienated as
they get used to their guns, the border they guard and
the mental trap they are in, and they get used to it as
they become alienated. The moment when violence
becomes natural, death simple and an individual with a
gun violent, is the moment when the oppressed
becomes nothing! Trap is a play about the act of
breaking down the metaphor of a trap imposed by one
on the other and oneself. Throughout his existence,
man places barriers around himself, becomes
possessive of everthing around him with a feeling of
belonging and chooses to share. What follows is a
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Human Landscapes is a project developed and
composed by Selim Doğru, who lives in the
Netherlands, in collaboration with the successful trio 
To be Sung. It is constructed through the poetry of
Nâzım Hikmet and Judith Herzberg. As an unusual
collaboration of literature, theatre and music the project
will be presented as a theatrical concert.
The Turkish version of Human Landscapes will be
performed by movement theatre artist and singer Hazal
Selçuk from Istanbul and six soloist musicians who all
live in Holland: the trio To be Sung and three guest
musicians: Oğuz Büyükberber, Jelte van Andel and
Enric Monfort.
Judith Herzberg one of the prominent poets of Holland
was born in Amsterdam in 1934. During World War II
when her parents were sent to a concentration camp
she was protected by a Dutch family. In her poetry there
is not only the witnessing of that excruciating period but
also the witnessing of the periods after the war. Like
Nâzım Hikmet, war and political storms have left deep
traces in her.
Human Landscapes is built on poetry of these two
important poets as a journey into the inner world of
people. People are being united by those emotional
similarities no matter where they are in the world. 
The performance therefore doesn’t necessarily focus 
on political, sociological or philosophical thoughts or
events but on people and their deepest emotions.
The unique musical fusion by Selim Doğru of
contemporary classical music, jazz and Turkish music
along with unusual use of poetry with Hazal Selçuk’s
interpretation, Human Landscapes promises a unique
experience for the audience.

İNSAN MANZARALARI HUMAN LANDSCAPES



04.06.2012 Pt Mo 20.30
05.06.2012 Sa Tu 20.30
Harbiye Muhsin Ertuğrul Sahnesi
120’ sürer; 2 Perde.
Lasts 120’; 2 Acts.
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TÜRKİYE TURKEY

Pangar

MACBETH
Yazan Written by Wıllıam Shakespeare

Çeviren Translated into Turkish by Sabahattin
Eyüboğlu

Yöneten ve Dramaturji Directed by & Dramaturgy
Mehmet Birkiye

Dekor Stage Design Ali Cem Köroğlu

Kostüm Costume Design Başak Özdoğan

Koreografi Choreography Alpaslan Karaduman

Müzik Music Çağrı Beklen

Işık Lighting Cem Yılmazer

Yönetmen Yardımcısı Assistant Director Engin
Hepileri

Oyuncular Performers
Sahneye giriş sırasıyla
In order of appearance
1.Cadı Witch 1 Hare Sürel
2.Cadı Witch 2 Güneş Sayın
3.Cadı Witch 3 Esin Doğan
Malcolm Umut Temizaş
Duncan Tamer Levent
Ross Levent Can
Lennox Beyti Engin
Macbeth Erkan Bektaş
Banquo Murat Tüzün
Lady Macbeth Demet Evgar
Macduff Deniz Celiloğlu
Kapıcı, Macbeth’s Servant Seyton Bülent Şakrak
Askerler, Subaylar, Beyler, Görevliler, Leydi Macduff, Genç
Seyward, Katiller, Hekimler ve Haberciler
Soldiers, Officers, Thanes, Attendants, Lady Macduff,
Young Seyward, Murderers, Doctors and Messengers
Tuğrul Karanfil, Yiğit Çelik, Özge Korkmaz, Soner
Erol, Ada Alize Ertem, Tuan Öztürk, Şive Şenözen,
Abdullah Semercioğlu, Ömer Utkan, Şan Bingöl,
Bülent Keser, Simge Konrat, Melek Ceylan, Burak
Akyol, Nurhak Mine Söz, Atakan Akarsu

Yönetmen Asistanları Director’s Assistants Tuğrul
Karanfil, Yiğit Çelik

“O zaman insandın asıl,
Yapmaya yüreğin olduğu zaman.”
Lady Macbeth

Sadece muktedir olduğumuzu ima etmek için mi eyleme
geçeriz?
Eylem varoluşumuzu bize kanıtlayan yegâne gösterge
midir? Başka bir deyişle bir yeniyetme inadıyla, sadece
kendi yolumuzu kendimizin belirlemesi uğruna, her türlü
sona razı mıyız? Tam bu noktada, Macbeth’in
asabiyesinin yegâne ve biricik hedefi eylemin kendisi
midir? Macbeth bu eylemin bedelinin yaratacağı
dehşetin, getireceği yıkımın hayalinden kaçamadığı için
midir ki; her adımda pişmanlıklar duyar, acılar çeker ve
keşke bu adımı geri alsam diye kıvranır. Ama yine de
adımı atar. Nasıl bir ikilemi barındırmaktadır Macbeth?
Yoksa sadece “bu anın” büyüsüne mi kapılmıştır? Ele
geçirilebilecek yegâne gerçekliği, eylemin içine gizlenmiş
şimdiki zaman kipinde var olduğunu mu düşünür?
Eylemin ilkel ve karşı konulmaz cazibesi, tüm geleceği
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struggle of life and death. He clings on to what does not
belong him, but experiences the meaninglessness of a
political invasion not of his making. It will not be easy
for two different but also same soldiers, Apol and
Cengiz, to get rid off the trap of land share, invasion,
border and death. And it will be too late when they
realise that the big plan/trap they seek salvation in is the
unavoidable end and that this loop will lead to death.

Tiyatro Avesta
2003 yılında Aydın Orak ve Cihan Şan öncülüğünde
kuruldu. Topluluk oyunlarını Kürtçe sahneye koyuyor.
Avesta 2005’te, Gogol’un Bir Delinin Güncesi oyununu
Aydın Orak’ın çevirisiyle, yurtiçi ve yurtdışında dört yıl
boyunca sahneledi. 2007’de Aziz Nesin’in Sen Gara
Değilsin oyununu Turgay Tanülkü rejisiyle sahneye koydu.
2008’de Cihan Şan’ın yazdığı Musa Anter’in yaşamını
anlatan Araf / İki Ülke Arasında adlı tek kişilik oyununu
Aydın Orak yönetip oynadı. Araf, İsveç, Avusturya,
İsviçre, Almanya ve Türkiye’nin birçok il ve ilçesinin yanı
sıra, Uluslararası Ankara Tiyatro Festivali’nde sahnelendi.
Oyun XI. Direklerarası Tiyatro Seyircileri tarafından Tek
Kişilik Prodüksiyon Ödülü’ne layık görüldü ve Tiyatro
Tiyatro Ödülleri’ne aday gösterildi. Topluluk, Araf’ı
sahnelenmeye devam ediyor. Avesta, 2009’da Harold
Pinter’ın Dağ Dili ve Mehmed Uzun’un Bir Yiğidin Ölümü
adlı iki ayrı eseri, Bir Dilin Ölümü adıyla Aydın Orak’ın
rejisiyle çapraz kurguyla sahneledi. Aydın Orak’ın yazdığı
ve Murat Garipağaoğlu’nun yönettiği Daf/Kapan oyunu
özel bir proje olarak 18. İstanbul Tiyatro Festivali için
sahnede.

Tiyatro Avesta
Founded in 2003 with the initiative of Aydın Orak and
Cihan Şan, Tiyatro Avesta stages its plays in Kurdish.
Their performance of Gogol’s Diary of A Madman
(2005) was staged with Aydın Orak’s translation locally
and internationally for four years. Aziz Nesin’s Sen
Gara Değilsin came in 2007 with Turgay Tanülkü as the
director. The one-person play Araf/İki Ülke Arasında
(2008) written by Cihan Şan, directed and performed by
Aydın Orak told about Musa Anter’s life. The play was

staged in Sweden, Austria, Switzerland, Germany and
many cities in Turkey as well as the International
Ankara Theatre Festival. Having received the One-
person Production Award of the 11th Direklerarası
Theatre audience and nominated for the Tiyatro Tiyatro
Awards, Araf is still on show. Avesta staged Harold
Pinter’s Mountain Language and Mehmed Uzun’s Bir
Yiğidin Ölümü (Death of a gallant) in a cross-cut version
under Aydın Orak’s direction. Trap, written by Aydın
Orak and directed by Murat Garipağaoğlu is a special
project to be staged at the 18th Istanbul Theatre Festival.

Aydın Orak
Bir Delinin Güncesi, Nora, Teneke ve Theodora oyunlarını
Kürtçeye çeviren, Araf / İki Ülke Arasında ve Bir Dilin
Ölümü oyunlarını yöneten ve tüm bu oyunlarda önemli
roller oynayan Aydın Orak’ın yazdığı ilk oyun olan
Daf/Kapan ilk kez 18. İstanbul Tiyatro Festivali’nde
sahneleniyor. Orak’ın çevirip yönettiği ve oynadığı
oyunlar İsveç, Almanya, İsviçre, Avusturya ve Irak gibi
ülkelerde birçok kez sahnelenmiş, yönetip oynadığı
Araf/İki Ülke Arasında oyunuyla 2011’de Direklerarası
Tiyatro Seyircileri tarafından Yılın Tek Kişilik Prodüksiyon
Ödülü’nü aldı. “Bêrîvan” ve “Cewher” belgesellerinin
yönetmenliği ve birkaç sinema filminde de oyunculuk
yapan Orak’ın iki çevirinin yanı sıra Radikal Tiyatro adlı
bir de kitabı bulunuyor.

Aydın Orak
Premiering at the 18th Istanbul Theatre Festival, Trap is
the first play written by Aydın Orak who translated
Diary of A Madman, Nora, Tin and Theodora into
Kurdish, directed Araf/İki Ülke Arasında and Death of 
A Language and performed major parts in all of these
plays. The plays he has translated and directed have
been staged in Sweden, Germany, Switzerland, Austria
and Iraq and Araf/İki Ülke Arasında received the One-
person Production Award of the 11th Direklerarası
Theatre audience. He also directed the documentaries
“Bêrîvan” and “Cewher” and acted in a few movies.
Orak has translated two books and penned one, titled
Radikal Tiyatro (Radical theatre).

DAF KAPAN TRAP
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çöpe atmaya değecek kadar yoğun bir hazzı barındırabilir
mi?
Peki, biz neden hep geleceği düşünüyoruz? Neden hep
sisli ve belirsiz bir geleceğe yatırım yapıyoruz? Şimdiki
zamanı kimlere ihale ettik? Niye hemen şimdi şu an
eyleme geçmiyoruz, şu anın ve şimdinin hazzına
kapılmıyoruz ve her şeyi gelecek uğruna erteliyoruz?
Yoksa artık cadılarla karşılaşmadığımız için midir?
– Mehmet Birkiye

“When you durst do it,
You were a man then.”
Lady Macbeth 

Do we act only for the sake of implying that we are able?
Is action the only indicator proving ourselves that we
exist? Are we blindly ready for the consequences of our
tenacity to draw our own path, just like an adolescent
would do? Is the one and only target of Macbeth’s
nerveousness the action itself? Is it because of the
inevitable consequence of this action, the terror it will
bring that Macbeth regrets his every step, suffers for it
and itches to step back? Still he takes that step. What
kind of a duality does he breed inside? Or is he merely
fascinated with “this moment”? Does he think that
mere reality is hidden in the present tense of the action?
Is it possible that the primitive and irresistible charm of
action offers an intense pleasure worth throwing the
future away? Why do we always think about the future?
Where did we let the present go? Why do we not act
now, right at this moment to experience the pleasure of
the present? Why do we delay everything for the sake of
future?
Maybe it’s because we do not see witches anymore.
– Mehmet Birkiye

Pangar
2012 yılında İstanbul’da, Demet Evgar öncülüğünde, pek
çok değerli oyuncu, yönetmen, ışık, dekor ve kostüm
tasarımcısıyla birlikte, hem çocuklar hem büyükler için
tiyatro, performans ve müzikallerle, yüzü dünyaya dönük,
orijinal materyaller üreten kolektif bir sanat üretim
atölyesi olarak kuruldu. Pangar ilk projesi Macbeth ile
2012 yılı mayıs ayında İstanbul Tiyatro Festivali
kapsamında sahne alıyor.

Pangar
Pangar was founded in 2012 as a collective artistic
production workshop with Demet Evgar’s initiative
together with leading actors, directors as well as
lighting, set and costume designers to produce original
materials from theatre to performance and musicals for
kids and the adults. Macbeth is their first project.

MACBETH
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ETKİNLİKLER
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REFİK AHMET SEVENGİL’İ ANMAK
REMEMBERING REFİK AHMET SEVENGİL

28.05.2012 18.00
Salon

Belgesel Gösterimi ve Konuşma
Documentary Screening and Discussion
“Refik Ahmet Sevengil: Bir Aydınlık Adam”
“An Enlightened Man, Refik Ahmet Sevengil”

Yönetmen Director Mehmet Eryılmaz

Refik Ahmet Sevengil’e ait Osmanlı dönemi tiyatro
afişleri Türkçe açıklamaları ile festival boyunca Harbiye
Muhsin Ertuğrul Sahnesi’nin fuayesinde...

Ottoman period theatre posters from Refik Ahmet
Sevengil archive with their Turkish transcriptions will
be exhibited at Harbiye Muhsin Ertuğrul Stage’s foyer
during the festival.

EUGÈNE IONESCO

02.06.2012 Ct Sa 16.00
Fransız Kültür Merkezi

Belgesel Gösterimi ve Konuşma
Documentary Screening and Discussion
“Quoi de Neuf” (53’)
* Türkçe altyazılı Turkish Subtitles

Yöneten Directed by Frédèrıc Ramade

Ionesco’nun kızı Marie-France Ionesco ve Gergedan’ın
yönetmeni Emmanuel Demarcy-Mota ile söyleşi.

A panel with Ionesco’s daughter Marie-France
Ionesco and Emmanuel Demarcy-Mota, director of
Rhinocéros.

UBOR METENGA BULUŞMALARI
UBOR METENGA ENCOUNTERS

Murat Gülsoy, Yekta Kopan, Ayfer Tunç

27.05.2012 Pz Su 18.00
SALT Galata Oditoryum Auditorium

Roman sahneye çıkarsa tiyatrocular canlandırır, Ubor
Metenga ekibi tartışır. Bu buluşmada da canlandırmayı
Murat Daltaban gerçekleştiriyor. Bir süredir edebiyat
okurlarını Salon’da öykü çözümlemeleriyle buluşturan
Ubor Metenga ekibi Ayfer Tunç, Murat Gülsoy ve Yekta
Kopan bu sefer Tiyatro Festivali’nde Ahmet Hamdi
Tanpınar’ın modern Türk edebiyatının başyapıtlarından
Saatleri Ayarlama Enstitüsü’nü yeni bir tiyatro deneyimiyle
ele alıyorlar.

Ubor Metenga Encounters series focuses on Ahmet
Hamdi Tanpınar and Time Regulation Institute. Murat
Daltaban will read the heart catching passages with his
own interpretations and the Ubor Metenga team; the
three important literary figures will discuss one of the
most important novels of the modern Turkish
literature.

JEAN-PIERRE THIBAUDAT İLE 
TİYATRO ELEŞTİRİSİ
THEATRE CRITISIM WITH 
JEAN-PIERRE THIBAUDAT

28-29-30-31.05.2012
Fransız Kültür Merkezi

Saat daha sonra açıklanacaktır.
Hours to be announced.
Başvuru Contact: contact.istanbul@ifturquie.org

Fransız Kültür Merkezi’nin İstanbul Tiyatro Festivali
için davet ettiği Fransız tiyatro eleştirmeni Jean-Pierre
Thibaudat tiyatro eleştirisi konusunda uzman Türk
gazetecilerle bir atölye çalışması gerçekleştirecek. 1978–
2006 yılları arasında Fransız Libération gazetesinde
çalışan Jean-Pierre Thibaudat gazetede tiyatro sayfası
sorumlusu, Moskova muhabiri ve araştırmacı alan
muhabiri olarak görev aldı.

Theatre critic Jean-Pierre Thibaudat, invited by the
French Culture Office will do a workshop with theatre
critics on the same subject. Thibaudat worked for
Liberation as the editor of theatre. He was at the same
time the responsible reporter from Moscow.

ETKİNLİKLER
EVENTS

“DÜĞÜN” VİDEO GÖSTERİMİ VE KONUŞMALAR
“WEDDING” VIDEO SCREENING & DISCUSSIONS

02.06.2012 Ct Sa 14.30
Salon

Yapım Creation: Köken Ergun

Konuşmacılar Speakers: Prof. Dr. Arzu Öztürkmen,
Adnan Yıldız, Köken Ergun

Köken Ergun’un Berlin’deki Türk göçmenlerin düğün
törenleri üzerine yaptığı “Düğün” adlı video çalışması ile
ilgili konuşmalarda ritüel dinamikleri, dans, göç,
kimlikler ve kolektivite gibi konular tartışılacak.

The speakers will focus on topics such as dynamics of
rituals, dance, migration, identities and collectivity
taking by Köken Ergun’s video work “Wedding” which
examines the wedding ceremonies of Turkish
immigrants in Berlin.
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USTALIK SINIFLARI
MASTER CLASSES

FOLKWANG SANAT ÜNİVERSİTESİ, 
DANS USTALIK SINIFI
FOLKWANG UNIVERSITÄT DER KÜNSTE, 
DANCE MASTER CLASS

24-25-26-27.05.2012
Yıldız Teknik Üniversitesi Dans Stüdyosu
10.30–13.00

Katılımcı sayısı 20 kişiyle kısıtlıdır.
Limited to 20 participants.

Franco Schmıdt

Çalışmalar Jooss-Leeder metodu üstünedir. Metod,
Folkwang Hochscule’de geliştirilerek günümüzde çağdaş
dansın açılımlarında önemli bir rol oynamıştır. Alman
ekspresyonist dansına ve özellikle Pina Bausch’un
kurmuş olduğu Tanztheater’e temel oluşturan Rudolf
von Laban tekniğinden etkilenmiştir. Harekette temel
unsurlar zaman, mekân ve enerji yönelimleriyle bu
yönelimlerin kişisel gelişim üzerine etkileri üzerine
odaklanacak olan atölyeler Schmidt tarafından
gerçekleştirilecektir. Halen Tanztheater Wuppertal’de yer
alan Schmidt Essen Folkwang Üniversitesi’nde de ders
vermektedir.

The workshops are an introduction to the Jooss-
Leeder method, which has been developed and taught at
the Folkwang Hochscule , a form of contemporary
dance rooted in the theories by Rudolf von Laban, which
were the base for the development of German dance
expressionism and the starting point of the German
Tanztheater by Pina Bausch. The main focus is to
convey basic principles of movement like the use of
time, space and energy and how to implement and
develop those individually. Schmidt is currently a
member of the Tanztheater Wuppertal.

SHAKESPEARE’İN ŞİFRESİNİ KIRMAK
DECYPHERING SHAKESPEARE

29-30.05.2012
10.00–13.00, 14.00–17.00
Kadir Has Sahne

Katılımcı sayısı 25 kişi ile sınırlıdır.
Limited to 25 participants.

Gürhan Elmalıoğlu & Mark Olsen
Maltepe Üniversitesi & Pennsylvania State University

Shakespeare’in oyuncuya metinde verdiği; ses, imge,
fiziksel eylem, duygu, düşünce, karakter özellikleri,
atmosfer gibi şifreleri tanımlamak, çözmek ve sonra da
bu çözümlemelerin fiziksel eylemlere dönüşmesi ve form
bulabilmeleri için seçim yapma dürtülerinin “nasıl”
harekete geçirilebileceği üzerine iki gün süren uygulamalı
bir atölyedir. Atölye çalışmasında kullanılacak metinler
önceden verilecek ve hazırlıklı gelinmesi istenecektir.

A workshop on defining and analysing the cyphers
which Shakespeare attributes to the actors in his text
such as sound, image, physical activity, emotion, idea,
characteristics to be followed by exercises on how to
instigate the selective motives to convert these analyses
into physical movements. Texts to be given beforehand
and preparations to be required.

USTALIK SINIFLARI
MASTER CLASSES

KATHYRN HUNTER FİZİKSEL HİKÂYE ANLATIMI
KATHYRN HUNTER PHYSICAL STORY–TELLING

17.05.2012
10.30–13.30
Üsküdar Tekel Sahnesi

Kathyrn Hunter

RSC ve Complicite gibi dünyanın önde gelen tiyatro
topluluklarıyla çalışmış olan ve de Olivier Ödülü sahibi
Kathryn Hunter’dan yoğun bir fiziksel hikâye anlatımı
atölyesi.

A workshop by Olivier Award winning actress
Kathyrn Hunter, who has worked with some of the
world’s leading physical theatre companies including
RSC and Complicite.

BRITISH COUNCIL

İNGİLİZ TİYATRO DÜNYASINDAN KONUKLAR
GUESTS FROM THE BRITISH THEATRE WORLD

Londra Young Vic Tiyatrosu ilk kez İstanbul’a geliyor
ve Tiyatro Festivali’ne konuk oluyor. Bu nedenle, İngiltere
tiyatrosunun üç önemli ismi de, yine British Council’ın
destekleriyle, oyunları izlemek, festivali tanımak ve
profesyonellerle atölye çalışmaları yapmak üzere
buradalar. 

To coincide with the debut visit of London’s Young
Vic Theatre to Istanbul Theatre Festival, in association
with the British Council, has invited three of the UK’s
leading theatre directors to visit the city, see
performances and conduet professional workshops
during the festival.
Panel Discussion: Orla O’Laughlın, Ian Brown,
Chrıs Rıcketts

21.05.2012 Pt Mo 11.00
Kumbaracı50

İngiltere ile Türkiye arasında işbirliği olanaklarının
tartışılması, araştırılması ve özel tiyatrolarla ilgili soru ve
cevaplar.

Presentations on private theatres, Q&A, discussions
of possible relationships between UK/Turkey.

Orla O’Laughlın
Traverse Tiyatrosu Edinburgh Sanat Yönetmeni
Artistic Director Traverse Theatre, Edinburgh
“Tiyatroda Yeni Yazın” “New Writing in Theatre”

21.05.2012 Pt Mo 15.00
Kumbaracı50

Ian Brown
West Yorkshire Tiyatrosu Sanat Yönetmeni, Leeds
Artistic Director West Yorkshire Playhouse, Leeds
“Oyunculuk” “Acting”

22.05.2012 Sa Tu 10.00–16.00
Kumbaracı50

Chrıs Rıcketts
Sherman Cymru Tiyatrosu Sanat Yönetmeni, Cardiff
Artistic Director Sherman Cymru Playhouse, Cardiff
“Tiyatro Yapımcılığı ve Yöneticiliği”
“Theatre Producing and Management”

23.05.2012 Ça We 10.00–16.00
Kumbaracı50
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ATÖLYE ÇALIŞMALARI
WORKSHOPS

SPOLIN ATÖLYESİ
SPOLIN WORKSHOP

27-28.05.2012
10.00–13.00, 14.00–17.00
Kadir Has Sahne

Atölye çalışması iki gündür ve katılımcı sayısı 
20 kişi ile sınırlıdır.
Workshop lasts two days and is limited to 
20 participants.

Ege Maltepe

SPOLIN-IST’in kurucusu, oyuncu/yönetmen Ege
Maltepe’nin yürüteceği iki günlük çalışma duyu
farkındalığı ile bedensel ve sezgisel farkındalık
egzersizlerinin yanı sıra Spolin oyunlarını içerecektir.

Run by actor/director Ege Maltepe, founder of
SPOLIN-IST, this two-day workshop will focus on
sensual awareness, awareness through movement and
intuitive awareness as well as Spolin plays.

ORFEO
DANS ATÖLYESİ
ORPHÉE
DANCE WORKSHOP

Tarih, mekân ve detaylar daha sonra açıklanacaktır.
Date, venue and details to be announced.

Atölye katılımcı sayısı 20 kişi ile sınırlıdır.
Workshop is limited to 20 participants.

HANS YA DA HEIRI
DANS VE AKROBASİ ATÖLYESİ
HANS WAS HEIRI
DANCE AND ACROBATICS WORKSHOP

28.05.2012 Pt Mo 10.30-12.00
İÜ Devlet Konservatuarı

Katılımcı sayısı 15 kişiyle sınırlıdır. 
Katılımcıların sirk ve dans çalışmalarına 
yatkın olması gerekmektedir.
Limited to 15 participants. 
The participants of the workshop are expected to be
familiar with dance and circus exercises.

Dımıtrı Jourde

Dimitri Jourde tarafından yapılacak olan
sahne/akrobatik dans atölyesi 90 dakika sürecektir.

Stage/acrobatic dance workshop will be directed by
Dimitri Jourde. Lasts 90’.

UÇURTMA ATÖLYESİ
KITE WORKSHOP

Tarih, mekân ve detaylar daha sonra açıklanacaktır.
Date, venue and details to be announced.

2012 Türkiye’de Çin Kültür Yılı
2012 Year of Chinese Culture in Turkey
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Kadir Has Sahne
Kadir Has Üniversitesi
C Blok Kat: 1
Cibali / Fatih
T: (212) 533 65 32

Galata Rum İlköğretim Okulu
Kemeraltı Cad. No: 25
Galata
T: (212) 293 63 73

İkincikat
İstiklal Cad. Olivio Geçidi Sok.
No: 1 Kat: 2
Beyoğlu
T: (212) 292 32 47

Oyun Atölyesi
Dr. Esat Işık Cad. No: 3
Moda-Kadıköy
T: (216) 345 39 39

SALT Galata
Bankalar Cad. No: 11
Karaköy
T: (212) 334 22 00

Sahne Beşiktaş
Sinan Paşa Mah. 
Lesker Sok. No: 4
Beşiktaş

Tiyatro Hal
Büyükdere Cad. Eski Osmanlı Sok. No: 3/A
Mecidiyeköy
T: (212) 274 74 78

Tiyatro Pera
Sıraselviler Cad. No: 26
Taksim
T: (212) 245 44 60

Üsküdar Tekel Sahnesi
Üsküdar Stüdyo Sahnesi
İstanbul Devlet Tiyatrosu
Paşa Limanı Cad. No: 66
Üsküdar
T: (216) 532 02 03

Caddebostan Kültür Merkezi
Bağdat Cad. Haldun Taner Sok. No: 11
Caddebostan
T: (216) 467 36 00

Fulya Sanat Merkezi
Hakkı Yeten Cad.
Selenium Plaza 10 C Fulya Beşiktaş
T: (212) 215 60 29

Garajistanbul
Yeniçarşı Cad. Kaymakam Reşit Bey Sok. No: 11a
Galatasaray
T: (212) 244 44 99

Haldun Taner Sahnesi İBB Şehir Tiyatroları
Kadıköy
T: (216) 349 04 63

Hasköy Yün İplik Fabrikası
Kırmızı Minare Sok. No: 5 Hasköy
Beyoğlu

Kumbaracı50
Kumbaracı Yokuşu No: 50 Kat: 2
Beyoğlu
T: (212) 243 50 51

Küçük Sahne, İstanbul Devlet Tiyatrosu
İstiklal Cad. No: 131 Atlas Pasajı
Beyoğlu
T: (212) 244 52 56

Mekan Artı
Üftade Sok. No: 31
Harbiye
T: (212) 224 57 56

Kenter Tiyatrosu
Halaskargazi Cad. No: 9
Harbiye
T: (212) 246 35 89

Salon
Nejat Eczacıbaşı Binası
Sadi Konuralp Cad. No: 5
Şişhane
T: (212) 334 07 00

Hamursuz Fırını
Şair Ziya Paşa Yokuşu
No: 13
Kuledibi

Harbiye Muhsin Ertuğrul Sahnesi
İBB Şehir Tiyatroları
Darüllbedayi Cad. No: 3
Harbiye
T: (212) 455 39 19
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British Council 
(Margaret Jack, Gregory Nash, Esra Sarıgedik Öktem, 
Funda Küçükyılmaz)

Bülent Erkmen
Can Dündar
Clear Channel
Derya Alabora
Duse Turizm (Aydın Opçin, Sema Çubukçu)
Efes
Fida Film (Selma Yalazan)
Format Matbaa
Fransız Kültür Merkezi, İstanbul 

(Benerice Gülmann, Saadet Ersin, Zeynep Peker, Ekim Öztürk)
Fulya Sanat Merkezi 

(Murat Katoğlu, Güçlü Talu, Elçin Önder, Esin Belül)
Goethe-Institut İstanbul (Claudia Hahn-Raabe)
Gül Mimaroğlu
İstanbul Üniversitesi Devlet Konservatuarı (Vecihi Ofluoğlu)
Kadir Has Sahne (Prof. Dr. Zuhal Ulusoy, Doç. Dr. Çetin Sarıkartal)
Lares Park Hotel (Nevzat Ateş)
Mehveş Evin
Meral Çetinkaya
Mimeray (Erol-Eray Ağatay)
Murat Daltaban
Murat Gülsoy
Post Office
Powerplay
Salt Galata
Tamer Giray
The Peak Hotel (Mehmet Şehitoğlu, Meltem Sert Pesen)
Vedat Ruso
Wall Şehir Design
Yaratıcı Mecralar
Yekta Kopan
Yıldız Teknik Üniversitesi Dans Bölümü
Zeliha Berksoy

İstanbul Kültür Sanat Vakfı, 18. İstanbul Tiyatro Festivali’nin
gerçekleşmesine katkıda bulunan tüm bakanlık, kurum ve kişilere
teşekkür eder.
The Istanbul Foundation for Culture and Arts would like to thank
the following ministries, institutions, companies and individuals for
the generous support they have given to the 18th Istanbul Theatre
Festival.

Sayın Ahmet Davutoğlu, Dışişleri Bakanı
Sayın Ertuğrul Günay, Kültür ve Turizm Bakanı
TC İstanbul Valiliği
İstanbul Büyükşehir Belediye Başkanlığı
Beyoğlu Belediye Başkanlığı
Başbakanlık Tanıtma Fonu Kurulu
Başbakanlık Gümrük Müsteşarlığı
Kültür ve Turizm Bakanlığı Müsteşarlığı
Kültür ve Turizm Bakanlığı Sinema Genel Müdürlüğü
TC Dışişleri Bakanlığı Kültür İşleri Genel Müdürlüğü
TC Dışişleri Bakanlığı Yurtdışı Tanıtım Genel Müdürlüğü
İstanbul Telif Hakları ve Sinema Genel Müdürlüğü
TC Kültür ve Turizm Bakanlığı Kültür Merkezleri Daire Başkanlığı
TC Kültür ve Turizm Bakanlığı, Tanıtma Genel Müdürlüğü
TC İstanbul Valiliği - Atatürk Havalimanı Mülki İdare Amirliği
İstanbul Büyükşehir Belediyesi Kültür ve Sosyal İşler Daire Başkanlığı
Kadıköy Belediye Başkanlığı
Atatürk Havalimanı Kargo Gümrük Müdürlüğü
Atatürk Havalimanı Yolcu Salonu Gümrük Müdürlüğü
Gümrükler Genel Müdürlüğü Geçici Muafiyetler Şube Müdürlüğü
İstanbul İl Kültür ve Turizm Müdürlüğü

Türkiye Radyo Televizyon Kurumu Genel Müdürlüğü
Türk Hava Yolları Genel Müdürlüğü
Devlet Hava Meydanları İşletmesi Genel Müdürlüğü
Atatürk Havalimanı Mülki İdare Amirliği
İstanbul Gümrükler Başmüdürlüğü
İstanbul Büyükşehir Belediyesi Kültür ve Turizm Daire Başkanlığı
İstanbul İl Kültür ve Turizm Müdürlüğü
Gümrükler Genel Müdürlüğü Geçici Muafiyetler Şube Müdürlüğü
Beşiktaş Belediye Başkanlığı
Beyoğlu Belediye Başkanlığı
Eminönü Belediye Başkanlığı
Kadıköy Belediye Başkanlığı
Sarıyer Belediye Başkanlığı
Şişli Belediye Başkanlığı
İstanbul İlk Emniyet Müdürlüğü
Beyoğlu Kaymakamlığı
Beyoğlu Emniyet Müdürlüğü
Devlet Tiyatroları Genel Müdürlüğü
Diyarbakır Şehir Tiyatroları Müdürlüğü
İstanbul Devlet Tiyatroları Müdürlüğü
İstanbul Büyükşehir Belediyesi Şehir Tiyatroları Müdürlüğü
Atatürk Havalimanı Giriş Gümrüğü Müdürlüğü
Atatürk Havalimanı Çıkış Gümrüğü Müdürlüğü
Atatürk Havalimanı Yolcu Salonu Gümrük Müdürlüğü

1000 Volt
Akan Nakliyat
Alpar Ok
Aslan Ruso
Ayça Damgacı
Ayfer Tunç
Banu Güven 
Bek Tasarım
Biletix
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ONUR KURULU
HONORARY BOARD

Cumhurbaflkan›
President
Abdullah Gül

Baflbakan
Prime Minister
Recep Tayyip Erdo€an

‹çiflleri Bakan›
Minister of Internal Affairs
İdris Naim Şahin

D›fliflleri Bakan›
Minister of Foreign Affairs
Prof. Dr. Ahmet Davutoğlu

Maliye Bakan›
Minister of Finance
Mehmet Şimşek

Milli E€itim Bakan›
Minister of Education
Ömer Dinçer

Ulaflt›rma, Denizcilik ve
Haberleşme Bakan›

Minister of Transport, Maritime
Affairs and Communications

Binali Y›ld›r›m

Kültür ve Turizm Bakan›
Minister of Culture and Tourism
Ertu€rul Günay

‹stanbul Valisi
Governor of ‹stanbul
Hüseyin Avni Mutlu

‹stanbul Büyükflehir Belediye
Baflkan›

Mayor of ‹stanbul
Dr. Mimar Kadir Topbafl

Dr. Nejat F. Eczac›bafl›
Şakir Eczacıbaşı
Necil Kaz›m Akses
Ferit Alnar
Prof. Cevat Memduh Altar
Pıerluıgı Alvera
Harry Bagge
Dr. Djamchıd Behnam
Prınce Bernhard
Leonard Bernsteın
Bertıl Bokstedt
Nadıa Boulanger
Jeande Broglıe
Pablo Casals
Dame Nınette De Valoıs
Prof. Carl Ebert
Saıme Eren
Phılıppe Erlanger
Ahmet M. Ertegün
Muhsin Ertu€rul
Burhan Felek
Robert Fenaux
Janos Ferencsık
Zıno Francescattı
Leyla Gencer
Dr. Antonıo Ghırınghellı
Pıerre Gılbert
Ord. Prof. Dr. Fahrettin

Kerim Gökay
Ayd›n Gün
Vahit Halefo€lu
Ernesto Halffter
Feyzi Hal›c›
Wıllıam J. Handley
Arthur Haulot
Dr. Franz Herbatshek
Clemens Holzmeıster
Maurıce Huısman
Kouıs Joxe
Baron G. Begougne De Junıac
Herbert von Karajan
Yakup Kadri Karaosmano€lu
Prof. Dr. Hans Erıch Kasper
Prof. Wılhelm Kempff
Dr. Raymond Kendall
Dr. Sadegh Kıa
Lord Kınross
Onat Kutlar
Luıs Garcıa De Llera
Ignacy Loga-Sowinski
Pierre Lyautey
Ord. Prof. Dr. Arif

Müfit Mansel
Zubın Mehta
Yehudı Menuhın
Marıo Mondello
Marıo Mortarı
Seppo Nummı
Nurver Nurefl
Shınzo Ohya
Dr. Seroıte Okacha
Hikmet Onat
Prof. Carl Orff
Prof. Gyula Ortutay
Mehrdad Pahlbod

Andre Parrot
Luca Pıetromarchı
Dr. Stanıslaw Pıotrowskı
Prof. Klaus Prıngsheım
Cemal Reflit Rey
Arthur Rubınsteın
Sır Roderıck Sarell
A. Adnan Saygun
Mukadder Sezgin
Renzo Sılvestrı
Dr. Gustav Adolf Sonnenhol
Leopold Stokowskı
James J. Sweeney
Mıtsuo Tanaka
Afework Teke 
Arnauld Wapler
Andre Wendelen

MÜTEVELL‹LER KURULU
BOARD OF TRUSTEES

Baflkan
President
Talat S. Halman

Baflkan Yard›mc›s›
Vice President
Mehmet fiuhubi

Kurucular
Founders
Fettah Aytaç
Bell Holding AŞ
Burla Makina Ticaret ve

Yat›r›m Afi
Mehmet R. Devres
Prof. Hayri Domaniç
Eczac›bafl› Holding Afi
Ali Koçman
Bernar Nahum
‹zzet Pensoy
S›nai Yat›r›m ve

Kredi Bankas› AO
Tatko, Otomobil Lastik ve

Makina Tic. TAfi
Afif Tektafl
Türkiye S›nai Kalk›nma

Bankas› Afi
Türkiye Turing ve

Otomobil Kurumu

Üyeler
Members
Akbank TAfi
Aksa, Akrilik Kimya San. Afi
Arçelik Afi
Ar›tafl Dış. Tic. Ltd. Şti.
Aygaz Afi
Birgi Sanayi AŞ
Borusan Holding AŞ
BP Petrolleri Afi
Demirören fiirketler Grubu
Ege Holding Afi
Elginkan Holding Afi

Hedef Allıance Holding Afi
Hürriyet Gazetecilik ve

Matbaac›l›k Afi
IBM Türk Ltd. fiti.
Ifl›klar Holding Afi
‹stanbul Büyükflehir

Belediyesi
‹stanbul Sanayi Odas›
‹stanbul Ticaret Odas›
Koç Holding Afi
Narin Tekstil AŞ
Net Turizm Tic. ve San. Afi
Novartis Sa€l›k, G›da ve

Tar›m Ürünleri Sanayii Afi
Organik Holding Afi
Profilo Holding Afi
Selahattin Beyaz›t

fiirketler Grubu
Siemens Ticaret ve Sanayi Afi
Tekfen E€itim, Sa€l›k,

Kültür Sanat ve Do€al
Varl›klar› Koruma Vakf›

Türk Ekonomi Bankas›
Türk Hava Yollar› AO
Türk Henkel Kimyevi

Maddeler San. Afi
Türk Pirelli Lastikleri Afi
Türkiye Garanti Bankas› Afi
Türkiye ‹fl Bankas› Afi
Türkiye fiifle ve

Cam Fabrikalar› Afi
Ulusoy Turizm ve

Seyahat Koll. fiti.
Vakko Tekstil ve Hazır Giyim

Sanayi İşletmeleri AŞ
Yap› ve Kredi Bankas› Afi
Yap› Kredi Sigorta

YÖNET‹M KURULU
BOARD OF ADMINISTRATION

Baflkan
Chairman
Bülent Eczac›bafl›

Baflkan Yard›mc›sı
Vice Chairman
Ahmet Kocab›y›k
Prof. Dr. Münir Ekonomi

Üyeler
Members
Nuri Çolako€lu
Hayri Çulhacı
Ahmet Misbah Demircan
Oya Eczac›bafl›
Gencay Gürün
Tayfun ‹ndirkafl
Doç. Yekta Kara
Oya Ünlü Kızıl
Ergun Özen
Ethem Sancak
Dr. Mimar Kadir Topbafl

Kurumsal Kimlik Dan›flman›
Corporate Identity Advisor
Bülent Erkmen

Hukuk Dan›flmanlar›
Legal Advisors
Esat Berksan
Sadife Karatafl Kural

‹dari ‹fller Dan›flman›
Advisor for 

Administrative Affairs
R›fat Öktem

YÜRÜTME KURULU
EXECUTIVE BOARD

Baflkan
Chairman
Bülent Eczac›bafl›

Üyeler
Members
Ahmet Kocab›y›k
Prof. Dr. Münir Ekonomi

DENETLEME KURULU
AUDITORS
Selahattin Beyazıt
Rıza Kutlu Işık

YÖNETİM
MANAGEMENT

Genel Müdür
General Director
Görgün Taner

Genel Müdür Yard›mc›s›
Assistant General Director
Ömür Bozkurt

Mali İşler Direktörü
Finance Director
Ahmet Balta

Sponsorluk Program› Direktörü
Sponsorship Programme

Director
Pemra Hiçsönmez

Pazarlama Direktörü
Marketing Director
Tuba Tortop

Medya İlişkileri Direktörü
Media Relations Director
Ayşe Bulutgil

İnsan Kaynakları ve 
İdari İşler Direktörü

Human Resources and
Administration Director

Semin Aksoy

‹stanbul Müzik Festivali Direktörü
Istanbul Music Festival Director
Dr. Yeflim Gürer Oymak

‹stanbul Film Festivali Direktörü
Istanbul Film Festival Director
Azize Tan

‹stanbul Bienali Direktörü
Istanbul Biennial Director
Bige Örer

‹stanbul Tiyatro Festivali Direktörü
Istanbul Theatre Festival Director
Prof. Dr. Dikmen Gürün

‹stanbul Caz Festivali Direktörü
Istanbul Jazz Festival Director
Pelin Opcin

‹stanbul Tasarım Bienali Direktörü
Istanbul Design Biennial Director
Özlem Yalım Özkaraoğlu

Yurtdışı Projeler Direktörü
International Projects Director
Deniz Ova

Yönetici Asistanı
Executive Assistant
Mukadder Bico

İKSV Tasarım Mağazası Yöneticisi
İKSV Design Store Director
Aylin Kutnay
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DANIŞMA KURULU
ADVISORY COMMITTEE

Onur Üyesi
Honorary Member
Prof. Dr. Yıldız Kenter

Esen Çamurdan
Prof. Dr. Cevat Çapan
Metin Deniz
Prof. Dr. Zehra İpşiroğlu
Prof. Dr. Özdemir Nutku
Zeynep Oral
Prof. Dr. Ayşegül Yüksel

FESTİVAL
THE FESTIVAL

Direktör Director
Prof. Dr. Dikmen Gürün

Direktör Yardımcısı
Assistant Director
Dr. Leman Yılmaz

Editör Editor
Evren Bar›n Egrik

Operasyon Koordinatörü
Operation Coordinator
Ümit Özdemir

Tiyatro Festivali Asistanları
Theatre Festival Assistants
Handan Uzal
Eda Ermiş

Konuk Ağırlama Hospitality
Ebru Kaya

Konuk Ağırlama Asistanı
Hospitality Assistant
Begüm Kalemderoğlu

Elektronik Üstyazı
Koordinasyonu

Electronic Surtitling
Coordination

Nermin Saatçioğlu

MEDYA İLİŞKİLERİ
MEDIA RELATIONS

Direktör Director
Ayşe Bulutgil

Medya İlişkileri Sorumluları
Media Relations Supervisors
Berna Özdemir
Elif Obdan

(Uluslararası Basın
International Press)

Özlem Bekiroğlu

Medya İlişkileri Asistanları
Media Relations Assistants
Ayşen Gürkan
Melike Kuru

(Uluslararası Basın 
International Press)

Medya Arşiv Asistanı
Media Archives Assistant
Erkmen Kayıket

Arşiv Fotoğrafları
Archives Photos
Akya Fotoğrafçılık

Video Çekimleri 
Video Recordings
Hamit Çakır

İKSV STÜDYO
İKSV STUDIO

Yönetici Manager
Selçuk Metin

Asistan Assistant
Erman Pehlivan

SPONSORLUK PROGRAMI
SPONSORSHIP PROGRAMME

Direktör Director
Pemra Hiçsönmez

Sponsor İlişkileri 
Sponsor Relations
Yasemin Çavuşoğlu
Zeynep Pekgöz
Aslı Yurdanur

PAZARLAMA
MARKETING

Pazarlama Direktörü
Marketing Director
Tuba Tortop

Direktör Yardımcısı
Assistant Director
Eda Soydan Sevim

Pazarlama Uzmanı
Marketing Specialist
İrem Akev Uluç

Pazarlama Uzman Yardımcısı
Assistant Marketing Specialist
Azak Kubalı

Lale Kart Üyelik Programı
Yöneticisi

Tulip Card Membership
Programme Manager

Dilan Beyhan

Üye İlişkileri Asistanları
Member Relations Assistants
Elif Yüce
Yıldız Lale Yıldırım

Bilet Satış Operasyonları
Yöneticisi

Ticket Sales Operations Manager
Sinem Yayla

Satış Operasyonları Asistanı
Sales Operations Assistant
Hülya Tarlan

Saha Operasyonları Sorumlusu
Field Operations Supervisor
Barış Atasoy

Kurumsal Satış Sorumlusu
Corporate Sales Representative
Bengi Doralp

Sosyal Medya Sorumlusu
Social Media Associate
Emre Erbirer

Gişe Görevlisi Box Officer
Cihan Kayadaleren

KURUM KİMLİĞİ VE YAYINLAR
CORPORATE IDENTITY AND

PUBLICATIONS

Yönetici Manager
Didem Ermiş

Editörler Editors
Cüneyt Tabanoğlu
Ceren Yartan

Yayın Operatörü
Publications Operator
Ferhat Balamir

Grafiker
Graphic Designer
Bora Fer

Web Sitesi Yöneticisi
Webmaster
Sezen Özgür

KÜLTÜR POLİTİKALARI VE
SOSYAL SORUMLULUK
PROJELERİ
CULTURAL POLICY

DEVELOPMENT AND
SOCIAL RESPONSIBILITY
PROJECTS

Özlem Ece

PRODÜKSİYON
PRODUCTION

Yönetici Manager
Umut Kurç

Teknik Sorumlu
Technical Supervisor
Gökhan Urulu

Prodüksiyon Asistanı
Production Assistant
Erdal Hamamcı

Saha Asistanı Field Assistant
Nihat Karakaya

MALİ İŞLER
FINANCE

Direktör Director
Ahmet Balta

Yöneticiler Managers
Ahmet Buruk

(Bütçe ve Muhasebe 
Budget and Accounting)

Hasan Alkaya
(Satın Alma ve Yurtdışı Projeler
Purchasing and International
Projects)

Finans Uzmanı
Finance Specialist
Başak Sucu Yıldız

Muhasebe
Accountants
Emine Töre
Özlem Can Yaşar

İNSAN KAYNAKLARI VE 
İDARİ İŞLER

HUMAN RESOURCES AND
ADMINISTRATION

Direktör Director
Semin Aksoy

İnsan Kaynakları Uzmanı
Human Resources Specialist
Seda Yücesoy Çakıroğlu

Güvenlik ve Bina Yönetimi 
Security and Building 

Administration
Ersin Kılıçkan

Sistem Yöneticisi 
System Administrator
Doğan Ar

Danışma Görevlileri 
Reception Officers
Nilay Kartal
İnanç Dündar

Depo Sorumluları 
Shopkeepers
Muzaffer Sayan
Kadir Gelmen

Yardımcı Hizmetler 
Services
Azmi Aksun
Özden Atukeren
Hatice Bayman
Aşkın Bircan
İbrahim Çakmak
Aydın Kaya
Hayrullah Nişancı
Serap Sürgit

BİLGİ VE BELGE MERKEZİ 
INFORMATION & 

RECORDS CENTRE
Esra Çankaya

İKSV TASARIM MAĞAZASI
İKSV DESIGN STORE

Direktör Director
Aylin Kutnay

Ürün ve Tasarım Müdürü
Product and Design Manager
Esra Üstündağ

Satış Sorumluları
Sales Representatives
Duygu Küçüktomurcuk
Şenay Savut

SALON
SALON

Direktör Director
Bengi Ünsal

Prodüksiyon Sorumlusu
Production Manager
Egemen Eti

Operasyon Koordinatörü
Operations Coordinator
Aslıhan Tuna

Ses Mühendisi
Sound Engineer
Can Yurttagül

Işık Tasarımcısı 
Light Engineer
Celil Göde

Sahne Amiri
Stage Manager
Sinan Özçelik
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FEST‹VAL KAMPANYASI YARATICI EKİBİ
FESTIVAL CAMPAIGN CREATIVE TEAM

Reklam Ajans› Advertising Agency
Alametifarika

Yaratıcı Yönetmen Creative Director
Uğurcan Ataoğlu

Sanat Yönetmeni Art Director
Elif Yalçınkaya

Yay›ma Haz›rlayan Editor
Evren Bar›n Egrik

Çeviri Translation
Aykut Şengözer (Gösteriler Performances)
Ayşe Emek
Egemen Demircioğlu
Nâzım Dikbaş

Düzelti Proofreading
Mehmet Egrik

Grafik Tasar›m Graphic Design
Emre Ç›k›no€lu, BEK

Grafik Uygulama Graphic Application
Ferhat Balamir, ‹KSV

Bask› ve Cilt Printing and Binding
Format Matbaacılık San. ve Tic. Ltd. Şti.
Yeşilce Mah. Dumanlı Sok. No: 2
4. Levent 34418 İstanbul

© ‹stanbul Kültür Sanat Vakf›

Tüm haklar› sakl›d›r. 
Bu yay›n›n herhangi bir bölümü ‹stanbul Kültür Sanat Vakf›’n›n yaz›l›
izni olmadan kay›t, fotokopi ve bilgi depolama dahil olmak üzere
hiçbir elektronik veya mekanik yöntemle yeniden bas›lamaz veya
ço€alt›lamaz.

All rights reserved.
No part of this publication may be reproduced in any form or by any
electronic or mechanical means, including photocopy, recording or
other information retrieval systems, without permission in writing
from the Istanbul Foundation for Culture and Arts.

‹stanbul Tiyatro Festivali
‹stanbul Kültür Sanat Vakf›
Istanbul Theatre Festival
Istanbul Foundation for Culture and Arts
Nejat Eczacıbaşı Binası
Sadi Konuralp Caddesi No: 5
Şişhane 34433 İstanbul
T: (212) 334 07 45
F: (212) 334 07 05
E: theatre.fest@iksv.org
tiyatro.iksv.org

‹stanbul, Nisan April 2012
978-605-5275-01-3

Bandrol Uygulanmas›na ‹liflkin Usul ve Esaslar Hakk›nda Yönetmeli€in 
beflinci maddesinin ikinci f›kras› çerçevesinde bandrol tafl›mas› zorunlu de€ildir.






