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Şöhret SEL

ÖNSÖZ

Sanat, insanın kendisini, toplumu ve dünyayı anlamlandırma çabasının 
en güçlü ifade biçimlerinden biridir. Duyguları, düşünceleri ve deneyimleri 
yalnızca doğrudan anlatmakla kalmaz; metaforlar aracılığıyla görünmeyeni 
görünür, söylenemeyeni söylenebilir ve sıradan olanı yeniden anlamlı hâle 
getirir. Bu yönüyle metafor, sanatın dili olduğu kadar, insanın düşünme ve 
kavrama biçiminin de temel unsurlarından biridir.

Sanat Üzerine Metaforlar, sanatın farklı disiplinlerde kazandığı yeni anlam 
katmanlarını ve çağdaş dönüşümlerini ele alan disiplinlerarası çalışmaları bir 
araya getirmektedir. Kitapta, yapay zekânın sanat ve eğitim üzerindeki etkileri, 
kavramsal moda tasarımı, özel eğitimde resim eğitimi, arazi sanatında mekâna 
özgülük ve geçicilik, yerel kültürel değerlerin moda tasarımındaki temsili ile 
sürrealizmin edebiyat ve mekânsal imgeler bağlamındaki yansımaları farklı 
kuramsal perspektiflerden değerlendirilmektedir.

Bir araya getirilen bu çalışmalar, sanatı yalnızca estetik bir üretim alanı 
olarak değil; teknoloji, kültür, eğitim, kimlik, doğa ve insan deneyimiyle sürekli 
etkileşim içinde bulunan yaşayan bir düşünce alanı olarak ele almaktadır. Her 
bölüm, sanatın farklı bir metaforunu ortaya koyarken; değişimin, belleğin, 
yaratıcılığın, kültürel sürekliliğin ve insanın kendini ifade etme arayışının yeni 
yorumlarını okuyucuyla buluşturmaktadır.

Günümüzde dijital teknolojiler, yapay zekâ uygulamaları ve disiplinlerarası 
araştırmalar sanatın sınırlarını yeniden tanımlarken, kültürel mirasın korunması, 
bireysel farklılıkların gözetilmesi ve yeni ifade biçimlerinin geliştirilmesi her 
zamankinden daha önemli hâle gelmiştir. Bu kitap, söz konusu dönüşümleri 
farklı bakış açılarıyla değerlendirerek hem kuramsal hem de uygulamalı 
çalışmalara katkı sunmayı amaçlamaktadır.

Alanında uzman akademisyenlerin değerli katkılarıyla hazırlanan bu eserin; 
araştırmacılar, lisansüstü öğrencileri, sanatçılar, tasarımcılar, eğitimciler ve 
sanat kuramına ilgi duyan tüm okuyucular için yararlı bir başvuru kaynağı 
olacağına inanıyoruz.
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Yapay Zekânın Sanat ve Eğitime Etkileri

Bu kitabın ortaya çıkmasına katkı sağlayan tüm bölüm yazarlarına emekleri 
ve bilimsel katkıları için teşekkür ediyor; Sanat Üzerine Metaforlar'ın sanatın 
çok katmanlı dünyasına yeni düşünce kapıları aralamasını ve gelecekte 
yapılacak akademik çalışmalara ilham vermesini diliyoruz.

Öğr. Gör. Ümit PARSIL

Prof. Dr. Fahrettin GEÇEN
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Giriş 
Geleneksel sanatların moda tasarımı üzerinden yeniden yorumlanması, kül-

türel mirasın korunması ile modern tüketim dünyasının dinamikleri arasındaki 
o hassas dengede konumlanır. Bu etkileşim, bir yandan yaratıcı fırsatlar sunar-
ken diğer yandan ciddi etik sorumlulukları beraberinde getirir. Zira küreselleş-
me, teknolojik sıçramalar, yükselen eğitim düzeyi ve evrilen ihtiyaçlar; yerel 
değerlerin hızla aşınmasına ve zayıflamasına yol açarak kültürel özgünlüğün 
kaybını hızlandırmıştır. Bu durum, tasarımcıların kültürel bağlamı koruma ko-
nusundaki sorumluluğunu her zamankinden daha kritik bir noktaya taşımıştır. 
Bu noktada moda tasarımcıları, yalnızca estetik formlar üreten kişiler değil, 
aynı zamanda kültürel sürdürülebilirliğin koruyucuları olarak karşımıza çıkar. 
Tasarımcılar, yerel sanatlara ilişkin değerleri küresel bir dille yeniden kurgula-
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yarak, kültürel özgünlüğün kaybı olarak gördüğümüz kültürel kodları modern 
podyumlara ve günlük yaşama entegre etme gücüne sahiptir. Dolayısıyla mo-
dern moda tasarımı, geçmişin mirasını tüketmek yerine onu geleceğe taşıyan 
yaşayan bir köprü vazifesi görmelidir.

Yaratıcı bir varlık olarak insan, düşünce ve deneyimlerinden bağımsız bir ta-
sarım eylemi gerçekleştirmemiştir. Tasarımı etkileyen her zaman iç ve dış etki-
ler olmuştur. Ürün tasarımları kültür ve yaşam hakkında birçok bilgi ve değeri 
içinde barındıran, olduklarından çok daha fazla şeyi ifade eden (Çakmakçıoğlu 
2017: 3826) sessiz birer kültür elçisi ve yaşayan hafıza kayıtlarıdır. Dolayısıyla 
tasarımcılar; farkındalık düzeylerinden bağımsız olarak, kültürel kodların ge-
lecek nesillere transferini ürünleri üzerinden gerçekleştirirken kilit bir rol üst-
lenirler.

Kültürel nesneler kültürel kimliğin işaretlerini taşır ve geleneksel olana atıf-
ta bulunur. Kültür, toplum ve gelenek arasında canlı bir ilişki vardır. Bunlar 
kendi içlerinde değişmekte ve sürekli olarak birbirlerini etkilemektedir (Pos-
ner, 1989: 248). Hobsbawm (1997: 18) geleneğin değişmesinin gerekliliğini ve 
geçmiş ile bugün arasındaki bağının önemini şu şekilde açıklamıştır. “Gelenek, 
zaman içinde değişse bile, sürdürülen bir geçmişin yorumunu sağlayan genel 
bir aktarım sürecidir. Dolayısıyla gelenek, anlamı yaratıldığı bağlamın dışında 
değişse bile, geçmiş ile bugün arasında bir bağlantı kurmak için meşrulaştırıcı 
bir geçmişe dayanır. Gelenek, bir kültürün zaman içinde devamlılığının garan-
tisi olmasa da, geçmişte temsil ettikleri nedeniyle değil, bugün temsil ettikleri 
nedeniyle adil olduğuna inanılan çözümler sunar” Krenek’e (1962) göre “Ge-
lenek, doğası gereği, zaman içinde süreklilik gerektirir. Geçmişten günümüze 
doğru ilerlerken hiçbir kopukluk olmamalıdır”şeklinde tanımlarken geleneğin 
sürdürülebilir özelliğnden bahseder. 

Sanat, insanlık tarihinin en ilkel evrelerinden itibaren duygu, düşünce ve 
inançların somutlaştığı bir ifade biçimi olmuştur. Dilin nasıl başladığını bil-
mediğimiz gibi, sanatın nasıl başladığını da bilmiyoruz. Eğer sanatı tapınaklar 
ve evler inşa etmek, resim ve heykel yapmak veya desen dokumak gibi faa-
liyetler olarak ele alırsak, dünyada sanatsız bir halk yoktur (Gombrich,1958: 
19).  Modernite ile birlikte sanatın tanımı değişmiş; ancak geleneksel olanın 
sunduğu “otantiklik” ve “köklü kimlik”, tasarım disiplinleri için tükenmez bir 
ilham kaynağı olmaya devam etmiştir. Yerel sanatlara ilişkin stiller, bir ulu-
sun kültürel geleneğinin, estetik psikolojisinin ve estetik alışkanlıklarının su-
numu olarak kabul görür. Geleneksel sanatların ve tasarımların kendine özgü 
yaratıcı kavramları, yaratım psikolojileri, görsel modları ve kalıplama kuralları 
vardır. Yaratıcı kavramlara, figürlere ve biçimlere bağımsız olarak vurgu yapar-
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lar. Tüm tasarımlar, ait olduğu ırka veya ulusa özgü belirli bir ırksal kültürün 
veya geleneğin izlerini üzerinde taşırlar (Wang & Wang, 2008: 96). Küresel 
ölçekte ulusal kültürler, bilgi paylaşımı sayesinde güçlü bir iletişim ve etki-
leşim ağı kurmuştur. Özellikle 20. yüzyılda Avrupa ve Amerika merkezli ger-
çekleşen köklü tasarım devrimleri, toplumsal yaşamın her katmanına yayılarak 
kültürel bir dönüşüm başlatmıştır. Art Nouveau ve Art Deco’dan modernizme, 
Pop-Art’tan Postmodernizme kadar uzanan bu geniş stil yelpazesi, günümüz 
tasarımcılarına farklı felsefelerden beslenme ve zengin bir birikimden öğrenme 
fırsatı sunmuştur (Ruiwen & Dan 2011 :1518).

Teknolojilerin sunduğu yeni olanaklar ve güncel eğilimler, çevremizi kuşa-
tan somut ve soyut katmanları köklü bir dönüşüme uğratmaktadır. Bu değişim 
yalnızca gündelik hayatla sınırlı kalmayıp, kökleri geçmişe uzanan kültürel ve 
geleneksel değerlerin hem yapısını hem de bu değerlerin üretim süreçlerini ye-
niden şekillendirmektedir (Oswell, 2006). Kültürel ve geleneksel değerler tarih 
boyunca genellikle zanaat yoluyla şekillenirken, günümüzde hızlı prototipleme 
ve dijital üretim gibi yeni modern tekniklerle üretilmekte ve mevcut koşullara 
göre yeniden şekillenmektedir. Tasarım nesneleri olarak kültürel nesneler, ta-
sarım özellikleriyle kültür katmanları arasında köprüler kurularak görünür ve 
anlaşılabilir hale gelebilir (Çakmakçıoğlu 2017: 3824). Gelenek, toplumun ka-
çamayacağı bir çekim alanıdır. Bir tasarımın başarısı ve gücü, sadece soyut bir 
yaratıcılığa değil, zamanla damıtılmış bir tecrübe birikimine dayanır. Yeni olan 
her tasarım, geçmişin hatıralarından beslenen birer yankıdır. İnsanın bildiği ve 
tanıdığı olanı arama eğilimi (alışkanlık istikrarı), tasarımla kurulan bağı güç-
lendirir. Bu zihinsel aşinalık, insanda süreklilik arz eden bir tanıdıklık arayışı 
doğurur; bu arayışın zihnimizde bıraktığı silinmez izler ise geleneğin kendisidir 
(Sun, 2011, 726).

Çağdaş toplumların sunduğu yaşam tarzı seçenekleri kişileri gelenekten 
uzaklaştırmaya ve yeni anlamlar yüklenmiş toplumsal kimliklerin oluşmasına 
yol açmıştır. İletişim ağının sınırları ortadan kaldırıcı özelliği modayı aynı 
zamanda kültürün önemli bir biçimlendiricisi ve inşa edicisi konumuna 
getirmiştir (Koç & Koca, 2016: 769). Yerel kültürün ruhu, zengin çağrışımları, 
özgün estetik duyarlılıkları ve çok çeşitli ifade biçimleriyle sanat tasarımları-
na yeni bir derinlik katar. Tasarımcılar, farklı kültürlerin izini sürerek çeşitli 
coğrafyaların ve toplumların stil kodlarından, desenlerinden, renk paletlerin-
den ve malzeme dillerinden ilham alırlar ve bu onlar için sınırsız esin kay-
naklarıdır (Wang & Wang, 2008: 96). Sonuç olarak ortaya çıkan her tasarım 
üslubu, yalnızca görsel sanatlar ve moda tasarımı alanı için bir sunum de-
ğil, aynı zamanda insan ruhuna dokunan duygu dünyasının, gözün algıladığı 
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ışık ve form oyunlarının ve tasarımın altında yatan temel düşüncenin iç içe 
geçtiği çok katmanlı bir sentezin ürünü olarak karşımıza çıkar. Tasarım üslubu, 
özgünlük ile evrenselliğin bir bileşimidir ve kendine has bir karakter taşır. Bir 
toplumun geleneksel sanat unsurlarına ait mirası, o halkın kolektif ruhunu ve 
karakteristik özelliklerini yansıtan, dönemin siyasi yapısından sanat anlayışına, 
inanç sistemlerinden ahlaki normlara ve köklü halk geleneklerine kadar pek 
çok toplumsal katmanın izlerini bünyesinde barındıran yaşayan bir ayna olduğu 
gözden kaçırılmamalıdır. 

Modanın sınırlanamayacak kadar geniş yelpazesi içinde birçok kültürden 
birçok öğe barınmakta ve bu öğeler kendi küllerinden doğan efsanevi anka 
kuşu gibi yeni olarak, yeniden modayı yönlendirmektedirler (Koca & Koç, 
2019: 3). Moda, doğası gereği değişim ve yenilik odaklı bir devinim sergilese 
de en köklü referanslarını ve estetik dayanaklarını tarihsel geçmişten ve kül-
türel miraslardan alır. Moda tasarımında geleneksel sanatların ve geçmişe ait 
kültürel birikimlerin kullanımı, salt bir görsel süsleme veya estetik bir faaliye-
tin ötesinde, stratejik bir “kültürel aktarım” mekanizması olarak değerlendiril-
melidir. Bourdieu (1984), beğeni algısı üzerine yaptığı çalışmalarda bu olguyu, 
“bir toplumun tarihsel süreçte biriktirdiği maddi ve manevi değerlerin kuşak-
lararası taşınması ve bu süreçte çağın dinamiklerine göre yeniden şekillenmesi 
olgusudur. Moda, bu aktarımda sadece bir araç değil, aynı zamanda yerel sa-
natların form değiştirerek küreselleştiği bir dönüşüm alanıdır” olarak tanımlar. 
Bu bağlamda moda, söz konusu aktarımda yalnızca pasif bir araç değil; yerel 
sanatların form değiştirerek küresel ölçekte yeniden anlamlandırıldığı dinamik 
bir dönüşüm alanı olarak görülebileceğini söyleyebiliriz.

Yerel sanatların moda tasarımı analanıda kullanılması, nesnelerin fiziksel 
formlarının ötesinde, barındırdıkları sembolik anlam katmanlarının da taşın-
masını zorunlu kılar. Bu noktada, “kültürel yağma” ile “kültürel esinlenme” 
arasındaki o hassas denge, tasarımın etik zeminini oluşturur (Said, 1979).  Bu 
bağlamda; geleneksel sanatlar, bir toplumun tarihsel süreçte damıttığı estetik 
yargıların, teknik becerilerin ve sembolik değerlerin kuşaktan kuşağa aktarı-
lan yaşayan hafızaları olarak kabul görmektedir (Gombrich, 1958). Frings’in 
(1991) belirttiği gibi, tüm sanat disiplinleri; tasarımcıya renk, atmosfer ve za-
manın ruhunu yakalayan görsel birer esin kaynağı sunar. Her ne kadar moda 
doğası gereği ticari bir yapıya sahip olsa da, sanatsal yaratım modeline yakla-
şan pek çok deneyimi ve profesyonel üslubu bünyesinde barındırır. Bu bağlam-
da moda tasarımı, salt bir üretim değil, bir “yaratım” süreci olarak tanımlanır; 
nitekim çağdaş estetiği dönüştürebilen en yenilikçi temsilcileri, olarak kabul 
edilir (Crane, 2003). Barnard, (1996:36) moda ve iletişim adlı eserinde modayı 
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sadece kıyafet seçimi olarak değil, “bireylerin kimliklerini, sosyal statülerini ve 
değerlerini dış dünyaya aktardığı karmaşık bir göstergeler sistemi olarak ele 
alır. Modernite ile birlikte giyinme eyleminin ötesine geçerek bir kimlik inşa-
sına dönüşen moda, yerel sanatların ve geleneksel zanaatların küresel ölçekte 
temsil edildiği en dinamik platformlardan biri haline gelmiştir. Bu bağlamda 
moda tasarımı, sadece bir estetik arayışı değil, aynı zamanda kültürel mirasın 
korunması, dönüştürülmesi ve küresel bir dil aracılığıyla yeniden sunulması 
sürecidir” şeklinde açıklamıştır.

Bu çalışmanın temel amacı; yerel kültüre ait sanatların çağdaş moda tasarımı 
içindeki temsil biçimlerinin modern dünyaya nasıl aktarıldığını ve bu süreçte 
uğradığı anlamsal/biçimsel aktarımı ve dönüşümü incelemektir. Bu bağlamda, 
yerel motiflerin, tekniklerin ve zanaatların çağdaş moda dilindeki temsiliyet 
biçimleri analiz edilerek; modanın kültürel sürdürülebilirlik ve mirasın 
korunması üzerindeki rolü tartışmaya açılacaktır. Çalışma, geleneksel özgün 
değerlerin moda tasarımı kapsamında sadece bir “süsleme unsuru” olarak mı 
kullanıldığını ya da bir “kültürel aktarım” aracı olarak mı veya “kültürel dö-
nüşüm” aracı olarak mı kullanıldığını sorgulayarak, geçmişin kültürel estetik 
değerlerinin modern tasarım diliyle nasıl yeniden kodlandığını belirlemeyi he-
deflemektedir. 

Çalışmada modanın sadece bir tüketim nesnesi değil, bir “kültürel taşıyıcı” 
olduğu ve  yerel kültüre ait geleneksel sanatların modern ve güncel tasarımlar 
ile podyuma taşınırken geçirdiği “form değişikliği” makalenin odak noktası 
olacaktır. Çalışmada, Batılı moda devlerinin Batılı perspektif ile egzotizmden 
ilham alan tasarımlarında hayranlık uyandıran öteki bakış açısı  ile  yerel kim-
liğin küresel temsilinde içeriden bir bakışla geleneksel sanatların moda tasa-
rımları üzerinde nasıl kullanıldığı iki farklı bakış açısı ile karşılaştırmalı olarak 
analiz ederek açıklanmaya çalışılacaktır.

Yöntem
Bu çalışma, tarama modeline dayalı betimsel bir araştırmadır. Araştırma, 

nitel araştırma yöntemlerinden betimsel analiz ve karşılaştırmalı örneklem ana-
lizi desenine göre kurgulanmıştır (Yıldırım, & Şimşek, 2013). Veri toplama sü-
recinde tasarımcıların 2000-2026 yılları arasındaki retrospektif sergileri, defile 
arşivleri, marka manifestoları ve akademik makaleler temel alınmıştır. Analiz 
birimi olarak, her tasarımcının yerel kültürü en yoğun temsil ettiği anahtar ko-
leksiyonlar belirlenmiş ve söz konusu koleksiyonlardan esin kaynağını en iyi 
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yansıtarak öne çıkan  bir giysi  amaçlı örnekleme yöntemiyle belirlenmiştir. 
Araştırmada, geleneksel sanat obje ve formlarını tasarımlarına yansıtan küre-

sel ve yerel ölçekte temsil gücü yüksek olan küresel bağlamda  moda tasarımcı-
sı olarak  kabul gören, gelenekselin teknoloji ile yeniden inşasını gerçekleştiren 
Japon modacı “Issey Miyake” (1938-2022), yerel kültürü maksimalist, görsel 
ve hikaye odaklı bir şekilde ele alan İtalyan kökenli moda tasarımcıları Dome-
nico Dolce (1958-) ve Stefano Gabbana (1962-) “Dolce&Gabbana (D&G)”, 
yerel moda bağlamında moda kimliğinin küresel temsili olarak kabul gören 
Türk moda tasarımcısı “Cemil İpekçi” (1948- ) ile  Ece Ege (1963-) ve Ayşe 
Ege (1961-)  tarafından iki Türk kardeşin Türk- Fransız markası olarak kurduk-
ları “Dice Kayek” olmak üzere dört moda markasının geleneksel sanatları esin 
kaynağı olarak nasıl kullandıklarını kültürel aktarım ve dönüşüm bağlamında 
analiz ederek  doküman incelemesi yoluyla çözümlenmiştir. Çalışmada, “kültü-
rel aktarım” ve “dönüşüm” kavramları çerçevesinde, söz konusu dört tasarım-
cının yerel kültüre ait sanatları tasarımlarında nasıl konumlandırdıklarını analiz 
edilmesi hedeflenmiştir. 

Araştırma kapsamına dahil edilen modacıların, yerel kültüre ait geleneksel 
sanatları esin kaynağı olarak kullandığı koleksiyonlarından öne çıkan bir giysi-
si alanın gerektirdiği bir sistematikle analiz edilerek her modacının tasarımları-
nı oluştururuken kullandığı esin kaynağını temel alarak  modern moda tasarımı 
alanında kültürel aktarımı ve dönüşümü nasıl yansıttığı yorumlanmıştır.  

Çalışmanın inceleme evrenini; küresel moda bağlamında, Issey Miyake’nin 
form devrimi niteliğindeki 1994 tarihli “Pleats Please” koleksiyonunda yer 
alan ikonik “Flying Saucer (Uçan Daire) elbisesi” ile yerel İtalyan kültürü-
ne odaklanan Dolce & Gabbana’nın 2013 ilkbahar-yaz sezonu için “Sicilyalı 
kadın” imajından esinlenerek tasarladığı “The Wicker Cape (Hasır Sepet Giy-
si)” incelenmiştir. Bu örneklere paralel olarak yerel  moda tasarım literatürün-
den; Türk moda tasarımcısı  Cemil İpekçi’nin 2002 yılında Dünya Güzellik 
Yarışması’nda Türkiyeyi temsil eden ve kainat güzeli seçilen Azara Akın için 
tasarladığı “Pazen Gece Elbisesi” (Pazen Gown)” ile  Ece ve Ayşe Ege kar-
deşlerin Türk-Fransız markası olarak kurdukları Dice Kayek markası ile 2010 
da  gerçeklşeştirdikleri “Istanbul Contrast” adlı  giysi tasarımı sergisisindeki 
koleksiyonunda yer alan nadide parça  “Ayasofya (Hagia Sophia) Elbisesi”, 
çalışmanın temel analiz nesnelerini oluşturmaktadır.

Seçilen tasarımlar, aşağıdaki dört temel kriter üzerinden karşılaştırmalı 
olarak analiz edilerek yorumlanmıştır.

- Form ve silüet: Geleneksel giysi biçimlerinin (kaftan, şalvar, kimono vb.) 
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korunup korunmadığı veya yapının söküme uğrayıp uğramadığı, 
- Malzeme ve doku : Geleneksel dokumalar ile modern teknolojik malze-

melerin, süsleme unsurlarının kullanımı
- Renk, motif ve kompozisyon: Tasarımlarda kullanılan renklerin yerel un-

surlarla uyumu ve geleneksel motiflerin yerele ait sembolik anlamları, 
-  Yerel kültüre ait sanatların aktarımı ve dönüşüm: Tasarımın yerel 

kültürü “doğrudan bir alıntı (copy-paste)” olarak mı yoksa “stilize bir çeviri 
(re-interpretation)” olarak mı sunulduğu,

Bulgular ve Yorum
Yirmibirinci yüzyılda moda endüstrisi, hızlı tüketim (fast fashion) ve küre-

selleşmenin etkisiyle kültürel bir homojenleşme süreci içerisine girmiştir. Bu 
süreç, yerel toplulukların binlerce yıllık estetik birikimi olan geleneksel sanat-
ların ve yerele ait kültürel unsurların  modern tasarım dili karşısında işlevini 
yitirmesine veya sadece “etnik bir süsleme” aracına indirgenmesine yol açmış-
tır.  Ancak bu durum, yalnızca bir form kaybı değil, aynı zamanda nesnelerle 
kurulan bağın ve kültürel hafızanın da silinmesi ile birlikte teknik özgünlüğü 
de göz ardı ederek sembolik anlamları ve toplumsal anlatıları bağlamından ko-
parmaktadır. Geleneksel sanatlar ve yerel kültüre ait unsurlar doğru bir akta-
rım stratejisi ile yorumlandığında, moda tasarımı kültürel sürdürülebilirliğin en 
güçlü aracı haline gelmektedir.

Moda duyarlılıkları küreseldir ve aynı zamanda küresel trendleri bünyesine 
katarken, her bölgeye özgü belirli temaları, sembolleri ve kültürel referansları 
da içerecek şekilde inceliklidir.Bu nedenle, küresel modayı anlamak, melezlik, 
kültürel ödünç alma, icat ve yeniden icat sergileyen çoklu ve rekabetçi moda 
sistemlerinin üretiminde küresel ve yerel arasındaki etkileşimi ortaya çıkarma-
yı içerir (Craik, 2016: 114). Küreselleşme süreci kendi başına modayı yarat-
maz. Ve en önemlisi, modernliğin ve küreselleşmenin yolları tek yönlü ola-
rak, Batı’dan Doğu’ya değil, birçok yöne doğru genişleyen karmaşık bir ağdır 
(Slade, 2016:25). Moda, doğası gereği değişimi ve yeniliği odağına alsa da, 
en güçlü referanslarını genellikle geçmişten ve kültürel miraslardan almıştır. 
Moda tasarımında geleneksel sanatların kullanımı, sadece görsel bir süsleme ve 
esinlenme alanı olarak kabul edilmemelidir. Söz konusu süreç, aynı zamanda 
bir “Kültürel aktarım ve dönüşüm” mekanizması olarak kabul edilmelidir. 

Giysiler, bireyin ve toplumun kimliğini dış dünyaya sunan en doğru 
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göstergedir. Geleneksel bir unsurun podyuma taşınması, o motifin ait olduğu 
coğrafyanın ve tarihin küresel dolaşıma girmesi anlamına gelir (Barnard, 1996: 
35). Tasarımcının amacı, dikkat çekme ve hafıza oluşturma yeteneğine sahip 
bir kimlik yaratmaktır. Yerel kimlik metinler, semboller ve görseller aracılığıy-
la içinde çok sayıda kimliği birleştirmeye yönelik bir girişimden inşa edilmiş 
bir temsildir. Bu tür temsilin sorunu, tüm alıcılar tarafından eşit şekilde an-
laşılması gerektiğidir ancak aynı durum farklı şekillerde tanımlanabilir veya 
yorumlanabilir. Bu nedenle, tasarımcının en fazla sayıda insanın da anlayacağı 
bir mesajı bulabilmesi son derece önemlidir (Rijo,2013:136). Geleneksel sanat-
ların moda üzerindeki temsili, tasarımcıların kültürel koda olan mesafesine ve 
benimsedikleri sanatsal yaklaşıma göre farklılık göstermektedir. Moda tasarı-
mında geleneksel sanatların kullanımı iki uçlu bir bıçak gibidir. Bir yanda gele-
neği olduğu gibi koruyan “nostaljik yaklaşım”, diğer yanda ise geleneği bozup 
yeniden kuran “dekonstrüktif (yapı sökümcü) yaklaşım” bulunur. Başarılı bir 
moda tasarımı, geleneksel sanatı sadece bir “müze objesi” olarak dondurmak 
yerine, onu modern yaşamın dinamiklerine, teknolojisine ve estetik algısına 
göre “dönüştürebilen” tasarım olarak görülmelidir. Bu çalışma geleneksel sa-
natların moda tasarımındaki bu dinamik konumunu, Issey Miyake, Dolce & 
Gabbana, Cemil İpekçi ve Dice Kayek gibi küresel dünya ve yerel Türk mo-
dasına yön veren isimlerin farklı stratejileri üzerinden sorunsallaştırmaktadır. 
Bu bölümde, çalışmanın sonuçlarını somutlaştırmak amacıyla; her tasarımcının 
geleneksel sanat unsurlarını aktarma ve dönüştürme stratejisini en net yansıtan 
birer anahtar parçası, morfolojik ve sembolik açıdan incelenmiştir.

İkonik Tasarımların Küresel Moda Ölçeğinde Temsilinin Görsel 
Analizleri

Dolce&Gabbana (Domenico Dolce (1958-) ve Stefano Gabbana (1962-): 
Akdenizli Bir Estetik Ortaklığı
Dolce & Gabbana markası, iki farklı İtalyan kimliğinin (Kuzey ve Güney) 

sentezinden doğmuştur. Domenico Dolce, Sicilya’da bir terzinin oğlu olarak 
doğmuş ve çocukluğunu babasının atölyesinde kumaşlar arasında geçirmiştir. 
Stefano Gabbana ise Milano doğumludur ve grafik tasarım eğitimi almıştır. İki-
li, 1980’de Milano’da bir moda evinde yardımcı olarak çalışırken tanışmış ve 
1985’te kendi markalarını kurmuşlardır (Sozzani, 1999:13). Dolce & Gabba-
na koleksiyonlarının ilham kaynağını Sicilya tarihi, kültürü ve mimarisinden 
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etkilenmiş özellikle Sicilya yerel kültürünü kullanarak Akdeniz kimliğini ko-
leksiyonlarına yansıtmışlardır. Marka, 2012’den itibaren başlattığı Alta Moda 
(Kadın), Alta Sartoria (Erkek) ve Alta Gioielleria (Mücevher) koleksiyonlarıyla 
seri üretimden uzaklaşıp tamamen kişiye özel ve sanat eseri niteliğinde parçalar 
üretmeye odaklanmıştır. Bu çalışmalar, İtalyan zanaatkarlığının (hand-made) 
korunmasını amaçlar. 

Dolce & Gabbana, yerel kültürü moda tasarımlarına entegre etme konusun-
da “hikâye anlatıcılığı” ile “zanaatı” birleştiren en ikonik markaların başında 
gelir. Markanın tasarım dili, köklerini derin bir bağlılıkla bağlı oldukları Sicil-
ya’nın kültürel mirasından alır. Tasarımlarında yerel halk sanatının unsurları olan 
Carretto Siciliano (Sicilya at arabası) motifleri, el boyaması seramik desenleri, 
dini ikonografi ve barok estetiği gibi yerel kültüre ait unsurları modern silüetlerle 
yeniden yorumlanarak küresel bir lüks algısına dönüştürülür. Marka, geleneksel 
unsurları sadece görsel birer süsleme olarak kullanmak yerine, onları morfolojik 
açıdan yeniden yapılandırır, örneğin bir balıkçı ağını sofistike bir dantel elbiseye 
veya yerel bir festival aksesuarını yüksek moda parçasına dönüştürür. Bu “aktar-
ma ve dönüştürme” stratejisi, markanın her koleksiyonunda Akdeniz kimliğini 
sembolik bir güç odağı haline getirerek, yerel değerlerin küresel moda pazarında 
nasıl bir prestij nesnesine dönüşebileceğinin en somut örneklerini sunar.

Görsel 1-2. Dolce & Gabbana (D&G) 2013 İlkbahar yaz koleksiyonunda 
“The Wicker Cape” (http1)

Görsel 3. Domenico Dolce ve Stefano Gabbana  çalışma ofisinde (http2.)
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Tasarımcı/lar: Dolce & Gabbana (D&G), (Domenico Dolce (1958-) ve 
Stefano Gabbana (1962-))

Tasarımın Adı: Hasır Sepet Giysi  (The Wicker Cape)  
Ait Olduğu Koleksiyon:  2013 ilkbahar-yaz koleksiyonu (koleksiyonun su-

numu 23 Eylül 2012), ilk olarak Milano Moda Haftası’nda sergilenmiştir.
Tasarımın Esin (İlham) Kaynağı:  Sicilya (İtalya) geleneksel halk sanatı 

hasır sepet örücülüğü (wicker work)
Görsel Betimleme: Tasarım, geleneksel tekstil kumaşları yerine, doğrudan 

rafya ve hasırın sepet örücülüğü (wicker work) tekniğiyle örülmesiyle oluştu-
rulmuş heykelsi görünümlü korse ve crinolin etek  görünümüne sahiptir. Giy-
sinin formu, eski Sicilya köylerinde kullanılan hasır sepetleri anımsatır.  Bazı 
giysilerin üzerinde yerel at arabalarına ait (carretto Siciliano) parlak renkli püs-
küller ve metal aksesuarlara da yer verilmiştir. Hasır yapının kenarları, sepetle-
rin ağız kısmında kullanılan kalın örgülerle sağlamlaştırılmıştır. 

Analiz: Bu tasarım, yerel zanaatın lüks sistemindeki konumu üzerine yapıl-
mış bir manifestodur. D&G, halk tipi görülen sepet örücülüğü zanaatını, pod-
yumun en seçkin materyali haline getirerek kültürel sermaye değerini zirveye 
taşımıştır. Tasarımcılar, geleneksel zanaatı stilize etmek yerine, onun kaba ve 
otantik dokusunu olduğu gibi koruyarak; Sicilya’nın geleneksel ve folklorik 
geçmişini dramatik ve maksimalist bir dille simüle etmişlerdir. Dolce & Gab-
bana’nın Sicilya kültürüne olan tutkusunu en ikonik şekilde dışa vuran tasarım-
larından biri olan “Wicker Cape” (Hasır Sepet Giysi), moda ve zanaatın ke-
sişim noktasında duran bir “giyilebilir sanat” örneğidir. Dolce & Gabbana’nın 
“Wicker Cape” tasarımı, modanın sadece kumaştan ibaret olmadığını; malze-
menin, yerel hafızanın ve el işçiliğinin birleştiği bir kültürel anlatı olduğunu 
kanıtlayan  ikonik bir tasarımdır. 

Form ve silüet: Tasarımcıların Sicilya sepet örücülüğü geleneksel halk 
sanatını kullanarak tasarlanan “Hasır Sepet Giysi (The Wicker Cape)”   ta-
sarımları,  tarihi krinolin iç eteklerin modern ve cesur bir yorumu olarak 
değerlendirilebilir. Bu tasarımda giysi, kumaşın dökümlü yapısından tamamen 
koparak mimari bir nesneye dönüştürülmüştür. Geleneksel sepet örme tekniği 
sayesinde kıyafet, vücudu saran bir tekstil ürünü olmaktan çıkıp, vücudun et-
rafında bağımsız bir hacim oluşturan heykelsi bir formda tasarlanmıştır. Giysi, 
vücudu saran yumuşak bir kumaş formunda değil, tam aksine, vücudu bir zırh 
veya bir kafes gibi dışarıdan çevreleyen, ters bir sepet veya çan silüetine sahip-
tir. Oluşturulan bu form, kadının doğal hatlarını gizleyerek yerine yapay, mi-
mari bir hacim koyar. Silüet, yerçekimine karşı koyan rijit (sert) bir yapıdadır; 
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hareketle birlikte dalgalanmaz, sabit bir duruş sergiler.
Malzeme ve doku: Tasarımın en çarpıcı yönü, moda dünyasında alışıla-

gelmişin dışındaki malzeme seçimidir. Tasarımda hasır, saman ve söğüt dalları 
gibi tamamen doğal ve kırsal malzemelerden oluşan organik metaryal kullanıl-
mıştır. Tasarımın ana malzemesi, giyimde alışılmadık olan hasır (wicker/rattan) 
ve bambu lifleridir. Bu malzemeler, geleneksel sepet örme tekniği kullanılarak 
rijit (sert) bir yapıya sahiptir. Elbise, sepet örgüsü tekniğiyle hazırlanmış hasır 
veya bükülmüş kamış malzemeden yapılmış bir korse ve heykelsi bir kafes ete-
ğe sahiptir. Bu, lüks moda ile köylü zanaatkarlığı arasında bir kontrast oluştur-
maktadır. Tasarımın yüzeyi oldukça pürüzlü ve üç boyutludur. Dokuma sıklığı 
ve dalların birbirinin altından geçişi, giysiye yoğun bir derinlik ve el yapımı 
hissi veren kaba ama sanatsal bir doku katmıştır. Görsel olarak ağır ve kaba 
görünmesine rağmen, kullanılan hasır malzemenin doğası gereği aslında hafif 
ve havadar bir yapıya sahip olmasıdır. 

Renk, motif ve kompozisyon: Tasarımda estetik unsurların oluşturulması 
için, malzemenin kendi doğallığı ve yerel süslemelerle şekillendirilen tasarım 
anlayışı, objeye hem zamansız bir kimlik kazandırır hem de geçmişin izlerini 
modern formlarla buluşturulmuştur. Tasarımın ana gövdesinde hasırın doğal 
saman sarısı, bej ve toprak tonları hakimdir. Bu monokrom yapı, malzemenin 
saflığını vurgulamaktadır. Tasarımda oluşturulan kompozisyon genellikle Sicil-
ya’ya yerel kültürüne özgü renkli ponponlar, aynalar, dore (altın rengi) detay-
lar ve el boyaması seramik figürlerle hareketlendirilmiştir. Hasırın ham ve mat 
görüntüsü ile üzerine eklenen parlak, lüks ve çok renkli aksesuarlar arasında 
maksimalist bir denge kurulmuştur.

Yerel kültüre ait sanatların aktarımı ve dönüşüm: D&G, bu tasarımla 
yerel bir zanaatı podyuma taşıyarak kültürel sürdürülebilirliğe vurgu yapmıştır. 
Sicilya’da geleneksel olarak sepet ve mutfak eşyası yapımında kullanılan sepet 
örücülüğü, işlevsel bir araç olmaktan çıkarılıp bu parçada basit bir sepetçilik 
işini ele alıp, onu “yüksek moda (haute couture)” seviyesinde bir terzilik di-
sipliniyle birleştirmiştir. Dolce & Gabbana, hem zanaatı yüceltmeye çalışmış 
hem de zanaatın değerini artıran bir soylulaştırma işlemi gerçekleştirmiştir. Bu 
özgün dil, nesneye hem kültürel bir değer hem de doğal bir zarafet katmıştır. 
Hasır sepet, Akdeniz’in kırsal yaşamını, hasat kültürünü ve pazar yerlerini sim-
geler. Tasarımcılar, bu gündelik nesneyi bir giysiye dönüştürerek yerel kimliği 
küresel bir moda diliyle yeniden inşa etmişlerdir. Bu tür tasarımlar, güncelliğini 
yitiren bir el sanatını lüks tüketim üzerinden tekrar gündeme getirerek zanaat-
karların emeğini ve yerel teknikleri ön plana getirmişlerdir. 
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Issey Miyake (1938-2022): Teknolojinin ve Felsefenin Mimarı
Miyake’nin moda yolculuğu, Tokyo Tama Sanat Üniversitesi’nde grafik ta-

sarım eğitimi aldıktan sonra 1965’te Paris’e giderek Guy Laroche ve Hubert 
de Givenchy gibi isimlerin yanında çalışması ile başlamıştır. 1968’deki Paris 
öğrenci ayaklanmalarına tanıklık etmesi, onun “elitler için kıyafet” yerine 
“herkes için tasarım” felsefesine yönelmesini sağlamıştır (Saillard, 2012:48 ). 
Miyake hem zanaatkar üretiminden hem de yeni teknolojilerden yararlanır ve 
süreçte beklenen ve beklenmeyen tüm olasılıkları araştırır. Hem “Pleats Plea-
se(1993)” hem de “A-POC (A Piece of Cloth)(1998)” koleksiyonlarında, yir-
minci yüzyılın sonları ve yirmi birinci yüzyılın başlarındaki yeni postmodern 
kadını kucaklamıştır. 1970’te Tokyo’da Miyake Design Studio’yu kurduğunda 
amacı, Batı terziliğine öykünmek yerine Japonya’nın giyim geleneğini modern 
tekstil mühendisliğiyle birleştirmek olmuştur (English, 2011:10). Japonya’da 
üretilen en yeni, teknolojik olarak gelişmiş sentetikler için yaratıcı kullanımlar 
bulan ilk küresel çapta etkili tasarımcılardandır. Bu tür kumaşların yenilikçi 
yapım teknikleriyle birleşimi, Miyake’nin en olağanüstü giysilerden bazılarını 
üretmesine olanak sağlamıştır (Mears, 2008: 98). Issey Miyake 1976 tarihli 
“Bir Parça Kumaş” koleksiyonuyla sadece şaşırtıcı olmakla kalmamış, Batı 
giyiminde varlığını sürdüren şekillendirilmiş kesim yerine, düz kesim teknik-
lerini geliştirmiştir. Tekstil üzerine yaptığı araştırmalar, hareketi özgürleştiren 
ve heykeltıraş olarak yeteneğini geliştiren bir yaklaşıma hizmet etmiştir. Sü-
rekli yeni koleksiyonlar yerine bir sezonda önerilen bir fikri, bir sonraki sezon-
da devam edebileceği koleksiyonlar geliştirmiştir. Uzun ve istikrarlı yaratıcı 
döngülere sahip olma hakkını savunarak, moda disiplini için yeni bir kelime 
dağarcığı icat ederek 1990’ların başlarında, “Pleats Please” koleksiyonlar se-
risini başlatmıştır. Bu onun en özgün ve önemli terzilik icatlarından biri olarak 
kabul görmüş ve  genel olarak giyim endüstrisi üzerindeki etkisi tartışılmazdır 
(Saillard 2012:48). Miyake, (2012:32 ) Pleats Please adlı kitaptaki “The Work 
of Pleats Please”  başlıklı yazısında  teknoloji ve japon geleneksel halk sana-
tını birleştirdiği kumaşlardan  oluşturduğu tasarımları şu şeklide açıklamıştır. 
“Pleats Please parçaları, hafif, katlandığında kompakt, bakım gerektirmeyen, 
her türlü iş veya parti ortamının talepleri için mükemmel, ve her giyim tarzına 
sonsuz derecede uyarlanabilir, herkesin moda anlayışına uyum sağlayabilen, 
akıllı telefonlar değil, akıllı kıyafetlerdir! Artık açıkça görülüyor ki, Pleats Ple-
ase, 20. Yüzyıldan 21. yüzyıla giyimde paradigma değişimini temsil ediyor.” 
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Görsel 4-5.  Issey Miyake  1993 “Pleats Please” koleksiyonundaki “Flying 
Saucer” (Uçan Daire) Elbisesi (http3.)

Görsel 6.  Issey Miyake  “Flying Saucer” (Uçan Daire) Elbisesi ile (http4.)

Tasarımcı: Issey Miyake (1938-2022)
Tasarımın Adı: “Flying Saucer” (Uçan Daire) Elbisesi (1994)
Ait Olduğu Koleksiyon: Pleats Please (1993)
Tasarımın Esin (İlham) Kaynağı: Japon geleneksel Origami (kağıt kat-

lama) sanatı ile felsefi “Ma (boşluk)” kavramının teknolojik bir sentezinden 
esinlenmiştir.

Görsel Betimleme: İnce polyester kumaştan üretilen bu giysi, giyilmedi-
ğinde tamamen düz, dairesel bir kumaş yığınıdır. Ancak bedene geçirildiğinde, 
kalıcı pileleme teknolojisi sayesinde akordeon gibi açılarak vücudun etrafında 
heykelsi, dairesel katmanlar oluşturur. Renk paleti canlı bloklardan oluşur.

Analiz: Issey Miyake’nin 1994 tarihli “Pleats Please” koleksiyonlarının 
ilklerinden birinde Japon  halk Japon halk sanatının kökenlerini ve Batı haute 
couture tasarım anlayşını harmanlayarak tasarladığı “Flying Saucer” elbisesi, 
modanın mühendislik ve kinetik sanatla buluştuğu en radikal örneklerden birisi 
olarak kabul görmektedir. Bu tasarım, Miyake’nin giysi ve vücut arasındaki 
boşluğu (Ma kavramı) nasıl kurguladığını kusursuzca özetler. Japon geleneksel 
Origami (kağıt katlama) sanatı ile felsefi “Ma” (boşluk) kavramının teknolojik 
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bir sentezi ve yorumlanması olarak kabul edilebilir. Elbisenin origami benzeri 
katlanabilir yapısı, Japon estetiğinde nesneler arasındaki zamansal ve mekânsal 
boşluğu ifade eden “Ma” kavramı bağlamında Miyake’nin tasarımlarında ku-
maş bedene yapışmaz, beden ile kumaş arasındaki boşluk hareketin özgürleş-
tiği yer olarak kabul edilebilecek, yalnızca statik bir form değil, aynı zamanda 
beden ile kumaş arasında sürekli değişen bir dinamiği olduğunu söyleyebili-
riz. Miyake bu elbise ile Japonya’nın yerel kültüre ait sanatlarının geleneğini 
Batı’nın endüstriyel teknolojisiyle birleştirerek moda tasarımı alanına yeni ve 
farklı bir bakış açısı kazandırmıştır.

Miyake, bu elbise ile Batı moda tasarımı yapısal özelliğini ve geleneğini bo-
zup yeniden kurarak kumaşa yapısı bozulmayan pililerle hafıza ve giysiyi giyen 
kişinin hareketine göre şekil alan mimari bir özellik kazandırmıştır. Miyake’nin 
teknolojik devrim niteliğindeki pili tekniği, kumaşı iki boyutlu bir düzlemden 
çıkararak kullanıcının hareketleriyle nefes alan üç boyutlu bir heykele dönüş-
türmüş ve Batı’nın bedeni kalıplarla sınırlayan geleneksel terzilik anlayışını 
reddederek yerine yeni bir form inşaa etmiştir. Miyake’nin “Flying Saucer” 
ikonik elbisesini, yerel zanaatın makineleşme ve mühendislik yoluyla tanınmaz 
hale gelene dek dönüştürüldüğünün ve evrensel bir konfor objesi yapıldığının 
radikal bir kanıtı olduğunu söylemek mümkündür. Bu sıra dışı elbise, kağıt fe-
ner görünümünde renkli halka katmanlarından oluşan,  basitçe giyilmek üzere 
tasarlanmış ve giyen kişinin bedeni ile kolayca uyum sağlayabilecek, bedenden 
çıkarıldığında tıpkı bir slinky oyuncağı gibi anında katlanarak muhafaza edile-
bilecek yapıda oluşturulmuştur. 

Form ve silüet: Miyake, bu tasarımda geleneksel terzilik kalıplarını tama-
men reddederek, giysiyi yaşayan bir mimari objeye dönüştürmüştür. Elbise, 
ismini aldığı “uçan daire” formunu yansıtan iç içe geçmiş dairesel disklerden 
oluşur. Askıdayken tamamen iki boyutlu, yassı bir daire gibi görünürken; gi-
yildiğinde vücudun hareketiyle üç boyutlu, akordeon benzeri bir silüete dönüş-
müştür. Tasarım sabit bir forma sahip değildir. Kullanıcı hareket ettikçe silüet 
genişler, daralır ve yaylanır. Bu, giysinin vücuda değil, vücudun giysiye yön 
verdiği bir form anlayışıdır. Vücut ile kumaş arasında yaratılan o geniş hava 
boşluğu, Japon estetik felsefesindeki “Ma” (mekânsal boşluk) kavramının fi-
ziksel dışavurumudur. Miyake, (2012: 37) “Pleats please” adlı kitabında  bu 
kumaşlardan hazırlanan giysiler hakkında şu şekilde bilgi vermiştir.  “Kıyafet-
leri özenle katlayıp pile uyguladığınızda kırışıklıklar oluşur. Kıvrımları oluş-
tururken merkezi biraz kaydırarak eğlenceli varyasyonlar yaratabilirsiniz. Bu 
şekilde yapılan kıyafetler, kolayca tanımlanamayan şekiller alır. Bu kıyafetler 
ayrıca, giysinin vücuda yapışması gerektiğini öne süren geleneksel bilgeliğe 
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de meydan okur; giysinin giyenin cildi ile kumaş arasında bol miktarda hava 
dolaşımına izin vermesi gerekir. Ayrıca, bu temel kıyafet katlama ve pile uy-
gulama sürecinin, giysi şekilleri için sonsuz varyasyonlara olanak sağladığını 
keşfettim. Geliştirdiğimiz ısıl işlem sistemi sayesinde, oluşturabildiğimiz pileler 
sadece işlevsel değil, aynı zamanda kalıcıdır. Sonuç olarak, evde yıkanabilir-
ler, saklamaları kolaydır ve rulo yapıp bavulunuza attıktan sonra bile orijinal 
şekillerini korurlar.”

Malzeme ve doku: Miyake’nin tekstil teknolojisindeki devrimi, bu kolek-
siyonun kalbini oluşturur. Miyake’nin yeni sentetik elyafların icadına yaptığı 
katkı küçümsenemez. Simon, (1999).  Miyake’nin tasarımlarında kullandığı 
malzemelerin özelliklerini açıklarken “Miyake’nin tasarımlarının en dikkat 
çekici yönlerinden birinin, hem doğal hem de sentetik tekstil elyafları ve hem 
el dokuması hem de geleneksel olarak boyanmış kumaşlar ile hiç dokunmamış 
yüksek teknoloji tekstilleri’ne dair bir anlayışla belirlendiğini” belirtmiştir. 
Geleneksel pilelemenin aksine, bu giysilerde kullanılanteknolojik pililemede 
kumaş önce kesilip dikilir, ardından iki kağıt arasında preslenerek pilelenir. Bu 
yöntem, kumaşa kalıcı bir hafıza kazandırır. Genellikle yüksek kaliteli polyester 
kullanılan bu doku, buruşmaz, hafif ve esnektir. “Flying Saucer” da kullanılan 
ince pileler, dairesel formun çökmesini engelleyen strüktürel bir direnç sağlar. 
Malzeme tamamen endüstriyel ve teknolojik olsa da, yarattığı doku deniz anası 
veya egzotik bir bitki gibi organik bir canlı hissi verir şekilde görünmektedir. 
Issey Miyake’nin “Pleats Please” serisindeki en büyük inovasyon, kumaş ke-
silip dikildikten sonra kalıcı olarak preslenen pililerdir. Bu, kumaşın şeklini 
asla kaybetmemesi, yani bir “form hafızası” oluşturmasıdır. 

Renk, motif ve kompozisyon: Miyake’nin görsel dili, hem kaosu hem de 
mükemmel bir matematiksel düzeni bir arada sunar. Elbisede genellikle parlak 
birincil renkler veya karmaşık renk geçişleri (degradeler) kullanılır. Pilelerin 
yarattığı gölgeler, tek bir rengin bile yüzlerce farklı tonda görünmesini sağlar. 
Elbise üzerindeki motifler, kıvrımlar açıldığında genişleyen, kapandığında giz-
lenen dinamik bir yapıdadır. Kompozisyon, statik bir desen yerine “hareket ha-
lindeki bir resim” gibidir. Pilelerin oluşturduğu dikey çizgiler, dairesel formun 
yataylığıyla birleşerek güçlü bir görsel ritim oluşturur.

Yerel kültüre ait sanatların aktarımı ve dönüşüm: Miyake, bir Japon ta-
sarımcı olarak Batılı formları değil, kendi köklerindeki felsefeyi evrensel bir 
teknolojiyle dünyaya aktarır. English, (2011:22)  Miyake’nin çalışmalarında, 
geleneksel halk sanatlarını sıklıkla kullandığını ve esin kaynağı olarak bu halk 
santlarının içerikleri olan boyama, drapaj, pileleme, sarma ve üst üste bindir-
me gibi geleneksel teknikleri tutarlı bir şekilde tasarımlarına yansıttığını belirt-
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miştir. Ayrıca Miyake’nin Japon geleneksel halk sanatı olan shibori (bağlama 
boyama) ve origami (kağıt katlama) gibi eski sanat formlarını çağdaş giyime 
yeniden kazandırdığını da eklemiştir. 

Miyake, Elbisenin katlanma ve açılma mekanizması, doğrudan Japon kağıt 
katlama sanatı olan Origami’den ilham alır. Bir kağıt parçasından karmaşık bir 
form yaratma mantığı, burada bir parça kumaştan karmaşık bir giysi yaratmaya 
evrilmiştir. Japon tasarım geleneğindeki “gereksiz olandan arınma” prensibi, 
bu elbisenin tek bir parçadan (tek bir daireden) oluşmasıyla kendini gösterir. 
Miyake, Japonya’nın yerel zanaat disiplinini öne çıkartan el işçiliği,  üst kalite 
sentetik kumaşlara uygulanan modern sanayi yöntemleriyle oluşturulan kimya-
sal pileleme birleştirmiştir. Bunu, geleneksel bir sanatın biçimsel bir kopyası 
değil, felsefi bir düşüncenin  aktarımı olduğunu söylemek mümkündür.  Kondo 
(1997: 58), kültürlerine bakıp ürünlerini egzotik hale getirerek sunan Japon 
tasarımcılar için “oto-egzotik bakış” kavramını kullanır.

İkonik Tasarımların Yerel (Türk) Moda Ölçeğinde Temsilinin 
Görsel Analizleri  

Cemil İpekçi (1948-): Nostaljik Bir Kimlik Savunucusu
İpekçi, Türk moda tarihinde “aykırı” ve “gelenekçi” kimliğiyle tanınan, 

köklü bir aile geçmişine sahip bir tasarımcıdır. Eğitimini Londra’daki Krali-
yet Sanat Akademisi’nde (Royal Academy of Fine Arts) moda tasarımı üzerine 
tamamlamıştır. 1972 ile 1975 yılları arasında Fransa’da hazır giyim tasarımcı-
sı olarak çalıştıktan sonra, 1984’te Türkiye’ye dönmeden önce kendi markası 
Tzagne’yi kurdu.  Osmanlı ve Anadolu sanatlarını birer “yasaklı hazine” gibi 
gören İpekçi, pazen ve şile bezi gibi halk tipi materyalleri haute couture sah-
nesine taşıyarak modayı bir kültürel savunma alanına dönüştürmüştür. Cemil 
İpekçi, hem etnik tasarımları hem de haute couture elbiseleriyle tanınan Türk 
moda tasarımcısıdır (Özüdoğru,2016:122). Anadolu ve Osmanlı estetiğinden 
ilham alan koleksiyonlarıyla Türkiye’de tanınan moda tasarımcısı Cemil İpek-
çi, Güneydoğu Anadolu bölgesinde tekstil el sanatlarını canlandırmak için 
Mardin’de 2008, (ÇATIOM) Çok Amaçlı Toplum Merkezi) Geleneksel Giyim 
Üretimi ve Tasarımı Projesi’nde, 2009’da (MAKİDER), Kadınlar İçin Mesleki 
Eğitim Destekleme Derneği’nde ve 2008’da Diyarbakır’da (Ticaret ve Sana-
yi Odası) Geleneksel Giyim Üretimi ve Tasarımı Projesi’nde yer alarak yerel 
kültüre ait geleneksel sanatların yaygınlaşmasında ve yaşatabilirliğinde önemli 
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görevler almıştır (Girard & Scalbert Yüce, 2015:192). Kendini etnik tasarımcı 
olarak tanımlayan Cemil İpekçi 2002 yılında Dünya Güzellik yarışmasında bi-
rinci olan Azra Akın için tasarladığı Türk-Osmanlı kültürünü yansıtan pazen el-
biseyle hem dünya birinciliğini, hem de en iyi kostüm ödülünü 99 ülkenin en iyi 
tasarımcıları arasından sıyrılarak ödül almıştır. Ünlü tasarımcılarda gözlenen bu 
kültürel öğeleri kullanma eğilimi, geleneksel öğelerin başarılı şekilde tasarıma 
yansıtıldığı koleksiyonların ne denli yaratıcı sonuçlar verdiğinin bir göstergesi 
olarak kabul edilebilir ( Koca ve diğ.: 2009: 94). 

Görsel 8. 9. Azra Akın Cemil İpekçi tarafından tasarlanan “Pazen Gece 
Elbisesi” ile (2002) Miss World Dünya Güzellik yarışmasında (http 5)

Görsel 10. Cemil İpekçi ile Azra Akın Miss World Dünya Güzellik yarışması 
bitiminde birlikte (http 6)

Tasarımcı: Cemil İpekçi (1948-)
Tasarımın Adı: “Pazen Gece Elbisesi” (Pazen Gown) (2002)
Ait Olduğu Koleksiyon: Cemil İpekçi, bu elbiseyi tek olarak 2002’de Ken-

ya’da  Miss World (Dünya Güzellik) yarışmasında giyilmesi için Azra Akın 
için tasarlanmıştır. Tasarımcı daha sonra pazen tasarımlarından hazırladığı  
“Bir Doğu Masalı - Dört Mevsim” adlı bir koleksiyon ile  2010’da Mardin’de  
düzenlediği defilede sunmuştur.  

Tasarımın Esin (İlham) Kaynağı:  Geleneksel kütür.
Görsel Betimleme: Geleneksel Anadolu pazen kumaşından (pamuklu, çi-

çek baskılı) üretilen bu tasarım, yerel kıyafetlere (kaftan/üç etek) özgü döküm-
lü ve görkemli bir silüete sahiptir. Pazenin üzerine sim sırma, tel kırma gibi ağır 
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el işçilikleri ve yerel oya detayları eklenmiştir. Elbise, halk tipi materyalle saray 
tipi gösterişi birleştirir.

Analiz: İpekçi’nin pazen elbisesi, kültürel bir “itibar” mücadelesinin görsel 
kanıtıdır. Tasarımcı, Anadolu kadınının günlük, mütevazı kıyafeti olan pazeni, 
Batı terziliğinin lüks formuna (gece elbisesi) sokarak; yerel materyale sınıf-
sal ve estetik bir “direniş” kazandırmıştır. Onun amacı materyali dönüştürmek 
değil, materyalin altındaki manevi değeri ve nostaljik aidiyeti onurlandırmak-
tır. Bu parça, “Nostaljik Doğrudan Alıntı” stratejisinin en samimi örneğidir. 
Özellikle iç giyim ve ev giyim ürünleri üreten markaların kış koleksiyonlarında 
renkler ve desenler farklılaşsa da hala en çok kullanılan kumaş çeşididir. Pazen 
kumaş çeşidi, basma kumaştan sonra en zengin renk ve desene sahip olan kumaş 
çeşididir. Bu bağlamda her alanda kullanılma lüksüne sahip olan kumaşlardan 
biridir. Kumaş üreticileri tarafından en fazla üretilen kumaş çeşitlerinden biri 
olan pazen pamuklu olduğu için cilt dostudur. İçi havlı dışı perdahlı kumaş-
tan üretilmiş olan bu kumaş iç yüzeyinin özelliğinden dolayı kışın sıcak tutar. 
Değişik dokuma sıklığına sahip olması kullanılacağı kıyafete göre değişiklik 
gösterir. Pazen kumaş ile nineden toruna geçen şıklığı yaşamak için kıyafet-
lerinizde siz de bu kumaşı seçin. Cemil İpekçi’nin 2002 yılında Azra Akın’ın 
Dünya Güzeli seçildiği yarışma için tasarladığı bu elbise, Türk moda tarihinde 
“pazen” gibi mütevazı ve yerel bir kumaşın yüksek moda sahnesine yüksek 
modaya (haute couture) taşındığı en devrimci anlardan biridir.

Form ve silüet: Balık Formu ve Kuyruk: Elbise, vücuda oturan ve dizden 
aşağısına doğru genişleyen bir deniz kızı (balık etek) silüetine sahiptir. Bu form, 
Azra Akın’ın fiziğini ön plana çıkarırken, arkadaki uzun kuyruk tasarımı saray 
ihtişamına gönderme yapar. Elbisenin alt kısmında ve yaka detaylarında kulla-
nılan fırfırlar, geleneksel şalvarların veya üç eteklerin yarattığı o hareketli ve 
hacimli yapıyı modern bir gece elbisesi formunda yeniden kurgular. Üst kısım, 
vücudu sıkıca saran bir korse yapısındadır; bu da geleneksel pazen kumaşın 
yumuşaklığını, yapısal ve iddialı bir forma sokar.

Malzeme ve doku : Sümerbank Nazilli pazeninden dikilen geleneksel de-
senli elbise, Cemil İpekçi tarafından tasarlanmıştır.Tasarımın en büyük başarısı, 
malzemenin yarattığı sınıfsal ve kültürel tezatlıktır. Normalde Anadolu’da hal-
kın günlük yaşamında kullandığı, ucuz, pamuklu ve sıcak tutan bir kumaş olan 
“pazen”, bu tasarımda lüks bir gece elbisesine dönüştürülmüştür. Bu elbisede 
ipek veya satenin parlaklığı yerine pazenin mat ve samimi dokusu tercih edil-
miştir. Bu, “fakir” bir malzemenin sanatsal bir dokunuşla nasıl “asil” bir do-
kuya dönüşebileceğinin kanıtı olarak sunulmuş ve podyum ışıkları altında elbi-
seye derinlik ve yaşanmışlık hissi kazandırılmıştır. Pamuklu pazenin yüzeyine 
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eklenen boncuk ve taşlarla yapılan parıltılı işlemeler ve danteller ile, kaba doku 
ile ince işçilik arasında görsel bir denge kurması sağlanmıştır.

Renk, motif ve kompozisyon: Görsel anlatım, Anadolu’nun renkli ve çi-
çekli bahçelerini anımsatır. Kırmızı pazen kumaşın üzerindeki dallı ve iri çiçek-
li desenler korunmuştur. Bu motifler, Anadolu kadınının estetik anlayışını ve 
doğayla olan bağını simgeler niteliktedir. Genellikle kırmızı, turuncu ve yeşilin 
hakim olduğu sıcak renk paleti, Akdeniz ve Anadolu’nun enerjisini yansıtır. 
Kumaşın üzerindeki baskı motiflerin yanı sıra, yer yer el işlemesi boncuklar ve 
simler kullanılarak kompozisyona üç boyutlu bir ışıltı katılmıştır.

Yerel kültüre ait sanatların aktarımı ve dönüşüm: Cemil İpekçi, bu ta-
sarımla bir “kimlik” aktarımı yapmıştır. Anadolu insanının gündelik yaşamının 
bir parçası olan pazen, küresel bir güzellik yarışmasında “milli temsil” ara-
cı olarak kullanılmıştır. Bu, yerel zanaatın ve yaşam biçiminin küresel moda 
diline tercüme edilmesidir. Elbise, Osmanlı saray giyiminin görkemi (kuyruk 
ve kesim) ile halk kültürünün mütevazılığı (pazen kumaş) arasında bir köprü 
kurar. Tasarım, “modern Türkiye” imajını sadece Batılı kıyafetlerle değil, kendi 
köklerinden gelen değerleri estetik bir süzgeçten geçirerek sunmuştur. Bu, ye-
rel sanatın pasif bir taklidi değil, aktif bir yeniden inşasıdır. Bu elbise, bir moda 
tasarımının sadece estetik bir obje değil, aynı zamanda sosyolojik bir manifes-
to olabileceğini göstermiştir. Cemil İpekçi, pazeni “podyuma çıkararak” yerel 
kültürü en saf ve cesur haliyle dünyaya tanıtmıştır.

Dice Kayek (Ece Ege (1963-) ve Ayşe Ege (1961-): Modernist Bir 
Mirasın Temsilcileri
Dice Kayek, (Di-cha Kayek) 1992 yılında Paris’te Ece ve Ayşe Ege adlı 

iki kız kardeş tarafından kurulmuş, Türk kökenli bir Fransız markası olarak 
literatüre geçmiştir. Bursa doğumlu olan Ece Ege, Paris’te moda eğitimi almış, 
Ayşe Ege ise  Boğaziçi Üniversitesinden mezun olmuştur. Dice Kayek Mar-
kası 1992 yılında sadece beyaz gömleklerden oluşan küçük bir koleksiyonla 
Paris’te büyük ilgi görmüştür. Mimari kesimleri ve heykelsi silüetleri, marka-
nın kısa sürede couture seviyesine yükselmesini sağlamıştır (V&A Museum, 
2013). Bursa’nın ipekçilik geleneği ve İstanbul’un  uzun yıllara ve  uygarlıklara 
dayanan çok katmanlı mimarisi, Ege kardeşlerin tasarım dilinin yapı taşlarını 
oluşturmuş ve tasarımlarında bu yapıyı sıklıkla kullanmışlardır. Geleneksel ve 
yerel sanatları nostaljiyle değil, Minimalist bir yetkinlikle ele almaları onları 
küresel sanat platformlarında kalıcı kılmıştır.
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Dünya üzerinde geçmiş ve bugünün en çarpıcı biçimde harmanlandığı şe-
hirlerden biri olan İstanbul’un görkemli tarihinin yeni yüzü Dice Kayek ko-
leksiyonunda ters açıdan yorumlanarak, İstanbul’u simgeleyen tasarımlarını 
bir araya getiren “Istanbul Contrast” sergisi 2010 yılında İstanbul Modern’de 
Avrupa Kültür Başkenti Ajansı desteğiyle açılmıştır. Dice Kayek, İstanbul’da-
ki karşıtlıkların yarattığı değeri 26 farklı tasarımla ortaya koyarken, her giysi 
kentin farklı bir yüzünü simgelemiştir. “Kubbe”, “Ayasofya (Hagia Sophia)” 
“Kumru”, “Lokum”, “Galata”, “Topkapı”, “Lale”, “Kaftan” ve “Boğaziçi” adlı 
eserlerin oluşturduğu Sergide, Dolmabahçe Sarayı Kış Bahçesi’nin büyülü gü-
zelliği, dantellerle bezenmiş bir kıyafette; Galata Köprüsü’nün ferforjeleri ise 
metal parçalarla işlenmiş bir başka siluette ele alınmıştır (http 9). Dice Ka-
yek, 2013 yılında Istanbul Contrast koleksiyonu ile “Victoria and Albert Mu-
seum-Jameel Prize 3” Ödülü’nü kazanan ilk modaevi unvanını elde etmiş ve 
11Aralık 2013 – 27 Nisan 2014 tarihleri arasinda Londra’daki Victoria and Al-
bert Müzesi (V&A) bünyesinde düzenlenen Jameel Prize 3 sergisi kapsamında 
sergilenmiştir. Dice Kayek’in “modern klasik”  özellikleri üzerinde taşıyan bu 
koleksiyonundan seçilen bazı eserler V&A Müzesi’nin müzenin kalıcı envan-
terine dahil edilmiştir. Bu durum, Türk moda tasarımı açısından küresel ölçekte 
tarihi bir dönüm noktası olarak kabul edilebilir.

Koleksiyon aynı zamanda Paris’te Le Musée des Arts Décoratifs, Los Ange-
les’ta Los Angeles County Museum of Art (LACMA), Amsterdam’da Amster-
dam Museum’da moda ve sanat severlerle buluştu. Ayrıca seçili tasarımlar, bu 
yıl Rusya’nın St. Petersburg kentinde yer alan ve dünyanın en prestijli müzeleri 
arasında bulunan Hermitage Müzesi’nin kalıcı koleksiyonuna kabul edilerek 
markamızın uluslararası başarı yolculuğunu güçlendirmeye devam ediyor (Ba-
dur, 14 Kasım 2025: söyleşi). 
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Görsel 11. Dice Kayek “Istanbul Contrast” sergisi “Ayasofya” (Hagia Sophia) 
Elbisesi (2010) (http7)

Görsel 12. “Ayasofya” (Hagia Sophia) Elbisesi (2010) ve Ece-Ayşe Ege kar-
deşler Istanbul Contrast (2010) sergisinde (http 8)

Tasarımcı/lar : Dice Kayek  (Ece Ege (1963-) ve Ayşe Ege (1961-)
Tasarımın Adı : “Ayasofya” (Hagia Sophia) Elbisesi (2010). (Aralık 2013 

– 27 Nisan 2014 tarihleri arasinda Victoria&Albert Museum’da sergilenmiştir.)
Ait Olduğu Koleksiyon: : Istanbul Contrast (2010)
Tasarımın Esin (İlham) Kaynağı: İstanbul tarihi ve kültürel mimari yapısı 

ile süsleme özellikleri 
Görsel Betimleme: Beyaz, sert poplin kumaştan üretilen bu kısa elbise, be-

deni tamamen saran minimalist bir gövdeye sahiptir. En dikkat çekici özelliği, 
omuzlardan başlayarak dirseklere kadar uzanan muazzam hacimli kol yapısıdır. 
Bu kollar, yumuşak bir döküm yerine, sanki sert bir malzemeden kalıplanmış 
gibi dik ve geometrik durmaktadır. “Ayasofya” elbisesi; yapısı, formundaki mi-
mari referanslar ve az önce üzerinde durduğumuz o “minimalist rafine dil” sa-
yesinde geleneksel bir imgeyi modern sanat objesi katmanına taşıdığı için müze 
standartlarında kabul görmüştür.

Analiz: Bu tasarım, İstanbul mimarisinin “yapı sökümcü (deconstructive)” 
bir okumasıdır. Tasarımcı, Ayasofya’nın kubbelerini yüzeysel bir motif olarak 
basmak yerine, kubbenin hacmini ve eğrisel strüktürünü giysinin “kol formu-
na” aktarmıştır. Sert kumaş seçimi, mimari yapının kalıcılığını ve anıtsallığını 
vurgularken, monokrom renk kullanımı izleyiciyi sadece “formun saf yerelli-
ğine” odaklamaktadır. Dice Kayek, bu parçada geleneği nostaljiden arındırıp, 
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evrensel bir modernizm diliyle yeniden inşa ederek sunmuştur.  Bu tasarımda,  
Dice Kayek, İstanbul’un Bizans ve Osmanlı mimari hacimlerini yüksek moda 
(haute couture) disipliniyle harmanladığı oldukça net bir şekilde görülmektedir. 
Dice Kayek’in (Ece ve Ayşe Ege) İstanbul Contrast koleksiyonu, şehre ait mi-
mari sembollerin kumaşla yeniden inşa edildiği bir başyapıt olarak kabul gör-
müştür. Bu koleksiyonun en görkemli parçalarından biri olan “Ayasofya (Hagia 
Sophia)” Elbisesi, Bizans ve Osmanlı mirasının kesiştiği o devasa kubbeli ya-
pıyı bir giysi formunda moderm moda anlayışında sunmuştur. 

Form ve silüet: Tasarım, Ayasofya’nın mimari dehasını insan vücudu üze-
rinde bir heykel gibi yükseltir. Elbise, Ayasofya’nın ikonik kubbe yapısını ve bu 
kubbeyi taşıyan pandantifleri (geçiş elemanlarını) referans alır. Etek kısmında-
ki devasa, sertleşmiş dairesel form, yapının göğe yükselen kubbesini simgeler. 
Silüet, klasik bir elbise formundan ziyade, giyen kişiyi içine alan bir “mekân” 
gibidir. Eteklerin sertliği ve duruşu, yapının sarsılmaz ve anıtsal ağırlığını tem-
sil eder. Mimari bir plan titizliğiyle hazırlanan kalıplar, yapının iç mekanındaki 
o devasa boşluk hissini ve matematiksel mükemmeliyeti yansıtır.

Malzeme ve doku : Heykelsi yapısı ile krem üzerine Aya Sofya‘nın iç mi-
marisinden esinlenen, üzerinde 6622 adet antik üfleme cam boncuk ile işlenmiş  
kısa elbise Dice Kayek, bu tasarımda kumaşı bir inşaat malzemesi gibi kulla-
narak tekstil mimarisi yaratır ( http10).  Yapının içindeki altın mozaiklerin ışık 
oyunlarını yansıtmak için genellikle metalik ışıltılı, tok duruşlu lüks kumaşlar 
tercih edilmiştir. Formun bozulmaması için kumaşlar özel işlemlerle (kolala-
ma veya iç strüktürlerle) sertleştirilmiştir. Bu doku, mermer sütunların ve taş 
duvarların soğuk ama pürüzsüz dokunuşunu anımsatır. Kumaşın üzerindeki 
katlamalar ve pliler, Ayasofya’nın pencerelerinden süzülen ışığın duvarlarda 
yarattığı derinlik algısını kumaşın dokusuna taşır.

Renk, motif ve kompozisyon: Görsel anlatım, yapının ruhani atmosferini 
ve tarihsel katmanlarını yansıtır. Ayasofya’nın meşhur mozaiklerinde kullanı-
lan altın varakları simgeleyen bir renk paleti hakimdir. Bu renk seçimi, tasarıma 
kutsal ve kraliyetvari (Bizans imparatorluk rengi) bir kimlik kazandırır. Dice 
Kayek, karmaşık desenler kullanmak yerine “biçimin kendisini” bir motif ola-
rak sunar. Kompozisyon, süslemeden ziyade strüktürel hatların yarattığı grafik-
sel etkiden güç alır. Kumaşın yüzeyindeki metalik yansımalar, yapının içindeki 
kandillerin ve gün ışığının mozaiklerle girdiği diyaloğu yansıtmaktadır.

Yerel kültüre ait sanatların aktarımı ve dönüşüm: Tasarım, bir şehrin 
hafızasını modern moda diliyle küresel bir podyuma taşır. Ayasofya, hem Hris-
tiyan hem İslam kültürünün sembolüdür. Elbise, bu iki büyük medeniyetin este-
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tik anlayışını tek bir potada eriterek “İstanbul kimliğini” evrenselleştirir. Elbise 
üzerindeki her bir katlama, bir zanaatkar titizliğiyle elde şekillendirilmiştir. Bu, 
yerel mirasa duyulan saygının “yüksek terzilik” (haute couture) disipliniyle 
harmanlanmasıdır. Tasarım, tarihi bir yapıyı olduğu gibi kopyalamak yerine, 
onun duygusunu ve geometrisini soyutlayarak “çağdaş bir kültürel aktarım” 
gerçekleştirir.  Bu elbise ile geçmişin statik mimarisi, modanın dinamik dünya-
sında yeniden canlandırılmıştır.

Dice Kayek’in bu tasarımı, “giysi ve mekân” ilişkisi üzerine çalışan bir 
araştırmacı için, mimari unsurların nasıl morfolojik bir moda diline dönüştüğü-
nü gösteren en yetkin örneklerden birisi olarak kabul edilebilir.  Victoria&Al-
bert Müzesi direktörü Martin Roth, “kısa listede yer alan çağdaş tasarımcılar 
ve sanatçıların çalışmalarının, çeşitlilik arz etmekle beraber istisnasız hepsinin 
İslam kültür ve geleneklerinden esinlenilmiş modern yorumlar olduklarını be-
lirtmiştir” (http10).

Bu çalışma kapsamında incelenen dört tasarımcı, yerel kültürü sadece bir 
“vitrin öğesi” olarak kullanmanın ötesine geçerek, onu modern bir tasarım di-
line tercüme etmişlerdir. Geleneksel sanatların moda tasarımındaki varlığını, 
Yüzeysel Taklit ve Yapısal Dönüşüm olmak üzere iki zıt kutupta ele alarak 
moda taarımı alanına yeni bir bakış açısı ve kalıcı izler yansıtmışlardır. 

Sonuç 
Geleneksel sanatların moda koleksiyonlarına entegre edilmesi, yalnızca 

bir tasarım tercihi değil,  bir görsel kopyalamadan ziyade derinlikli bir etik 
sorumluluk ile birlikte kültürel belleğin modern dünyada yeniden inşa edildiği, 
stratejik bir aktarım ve dönüşüm sürecidir. Bu bağlamda Issey Miyake, Dolce 
& Gabbana, Cemil İpekçi ve Dice Kayek’in çalışmaları; geleneksel olanın sta-
tik birer müze objesi olmaktan çıkarılıp, yaşayan birer estetik dile nasıl dönüş-
tüğünün somut örneklerindendir.

Miyake’nin teknolojik fütürizmi, Dice Kayek’in mimari disiplini, D&G’nin 
teatral anlatımı ve İpekçi’nin zanaat odaklı maneviyatı; yerel motiflerin ve el 
sanatlarının küresel moda sahnesinde nasıl farklı ontolojik anlamlar kazanabi-
leceğini ortaya koymaktadır. Bu tasarımcılar, geleneği yüzeysel bir taklit dü-
zeyinde bırakmak yerine; malzeme, doku ve form senteziyle geçmişin ruhunu 
çağdaş tasarımın işlevsel kalıplarına eklemlemişlerdir. 
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4.1. Küresel Moda  Ölçeğinde Temsil: Issey Miyake ve Dolce & 
Gabbana 
Küresel Ölçekte Temsil bağlamında araştırma kapsamına alınan ve geleneği 

teknolojiye taşıyarak  modanın felsefe mimarı olarak  kabul gören Issey Miya-
ke’nin modaya yaklaşım biçimi teknik & teknolojiyi birleştirerek japon origa-
mi sanatı ile kimono giysi yapısını birleştirerek  geleneksel formları ve yapıları 
yeniden icad ederek çalışmıştır. Japon geleneksel origami sanatını ve “A-POC 
(A Piece of Cloth)” felsefesini teknolojiyle birleştirmiştir (Mendes & Haye, 
2010:255). Miyake için gelenek, sadece bir motif değil, bir giyinme biçimi ve 
formun dönüşümü olarak görülmüş ve uygulanmıştır. Akdeniz kültürünü ve ge-
leneğini tasarımlarına yansıtarak bir estetik ortaklık oluşturan Dolce & Gabba-
na’nın  modaya yaklaşım biçimi görsellliği öne çıkartan ve sembolik unsurları 
ustaca kullandıkları tasarımlarının temel beslenme kaynağı Sicilya halk sanatı 
ve  katolik inancının estetiğini üst düzeyde öne çıkartarak dönüştürmüştür. Si-
cilya yerel kültürünü, dini sembolleri ve el sanatlarını (Sicilya arabaları, kuk-
la tiyatrosu) “Barok” bir estetikle yeniden üretmiştir. Dolce & Gabbana için 
gelenek, lüks bir görsel kimlik öğesi olarak dramatize edilmiş ve kullanılmıştır.

4.2. Yerel (Türk Modası) Moda Ölçeğinde Temsil: Cemil İpekçi 
ve Dice Kayek 
Yerel Türk modası ölçeğinde temsil bağlamında araştırma kapsamına dahil 

edilen Türk moda tasarımcısı nostaljik bir kimlik savunucusu olarak kabul gö-
ren Cemil İpekçi’nin yaklaşım biçimi geleneksel ve romantik unsurları birlite 
harmanlayarak tasarımlarında Osmanlı-Türk motiflerini temel beslenme kay-
nağı olarak kullanmış, dönüşüm stratejisi olarak kültürel korumacılık, moder-
nist bir mirasın temsilcisi görevini üstlenmiştir. Osmanlı ve Anadolu motiflerini 
olduğu gibi koruma veya nostaljik bir romantizmle neo-Osmanlıcılık ve nostal-
ji çerçevesinde sunma eğilimindedir. Yerel sanatların kullanımı, İpekçi’de bir 
“kimlik manifestosu” olarak karşımıza çıkar. Cemil İpekçi, Osmanlı ve Ana-
dolu işlemelerini, motiflerini, kompozisyonlarını, dokumalarını ve kumaşlarını 
doğrudan ve nostaljik bir bağlamda kullanarak “kültürel aktarımı” korumacı 
bir tavırla sergilemiştir.  Ayşe ve Ece Ege  kardeşlerin Dice Kayek markası ile 
oluşturdukları tasarımlardaki yaklaşım biçimi mimari ve heykel etkisini öne 
çıkartmışlardır. Tasarımlarında temel beslenme kaynağı olarak  İstanbul şeh-
rini, tarihini ve  kültürünü kullanarak,“stilize formlara dönüşümü”  modernist 
bir bakış açısı ile oluşturmuşlardır. İstanbul Contrast adını verdikleri bu kolek-
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siyonda mimari formlar ve yapısal kesimler kullanarak yerel kültürü “mini-
malist” bir dille yeniden kurgulamışlardır. Istanbul Contrast koleksiyonunda 
görüldüğü üzere, kubbe formları veya kaftan estetiği, doğrudan aktarılmak ye-
rine çağdaş bir silüete dönüştürülmüştür. Ece ve Ayşe Ege, İstanbul’un mimari 
dokusunu ve geleneksel el sanatlarını kaftan formları, kubbe yapıları ile  mini-
malist ve heykelimsi bir dille sunarak “yapısal dönüşümü” gerçkleştirmişlerdir.

4.3. Form ve Silüet
Moda tasarımında form ve silüet, kültürel bir kimliğin bedendeki izdüşü-

müdür. Bu bağlamda Issey Miyake ve Dice Kayek, tasarımlarını yüzeysel süs-
lemelerden ziyade yapısal bir form disiplini üzerine kurgulayarak gelenekseli 
modernize etmişlerdir. Miyake, Japon estetiğindeki “Ma” (boşluk) kavramın-
dan yola çıkarak, kumaşın teknolojiyle kazandığı hareket kabiliyetine ve be-
denden bağımsız, akışkan silüetlere odaklanmış ve tasarımlarında kullanmıştır. 
Onun için kültürel aktarım, bedeni kısıtlamayan “bir parça kumaş” felsefesi-
nin fütüristik bir dönüşümüdür. Buna karşılık Dice Kayek, kumaşın sertliğine, 
heykelimsi duruşuna ve mimari disiplinine odaklanarak Osmanlı yapılarındaki 
geometrik oranları modern bir silüete giydirmiş ve geçmişin formlarının sert ve 
keskin hatlarla  beden formunda yeniden yapılandırmıştır. Dolce & Gabbana 
ve Cemil İpekçi’de daha farklı bir kültürel temsiliyet oluşturarak silüet kullanı-
mını öne çıkartmışlardır.  D&G, 1950’lerin Sicilya silüetini ve kadınsı hatları 
ön plana çıkaran korse yapısını kullanarak, Akdenizli kimliğini dişil ve teatral 
bir form üzerinden küresel bir arzu nesnesine dönüştürmüştür. Cemil İpekçi ise 
geleneksel şalvar ve üçetek gibi yerel formların dökümlü ve katmanlı yapısı-
nı koruyarak, Anadolu’nun bedene yaklaşımındaki o mütevazı ama görkem-
li silüetinin manevi bir aidiyetle sunumunu gerçekleştirmiştir. İssey Miyake 
hareketin felsefesiyle, Dice Kayek mimarinin disipliniyle giysilerin formlarını 
oluştururken, Dolce & Gabbana Sicilya kadınının bedenine vurgu yapmış ve 
Cemil İpekçi zanaatın sadakatiyle geleneksel formları dönüştürmüştür.  

4.4. Renk, Motif ve Kompozisyon
Renk, Motif ve Kompozisyon: Issey Miyake, Japon minimalizmini yansıtan 

monokromatik veya doğadan ilham alan dingin renk paletlerini, teknolojik kıv-
rımlarla (pleats) birleştirerek üç boyutlu, heykelsi bir kompozisyon yaratır; bu-
rada motif, kumaşın kendi dokusal ritmidir. Dolce & Gabbana ise tam zıttı bir 
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kutupta, Akdeniz’in canlı ve kontrast renklerini, dini ikonografiyi ve folklorik 
çiçek motiflerini maksimalist bir kompozisyonla sunar. D&G tasarımlarında, 
Akdeniz’in folklorik öğelerini görsel zenginlikle sunarak küresel bir “lüks pa-
zarlama stratejisi”  algısı yaratır. Yerel mirası bir savunuculuk refleksiyle ele 
alan Cemil İpekçi, Anadolu’nun geleneksel kök boya renklerini ve bin yıllık 
sembolik motiflerini (eli belinde, hayat ağacı vb.), manevi bir aidiyet duygusu 
aşılayan organik ve akışkan kompozisyonlarla harmanlar. Dice Kayek ise ge-
leneği daha yapısal bir düzlemde ele alarak; siyah, beyaz ve metalik tonların 
hakimiyetinde, Osmanlı mimarisinden ilham alan geometrik motifleri sert ve 
keskin hatlı kompozisyonlara dönüştürür. Sonuç olarak; Miyake felsefi bir de-
rinlik, D&G teatral bir gösteriş, İpekçi kültürel bir sadakat ve Dice Kayek ise 
mimari bir disiplin üzerinden yerel motifi küresel moda diline tercüme eder.  

4.5. Malzeme ve Doku
Geleneksel kültür, çağdaş moda tasarımında statik bir miras olmaktan zi-

yade, doku ve malzeme aracılığıyla sürekli yeniden üretilen yaşayan bir este-
tik dildir. Bu bağlamda Issey Miyake teknolojiyi, Dolce & Gabbana duyguyu, 
Cemil İpekçi geleneksel zanaatı, Dice Kayek ise mimari formu referans alarak 
yerel değerleri küresel bir düzleme taşımışlardır. Pazen, basma ve ipek gibi 
geleneksel dokulardan ileri teknoloji ürünü kumaşlara ve süsleme unsurlarına 
uzanan malzeme çeşitliliği, tasarım süreçlerinde sadece birer araç değil, kültü-
rel hafızanın modern dünyaya tercümesini sağlayan temel anlatı birimleri ola-
rak kullanılmıştır. Miyake’nin pileleri veya İpekçi’nin pazeni, materyalin veya 
formun ruhunu koruduğu için diğer tasarımlardan ayrışmaktadır. Bu ayrışma 
geleneğin koruyucu ve sürdürülebilir özelliğini öne çıkartır. Sonuç olarak bu 
tasarımcılar, koleksiyonlarını hazırlarken seçtikleri malzemelerde, geleneği 
yüzeysel bir taklit düzeyinde bırakmak yerine, malzeme ve doku senteziyle 
geleneksel sanatların ruhunu çağdaş formlara aktararak kültüre “yaşayan bir 
gelecek” inşa eden stratejik birer “kültürel aktarım” öznesi olarak konumla-
nırlar. Bu perspektifle doku ve malzeme, geçmişin estetik kodlarını geleceğin 
tasarım diline eklemleyen birer köprü vazifesi görerek, yerel kimliğin küresel 
moda sahnesinde sürdürülebilir bir varlık göstermesini sağlar.
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4.6. Yerel Kültüre Ait Sanatların Aktarımı ve Dönüşüm
Yerel sanatların modern moda diline aktarımında iki temel yaklaşım öne 

çıkmaktadır: Issey Miyake ve Dice Kayek, yerel kodları o denli yüksek bir so-
yutlamayla modernize ederler ki ortaya çıkan ürün, küresel bir form arayışıyla 
yeniden kurgulanarak Doğu-Batı dengesini kusursuzca yansıtan evrensel bir 
tasarım diline dönüşür. Bu tasarımlarda Doğu’nun gizemli ve özgün ruhu ile 
Batı’nın rasyonel estetiği iç içe geçmiş haldedir. Diğer taraftan Cemil İpekçi ve 
Dolce & Gabbana, yerelliğin altını daha belirgin ve sadık çizgilerle çizerler ve 
tasarımlarında yerellik, çok daha vurgulu ve referansları açık bir biçimde sunu-
lur. Onların koleksiyonlarında kültürel köken, tasarımın ana unsurunu oluşturur 
ve ilk bakışta kendini belli eden bir kimlik beyanı olarak karşımıza çıkar. Bu 
yaklaşım sayesinde tasarımlarında “kültürel kökeni” ve “yerel aidiyeti” doğru-
dan izlemek mümkün hale gelir.

Sonuç olarak, bu koleksiyonlar aracılığıyla gerçekleştirilen kültürel akta-
rım, geleneksel sanatların özgün değerlerini korurken onları modern yaşamın 
bir parçası haline getirerek, yerel kimliğe küresel ölçekte “yaşayan bir gele-
cek” ve sürdürülebilir bir mevcudiyet kazandırmaktadır. Modanın gerçek başa-
rısı, geçmişin kadim dikişlerini sökmek değil, onları modern formların içinde, 
kendi özünü kaybetmeden yeniden dikebilme maharetinde saklı olduğu unutul-
mamalıdır. Geleceğin moda sisteminde, sadece görsel motifleri taklit edenlerin 
değil, yerel sanatın altındaki felsefe ile  modern ihtiyaçlarla ile modern kalıcı 
olacağı öngörülebilir. 
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