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جان دیویــی در کتاب «هنر به منزله 
تجربه» می نویسد: «خودانگیختگی بیان 
و اظهار، تنها به کســانی دست می دهد 
که خود را در تجربه های وضعیت های 
عینــی غوطــه ور ســاخته اند، کســانی 
کــه دیرزمان غرق در مشــاهده ماده یا 
موضوع مربــوط بوده اند و تخیلشــان 
مدت ها سرگرم بازســازی آن چیز بوده 
اســت که می دیده اند و می شــنیده اند، 
حتی فوران آتشفشان مستلزم این است 
که پیش از آن دوره  طولانی فشردگی و 
تراکم وجود داشته باشد و اگر این فوران 
نه سنگ ها و خاکســترهای مجزا بلکه 
گدازه های مذاب بیرون می فرســتد، این 
امر حاکی از دگرگونــی مواد خام اولیه 
است، خودانگیختگی حاصل دوره های 
طولانــی فعالیت اســت، در غیــر این 
صورت تهی تر از آن اســت که از جنس 

عمل برآید».
آنچــه در نمایش راوی شــاهد آنیم 
درون  از  عمل آمــده  خودانگیختگــی 
نسرین بجد است، نقاشــی هایی که در 
عین خوش نقشی و خوش رنگی، رنجی 
فرورفتــه در تاروپــود زمــان را منتقل 
می کننــد. زاویــه دیــد، ترکیب بندی ها، 
عناصر و انتخاب رنگ ها اگرچه از تنوع 
برخوردارند، اما در ساختاری انسجام و 

شکل  یافته از گذشته ای دورند. 

در آثار نســرین بجد، با اتــکا به نوع 
رنگ ها  و  چیدمان، فضاســازی، عناصر 
این واقعیت در ذهن متبادر می شود که 
روایتگر یک زن اســت که از درون کادر 
برخاســته و درست در جایگاه مخاطب 
نشســته اســت و خود این بار در نقش 
بیننــده روایت داســتان را بــه عناصر 
بی جان سپرده است، عناصری که همه 
حامــل روایتــی از پیش اند کــه اکنون 
نــه در جایگاه مــادی و نــه در جایگاه 

معنوی شان حضوری عینی ندارند.
 روایتگری عناصــر بی جان و غیبت 
انسان در فضا گویای هوشمندی نقاش 
بــرای انتقال و تعامل اســت، عناصری 
بــا محوریــت گل و پارچه کــه در عین 
خوش نقشــی و خوش رنگــی حامــل 

تنهایی و رنجی عمیق اند.
ایــن دومین نمایش نســرین بجد با 
همراهی گالری هنگام مشهد است که 
این بار در اکس هما به روی دیوار رفته 
به  توجه  است، ممارست، سختکوشی، 
جزئیــات و انتخاب زاویــه دید متفاوت 
نقاشی های نسرین بجد را منحصربه فرد 

کرده است. 
نمایش «راوی» اگرچه برای مدتی بر 
دیوار است اما گفت وگوی شکل گرفته و 
تأثیر آثــار بر جان مخاطــب تا مدت ها 

باقی است.

یک اثــر هنری همواره بازتولید بوده اســت. آنچه انســان ها انجام 
داده اند، می توانســته از ســوی انســان های دیگر تقلید شــود. این 
نســخه های تقلیدی توســط شــاگردان به عنوان تمرین در هنر یا توســط 

استادان با هدف انتشار آثار تهیه شده اند (والتر بنیامین).
اما آن هنگام که هنرمند از اشــیا بازتولیدی می کند که به درک مفهومی 
اجازه انتشــار از درون خود می دهد، می توان به شــناخت یا به عبارتی نقد 
روان شناســانه آن اثــر هنری پرداخــت و اما حکایت این نقــاش و دوباره 
خانه هــا، پنجره هــا، پرده ها و حفره ها چیســت. زمان در این نقاشــی ها از 
فرســایش و کهولت و سال های تخریب حرف می زند در مکانی نامشخص 
که می تواند هرجایی باشد. اســتفاده استعاره خانه به روایتی تشبیه آن به 

تن تازه نیست.
چون نیما یوشیج:

خانه ام ابری ست...
و بسیاری دیگر.

امــا به نظرم هنرمند مورد نظر بســیار زیبا و با ابعادی گســترده تمامی 
تنــش را به این آپارتمان های زخمی تشــبیه کرده اســت. لحظه به لحظه 
نقاشی ها من را یاد زنی می اندازد که پر از حفرهای لکانی است. این حفرها 
همان petit a یا فقدان اســت. البته به حفره لکان خواهم پرداخت. قبل از 
آن لحظات نقاشی را بر اســاس نگاهم بررسی می کنم. آن هنگام که پرده 
ســفید ورم کرده رنجور را دیدم، یاد بارداری زنی افتادم که رنج می کشــد. 
در عیــن اینکــه باردار petit a خود اســت. و آن هنگام که از ســوراخ های 
قدیمی عبور آب با آن رنگ قرمز زنگ زده در تابلو عبور می کردم، حفره های 
دردناک لکان را متصور می شدم... که هیچ وقت پر نمی شوند! یا پنجره های 
آسیب دیده تن نقاش. هواکش های مخروب یا پلک های چشم! و پرده های 
قرمز که شــاید تنها لحظات عاشــقانه ای اســت و تنها رنگی است که این 
تن ســاختمانی کهنه و مخروب را نجات می دهد. پرده ها بســیار سرسری 
وصل شــده اند انگار به اجبار سانســور که نقاش درون خود را پنهان کرده، 
پنهانی که با تلنگری پاره می شــود... تنها پرده باردار اســت که نخ و بند و 
چفت بــه ظاهر محکمی حمل می کند اما همه جا رنج این ســاختمان را 
به دیدار می کشــیم. ســاختمانی که می تواند خانه و سرزمین نقاش باشد. 
پرده قرمز که به نظرم با تمام رنجوری جای محکمی وصل شــده است... 
که نقاش هنرمند مورد نظر ما تصور کرده هرچند آن هم همراه زنگ زدگی 
و ریختگــی رنگ ها و ضربه های همراه خشــم به رنگی خفه کننده اســت. 
پنجره های قرمز تیره نشــان از خاطرات پیچیده نقاش از عشق بر دیوارهای 
تن اســت و اما حفره های ساختمان، حفره های کوچک و بزرگ که نشان از 
لکان دارد یا همان فقدان نقاش... که در سرتاسر تابلوها به چشم می خورد 
و ما ظاهر ســاختمان رنجور را می بینیم و درون آن ساختمان قدیمی، تنها 
به واسطه این پنجره ها کمی فقط کمی قابل درک می شود. گاهی پنجره ها 
چشــم نقاش اند و گاهی پلک و گاهی اجزای دیگر تن. گاهی هم در درون 
نقاش تماشــاگرانی را می بینیم که با پریشــانی بیرون را نگاه می کنند (در 

تابلوهای قدیمی نقاش) اما لکان چه می گوید: فقدان لکانی.

ابــژه آ-کوچــک (Object petit a) از نظر ژاک لکان یکــی از مهم ترین 
کشــفیات اوست؛ ابژه پتی آ در عین حال یکی از پیچیده ترین مفاهیم لکانی 
نیز هســت. به صورت خلاصه، ابــژه پتی آ که در آن حرف a کوچک، حرف 
اولِ کلمه autre به معنای «دیگری» است، به عنوان مثال کودکی را در نظر 
بگیرید که از شــیر مادر گرفته می شود. کودک حس می کند که چیزی را از 
او گرفته اند، حس می کند که قبلا با چیزی وحدت داشته و این وحدت حالا 
از هم گســیخته شده است. اما به راســتی چه وقت کودک با مادرش یکی 
بوده است؟ پاسخ دقیق این است که هیچ وقت. پس این احساس کمبود را 
چگونه بایــد توضیح داد؟ اگر وحدت مورد بحث را با عبارت «کودک مادر» 
نمایش دهیم و احساسِ کمبودِ بعدی را با عبارت «کودک-مادر» می توانیم 
بگوییم که آن خط فاصل که در عبارت اخیر مشــاهده می شــود همان ابژه 
پتی آ – کوچک اســت، ابژه ای وهمانی و موهــوم، برای وحدت غیرممکن 
کــودک و مادر. انــگار نقاش ما این وحــدت و این خط فاصلــه را در پرده 
باردارش پیدا می کند و آن نخ های دور پرده همان خط فاصله مادر و کودک 
اســت. به عبارت دقیق تر این مفهوم «عین کمبود است» کمبودی که جز از 
طریــق «کم بودن» نمی تواند خودش را نشــان دهد. علی بهروزی، مترجم 

کتاب ابژه بلندپایه ایدئولوژی، اسلاوی ژیژک.
ابژه پتی آ، فقدانِ دیگری اســت. ولــی در ادامه باید اضافه کرد، مفهومِ 
ابژه پتی آ، به ابژه ای خاص و معرفه اشــاره نمی کند، چراکه اگر چنین بود 
مــا آن «چیز» را می یافتیــم و فقدانش را پر می کردیــم.... چون نقاش که 
ساختمانش پر از نشــانه این فقدان است... پس باید کمی دقیق تر توضیح 
دهیــم که مــراد از ابژه پتــی آ، خودِ فقدان اســت. در اصل مــا با مفهومِ 
گمشده ای طرف هستیم که هیچ گاه گم نشده است، چراکه هیچ گاه «چیز» 
خاصی نبوده است که حال بخواهد گم شده باشد. و اگر بخواهم از حافظ 
هم مثال بیاورم ابژه پتی آ گوهری اســت که از ابتدا از صدف کون و مکان 
بیرون است، اما ما فقدانِ آن را حس می کنیم و از مردمان لبِ دریا، که خود 

نیز از گمشدگان اند، آن را طلب می کنیم و پیگیرِ فقدانِ آنیم!
گوهری کز صدف کون و مکان بیرون اســت / طلب از گمشــدگان لب 
دریا می کرد. فقدان نقاش ماهر ما معلوم نیســت... در عین حال که فقدان 
دیگری، انسانیت و آزادی و عشــق است و گاهی در برخی از تابلو ها چون 
پــرده باردار خود را نشــان می دهد و با ابژه یکی می شــود. در هر صورت 
فقدان او تنی است که سال ها نبودنش را رنج کشیده است. فقدان دیگری 
است. به هر تعبیری که شمای بیننده و خواننده بخواهید ببینید و بشنوید. و 
البته در انتها بگویم: نقد روان شناختی اثر هنری از ایجادکننده اثر جداست. 

متذکر می شوم که این نقد اثر هنری است.

 چطور به هنر علاقه مند شدید؟  .
به نظــرم مثل اغلــب افرادی کــه به این عرصــه وارد 
می شوند، ریشــه این موضوع در من هم به کودکی ام مرتبط 
اســت. تقریبا از زمانــی که به خاطر دارم، همیشــه در حال 
طراحی، وصل کردن چیزها به یکدیگر و دوخت  و  دوز بودم؛ 
اینکه چیزی بســازم و شــکلی در طرحی به وجود آورم. این 
موضوع در من ماند و هرچه جلوتر رفتم، متوجه شدم که در 
هیچ یک از رشته های درسی به جز هنر علاقه ندارم. این طور 

شد که با دیپلم ریاضی فیزیک وارد دانشگاه آزاد هنر شدم.
 ریاضی می خواندید؛ اما هنر را انتخاب کردید؟  .

بله، دیپلمم ریاضی بود؛ اما فقط در هنر انتخاب رشــته 
کردم. هم زمان در رشــته موســیقی دانشــگاه سوره و رشته 
نقاشــی دانشــگاه آزاد تهران قبول شــدم که البته به دلیل 
هنرستانی نبودن مســیر راحتی نبود. پس از قبولی از مشهد 

به تهران آمدم و در رشته نقاشی شروع به تحصیل کردم.
 پیش از آن هیچ کاری در حوزه آرت انجام نداده بودید؟  .

همیشه ساز می زدم، آواز می خواندم، می نوشتم، نقاشی 
می کردم، در مسابقات سالانه نقاشی مدرسه، ناحیه و استان 
شرکت می کردم و گاه جایزه می گرفتم؛ اما در فضای حرفه ای 
آرت حتی قدم هم نزده بودم و این پارادوکس که نه هنرستان 
رفتم و نــه در هیچ حیطه دیگری فعالیت داشــتم، در ابتدا 

برایم خیلی سخت بود.
 هیچ وقت شاگرد کسی نبودید؟  .

تا قبل از دانشگاه به چندین کلاس نقاشی رفته بودم؛ اما 
هیچ وقت شاگردی کسی را نکرده بودم؛ بنابراین در سال هاى 
اول دانشــگاه، به دلیل خلأ این مســئله و البته نبود آموزش 
سیستماتیك در دانشگاه بسیار سردرگم بودم. مثلا به یاد دارم 
ترم یک دفرماســیون کار می کردند و ترم آخر آقای معتبر را 
می آوردند. این باعث شد که بیشتر گیج بخورم تا جایی که به 
این نتیجه رسیدم که من هیچ  چیز نمی دانم و باید شروع به 
کار کنم. همین شد که شروع به طراحی کردم و تقریبا دوره ای 

بسیار طولانی حدود دو، سه ساله فقط طراحی می کردم.
 آیا به  جز دانشگاه شاگردی کسی را هم کردید؟  .

خیر، فقط دانشگاه بود. در سال هاى آخر دوره لیسانس با 
چند نفر از دوستان بیرون از دانشگاه، دوره طراحی گذاشتیم و 
چند نفری می نشستیم و ساعت ها کار می کردیم. فکر می کنم 
این دوره دریچه مهمی به درك من از فرم و فضا گشــود و از 
طریق طراحی توانستم خودم را در نقاشی پیدا کنم. در ادامه 

همین دوره بود که فوق لیسانس گرفتم.
 مرحوم جــودت در گفت وگویی گفته بود: «لحظه خلق را   .

نباید دست کم گرفت؛ لحظه ای که آدم می فهمد می خواهد 
چه کار کند و اثر یا انســان معنا می شود». آیا شما هم چنین 

نقطه عطفی در زندگی تان وجود داشته است؟
بله، فکر کنم همان ســاعت هاى ممتد طراحی است، آن 
تلاش و تقلایی که هنگام کشــف و شهود و پیدا کردن جهان 

فکری ات در طراحی می کنی، بسیار جذاب و گاه ملال آور 
اســت؛ لحظاتی که به طــرز جنون آمیــزى در خطوط، 
فرم ها و فضا غرق می شوى، مدام حذف می کنی، اضافه 
می کنی و... و به طــرز عجیبی در زمان و لایه هاى ذهن 
گم می شوى. این لحظات آن قدر برایم جذابیت دارد که 
هنوز هــم وقتی می خواهم پروژه اى را شــروع کنم، به 
طراحی برمی گردم، به تجربه همه مرارت هاى توأمان با 
لذتش؛ پس می توانم بگویم طراحی برایم همیشه نقطه 

عطفی در کشف معنای زندگی  بود.
 پس از دانشــگاه اولین نمایشگاه تان را برگزار کردید،   .

آیــا آن زمان وارد فضــای حرفه ای هنر شــده بودید، 
آشنایی داشتید یا خودتان مراجعه کردید؟

مــن در طول ســال هاى دانشــگاه و بعــد از آن در 
نمایشــگاه گروهی متعددى کارهایــم را نمایش دادم؛ 

اما همیشــه در نمایش انفرادى سخت گیر بودم و به نسبت 
تعداد کارهاى آن دوره ، خروجی کمترى داشتم؛ به طوری که 
یکــی، دو دوره از کارهایم را به جز چند تابلو در نمایشــگاه 
گروهی، هیچ وقت نمایش ندادم. معاشرت با دوستان نقاش 
که عموما از من بزرگ تر بودند، به من کمك کرد تا به فضاى 
حرفــه اى هنر نزدیك شــوم و از طرفی دیگر مــن را به طور 
ناخودآگاه در برگزارى نمایشگاه سخت گیرتر کرد. امروز اگر به 
گذشته برگردم، در خروجی و نمایش دادن کارهایم به مسیر 
ارگانیك خودشــان بیشــتر توجه می کنم؛ اما در کل از اینکه 
مراتب چیزی که از خودم توقع داشــتم به  آهســتگی اتفاق 

بیفتاد، راضی ام.
 اولین فروش اثرتان به عنوان آرتیست حرفه ای کجا بود؟  .

دقیقا به خاطر ندارم کجا بود؛ اما همیشه در نمایش هاى 
گروهی در گالری هاى مختلف مثل گالرى دســتان، اعتماد و 
گالری هاى دیگر فروش داشــته ام؛ اما اینکه یکباره با تعداد 
درخورتوجهی از فروش کار مواجه شوم، در مجموعه خیرگی 
بود. من فکر می کنم کارهایی که در قالب نمایشگاه انفرادى 
یا یــك مجموعه در معرض عموم قرار می گیرد، به نســبت 
فروش هاى متفرقه، شــانس بیشــترى در دیده شدن دارند و 
شــاید براى فروش قابل دفاع  تر هســتند. با این تعریف، من 
فکر می کنم براى من این فروش به عنوان آرتیســت حرفه اى 

اولین بار در مجموعه لاجوردی بود.
 منظورتان نمایشگاه «عینک ها» است؟  .

بله.
 چطور شد که از ایران رفتید؟  .

این چیزی است که آدم خصوصا دلش می خواهد تجربه 
کند، البته بخش زیادى از این علاقه هم انتزاعی  بود؛ اما من 
آن را به جان خریدم و الان هم پشــیمان نیســتم. مهاجرت 
با تمام چالش هایش، چشــم انداز آدم را به زندگی و انســان 

وسیع تر می کند.
 برعکس بسیاری که از ایران می روند و خاموش می شوند یا   .

فعالیت کمتری دارند، شما پرکارتر ظاهر شدید.
دلایــل مختلفی وجود دارد. من فکــر می کنم در ایران با 
وجود پیچیدگی سلسله مراتب روابط و ضوابط هنرى، زمینه 
براى ارائه مهیاتر است؛ اما در خارج از ایران به دلیل ناآشنایی 
با فرهنگ و جریان هنر از هر طریقی که وارد شوى، باز در بدو 
ورود جزء اقلیت محســوب می شــوى و باید براى دیده شدن 
تلاش بیشترى کرد. از طرفی دیگر، من با دورشدن از ایران هر 
روز به فرهنگ و وقایع اجتماعی ایران کنجکاوتر شــدم. این 
فقــدانِ وطن و چیزى که خود را متعلق به آن می دانســتم، 
من را هر روز به زندگی و زیســتی که در آن بودم، حساس تر 
می کرد و به طور خودجوش پرکارتر شــدم. من فکر می کنم 
برخلاف نقدى که اغلب به هنر مهاجر می شــود، این فاصله 

گاهی می تواند نقطه قوت باشد.
 پیش از مصاحبــه صحبت کردیم، گفتیــد تمایل دارید از   .

طریق مسیری غیر از ایرانیان وارد جریان هنری یا فضای هنری 
آمریکا شوید، چرا؟

تمایل داشــتم؛ اما به  مرور متوجه شــدم کــه این اصرار و 
مقاومــت تا حدودى بیهوده بود. من فکر می کردم برای اینکه 
در یک فضاى جدید هنرى دیده شــوى (مارکتی که در داخل 
ایران تعریف نشــده)، بهتر است از طریق جامعه اى که در آن 
زندگی می کنید، جلو بروید؛ اما درواقع این طور نیســت. خارج 
از ایــران به ویــژه در کالیفرنیا که ایالت مهاجر پذیرى اســت، 
گالری های متنوعی از ملیت های مختلف وجود دارد که اغلب 
تمرکز و اولویت شــان روی هنرمند ملیت خودشان است. من 
در این ســال ها با آنها نمایش گروهی متعددى داشتم؛ اما به 
میزانی که هنرمند ملیت خودشان را معرفی می کردند، به من 
توجهی نداشتند؛ بنابراین متوجه شدم طبیعتا از طریق جامعه 
خودم کــه با بدنه جریانــات هنر آمریکا آشناســت، راحت تر 

می توانم فعالیت کنم.
 از این تغییر موضع و تجربه که داشتید، بگویید.  .

من فکر می کنــم نمایش انفرادى کــه به تازگی در گالرى 
ادوکارتســی لس آنجلــس داشــتم، تجربه موفقــی بود که 
بازتاب نســبتا خوبــی در مطبوعات هنرى آنجا داشــت. روز 
اختتامیه هم یك گفت وگوى هنرى با مدیر آموزش و تفســیر
 Fowler Museum دانشــگاه UCLA در محل گالرى داشتم. 
این گالرى تلاش دارد تا هنرمنــدان ایرانی خارج از ایران را به 
مارکت هنــرى آمریکا و دیگر نقاط دنیا معرفی کند و با ایجاد 
تعامل با مطبوعات و فضاى آکادمیك هنرى منطقه، این فضا 
را گســترش دهد. در واقع در گالرى در هر دو فضای فرهنگی 
و هنرى وقتی از لحاظ سلیقه و فکر با هنرمند هم راستا باشد، 

قطعا اتفاق مثبتی رخ خواهد داد.
 در بیــن دو مجموعه ای کــه به نمایش گذاشــتید؛ یعنی   .

«عینک ها» و مجموعه ای که خارج از ایران داشتید، گپی وجود 
دارد؛ شاید همان چند مجموعه ای  است که نخواستید نمایش 
دهید و ما آنها را ندیده ایم. با توجه به اینکه مبنای قضاوت مان 
همین دو مجموعه اســت، می توان گفت در مقایســه این دو 
با هــم خروج تان از ایران پس از مجموعه «عینک ها» بســیار 
محسوس اســت. دقیقا نشــان می دهد نگاهی ایرانی تبدیل 
به نگاهی جهانی شــده اســت. شــما در ایران بیشتر چهره 
می کشیدید، انسان نقشی جدی در کارهای تان داشت که اغلب 
جنسیت را نیز نشان می داد؛ اما در آثار خارج از ایران تان نگاه  
جهانی  مشهودتر است، جنسیت محو شده، چهره وجود ندارد 
و خیلــی چیزها از بین رفته که تم جهانی دارد. آیا در این پنج، 
شش ســال اتفاقی رخ داد که به این مرحله رسیدید یا به بیان 

بهتر این تغییر نگاه را حاصل چه چیزی می دانید؟
شــاید بتوان گفت تجربه و توجه موقعیت  محورانه در این 
تغییــر نگاه متأثر باشــد. من نام این مجموعــه را «بیگانگی» 
گذاشــته ام و در آن بــه شــرایط ناســازگار و موقعیت هــاى 
تغییردهنــده زندگــی که ماندگار نیســت، می پــردازم. مانند 
جابه جایی، جنگ، آوارگی، مهاجرت یا موقعیت هایی از 
این دست که بدن در آن در وضعیتی قرار می گیرد که به 
انواع مختلف دچار چندپارگی، چندگانگی و دفرماسیون 
می شــود که مثال روشــن آن فشــردگی، کشــیدگی و 
مچالگی  اســت. درواقع تنانگی تبدیل به استعاره ای از 
تروماهاى روانی و فشــارهای اجتماعی شد که متعاقبا 
بیگانگــی و از خودبیگانگــی بخــش اجتناب ناپذیر آن 
اســت. تغییرى که از آن صحبت کردید، شاید به دلیل 
شــرایط یا زیســتی  بود که به نوعی آن را تجربه کرده و 
شاهد بودم. شاید همین هم زیســتی متعارض بود که 
منجر به بازنمایی چنین تنانگی اى شد. فیگور هایی که با 
وجود اینکه یادآور زندگی منطقه یا موقعیت جغرافیاى 
مردمان خاصی بود، با مخاطبان زیادى که از ملیت هاى 

مختلف بودند، توانست هم ذات پندارى کند.

گفت وگو  با  فروزان شیرغانی، نقاش

تاریخ؛ داستان ازدست رفتن هویت
یادداشت نگــــــــــاه

نقد  روان شناختی تابلوهای آذین ذوالفقاری  در  گالری  اُو
استعاره خانه و تشبیه آن به تن

حســین گنجی: در ایــران او را با عینک هــای دفرمه و 
پرتره هایی در بوم هایی با ابعاد بزرگ و به نمایش درآمده 
در بنیاد لاجوردی بیشــتر به یاد می آوردند. اکنون بیش از هشــت سال است که به 
آمریکا مهاجرت کرده و تأثیرات این مهاجرت بر آثار و شــیوه کاری اش محســوس 
اســت. دفرمگی غیرواقعی عینک ها و چهره ها در ایران با مهاجرت عمق بیشــتری 
پیدا کرد و غیرواقعی تر در ظاهر و البته واقعی در معنا شد. معنایی که نگاه فلسفی و 
اجتماعی به آثار او اضافه کرده است. اگر درباره عینک های او این طور نوشته می شد 
که «شــیرغانی شــیئی از زندگی روزمره را از زمینه و کارکرد معمولش جدا کرده و به 
شکلی از آن آشنایی زدایی می کند». در نمایشگاه های اخیر نگاه او به انسان و جایگاه 
و نقش او در وضعیتی که امروز به آن دچار است، رسیدند. کاری که او با اشیا در ایران 
انجام داد و عینک را بر چهره به این شکل دفرمه کشید، در نهایت به انسان و دفرمگی 
اثربخشی او بر وضعیت خود رساند. فروزان شیرغانی، کارشناس  ارشد نقاشی است. 
او بعد از اتمام دانشــگاه، علاوه بر پیگیری نقاشی و برگزاری نمایشگاه های مختلف، 
در نمایشــگاه های متعدد گروهی در داخل و خارج از ایران شرکت کرد؛ اما زندگی 
در آمریکا و برگزاری نمایشــگاه های مختلف در این کشور تجربیات و ابعاد جدیدی 

از زندگی را برایــش رقم زد. مجموعه «بیگانگی اثر فروزان شــیرغانی که در گالری
 ADVOCARTSY واقع در لس آنجلس به نمایش گذاشــته شده بود، به صورت 
نمایشی بینامتنی با خلق آثاری در مدیوم های طراحی، نقاشی و حجم یک مانیفست 
تمام عیار از وزن انســان در جهان جدید است؛ جایی که او به درستی بیگانه دانسته 
شده است. «شیرغانی با استفاده از شیء بطری پلاستیکی به عنوان نمادی از انسان 
مدرن که دارای ویژگی آسیب پذیربودن در برابر فشارهای اجتماعی و روانی است، 
جامعه ای از این انســان های در قالب بطــری را در مدیوم های مختلف به نمایش 
می گذارد». او در استیتمنت آخرین نمایشگاه در شرح آثار جدیدش این طور نوشته 
اســت که: «ایده اولیه این مجموعه مدت کوتاهی پــس از مهاجرت من به ایالات 
متحده در ســال ۲۰۱۵ شکل گرفت، با بطری های پلاســتیکی آب له شده ای که هر 
روز روی میزم ردیف می کردم، نوعی قطع عضو از وطن و خویشــاوندی احســاس 
کردم. بطری ها به راحتی مانند یک فرد فشــار داده می شدند و تغییر شکل می دادند 
و این آغاز یک آزمایش مداوم در مدیوم های مختلف برای کشف پتانسیل این شکل 
نمادین از شرایط بحرانی و شکننده انسانی بود». حضور کوتاه مدتش در ایران بهانه 

دست داد تا با او به گفت وگو بنشینم.

پیـش درآمـد

سینماسینما

یادداشتی بر  نمایشگاه «راوی» نقاشی های 
نسرین صادقی بجد  در  گالری  اکس هما

 با  همکاری  گالری  هنگام
راویِ ناپیدا

منتقد و شاعر

نازنین رحیمی

نجمه امینی


