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حراج تهران
 و هنرهای سنتی ایرانحراج آثار مدرن، کلاسیکبه پله بیست و دوم رسید

بیســت و دومین  در  تهــران  حراج 
دوره خود با رویکرد به هنرهای سنتی، 
کلاســیک و مدرن ایران، مجموعه ای 
از روند تاریخ هنر ایــران را پیش روی 
قــرار می دهد؛  مجموعه داران هنری 
اقدامی که با جریــان منطقه ای نگاه 
به هنرهای ســنتی و بومی منطقه نیز 
همخوانی دارد. این طور که از کاتالوگ 
حــراج برمی آید، در ایــن دوره ۹۹ اثر 
از ۸۱ هنرمنــد بــه نمایش گذاشــته 

شده است. 
این  اثــر پیشــنهادی در  گران ترین 
دوره بر اساس بیشینه و کمینه قیمت، 
اثر رضا عباســی با عنوان پرتره دختر 
نشســته اســت که در بــازه ۲۰ تا ۲۲ 
میلیــارد تومــان قیمت گذاری شــده 
است. اثر یک بلبل گوش سفید از رضا 
عباسی دو ســال پیش با قیمت بیش 
از ۱۹۰ هزار دلار در حراج کریســتیز به 

فروش رفته بود.
در  حضور یافته  اثــر  قدیمی تریــن 
ایــن دوره نیز اثر آقــا نجف اصفهانی 
اســت، با عنــوان مرد و زن ایســتاده، 
بــا کمینــه و بیشــینه پنج تا شــش 
میلیارد قرار اســت به فروش گذاشته 
شــود. این اولیــن حضــور هنرمندی 
در  اصفهانــی  نجــف  آقــا  مثــل 

حراج تهران است. 
در بیانیه ایــن دوره از حراج آمده 
اســت: «تکامل هنــر ایــران همواره 
مرهون توجــه هنرمندان بــه میراث 
غنــی پیشــینیان و بهره گیــری از آن 
بــه مــوازات نگرش باز و مشــتاق به 
بدیع  تجربه هــای  و  نو  اندیشــه های 

بوده است. 
یــک قرن  ایرانــی در  هنرمنــدان 
گذشــته کــه زمانــه نفــود فراگیــر 
دیدگاه های مدرن غربی به عرصه های 
مختلــف هنر کشــور بــوده، همواره 
ادای  ایــران  هنر  بــه دســتاوردهای 
دیــن کــرده و عناصر متنــوع آن را با 
اصــول زیبایی شناســی و رویکردهای 
مدرنیســتی  هنــر  سبک شــناختی 
در آمیخته اند. بســیاری از گرایش ها و 
جریان های رایج در هنــر مدرن ایران 
از هنرهای  نقش مایه هایی  ترکیب  در 
سنتی با ســاختار هنر مدرن بوده اند، 
همانند جریان موســوم به ســقاخانه 
که شــماری از مهم تریــن هنرمندان 
مدرنیســت ایران را شــامل می شود. 
بیست و دومین  در  ارائه شده  مجموعه 
حراج تهران ناظر بر واکاوی ریشــه ها 

و پیشینه هاست. 
این مجموعه مشتمل است بر آثار 
مدرنیســتی که به نحــوی از عناصر 
ایرانی  الگو واره های کهــن  و  ســنتی 
وام گرفته اند، آثار کلاســیک که شیوه 
نقاشــی رئالیستی موســوم به مکتب 
کمال الملــک را تــداوم بخشــیده اند 
دربرگیرنده  کــه  و هنرهــای ســنتی 
شــاخه های مختلفی از خلاقیت های 
ایرانی اســت؛ شــامل نگارگری، هنر 
کتابــت و خوشنویســی، قلم زنــی و 
نگاره ها روی اشیای فلزی و فرش های 
تصویری، همه ایــن حوزه ها از دوران 
صفویــه تــا حــال حاضــر فرازهای 
مهمــی را شــاهد بوده انــد کــه در 
نمونه های گردآوری شده در این حراج 

مشاهده می شود.
این حراج نقطه شروع شکل گیری 
مارکت شفاف و رقابتی این آثار است 
و پیش بینــی می شــود کــه در آینده 
قیمت هــای واقعی تری را بــرای آثار 
مختلف در حوزه هنرهای کلاسیک و 

ملی ایران تثبیت کند. 
بدیهی اســت که با توســعه بازار 
مبادلات آثار هنرهای ملی، نمونه های 
خوب ایــن آثار به تدریــج کمیاب تر و 
طبعــا گران تر خواهد شــد و فرصت 

برای گردآوری آنها محدودتر».

اشیا و مواد هم جان و اندیشه دارند
به مناسبت نمایشگاه گروهی نقاشی به یاد هادی جمالی در گالری خط سفید

آخرین بار که اســتاد جمالی را دیدم، کمــی درمورد نمایش لایه های 
انتزاع که در بهار ســال ۱۳۹۴ با دوستان شان، همایون سلیمی و رضا 
خدادادی داشــتند، صحبت کردیم. بهنام کامرانی در کاتالوگ این نمایش به 
رگه های هندســی در آثار اســتاد جمالی اشــاره کرده بود: «خطوط در آثار 
جمالی بیشتر عمودی و افقی هســتند  و شکل های مربع یا مستطیل اساس 

ترکیب بندی ها را می سازند».
هادی جمالی متولد ۱۹ اردیبهشــت ۱۳۲۹ در شیراز بود و این شروع زیبا 
در ۱۵ خرداد ۱۴۰۳ در تهران به پایان رســید. نقاش و استاد دانشگاه ایرانی، 
مجموعــه ای از آثــار هنری متفاوت با اغلب هم نسلان شــان را به هنر ایران 
تقدیم کردند و رفتند. رفتن که نه، هنرمندها هرگز نمی روند، آنها هر روز بین 
ما هســتند. او دوره نخست دبیرستان را در دبیرستان نمازی شیراز طی کرد و 
ســپس در سال ۱۳۴۷ وارد هنرستان هنرهای  زیبای پسران تهران شد. دیپلم 
خود را از این هنرستان  در سال ۱۳۵۰ دریافت کرد و سپس در رشته معماری 
داخلی از دانشــکده هنرهای تزئینی  در ســال ۱۳۵۴ در مقطع کارشناســی  
فارغ التحصیل شــد. پس از آن، با تحصیل در رشته طراحی صنعتی، مدرک 
کارشناسی ارشــد خود را از دانشکده هنر و معماری  دانشگاه   آزاد اسلامی و 

سال ۹۲ دکترای هنر را دریافت کرد .
استاد هادی جمالی، عضو هیئت  علمی دانشکده هنر و معماری  دانشگاه   
آزاد اسلامی و رئیس گروه طراحی صنعتی دانشکده هنر و معماری دانشگاه 
آزاد اســلامی (از ۱۳۷۸ تا ۱۳۸۳)، عضــو افتخاری انجمن هنرمندان نقاش 
ایران، عضو ســازمان نظام  مهندسی اســتان تهران، عضو جامعه معماران  
داخلی ایران ، عضو شورای مدیریت کمیته آموزش انجمن هنرمندان  نقاشی 

ایران  و عضو شورای علمی دوسالانه نقاشی جهان اسلام بود.
ایــن بیوگرافــی علمی و دانشــگاهی و حتی صنفــی را از آن نظر متذکر 
شــدم که نکته مهمی را درمورد اســتاد جمالی بیان کنم. اغلب افرادی که 
فعالیت مســتمر دانشگاهی و آموزشی دارند، تحت تأثیر قوانین و تاریخ هنر 
و سبک هایی که تدریس می کنند، قرار می گیرند. اما آثار هنری استاد جمالی 
نشان داد که اگر کســی هنرمند باشد، در حین خلق اثر هنری به امور خارج 
از آن اثــر توجه نــدارد و تحت تأثیر و مرعوب نظام های هنری تعریف شــده 
قرار نمی گیرد. گروهی معتقدند اســتاد جمالی بیشــتر به دلیل نقاشی های 
اکسپرسیونیســتی و آبســتره ای کــه از دهه ۱۳۷۰ خلق کرده بود، شــناخته 
می شــود. خودشان هم معتقد بودند که ســبک آبستره اکسپرسیونیسم تأثیر 
بیشتری دارد و با سرعت بیشتری کار می شود و به نوعی خشونت بیشتری را 
دربر می گیرد. من در ادامه می خواهم به چند نکته مهم تر در آثار این هنرمند 

فقید بپردازم که از این برچسب های شناخته شده فاصله می گیرند.

مــورد اول اســتفاده ایشــان از مواد مختلــف مانند پارچــه و ورق های 
آلومینیوم اســت. فارغ از نمادپردازی هایی که روی هر ماده انجام می گیرد، 
هر ماده ایده و اندیشه خودش را دارد. نمی توان گفت که مواد فکر می کنند؛ 
چون در این صورت با مقایســه آنها با انســان به اشــتباه خواهیم افتاد. اما 
می شــود گفت مواد حــرف می زنند؛ نه به زبان ما بلکه به زبان خودشــان. 
هادی جمالی با مواد گفت وگو داشت و حرف مواد را می فهمید. او لایه های 
مختلــف پارچــه و ورق های فلزی را در کنار هم و روی هم روی بســترهای 
متنوعــی مانند چوب به خدمت هنر درمی آورد. قرار گرفتن لایه های مختلف 
روی هم و ساکن شــدن آنها روی چــوب، با هیجان طلبی اکسپرسیونیســم 
انتزاعی فاصلــه دارد. این آثار از توجه مخاطب بی نیاز هســتند. مثل آثاری 
نیســتند که به واسطه کنتراست شــدید یا رنگ های درخشان،  خودشان را در 
چشم مخاطب فرو کنند. در عکســی از شهرام زهتاب، استاد جمالی و یکی 

از آثارشان را می بینیم.
قبل از ذکر نکته دوم، به توصیف آثار از زبان خود استاد جمالی بپردازیم.
ایشان درباره آثارشــان چنین گفته اند: آثار من حاصل فرایندی پیچیده از 
ذهن است که  نوستالژی دوران کودکی و نوجوانی، علاقه به هنر و معماری 
سنتی ایران، تأثیر هنر مدرن و علاقه و اندیشه هایم، آن را ایجاد کرده اند. تضاد 
در  آثارم از اهمیت  خاصی برخوردار اســت. تضاد گذشته با حال، گذشته ای  
سرشــار از پاکی، سادگی و صفا با خانه هایی آجری و حوض پرآب و تزئیناتی 
دلنشــین و کوچه هایی صمیمی  و رج های آجری بی پایان؛ با حالی سرشــار  
از  تکنولوژی، شــلوغی، فشــارهای عصبی و دغدغه های فردایی که ناچار به 
زندگی در آن هســتیم. این آثار از طرفی همان زیبایی  آجرچینی های قدیمی 
و جذابیــت صندوق های قدیمی را  که با مخملی ســرخ پوشــیده  و روی  آن 
تزئیناتــی با فلز کوبیده شــده، به یاد می آورند و  از طرفی، زخمی باز شــده و 
دردی پنهانی  که خود را عریان کرده و خراش ها و بریدگی هایی که به ترمیم 

نیاز دارند، تداعی  می کنند . مانند همان چینی های بند زده.
قطعا آثار هر هنرمندی از زندگی هنرمند جدا نیست، اما انتقال این زندگی 
روی اثر هنری می تواند یا صرفا از طریق مغز باشــد؛ یعنی چشــم و دســت 
کاملا در خدمت مغز باشــند  یا چشم و دســت هم حرفی برای گفتن داشته 
باشــند. چطور چشم و دست کسی مانند استاد جمالی که سال ها همه مواد 
و ابزار را تجربه کرده اســت، صرفا تابع مغز باشــد. دستان او مثل نوازنده ای 
که یک نت مشــخص را به شــیوه خودش اجرا می کند، شــیوه خودشان را 
داشــتند. به این شیوه،  اندیشه دست و اندیشه چشــم گفته می شود. همان 
چیــزی که مرلو پونتی به آن بدن زیســته (lived body) می گوید. چشــم و 
دست هنرمندی مثل استاد جمالی، زیستی انحصاری و جدا از مغز دارند که 
ایده و اندیشه های خودشــان را پیاده می کنند. از این رو در آثار استاد جمالی  
موتیف هایی مانند آجرچینی های قدیمی و نقوش صندوق های قدیمی را که 
خودشــان هم ذکر می کنند، به شکل مشــخص نمی بینیم، بلکه آنها توسط 
چشم و دســت هنرمند در اشکالی دیگر، حیاتی دیگر را آغاز کرده اند. همان 

حیاتی که خالق شان هم آغاز کرد.

نگارخانه

تجسمیتجسمی

«آرش تنهایی» هنرمندی اســت روشــنفکر. یــک ویژگی که 
لزومــا نمی تــوان آن را به همه هنرمندان نســبت داد. این گفته، 
یک پیــش داوری و گزاره ای مثبت یا منفی بر کار او نیســت؛ چه 
به طور عام، از تصویرســازی برای کتاب ها، تا کارهای انتشــاراتی 
دیگر (مجله و پوســتر و...) و چه برای آثار عرضه شده اش در این 
نمایشــگاه . به باور من یک واقعیت اســت که می تــوان آن را در 
مجموعه ســیر حرفه ای و تمایلات و علایق هنری و اجتماعی او 
دید. بنابراین زمانی که به نمایشگاه چهره نگاری های او می رسیم، 
چند گرایش عمده را باید مد نظر داشــته باشیم: نخست اینکه ما 
با کار یک «گرافیســت»، همراه تمام بار معنایی و صوری این هنر 
و انبــوه آثار گردآمده در دوره معاصر روبه رو هســتیم. اما افزون 
بــر این، باید آن را به مثابه یک «میراث فرهنگی» گرافیســم برای 
کار او و برای هنر نقاشــی، به ویژه نقاشــی مــدرن و آوانگارد، به 
شــمار آورد و آن را بسیار پراهمیت دانســت و جدی گرفت. هنر 
گرافیک حتی اگر از پیشــینه باستانی و پربارش بگذریم، دست کم 
از قــرن نوزدهم میلادی تأثیر خود را بر عرصه هنر و فرهنگ اروپا 
و سپس جهان آغاز کرد که به آن بازمی گردیم. اما در کار آرش ما 
با گرایشی روشنفکرانه نیز سروکار داریم. یک حساسیت انسانی و 
عدالت جویانه و انسان گرایانه، یک هنر که تلاش می کند ابزاری در 
خدمت بهترکردن جهانش، از خلال ایده ها نیز باشد و به این ترتیب 
شاهد آن هســتیم که او به شکلی تقریبا پیوسته در فعالیت های 
فرهنگــی و آثار هنری اش تلاش کند باورها و عقاید خویش را در 
آنها جای دهد. خط سیر حرفه ای  او نیز همین را حکایت می کند. 
در نتیجه این نمایشــگاه از «چهره نگاری»هــای آرش، همچون 
برخی از تصویر ســازی های گرافیکش، ترکیب این دو گرایش را به 
ما می نمایانند. اما اگر اندکی به میراث گرافیسم بازگردیم مشاهده 
می کنیم که تأثیر آن دســت کم در کار هنری او بسیار بیشتر است. 
هنر گرافیک، پیشینه ای باستانی دارد؛ اگر در یونان و مصر باستان 
وجود تفکر انسان شکل انگار (آنتروپومورفیک) یعنی تشبیه انسان 
به ایزدان رایج بود، در بسیاری از تمدن های دیگر که در این زمینه 
ممنوعیت وجود داشــت، بازنمایی امر زنده و به ویژه انسان، گناه 
شمرده می شــد و همین امر سبب می شــد هنرمندان در اشکال 
باستانی این اندیشه در فضا/ زمان، از جمله در ایران باستان، بیان 
خود را به اشــکال غیر فیگوراتیو از معماری و فضا سازی در بنا و 
شهر تا طراحی باغ ها و بافته ها و نقش قالی ها، از دوران باستان تا 
دوران جدید در قالب هایی شی ءواره و یا با کمترین موجودات زنده 

انجام دهند و اشکال طراحی، خطاطی و تصویرسازی های آبستره 
از بیش از ۳۰ هزار سال پیش در یافته های باستان شناسی مشاهده 
شــوند، اما نوزایی مدرن گرافیســم از همان ابتــدا قالبی در کنار 
 (Art nouvreau) «قالب های فیگوراتیوش که اوجش در «آر نوو
بود در خلال پوســترهای فیگوراتیو تبلیغاتی قــرن نوزدهمی و 
ابتدای قرن بیستم: از جمله در نزد «آلفونس موخا» در شرق اروپا 
(چک) تا طراحی های آبــاژور و آبگینه های «امیل گاله» در غرب 
اروپا (فرانسه) دیده می شود، هر چند در کار موخا بیان به بازنمایی 
واقعیــتِ ولو خیالین، می انجامید اما حتــی این بازنمایی تفاوتی 
فاحش با واقعیت در اســتعلایی کردن یا در ساده ســازی تصویر 
بیرونی را نشــان می داد. اما سرانجام وقتی به «مکتب باوهاس» 
و جریان طراحی صنعتی آلمان و ســپس آمریکا در قرن بیســتم 
رســیدیم و در کشــور خودمان وقتی به دهه ۱۳۴۰ در ایران پای 
 گذاشتیم، بزرگانی چون مرتضی ممیز و قباد شیوا را یافتیم و البته 
شاگردان آنها را که هم راه خود را به پیش می بردند و هم راه های 
تازه ای را بــه هنر آوانگارد، بــا گونــه ای از آزادی خلاقیت میان 
فیگوراتیسم و آبستره هندسی و غیرهندسی، تصویرگری، نقاشی 
و نشــان داد مجسمه ســازی نوین ایران نیز کمابیش همین راه را 
پیش گرفت هرچند با آبشخورهایی متفاوت. و به این ترتیب راهی 
برای بسیاری از اندیشه های نو باز شد تا در استعلا یا در تقلیل، در 
خطوط ساده مینی مالیســتی یا در نوعی انتزاع و ابهام و البته در 

نوسانی میان این دو، بتوانند خود را به بیان درآورند.
حــال زمانی که به آرش تنهایی می رســیم به هیچ رو از آنچه 
گفته شد جدا نیستیم. این به گونه ای سرگذشتی از وی نیز هست. 
زیرا همه آن چیزها و بسیاری دیگر را می توانیم به مثابه «میراث»ی 
تعریف کنیــم که او از درونش بیرون می آیــد و همواره بر دوش 
می کشد. اینجا آرش، با نقاشــی های چهره نگار (پرتره) دو رنگ و 
سه رنگ خود بر زمینه سفید یا رنگی و حتی بر زمینه روزنامه های 

باطلــه کار می کنــد. اینجــا هــم می توانیــم رد پــای آن تمایل 
روشــنفکرانه را به بیرون کشــیدن معنا از تصویر فراتر از بازنمایی 
(در پیش زمینه روزنامه) و هم در دگرگونی به ویژه مینی مالیستی 
در خــط و رنگ (در پرتره های با زمینه ســفید یا تک رنگ) ببینیم. 
در این زمینه البته آرش، تنها نبوده اســت: طرح سه رنگ معروف 
دالی به شــیوه خاص او «ماریان» قهرمان زنانه نماد فرانسه را با 
چند خط سیاه و قرمز و آبی باز می نمود و بعدها از آن تمبری نیز 
منتشر شد. بعدها نیز تعداد بسیار زیادی از آثار مشابه را در سبک 
تصویر نگاری گرافیستی مینی مالیستی و با تعداد رنگ های محدود 
(عموما دو یا ســه رنگ) تا امروز مشاهده کرده ایم که استفاده از 
زمینه روزنامه های باطله با توجه به محتوای آن (عموما صفحه 
اول) در بســیاری از آنها دیده می شــود (مثلا با موضوع شورش 
می  ۱۹۶۸ در فرانســه) که آرش تنهایی نیز در چند کارش انقلاب 
۱۳۵۷ را پیش زمینه قرار داده است. در اینجا رویداد زیبایی شناسانه 
نقاشــی در تقابل با تراژدی عموما فاجعه بار صفحه اول روزنامه 
و غم و اندوه آن، مشاهده می شود. خطوطی که به ناگهان به آن 
رویــداد معنایی تازه و پربار از زندگی می بخشــند. در همین حال، 
فاصله در اینجا چه از کارهای اکسپرسیونیســم انتزاعی و آبستره 
و چه از تک رنگ های اکسپرسیونیســتی، مینی مالیستی و انتزاعی 
( از مالوویچ، تا ایو کلاین و...) چه از نقاشی - خط ها و پریمیتویسم 
کاملا مشخص است و شاید بتوان آن را در برخی موارد گاه به کار 
ژرار فرومانژه نزدیک کرد و در آن رسالتی دید برای ایجاد یا تخریب 
و دگرگونی معنــا از خلال ترکیب و دســتکاری در آمیزه خطوط 

گرافیک، رنگ ها و عکس ها.
گذار تنهایی از گرافیســم تصویرســازنده به چهره نگار ها، این 
ویژگــی را دارد که در آنهــا گونــه ای خودانگیختگی صمیمانه 
و بی دغدغــه هنرمند را بــه دنبال کردن تصویری کــه از زیبایی و 
«حس» خویش نســبت به موضوع بازنمایی شده از یک سو و اثر 
بازنموده از ســوی دیگر دارد، می بینیم. این آزاد اندیشی که آن را 
تا حد زیــادی می توان حاصل بار روشــنفکرانه کار آرش تنهایی 
دانســت، به نظر من مهم ترین و جذاب تریــن بخش کارهای این 
مجموعه اســت که فکر می کنم نه فقط به دلیل ارزش خود آن ، 
بلکه به دلیل مجموعه فعالیت هــای آرش ، ارزش زیادی دارند. 
امیدوارم این نمایشــگاه و نمایشــگاه های بعدی ایــن آثار و آثار 
بعدی او، گامی باشد برای آنکه علاقه مندان به سراغ گستره بسیار 
گوناگون و ارزشمند این هنرمند و کنشگر پرکار فرهنگ ایران بروند.

نگاه خانه

هنرمندی روشنفکر
سخنی کوتاه درباره چهره نگاری های آرش تنهایی

مارتین هایدگر، فیلســوف آلمانی می گویــد: «تنها بزرگ ترین 
رویــداد و ژرف ترین رخداد می تواند  هنوز ما را از گمگشــتگی در 
قیل و قال های حوادث فرعی صرف و ماشــین وارگی نجات دهد. 
چیــزی باید رخ دهــد تا وجود را بــر ما گشــوده دارد و ما را به 
ساحت آن بازگرداند». و این هنر است که موج عظیم رخدادها را 
می شکند و انرژی آن را پخش می کند تا همه هستی ما را  یکباره 
بر باد ندهد. برای همین اســت که هنرمنــدان هر آن هنگام که 
موجی بر سرزمین یا فرهنگ شــان فرود آمده، از دل آن چیزی را 
بیرون کشیده اند که امروز ما را سر پا نگه می دارد. سعدی، حافظ، 
فردوســی و .... وجودشــان در برابر موج محنت و رنجی که این 
سرزمین را درنوردیده، همچون موج شکنی است که آن بزرگ ترین 

رخداد را به ساحت شناخت ترجمه کرده است.
شهرزاد قاضی زاهدی نیز در میانه چنین رخدادی بالیده است. 
او هنرمندی است که در روزگار رونق این سرزمین به دنیا آمده و 
درســت هنگام جوانی، بزرگ ترین موج  نیم قرن اخیر بر پیکرش 
را احســاس کرده  اســت؛ موجی آنچنان بزرگ که شــناخته ها و 
داشــته ها را چنان دچار تحول کرد کــه رد آن هنوز بر تن مردم 
این دیار باقی اســت و از همین رو نیز هســت که چنین صداقت 
گزنده ای را در کارش می توان دید. او ســعی کرده ساحت وجود 
خــود را به مثابه یک ایرانی در برابر همه حوادث ۵۰ ســاله اخیر 
در بر بگیرد و از آن به عنوان ســپری برای ایســتادن استفاده کند. 

قاضی نقاشــی را برای ارتزاق به کار نبرده و به جای آن ســال ها 
را به کشــیدن نقاشی صادقانه خود گذرانده است و اینک پس از 
سال ها تلاش سعی دارد از پیله دیرهنگام خود بیرون بیاید. او با 
آگاهی به اینکه نقاشی می تواند زیستن به وجود بیاورد و از رنج ها 
و دردهایش استفاده کند، ســعی کرده این موج را بشکافد و به 
جای رفتن به دنبال جریان قالب صنعت فرهنگ، نگاه خودش را 
صادقانه به تصویر بکشد. او به جای گفتار متنی، تصویری تولید 
کرده که بتواند با آن تجربه زیسته خود را با مخاطبان به اشتراک 
بگذارد و از تزویر، دورویی، سانتی مانتالیســم تقلیدی و سطحیت 
عمیق جامعه ای بگوید که خود بخشــی از آن اســت و آن را با 
گوشــت و پوستش احســاس کرده و این خواست درونی توأم با 
میــل به تحول را در نقاشــی هایش نشــان داده و اینکه چگونه 
موج بزرگ تحول خواهی موجب شــد جامعه در خواب رفته به 

ناگاه با لگدی به آســمان پرتاب شود و او این را به صورت سؤال 
می پرسد که کجا فرود آمد؟ آیا توانست خود را از بستر تظاهراتی 
کــه درگیرش بود برهاند یا اینکه تزویر درونی تری را پیشــه کرد؟ 
قاضــی در کارهای اخیرش، با آثاری بزرگ که با تکنیک آکریلیک 
روی بوم کار شــده، با ارجاعی که خواســته یا ناخواسته ادبی و 
روایی اســت، اجتماعی را نشــان می دهد کــه از کتابی که همه 
می دانیم الهام گرفته شــده است؛ مجمع خوکان بر سر سفره در 
حال معامله و باده گســاری که به خوبــی بیانگر نگاه اجتماعی 
او هســتند. اما در کارهای قدیمی ترش زنان، زوج ها، انسان هایی 
را کــه در لحظه هــای بی مایه قرار دارند،  شــاید بتوان رویکردی 
شــخصی تر توصیف کرد کــه تأثیر هنرمندانی مثل حســینعلی 
ذابحی و هنرمندان خارجی همچون انســور و سوتین را می توان 
در آن ردیابــی کرد. او اغراق می کند و آن را با فضاســازی پرتره 
کلاسیک به سمت مدرنیســمی جدیدتر و اکسپرسیوتر می برد و 
هرچند خودش تمایلی به برداشــت ادبی از کارش ندارد، اما به 
نظر می رســد  کارها در اســاس نگرشــی اجتماعی و بیش از آن 
روانکاوانه دارند و نمایش روان انســان بــرای قاضی از اهمیت 
بسزایی برخوردار است. او با رنگ گذاری لکه ای، همانند ذابحی، 
زمان را در روایت بسط می دهد و از خاطرات و نوستالژی زیستی 
در آثار قدیمی تر به ســمت صراحت اجتماعی پیش می رود. به 
هر حال انســان اصلی تریــن موضوع او و بازتابش روان انســان 
در مناســبات اجتماعی برای او اهمیت زیــادی دارد. نگاهی که 
برخاسته از میل او به ایجاد تعادلی در تجربه زیسته خود است؛ 
به مثابه انســانی که بار یک رخداد بــزرگ اجتماعی را بر دوش 
می کشد و شوک حاصل از پایان رؤیاهای دوران کودکی اش برای 
کشــوری مدرن و آباد، او را وادار می کند تا با نگاهی سمبلیک به 
پشــت پرده، با لحنی آلوده به تصویرســازی، مسیر تحول روانی 
انســان ایرانی را در نیم قرن اخیر بر روی بوم آورد و او که رد قلم 
کلاســیک در تسلطش بر فضاســازی و رنگ گذاری آشکار است، 
احتیاط را کنار زده و از جســارت در رنگ گذاری و قدرت بیانگری 
اکسپرسیو کمک می گیرد تا نقطه محتاطی برای ارائه دیدگاه خود 
در پیش نگرفته باشد. او توانسته با دقت خوبی از منش دیگری 
در تولید تصویر کمک بگیرد تا زیســتن امروز ما را نشــان دهد و 
نقاشــی را ابزاری برای این بیان قرار داده و از پیروی مســیری که 

هنر امروز ما را ادا زده کرده، بپرهیزد.

موج شکن...
درباره نمایش کهنه دکمه ها نازلی عباسی

فاروق مظلومی

منتقد
جاوید رمضانی

استاد انسان شناسی دانشگاه تهران
ناصر فکوهی


