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شرطِ بی شرطی
یادداشت هشتم از مجموعه «ذهن 

تأویلی»
امیــن شــاهد، منتقــد و پژوهشــگر: 
پیشــخوان: در هفت یادداشــت پیشین، از 
زوایای گوناگون به ذهن تأویلی در فرهنگ 
ایرانــی پرداختیــم؛ از دشــواری تحلیل و 
وضوح  تا ســلطه استعاره و نماد در هنر و 
نوشــتار. اکنون  زمان آن رسیده که نگاهی 
بیندازیم به یکی از مدرن ترین جلوه های این 

ذهنیت: ادعای رهایی و بی شرطی.
ادعایی که شاید در ظاهر علیه ساختار 
باشد، اما در عمق خود، ساختاری تأویلی را 

بازتولید می کند.
در گفتــار فرهنگــی معاصــر، بارها با 
جمله هایــی روبه رو می شــویم که مدعی 
رهایی  هستند: «هیچ  چیز قطعی نیست»، 
«هر چیزی می تواند معنا باشــد»  یا «تفکر 
باید بی مرز باشــد». این جملات، با ظاهری 
روشــنفکرانه، در تــلاش  هســتند  ذهن را 
از دگمــی و اقتدار نجات دهنــد؛ اما آنچه 
اغلب فراموش می شود، این است که ذهن 
تأویلی هم می تواند ژست آزادی را بپذیرد، 

بدون آنکه خود را نقد کند.
درواقع، تأویل گرایی نه فقط در صورت، 
بلکه در فرم مقاومت نیز عمل می کند. این 
مقاومت  که ادعای بی شرطی دارد، اغلب 
به زبانی مبهــم، پُرطمطراق و ضدتعریف 
منجر می شود. در گفتار نظری رایج، واژگانی 
همچون «سوبژکتیویته»، «هم نشینی بومی 
و جهانی»، «پســااقتدار» یا «تجربه زیسته» 
در چرخشــی مداوم ظاهر می شوند، بدون 
آنکه ضرورت یا روش تحلیلی در پس آنها 

وجود داشته باشد.
در فضــای هنرهــای تجســمی ایران، 
ایــن گفتمــان تأویلــی مــدرن در قالــب 
پنل ها، نشســت ها و دوره های آموزشــی 
به شــکلی نظام منــد بازتولید می شــود. 
نشســت هایی که در ظاهر بــا عنوان هایی 
«خوانــش  «استیتمنت نویســی»،  ماننــد 
پسااستعماری» یا «فلســفه هنر معاصر» 
برگــزار می شــوند، اغلــب به جــای آنکه 
مخاطــب را بــا تحلیل، تفکیــک یا روش 
مواجه کنند، تنهــا او را با واژگان انتزاعی و 
رمزآلود آشــنا می کنند؛ واژگانی که بیشتر 
موجب نوعی «ابهام محترمانه» می شوند 

تا آگاهی ورزی.

این چنین است که بسیاری از هنرمندان 
جــوان، پیش از آنکه با ابزار تحلیل آشــنا 
شوند، با لحن و ژست نظری خو می گیرند. 
نوشــتن بیانیه  یا طرح پژوهشــی به جای 
آنکه به ساختار منطقی، تمایز مفهومی یا 
تبیین مبتنی بر تجربه  منجر شود، به نوعی 
بازتولید ادبیات غالب بدل می شود؛ ادبیاتی 
که ظاهری فلسفی دارد، اما از تحلیل تهی  
است. اینجاســت که می توان از اصطلاح 
«بافتار تأویــل» یاد کرد؛ چارچوبی نادیدنی   
که معانــی در دل آن پدید می آیند و حتی 
«رهایی» را نیز در همان ســاختار بازتولید 
می کنند. ذهــن ایرانی  که قرن هــا با رمز، 
اســتعاره و تعلیق خو گرفته، اکنون حتی 
آزادی را هــم در قالــب همــان مدل های 

زبانی تجربه می کند.
مسئله دقیقا همین جاست: وقتی زبان 
نظری نیز امتداد همان ذهن تأویلی باشد، 
زیباشناسانه  القای فرمول های  به  آموزش 
تقلیل می یابد  و نقد، به مونولوگی تزئینی. 
مخاطب، به جای ورود به ساحت تحلیل، 
در لــذت زیبایی شــناختی زبــان متوقــف 
می ماند. بــرای عبور از ایــن وضعیت، نه 
بلکه شناســایی شــرط ها  «نفی شــرط» 
ضروری  است. ما باید بدانیم در چه بافتی 
می نویســیم، با چه واژگانی فکر می کنیم  و 
چه معناهایی را به رســمیت می شماریم. 
آنگاه است که می توان از تأویل  به تحلیل، 
از رمز به روش  و از لفاظی به تفکر گذر کرد.
رهایی، پیش از آنکه در نفی ساختارها 
باشد، در شفاف سازی بافت ها و بازاندیشی 

در شکل های زبان و معناست.
و این بازاندیشی، نه با نفی ساختار  بلکه 
با بیرون کشیدن ساختارهای پنهان است که 
ممکن می شود؛  ســاختارهایی که حتی در 
ادعای رهایی نیز  همچنان مشغول بازتولید 
خویش  هســتند. در چنین وضعیتی، لازم 
اســت به جای تکرار بازی های زبانی، زبان 
را به پرسش بگیریم؛ نه صرفا واژگان  بلکه 
نســبت آنها با قدرت، دانش و سوژه سازی. 
بی شرطی واقعی  فقط در نقد دقیق شروط 
نهفتــه در کلام، نوشــتار و آموزش ممکن 
است؛ آغازی برای عبور از ظاهری انتقادی، 

به باطنی آگاه.

واحد خاکدان؛ 
از گالری سیحون تا گالری ماه

به بهانه برگزاری نمایشگاه و انتشار کتابی از آثار واحد خاکدان
نویســنده: پوریا محمودی اصل  همدانی: «آبان ۱۳۵۳ آغاز زندگی حرفه ای 
من به عنوان یک نقاش اســت. هنوز از اینکه در آن ماه و ســال توانســتم 
تعدادی از تابلوهای آبســتره و نیمه آبستره خودم را ۱۰ روز آویخته بر دیوار گالری 
سیحون بببینم، در عجبم. افتخاری بود برای هر نقاشی که بتواند در سیحون، تنها 
گالری حرفه ای شهر، آثارش را به نمایش بگذارد  و برای من دانشجوی ۲۴ساله که 
اصلا حکم آرزوی محال داشت». این جملات واحد خاکدان در رابطه با نمایشگاه 
آثارش در گالری سیحون به خوبی بیانگر اهمیت این رویداد در زندگی حرفه ای او 
است. خاکدان یک سال بعد در «تالار ایران» هم نمایشگاهی برگزار کرد. همین دو 
نمایش کافی بود تا خاکدان در همان اوان جوانی، شــانه به شــانه نام های بزرگی 
بزند که آثارشان در گالری های مشهور شهر مکرر به نمایش درمی آمد. از همین رو 
اســت که حمید کشمیرشکن نیز در هنر معاصر ایران، نام واحد خاکدان را در کنار 

دیگرانی نظیر هانیبال الخاص، آیدین آغداشلو و علیرضا اسپهبد ردیف می کند.
نمایشگاه گالری سیحون در عمل یک نقطه درخشان در مسیر حرفه ای زندگی 
خاکدانی بوده اســت که به تعبیر خودش، از همان شب افتتاحیه که ناگهان برق 
رفت و داد همه را برآورد، مشــخص بود  مســیر زندگی شــخصی و حرفه ای اش 
پرفرازونشــیب و با دشوارهای بســیاری همراه خواهد بود؛ دشواری هایی که البته 
هیچ گاه نتوانســت از عطش واحد خاکدان برای نقاشــی کردن بکاهد. نقاشــی و 
تصویرگری تنها کاری بوده و هســت که خاکدان در سراســر زندگی به آن اشتغال 
داشته و دارد؛ حتی در دوره ای که در اتاقی کوچک در اوبرهاوزن آلمان به  سختی 
روزگار می گذراند. در نگاه او، نقاشــی کردن امری است طبیعی مانند نفس کشیدن 
و غذاخوردن؛ جزئی ضروری از زندگی یک نقاش راســتین. همین اشتیاق بی حد او 
به نقاشــی هم بود که موجب شد پس از مدتی سکونت در آلمان، بتواند در چند 
گالــری و مرکز فرهنگی نمایش هایی از آثارش برگزار  و هنرش را به اروپایی ها هم 
معرفی کند؛ گرچه در فضای آن روزهای آلمان موفقیت چندانی کســب نکرد. از 
آن زمــان تا کنون، نام خاکدان در ایران، آلمان، هلند و آمریکا، در کنار نام هنرمندان 
بزرگ ایرانی و غیرایرانی دیگر   یا به  تنهایی بر پوســتر نمایش های متعددی نشسته 
است. واقعیت این است که شاید بتوان گفت مسیر زندگی حرفه ای واحد خاکدان 

در نقاشــی و تصویرگــری کتب 
از  کودک، مصداق خوبی اســت 
ضرب المثــل «کار خوب کردن از 
او آن قدر طرح  پرکردن اســت». 
و اتود زده، مشــق کرده و نقاشی 
کشــیده که یکی از دشواری های 
درک و فهم مســیر حرفه ای اش 
دستیابی به تصویری نسبتا جامع 
و روشــن از ادوار و مشــخصات 
کاری اوســت. با این حال، در طول 
تحــت  را  او  بســیاری  ســالیان، 
عناوینی همچون «سوررئالیست»، 

«هایپررئالیست»  یا «فوتورئالیســت» درآورده اند. این عناوین کلی گرچه مدعی اند 
حال وهوای عمده  نقاشــی های خاکدان را بیان می کنند، امــا درواقع نه تنها ادوار 
مختلف کاری او و تأثیر و تأثرات نیروهای گوناگون زمینه و زمانه خاکدان بر آثارش را 
نادیده می انگارند، بلکه مخاطب را از به تماشا ایستادن صبورانه در برابر نقاشی ها 
و کشــف رازهای نهفته در آثار خاکدان بازمی دارنــد. در حقیقت، عناوین کلی ای 
همچون اینها، «تکینگی» را از آثار خاکدان می ســتانند. اگر از مجموعه آثار آبستره 
او در دوره ابتدایی آثارش بگذریم، خاکدان را بیشتر با نقاشی هایی می شناسیم که 
در عین بازنمایی فیگورها یا اشیایی واقعی، نشانه های بسیاری از نوعی بازیگوشی 
سوررئالیســتی در فرم، نوعی وســواس مفرط در بازنمایی واقع گرایانه  و همچنین 
کاربرد پرقدرت رنگ در آنها دیده می شــود. به  ســبب همیــن ویژگی های فرمال، 
«تکینگی» از جمله مهم ترین ویژگی های آثار او است. گرچه هر اثر ارزشمند هنری 
ویژگی های خاص خود را دارد، اما آثار خاکدان به  واسطه عناصر و کیفیات یادشده، 
همچون راویانی از داستان های درونی هنرمندند؛ راویانی از هنرمندی که به گفته 

خودش، تلاش دارد امر ذهنی و درونی خود را بر تابلو نقش بزند.
بنابراین گشــتن و جســتن در درون آثار خاکدان قرین اســت با نزدیک شدن به 
ایــن امر ذهنــی و درونی. از نــور بی رمقی که از پنجره این اتاق همه جا همیشــه 
حاضــر می تابــد، فیگورهایی که همــواره در یک جور تنش گرفتارنــد و رنگ های 
قدرتمندی که بر پس زمینه عمدتا قهوه ای آثارش می نشیند  تا عکس های کوچک 
و بزرگ سیاه وســفید که گویی یادآور خاطراتی ویژه  هستند، همگی در کنار هم  به 
خنزرپنزرهایــی می مانند که در گوشــه یک اتاقک مطرود و متــروک روی هم دپو 
شده اند. این خنزپنزرها، هرکدام به  تنهایی  و همچنین در کلیت شان، بیانگر درونی 
پرآشوب  هستند  و این درون پرآشوب گواهی است بر این واقعیت که بسیاری از آثار 
او تمی ملانکولیک دارند. سایه این ملانکولی آن قدر بلند و گسترده است که  گویی 
در نقاشــی های او زمان، تا آنجا که مخاطب بخواهد، می ایستد. زمان می ایستد و 
تمام اشیای موجود در تصویر چشم در چشم ناظر، مدام به او زوال خود و ناظر را 

زمزمه می کنند؛ زوالی حاصل زمان ازدست رفته.
تازه ترین نمایشگاه آثار واحد خاکدان به تازگی در گالری ماه برگزار شد؛ گالری ای 
که همراه شــده با رونمایی از کتابــی از مجموعه  آثــار و فعالیت های خاکدان و 
همچنین فیلمی از او. در این نمایش که با عنوان «سکوت سایه ها» برگزار شد، چند 
اثــر اخیر او به نمایش درآمد. کتاب، تحت عنوان «کارنامه واحد خاکدان؛ بازنمایی 
خیال بر صحن واقعیت»، علاوه بر ارائه شرحی توصیفی و تحلیلی از زندگی، زمانه 
و آثار هنرمند، حاوی آرشــیو جامعی از نقاشــی ها، طرح ها و تصویرسازی های او 
اســت و فیلمی که از او بر پرده رفته  نیز حاوی گفت وگویی ارزشمند با این هنرمند 

است.
از گالری ســیحون تا گالری ماه، درســت نیم قرن می گذرد که خاکدان مشغول 
قلم زدن بر بوم نقاشــی است  و آنچه اکنون از او و هنرش به نمایش درمی آید، در 
حقیقت بزرگداشتی است از آنچه تاریخ هنر معاصر ایران از هنر واحد خاکدان به 

ارمغان برده است.

نگار خانه

تجسمیتجسمی

دماغ های درازی که مثل طناب در هم گره خورده و توی فضا پرتاب شــده، پیکرهای سوار 
روی هم و فرورفته در هم، با دست های دراز و در عین حال کوتاه از به دست آوردن و نیشخند 
روی صورت پیکرهای چندســر یا بی ســر. جمعیت بازدیدکننده ای که در نمایشــگاه اردشــیر 
می بینی، از همه نســل ها و قشرها، شباهتی با خود آثار دارد. نیشخندهای روی لب خریداران؛ 
پیرمرد و پیرزنی که با حسرتی ساختگی طوری که همه بشنوند می گویند: «هرچی دوس داریم 
فروش رفته...». رقصنده های  شــکمْ تکیده توی طراحی ها. گربه ها و دیوهایی که با ژست های 
مضحکی آماده حمله  و دفاع  در رزمی خیالی اند... و مگر این ازدحام در گالری کوچک خیابان 
غفاری نمونه کوچکی از کل آن خیابان و محله و شهر نیست؟ جایی که کمی پایین تر در میدان 
هفت تیر چیدمانی از ویرانه های جنگ اخیر و بازسازی محل از دست رفتن عزیزانی به نمایش 
گذاشــته شده و گربه ای که زیر ماشین سوخته دنبال سوســکی می دود. روباه لاغری بی ترس 
از آدم ها روی همان مبل خاک گرفته وســط میــدان می خوابد و دو دختر جوانی که با موهای 
وز و به هم ریخته و تی شــرت و شلوار پاچه گشاد و ساک های پارچه ای روی دوششان متن های 
توی ویترین کنار ویرانه و ماشین منفجرشده را می خوانند. سر تکان می دهند. از گربه  و ماشین 
ســوخته و روباه عکس می گیرند و دست در دست از گالری گردی شان می روند سمت مترویی 
که شاید روزی پناهگاه شان باشد و توی مترو جمله های محصص را پشت کارت پستال هایی که 
از گالری گرفته اند می خوانند: «من دلم می خواهد خونسرد و بی رحم باشم. بهترین شکارچی 

خونسردترین شکارچی است». ولی اردشیر چه چیز را شکار کرده؟
تصویری که آن دو جوان مثل همه از اردشــیر دارند، تصویر هنرمندی گوشــه گیر است که 
خــود را از دنیــای هنر جدا کرده و در کنج خلوتش تا روز مرگ با دســت لرزان طراحی کرده. 
تصویــری که با این جمله اردشــیر از خــودش تناقض دارد و فکرش را هم بکنی اردشــیر از 
پســرعمویش بهمن محصص بی رحم تر اســت. اردشــیر برخلاف پســرعمویش فقط قربانی 
نمی آفریند. پیکرهای اردشــیر خودشان با حرکات احمقانه شان موقعیت درد را برای خوشان 
درســت می کنند و از درد لذت می برند. اردشــیر حتی بی شرم تر اســت. ابایی از فروکردن سر 
پیکرهایش توی ماتحتشــان نــدارد. خودش را «نتیجه   بد فیلم های خــلاف اخلاق» می داند. 
پیکرهای دراز و توی هم رفته اش پی  تعادلی اند که به گفته اش مســخره  است. مسخره بودنی 
که او با حساســیت از محیطش الهام گرفته بود. همان محیطی که حالا دو گالری گرد جوان، 
روبه روی سردر دانشگاهش راه می روند، سیگاری دود می کنند و تا سر نواب را به سمت خانه 
دانشجویی شــان قدم می زنند. و بعد این سال ها هنوز باطن آن  خیابان ها و آدم ها همان اند. دو 
دختر جوان به همین فکر می کنند. ســرخورده از این تکرار و خاطره خودشــان از روزهایی نه 
خیلی دور از ازدحامی که آنجا دیده بودند. به هم می گویند که واقعا هیچ چیز عوض نشــده 

و نمی شود و یکی شــان پوزخندی می زند به طرح اردشیر توی دستش که این همه را زودتر از 
هرکسی دیده. از آن فاصله گرفته و به بی خجالت نشانش داده و در خلوت خودش پوزخندی 

زده به همه آنهایی که بتی خجل و حتی متعهد از او ساخته اند.
اما حالا خیلی ها مثل همین دخترها می دانند که اردشــیر از جنس آن آدم هایی اســت که 
نمی توانند به بلاهت نوع بشر و اطرافیانشان از دریچه ترحم نگاه کنند. ولی با این حال چندان 
اهمیتی هم برای این تراژدی کیهانی قائل نیســتند. آدم هایی که در نومیدانه ترین شرایط هجو 
و طنــز را بهترین راه مواجهه با موقعیت و درکش می دانند؛ موقعیتی که همه در ســاختنش 
دخیل انــد. بی تفکیک ما و آنها و بی  میل برای تعادل. جــای این هجو و طنز در فرهنگ ما که 
پر از خنده های پوچ اینســتاگرامی و توییتری برای فرار از مصیبت اســت، خالی تر از همیشــه 
اســت. یکی از دخترها می گوید: «می دونم که باید یه طور دیگه ای باشــه و نیســت. همین». 
اینکه نیازی هســت برای تجدیدنظر در همه چیز. در هر چیزی از گذشــته و در تصویری که ما 
از خودمان داریم. و آرشــیو اردشیر بخشی از این تصویر است. نمایشگاه اردشیر فرصتی است 
برای نگاهی دوباره به اردشیر. لذت بردن از آثار دیده نشده از او و شاید تأملی در خودمان وقت 

قدم زدن تا خانه.

بوم نقاشی مدت هاست   شاهد خاموش بی رحمانه ترین 
تناقضــات بشــریت بــوده اســت. در طول تاریــخ، جنگ 
مجسمه ســاز بی رحم تمدن ها بوده  و در پی آن، زبان هنر 
را نیز ســاخته اســت. از طاق هــای پیــروزی روم گرفته تا 
فریادهای کلاژ شــده دیجیتالی یــک انقلابی خاورمیانه ای، 
هنرهای تجســمی به عنوان آینه ای بــرای منازعات عمل 
کرده اند و نه تنها وقایع، بلکه روان درهم شکســته، خشــم 
اخلاقی و تاب آوری سرســختانه روح انســان را منعکس 
می کنند. این سفر، از تجلیل تا تروما، از مستندسازی وقایع 
تا زیر ســؤال بردن خودِ امکان بازنمایی، نشان می دهد که 
چگونه کوره جنگ اشکال جدیدی از بیان را ایجاد می کند؛ 
تحولی که در هیچ کجا فوری تر و قدرتمندتر از هنر معاصر 

خاورمیانه در حال رخ دادن نیست.
روایــت غربــی از ایــن دگرگونی ها بــا مجموعه ای از 
گسســت های خشــونت آمیز مشخص شده اســت. برای 
قرن ها، هنــر خدمتگزار قــدرت بود، مأمور بــه تجلیل از 
فاتحــان و اسطوره ســازی پیروزی هــا، همان طــور که در 
پرتــره قهرمانانــه ژاک لویی داویــد از «ناپلئــون در حال 
عبور از آلپ  » دیده می شــود. اولین تغییر با «سوم ماه می 
 ۱۸۰۸» اثر فرانسیســکو گویا از راه رســید  کــه زاویه دید را 
از قهرمــان به قربانــی تغییر داد و خشــم اخلاقی خام و 
تزلزل ناپذیری را معرفــی کرد؛ گویا در واکنش به فجایعی 
که در طول جنگ شــاهد آن بود، تصاویر قهرمانانه را کنار 
گذاشــت و از «قلم زنی هــای خشــن و واقع گرایانه» برای 
انتقــال پیامدهای غم انگیــز درگیری های خشــونت آمیز، 
از جمله اجســاد مثله شده و خشــونت علیه غیرنظامیان 
توســط ســربازان اســتفاده کرد. نقاش روســی، واسیلی 
ورشــچاگین، این رویکرد را با شاهکار خود در سال ۱۸۷۱، 
«تجلیــل از جنــگ»، رادیکال تر کرد. این نقاشــی، توده ای 
هرمی شــکل از جمجمه هــای انســان را در منظره ای بایر 
به تصویر می کشــد که پرنــدگان لاش خــوار از بقایای آن 
تغذیــه می کنند. کتیبه ورشــچاگین روی قــاب  «تقدیم به 
همه فاتحان بزرگ، گذشــته، حال و آینــده»، پیام او را به 
یک کیفرخواســت جهانی و بدون ابهــام علیه نهاد جنگ 

تبدیل می کند.
با این حال، این کشــتار جنگ جهانــی اول بود که واقعا 
فــرم هنری را در هم شکســت. زبان هــای قدیمی زیبایی 
و قهرمانی به دروغ های زشــت تبدیل شــدند. در پاســخ، 
جنبش هایــی مانند دادا از کافه هــای زوریخ ظهور کردند 
و از مزخرفــات و فتومونتاژ برای اعتــراض به جهانی که 
دیوانه شــده بود، اســتفاده کردند. اکسپرسیونیســت های 
آلمانــی مانند اتو دیکس  کــه در ســنگرها خدمت کرده 
بودند، آســیب های خــود را با چهره های تحریف شــده و 
گروتســک بر روی بوم منعکس کردند و از تکنیک تحریف 
برای بیان زوال روانی اســتفاده کردند. این بحران بازنمایی 
پس از جنگ جهانی دوم و هولوکاست به اوج خود رسید 
و برخــی از هنرمنــدان را به ترک کامل پیکرنگاری ســوق 
داد و در اکسپرسیونیســم انتزاعــی به دنبــال زبانی برای 
بیان آســیب های وصف ناپذیر و وحشت وجودی عصر اتم 
گشت. در میان آثار هنری ضد جنگ، نقاشی گرنیکا اثر پابلو 
پیکاســو  جایگاهی ماندگار دارد. این نقاشی که در واکنش 
به بمباران شــهر گرنیکا خلق شــد، به یــک نماد جهانی 

ضد جنگ تبدیل شد. استفاده پیکاسو از کوبیسم و یک پالت 
رنگی تک رنگ و خشــن، تصویری فراگیر و آشفته از مرگ، 
درد و اندوه ایجاد می کند. گرنیکا از بستر اصلی خود فراتر 
رفته و بــه نمادی جاودانه از اعتراض علیه خشــونت در 
سراسر جهان تبدیل شده است و تصویر آن در بنرهایی که 
در اعتراضات علیه جنگ ویتنام و سایر درگیری ها استفاده 

می شد، تکرار شده است.
این تکامل صرفــا مربوط به موضوع نبود، بلکه مربوط 
به جوهــره و روح بود. جنگ، بازآفرینــی رادیکال تکنیک، 
رسانه و مواد را ضروری کرد. هنگامی که رنگ سنتی دیگر 
کافی نبود، هنرمنــدان به قطعات فیزیکــی روی آوردند؛ 
«زیبایی شناسی قطعه» که از طریق فقدان و پسماند سخن 
می گفتند. دادائیســت ها با مونتاژ اشــیا ی «آماده» روزمره 
در اعتراض، پیشــگام ایــن امر بودند. هنرمنــدان معاصر 
مانند هیوا کی از کردســتان عراق، پوکه هــای گلوله های 
مصرف شــده را در اشــیای پیش پاافتــاده ذوب می کنند و 
نقدی کیمیاگرانه از اقتصاد جنگ ارائه می دهند. هنرمندان 
ســوری، آوار ســاختمان های بمباران شــده را در آثار خود 
جــای می دهنــد و هنر را بــه اثری نمایــه ای و فیزیکی از 
فقدان تبدیل می کنند. با رسانه ای شــدن جنگ ها از طریق 
تلویزیون و رســانه های اجتماعــی، هنرمندانی مانند مارتا 
راســلر و تمام اعظم ســوری، فتومونتــاژ و کلاژ دیجیتال 
را نــه برای نشــان دادن خود جنگ، بلکه برای نقد شــیوه 
بهداشــتی و دور از دسترسِ مصرف آن و درخواست برای 
به رسمیت شناخته شــدن از طریق زبان جهانی تاریخ هنر  

به کار گرفتند.
ایــن انقلاب فنی با یک تغییــر مفهومی عمیق هدایت 
شــد. مضامین اصلی هنر از شــکوه به تروما، از رویداد به 
خاطره، از قابل بازنمایی به غیرقابل بازنمایی تغییر یافت. 
بدن در هنر تکه تکه شــد، به مکانی برای درد تبدیل شــد 
تــا قهرمانی. تمرکز به ســوگواری و غیاب معطوف شــد، 
همان طور که در چیدمان های صندلی های خالی دوریس 
سالسدو کلمبیایی دیده می شود که یادبود «ناپدیدشدگان» 
را به تصویر می کشــد. هنرمندانی مانند ولید رعد از لبنان، 
از طریق پــروژه تخیلی گــروه اطلس خــود، تلاش برای 
مستندسازی «آنچه اتفاق افتاده» را متوقف کردند و شروع 
به کاوش در «چگونه می دانیم چه اتفاقی افتاده اســت» 
کردنــد و خودِ ســاخت تاریخ و حافظــه را در یک جامعه 
جنگ زده به چالش کشــیدند. نقــش هنرمند از وقایع نگار 
دربار به شــاهد، بایگانی کننده و خالق روایت های متقابل 

علیه تبلیغات رسمی و حذف ها تغییر یافت.
این دگرگونی ها در هیچ  کجا به اندازه خاورمیانه، جایی 
کــه درگیری های قرن های بیســتم  و  بیســت و یکم برخی 
از حیاتی تریــن و دلخراش ترین هنرهــای زمان ما را ایجاد 
کرده اند، به شدت احساس نمی شــوند و این ما را به ایران 
می رســاند؛ کشــوری با یکی از عمیق تریــن و دیرینه ترین 

ســنت های هنــری در جهان  که اکنــون بر لبــه تیغ قرار 
گرفته  اســت. هنر ایرانی همواره بر قدرت استعاره تسلط 
داشــته اســت؛ از نمادگرایی پیچیــده مینیاتورهای ایرانی 
گرفته تــا جنبش تأثیرگذار ســقاخانه در دهه ۱۹۶۰ که به 
طرز درخشــانی اشکال پاپ و مینی مالیستی را با نمادهای 
فولکلوریک ایرانی در هم می آمیــزد. این تاریخ رمزگذاری، 
بزرگ ترین نقطه قوت آن است. تجربه جنگ ایران و عراق 
میراثی دوگانه ایجاد کرد؛ یک هنر رسمی و قهرمانانه دفاع 
مقدس و یک هنر بســیار قوی تر و غیررســمی تر از تروما و 
درون نگــری عمیــق. پیش بینی آینده هنر ایــران در برهه 
کنونیِ فشــار شدید، درک این نکته اســت که محدودیت، 
مــاده اصلی آن اســت. محدودیتــی که منجر بــه زوال 
نمی شــود، بلکه پالایش را ســبب می شــود. این سانسور 
منجر به رکود خلاقیت نشــده است؛ در عوض، هنرمندان 
با توسعه زیبایی شناســی چندوجهی مقاومت، با استفاده 
از پیام های ظریف یا رمزگذاری شــده و ابهام شاعرانه برای 
انتقــال معنا، به این امــر واکنش نشــان داده اند. تناقض 
این محیط سانســورآمیز این اســت که هنر را مجبور کرده  
خلاق تر، نمادین تر و عمیق تر در میراث فرهنگی خود ریشه 

بدواند.
این روند ادامه خواهد داشــت و هنــر ایران وجودی تر 
خواهد شــد. این هنر بیشــتر بــه زبانی از اســتعاره قوی 
پنــاه خواهد برد و از تمثیل هــای تاریخی و انواع موقت یا 
نوآورانه هنــر برای بیان حقایقی که نمی توان به صراحت 
بیان کرد، اســتفاده خواهد کرد. قلمرو دیجیتال به نیروی 
حیاتــی آن تبدیــل خواهد شــد؛ فضایی بــرای آفرینش 
ناشــناس و تلاش برای اســتحکام ارتباط جهانی، در امان 
از محدودیت هــای فضــای فیزیکی. مضامین از آشــکارا 
سیاســی به عمیقا وجودی تغییر خواهند کرد؛ هنر عمیق 
سوگواری، زمان معلق، درون گرایی رادیکال که وزن روانی 
زندگی تحت فشــار را به نمایش می گذارد. ایرانیان خارج 
از مــرز به عنوان یــک تقویت کننده و همــکار حیاتی عمل 
خواهنــد کرد و تضمین می کنند که ایــن آثار به مخاطبان 

جهانی برسند.
تأثیر جنگ بر هنر تجسمی، داستان بقا، قدرت، تبعیض 
و احســاس توســط بشریت اســت. این داســتان، داستان 
فرم های خرد شده و بازسازی شده، مواد جدید ساخته شده 
از آوار و ســفری مفهومــی از میدان نبرد بــه اعماق روح 
انســان اســت. اگر هنر جهانی الگو را ارائه می دهد و هنر 
خاورمیانه شــدیدترین بیان معاصر آن را، پس ایران آینده 
را بــه تصویر می کشــد؛ مکانی که در آن فشــار عظیم نه 
ســکوت، بلکه نوع جدیــدی از الماس را ایجــاد می کند: 
هنری با ســختی، درخشــندگی و وجوه باورنکردنی  که در 
تاریکی شــکل گرفتــه و با زمزمه ای که در سراســر جهان 
طنین انداز می شــود، صحبت می کند. ایــن گواهی بر این 
واقعیت است که حتی در مواجهه با نابودی، انگیزه انسان 
برای خلق کردن، مشــاهده کردن و یافتــن معنا، همچنان 
ســرکش ترین نیرو است و تلاش دولت برای کنترل روایت، 
به  طــور متناقضی بــه روایت مخالف، هــدف عمیق تر و 
قدرت نمادین می بخشــد و تضمین می کنــد که هنرهای 
تجســمی بخش مهمی از گفت وگوی اجتماعی و سیاسی 

باقی خواهند ماند.

نگاه خانه

بی شرم و بی رحم
به بهانه نمایشگاه آثار اردشیر محصص در گالری نگاه

جنگ؛ شاهد و زبان هنر

محمدحسین خاتمی فر

 رزا متین فر


