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سال بیست ودوم     شماره ۵۲۰۴

 و   وسوسه تصویر فردی خودتأویلی

یادداشــت های  در  آنچه  پیشــخوان: 
پیشــین تحت عنــوان «ذهــن تأویلی» 
واکاوی شد -از دشواری های شفاف سازی 
معنا تا فروپاشی زبان مشترک- اکنون به 
نقطه دیگری رســیده: مواجهه سوژه با 
خــود. ذهن تأویلی فقط به جهان بیرون 
نظر ندارد، بلکه در بسیاری از مواقع، آن 
را از دریچه خــود بازتاب می دهد. اینجا 
دیگر بــا «تأویل جهان» طرف نیســتیم، 
بلکــه بــا «تأویل خود». شــکل خاصی 
از بازنمایــی کــه در جامعه مــا، به ویژه 
در فضای هنرهای تجســمی، به شــکل 

فزاینده ای دیده می شود.
در بسیاری از نمایشگاه ها، بیانیه ها و 
حتی خود آثار، هنرمنــد در حال روایت 
مهاجرتش،  رنج هایش،  اســت:  «خود» 
زن بودنش، مردبودنش، فرودستی اش، یا 
حتی سکوتش. اما مسئله فقط محتوای 
این خودبیانگری نیســت، بلکه شکل آن 
اســت: این روایت ها نه با وضوح، بلکه 
با زبــان تأویلی، مبهم و گاه متکلف بیان 
می شوند. گویی هنرمند نمی خواهد دیده 
شود، بلکه می خواهد «تأویل» شود و هر 
بیننده، معنای جداگانه ای از او استخراج 
کند. این گرایش به «خودتأویلی»، نوعی 
وسوســه تصویر فردی را رقــم می زند: 
تصویری از خود که نه واقعی  است و نه 
بازنمایانه، بلکه فقط مبتنی بر افق هایی 
چندپهلــو از معناســت. در این حالت، 
«خود» دیگر نه بــرای ارتباط با دیگری، 
بلکــه برای بازتاب در آینــه نگاه دیگری 
تعریف می شود. گویی هر هنرمند یک راز 
اســت و بیانیه یا اثرش، فقط دعوتی به 

کشف آن راز.
شــاید بتوان گفت ذهــن تأویلی، در 
لحظه ای که به درون فــرد بازمی گردد، 
دچار یک گردش بی پایان می شــود: فرد 
نــه برای عمل، بلکه برای تفســیر عمل 
می کند؛ نه برای بیــان، بلکه برای تأویل 
بیان. و اینجاســت که «خود» به صحنه 
اجرای معنــای بی پایان بدل می شــود، 
بی آنکه امکان همدلی یا دیالوگ فراهم 
شــود. ما با هنرمندی روبه رو می شویم 
که دیگر قرار نیســت چیزی بگوید، بلکه 
قرار اســت «دیده شــود»؛ نــه در معنا، 
بلکه در ســایه معنــا. در چنین فضایی، 
نقد نیز ناتوان می شود. چون اگر معنای 
اثر را پرســش کنی، پاســخ این است که 
«برداشــت تو محترم اســت». اگر روش 
را نقــد کنی، می شــنوی: «ایــن تجربه 
زیسته من اســت». بدین سان، همه چیز 
به ســاحت تأویل سپرده می شود و هیچ 
معیــار مشــترکی برای گفت وگــو باقی 
نمی ماند. این همان چیزی  اســت که در 
یادداشت دهم، از آن با عنوان «فروپاشی 

زبان مشترک» یاد کردیم.

اما چرا این گونه است؟ شاید بخشی 
از پاســخ در زیســت جهان ماســت. در 
جامعه ای که گفت وگو ســرکوب شده، 
تفاهم دشــوار شــده و هویــت به  طور 
پیوسته در معرض تهدید است، بازگشت 
به درون و ســاختن یک روایت تأویلی از 
خود، به پناهگاهی روانی بدل می شود. 
نوعی خلوت گزینیِ استعاری که در قالب 
بیانیه، اثر هنری یا ژســت روشــنفکرانه 

خود را نشان می دهد.
در هنرهای تجســمی، این گرایش با 
شکلی از «نخبه گرایی زبانی» هم زیستی 
دارد. بســیاری از متون نمایشــگاهی و 
استیتمنت ها، با زبانی متکلف و چندپهلو 
نوشــته می شــوند، تــا نه تنهــا روایتگر 
«خودِ هنرمند» باشــند، بلکه مانع ورود 
تماشاگر نیز بشــوند. این نوعی حفاظت 
است: اگر کســی نفهمد، پس نمی تواند 
نقــد کنــد و اگــر همه چیــز تأویل پذیر 
باشــد، پــس هیچ چیــز الزاما درســت 

یا نادرست نیست.
شــاید وقت آن رســیده کــه از خود 
بپرســیم: آیــا ایــن تأویل گرایــی فردی، 
دریچــه ای  اســت بــرای آزادی بیان؟ یا 
صرفا شکلی  اســت از تنهایی فرهنگی؟ 
آیا ما با زبان تأویلی، چیزی می ســازیم یا 

فقط خودمان را پنهان می کنیم؟
پاسخ این پرسش ها را باید در لایه های 

بعدی ذهن تأویلی جست وجو کرد.

از زیست جهان شخصی
تا گفت وگوی جمعی

در هنر امروز، گرایش به تجربه های زیســته نزدیک، پاسخی است به 
منطق های مســلط بازنمایی که عمدتا بر تصاویــر کلان، روایت های 
تاریخی تثبیت شده و فضاهای مرکزی تأکید دارند. این رویکرد با فاصله گیری 
از ســاختارهای فراگیر، به بافت های اجتماعی، عاطفــی و فردی می پردازد؛ 
حوزه هایی که با وجود اهمیت شــان اغلب در حاشــیه توجــه نهادی قرار 
گرفته اند. زیست جهان شخصی، روابط خانوادگی، بدن، جنسیت، اقلیت بودن، 
طبقه اجتماعی و خاطره، دیگر صرفا مسائل خصوصی نیستند، بلکه حامل 

ظرفیت های بازاندیشی و تولید معنا در گستره ای فراتر از فردی اند.
یکی از ارکان این گرایش، مفهوم «مکان مندی (site-specificity)» است 
کــه از انتخابی صرفا فرمی به رویکردی زمینه محــور و موقعیت مند تحول 
یافته است. آثار خلق شده در این بستر، جدا از متن های اجتماعی و فرهنگی 
نیستند، بلکه در پیوندی ارگانیک با زمینه های تاریخی، جغرافیایی یا فرهنگی 
شــکل می گیرند. هنرمند در این میان نه ناظری بیرونی، بلکه کنشگری است 

که از درون موقعیت خویش دست به تولید معنا می زند.
«بازتاب مندی» (reflexivity) نیز در این جریان اهمیت ویژه دارد. بسیاری 
از هنرمندان معاصر فقط به موضوعی بیرونی نمی پردازند، بلکه نسبت خود 
با آن را نیز آشکار می کنند. تجربه روزمره، خاطره خانوادگی، زبان یا فقدان، از 
محدوده شخصی فراتر می روند و امکان مشارکت ذهنی و عاطفی مخاطب 

را فراهم می آورند.
انتخاب رســانه و متریال نیز نقشــی اساســی ایفا می کنــد. بهره گیری از 
مواد یافت شــده، ابزارهای روزمره یا زبان های بصری غیررســمی، نه نشانه 
ساده سازی، بلکه تأکیدی بر اصالت تجربه و پیوند اثر با زندگی روزمره است. 
آنچه در نگاه نخست ناتمام یا خام می نماید، اغلب حامل لایه هایی پیچیده 

از معناست که در ارتباط با زمینه خلق اثر آشکار می شود.
ایــن تمرکز بــر تجربه، بــدن و زمینه، به حضــور صداهــا و دیدگاه های 
متنوع تر در هنر معاصر انجامیده اســت. بســیاری از آثــار بر موقعیت های 
کمتر بازنمایی شــده متمرکز می شوند و در نتیجه ســاختار فهم مخاطب و 
شــیوه ارتباط با اثر را دگرگون می کنند. در چنین چشم اندازی، مرزهای سنتی 
میان هنرمند، مخاطب و اثر و همچنین میان هنر و زندگی، به تدریج سیال تر 

می شوند.
تمایز اصلی این گرایش با سنت های گذشته، شیوه مواجهه با «نزدیکی» 
اســت؛ نزدیکی ای که فراتر از صمیمیت شــخصی، امکان توجه به آنچه در 
روایت هــای کلان نادیده  مانــده را فراهم می کند. در ایــن رویکرد، اثر هنری 
صرفا حامل پیام نیســت، بلکه بستری برای دیدن، شنیدن و مشارکت ذهنی 
و عاطفی مخاطب در فرایند تولید معناســت. هنرمند، زمینه و مخاطب سه 

ضلع گفت وگویی ناتمام اند که معنا در آن پیوسته بازتولید می شود.
از این منظر، گذار از زیســت جهان شــخصی به گفت وگوی جمعی صرفا 
تغییر در شــیوه بازنمایی نیســت، بلکه دگرگونی در الگوهای اندیشــیدن و 
کنش اجتماعی اســت. در جهانــی که با بحران های مــداوم -از جنگ ها و 
مهاجرت هــای اجباری گرفته تــا تغییرات اقلیمی و شــکاف های طبقاتی- 
روبه روســت، روایت های خرد و تجربه های فردی اهمیتی بنیادین یافته اند. 
این روایت ها نه تنها وجه مستندســاز دارند، بلکه می توانند به مثابه ابزارهای 

مقاومت و بقا عمل کنند.
هنر معاصر بر پایه این تجربه ها، امــکان تولید «حافظه جمعی» تازه ای 
را فراهم می آورد؛ حافظه ای چندصدایی و متکثر که برخلاف تاریخ رســمی، 
بر همزیســتی روایت های متنوع اســتوار اســت. اثر هنری در این چشم انداز 
می تواند به مثابه یک «آرشیو زنده» عمل کند؛ جایی برای گردآوری و بازآفرینی 

خاطرات پراکنده در معرض مشارکت عمومی.

رســانه ها و فناوری هــای نویــن در این روند نقشــی انکارناپذیــر دارند. 
شبکه های اجتماعی، پلتفرم های دیجیتال و امکانات واقعیت مجازی نه تنها 
صحنه نمایش را متحول کرده اند، بلکه امکان مشــارکت گســترده تری نیز 
فراهم آورده اند. اگر روزگاری دسترســی به هنر محدود به موزه ها و گالری ها 
بود، امروز بسیاری از هنرمندان می توانند تجربه های زیسته خود را بی واسطه 
با مخاطبان جهانی به اشــتراک بگذارند. این تحــول، مرز میان خصوصی و 
عمومی را بیش از پیش در هم می شــکند و بستر تازه ای برای گفت وگوهای 

جمعی فراهم می کند.
بااین حال، این روند خالی از چالش نیســت. خطر کالایی شدن تجربه های 
شخصی، تبدیل روایت های زیسته به محصولی برای مصرف سریع و از دست 
رفتن عمق و اصالت، پرسش های جدی پیش می کشد. نهادهای هنری و بازار 
جهانی هنر، در حالی که فرصت دیده شدن را فراهم می کنند، گاه تجربه های 
حاشیه ای را در قالب هایی استاندارد و قابل  فروش عرضه می دارند. از همین  
رو، یکی از وظایف مهم هنرمندان و پژوهشــگران، یافتن راه هایی برای حفظ 
رادیکالیته و پیچیدگی این تجربه ها در برابر روندهای ساده ساز و تجاری است.
نقش مخاطب نیز در این فرایند محوری اســت. اثری که بر زیست جهان 
شــخصی استوار اســت، فقط زمانی به معنا می رسد که مخاطب با آن وارد 
گفت وگو شــود؛ چه از طریق همذات  پنداری، چه با مشارکت فعال یا حتی با 
مقاومت و نقد. اثر هنری در این رویکرد نقطه آغاز یک رابطه است، نه پایانی 

قطعی؛ فضایی برای ساختن مشترک معنا.
افق آینــده این گرایش در پیونــد آن با بحران های جهانــی قابل  ردیابی 
اســت: مهاجرت، تبعید، تغییرات اقلیمی، پاندمی ها و شکاف های دیجیتال، 
مســائلی اند که در عین جهانی بــودن، بر بدن و زندگی فردی اثر مســتقیم 
می گذارند. هنر با تکیه بر زیســت جهان شخصی، این امکان را فراهم می کند 
که این بحران ها از ســطحی آماری و انتزاعی به سطحی ملموس و انسانی 
انتقال یابند. روایتی از آوارگی یا اثری درباره تنش های روزمره در کلان شــهر 

می تواند نیرویی برانگیزاننده برای بازاندیشی و همبستگی اجتماعی باشد.
در نهایت، ارزش بنیادین این مسیر در ظرفیت آن برای تولید زبانی مشترک 
نهفته اســت؛ زبانی که نه به معنای یکنواختی، بلکه به معنای همزیســتی 
تفاوت هاســت. این زبان مشــترک بر پایه چندصدایی شکل می گیرد و همین 
چندصدایی بودن، آن را با جهان متکثر امروز همسو می سازد. از زیست جهان 
شــخصی تا گفت وگوی جمعی، هنر معاصر یادآور می شــود که معنا هرگز 
ثابت و قطعی نیســت؛ بلکه همــواره در فرایندی پویا و بــاز میان هنرمند، 

مخاطب و زمینه زاده می شود و باززایی می یابد.

نگارخانه

تجسمیتجسمی

آرموری شــو ۲۰۲۵ بــار دیگــر جایگاه خــود را به عنوان 
بلندپروازانه ترین نمایشــگاه هنری نیویــورک تثبیت می کند؛ 
بیــش از ۳۵۰ گالــری در آن شــرکت کرده انــد و در میــان 
بخش های شــاخص، می توان به نقاشــی دیــواری پرقدرت 
جِمــی هولمــز از چهره های حزب پلنگ ســیاه و کوبیســم 
بازآفرینی شــده تســفایه اورگســا اشــاره کرد. حضور پررنگ 
گالری های ایرانی نیز امســال چشــمگیر اســت. نخســتین 
حضور گالری اُ با شــش هنرمند، غرفه دونفره و گزیده سرای 
و ارائه گروهی و سیاســی گالری دســتان، همگی جلوه ای از 
پایداری و ســرزندگی هنر معاصر ایــران در صحنه جهانی را 

به نمایش می گذارند.
نمایشــگاه آرموری یکی از معتبرتریــن رویدادهای هنری 
نیویورک اســت که ریشــه های آن به ســال ۱۹۱۳ در ســالن 
اســلحه خانه هنگ شــصت ونهم بازمی گــردد؛ همان جا که 
برای نخستین بار آمریکایی ها با دوشان، ماتیس و پیشگامان 
آوانگارد اروپا آشنا شدند. آن نمایشگاه تاریخی نقطه عطفی 
در فرهنگ ایــالات متحده بود و اکنون بیش از یک قرن بعد، 
آرمــوری همچنان این میــراث را زنده نگاه مــی دارد. امروز 
در مرکز جاویتس برگزار می شــود و میان گذشــته و نوآوری 
تعادلــی چشــمگیر برقرار کرده اســت؛ جایی کــه حافظه، 

بازآفرینی و نقطه نظرات جهانی در کنار هم می نشینند.
نسخه ۲۰۲۵ این رویداد نه تنها بازار، که بیانیه ای فرهنگی 
اســت. بیش از ۳۵۰ غرفه از ۳۵ کشــور در آن حضور دارند؛ 
طیفی گســترده از نقاشــی فیگوراتیو تا مداخلات دیجیتال، 
طراحی های صمیمی در کنار اینستالیشــن های عظیم. آنچه 
امسال را خاص می سازد، اعتماد به تاریخ است؛ نه به عنوان 
باری ســنگین، بلکه به عنــوان سرچشــمه ای الهام بخش. 
هنرمنــدان وام می گیرنــد، بازآفرینــی می کننــد و باز روایت 
می کنند، اما با هدف؛ این نشــانه ای است از اینکه گفت وگوی 
میــان گذشــته و اکنون همان جایی اســت کــه هنر معاصر 

زندگی می کند.

زبان تاریخ، بازآفرینی در اکنون
دو ارائه شــاخص این رابطه میان یادآوری و بازآفرینی را 

تجسم می بخشند.

جِمی هولمــز، با نمایندگــی گالری ماریان بوســکی، در 
نقاشی عظیم چند مرد بزرگ، چهره های گمنام جنبش پلنگ 
ســیاه را در رنگ خاکســتری به تصویر می کشد و با طلاهای 
درخشــان شــکوهی خاص به آنها می بخشد. این اثر ترکیبی 
از شــکوه ترکیب بنــدی رنسانســی و فوریــت مقاومت قرن 
بیســتم است. پرتره های جیمز بالدوین و خود هولمز، لایه ای 
شــخصی به این روایت جمعی می افزایند. او تاریخ را صرفا 
روایــت نمی کند، بلکه دوباره قــاب می گیرد و بیننده را وادار 

می سازد هم زمان با میراث و حذف روبه رو شود.
در سوی دیگر، تسفایه اورگسا با نمایندگی ساتچی یِیتس 
ســراغ میراث دیگری می رود. او از کوبیســم و زبان دیواریِ 
نقاشی های هیل وودراف و چارلز وایت الهام می گیرد. پالت 
خاکی، خطوط شکســته و بدن های فشرده او شدت فیزیکی 
خاصی را منتقل می کنند. این آثار ادای دین یا تقلید نیســتند، 
بلکه بازآفرینی واژگان تصویری گذشته به بیانیه های معاصر 

از حضور و قدرت هستند.

گالری های ایرانی: همسرایی پایداری
اگر بخواهیم از یک حضور جمعی به عنوان نقطه عطف 
آرمــوری ۲۰۲۵ نام ببریم، بی شــک این حضــور متعلق به 
گالری های ایرانی است؛ هریک با زبان کیوریتوری متفاوت، اما 
همگی در کنار هم روایتی از پایداری، سرزندگی و بلندپروازی 

فکری را به نمایش می گذارند.
گالــری اُ (تهــران) برای نخســتین بار بــا مجموعه ای از 
شــش هنرمند -علی گنجوی، محمد حسن زاده، علی نصیر، 
مهرعلی رزاق منش، آریا تابنده پور و مینو یلسُهرابی- حضور 
یافتــه اســت. این غرفه بــا الهــام از پدیدارشناســی ادراکِ 
مِرلُو-پُنتــی طراحی شــده و از مخاطــب می خواهد دوباره 
بــه این مســئله فکر کند کــه چگونه تصویر، تجربه زیســته 

ما را می سازد.
گالری ســرای (تهران/لندن) برای پنجمین بار در آرموری 
حضــور دارد و در بخــش Presents غرفــه ای دونفره ارائه 

می کند. این غرفه اورکیده ترابی و مرتضی خاکشور را کنار هم 
نشــانده تا مســئله مردانگی را از دو منظر متفاوت به تصویر 
بکشــند: یکی با طنز تلخ و رنگ هــای اغراق آمیز و دیگری با 
پرتره هایــی آســیب پذیر و پراضطراب. نتیجــه، گفت وگویی 

چندلایه بر سر هویت مردانه است.
گالری دســتان (تهران/تورنتو) اما موضعــی صریح تر و 
سیاســی تر اتخاذ می کند. آثــار نیکی نجومی، پویــا آریانپور، 
ایمان راد و مهســا مرسی این غرفه را شکل می دهند؛ هریک 
با زبان خاص خود ســاختارهای تکرار، قــدرت و نا آرامی را 
به چالش می کشــند. آثارشــان نه برای آرامش، بلکه برای 

برانگیختن و تأکید به تأمل عرضه شده اند.
این ســه گالــری، در کنــار هم نه تنهــا هنر ایــران، بلکه 
پیچیدگی آن را نمایان می ســازند. آنهــا روایت های غالب و 
کلیشــه ای را می شکنند و ایران را به عنوان صحنه ای زنده و 

اندیشمند در هنر معاصر جهانی معرفی می کنند.

فراتر از بازار
ماننــد هر نمایشــگاه هنری دیگــر، آرموری نیــز مکانی 
بــرای خرید و فروش اســت؛ اما فروکاســتن آن به معامله، 
نادیده گرفتــن اهمیت بزرگ تــر آن خواهد بــود. آنچه باقی 
می مانــد نه تنها قراردادها، بلکه ایده هاســت؛ اینکه چگونه 
هنرمنــدان زبان خود را بیان می کننــد، گالری ها روابط میان 
فرهنگ ها را می ســازند و مخاطبان بــرای لحظه ای فرصت 

بازنگری در امکانات هنر می یابند.

به سوی تعادلی تازه
آرمــوری ۲۰۲۵ در نهایت به عنوان مطالعه ای در تعادل 
ظاهر می شــود: میان گذشــته و حال، میان سیاست و شعر، 
میان بازار و معنا. نه درخشش تکنولوژی های آینده نگر، بلکه 
صمیمیت ماندگار هنر دســت، چشــم و تصویر است که این 

رویداد را تعریف می کند.
آرمــوری که در ۱۹۱۳ به عنوان شــکافی بزرگ و انقلابی 
آغاز شــد، در ۲۰۲۵ یادآور می شــود که قدرت هنر در همین 
توانایی نهفته اســت: یــادآوری تاریخ بدون اســارت در آن، 

زیستن در اکنون و در عین حال آغوشی باز به سوی آینده.

موزه، آن گنجینه ماندگار حافظه جمعی، پس از سکوتی دراز، 
زبان خود را با روایتی تمام عیار از جنس تصویر بازمی گشــاید. 
«خوان مُصوران» طلیعه این نطق نوین اســت؛ ســفره ای که 
موزه برپا می دارد تا جان ها را به تماشــای جلوه های فرازمانی 
امر مرئی فراخواند. این نمایشگاه  که در موزه هنرهای معاصر 
اصفهان برپا شــده، فقط یک رخداد هنری نیست، بلکه تأملی 
اســت هستی شناختی بر سرشت تصویر در روزگار ما و پاسخی 

هنرمندانه به فراموشیِ عصر حاضر.
ریشه این خوان گشــوده را باید در سنت دیرپای کتاب آرایی 
ایرانــی جســت وجو کــرد، ســنتی کــه در آن هنرمنــدان در 
کتابخانه هــای دربــاری تیمــوری، صفوی و اوایــل قاجار گرد 
هــم می آمدند تا بــا همــکاری یکدیگر، نســخه هایی نفیس 
را بیافریننــد. در آن کارگاه های جمعی، هر اســتادی مســئول 
بخشــی از اثــر بــود و حاصــل کار، تجلــی وحــدت در عین 
کثــرت بود؛ وحدتــی که از حکمت دســت و خیــال جمعی 
David Rox- می جوشــید. این ســنت، کــه محققانی چــون
 The Persian album, 1400-1600:» کتــاب  در   burgh
from dispersal to collection»، Lamia Balafrej در کتــاب 
 «The Making of the Artist in Late Timurid Painting»
و آقای یعقوب آژند در مقالاتی به «کتابت خانه و صورت خانه 
در ایلخانــان و تیمــوری» بــه کاوش در آن پرداخته اند، فقط 
زیبایی آفرینــی نبود، بلکه ابزاری توانمند برای معرفی و انتقال 
فرهنگ و ملیت بود. شــاهنامه های مصــور نمونه های اعلای 
این رســالت بودند؛ هنرمندان برای خلق تصاویر آن گماشــته 
می شدند تا حماســه ملی را در کالبدی دیداری جاودانه کنند. 
امــری که متأســفانه در عصر حاضر گاه مــورد غفلت و حتی 
اهانت قــرار می گیرد. رویکــرد موزه با برپایی این نمایشــگاه، 
احیــای آن ارزش های ملی و فرهنگــی و جلب نگاه دوباره به 

این گنجینه معنوی است.
با سپری شــدن عصر زرین کتاب آرایی، فصل تازه ای با ظهور 
چاپ ســنگی در اواخر دوره قاجار گشوده شد. در این دوره که 
علی قلی خویی از پیشــگامان آن بود، داســتان های ایرانی به 
شکل انبوه تکثیر شدند و تصویرسازی، هرچند با حال و هوایی 
متفاوت، کماکان نقش روایتگری خود را ایفا کرد. این تکثیر، هنر 
را از انحصار دربارها بیرون آورد و به میان طبقات بیشــتری از 
جامعه برد. سپس  در دوره پهلوی و پس از آن، «کانون پرورش 
فکری کودکان و نوجوانان» به کانونی برای احیای تصویرسازی 
بدل شــد. اینجا  تصویرســازی برای کودکان اهمیتی بی سابقه 
یافت و نسل جدیدی از هنرمندان را پرورش داد که داستان های 

کهن و جدید ایرانی را با زبانی نوین به تصویر کشیدند.
اما «خوان مُصوران» چگونه این مســیر تاریخی را به امروز 
پیونــد می زند؟ این نمایشــگاه با گردآوری مصــوران معاصر، 
وارثــان آن حکمت دســت و خیــال، قصــد دارد تصویری از 
تصویرســازی معاصر ایران ارائه دهد و تفاوت های بنیادین آن 
با گذشــته را واکاوی کند. در ســنت کهن، زیبایی شناسی امری 

جمعی و مبتنی بر اصولی یکســان و کم تغییر بود. جهان بینی 
هنرمند تا حد زیادی در دل یک سنت واحد تعریف می شد. اما 
هستی شناسی تصویرسازی معاصر، فردی تر است. هر هنرمند، 
جهان شــخصی و یگانه ای می آفریند و معیارهای زیباشناختی 
را به شــکلی ســیال و متکثر بازتعریف می کند. این تکثر سبب 
می شــود مخاطب امروزی در مواجهه بــا مجموعه ای از آثار 
نخبــه، به جای درگیری صرف با تکنیک، مســتقیما با «جهان» 
اثر روبه رو شود. ممکن است با جهان برخی از این آثار ارتباطی 
عمیق برقرار کند و با جهان برخی دیگر نه. این همان خاصیت 
زیباشناختی عصر حاضر است: سپردن فهم، کیفیت و لذت اثر 
به دســت مخاطب که لازمه آن فهم «دریافت زیباشناسی» در 
پوئتیــــک ارسطو و تفســیر مدرن امبرتو اکو از آن است. نحوه 
ایجاد تعلیق تغییر کرده و تصویرســازی امــروز بیش از آنکه 
پاســخ باشد، پرسشــی هستی شــناختی در ذهن بیننده ایجاد 

می کند.
«خــوان مصوران» ایــن تغییر پارادایم بنیادیــن را در قالب 
ســه عرصه «دســت آفرین»، «دیجیتال» و «پانوراما» به تماشا 
می گذارد. این تقســیم بندی هوشــمندانه، فقط نمایش تقابل 
تکنیک ها نیســت، بلکه تجلــی گفتمانــی ژرف در بازتعریف 
کارکــرد، تولید و مصرف تصویر اســت. بــرای درک این گذار، 
باید به سرشت تصویر در ســنت کتاب آرایی ایرانی نظر افکند. 
در آن دوران، بــه تعبیــر Oleg Grabar، تصویــر در خدمــت 
متن و ذیل یک «نظم زیبایی شــناختی جمعی» عمل می کرد. 
نقش هــا، خاصــه در مکاتب تیموری و صفــوی، نه به عنوان 
آثاری مســتقل، بلکه به مثابه «مفســران بصــری» بودند که 
هدف غایی آنها تجسم بخشیدن به متن ادبی -عمدتا مذهبی، 
حماســی یا عرفانی- و انتقال هرچه باشکوه تر مفاهیم والای 
فرهنگــی بود. این تصاویــر در یک سیســتم کارگاهی و تحت 
حمایت دربار تولید می شــدند و کارکردی یکســره فرهنگی-
 Marianna Shreve Simpson تملکی داشــتند. همان گونه که

در پژوهش هایش برجسته می کند، هنرمند در این نظام، بیش 
از آنکــه خالق یک بیان فردی باشــد، مجری ماهر یک ســنت 

تصویری نهادینه شده بود.
در مقابل، تصویرســازی معاصر، به ویژه با انقلاب دیجیتال، 
از قید تک ســاختاری متن و حمایت متمرکز رها شــده اســت. 
اینجاســت که تقسیم ســه گانه نمایشــگاه معنای عمیق تری 
می یابد. بخش «دست آفرین» نمایانگر تداوم آن سنتِ اهمیت 
«دســت هنرمند» و اصالت اثر یگانه اســت، امــا با این تفاوت 
که اکنون این دســت، در خدمت بیان فــردی قرار دارد. بخش 
«دیجیتــال»، قلــب تپنده این تغییــر پارادایم اســت. به گفته 
 The Language of New» در کتــاب کلیــدی Lev Manovich
Media»، دیجیتالی شــدن، تصویــر را از حالت صرفا «بصری» 
بــه حالت «اطلاعاتی» تغییر داده اســت. این امر امکان تکثیر 
بی نهایت، دســتکاری بی حد و خلــق جهان های بصری کاملا 
جدیــد را فراهم کــرده اســت. در نهایت، بخــش «پانوراما» 
به درستی بر کارکرد و بستر نمایش تصویر تأکید می کند و نشان 
می دهد  تصویــر امروزی دیگر محصور در قاب کتاب نیســت، 
بلکه به رســانه ای مستقل و سیال تبدیل شــده که خود را در 
فضاهای عمومی، بازی های رایانه ای و واقعیت مجازی تعریف 
می کند. ایــن تغییر از یــک «کارکرد فرهنگی ناب» به ســوی 
«کارکردهای چندگانه و عمدتا تجاری-رسانه ای»، نشان دهنده 
تحولــی بزرگ در اقتصاد فرهنگی تصویر اســت. رویکرد موزه 
هنرهــای معاصر اصفهان در برپایی این رویداد، هوشــمندانه 
این ســیر تکاملی را نه به عنوان یک گسســت، بلکه به مثابه 
یــک تداوم انتقــادی به تصویر می کشــد؛ تداومی کــه در آن 
تصویرسازی ایرانی، با حفظ پیوندهایش با گذشته روایی خود، 
به زبانی جهانی و چندمنظوره بــرای بیان دغدغه های جهان 

معاصر بدل شده است.
در این میان، ظهــور فناوری هایی مانند NFT، فصلی نوین 
از اســتقلال هنرمند را رقم زده اســت. همان گونه که در عصر 
صفوی، استادی چون رضا عباسی با ترک کتابخانه سلطنتی و 
فروش رقعه های خود به اســتقلال مالی و هنری دست یافت، 
توکن های غیرمثلی نیــز امروزه به هنرمند تصویرســاز امکان 
می دهند از چرخه ســفارش های سنتی انتشــارات فراتر رود و 
مستقیم با جهانیان ارتباط برقرار کند. این گذار، او را به استقلال 

هنری و مالی نزدیک تر می کند.
پایان سفر: گزینش آگاه در این نمایشگاه، حرکتی استعلایی 
بــرای احیای روایت ایرانی اســت؛ روایتی کــه در آن هر اثر به 
وارثــی آگاه از زیبایی شناســی کهن و روایتگــری معاصر بدل 
می شــود. اینجا هر نقش فصل نوینــی از دیالکتیک حضور و 
غیاب می گشــاید و بیننده را به مراقبتی وجودی فرامی خواند؛ 
مراقبتی که در آن گذشته و اکنون درهم می تنند تا روایتی زنده 
و پویا از ادبیات ایران را بیافرینند. «خوان مصوران» بیش از یک 
نمایشگاه، ســفره ای است برای تجدید عهد با تصویر، به مثابه 

زبانی برای گفت وگوی فرهنگ ها و نسل ها.
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