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فریز نیویورک ۲۰۲۵؛ ویترینی 
از هنر معاصر جهان

هفتــه گذشــته نمایشــگاه معتبــر 
«فریز نیویــورک» بار دیگر توجه جهانی 
جامعــه هنر معاصر را بــه خود جلب 
کرد. ایــن رویداد هنری کــه در فضای 
در   The Shed چندمنظــوره  و  مــدرن 
برگزار  نیویورک  هادســون یاردز  منطقه 
شــد، میزبان بیــش از ۶۵ گالری از ۲۵ 
کشــور مختلف بود. هدف ایــن رویداد 
فراتــر از برگزاری صرفا یک نمایشــگاه 
یا بازار آثار هنری اســت. این نمایشگاه 
مجموعــه داران،  گردهــم آوردن  بــا 
و  هنرمنــدان  منتقــدان،  مــوزه داران، 
کیوریتورها، به یک نقطه مهم در تقویم 
بازار هنر جهانی تبدیل شــده و همچین 
بســتری برای نمایش تنــوع دیدگاه ها، 
فرهنگ هــا و  گفت وگوی فرهنگی میان 
هنرمنــدان، کیوریتورهــا و مخاطبــان 
فراهم کرده اســت. فریز صرفا یک بازار 
نیســت، بلکه فضای گفت وگــو درباره 
مسائل اجتماعی، سیاسی و زیباشناختی 
روز هم هســت. فریز نیویورک امســال 
صحنه ای برای نمایــش آثار هنرمندان 
شناخته شــده بین المللــی بــود. آثــار 
جف کونز، کلر تابــوره، هانا لوی و مون 
کیونگ وون از  جمله نمونه های شاخص 
این دوره بودند. جف کونز  سه مجسمه 
 «Incredible Hulk» جدید از مجموعه
را در غرفه گالری گاگوسیان نمایش داد . 
مجسمه ها با رنگ های براق و فرم های 
آشــنای پاپ، بار دیگــر توانایی کونز در 
جلــب توجه مخاطب را نشــان داد. او 
در گفت وگو با رســانه های حاضر گفت: 
«در ایــن مجموعــه، به دنبــال احیای 
نیروی کودکانــه و در عین حال پرتنش 
شــخصیت های فرهنگی هستم؛ چیزی 
که مخاطب مدرن با آن هم ذات پنداری 
می کنــد». کلــر تابوره در غرفــه گالری 
Perrotin با پرتره های اســرارآمیز خود 
کــه از خــواب، خاطره و هویــت الهام 
گرفته بودند، حضوری درخشان داشت. 
با مجســمه هایی  لوی  هانــا  همچنین 
از شیشــه و فولاد و مون کیونگ وون با 
نقاشی هایی از مناظر منطقه غیرنظامی 
کــره، از دیگــر چهره هایــی بودنــد که 

نقدهای مثبتی دریافت کردند.
علاوه بر گالری های شناخته شــده ای 
 Hauser & Wirth، Gagosian همچون
و Thaddaeus Ropac، فریــز نیویــورک 
۲۰۲۵ میزبــان گالری هایــی از آمریکای 
لاتین، آســیا و خاورمیانه بود. همچنین 
در بخش هایی مثل Focus یا Frame در 
فریز به معرفی گالری های تازه تأسیس و 
زیر ۱۲ ســال، هنرمندان جوان و مناطق 
کمتر دیده شده اختصاص پیدا کرد. لومی 
تــان، کیوریتور این بخــش، درباره هدف 
خود گفت: «می خواهیم بستری فراهم 
کنیم که صداهای جدید و ناشــناخته  از 
حاشــیه به مرکز گفت وگو وارد شوند». 
در میان گالری های شرکت کننده، گالری 
«دســتان» نیز نماینده هنر معاصر ایران 
بــود. این گالــری که ســابقه حضور در 
دوره های پیشین فریز را نیز دارد، بار دیگر 
توجه مخاطبــان بین المللــی را به آثار 
هنرمندان ایرانی جلب کرد. در سال های 
اخیر، دستان توانسته پلی فرهنگی میان 

هنر ایران و مخاطبان جهانی ایجاد کند.
بازار فریز همچنان یکی از فعال ترین 
بســترهای تجاری هنر معاصر است. در 
همان روزهای نخست نمایشگاه، گالری 
Hauser & Wirth بیــش از ۲۵ اثــر بــا 
قیمت هایی از ۲۰هزار تا ۱.۲ میلیون دلار 
فروخت. گالری Thaddaeus Ropac نیز 
یکی از نقاشی های گئورگ بازلیتس را به 
قیمت یک میلیون یورو به فروش رساند. 
از آثــار هانا لوی، تابلوهایی با قیمت ۴۵ 
هزار تا ۸۰ هزار دلار به فروش رســیدند 
و یکــی از مجســمه های جــف کونز در 
غرفــه گاگوســیان، به مبلغــی بیش از 
ســه میلیون دلار واگذار شد. این حجم 
از معاملات نشــانگر جایگاه تثبیت شده 
فریز در بازار جهانی هنر است. لورا کین، 
منتقد برجســته هنر معاصر در نشــریه 
Artforum، درباره نمایشگاه گفت: «فریز 
نیویورک ۲۰۲۵ با ارائه طیف گســترده ای 
از هنرمندان و گالری ها، توانسته تعادلی 
بین بــازار و محتوای هنــری برقرار کند 
که کم نظیر اســت». جری سالتز، منتقد 
قدیمــی The New York Times  افزود: 
«این نمایشــگاه نشــان داد  چگونه هنر 
معاصــر می توانــد هم زمــان مرزهای 
جغرافیایی را بشــکند و بــه بحث های 

جهانی دامن بزند».

موزه ها و کیوریتوری آینده 
بازنمایی یا بازآفرینی مرزهای هنر،

  قدرت و دانش

بدیهی اســت  نقش کیوریتور تغییر کــرده و احتمالا در آینده نیز تغییر خواهد 
کرد. انتقاد به کیورتورها به دلیل تغییر در انواع روش  های ارتباطاتی از طریق 
نمایــش و تنوع جریان هــا و موضوعات معاصر به این دلیــل ادامه دارد که 
فناوری های جدید دائما هم تقاضا و هم عرضه اطلاعات را افزایش می دهد 
و کیوریتورها باید فراتــر از مهارت های فردی، به دانش و تکنیک های روزآمد 
نیز مجهز شوند. بررسی کیوریتوری به  عنوان یک حرفه در بسیاری از نشریات 
مرتبط با موزه ها تأیید می کند که سطح مهارت ها و دانش مورد نیاز موزه داران 
وابسته تر از همیشه به کیوریتورها ســت. کیوریتورها نه تنها در جریان مسائل 
جاری قرار می گیرند، بلکه بسترســاز مسائلی هستند که ممکن است در آینده 

ایجاد شوند، اگرچه پیش بینی دقیق آن نیز دشوار است.
یکی از انتقادهای کیوریتورها شــاید این اســت که  نتوانسته اند با ایده های 
فعلی درباره ارتباطات و دانش به روز باشــند. با این حال، به ویژه درباره دانش 
ایــن حوزه، چیزی بیش از روندهای فعلی مورد مطالبه اســت و نیاز به درک 
کامل مفاهیمی چالشــی بــرای آینده پژوهی در جهان هنر بــا تأکید بر نقش 
کیوریتورها وجود دارد. برای اینکه به دانش کیوریتوری نگاه دقیقی کنیم، باید 
توجه اکید داشته باشیم که موزه ها به  عنوان شاکله اصلی نهادهای هنری، از 
دانش کیوریتوری چه می دانند؟ دو کلیدواژه مهم در این راســتا بروز بیشتری 

پیدا می کند: «دانش و زمان».
موزه هــا بــه خاطر نوع دانشــی که تولیــد می کنند، به ایــن دلیل که بر 
شالوده هایی از عصر کلاســیک (و اساس مسئله زمان) استوار هستند، مورد 
انتقاد قرار می گیرند. بنابراین به نظر می رســد موزه هــا و کیوریتورها با بقیه 
جامعه همگام نیســتند و امر زمــان یکی از دغدغه های آینــده کیوریتوری 
لحاظ می شــود که چگونه با  قطع نکردن ارتباط با شــالوده های کلاسیک  یا 
اصیــل و هویت مند می تــوان معرفت و تجربه ای معاصــر رقم زد؟ در نگاه 
فوکــو، معرفــت رنسانســی، چیزها (پدیده هــا) را در جســت وجوی روابط 
دو بــه دو در نظــر می گیــرد و جهان کلاســیک به  صورت مجــزا به چیزها 
می نگریســت و تفاوت ها را می یافت، درحالی که جهــان مدرن به چیزها به  
عنــوان یک کل نگاه می کنــد. در حال حاضر، ما در حال حرکت به ســمت 
معرفــت چهارم هســتیم؛ یعنی کل نگری  کــه در آن چیزها در مجموع یک 
گروه در نظر گرفته می شــوند. شــاید این معرفت چهارم شــامل هم افزایی 
(یک عنصر تا حدی گشــتالتی) باشــد که در آن کل بزرگ تر از مجموع اجزا 
باشــد. بــرای کیوریتورها،  این به معنای تغییر دیگری در شــیوه اســتقرار و 
کاربســت دانش و مهارت اســت؟ برای مثال، آیــا کیوریتورهایی را خواهیم 
دیــد که با ترکیبی از مدارک علمی، فرهنگی و مذهبی، با نگاهی کل نگرانه تر 

فعالیت کنند؟
تغییرات سیاســی جهان نشان داده که رویکرد پست مدرنیسم را نمی توان 
نادیده گرفت و در تغییرات جهانی در جامعه قرن بیستمی شاهد بوده ایم که 
به گروه هایی که قبلا به حاشــیه رانده شده بودند، مرحله جدیدی برای بیان 
نظرها، ارزش ها و فرهنگ های خود داده شد. این صداهای «جدید» خواستار 
حق شنیده شــدن هســتند و موزه ها نیز به همین ترتیــب پایگاه های دیگری 
بوده اند که می خواســتند منادی صدای جدید با شیوه ای جدید باشند. در این 
زمان، کیوریتورها به  عنــوان تأمین کنندگان اصلی دانش و تکنیک یک رویداد 
هنری، روی لبه پرتگاه نشســته اند که یا تهدید می کنند  یا تهدید می شوند؛ اگر 
صدایشــان با صدای دیگران (هنرمندان، منتقدان و گالری ها) ادغام شود، به 
قعر دره رجعت و ابزارگونه بودن پرتاب می شــوند و  اگــر بداعتی را بنا نهند، 

گروه های بسیاری را به مبارزه دعوت می کنند.
یکــی دیگر از موضوعــات آینده نگرانه برای کیوریتورها می تواند مســئله 
جهان مخاطب (بازدیدکننده) باشد. تغییر در مفهوم طبقات اجتماعی، تغییر 
در ســطح آموزش و ســواد بصری جامعه و تنوع رســانه  های موجود برای 
انتقال پیام و محتوای هر رویداد هنری، به   موضوعاتی تبدیل شــده است که 
امــر کیوریتوری برای حل آن باید پاســخ ها و تمهیداتی را در بســتر هر پروژه 

ببیند.
بدیهی اســت چنانچه بوردیو می گوید، هنوز مؤسسات فرهنگی، آموزشی 
و هنری (به  طور خاص موزه ها) برای خدمت به اهداف طبقه حاکم ســاخته 
شــده اند و این مسئله در انطباق معیارهای کیوریتوری برای جامعه مخاطب 
چالش های عمیق تری در آینده خواهد داشت. اگرچه به نظر می رسد جامعه 
ایرانــی در حال تجربــه یک چرخش پســت مدرن دیگر اســت، اما آموزش 
همچنان در مرحله مدرنیســتی قرار دارد؛ زیرا فقــط یک صدا، یعنی صدای 
دولت، سیاست آموزشی را هدایت می کند. موزه ها ظاهرا اسیر نیرویی هستند 
که آنها را ملزم به اطاعت از دســتور کار نخبگان آموزشی می کند؛ با طراحی 
نمایشگاه ها، فعالیت ها و رویدادهایی که با برنامه های کلان سیاست فرهنگی 
و آموزشــی مطابقت دارند تا به اهداف تعیین شــده توســط دیگران برسند.  
بنابراین آنها به شــیوه ای پست مدرن  یا همســو با چرخش های نرم یا سخت 

اجتماعی و مردم نهاد عمل نمی کنند.
از دیگــر ســو، امر فنــاوری در هنر و دانــش کیوریتــوری،  همچون همه 
حوزه هــای تخصصی دانش و مهــارت، با نگاهی آینده نگرانه  انکارنشــدنی 
اســت. با این حــال، برای عموم مردمی کــه حداقل دانش هنــری را دارند  یا 
هیچ دانش هنری ندارند، ممکن اســت ابزارهایی بــه وجود بیاید که رابطی 
میــان مورخان و منتقدان هنر و عامه مردم باشــد. در آینده ممکن اســت از 
یک «گجت تاریخچه هنر» برای اطلاع رســانی درباره نقاشی ها استفاده شود؛ 
همان گونه که امروزه شــاهد هنرنمایی هایــی از ابزارهای تصویرگری هوش 

مصنوعی هستیم.
گروهــی از Scuola Normale Superiore di Pisa در حــال توســعه یک 
پلتفــرم فرهنگی ایتالیایی هســتند. پــروژه آنها تلاش خواهد کــرد تا پایگاه 
داده هــای مــوزه و گالری را از طریق یک ســایت یکپارچه بــه یکدیگر پیوند 
دهد. این به آن معناســت کــه از نقطه جغرافیایی خــود می توانید به  طور 
مؤثر به اطلاعات یک موضوع خاص از طیف گســترده ای از منابع دسترســی 
داشــته باشید. برای مثال، ممکن اســت بخواهید نقاشی های امپرسیونیستی 
را جســت وجو کنید که امکان سبک شناسی، بررســی تکنیک، ارزش گذاری و 
شناخت بیشــتر هنرمند آن فراهم باشد؛ این ابزارها شــروع تجربه ای متمایز 
و منحصر به فرد اســت بــرای جهانی جدید از علم و هنر. ایــن ابزار می تواند 
با دسترســی گســترده به موزه ها، گالری هــا، کتابخانه هــا و بایگانی ها، برای 
کیوریتورهــا در جمــع آوری اطلاعات، تفســیر مجموعه های خــود و تألیف 

محتواهای کلان نگرتر تحولی درخور ملاحظه باشد.

نگارخانه

تجسمیتجسمی

واحــد خاکدان، نقاش و تصویرگر متولد ۱۳۲۹ در تهران اســت. آثــار او با بازنمایی عکس گونه  از 
اشــیا  و اشــخاص در فضایی رمزآمیز، نســبتی را با واقع گرایی جادویی بیان می کند. او از کودکی نزد 
پدرش، ولی االله خاکدان، از پیشگامان طراحی صحنه، با هنر آشنا شد. این هنرمند در سال های ۱۳۴۷ 
تا ۱۳۵۰ در هنرستان هنرهای زیبای تهران آموزش دید. خاکدان از سال ۱۳۵۰ تا ۱۳۵۴ دوره   کارشناسی 
معماری داخلی را در هنرکده   هنرهای تزئینی گذراند. نخستین نمایشگاه انفرادی اش را سال ۱۳۵۳ در 
گالری سیحون برپا کرد. خاکدان بارها آثارش را در ایران، آلمان و آمریکا به نمایش گذاشته است. به 

بهانه نمایشگاه انفرادی او در گالری ماه، به گفت وگو با ایشان نشستیم .
شــما بعد از حدود هفت سال این نمایشــگاه انفرادی را برگزار کردید. این نمایشگاه چطور شکل   �

گرفت؟
من قبل از آغاز  مکالمه، باید اقراری کنم که فکر می کنم لازم باشد؛ ما باید خیلی مراقب باشیم که 
 جامعه هنرهای تجســمی مان تبدیل به مجلس خودگویی و خودخندی نشود؛ یعنی خیلی بومی و 
داخلی نشود.  باید دنیا را نگاه کنیم و بدانیم در دنیا چه خبر است. این آگاهی باید برای همه از  جمله 
هنرمند، گالری دار، خریدار و حتی کیوریتورها اتفاق بیفتد. در این حرفه، یک ســری موازین بین المللی 
وجود دارد؛ پس در پاسخ من به  شما، این نکته مهم است که من از کدام موضع جواب دهم، موضع 
بومی و داخلی  یا ابعاد دیگر و بزرگ تر دنیا را لحاظ کنم. در ادامه شاید نکاتی را بگویم که برای بعضی 
سوءتفاهم شود  یا حتی برای برخی از جامعه   خریداران توهین آمیز تلقی شود؛ اما رویکرد صحبت من 

اینجا یک نگاه جهانی دارد و از این بُعد صحبت می کنم.
همان طور که می دانید، من به  عنوان تســهیلگر هــم در اروپا کار کرده ام و تاکنون حدود ۴۰ کتاب 
کودک و نوجوان کار کردم و در کنار اینها، تعدادی هم نمایشــگاه های گروهی داشــتم. بالاخره چهار 
ســال پیش این وظایف من به پایان رسید و  زمان بیشــتری پیدا کردم و توانستم برای آینده فکر کنم. 
در  مدتــی که  درگیر کار بــودم، عده   زیادی از علاقه منــدان آثارم ، کار رزرو کرده  بودنــد. من این افراد 
را یادداشــت کرده  بودم و  حدودا فهرستی اندازه سه صفحه  A4 شــده  بود.  مشتاقانه با این دوستان 
تماس گرفتم و این افراد آمدند و متأسفانه رفتار آنها باعث یأس من شد؛ چون هرکسی که آمد، همان 

اثری را خواست که فرد قبلی خواسته بود؛ یعنی همه آنها یک اثر 
آیکونیک دو در ســه متر با یک اسب قرمز در تابلو را می خواستند. 
من از اینکــه آثارم را تبدیل به یک توده انبــوه کنم متنفرم. کاری 
که من انجام می دهم آغشته به یک ریاضت خودخواسته و بسیار 
سخت اســت.  چندین ماه روی یک تابلو کار می کنم و باید آن قدر 
منطق کار را قبول داشته  باشم تا بتوانم این سختی را تحمل کنم. 
بنابراین این حس یأس  باعث شــد  تمام ســفارش دهنده ها را در 
نهایت ناراحتی و قاطعانه رد کنم و تصمیم بگیرم که برای خودم 
کار کنم. من چهار سال برای خودم کار کردم و این نمایشگاه ثمره 
این تصمیم است. دوست داشتم  یک سری تجربه ها و کشش های 
جدید  داشته باشم. کشش به تاریخ هنر غرب و تاریخ نقاشی غرب 
قبل از گوستاو کوربه، قبل از امپرسیونیست و قبل از مدرن داشتم. 
من این ریســک را کردم. البته با ریســک اقتصادی هم همراه بود؛ 
چون به هر حال تولید چنین نمایشگاهی مستلزم داشتن یک بستر 
اقتصادی مناسب اســت. این کار انجام شد و به مرحله ای رسید 

که من احساس کردم دوست دارم این آثار را به نمایش بگذارم.
چرا «سکوت سایه ها»؟  �

 داســتان جالبی دارد. آقای مصور رحمانی که کتب با نســخه 
محدود تولید می کنند و من سال هاســت  با ایشان همکاری دارم، 

اولین کتابی که چاپ شد «یک روز در بهشت» نام داشت که عنوان نمایشگاه سال ۲۰۱۲ من در گالری 
ماه بود. بعدها چهار یا پنج کتاب دیگر با نسخه های محدود چاپ شد که همه عنوان داشتند و یکی 

همین سکوت سایه ها بود.
وقتــی یک مجموعه از آثار نقاش را می بینید، یک ســری المان ها و عناصر خیلی خاص  در همان 
وهله اول دیدن به ذهنتان می رسد؛ مثلا غیبت انسان . در آثار من آدم نیست، اگر هم هست خیلی کم 
و در یک شرایط خاص هست. یا عدم پایداری، زمان  یا نور؛ در آثار من نور نقشی اساسی بازی می کند. 
من عاشــق تاریخ نور و پیدایش آن در نقاشی بودم. از کاراواجو شروع کردم و ادوارد هاپر و رامبرانت 
و ... را نگاه  و بســیار مطالعه کردم. نور طبیعتا بنیان سایه را می گذارد و زایش سایه از نور است. سایه 
در آثار من تداعی کننده یک سکوت است. اگر شما حساسیت لازم را داشته باشید، سایه ها خواه ناخواه 
شــما را به یک نوع سکوت دعوت می کنند. سکوت ســایه ها آن زمان در ارتباط با آن کتاب به ذهنم 
رسید و چاپ شد. این عنوان برای من بازده خوبی داشت و برای این نمایشگاه هم از آن استفاده کردم.

علاوه بر عنوان کلی ای که برای مجموعه آثار دارید، هر اثر نامی جداگانه دارد؛ انتخاب آنها چگونه   �
است؟

عنوان یک اثر هنری معمولا از دو شــرایط مختلف ریشه می گیرد؛ درست مثل تولید خود اثر 
هنری.  جمله شناخته شده ای در زمینه نقاشی هست که می گوید: نقاش همیشه نقاشی را تا یک 
حدی می کشــد و از آنجا به بعد نقاشی اســت که نقاش را می کشد. در مورد عناوین تابلوها هم 
این اتفاق می افتد. نحوه کار من انواع و روش های مختلف دارد؛ گاهی کار را با یک حساب و کتاب 
دقیق آغاز می کنم و گاهی هم با بداهه گری. این اواخر این سیســتم بداهه گری برای شروع کارم 
بیشتر شده و منجر به یک تصویر تجریدی می شود و بعدا به رئالیستی نزدیک تر می شود. معمولا 
بعد از چند روز که این تابلو به روش بداهه آغاز شــده، ناگهان چیزهایی در ذهن تداعی می شود 
که بازگوکننده فضا و قصد نقاش است. مثلا بعد از یک هفته کار متوجه می شوم  این اثر من را یاد 
چیزی می اندازد. برای مثال ، اسم آخرین تابلویی که در نمایشگاه است، «آموخته های عبث» است. 
این اثر را من بداهه آغاز کردم و خیلی هم روی آن کار کردم و زحمت کشیدم. دوست داشتم  آن 
چیزی شود که من می خواهم، اما در حین کار متوجه شدم  بعد از ۵۲ سال نقاشی، هنوز کارهایی 
هست که من نمی توانم. پس با خود گفتم که اینها همه آموخته های عبث بوده، ولی از آنجا که 

هیچ کس در دنیا نیست که بتواند همه کار کند، هیچ عیب و نقصی متوجه این موضوع نیست.
با توجه به صحبت های شما، قبل تر یک طرح و ایده ای بوده و شما را به سمت کشیدن اثر می برده،   �

ولی الان بیشتر این مسیر بداهه طی می شود.
ببینید، من جزء  نســلی از نقاشــانی بودم که دوره آموزش و شــروع کارهایم  در دهه ۶۰ میلادی 
بود. ما نســلی هستیم که در آن زمان حیطه هنرهای تجسمی بین المللی یک مقدار لنگ در هوا بود؛ 
چرا که مدرنیســم به پایان رســیده بود و با آمدن پاپ آرت به آمریکا و اروپا، مدرنیسم بلاتکلیف مانده 
بود. ما آن دوره دانشــجو بودیم و اگر هم آگاهی لازم را داشــتیم، مردد می شــدیم که یک اثر هنری 
چگونه آغاز می شود و چگونه به پایان می رسد. در مورد من هم این قضیه اتفاق افتاد. اگر دقت کنید، 
نمایشــگاه های من در اوایل دهه ۵۰ مخلوطی بوده از انتزاع و فیگوراتیو و این دودلی با من تا اواخر 
دهه ۵۰ خورشیدی همراه بود. اما بعدتر اثر من خواه ناخواه به سمت واقع گرایی و واقع نمایی و آنچه 

امروز شما می بینید، رفت.
فکر می کنم در نمایشگاه انفرادی شما در اوایل دهه ۶۰ در موزه هنرهای معاصر این سمت و سوی   �

جدید بیشتر دیده شد.
دقیقا. در آن دوره  از تجرید به سمت سوررئالیسم رفتم و بعد از مدتی سوررئال کار کردن، متوجه 
شدم  در آثار سوررئالیستی من تکرار از آثار نقاشان غربی زیاد است و  آنها را حذف کردم. در نهایت این 
حذف المان هایی که متعلق به آدم هایی مثل رنه مگریت یا سالوادور دالی بود، به جایی انجامید که 

کار من بازنمای اطرافم و آن طور که زندگی را می دیدم شد.
از کجا متوجه می شوید که نقاشی تمام شده و قرار نیست چیزی به آن اضافه شود؟ این پایان بندی   �

به چه صورت اتفاق می افتد؟
ســؤال بســیار خوبی اســت. نامه های ونگوگ را کــه می خوانید، جایی به تئو می نویســد که 
ســخت ترین قسمت نقاشی موقعی اســت که تصمیم می گیری تابلو تمام شده  است. هرچه اثر 
آزادانه تر کار شود، مثل کارهای تجریدی و انتزاعی که نیازمند رعایت وسواس های خاصی نیستند، 
به پایان رســاند آن  آسان تر اســت. البته ســوءتفاهم پیش نیاید، اما به  طور کلی به پایان رساندن 
کارهای این چنینی ســخت است. گاهی شــده که من یک اثر را 
تمام کرده ام و گوشه ای گذاشته ام تا خشک شود و ورنی بخورد، 
اما بعد از دو ماه که نگاهش کردم، متوجه شدم اثر تمام نشده.  
گاهی اوقات شــده که یک ســوم اثر را پاک کرده ام و دوباره از نو 
کشیده ام. حتی شده  تابلویی کشیدم که در آن فیگور انسان بوده، 
ولــی بعد از مدتی این فیگور را حتی با اینکه خیلی روی آن کار 
کرده  بودم، پاک کردم. در نهایت کار باید به شکلی باشد که شما 
از آن راضی باشــید و اصطلاحا از دل شما برآید؛ چون اگر از دل 
شما برنیاید لاجرم بر دل نمی نشیند  و برای رضایت دل باید بسیار 

مرارت کشید.
در آثار شــما معمولا یک سری موتیف های خاص مثل حافظه،   �

زمان، طبیعت و به  طور کلی نوستالژی و خاطره پرتکرارتر هستند. 
اینها از کجا می آیند؟

شــاخصه اصلی کار من این اســت که  بســیار خودزیسته کار 
می کنم. آنچه را خودم دیده و  زیســت کرده ام، در آثارم منعکس 
می کنم. شــاید گناه بزرگی باشــد؛ زیرا من از یک طبقه متوسط و 
مرفه می آیم و در کودکی، من و خواهرم اسباب بازی داشتیم. شاید 
برای تعدادی از مخاطبان این اشیا کمی غریب باشد. مثلا کتبی که 
در آثار من پخش هســتند، در خانه ما وجود داشتند. پدر من سواد 
روســی داشت و تحصیل کرده روســیه بود، به همین دلیل ما کتبی داشتیم که روسی بود و من هنوز 
تعدادی از آنها را دارم که ۲۰۰ یا ۳۰۰ ســال دارند. من یک کمدی الهی دانته دارم که صد و خورده ای 
ســال عمر دارد. پدر من طراح صحنه بود، به همین دلیل در خانه ما همیشه یک انباری یا گلخانه ای 

بود که تبدیل به انباری می شد و پر از اکسسوار صحنه های تئاتر بود.
  درواقع هر تابلوی نقاشــی یک سلف پرتره اســت. حالا این خودنگاره ممکن است صحنه نبردی 
باشــد یا بهشت و جهنم. آنچه مهم است، این اســت که نقاش این خودنگاره را به مخاطب تقدیم 
می کند. مضاف بر اینکه هر انسانی یک زندگی  را از سر گذرانده که به  عنوان فرد خلاق نمی تواند از این 

بگذرد و اینها در آثار شما منعکس می شوند.
شما در مجموعه جدید سکوت سایه ها  از متریال یا تکنیک جدیدی هم استفاده کرده اید؟  �

من در باره تکنیک و متریال کار بســیار سنت گرا هستم. من عاشق بوی رنگ روغن هستم. در بوی 
رنگ روغن تاریخ هنر وجود دارد. تمام تاریخ هنر نقاشی با رنگ روغن است. شما نمی توانید با متریال 
جدید فضایی مشابه فضای کار من خلق کنید. در حقیقت من تا حد زیادی از مواد جدید حذر می کنم. 
اما از یک ســری چیزها هم نمی توان دوری کرد. وقتی شــما از پاستل گچی  یا زغال یا مواد دیگری که 
ممکن اســت محو شوند استفاده می کنید، باید از فیکساتورهای جدید هم بهره ببرید. البته برای آنها 
هــم گزینه های آلترناتیوی هســت. کارهای من اغلب مداد رنگی و آبرنــگ و حداکثر مرکب و گوآش 

هستند. من به ندرت به متریال جدید مثل اکرولیک دست می زنم.
برنامه شما برای آینده چیست؟  �

پاســخ دادن به این پرســش آغشته اســت به موضوع سنی. نقشه کشــیدن برای آینده فقط یک 
رؤیاســت. واقعیت این است که دوست دارم کارهای مختلفی انجام دهم، اما باید زمان اجازه دهد و 
زمان هم محدود شــده  است. اگر بتوانم با همان ریتم سابق کارم را ادامه دهم، جزء خوشبخت ترین 

آدم های دنیا خواهم بود.
  در آخر، آیا اثری از شما هست، چه در این نمایشگاه و چه در مجموعه های دیگر که برای شما ویژه تر   �

باشد و دوست داشته باشید درباره آن صحبت کنید؟
من اخلاقی دارم که وقتی مجموعه ای تمام می شود، آن را در پوشه ای می گذارم و دیگر به آن نگاه 

نمی کنم. باید ادامه داد و برای ادامه دادن نباید به پشت سر نگاه کرد.

نگاه خانه

ترانه سلطانی
باید ادامه داد ...

گفت وگو با واحد خاکدان به بهانه نمایشگاه سکوت سایه ها
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