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نمایشگاهی برای خواهر 
هنرمند «جین آستن»

ایسنا: «کاساندرا آســتن»، خواهر بزرگ تر 
«جین آســتن»، نویســنده برجسته، خود 
هنرمندی توانا بود و بیشتر به خاطر پرتره 
«جین» کــه در نگارخانه ملی پرتره لندن 
نگهداری می شود، شــناخته شده است. 
اکنون  برای نخستین  بار، بزرگ ترین نمایش 
از آثــار باقی مانــده او، نگاهی اجمالی به 
دنیای هنری مشترک خواهران «آستن» را 

فراهم می آورد.
نمایشگاهی با عنوان «هنر کاساندرا»، 
شــامل ۱۰ اثر از «کاساندارا آستن» خواهر 
«جین آســتن»، نویســنده نامدار، اســت 
که در خانه «جین آســتن»،  در روســتای 
کوچک «چاوتــون» (Chawton) واقع در 
انگلستان به نمایش درآمده اند و بخشی 
از جشــن های موزه آســتن به مناســبت 
دویست وپنجاهمین سال تولد این نویسنده 

نامدار در سال ۱۷۷۵ است.
مجموعه ای   بزرگ تریــن  نمایش،  این 
است که تاکنون به آثار تأییدشده کاساندرا 
اختصــاص یافته اســت. مجموعه ای از 
اعضــای  کمتر شناخته شــده  پرتره هــای 
بــرادر «کاســاندرا»،  خانــواده، همچون 
«جیمــز» و خواهــرزاده اش «فنی کاترین 
نایــت»؛ منظره ای زمســتانی با نوری گرم 
که مردی تنها و سگش را نشان می دهد. 
همچنین برخی نســخه های کپــی از آثار 
دیگر در این نمایشگاه به نمایش گذاشته 
شــده اســت. شــش اثر از این مجموعه 
پیش تر هرگز به نمایش عمومی درنیامده 
بودند؛ چرا که به تازگی یا اهدا شــده اند یا 
توســط نوادگان خانواده «آستن» به موزه 

قرض داده شده اند.
«کاســاندرا» که تقریبا ســه ســال از 
«جیــن» بزرگ تــر بــود، در ســال ۱۷۷۳ 
میلادی به دنیا آمد. آن دو  که تنها دختران 
خانــواده در میــان شــش بــرادر بودند، 
رابطه بســیار نزدیکی با یکدیگر داشــتند. 
آنهــا با هم آموزش دیدنــد؛ ابتدا زیر نظر 
عمه شان خانم «کاولی» و بعد در مدرسه 
ریدینگ» .  ابَــی  «دختــران  شــبانه روزی 
نامه های باقی مانده از جین به کاســاندرا 
نقشی اساســی در بازســازی جزئیاتی از 

زندگی این نویسنده داشته  است.

نمایشگاه come back با همکاری 
گالری آرتیبیشن و گالری اِران کانادا

بازگشت مجدد هنر علی 
چیت ساز به ایران

گالــری آرتیبیشــن از روز جمعــه، ۲۹ 
فروردیــن میزبــان نمایشــی از آثــار علی 
چیت ســاز با عنوان «کام بک» اســت. این 
نمایشــگاه تــا ۲۱ اردیبهشــت در معرض 
تماشای عموم خواهد بود. در متن نوشته 
این نمایشــگاه آمده: «بازنمایــش این آثار 
به منزلــه حضور مجــدد ایــن هنرمند در 
جامعه هنری ایران اســت. این مجموعه ، 
گزیده آثــاری اســت کــه در دوران اولیه 
فعالیت حرفه ای این هنرمند در ایران خلق 
شده و تاکنون در مجموعه  خصوصی ایشان 
نگهداری می شــده اســت. این نمایشگاه 
نه تنها یک ارائه، بلکه بازگشــتی مجدد و 
متداوم خواهد بــود. بازنمایش آثار بزرگ 
و کوچــک علی چیت ســاز، بازتابی از نگاه 
طنازانه، انتقادی و عاطفــی او به جامعه 
غربی و ایرانی در ســال های حضور وی در 
ایران اســت. آثاری چون «ســه کله پوک»، 
«تفریحات یک روشن فکر»، «بیا بغلم عمو» 
و «مرلین مونرو در اصطبل» بازتابی از شیوه 
بیان جسورانه این هنرمند بوده است. حال 
بعد از یک دهــه مهاجرت، ادامه تحصیل 
در مؤسسه هنر شیکاگو و حضور در چندین 
نمایشگاه  معتبر بین المللی، علی چیت ساز 
به دنبال پیوند مجدد با ریشه های فرهنگی 
خود است. برگزاری این نمایشگاه فرصتی 
برای آشنایی و معرفی ایشان به مخاطبان 
نسل نو و مروری مجدد بر آثار وی در ایران 
است». نمایشگاه «کام بک» با مروری بر آثار 
علی چیت ســاز از روز جمعه، ۲۹ فروردین 
در گالــری آرتیبیشــن به نشــانی: تهران، 
خیابان ولیعصر، بالاتر از پارک وی، روبه روی 
بانک صنعت و معدن، شماره ۲۷۹۸، آغاز 

می شود.
علاقه منــدان می توانند همــه روزه از 
ســاعت ۱۱:۰۰ تا ۲۰:۰۰ به گالری آرتیبیشن 

مراجعه کنند.
نشانی گالری آرتیبیشن: تهران، خیابان 
ولیعصــر، بالاتر از پل پــارک وی، روبه روی 

بانک صنعت معدن، پلاک ۲۷۹۸

مینی مالیسم با عمق عاطفی
درنگی بر زبان هنری آصف ابراهیمی در مجسمه هایش

مجســمه های آصف ابراهیمی که به تازگی در نمایشــگاهی با عنوان 
«چگونگی» در باغ موزه هنر ایرانی به نمایش درآمدند، جست وجویی 
عمیق در فرم، فضا و حرکت هســتند که تنش میان انسان و غیرانسان، جسم 
و غیرجســم را بــه نمایش می گذارنــد و در عین حال، سادگی شــان را حفظ 
کرده اند. آثار ابراهیمی فراتر از نمایش صرف هنری هستند و تجربه ای فراگیر 
را بــرای بیننده خلق می کنند که ادراکات او را به چالش می کشــند و در عین 

حال رازآلود به نظر می رسند.

زبان مجسمه سازی فرمال
از رهگذر پرسه زنی در نمایشگاه اخیر آصف ابراهیمی، اولین جنبه ای که نظر 
بیننده را جلب می کند، تســلط هنرمند بر اســتفاده از فضای منفی است. در 
تمام مجســمه ها، کاربرد حفره ها و خلأ، نقش محــوری دارد و تعامل میان 
جســم و فضای خالی را سبب می شود. این اســتراتژی که آشکارا، یک سنت 
مدرنیستی است، بازتاب دهنده علاقه ابراهیمی به فرم به مثابه یک رابطه پویا 
میان حضور و غیاب اســت. شکاف ها در این آثار که اغلب به طور یکپارچه از 
بخشــی به بخش دیگر جریان دارد، به نظر می رسد  بار عاطفی خاصی را به 
دوش می کشد و به شــیوه ای ظریف موضوعاتی همچون خواسته ها، فقدان 

و گذار را تداعی می کند.
ســیالیت و انحنا در آثار، بلافاصله جســت وجوی هنرمنــد را برای فرم های 
ارگانیک یادآور می شــود که از انســان گرفته تا اشکال ســیال حیوانی را در بر 
می گیرد. اســتفاده از منحنی ها و خطوط برجسته، این ایده را تقویت می کند 
و نه تنهــا پیچش های بدن انســان بلکه حتی حرکت موجی شــکل نیروهای 
طبیعــی مانند باد یــا آب را نیز القا می کند. مجســمه ها به گونــه ای به نظر 
می رسند که در حالتی معلق گونه قرار دارند؛ گویی زمان منجمد شده و بیننده 

را دعوت می کند تا به حرکت خاموش در دنیای مادی فکر کند.

مینی مالیسم با عمق عاطفی
مجســمه های ابراهیمــی به ظاهر مینی مالیســتی هســتند و حتــی در نگاه 
اول، برخــی از آنها ممکن اســت ســاده و تقریبا کودکانه به نظر برســند، اما 
هنگامی که دقیق تر مشــاهده می شــوند، پیچیدگی عاطفــی آثار به وضوح 
مشهود است. شــکل های نرم و تقریبا اســکلتی، نوعی تنش میان سادگی و 
پیچیدگی می آفرینند. بیننده در ابتدا ممکن اســت قطعات را سبک و بی وزن 
ببیند، اما در عین حال به دلیل اســتحکام خود، با وجود ظاهری ظریف، حس 
قدرت را تداعی می کنند. اســتفاده از گچ یا ســنگ سفید سرد، شدت خاصی 
به مجســمه ها می بخشــد که آنها را به موجوداتی فراتر از سطح بصری شان 
بدل می کند. بافت نرم ماده، تضاد بین ســادگی شکلی و پیچیدگی مفهومی 

زیرسطحی را برجسته می کند.

 تأثیر سوررئالیسم و مدرنیسم
آثار ابراهیمی پیوندی عمیق با سوررئالیسم و مدرنیسم دارد؛ خاصه  از طریق 
انتزاع و دگرگونی فرم انســان. شــکل های توخالی که در برخی مجســمه ها 
دیده می شــوند، یادآور جهانی غیرواقعی و خیالی هستند. این اَشکال پیچیده 
و تحریف شــده به نظر می رســد که در لحظه ای از حرکت، در حالی که کاملا 
انتزاعی هســتند، آزاد از قیود واقعیت باشند و همین انتزاع از واقعیت، باعث 
ایجاد حســی از ابهام می شــود. فراموش نباید کرد که این مجســمه ها  تنها 
بازنمایی فرم انسانی نیستند، بلکه فراتر از این ویژگی رفته و انتزاعی می شوند 
و همین  امکان تفســیرهای متعدد را فراهم می آورد. این انتزاع مشابه با آثار 
مجسمه سازان مدرنیستی مانند هنری مور یا باربارا هپورث است که همچنین 
از فرم های ارگانیک و ســیال برای بیان احساســات و حرکت در بدن انســان 
اســتفاده می کردند. به نظر می رسد ابراهیمی همچون آنها، در حال کار کردن 
در چارچوبی اســت که از سادگی فرم های انســانی برای بیان تجربه انسانی 
بهره می جوید. با این حال، برخلاف آثار مور یا هپورث که اغلب حس اســتقرار 
و اســتحکام را منتقل می کنند، آثار ابراهیمی سیال تر به نظر می رسند و گویی 
در حال حرکت هســتند. برخی از فرم ها، شکسته و ناقص به نظر می رسند  و 
برخی دیگر در یک توالی ناتمام به هم پیوسته اند. این شکاف فرم ها می تواند 
به عنوان نشــانه ای از تجربیات گسسته و پراکنده انسانی در نظر گرفته شود، و 

روایتگر تناقضات بین بدن، ذهن و روح در دنیای مدرن باشد.

بافت  و متریال
یکی دیگر از ویژگی های مجسمه های آصف ابراهیمی، استفاده از بافت است. 
در حالی که ســطح نرم بســیاری از آثار، ظاهر آنها را تمیز و صیقلی می کند، 
عدم یکنواختی های بافتی، دعوت بیننده برای لمس کردن آنهاست. برخی از 
نواحی  قدری زبرتر هســتند  و هم زمان ردی از دســت هنرمند در خود دارند. 
این نواقص کوچک -چه در ناصافی های فرم یا در ساییدگی های ماده- حس 
دستی انسانی را که در پسِ اثر قرار دارد، تقویت می کند و ارتباط عاطفی بین 

بیننده و اثر را افزایش می دهد.

 مفهوم بدن انسان در حرکت
نحوه برخورد ابراهیمی با فُرمِ انسانی، به ویژه درخور توجه است؛ زیرا مفاهیم 
ســنتی از بدن در مجسمه سازی را به چالش می کشد. او به جای نمایش بدن 
در فرم های معمول و قابل  شــناخت، آن را به شــکل های ســیال و جداشده 
انتزاعی تبدیل می کند که احســاس انرژی و حرکت را القا می کند. این حرکت 

تنها فیزیکی نیست، بلکه به دنیای روانی و عاطفی نیز کشیده می شود.
مجســمه های آصف ابراهیمی با فرم به گونه ای برخورد می کنند که از انتزاع 

صرف فراتر می روند. این آثار چیزی بیش 
از بازنمایی صرف بدن انسان یا طبیعت 
هســتند. در حقیقــت تجســم هایی از 
روانی، حقیقت های عاطفی  حالت های 
و پیچیدگی های تجربه انســانی به شمار 
می روند. با تحریف فرم انســانی و تأکید 
بر قدرت فضای منفی، هنرمند بیننده را 
به یک گفت وگوی درونی دعوت می کند 
که درباره حضور، غیبت و جســت وجو 
ابراهیمی  برای معنا ست. مجسمه های 
از طریق ســادگی، بافت و زیبایی شناسی 
به  کار گرفته شــده در آنها، نوعی دعوت 
بــه تفکــر و واکنــش عاطفی هســتند 
و همیــن جایــگاه او را به عنــوان یــک 
هنرمنــد معاصر که مرزهــای انتزاع را 

در می نوردد، تثبیت می کند.

نگار خانه

تجسمیتجسمی

«برخی آثار به کســانی که می ایســتند و تأمل می کنند، پاداش 
می دهند» (حماد نصر، منتقد و نویسنده).

آرت دوبی بزرگ ترین ویترین تحولات هنری منطقه در حال حاضر 
است که هر ساله محل تأمل بسیاری است. نسخه ۲۰۲۵ این رویداد 
به بلوغ درخور توجهی دســت یافته است. این رویداد که از ۱۶ تا ۲۰ 
آوریل ۲۰۲۵ در مدینت جمیرا دوبی برگزار شد، با حضور بیش از ۱۲۰ 
گالری از ۴۰ کشــور جهان، فضایی بین المللی برای نمایش آخرین 
تحولات هنر معاصر فراهم آورد. به گفته پابلو دل وال، مدیر هنری 
آرت دوبی: «امسال شاهد قوی ترین نسخه از نظر کیفیت آثار بودیم. 
ما توانســتیم تعادل مناســبی بین هنرمندان نوظهور و تثبیت شده 

ایجاد کنیم».
در نســخه ۲۰۲۵ ایــن رویداد شــاهد تغییرات اساســی در تیم 
کیوریتوری و به پیوســت آن تغییرات اساســی در نگرش و حضور 
بودیم. این دوره، ضمن رعایت ســنت های ریشه دار آرت دوبی، اما 
با تغییرات بنیادین در تیم کیوریتوری و مطالعات هنری، تجربه های 
متفــاوت و منحصر به فرد را رقم زد. جلوه مهم تغییر در این دوره از 
پس تغییر کیوریتورها را باید در طرز و شیوه نگاه و طرح مسئله های 
راه یافته به نمایشگاه دید. آرت دوبی از پس تغییر کیوریتورهای خود 
در این دوره از یک فســتیوال منطقه ای به ســمت جهانی تر شدن 
حرکت کرد و از محلی برای بیانیه سیاسی و پرسش های منطقه ای 
به سمت جامعه جهانی و طرح مسئله  های انسانی، طبیعت گرایانه 

و جهان شمول تر رفت.
در فرم ارائه نیز حرکت از ســمت شلوغی و هیاهو و پر حرفی به 
سمت مینی مالیسم و کم حرفی و موجز و  مختصرگویی حرکت کرد.
روایــت اصلی ایــن دوره، بــر بازتاب چالش هــای اجتماعی و 
زیست محیطی و انسانی زمانه ای ما بود. در نتیجه آرت دوبی ۲۰۲۵ 
فراتر از یک نمایشگاه هنری صرف، باید به زمینه ای برای بازاندیشی 
در مفهوم فرهنگ تبدیل شود. چیزی که نه فقط در آثار انتخاب شده 
و کلان روایت رویداد، بلکه در روح کلی و آیین اجرائی و در جزئیات 
برگــزاری رویداد هم دیده می شــد. رویدادی که تنها بخشــی از آن 
نمایش آثار اســت و بخش اصلی را شاید در گفت وگوهای حاشیه 

میان فرهنگی پیرامونی باید جست.
در بدو ورود به رویداد با نمایشــگاهی روبه رو شــدم که آثار در 
پرهیز از شــعار و سیاســت ورزی به امر مرز و اشــتراکات فرهنگی 
پرداختــه بود کــه به نظــرم پر چالش تریــن و معاصرترین مفهوم 

می توانست باشد.
ایــن بخش که با عنوان «زمینه های مشــترک» جدا شــده بود، 

بــه کیوریتوری شمســه القبیســی، مریم الذابی و ســارا 
الســلیمانی، و از طرف مشاوران کیوریتوری، نادا شابوت و 
ماگالی آریولا طراحی شده بود. در یک چشم انداز فرهنگی 
که غالبا خودمختاری تکه تکه شــدن را جشــن می گیرد، 
این زمینه های مشترک اســت که به عنوان یک نخ تسبیح 
ظاهر شده و تمام مهره های وجودی، هویتی و تجربه های 
زیسته ما را پیوند می دهد. این آثار تجربیات ظریف تعلق 
را روشــن می کردنــد و احساســات متنوع انســانی را زیر 
ضرب نگاه موشــکافانه قرار می داد. این نمایشگاه از شما 
می خواســت که فراتر از مشاهده گر رفتار کرده و مشارکت 
فعال داشته باشــید. به تعبیر دیگر از شما دعوت می کرد 
تا داســتان های خود را در هر اثر کشــف کنید. داستان من 
و شما انســانِ به خصوص خاورمیانه ای که از دل تاریخ تا 
امروز چه کشیده است. در چنین فرم ارائه ای گالری، فضا 
تبدیل به یک انجمن و پاتوق گفت وگو بر ســر اشتراکات و 
زمینه های مشترک می شود و جایی که تفاسیر شخصی به 
یک اشــتراکات و ایده های بزرگ تر برسند. گفت وگو درباره 
تجربه جمعی چیزی به عنوان ما. در این نمایشگاه آثاری از 
هنرمندان مصر، تونس، امارات، عربستان، فلسطین، عراق، 
مراکش، الجزایر و سوریه و همین طور از ایران، اثری از سارا 

رهبر به نمایش درآمده بود.
پس از این ســالن جنبــی، در ورودی اصلی راهروی 

منتهی به رویداد آثاری از آنیا ســلیمان به نمایش گذاشــته شده 
بود. آنیا سلیمان یک هنرمند مصری-لهستانی-آمریکایی است که 
در بغداد بزرگ شــده و درحال حاضر در پاریس زندگی می کند. او 
به  خاطر کارهای بزرگش که از عکاســی دیجیتال و مواد آرشیوی 
گرفته تا متن، طراحی اجرا و ویدئو را در بر می گیرد، شــناخته شده 
است. نصب اثر کهربای آنیا سلیمان با همکاری هوش مصنوعی 
رقم خورده اســت. او در توضیح این اثر می گوید: «این پروژه واقعا 
درباره ترجمه است و منظور من از ترجمه، فقط کلمات یا فرهنگ 
نیســت، بلکه مانند انرژی، حافظه و حرکت است. برای من، ایده 
الکتریســیته که در زبان عربی کهربا گفته می شــود، یک ســاختار 
اســتعاری است که تقریبا به ما این امکان را می دهد که چیزهایی 
را که به طور معمول به هم متصل نیســتند، به هم وصل کنیم». 
ایــن اثر با نگاهی به روابط بین طبیعــت، فناوری و حافظه، کهربا 
-که به عربی به معنای «الکتریسیته» است- پروژه ای است که در 
بیروت در ســال ۲۰۲۱ آغاز شد؛ شــهری که در معرض یک بحران 
عظیم انرژی قرار داشــته و دارد و بیشــتر بــرق آن از ژنراتورهای 
خصوصی با انرژی نفت تأمین می شــود. این دو پروژه در بدو ورود 
به رویــداد تغییرات بنیادیــن در ایــن دوره از آرت دوبی را هویدا 
می کند و بیان کننده حرکت این رویــداد از یک رویداد صرفا هنری 
بــه رویدادی بینارشــته ای اســت؛ رویدادی که در آن سیاســت و 
حرف های تند و شارپ کمتر جایگاهی دارد و هنر در شکل تعاملی 
و گفت وگومحور و برآمده از زیست جمعی و هویتی قرار است به 

نمایش گذاشته شود.
رویــداد هنر دوبی دیدگاه های جهانــی جدید را در چهار بخش 
به نمایش می گذارد: معاصر، مــدرن، باوابا و دیجیتال، و همچنین 
برنامه های موازی گســترده ای شــامل آثار جدید هنرمندان ارشــد، 
اجراها، گفت وگوها، کارگاه ها و برنامه های آموزشی را ارائه می دهد.

۱. آرت دوبی معاصر
ایــن بخــش، بزرگ ترین و برجســته ترین نمایشــگاهی بود که 
گالری هایی از سراسر جهان را گرد هم آوردند. آثار این بخش، به ویژه 
در میان نسل ها، بازتاب چالش های اجتماعی و فرهنگی می شوند. 
کیوریتور این بخش، پابلو دل وال، نمایشــگاه را به عنوان «نمایشگاه 
اکتشافات» توصیف کرد و گفت: «این دوره از توازنی میان هنرمندان 
نوظهور و تثبیت شــده ایجاد و گفت وگویی میان نسلی و پویا شکل 

دهد» (عجمانی، ۲۰۲۵). بخش معاصر به سرپرستی آندره سفیر-
سملر (بیروت/هامبورگ) و پریانکا راجا (کلکته/بمبئی) کار خود را 

پی گرفت.
در بخش معاصر این رویداد گالری های ســرای، او و دســتان با 
ارائه آثاری از هنرمندانی مانند یوشا بشیر، اشکان صانعی و مرتضی 
خاکشور حضور دارند. همچنین گالری های بین المللی نظیر سابرینا، 
عمرانــی، کربن ۱۲، گرین آرت، موندوآر و لیلا هلر نیز به نمایش آثار 
هنرمندان ایرانی پرداخته اند. گالری سابرینا عمرانی، با اثری از بابک 
گلکار، گالری کربن ۱۲ با حضور امیر خجسته، گالری لیلا هلر با اثری 
از بهرنگ صمدزادگان، پویا آریان پور، مرتضی خزایی، درویش فخر، 
فریدون آو، پرویز تناولی و...، گالری گرین آرت با اثری از درسا اسدی 
و کامروز آرام، گالری ایزابل وان دن اینده با اثری از فریدون آو و فریبا 
بروفر، گالــری موندوآر با اثری از امیر ســلیمانی، گالری ترد لاین با 
اثــری از کامران صمیمی و امیر ح. فلاح، و گالری کرینزینگر با اثری 
از رکنی حائری زاده، حســام رحمانیان و رامین حائری زاده، از ســایر 
زمینه هایی هستند که در بخش معاصر به ارائه آثاری از هنرمندان 

ایرانی پرداختند.
۲. باوابا (دروازه)

باوابا که واژه ای عربی به معنی درگاه/دروازه اســت، بخشی از 
برنامه های آرت دوبی است که در سال ۲۰۱۹ راه اندازی شده است.

بخــش باوابا، به عنــوان یکی از بخش های ویــژه آرت دوبی، از 
ســوی میریام وارادینیــس (Mirjam Varadinis) مدیریت شــد و 
به آثار هنری خلق شــده در ســال گذشــته یا طراحی شده برای این 
نمایشگاه به صورت اختصاصی تعلق داشت. آثار ارائه شده در این 
بخش، به ویژه بر چالش های زیســت محیطی و اجتماعی روی آنها 

ارائه می شود.
میریــام وارادینیس، کیوریتور بخش باوابا در این رابطه می گوید: 
«ایــده اصلی بخــش باوابا ارائه نمایندگــی از صداهای مختلف با 
رویکردی چندآوایی بود. این آثار بازتاب دهنده دغدغه های معاصر 

جامعه ما هستند».

به عنوان مثال، اثر «احمد و اکرم حفاظت کننده هرکول» اثر عمر 
میسمار، دو مرد را در حال حفاظت از موزاییک های باستانی سوریه 
نشــان می دهد؛ تصویری نمادین از تلاش انسان برای حفظ میراث 

فرهنگی که در خطر نابودی قرار دارند.
میریام وارادینیس در توضیح بخش دروازه اشــاره می کند: «تم 
کلی این بخش از وضعیت کنونی جهان ما نشــئت می گیرد  که در 
حالت آشفتگی و بحران هم در میان مردم و هم از نظر اکولوژیکی 
قرار دارد». این بخــش به نوعی بازتاب چالش های جهانی بود و با 

۱۰ ارائه همراه بود.
خورخــه روســانو گامبــوا (مکزیــک)، تمرکز بر بحــران آب با 
الهــام از تمدن های باســتانی، محمد پیرایی (ایران)، نقاشــی های 
اکسپرسیونیســتی با الهام از معماری کویری ایران، عبداالله العثمان 
(عربستان)، اســتفاده نوآورانه از نور نئون با رویکردهای فلسفی و 
عمر میسمار (لبنان)، موزاییک های انتقادی شامل اثر «احمد و اکرم 
در حــال محافظت از هرکول». گالری مدار موازی با آثاری از محمد 

پیریایی در این بخش مشارکت داشت.
۳. آرت دوبی مدرن

این بخش، به آثار استادان هنر مدرن از منطقه اختصاص یافته و 
توسط دکتر نادا شابوت و مگلی آریولا مدیریت شد. آثار این بخش، 
برتیکات ژئوپلی، مهاجرت و جوامع دیاســپور عرب در قرن بیستم 
اســت. از جمله آثار برجســته این بخش می توان به «ستاره شب» 
اثــری از بهمن محصص اشــاره کرد که برای اولیــن بار به نمایش 

درآمد و بازتابی از پیچیدگی های اجتماعی و فرهنگی هنرمند بود.
در ایــن بخش، شــاهد نمایش آثــار بهمن محصص توســط 
گالــری لیلا هلــر بودیم. آثاری که با اســتقبال خوبی روبه رو شــد 
و بازدیدکننــدگان بســیاری از این آثار عکس می گرفتنــد و یکی از 
گران ترین آثار این دوره از آرت دوبی هم بود که اثری از محصص به 

قیمت ۲.۶۵ میلیون دلار به فروش گذاشته شده بود.
در فضای بین بخش مدرن و دیجیتال اینستالیشــن مشــترک 
فریدون آو، شــقایق عربــی و داریوش زندی نیز یکــی از اتفاقات 
جذاب بود. ترکیبی از شــاخه های درخت، سنگ ریزه ها و تصاویر 
چاپ شــده که در نهایت منظره بازسازی شده از طبیعت را تداعی 
می کرد که با جمع آوری اشــیای یافت شده شــهری از امارات به 
دســت آمده بود. این اثر نیز در ادامه رویکرد جدید آرت دوبی به 

محیط زیست همگن بود.
۴. آرت دوبی دیجیتال

بخش دیجیتال  که بــه هنر دیجیتال اختصاص دارد، مفاهیمی 
مانند هوش مصنوعــی، واقعیت مجازی و واقعیت افزوده را مورد 

کنکاش و بررسی قرار داده بود.
بخش دیجیتال آرت دوبی به بررســی تعامــل بین هنر نوین و 
فنــاوری می پردازد و هدف آن گســترش درک ما از فرهنگ معاصر 
اســت. نسخه ۲۰۲۵ این بخش تحت عنوان پس از والایی فناورانه، 
 (Gonzad Herrero Delicado) با کیوریتــوری گونزالو اررو دلیکادو

کیوریتور مستقل و مدرس دانشگاه برگزار شد.
گونزالو اررو دلیکادو، کیوریتور این بخش، با اشاره به تم کلی این 
بخش می گوید: «این بخش تلاش می کند تا از طریق فناوری، هیبت 
و بیماری ناشــی از زیست های مخرب بشــری را به تصویر بکشد» 

.(۲۰۲۵ ,Bedirian)
در بخــش دیجیتــال، گونزالــو اررو دلیکادو توضیــح می دهد: 
«هنر دیجیتــال اغلب از گفتمان هنر معاصر جدا افتاده اســت. ما 
می خواستیم این ارتباط را برقرار کنیم». یعنی صرف دیجیتالی بودن 
یک اثر نمی توانســت تعیین  کننده حضور باشد و باید با جهان امروز 
بتوانــد ارتباط برقرار کند. در این بخش، محســن حضرتی، هنرمند 

ایرانی، با همکاری گالری اینلوکو مستقر در دوبی حضور داشت.
یکــی از نکات مهم در ایــن دوره از آرت دوبــی، حضور پررنگ 
هنرمندان پاکســتانی بود. فائزه بات، هنرمند پاکســتانی مقیم لندن 
معتقد است: «این فرصت فوق العاده ای برای هنرمندان پاکستانی 

است که معمولا در کشور خود نادیده گرفته می شوند».
از آثار برجســته هنرمندان پاکستانی می توان به آثار رضا عارف، 

عمران قریشی و صنم ارجمند اشاره کرد.
  همین طور در کنار حضور پررنگ پاکســتانی ها، حضور گالری ها 
و کیوریتورهــای بلژیکــی در این دوره نیز به چشــم می آمد و حائز 

اهمیت بود.
در هجدهمیــن دوره ایــن رویداد، بیــش از ۴۰ هنرمند ایرانی با 
همــکاری گالری های داخلی و بین المللی آثــار خود را به نمایش 
گذاشته اند که از مهم ترین آنها که بیشترین سهم را داشتند، می توان 

به بهمن محصص، فریدون آو و پرویز تناولی اشاره کرد.

داستان های برجسته آرت دوبی  ۲۰۲۵
آرت دوبــی ۲۰۲۵، علاوه بــر نمایش آثار هنری، بســتری برای 
روایت داستان های تأثیرگذار هنرمندان بودند. این داستان ها، نه تنها 
بازتاب   چالش هــای جهانی بودند، بلکه به طور خاص در 
میان هنر و جامعه محلی شــکل گرفته بودند. یکی از این 
داســتان ها، اثر «بیداری کربن» توسط گروه Breakfast بود 
که به طور نمادین انرژی جهانی را به تصویر کشید. این اثر، 
با اســتفاده از هوش مصنوعــی و داده های انرژی واقعی 
از شــهرهای مختلف جهان، تغییرات انــرژی  و افزایش 

سوخت فسیلی را بازتاب می داد.
بــه یکی از برنامه های جانبی و ابتــکارات ویژه در این 
دوره می توان به شــکل گیری مرکز «الموارد» برای حفظ 
میراث هنری عرب اشــاره کرد. سلوی مقدادی، بنیان گذار 
این مرکــز توضیح می دهد: «ما تاکنــون بیش از ۴۵ هزار 
ســند را دیجیتالی کرده ایم تا دسترسی به تاریخ هنر عرب 

را دموکراتیزه کنیم».
یکــی از بهتریــن نمایش هــا و روایت ها بــا توجه به 
ATHR مخاطبان بســیارش، مربوط می شــود به گالری

که نمایش جذاب و حیرت انگیزی از خود و گردآوری آثار 
هنرمندانش ارائه داده بود.

جــذاب،  جانبــی  برنامه هــای  از  دیگــر  یکــی 
نمایــش ماشــین هنری انــدی وارهــول بــود. نمایش 
BMW Art Car اثر اندی وارهول (۱۹۷۹) که برای اولین 
بار در منطقه به نمایــش درآمد، از جذابیت های ویژه این 

دوره بود.
بندتا گیونه، مدیر اجرائی آرت دوبی اعلام کرد: «امســال شاهد 
حضور ۳۰ گالری جدید بودیم که نشــان دهنده رشد چشمگیر بازار 

هنر دوبی است».
نیام کافلان از گالری ریچارد ســالتون می گوید: «دوبی به یکی از 
جذاب ترین بازارهای هنری جهان تبدیل شــده است. قیمت آثار از 

پنج هزار دلار تا ۲.۶۵ میلیون دلار متغیر بود».

(The Global Art Forum) انجمن جهانی هنر
این انجمــن بزرگ تریــن کنفرانس هنری در منطقه آســیا و 
خاورمیانه اســت که هر ســاله در آرت دوبی برگزار می شود. این 
کنفرانس از بخش های مختلفی از جمله گپ و گفت های هنری 
و اجراهایی از هنرمندان، ایده پردازان، کیوریتورها و نویســندگان 
منطقــه ای و جهانی تشــکیل می شــود. گفت وگو هایــی که در 
انجمن جهانی هنر، اجلاس هنر دیجیتال، گفت و گو با هنرمندان 
و کلکسیونرها و شــریک های تجاری حاضر در این رویداد شکل 
می گیرد، به نوعی رویکردهای ســال گذشــته را مورد بررســی و 
ســال آتی را ترســیم می کند. در ایــن دوره، در بخش هنرمندان 
پویا  آریان پور در پنلی به مدیریت ویلیام مولالی، دعوت داشــت 
و به گفت وگو پرداخت. آرت دوبی ۲۰۲۵ با تغییرات ســاختاری 
و محتوایی خود نشــان داد که به بلوغ کامل رسیده است. تمرکز 
بر هنر میان رشــته ای، گرایش جدی به مینی مالیسم و طبیعت و 
استقبال از فناوری های دیجیتال در مدار معاصریت، نشان دهنده 
تحولی اساســی در اکوسیســتم هنری منطقه است. همان طور 
که شــریا عجمانی در گزارش خود در عرب نیوز اشــاره کرد، این 
نمایشــگاه نه تنها جایگاه دوبی را به عنــوان قطب هنری جهان 
 تثبیت کرد، بلکه پنجره ای جدید به روی هنرمندان منطقه گشود. 
حضور پررنگ هنرمندان ایرانی و پاکستانی از یک سو و آمریکایی 
و اروپایی از سوی دیگر، نشان داد که آرت دوبی به پلی بین شرق 
و غرب تبدیل شــده است؛ درست در نقطه ای که جای خالی آن 
احساس می شد و هدف گذاری متناسب با جغرافیا و مفاهیم دو 

سمت جهان انجام پذیرفت.
آرت دوبی تحت سرپرســتی شــیخ محمد بن رشــید آل مکتوم 
معــاون   ،(Sheikh Mohammad bin Rashid Al Maktoum)

رئیس جمهور و نخست وزیر امارات و حاکم دوبی برگزار می شود.

نگاه خانه

سودابه سوادکوهی

آرت دوبی ۲۰۲۵؛ گذار از حاشیه به متن هنر، با تمرکز بر مفاهیم میان رشته ای 

بازتابی از چالش های جهانی

حسین گنجی


