
آونگ

برداشت های کوتاه در باب هنر معاصر
ضدیت با قانون بقا

همواره گفته ام که به طور مشــخص و دقیــق نمی توان تعریفی 
از هنر به خصــوص هنرهای معاصر و امروزیــن ارائه داد. این عدم 
توانایی نشانه ضعف و ناتوانی در سخن گفتن از هنر معاصر نیست، 
بلکه نوعی ویژگی اســت که اجازه نگرش هــای یک جانبه و مطلق 
را از مؤلــف متون هنری دریــغ می کند. البته هســتند مؤلفانی که 
می نویسند و خواننده هم چیزی از نوشته های آنان سر درنمی آورد. 
زمان تکیــه بی چون وچرا به متن پایان یافته اســت. این پایان، خود 
ســرآغاز بســیاری از تحولات بود. درست اســت که بخشی از هنر 
پرفورمنس از محیط و به دســتان هنرمندان تجسمی و از گالری ها 
آغاز شــد اما نباید نقش هنرمندان نمایشی و فلسفه حضور در برابر 
مخاطب را که از تئاتر ریشــه می گیرد، فراموش کرد. بخشــی از این 
اعــلام پایان مرکزیت متن به دســت همین هنرمنــدان تئاتری رقم 
خورد. در جایی نوشــته بودم که اجرای بداهه و بدون متن نمایشی 
«طاعون» اثر آنتونن آرتو، یکی از درخشــان ترین لحظات حضور یک 

هنرمند در قامت اجراگر بود؛ رویدادی که دیگر تکرار نخواهد شد.
هنرهای معاصر با شکســتن مرزهای مشــخص و دقیقی که به 
شــکلی ســنتی هنرمندان و ایده ها را درون خــود حبس کرده بود، 
ســیالیتی را به وجود آورد. این ســیالیت هویت هــای ویژه از جمله 
نقاش/ نقاشی، عکاس/ عکاسی، موسیقی دان/ موسیقی را به کناری 
گذاشت و نســل جدیدی از هنرمندان چندکاره و چندحرفه ای را به 
وجود آورد. اتمسفری از جهان طیف ها اثر آنیما احتیاط در فستیوال 
ســی پرفورمنس یکی از همین گونه برخوردهــا با هنرهای معاصر 
است. این رویداد برای گروه وسیعی از تماشاگران و دست اندرکاران 
موزه هنرهای معاصر تهران طراحی و اجرا شده بود. وی مخاطبان 
را با یک کتاب به نام «اتمســفری از جهــان طیف ها» و یک «رویداد 
صوتــی- اجرائي» مواجه کــرد. کتاب دربرگیرنــده مجموعه ای از 
ایده ها برای مــوزه هنرهای معاصر تهران بود. تنوع محتوایي کتاب 
شامل یادداشت ها، عکس ها، نقاشی ها، توضیح رویدادهای اجرائي، 
طرح های شــماتیک و متون تحلیلی می شــد که با مشارکت دیگر 
هنرمنــدان و در قالب ویژه ای تدوین شــده بود. ایــن ایده ها، ظاهرا 
تلاش هایي است برای برون رفت از رکودی که موزه هنرهای معاصر 
را فراگرفتــه اســت. احتیاط در این کتاب، فرم جدیدی از نوشــتار را 
معرفــی و آن را «نــاوار» می نامــد. این ابداع بــرای جامعه هنری 
می تواند حائزاهمیت و درخورنقد باشــد. «ناوار»، متنی چندمؤلفی، 
چندرسانه ای، چندزبانی و باز است. صحافی نشدن کتاب نیز دلالت 
بر همین بازبودن داشــت. یکی از ایده های کاربردی پیشنهادشــده، 
چیدمانی اســت با عنوان «گذرگاهی میان باغ مجسمه». به روایت 
خود کتاب، ســازه ای چوبی (مانند پل) که از قســمت ورودی پارک 
لاله شروع می شود و با گذشــتن از کنار مجسمه ها امتداد یافته، در 
قســمت انتهایي باغ  مجســمه، در نزدیکی بازارچه خاتمه می یابد. 

این مســئله که ایده ای کاربردی برای یک چیدمان موقت در بســتر 
یک پرفورمنس آرت طرح می شــود، راهکار جذابی است. «گذرگاه» 
این امکان را می دهد که مخاطبان، درحالی که روی پلی چوبی قدم 
می زنند، از ســمت ورودی پارک لاله (ورودی همجوار با موزه) وارد 
باغ مجســمه و از قســمت انتهایي در نزدیکی بازارچه خارج شوند 
و ارتباط بصری و پرســپکتیو متفاوتی را نسبت به مجسمه های این 

باغ پیدا کنند.
یکی دیگر از ایده های طرح شــده در کتاب، «شــکوفه های باغ» 
نام دارد که عبارت اســت از اینستالیشــنی از چهار منشــور و منبع 
نور، مقابــل نورگیرهای اصلی موزه تا مکانیســم درهای قدیمی با 
شیشه های رنگارنگ را بازسازی کند. دیگر پیشنهاد به موزه، «خیال» 
نام دارد. در «اینستالیشن- ویدئویِ» خیال، طی دو مرحله، مجسمه 
ماکس ارنست که پشت به موزه دارد و به صورت کامل و از روبه رو 
برای عابران قابل مشــاهده نیســت، به تصویری قابل مشاهده تبدیل 

می شود.
اتمســفری از جهان طیف ها، شــامل دیگر پیشنهادات نیز هست 
کــه عملی کــردن آنها بســیار هزینه بــر و حتی غیرممکن اســت. 
به عنوان مثال در «رادیوی قرمز» در جایي از طرح، یک هلیکوپتر باید 
هفت بــار به بام موزه نزدیک شــود و فاصله بگیــرد. در عرصه هنر 
معاصر، فارغ از مسئله اجرا، ایده ها حتی می توانند به عنوان یک اثر 
هنری قلمداد شــوند. یکی از ویژگی های این نوع ایده پردازی ها این 
اســت که به مدیران و سیاســت گذاران موزه یادآوری می کند که به 
پویایي و تعامل موزه با «محیط هنری»، در وســیع ترین معنای خود 

بیندیشند و برای آن برنامه ریزی کنند.
فعالیتــی که با کانون نیو مدیای مــوزه هنرهای معاصر زیر نظر 
امیر راد شــروع شده اســت و با ایجاد و حمایت این نوع حرکت ها 
نظیر آنچه در «اتمســفری از جهان طیف ها» شاهد آن بودیم. دیگر 
رویدادهای درخورتأمل در طول فستیوال سی پرفورمنس، شرایطی 
فراهم می کند که موزه هنرهای معاصــر، فعالیت هایي پیش برنده 
داشته باشد.  «رویداد صوتی- اجرائي» هفتم بهمن ماه، ماهی گیری 
با هاراگوچی نام داشــت کــه طراحی رویدادهای دیــداری را آنیما 
احتیــاط و طراحــی صوتی این فضــا را آنیما احتیاط، امیرحســین 
اســماعیلی و ســینا کریمــی برعهده داشــتند. در کنار موســیقی 
الکترونیک، ســازبندی ایــن رویداد عبــارت بود از «تــوپ تنیس و 
دمام»، «توپ پینگ پنگ و یک صفحه پلکســی سفید»، ساکسیفون، 
گیتارباس، صدای دم و بازدم مخاطبانی که به مشــارکت فراخوانده 
شــده بودند و بازگوکردن متنی، حین اجرا، که از زبانی بی معنا بهره 
می برد. به موزه پیشــنهاد شده است، صدای این رویداد را در زادروز 

هاراگوچی، کنار «ماده و فکر» پخش کنند.

مکعب سفید

تأملی بر   اجرای «دایره»
تاریخی که به یغما می رود

اجرای  در  اِشــا صدراِشــکوری، 
«دایــره»اش که چندی قبل در موزه 
هنرهای معاصر در فســتیوال «سی 
روز، ســی پرفرمنس، سی هنرمند» 
به وقوع پیوســت، با تأمل بر مفهوم 
در  پرسش هایی  خصوصی»  «حریم 
ذهن مخاطبان ایجاد کرد. او پیراهنی 
بلند بر تن داشــت که قســمت های 
مختلــف آن، دایره هایی رنگارنگ را 
دورش حلقه کــرده بود؛ دایره هایی 
مشــخص  را  او  حریم هــای  کــه 
می کردنــد. چنانچه در اســتیتمنت 
هنرمند ذکر شــده بود: اولین حلقه: 
خانواده، عشــق و فرزنــدان، حلقه 
دوم: دوســتان و فضاهای اجتماعی 
و حلقه نهایی به غریبه ها اختصاص 
پیــدا می کند. پیش از اجــرا، به آنها 
که وارد محل اجرا می شدند، ظروف 
گل ســرخي داده می شد و در طول 
اجــرا نیز وقتــی آنهــا وارد اجرای 
اِشــا صدر می شــدند و در حریم او 
(دایره هــای رنگــی پیراهنــش که 
دورش پهن بود) پا می گذاشتند، دو 
گل سرخی های  یا  داشــتند،  انتخاب 
یــادگار از جهــاز مادربــزرگِ او را با 
چکشــی تکه تکه کنند و بخشــی از 
آن را با خود ببرند و بخشــی را روی 
دامنش جا بگذارند یا به طورکلی از 
بردن گل ســرخی ها صرف نظر کنند. 
جالب آنکه اغلب شــرکت کنندگان 
در ایــن پرفرمنــس آرت کــه بیش 
ترجیحشــان  بودنــد،  نفــر   ۲۰۰ از 
بــردنِ تکــه ای از تاریــخِ مشــترک، 
حتــی به قیمــتِ تکه تکه کــردن و 
شکســتن و ازقیمت انداختنِ آن بود. 
گل ســرخی ها تکه تکه می شــدند و 
یغما  به  تاریخ مشــترک صدســاله 
تلافی درهم شکستنِ  برده می شــد. 
احتــرام،  و  حرمــت  و  حریــم 
زیرِپاگذاشــتنِ خاطره مشــترک بود، 
بی هیچ تــرس و واهمه ای. در میان 
خیلِ شــرکت کنندگان، شــاید پنج یا 
شــش نفر، شــیوه تلافی را انتخاب 
نکردنــد و برخــلاف پرفرمــر که به 
حریمــش،  شکسته شــدن  جبــرانِ 
می شکســت،  را  دیگــری  حریــم 
و  مشــترک  تاریــخ  شکســتن  از 
ازقیمت انداختنش  و  خوارشــمردن 
ترجیــح  و  می کردنــد  صرف نظــر 
تمام وکمال  گل سرخی ها،  می دادند 
اِشــا  نــزد  انهــدام،  بی تجربــه  و 

صدر بماند.
این واکنــش مخاطب در اجرای 
صدر، شــاید مشــتی باشــد، نمونه 
خــروار... ؛ خــرواری کــه ماییــم؛ 
آدم های جامعه ای که در آن تملک 
و به یغمابــردن، حتــی بــه قیمت 
انهدامِ زیبایی و شکوهِ تجربه تاریخی 

مشترک، ترجیح داده می شود. 

بوم خاکستري

درباره نمایشگاه «حسود»
حسود، تکه ای از تاریخ کور

بیراه نیســت که جســت وجوی 
امر شــخصی و فراشخصی در هنر 
معاصــر را کلاسیسیســم دوران ما 
بنامیم؛ یا دســت کم نوعی واکنش 
علیــه چیــزی کــه به عنــوان روح 
رمانتیــک و اخلاقــی جامعه درک 
می شــود که بخش اعظمی از هنر 
درخورتوجه این روزها را تحت نفوذ 
خود دارد و از سوی دیگر، احساس 
افزایش فهم، احســاس فهم پذیری 
عمیق اعیان طبیعی و بشــری و به 
عبارت دیگر نقد محتوایی لایه های 
پوســت جامعه،  بــه درون  خزیده 
که اتفاقا ناشــی از تجربه زیستی و 
نظریه پردازان  است،  زیبایی شناختی 
فیلسوف را به این سمت بکشاند که 
هنر را شکلی از معرفت تلقی کنند 
و هنرمندان را ترغیب کرده به اینکه 
هنر را شــکلی از انکشاف طبیعت 
آورند که  به شــمار  درونی چیزهــا 
محال اســت به هیچ طریق دیگری 

حاصل شود.
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«بهجــت صــدر؛ رد در ســیاهی» عنوان نمایشــگاهی جامــع از آثار نقاش 
مدرنیست ایرانی اســت که به صورت هم زمان در گالری های «آب انبار» و «آریا» 
برپا شده است. این نمایش را مراد منتظمی، مورخ هنر و کار شناس هنر موزه تیت 
لندن، نمایشگاه گردانی کرده است؛ نمایشی که در کنار استفاده از اسناد و آرشیو ها، 
با ارائه مجموعه  کم نظیری از آثار هنرمند، از چالش های آغازینش با انتزاع انفُرمِل 
میانه  دهه  ۱۳۳۰ تا آزمودن فرم های ارگانیک، ردگذاری ها و شبکه های وهم آلود 
خطوط در دهه هــای ۱۳۴۰ و ۵۰، و در  نهایت دوره کلاژ، یعنی ســال های تبعید 
(درونی) و رجعت به جهانِ گذشــته گرا، امــا آینده نگری اش به کاوش در میراث 
هنری و فکری او می پردازد. ســطرهایی که درادامــه می خوانید، متنی یکپارچه 
اســت حاصل گفت وگو بــا مراد منتظمــی، هم زمان با حضــورش در افتتاحیه 
نمایشــگاه در تهران؛ روایتی که هم به زمینه هــای تاریخی  مقطعی که بهجت 
صدر در آن به ظهور می رســد، اشــاره دارد و هم چالش های او را به عنوان یک 
زن، یک هنرمند زن شــرقی، در مواجهه با تحولات یکی از حساس ترین دوره های 

تاریخ معاصر دربر می گیرد.
مراد منتظمی: کانتکسی که نمایشگاه بهجت صدر و به طورکلی تجربه های 
هنری او در آن جای می گیرد، درواقع باید بســیار وسیع تر از ایران و یک کانتکس 
بین المللی دانســت. لااقل در ابعاد کشــورهایی که پیش از این «جهان ســوم» 
می نامیدیم و پهنه گســترده ای از خاورمیانه و آســیا تا آمریــکای جنوبی را دربر 
می گرفت. چنین زاویه دیدی امکان روایتی متفاوت با تاریخ هنر غرب را در اختیار 
ما قرار می دهد و از همین منظر بهجت صدر را باید هنرمندی دانســت که به این 
موقعیت آگاهی زیادی دارد؛ موقعیتی که هنر غرب و شرق را در ورطه مقایسه ای 
دائمــی درمی اندازد که هم می تواند بســیار ســوءتفاهم برانگیز باشــد و هم به 
افسردگی و سرخوردگی هنرمند بینجامد. هم زمانی حضور بهجت صدر در ایتالیا 
در پی اخذ بورس تحصیلی ( دهه ۳۰ شمسی)؛ در مقطعی که ایتالیا از فاشیسم 
عبور می کرد و در عین حال جنگ دوم جهانی را از سر می گذراند، اگرچه برای هنر 
آوانگارد و مدرنیســم فضای مساعدی نبود، ولی از طرف دیگر امکان هایی را هم 
در اختیار هنرمنــد قرار می داد؛ ازجمله اینکه در گــذار از هنر فیگوراتیو، ناگهان 
محملی پیدا می شد که در آن لزوما همه چیز به انتزاع منتهی نشود و بیش از گریز 
از فیگوراتیــو، رهایی از مرزبندی بــدون انعطافی موردنظر بود که در آن فقط دو 

وجه فیگوراتیو و انتزاعی بودن معنا پیدا می کرد.
همچنیــن حضور او در پاریــس، به ویژه بعد از انقلاب ایران که آنجا ســاکن 
می شــود، از اهمیت خاصی برخوردار اســت؛ اگرچه او در مقاطعی هم در ایران 
ســکونت دارد و فعالیــت هنــری اش را ادامــه می دهد. بهجت صــدر درواقع 
هیچ وقت ارتباطش را نه با ایتالیا، نه فرانسه و نه ایران قطع نمی کند و درحقیقت 
فعالیت هنری او  درون نقشــه ای مابین این سه کشور است که دنبال می شود و 
به این ترتیب روایت متفاوتی از مدرنیســم را شــکل می دهد. از این منظر می شود 
گفت هنر بهجت صدر بیشتر از اینکه در ارتباط با هنر مدرنیسم ایران و موضوعاتی 

مانند «هویت هنرمند ایرانی» یا از این قبیل باشد، ارتباط او با نقشه هنر غیرغربی 
یا همان «جهان ســوم» با مرکزیت ایران در آن دهه هاســت؛ ارتباطی که بهجت 
صدر شــاید با بعضــی از وجوه آن هرگز کنار نیامد؛ ازجملــه با فضای آکادمی و 
بازار هنری که در داخل کشــور جریان داشــت. آثار صــدر در دهه های ۳۰ و ۴۰ 
شمسی بیشــتر حول تنه درختان و رابطه او با طبیعت شکل می گیرند؛ طبیعتی 
که شاید بشود نوعی نگاه رمانتیک در آن دید؛ از آن نوع که آدم خودش را در آن 
گم می کند؛ رابطه با طبیعت و فرم های ارگانیک و شاید هم بشود گفت رابطه ای 
نئورمانتیک؛ چراکه اگرچه او به طبیعــت نگاهی فیگوراتیو یا واقع گرایانه ندارد، 
ولی هنوز تنه درخت هایش قابل تشــخیص اســت، یا حس آب و خاک و باد که 
در نگاه اول در کارهایش پیدا می شــود.   دراین باره عبارت «مدرنیسم تکوینی» را 
به کار می برم؛ مدرنیســمی که پشتش یک روایت وجود دارد؛ روایتی که می تواند 
شــاعرانه، علمی یا فلسفی باشد ولی به هرحال توضیح می دهد دنیا چگونه دنیا 
شده. مدرنیســم تکوینی صدر گویای یک پارادوکس هم هست؛ اینکه مدرنیسم 
غربی اساســا در وضعیتی اســت که خود را از آن حــس طبیعت رمانتیک قرن 
نوزدهم بریده. «موندریان» که از نقاشــی از درخت ها شــروع کــرده بود، بعد از 
مقطعی، دیگر آن را کنار می گذارد و به سراغ نقاشی های شبکه ای اش می رود که 
دیگر رابطه ای با درخت ندارند. تفاوت صدر در این اســت، زمانی به نظر می رسد 
تنــه درخت ها یا رابطه تصویری با طبیعــت را به نفع یک برخورد انتزاعی تر کنار 
گذاشته، رابطه فیگوراتیو و آبستره در کارهای او گسسته نمی شود و او از سر عمد 
آن را نمی گسلد. همین اســت که من به آن می گویم مدرنیسم تکوینی. صدر در 
شبکه ها یا توری هایش از موتیف های مختلفی استفاده می کند که حس طبیعت 
را هیچ وقت از دســت نمی دهند و از این لحاظ مثل موندریان نیســت که درخت 
می کشــد و بعد به شبکه ها می رســد؛ یا آن طور که مدرنیسم غربی از طبیعت و 
روایت اومانیســتی به نفع رنگ سفید کنده می شــود یا آن مربع سیاه مالویچ در 
بک گراند سفید که باید یک فضای خالص و ناب ایجاد کند. از این نظر فکر می کنم 
خصلت بزرگ آثار صدر مثل خیلی از هنرمندان دیگر، این باشد که چطور می شود 
از هنر انتزاعی اســتفاده روان شناسانه کرد؛ درســت برخلاف آنکه در هنر غربی 

عمده  تلاش برای ازمیان برداشتن ذهنیت و فضای روانی آرتیست است.
در اغلب آثار صدر حضور منظره یا فیگور منظور نیســت؛ موضوع حرکت 
هنرمند با ســطح تابلو اســت و اینکه چگونه می تواند در سطح تابلو عمق و 
حجم به وجود بیاورد. فکر می کنم خصلت ویژه و منحصربه فرد او در کارهایش  
همین باشد؛ رابطه سطح با عمق. در نقاشی های او  عنصری به نام تنه درخت 
و ابزار فنی او که عموما کاردک نقاشــی است، به یکدیگر شکل داده اند؛ یعنی 
حضور درخت به ژســت و رفتار کاردک یک بافــت می دهد و متقابلا حرکت 
کاردک هــم چیزی اضافی به تنه درخت می دهد؛ طوری که دیگر تنها نه یک 
تنه درخت که فضایی انتزاعی شــکل می گیرد. درهرحال بهجت صدر سعی 
دارد از اینکه در یک سبک یا فرمول  مشخص شناسایی شود، بگریزد. بنابراین 
برخوردش با درخت متنوع است؛ البته او از استراکچرهای مختلفی استفاده 
می کند ولی این آزادی را هم به خودش می دهد که درخت را از نزدیک یا دور، 
از بــالا یا پایین یا اصلا به عنوان یک ابــژه یا فیگور ببیند. به عبارت دیگر، او به 
جای اینکه نگاهی فیگوراتیو به طبیعت داشــته باشد، سعی می کند خودش 
یک تنه درخت شــود و خود حس دریا را داشــته باشــد و البته اینکه چطور 
می تواند همه اینها را در حرکت دســت هایش تولیــد کند. مقصود او به طور 
مشــخص رفتار هرچه تجربی تر با هنر انتزاعی بود، در عین حال که این آزادی 
را به خودش می داد که هنگام خلق یک نقاشــی آبســتره، حسی مثلا از یک 
فرش داشــته باشد؛ همان طور که در تجربه نقاشی «بی شکل» (آر انفرمل) و 
در نوستالژی دوری از ایران مینیاتورها را نگاه می کرد. بهجت صدر در دهه ۵۰ 
و در ادامه برقراری ارتباط میان سطح و عمق، به استفاده خاص از آلومینیوم 
روی می آورد. ریتم و موســیقی با حســی که آلومینیوم به او می دهد، ترکیب 
می شــوند؛ ریتم هایی که به صورت طبیعی از انعکاس محیط در سطح فلزی 
و خالی بدون رنگ آن ایجاد می شــود، دوره ای که تمایل دارم دوره «ریتمیک» 
نقاشی های او بنامم؛ دوره ای که در آن ردپایی از تجربه هنر «سینتیک» را حفظ 
کرده و بازهم دوســت دارم به عنوان نقطه اوج زیبایی شناسی او بدانم؛ بدون 
آنکــه از ارزش تجربه های دیگرش کم کنم.  او در تجربه آثار حرکتی ای که در 
مقطع مشــخص و کوتاهی دنبال می کند، با استفاده از کرکره ها نوعی فضای 
سه بعدی را پی می ریزد؛ فضایی که رنگ روی سطح را بریده بریده و انعکاس 
آنها را در حرکت نشان می دهد. استفاده بهجت صدر از خط الزاما ارتباطی با 
خطاطی ندارد؛ موضوع نه کالیگرافی است و نه خط از منظر زیبایی شناسانه، 
بلکه همچنان نگاه تجربی او را به عناصر نوشتاری می بینیم. موضوع برای او 
بافتی است در سطح که نقاشی را به یک لحظه در یک ملودی تبدیل می کند 
یا به حرکتی که از چارچوب کار  می گریزد. در همین دوره از کارهایش اســت 
که می گوید من در نقاشــی رنگ را اضافه نمی کنم، بلکــه رنگ را برمی دارم 
و از بیــن می برم. به این ترتیب حالتی از  پوزیتیو-نگاتیو را در آثارش مشــاهده 
می کنیم؛ مثل یک عکس که نســخه مثبت و منفی دارد و در نقاشــی های او 
می توانیم هم جاهایی که پر شــده و هــم جاهای خالی را ببینیم. در حقیقت 
دنیای بهجت صدر با اینکه اغلب روی سطح  شکل می گیرد، سه بعدی است؛ 
شاید نه مانند مجسمه و بیشــتر در رابطه جلوه هایی از نور و رنگ؛ شاید مثل 
آتش بازی ای که می شود هم به عنوان یک تصویر نگاهش کرد و هم به عنوان 

جلوه ای فرار و بدون مرز.   

موزه هنرهای معاصر تهران مدتی اســت اقدام به برگزاری نمایشــگاه آثار 
فریده لاشــایی کرده است؛ نمایشــگاهی که در نوع خود تجربه متفاوتی را در 
موزه های ایرانی به نمایش می گذارد. این نمایشــگاه تنها به نمایش صرف آثار 
یک هنرمند بســنده نکرده یــا تاریخ را معیار روایت خود قــرار نداده تا روایتی 
کرونولوژیک را از موضع خود ارائه کند. ازاین روســت که در نمایشگاه لاشایی 
تجربه دیگرگونه ای برای مخاطب شــکل می گیرد. نمایشگاه فریده لاشایی در 
موزه هنرهای معاصر تهران از منظر موزه خوانی خود روایتی از نقش موزه در 
خوانش یک موضوع یا شــکل گیری موضوع در موزه است. این گونه است که 
با تجربه لاشــایی می توان نوعی بازخوانــی از خود موزه یا روایت یک موضوع 
در موزه داشــت. شــخصیت به مثابه موضوع آنچه در این نمایشگاه موضوع 
مرکــزی قرار گرفته و برای مخاطب امکان خوانش آن فراهم می شــود، خود 
هنرمند یعنی فریده لاشــایی است. متن اول نمایشگاه خود این را بیان می کند. 
اما نمایشــگاه چگونه لاشــایی را روایت می کند و تصویر نمایشــگاه از لاشایی 
چیســت؟ این نمایشــگاه تصویرش از لاشــایی برابر با آثار او نیست و لاشایی 
را نه تنهــا در نقاشــی بلکه در دیگر آثــارش هم محدود نمی کند. نمایشــگاه 
نمی خواهد بگوید که لاشایی نقاش بوده و وجه تمایز او با دیگران نقاشی های 
او اســت، اگرچه نقاش بودن او و نقاشی هایش را در نظر می گیرد. تصویری که 
نمایشگاه از لاشــایی ارائه می کند تصویری چندوجهی و حتی پازل گونه است 
کــه قطعاتی مختلف از زندگی و آثار او را در کنار هم نهاده اســت و در وهله 
نخســت تأکید می کند که لاشایی همه این بُعدها و حضورهای مختلف است. 
حتی می خواهد نشــان دهد که لاشــایی را باید در حضورهای مختلفش دید؛ 
حضورهایی که بر بوم و شیشــه و شعر و ترجمه و... نقش بسته است. درواقع 
اگرچه نمایشــگاه، لاشــایی را به مثابه یک متن ارائه می کند اما این متن در دل 
خــود متن ها و پاره متن های مختلف دارد که همه این پاره متن ها با هم معنای 
لاشــایی را می سازند. لاشایی مؤلف این متن ها نیست بلکه در همه این متن ها 
و پاره متن ها جاری است برای همین مخاطب هم باید در دل این متن ها جاری 
شود تا او را درک و دریافت کند. این هم نشینی متن ها بر هم تأثیر دارد و درواقع 
این متن ها از هم جدا نیســتند. این نکته دیگری است که نمایشگاه بر آن تأکید 
دارد، چراکه می خواهد نشــان دهد کارهای مختلف لاشایی بر هم تأثیر دارند. 
ترجمه بر شــعر و شعر بر نقاشی و برعکس تأثیر گذاشته است و نباید اینها را 
جدای از هم دید. پاره متن های نمایشگاه فضایی بینامتنی می سازد. اینجا شاهد 
ژانرهای مختلف کاری لاشایی هم هستیم و این نمایشگاه می خواهد نمایشگر 
بیناژانرها باشــد و با این نمایش بر این تأکید می کند که وقتی ژانرهای مختلف 
در یک فضا یا یک نفر جمع می شــوند، ژانرهای گوناگون و همجوار بر هم تأثیر 
می گذارند. در لاشــایی هم شعر و ترجمه و نقاشــی و دیگر کارهای هنری او 
بر یکدیگر تأثیر گذاشــته اند و نمی توان بدون شــناخت زمینه های شــعری او 
مثلا به تماشای نقاشی هایش نشست. لاشــایی را وقتی می توان درک کرد که 
همه ژانرهای او را در کنار هم ببینیم. این گونه اســت که نمایشــگاه از ســویی 
می خواهد تجســم بیناژانرهای لاشایی باشد. اما لاشایی چرا در یک ژانر نمانده 
است؟ پاسخ این پرسش چیزی اســت که بیننده طی تجربه نمایشگاه از خود 
می پرسد و پاســخش شاید بخشی از معنای نمایشــگاه و درواقع درک دنیای 

ذهنی لاشایی باشد. 
انســان هنرمند در یک لحظــه قرار ندارد و وقتــی می خواهیم هنرمند را در 
جایگاه جامع خودش ببینیم نمی توان تنها به یک یا چند اثر او اکتفا کرد و او را 

تنها در یک مقطع از زندگانی اش دید. این گونه اســت که تغییرات زمانه او اعم 
از اجتماعــی، تاریخی و هنر همگی بافت زمینه ای او را می ســازند. نمایشــگاه 
در ســاحت های مختلف بافت هایــی را که به مثابه زمینه لاشــایی بوده اند، به 
نمایش درمی آورد. از ســویی زمینه ای که نمایشگاه به طوربرجسته بر آن تأکید 
دارد، بافت تاریخ هنری اســت کــه البته این بافت از خود مــوزه میزبان یعنی 
موزه هنرهای معاصر تهران می آید. شــاید در کنار تأکید بر بافت لاشایی، موزه 
می خواهد بر خود و مجموعه های خود نیز تأکید کند. اینجاســت که نمایشگاه 
دولایه رنگی را بر دیوارهای خود جای می دهد و در آغاز نمایشــگاه هم نوشته  
شده اســت که دیوارهای سفید بســتر نمایش آثار لاشایی اســت و دیوارهای 
خاکســتری بســتر نمایش هنرمندان دیگری که هم زمان با لاشــایی بوده اند یا 
کارهایشــان بر کارهای هنری لاشــایی تأثیر داشته اند و از گنجینه موزه هنرهای 
معاصر تهران انتخاب  شــده اند و در این نمایشــگاه جای گرفته اند. این روایت 
موازی از آغاز نمایشــگاه شــروع می شــود یعنی از متن توضیحی نخســتین تا 
ســالن نخســت که دو دیوار را روبه روی هم می گذارد و پرتره های لاشایی را در 
مقابل پرتره های هنرمندان نامدار می گذارد تا نشان دهد که لاشایی متأثر از چه 
جریان های هنری ای دست به خلق زده است. آثاری از کلود مونه، کامی پیسارو 
تــا پتگر، پالاک و دیگران در این هم نشــینی قرار گرفته اند تــا همجواری هنر و 
هنرمندان شکل گیرد. این روایت موازی در سالن های دیگر هم هست و می توان 
شــاهد کارهای هنرمندان ایرانی و خارجی بود؛ هنرمندانی که در زمانه لاشایی 
بوده و حتی چون ســهراب ســپهری همســفر و هم کلام او بوده اند. در نتیجه 
بیننده نمایشــگاه تمایزها و شباهت ها را در این نمایشگاه جست وجو می کند تا 
بیابد که لاشــایی از چه کسانی تأثیر گرفته و چگونه از هنرمندان هم زمان خود 
متمایز بوده اســت. بافت دیگر، بافت فرهنگی زمانه لاشایی است؛ زمانه ای که 
در جای خود دچار تلاطم ها و دگرگونی هاســت. جریان های مختلف فرهنگی 
که از بیرون می آید و جریان هایی که در داخل ایران شــکل می گیرد و همه این 
جریان های زمانه بر لاشــایی تأثیر می گذارند و لاشــایی هنرمند را می ســازند یا 

به عبارتی دیگر در هنرمندی لاشــایی و ادوار کاری او تجلی می یابند. نمایشگاه 
ســعی کرده اســت این بافت زمانه یا بافــت اجتماعی را نشــان دهد. ازاین رو 
بخش هایی از این بافت را که تأثیرهای تحول ســاز داشته اند، انتخاب کرده و به 
نمایش گذاشته است. آنجایی که صحبت از جنگ ویتنام و تأثیر آن بر جریان ها 
و محافل هنری می شــود یا در جای دیگری کــه از بمباران های تهران صحبت 

می شود، نماهایی از این روایت نمایشگاه هست. 
بافت دنیای شــخصی و خانوادگی نمایشــگاه حتی بــه عواطف هنرمند و 
تلاطم هــای روحی و روانی نیز توجــه کرده و دنیای خانوادگی و شــخصی را 
به مثابه یک بافت در نظر داشــته است. نمایشگاه با اسناد شخصی و خانوادگی 
شروع می کند. کودکی و یادداشت های درسی هنرمند بخشی از آثاری است که 
حالا شــأنیت موزه ای یافته و همچون یک آلبــوم خانوادگی در برابر مخاطبان 

قرار گرفته اند. 
اینها بخش هایی هســتند که هنرمند را در ســاحت احوالات انسانی بیان 
می کننــد و او را محصور در آثار نگه نمی دارند. اما روایت دنیای شــخصی و 
خانوادگی تنها در اسناد و نسب شناسی خانوادگی نمی ماند بلکه دنیای روابط 
و رفاقت های او نیز بخش دیگری از این بافت را می ســازد. آنجا که نمایشگاه 
با نمایش دو قطعه فیلم به خاطره ای می پردازد که دیدار و آشــنایی هنرمند 
را با سینماگران و شــاعرانی همچون ســپهری، کیمیایی، احمدرضا احمدی 
و دیگــران در خود دارد. در جای دیگر بیان روزگار درگذشــت مادر هنرمند و 
احــوالات او در زمان خاص خود و تأثیر روانی بر دنیای ذهنی هنرمند و خلق 
آثارش اســت. نمایشــگاه از آغاز هنرمند را در جایگاه راوی هنرمند قرار داده 
اســت. بیننده مدام با هنرمند روبه رو می شــود، او را در تصویر و فیلم می بیند 
که خودش حرف می زند یا جای دیگر صدای هنرمند اســت که اشــعارش را 
می خواند و از آغاز نمایشــگاه این کلام لاشایی اســت که به تناوب بر کنار آثار 
نقش بسته  و مخاطب وقتی آنها را با زبان اول شخص می خواند به نوعی دیگر 
با هنرمند رودررو می شــود. درنهایت با دیدن آثار به شــکل غیرمستقیم نیز با 
لاشایی روبه رو می شود که به وسیله واسطه های بیانی موزه همچون گرافیک 
و فیلــم متصل به روایت هنرمند شــده اند و همچون ســندی بر روایت های 
هنرمند می شــوند. اگرچه همه آنچه نمایشــگاه از لاشــایی می سازد در دل 
هنرمند و زمانه اش وجود دارد اما این نمایشــگاه اســت کــه آنها را انتخاب 
می کنــد و در کنار هم می چیند؛ چینشــی که بر خط زمان نیســت بلکه همه 
زمان و موضوع را یکجا و در یک لحظه در کنار هم و در دهلیزهای نمایشــگاه 
جای می دهد و مخاطب در دل متن و روایت حاضر می شود و آن را با حضور 
خود طی می کند، گویی که همســفر با هنرمند شــده و بــه درون دهلیزهای 
ذهنــی و هنری هنرمند می رود و آن را تجربه می کند و این، تمایز نمایشــگاه 
موزه ای با دیگر رسانه هاســت. موزه یک ســویه روایت و تفسیر نمی کند بلکه 
متن خــود را در معرض تجربه و حضــور مخاطب می گــذارد. بیننده نیز در 
مسیر خود دست به انتخاب می زند و در خود دوباره چینش می کند و درواقع 
دوباره متن را که اینجا یک هنرمند است، می سازد. اینجا لاشایی دوباره توسط 
خود هنرمند ســاخته می شود و با تجربه او شکل می گیرد. ازاین رو نمایشگاه، 
هنرمند یعنی لاشایی را از تجربه مستقل و ثابت به تجربه ای سیال و شخصی 
در دنیای مخاطبــان تبدیل می کند که هرکس می تواند با تجربیات و خوانش 
خــود یا انتخاب بخش هایی از متن ها و پاره متن ها معنایی برای خود بســازد. 
این نمایشــگاه نشــان می دهد که لاشــایی و درواقع هنرمند یک فرد نیست و 
همان گونه کــه آثارش می توانــد پیوندهای مختلف بخــورد و خوانش های 
مختلف ایجاد کند وقتی هنرمند هم به یک موضوع موزه ای تبدیل می شــود، 
می تواند به تجربه مخاطب تبدیل شــود، به میزان مخاطب هایش تکثیر شود، 
تجربه های مختلفی را بســازد و این خاصیت و تمایز موزه از رسانه های دیگر 

است که می خواهند یک معنا و یک تفسیر را بسازند. 
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