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 از معنا تا محصول:
تأویلی که نمی زاید

پیشــخوان: در ادامــه مجموعه «ذهن 
ویژگی هــای  از  اینجــا  تــا  تأویلــی»، 
تفســیرگرایانه ذهــن ایرانــی گفتیم، از 
نسبت آن با تحلیل، زبان، تجربه زیسته، 
خودآگاهی و حتــی بحران گفت وگوی 
اجتماعی. در این یادداشت می خواهیم 
نگاهی بیندازیم به نسبت «ذهن تأویلی» 
بــا یکــی از مهم ترین عناصــر خلاقیت 
معاصر: ایده پردازی، به ویژه در هنرهای

تجسمی ایران.
در ظاهر، ذهن تأویلــی ظرفیت بالایی 
بــرای ایده ســازی دارد. چــون بــا نوعی 
مواجهه چندلایه با پدیده هــا کار می کند، 
هر تصویر، واژه یا موقعیت می تواند بستری 
برای معنا آفرینی شــود. اما در عمل، آنچه 
می بینیم اغلب نه خلــق ایده ای نو، بلکه 
تکرار تفســیرهایی از پیش موجود اســت. 
انگار ذهن تأویلی به جای آنکه نقطه آغاز 
تولید باشــد، به مرور به جایگزین آن تبدیل 
شــده اســت. در فضای هنر معاصر ایران، 
به ویــژه هنرهای مفهومــی و پروژه محور، 
این پدیده با وضوح بیشــتری خود را نشان 
آثار  از نمایشــگاه ها،  می دهــد. بســیاری 
و به ویــژه اســتیتمنت های هنــری، واجد 
ســاختارهایی اند که به جای بیــان ایده ای 
روشــن، در بازی هــای زبانــی و بینامتنی 
گــم می شــوند. گاه اثری دیده می شــود 
کــه به جای بیان یک موقعیت یا مســئله، 
صرفا تأویلی اســت از متنــی دیگر یا ادای 
بیانیه های فلسفیِ پیچیده را درمی آورد. در 

اینجا، تأویل به جای ایده نشسته است.
ارزشــمند  به خودی خود  تأویلی،  ذهن 
است؛ اما وقتی برساخت معنا را جایگزین 
کنــش خلاقــه می کنــد، دیگــر تولیدی 
رخ نمی دهــد. بــه بیان دیگر، بســیاری از 
پروژه های هنری صرفــا تأویل اند، نه ایده. 
یک پروژه هنری که ایده ای روش مند، معین 
و ســاختارمند ندارد؛ اما با زبانی ســنگین، 
اصطلاحــات پســت مدرن یــا ارجاعاتــی 
پراکنده از فلســفه و نظریه آراسته شده؛ نه 
پیچیده اســت و نه خلاق، بلکه نشانه یک 
توقف در مرحله تأویل است. در هنر امروز، 
یکی از بحران های رایج، همان چیزی است 
که می تــوان آن را «ابهام آراســته» نامید. 
ابهامی که نه از پیچیدگی مسئله، بلکه از 
عدم تمایل به شفاف سازی ناشی می شود. 
ذهن تأویلــی، در این حالت، از روش مندی 
می گریزد، چون روش را معادل ساده سازی 
می بیند. این تلقی، نه تنها ایده پردازی را به 
تعویق می انــدازد، بلکه مخاطب را هم از 
امکان مشارکت در معنا دور می کند. از این 
منظر، تأویل گرایی می تواند نوعی بی دردی 
خلاقانه هم باشــد: ما با «بازی با واژه ها» 
به جــای درگیری با مســئله ای واقعی، در 
ظاهر فعالیتی مفهومــی می کنیم، اما در 
عمل، دســت به هیچ پیشنهاد خلاقانه ای 
یــا پژوهشــگر، مدام  نمی زنیــم. هنرمند 
از «چیــزی» حــرف می زند، امــا آن چیز 
هیچ وقت شناسایی نمی شود. این وضعیت، 
به ویژه در تولیدات آموزشی و آکادمیک در 
حوزه هنرهای تجسمی نیز مشهود است. 
در بســیاری از کارگاه هــا یــا پایان نامه ها، 
به جای خلق ایده هــای نو، فقط بازخوانیِ 
متونی دیده می شــود که خود نیز حاصل 
تأویلات پیشین اند. در چنین چرخه ای، ایده 
از نفس می افتد؛ چون بستر شکل گیری آن 
-یعنی برخورد شفاف با واقعیت- مفقود 
است. در چنین بستری، ذهن تأویلی نه فقط 
به مانعی برای ایده پردازی بدل می شــود، 
بلکه گاه تولید را معادل «تأویل فرهیخته» 
می گیــرد. انگار کافی اســت چیــزی را از 
زاویه ای دیگــر ببینیم، بی آنکه آن زاویه به 
محصولی نو یــا صورت بندی تازه ای منجر 
شود. این همان جایی  است که هنر، به جای 
ساختن، صرفا نظر می دهد. شاید زمان آن 
رســیده که از ذهن تأویلــی بخواهیم پا از 
مرزهای خود عقب بگذارد؛ یعنی به جای 
درون ماندگــی در معنا، به تجربه مواجهه، 
امکان صورت بندی  به  به پرســش مندی، 
نو فکــر کند. ایده پــردازی یعنی حرکت از 
ابهام به امکان. تــا زمانی که ذهن تأویلی 
این حرکت را نپذیــرد، هنر ما همچنان در 
پیچ وخــم واژه هــا می ماند و از جســارت 
شــکل دادن به آنچــه هنوز گفته نشــده، 

بازمی ماند.

زبان های معماری 
در بستر چندفرهنگ گرایی

نگاهی به نمایشگاه «معماری های در میان»، در گالری عایشه العبار

آیا معماری صرفا به دیوارها، ســتون ها و سقف هایی که پیرامون ما را شکل 
می دهند محدود می شود، یا می تواند تبدیل به زبانی شود برای بیان آنچه در 
حافظه و احساســاتمان رسوب کرده است؟ نمایشگاه پیش رو از همین پرسش آغاز 
می کند؛ جایی که ســه هنرمند، هریــک با تجربه ای متفاوت از ســرزمین و فرهنگ 
خویش، معماری را نه به  عنوان سازه ای ایستا، بلکه به مثابه راهی برای اندیشیدن به 
بدن، حافظه و ادراک به کار می گیرند. در اینجا معماری به استعاره ای بدل می شود 
کــه میان جهان درونی و بیرونــی پل می زند و ما را به تجربه ای چندلایه در بســتر 
چندفرهنگی امارات دعوت می کند. در بدو ورود به گالری عایشــه العبار، نمایشگاه 
«معماری های در میان»، چیزی که در نگاه نخست جلب توجه می کند نه صرفا آثار 
سه هنرمند، بلکه نوعی زبان پنهان معماری است که همچون نخ نامرئی همه کارها 
را بــه هم گره می زند. معماری در اینجا به مثابه یک نقشــه خاموش عمل می کند؛ 
نقشه ای که به جای اندازه گیری دیوارها و سقف ها، مرز میان جهان محسوس و جهان 
درونی را ترسیم می کند. سه هنرمند از سه سرزمین متفاوت، هریک معماری را نه به  
عنوان حرفه ای پیشــین، بلکه به  عنوان وســیله ای برای اندیشیدن با خود به همراه 
آورده اند و این وسیله در مواجهه با هنرهای تجسمی، به تدریج از ابزار تبدیل به زبان 
و از زبان به اســتعاره ای از زیست جهان معاصر تبدیل می شــود. معماری نزد آنان 
شکلی از تفکر فضایی اســت؛ تفکری که همواره در رفت وآمد میان درون و بیرون، 
میان حضور و غیاب، میان امر عینی و امر ذهنی شکل می گیرد. در آثار نیفین حمزه، 
خطوط آسمان و زمین همچون دیواری شفاف عمل می کنند که هر لحظه می تواند 
فروبپاشد یا دوباره برپا شود. در آثار عاطفه مجیدی نژاد، مواد سبک و ظریف، تجربه ای 
حسی از معماری به دست می دهند؛ گویی بناها می توانند همچون پارچه ای در باد 
لرزان باشند و در آثار لیلی جمعه، هندسه تکرارشونده به شبکه ای بدل می شود که 
هم یادآور نقش مایه های سنتی است و هم ارجاعی به نظم ریاضی و معاصر دارد. 
در همــه این رویکردها، معماری نه به  عنوان ســازه، بلکه به  عنوان شــیوه ای برای 
زیســتن و دیدن حضور دارد. اما اگر معماری زبان مشترک باشد، آنچه این زبان را به 
گوشــت و خون بدل می کند چیزی نیست جز حافظه فضا. در نگاه این سه هنرمند، 
فضا هرگز تهی یا خنثی نیســت؛ بلکه مانند اســفنجی اســت کــه لایه های تاریخ، 
احساسات و خاطرات فردی و جمعی را در خود جذب کرده است. قدم زدن در برابر 
آثار، همانند عبور از راهروهای ذهن است که در آن صداهای گذشته، عطر مکان های 
ازدســت رفته و لحظه های نامکشوف دوباره فعال می شــوند. یکی از هنرمندان با 
بازنمایی آسمان و چشم اندازها، ما را به تجربه بی زمانی دعوت می کند؛ فضایی که در 
آن حافظــه کیهانی جای حافظــه فردی را می گیرد. دیگری بــا بافت های لطیف و 
معلق، یادآور خانه هایی است که نه صرفا با آجر و سنگ، بلکه با خاطره لمس، با رد 
دســت ها و با اشتیاق زیستن ساخته شــده اند و هنرمند سوم با شبکه های هندسی، 
نوعــی حافظه اجتماعی را فــرا می خواند؛ حافظه ای که از خــلال تکرار و ریتم، به  
یادآورنده مناسبات و همزیستی های انسانی بدل می شود. در این سطح، آثار نه فقط 
شکل هایی دیدنی، بلکه به منزله فضاهایی حافظه مند تجربه می شوند؛ فضاهایی که 
هــم نگاه و هــم بدن ما را درگیــر می کنند. بــدن و ادراک در این میان واســطه ای 
ضروری اند. هیچ فضایی بدون بدن معنا نمی یابد و هیچ معماری بدون ادراک انسانی 
کامل نمی شــود. تماشــاگر در مواجهه با این آثار، ناگزیر بدن خویش را در نسبت با 
خطوط، وزن ها و خلأها بازتعریف می کند. در برابر حجم های معلق، بدن احســاس 
سبکی می کند؛ در برابر هندسه های تکرارشونده، چشم و ذهن در ریتمی بی پایان به 
حرکت درمی آیند؛ در برابر چشم اندازهای باز، سینه انسان برای نفسی عمیق گشوده 
می شــود. این همان جایی است که معماری از یک «موضوع» هنری به یک تجربه 
زیسته بدل می شود. درواقع، آنچه این نمایشگاه را به تجربه ای یگانه تبدیل می کند، 
نه فقط آثار منفرد هر هنرمند، بلکه گفت وگوی میان بدن ها، فضاها و حافظه هاست. 
گفت وگویی که مرزهای جغرافیایی را درمی نوردد. چراکه هر ســه هنرمند، با وجود 
تفاوت در خاســتگاه فرهنگی، در یک نقطه مشــترک گرد هم آمده اند: شهر امارات، 
جایی که خود به  عنوان یک فضای چندفرهنگی تعریف می شود. امارات در چند دهه 
اخیر به محلی برای همزیستی فرهنگی بدل شده است؛ سرزمینی که در آن معماری 
شــهری نیز بیانگر تنوع اســت: آســمان خراش های مدرن در کنار خانه های سنتی، 
زبان هــای گوناگــون در خیابان ها و خاطره مهاجرانی که شــهر را شــکل داده اند. 
نمایشــگاه در چنین بســتری معنا می یابد. در چند دهه اخیر چندین نظریه پرداز به 
 Brian) مفهوم چندفرهنگ گرایی پرداخته اند که از جمله آنها می توان به برایان فِی
Fay) اشــاره کرد. آنچه چندفرهنگ گرایی را به این نمایشــگاه مرتبط می کند، جایی 
اســت که فرهنگ نه یک جوهر ثابت، بلکه فرایندی سیال و گفت وگویی بی انقطاع 
میان صداها، خاطره ها و تاریخ هاســت. همین چشــم انداز نظری اســت که اجازه 
می دهد آثار سه هنرمند، هر یک ریشه دار در زمینه ای متفاوت، در کنار هم نشسته و در 
فضایی مشترک به سخن درآیند. بدین ترتیب، نمایشگاه نه فقط مکانی برای دیدن سه 
مسیر هنری، بلکه بستری برای اندیشیدن به ماهیت فرهنگ در عصر حاضر است. آیا 
فرهنگ چیزی است که در مرزهای ملی بسته می شود، یا شبکه ای است از فضاها و 
حافظه ها که با بدن هــای مهاجر و تجربه های بینافرهنگــی پیوند می خورند؟ این 
پرسشی است که نمایشگاه در دل تماشاگر می کارد. همچنین، مفهوم «میان بودگی» 
یــا همان فضای در میان در تمام آثار جریان دارد. هیچ یک از هنرمندان در پی تثبیت 
مرزی قطعی میان درون و بیرون، میان ماده و روح، یا میان سنت و مدرنیته نیستند؛ 
بلکه همه در این مکان بارور حرکت می کنند: جایی که خطوط معماری به آسمان 
گره می خورند، جایی که ماده معماری به نرمی پارچه بدل می شود، جایی که هندسه 
به موســیقی بصری و اجتماعی بدل می شــود. «در میان » همان نقطه ای است که 
معمــاری به حافظه و حافظه بــه بدن پیوند می خورد. این تجربه چندلایه نشــان 
می دهد که معماری نه تنها شــکل دادن به فضاست، بلکه تبدیل فضا به تجربه ای 
زیسته و حافظه مند اســت و شاید همین باشد رمز گردآمدن سه صدای زنانه از سه 
اقلیم متفاوت در یک شهر چندفرهنگی: صدایی که به جای سخن گفتن از جدایی ها، 
از امکان های در میان  سخن می گوید. در پایان می توان گفت نمایشگاه، مخاطب را از 
موقعیت صرفِ ناظر بیرون می آورد و او را درگیر رابطه ای زنده میان معماری، حافظه 
و ادراک می کند. در این باره، هیچ مرزی قطعی نیست؛ همه چیز در حال گذر، ترکیب 
و بازتعریف اســت. معماری زبان مشترک اســت، حافظه بستر تجربه است، بدن و 
ادراک پل میان این دو هســتند و چندفرهنگی بودن شــهر میزبــان، افقی تازه برای 

خوانش این آثار فراهم می آورد.

نگارخانه

تجسمیتجسمی

شهرزاد رؤیائی: آســتانه ورود به گالری  آتبین، همواره با همراهی گسترده فرهاد آذرین، مدیر 
این گالری و نمایی از حیاط ســبز این ساختمان در خاطر مخاطبان هنر ثبت شده است. آذرین 
که امروز بیســت وپنجمین ســال مدیریت گالری آتبین را با برگزاری بیش از ۴۵۰ نمایشگاه در 
هنرهای تجســمی ایران، پشت سر می گذارد، اکنون بیش از پیش دغدغه   ماندن و انگیزه مندی 
در این حرفه را در سر دارد. آتبین، سال ها بستری پذیرا برای هنرمندان جوان و مستعد بوده و 
هر یک از آنها امروز به عنوان هنرمندان مطرح در هنرهای تجسمی فعالیت دارند گرچه  بسیاری 
از آن  نام هــا اکنون تجربه هایی در دیگر فضاهای هنری را رقم می زنند. نمایشــگاه های گالری 
آتبیــن در همه وجوه از نورپردازی برای چیدمان آثار تا معرفی هنرمند، با تمرکز و تمایل به هنر 
مدرن و با ارائه ای مبتنی بر دقت، جزئی نگری و دانش اســتمرار دارد. آتبین با هویتی شاخص 
شناخته  می شود که ناشــی از رویکرد آذرین در پرهیز از شتابزدگی است. فرهاد آذرین درباره 
چگونگی گذر از دو دهه حضور آتبین در هنرهای تجســمی ایران و تغییرات و چالش های این 

سال ها می گوید.
  

 نخســتین مواجهه  شما با یک اثر هنری یا لحظه ای که اثری شــما را برانگیخته کرد، در چه   �
سنی و کجا اتفاق افتاده است؟

به طور دقیق به یاد ندارم اما از کودکی همیشه در مواجهه با هنر بوده ام. مثلا به یاد دارم 
که ۹ساله بودم، همراه پدر و مادرم که هر دو تحصیلات هنری داشته اند، به آتلیه خانم پروانه 
اعتمادی رفتیم تا آنها اثر مورد نظرشان را انتخاب کنند و لطف کردند نظر من را هم  پرسیدند. 
خانم اعتمادی به من گفتند: «حتما با خودت فکر می کنی که پدر و مادرم دیوانه هســتند که 
آشــغال های این زن را می خرند، اما بزرگ می شوی و می فهمی که چرا». در هر حال همیشه 

آثار هنری بر دیوارهای خانه ما و مقابل نگاه من نصب بوده است.
اساســا آدمی نیســتم که اتفاقی، ناگهان من را دچار انگیزه کند و هر پدیده ای باید به مرور 

بر دل من بنشیند. در دوران نوجوانی و جوانی هم گهگاهی به گالری های فعال می رفتم.
 گالری «آتبین» چطور تأسیس شد؟ این ملک را چطور انتخاب کردید و سال ها در همین جا   �

فعالیت را ادامه داده اید؟
این ملک توسط پدربزرگ ام در حدود ۸۰ سال قبل ساخته شده است. او این خانه را به عمه 
من می بخشد و اواخر دهه ۶۰، پدرم برای فعالیت معماری خود این خانه را خریداری می کند. 
دورتریــن خاطــره ام از این خانه به چهارســالگی ام برمی گردد. پدرم در ایــن دفتر بر طراحی 
نور و معمــاری متمرکز بوده اند و این فضا برای کاربری هــای مرتبط با معماری و نمایش اثر 
بازطراحی شده است. وقتی تحصیلاتم در سال ۱۳۷۶ به پایان رسید، به این فکر کردم که چه 
فعالیت هایی برای من جالب اســت. به نظرم آمد که گالری داری، برایم حرفه جذابی است و 

می توانم در انجام این کار موفق باشم. از زمانی که من 
به پدرم، فعالیــت در این زمینــه  را در طبقه پایین این 
فضا پیشــنهاد کردم، حدود یک سال زمان برد تا پدر به 
انجام این کار رضایت دهند. او، مرا درباره ایجاد فضای 
گالــری همراهی کرد اما گمان نمی بــرد که در این کار 

موفق شوم.
 ایده  و رویکرد شما در آغاز کار گالری آتبین چگونه   �

بود؟
فضاهای هنری ای که تا آن زمان فعال بودند شــاید 
کمتر بــه جوان ها اهمیت می دادند و بیشــتر گالری ها 
هنرمندانی را به رســمیت می شــناختند کــه در دهه 
پنج، شــش و هفت زندگی خود بودند و بیشتر فضای 
گالری هــا به ایــن هنرمندان و آنها که شناخته شــده تر 
بودند، اختصاص پیدا می کــرد. با خودم فکر کردم که 
باید فضایی درخور برای هنرمندان جوان و مستعد هم 
ایجاد شود. من آن زمان ۲۷ساله بودم و این ایده هم با 
توجه به آن روزگار و شیوه های رایج در دیگر گالری ها، 

بلندپروازانه بود.
 لوگوی آتبین و نــام آن را چطور طراحی و انتخاب   �

کردید؟
این لوگو قبلا توســط استاد سیراک ملکونیان و برای 
برند معماری پدرم بر اساس حرف لاتین A یعنی حرف 

اول فامیلی شان، آذرین طراحی شده بود و من از این لوگو استفاده کردم و به فکر انتخاب نامی 
بر اســاس همین لوگو بودم. در فرهنگ برهان قاطع با نــام آتبین برخورد کردم که به معنای 
جمع آورنده نیکی ها آمده بود و خیلی به دل من نشســت. البته همان طور که می دانید، آتبین 

نام پدر فریدون در شاهنامه فردوسی هم هست.
 اولین نمایشگاه گالری آتبین با آثار کدام هنرمند برگزار شد؟  �

با وجود تمایلم به رویکردی که اشــاره شد، اولین نمایشگاه گالری آتبین به توصیه پدرم با 
آثاری از استاد حسین محجوبی در روز جمعه، ۴ تیر ماه سال ۱۳۷۹ برگزار شد و البته آثار فقط 
برای نمایش بر روی دیوار رفت و هدف مادی و فروش در پس این رویداد نبود. این نمایشگاه 
به اعتبار و لطف آقای محجوبی برگزار شــد. بعد از برپایی این نمایشگاه، بیشتر بر آثار جوانان 
متمرکز شــدم. امسال هم به بهانه ۲۵ســالگی گالری آتبین، نمایشگاهی از استاد محجوبی با 

عنوان «پژواکی از آغاز» را از ۱۱ مهر برگزار کرده ایم که ادامه دارد.
 این استانداردها و قالب آثار در گالری آتبین را چطور تعریف می کنید؟  �

من به هنر مدرن علاقه دارم و شــاید کســانی هم آثاری در هنر معاصــر ارائه دهند و من 
هم بپســندم اما این اتفاق خیلی قائم به فرد است. من بیشــتر نمایش آثاری با رویکرد مدرن 

را پیش برده ام.
 شــما همیشــه در کنار مخاطبانی که به آتبین می آیند، حضور فیزیکی دارید و درباره آثار   �

توضیح می دهید.
بله اما در این گفت وگوها از جملات تبلیغی استفاده نمی کنم. مثلا برای معرفی اثر، جمله  
«خیلی این کار محشــر اســت» را به کار نمی برم یا هرگز به مخاطب قول اتفاق مالی عجیب 
و غریبی نمی دهم. ممکن اســت که با هنرمندی تجربه ۱۰ ســال همکاری یا آشنایی را داشته 
باشم و از این روی می دانم که آن هنرمند حتما از نقطه  A به نقطه  C خواهد رسید در نتیجه 
در چنیــن موقعیتــی حتما آنچه را که باور دارم به مخاطب می گویم. گرچه بســیاری از افراد 
ترجیح می دهند که آنچه را دوســت دارند  بشــنوند، حتی به دروغ، اما من نمی توانم به چنین 
خواســته ای تن دهم. یکی از دوســتانم همیشــه می گوید وقتی تو درباره آثار گالری آتبین با 
مخاطبان صحبت می کنی، انگار از تن خود بیرون می آیی و چشــمانت برق می زند... دوســت 
من درســت می گوید، من عاشق کارم هســتم. روی کارت ویزیت من نوشته شده است: فرهاد 
آذرین، کیوریتور. در ایران معنای کیوریتور تغییر کرده اســت در حالی که کیوریتور یعنی مدیر و 
گرداننده یک مرکز هنری. کیوریتور باید درباره چرایی اتفاق هایی که در گالری می  افتد، توضیح 
دهد. من بر این باور نیســتم که گالری دار نباید در دســترس باشد، بلکه برعکس، فکر می کنم 
یک گالری دار جدی لازم است حضوری فعال، واقعی و مدام در فضای کاری اش داشته باشد.

 چیدمان آثار و مسائل اجرائی را بر اساس اصول خاصی پیش می برید؟  �
بله، چیدمان همه ۴۰۰ نمایشــگاه  را انجام داده ام. بــرای هر اثر خودم نورپردازی می کنم. 
هنوز هم نورهای گالری آتبین، لامپ های هالوژن است زیرا لامپ های هالوژن، نزدیک ترین نور 
به خورشــید اســت. این لامپ ها را از هلند می آوردم و اگر موجودی فعلی لامپ های گالری 
تمام شود، باید از این به بعد با لامپ های دیگری نورپردازی کنم. برخلاف تصور بعضی افراد، 
این یک کار تمام وقت اســت و شاید یکی از دلایلی که باعث شد من مسیر روزنامه نگاری را به 

طور جدی ادامه ندهم، تمرکزم بر حرفه گالری داری بوده است.
 آشنایی با هنرمندان و همکاری با آنها در ابتدای فعالیت تان چطور شکل گرفت؟  �

در آن سال ها تعداد گالری ها به اندازه امروز زیاد نبود، در نتیجه ما همیشه هنرمندانی را به 
عنوان مُراجع داشــتیم. هر نمایشگاه پنج روز زمان داشت چون باید برای همه نمایشگاه هایی 
کــه پذیرفته  بودیم، زمان فراهم می شــد. معمولا تا دو ســال آینده برنامه نمایشــگاه های ما 
مشخص بود. وقتی اســتانداردهای من برای برگزاری نمایشگاه ها ســخت تر شد، این رویکرد 
تغییر کرد و بعد از اینکه به اصطلاح پیچ اســتانداردها محکم تر شد، تعداد هنرمندانی که در 

طول یک ســال برای برگزاری نمایشــگاه در آتبین پذیرفته شدند هم کاهش پیدا کرد. حتی در 
ســال های اخیر به این نتیجه رســیدیم که با توجه به افزایش گالری ها، شلوغی شهر تهران و 
حال و هوای آدم ، بهتر اســت که زمان نمایشــگاه ها را افزایش دهیم و به این ترتیب زمان هر 

نمایشگاه به دو یا سه هفته افزایش پیدا کرد.
 امروز تعداد گالری های شــمال شهر بیشتر شده اســت و افراد می توانند تعداد بیشتری از   �

گالری ها را در این حوالی ببینند.
نــه اتفاقا؛ آن زمان گالری گلســتان، ســیحون، والی، الهه، حنا، اثــر و گالری های دیگر هم 
در شــمال شهر فعال بودند و ســایر گالری ها هنوز شــکل نگرفته بودند. آن روزها همه فکر 
می کردند که مخاطبان اثر هنری در شــمال شهر ساکن هستند و مکان گالری ها باید در شمال 

شهر باشد.
 تعامل با هنرمندان را طی سال های گذشته چطور توصیف می کنید؟  �

معمولا بیشــتر هنرمندانی که با من همکاری داشــتند امروز از دوستانم هستند. همیشه از 
روز اول همکاری هدفم رشد هر دو طرف در کنار یکدیگر بوده است. اینکه بعضی از دوستان 
هنرمند از آتبین به عنوان تخته پرش اســتفاده کرده اند برای من جذاب نیست، گرچه بسیاری 
از افراد معتقدند این اتفاق خوبی اســت اما بــه نظرم وجه منفی هم دارد. گاهی همکاری ها 
از بین رفته اما این اتفاق عامل ناراحتی من نیســت، بلکه پایان دوســتی ها باعث دلخوری من 
اســت. نمی دانم شاید هم خود هنرمند از رفتارش احساس خوبی نداشته و از ادامه معاشرت 

شرمنده شده است.
 چه چالش هایی در فضای بازار هنر و همکاری با دیگر همکارانتان داشته اید؟  �

همیشه همکاری با دیگر گالری ها، برایم جالب و جذاب بوده است و با نگارخانه های دیگر 
در مقاطع مختلف تعامل  داشــته ام اما تصمیــم دارم کمتر به این همکاری ها بپردازم. تجربه 
همکاری های من با دیگر نهادها همواره به دســتاوردی مثبت ختم نشده است. گاهی حتی از 
یک تشــکر در پایان همکاری دریغ شده است. شــما وقتی به عنوان گالری دار با گالری دیگری 
همــکاری دارید درصدد جذب مخاطب جدید برای هنرمند تان هســتید یــا امیدوارید فروش 
خاصی رخ دهد، ولی در بیشتر مواقع این اتفاق نمی افتد و بازخورد خاصی دریافت نمی شود. 
گرچه مواردی هم قطعا نتایج خوبی به همراه داشته است. مثلا همکاری با بنیاد لاجوردی در 
دو نمایش اخیر از آثار وحید محمدی که از جدی ترین و قدیمی ترین هنرمندان آتبین به شــمار 

می رود؛ برایم تجربه ای موفق و لذت بخش است.
 مجموعه داری امروز چه تفاوت هایی با گذشته دارد؟  �

مجموعه دار به کســی گفته می شــود که بنا به علاقه و ســلیقه اش یک یا دو سبک هنری 
را انتخــاب می کند و به انتخاب آثاری در ســبک های مورد نظرش می پــردازد، گاهی با دیگر 
مجموعه دارانــی که فضــای ذهنی مشــترکی دارند، 
همراه می شــود و آثــاری را تبادل یا بــه عبارتی تهاتر 
می کند. ما امروز کمتر با چنین مجموعه دارانی مواجه 
هســتیم، چون بعضی از آنها دیگر ایران نیستند یا فوت 
کرده انــد یــا دیگر توان خریــد ندارند. ســرمایه گذارها 
اما از مجموعه  داران متفاوت هســتند، دانش و ســواد 
بــرای این گروه الزامــی ندارد اما شــکیبایی آنها برای 
بازگشت سرمایه شان امری لازم است. متأسفانه تبدیل 
این فضا به ســوداگری محض، همــه حقیقت و لذت 
مجموعــه داری و حتی ســرمایه  گذاری در بازار هنر را 
از بیــن می برد. فرض کنید، فردی که در ســال ۱۳۵۳، 
اثری از ســهراب سپهری خریداری کرده، هرگز تصوری 
از میلیاردی شــدن این اثــر در آینده نداشــته و قاعدتا 
برای علاقه شــخصی اش اثر را خریده اســت. امروزه 
وقتی بعضــی از مجموعه داران به این باور می رســند 
که مثلا فــردی که راننده وانت جابه جایی آثار اســت، 
بهترین واسطه فروش آثار هنری هم هست، دیگر کمتر 
می توان، انتظــاری از چنین بازاری داشــت؟ در جایی 
خوانــدم: «هیچ چیزی بــرای یک مجموعــه دار کافی 
نیســت چون او همیشه تشنه اثر جدید و عاشق کارش 
اســت همراه با اضطرابی آمیخته به شادی از داشتن». 
امروز بســیاری از مجموعه داران بیشتر سمت و سوی 

کاسبی در هنر را انتخاب کرده اند که به گمانم هدف مجموعه داری این نیست.
 چطور میان سلیقه بازار و حفظ کیفیت هنری به تعادلی دست پیدا می کنید؟  �

قطعا ســلیقه خودم را معیار قرار می  دهم و الزامی برای رســیدن به این تعادل در شرایط 
کنونی نمی بینم.

 در حال حاضر دغدغه   شما در حرفه گالری داری چیست؟  �
دغدغه اصلی من در حال حاضر این است که خودم تا چه زمانی می توانم در فضای فعلی 
این حرفه، باانگیزه بمانم. در حال حاضر ۱۰۰ یا شــاید هم تعداد بیشــتر از گالری ها در تهران 
فعال هســتند و من به عنوان کسی که سال ها در این مسیر مشغول به کار هستم،  می دانم که 
این بازار کشــش این میزان ارائه دهنده را ندارد و در نتیجه می بینیم که بیشــتر نمایشگاه های 

تهران در بعضی از ماه های سال به صورت گروهی برگزار می شود.
 گالری داری را چطور توصیف می کنید؟  �

در کشــور ما ضرورت داشتن اثر هنری چندان واضح نیســت و حال خواه ناخواه توضیح و 
آمــوزش ضرورت هنر را در وظایف گالــری داران قرار داده اند، در حالی که این مســئله هرگز 
وظیفه گالری دار نیســت. مخاطب باید بداند که چرا وارد گالری می شــود؛ این ندانستن نتیجه 
نداشــتن آموزش در زمان و مکان مناســب اســت. یکی از عناوینی که برای گالری داران بیان 
شــده، دروازه بانی هنر اســت. از طرفی گاهی نقش گالری دار به ایجاد فضایی مناســب برای 
ارائه بهتر اثر محدود می شــود که این فضا با نورپردازی، ویژگی های ســاختمان، چیدمان و... 
تعریف می شــود. گاهی در این میان نقش هایی نادرســت نیز به گالری داران تحمیل می شود، 
به طور مثال گالری داران در کشــور ما مســئول ایجاد گرایش هنری روز هســتند و مدتی آثار 
آبســتره، مدتی آثار فیگوراتیو، آثار نقاشــی خط یا زمانی مثل دوران متأخر، بدآرت مد می شود. 
به طورکلی این نقش در کشورهایی که سنت نگارخانه داری را طی دو قرن گذشته دارند، کاملا 
معنایی تثبیت شــده دارد اما در کشــور ما پدیده ای نو و نسبتا ناآشناست. این نگاه من گاهی با 
صحبت هــا و رفتارهای افراد مؤثر در فضای هنر نیز مشــهود می شــود، به طور مثال، هنرمند 
باتجربه و بی نظیری مانند زنده یاد خانم پروانه اعتمادی که من هم بســیار ایشــان را دوســت 
دارم، در مســتندی که از او ساخته شــده درباره گالری داری گفته اند: «یک سوراخی هایی هم 
توســط خانم هایی که بیکار بودند ایجاد شــده که اصلا نیازی به آنها نیســت و...». ببینید یک 
هنرمند جوان با شنیدن این صحبت ها تصورات اشتباهی پیدا می کند. خانم اعتمادی یا کسانی 
مانند ایشان چندین بار در گالری ها نمایشگاه برگزار کرده اند و از سویی این هنرمند امکان ارائه 
اثرش در خانه را داشته ولی این امکان در خانه همه هنرمندان مهیا نیست. همچنین بعضی 
بنا به شــرایط و جایگاه شان دیگر نیازی به گالری ها نداشــته اند و در آن زمان این دیدگاه را به 

زبان آورده اند اما من درکی از تقلیل همه ارزش های گالری داری ندارم.
تماشــای اثر در فضای درست با نور، چیدمان و ارائه مناسب اثر، به خودی خود یک اتفاق 
جدی اســت و این نقشــی اســت که گالری دار در حال حاضر ایفا می کند. من این تقلیل را در 
ارائه آنلاین اثر هنری هم احساس می کنم. برای من تجربه مواجهه با اثر حتما باید به صورت 

فیزیکی و نزدیک باشد.
 به نظرتان گالری آتبین در نگاه دیگران و از بیرون چطور دیده می شود؟  �

من سعی می کنم هویت گالری را حفظ کنم و در تمام این سال ها هرگز آتبین را یک گالری 
وامانده ندانســتم و هر چند ســال یک بار فضای گالری را نوســازی می کنــم. آتبین فرزند من 
است و نسبت به این مکان خودم را مسئول می دانم. همیشه وسواس خاصی در برگزاری هر 
نمایشــگاه دارم و همه این موارد از بیرون کاملا دیده می شــود و بارها دوســتانم درباره اش با 
من صحبت کرده اند اما شــاید نگاه و شخصیت من را کمی سنتی بدانند و این هم به هر حال 
بخشــی از من است. امسال آتبین ۲۵ ســاله شد و به قول یکی از دوستانم، همین تداوم راه در 

عین حفظ هویت، کاری است دشوار و مهم.

 گفت وگو با فرهاد آذرین، به بهانه   بیش از دو دهه فعالیت  او در عرصه گالری دارینگاه خانه
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