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یادداشتی درباره  مهم ترین گروه های هنری در تاریخ هنر نوگرای ایران

اولین گروه زنان هنرمند ایران، دنا

درباره  زیگمار پولکه، هنرمند مشهور آلمانی
کاریزمای هنرمند پاپ اروپایی

گروه پژوهشــی آرتچارت: در ابتدای دهه ۱۳۸۰، یکی از مشهورترین و مهم ترین 
گروه هــای هنری در تاریخ هنر نوگرای ایران اعلام موجودیت کرد: گروه دنا. ایده 
تشــکیل این گروه از خلال گفت وگوهای دوســتانه دو هنرمند سرشناس ایرانی، 
فرح اصولی و گیزلا وارگا سینایی سر برآورده بود. با وجود توفیق روزافزون زنان، 
ســال ها بود که سایه   مردان بر هنر ایران سنگینی می کرد و آنها، مانند بسیاری از 
هم حرفه هایشــان، از این جو مردانه به تنگ آمده بودند و می خواستند مجال و 
بســتری برای فعالیت جمعی و مســتقل هنرمندان زن فراهم بیاورند. این گونه 
بود که ۱۲ هنرمند زن حول این ایده گرد هم آمدند و نخســتین گروه هنری زنانه 
هنر نوگرای ایران را بنیان نهادند. گیزلا وارگا سینایی، فریده لاشایی، شهلا حبیبی، 
نســرین خسروی، رعنا فرنود، شــهرزاد اصولی، آریا شکوهی اقبال، میترا کاویان، 
مریم شــیرین لو، پروانه زندیــان و بهار بهبهانی اعضای اولیــه دنا بودند و فرح 
اصولی سرپرستی گروه را بر عهده داشت. در سال های بعدی، حبیبی، بهبهانی، 

خسروی و زندیان از گروه جدا شدند ولی معصومه  مظفری به آن پیوست.
این نخســتین باری نبود که هنرمندان ایرانی در پی اهدافی مشترک گرد هم 
می آمدنــد. حرکت های جمعی هنرمنــدان نوگرا، عمری بــه درازای خود هنر 
نوگــرای ایران دارد. «انقــلاب در هر موردی، با جمع معنی پیــدا می کند». این 
جمله نیما یوشــیج عمق آگاهی هنرمندان ایرانی درباره قدرت حرکات جمعی 

را به خوبی عیان می کند.
باری، ســال های ۱۳۲۷ و ۱۳۲۸، شــاهد طلوع مهم تریــن گروه های هنری 
نوگــرای ایرانی بود. نخســت «انجمن هنــری جام جم» کــه داریوش همایون 
ایده پرداز اصلی آن بود و با همکاری امیرشاپور زندنیا و منوچهر شیبانی تأسیس 
شد. هدف انجمن ارائه تعریفی تازه از «هنر ملی» به مثابه هنری پیشرو و معاصر 
بود. در گذر تاریخ، نام انجمن جام جم، زیر ســایه انجمن خروس جنگی که یک  
ســال بعد اعلام موجودیت کرد و با روحیــه رادیکال ترش هیاهوی بلندتری به 
راه انداخــت، رنگ باخت و از نظرها پنهان شــد. انجمن خروس جنگی آن قدر 
مشهور است که نوشتن از آن تکرار مکررات خواهد بود. این انجمن هم برخلاف 
نمونه های غربی، بیش از آنکه در پی پدیدآوردن نظامی زیبایی شناختی یا فرمی 
معین باشد، تمرکز خود را بر کلیت نوخواهی و مقابله با جریان های سنت گرای 
دوران خود گذاشــته بود. در این میان هنرمندان سقاخانه تنها گروهی بودند که 
زبان هنری مشخصی وضع کردند و جریانی فرمی به راه انداختند که مختصات 
همگنی ارائه می کرد. ویژگی بارز دومی که در تاریخ گروه های نوگرا وجود دارد، 
مردسالاری است. در دو انجمن خروس جنگی و جام جم خبری از حضور زنان 
نیســت و گروه های بعدی همچون گروه هنرمنــدان معاصر (۱۳۴۰)، گروه پنج 
(۱۳۴۶-۱۳۴۷)، گروه آزاد (۱۳۵۲-۱۳۵۶) نیز زیر ســایه نام هنرمندان مرد قرار 
دارند و زنان، حتی در صورت حضور، نقش پررنگ و مؤثری در آنها نداشته اند. در 
گروه های هنری پس از انقلاب نظیر +۳۰ (۱۳۷۹-۱۳۸۰) این نســبت تا حدودی 
متعادل تر شده و بیش از یک سوم اعضای این گروه ۲۷نفره هنرمندان زن هستند. 
اما گذشــته از این نســبت کمّی، کماکان بســیاری از هنرمندان زن در این دوره 
احســاس می کنند که به عنوان هنرمند زن به رســمیت شناخته نمی شوند و از 

مناسبات مردسالارانه حاکم بر فضاهای هنری گله مند بوده اند.
تشــکیل گروه دنا در ابتدای دهه ۱۳۸۰ واکنشــی جمعی به همین احساس 

بود. گروه دنا صرفا حول دال جنســیت شــکل گرفت و هنرمندان عضو از نظر 
ســبکی شباهتی به هم نداشتند. از این جهت الگوی رایج انجمن ها و گروه های 
ایرانی که پیش تر ذکر آن رفــت، درمورد دنا نیز صدق می کند. فعالیت های این 
گروه هم بیش از نیات خودبســنده هنری، معطوف بــه کنش های اجتماعی و 
فرهنگی بودند. البته باید توجه داشــت که رویکرد دنا در چشــم اندازی جهانی 
با پارادایم های هنری زمان خود نســبتا همســو بوده اســت. پس از اضمحلال 
مدرنیسم، از دهه ۱۹۷۰ میلادی به این سو فرم گرایی و تلاش برای ایجاد سبک های 
هنری به محاق رفت و بسیاری از جریان های هنر معاصر، متأثر از وقایع می  ۶۸ 
و مبارزات دانشجویی آمریکا و جنبش های فمینیستی و ضدنژادپرستی در همین 
دهه، کنشــگری اجتماعی و سیاسی را ســرلوحه   کار خود قرار دادند. هنرمند-
کنشــگران به جای همکاری برای دســتیابی به فرم های متعین و ناب هنری، در 
راســتای اهداف سیاسی و اجتماعی با هم متحد می شدند و اجتماعات خود را 
شکل می دادند. برای نمونه می توان به گروه مشهور «دختران گوریل» اشاره کرد، 
گروهی متشــکل از هنرمندان زن ناشناس که ســال ۱۹۸۵ ( ۱۳۶۳ شمسی) در 
نیویورک تأسیس شد و فعالیتش را بر محور مبارزه با جنسیت زدگی و نژادپرستی 

در جهان هنر آغاز کرد.
دنــا اهدافش را در دو محور داخلی و خارجی پی گرفت. آنها از یک ســو با 
برگزاری نمایشگاه هایی در مراکز هنری جهان و دعوت از هنرمندان زن کشورهای 
دیگر برای برگزاری نمایشــگاه در داخل ایران، هنرمندان زن ایرانی را به محافل 
بین المللی معرفی  کردند و از ســوی دیگر با برگزاری نمایشــگاه هایی در مراکز 
هنری شهرستان های ایران در راستای رفع تبعیض حاشیه و تقویت هنرمندان زن 

خارج از مرکز تلاش کردند. توجه دنا به حاشــیه و تلاش برای نوعی مرکززدایی 
هنری، این گروه را از تمام اسلاف ایرانی اش متمایز می کند و از ویژگی های پیشتاز و 
بی بدیل آنها به شمار می آید. گروه دنا در بعد بین المللی عملکرد موفقی داشت. 
آنها از گشــایش نسبی ای که در فضای سیاسی و اجتماعی دوره دوم اصلاحات 
حاصل شــده بود بهره   هوشمندانه ای بردند و با جلب حمایت  نهادهای دولتی 
بــرد و قدرت فعالیت های خود را افزایــش دادند. حمایت های مادی و معنوی 
موزه هنرهای معاصر (که در آن دوره علیرضا ســمیع آذر مدیریتش را بر عهده 
داشــت) نقش پررنگی در تسهیل رابطه   دنا با مراکز مهم هنری جهان داشت و 
زمینه نمایش آثار آنها را در خارج از کشور فراهم آورد. همچنین هویت زنانه   دنا، 
نظر نهادهای بین المللــی ای را که از هنر زنان حمایت می کردند به خود جلب 
کرد و مســیر آنها را هموارتر کرد. دنا در عمر شش ســاله   خود چندین کارنما در 
لهستان، ایتالیا، اسپانیا، سوئیس، مجارستان، هلند، بلژیک، فنلاند، فرانسه، نروژ، 
امارات متحده عربی و آلمان برگزار کرد. آنها، هم از نظر خودشــان و هم از نظر 
محافل میزبان، به نوعی سفرای فرهنگی زنان ایرانی قلمداد می شدند، سفرایی 

که می خواستند تصورات کلیشه ای غرب از زن ایرانی را در هم بشکنند.
باری، مجموعه ویژگی های یادشده، گروه دنا را به یکی از مهم ترین گروه های 
هنــری در تاریخ هنر نوگرای ایــران بدل کرد. کنار هــم قرارگرفتن این نام ها که 
هرکدام به تنهایی هنرمندانی سرشــناس و مهم بودند، موجب هم افزایی توان 
آنها شــد و قدرت مضاعفی پدید آورد و برگی درخشــان و بی ســابقه به تاریخ 
هنر زنان ایران افــزود و این تجربه با تمام فراز و فرودها و ضعف و قوت هایش 

می تواند برای زنان امروز هنر ایران الهام بخش و راهگشا باشد.

سه شنبه
۱۳ دی ۱۴۰۱

سال بیستم      شماره ۴۴۶۲

علیرضا جــوادی: زیگمــار پولکه، هنرمنــد آلمانی که در ســال ۲۰۱۰ در 
۶۹ ســالگی بر اثر عوارض ناشــی از سرطان درگذشــت، به هنر پاپ امتیاز 
سیاســی تند و تیزی داد که اغلــب در آثار همتایان انگلیســی و آمریکایی 
او وجــود نداشــت. او کــه تبعیــدی از آلمــان شــرقی بــود و در دوران 
کودکی در غرب آلمان ســاکن شــد، آثاری خلق کرد که به طور ضمنی از 
کمونیســم و ســرمایه داری انتقاد می کرد. هنر او پیچیدگی های تغییرات 
اجتماعــی عمیقی را منعکــس می کرد که در طــول زندگی اش رخ داده 
بــود؛ در حالی کــه در مواقعی زیبایــی چشــمگیر و غیرمتعارفــی را نیز

 به نمایش می گذارد. 
پولکه هنرمندی اصالتا متولد لهســتان اســت. هنگامی که چهار ساله 
بود، خانواده اش از سیلســیا به تورینگن، در آلمان تحت اشــغال شوروی، 
رانده شــدند و هشــت ســال بعد از آنجا به غرب رفتنــد. بلافاصله پس 
از آن، پولکــه با خانــواده اش به ویلیــش، نزدیک کرفلــد، در نوردراین-
وســتفالن نقــل مــکان کــرد. از ۱۹۶۱ تــا ۱۹۶۷ پولکــه در آکادمی هنر 
دولتی دوســلدورف تحصیل کرد؛ جایــی که از رادیکالیســم جوزف بویز 

الهام گرفت.
مانند بویــز، پولکه مجموعه های خارق العــاده  را از معمولی ترین مواد 
خلق کرد که در کلاژها و نقاشــی های او نیز دیده می شــد. در یک نقطه او 
تمایل خاصی به سوســیس لیورورســت و ســیب زمینی پیدا کرد و در سال 
۱۹۶۷ یک اینستالیشن با ســیب زمینی تولید کرد که چیدمانی درخور توجه 

بود و با آن اثر به اوج خود رسید. 
با این حال، پولکه یک هنرمند فیگوراتیو به حســاب می آمد که با ترکیب 
ارجاعــات طعنه آمیز به چاپ ها و نقاشــی های هنرمندان قدیمی با تصاویر 
مســتقیم و جســورانه فرهنگ عامه  که از روزنامه ها، تبلیغات و کتاب های 
کمیک  استخراج شده بودند، به بزرگ ترین موفقیت خود دست یافت. در این 
مورد، او بدون شک تحت  تأثیر چهره های مهم هنر پاپ مانند اندی وارهول 
و روی لیختنشــتاین قرار گرفت. در ســال ۱۹۶۳، پولکه همراه با چهره های 
 Kapitalistischer برجسته ای همچون گرهارد ریشــتر، جنبشی را که به نام

Realismus (رئالیسم سرمایه داری) شــناخته می شود، پایه گذاری کرد. این 
نام براندازی از رئالیســم سوسیالیستی است؛ سبک رسمی خفه کننده ای که 

در آلمان شرقی کمونیستی ترویج می شد. 
با این حــال، کار متناقض پولکــه، با بازنمایی نامرغوب خــود از غذاهای 
مطلوب و ســایر کالاهــا، بیش از همه تقلیــد از تجارت گرایــی غربی بود. 
هنرمندان با مجموعه ای از رویدادها بر کیفیت کار خود تأکید کردند، از جمله 
نمایشی به یاد ماندنی که در سال ۱۹۶۳ در داخل یک مغازه مبلمان در شهر 
دوسلدورف برگزار کرد؛ پولکه و ریشتر حتی خود را به عنوان «مجسمه های 
زنده» به نمایش گذاشــتند که روی صندلی های راحتی نشســته بودند. در 
عرض ســه ســال، پولکه نمایشــگاه انفرادی خود را در گالری رنه بلاک در 

برلین برگزار کرد.
تکنیک پولکه در بیشــتر آثارش تجربی به حســاب می آمد. رسانه های 
او طیف وســیعی از مواد کار، از فیلم و عکاســی گرفته تــا آبرنگ، گواش و 
اشــکال مختلف طراحی را شامل می شــد. گاهی از مواد فاسدشدنی مانند 
آب میوه، موم زنبور عســل و دود شمع استفاده می کرد یا مانند یک کیمیاگر 
پرشــور، دانه های شهاب سنگ یا آرســنیک را روی بوم های پوشیده از رزین 
می پاشید. جالب تر از همه، او کارهای چندلایه ای از موادی شامل رنگ، لاک، 
چاپ صفحه و ورق های پلاستیکی ساخت. این پیچیدگی فیزیکی به تصاویر 
پولکه کیفیتــی آزاردهنده و حتــی توهم آمیز داد که ممکن اســت بازتاب 
آزمایش او بــا داروهای روان گردان، به ویژه LSD باشــد. قارچ ها موضوعی 
تکراری در آثار او هستند و برخی عکس های او شامل تصاویر دستکاری شده 

از گیاه تریاک بود. 
در حالــی که برخی از منتقدان از این حــال و هوای مخدر لذت برده اند، 
رابــرت هیوز، منتقد برجســته، او را با هنرمندان جنجالی مقایســه کرد که 
تابع هیچ قاعده ای نیســتند. گفته هیوز ممکن اســت حقیقت داشته باشد؛ 
با این حال، کنار هم قرار دادن مواد مختلف و تفکیک هایی که مشــخصه هنر 
پولکه اســت، منعکس کننده فرایندهای فکری است که حتی هوشیارترین 
مخاطب نیز می تواند با آن ارتباط برقرار کند. نقوشی مانند برج های اردوگاه 

کار اجباری کــه او در دهه ۱۹۸۰ روی پارچه های چاپی تجاری می کشــید، 
واقعا قدرتمند هســتند و توانایی پولکه را در اســتفاده از تجربیات جمعی 
به روش های به یادماندنی و متمایز نشــان می دهند. او همچنین موفق شد 
تکنیک هایی را توسعه دهد که به موجب آن، تصویر به طور مرموزی با توجه 

به زاویه   نگاه مخاطب نسبت به اثر تغییر می کرد.
پولکه در ســه دهه و نیم آخر زندگی خود در شــهر کلــن زندگی و کار 
می کرد. او در این دوره در مؤسســات مختلفی تدریس می کرد که مهم ترین  
و معتبرترین شــان کالج هنرهای زیبا در شهر هامبورگ بود. او مردی باابهت 
و کاریزماتیک به حســاب می آمد که گاهی برای ماه ها ناپدید می شــد و در 
رفتار اجتماعی اغلب بی نظم بود. یکی از کلکسیونرها حدس زده است که 
پولکه قیمت یکی از آثارش را با «دوبرابرکردن سن و اضافه کردن سه نوبت» 
تعیین کرده است. تأیید این داستان غیرممکن است، اما مطمئنا نشان دهنده 

شوخ طبعی و شجاعت پولکه است. 
همچنین این قصه موفقیت تجاری او را که در اواسط زندگی حرفه ای به 
دست آورده بود، تأیید می کند. بعدها ارزش آثار او در بازار هنر به یک پدیده 
تبدیل شد. در سال ۲۰۰۷ یکی از نقاشی های اولیه اش به قیمتی بیش از پنج 
میلیون دلار دست یافت. با این حال، تا پایان عمرش متواضعانه زندگی کرد و 

در میان عکس ها و کتاب هایش احاطه شد.
پولکــه از طریــق نمایشــگاه های پرمخاطــب متعــدد خــود تأثیــری 
بین المللــی بر جای گذاشــت و هنرمنــدان جوان تری ماننــد هم وطنانش  
مارتیــن کیپنبرگــر و آلبــرت اولــن، لارا شــنیتگر از هلند، ریچــارد پرینس 
آمریکایــی، جولیان اشــنابل آمریکایی و ... را تحت تأثیر قــرار داد. او اغلب 
در گالری های نیویورک ظاهر می شــد و در سراســر آمریکای شمالی و اروپا، 
از سانفرانسیســکو گرفتــه تا لیورپــول، تیت مدرن در لندن و وین جلســات 
مهمــی برگزار کــرد. پولکه جوایــز بین المللــی متعددی را نیــز دریافت 
کرد؛ از جمله جایزه شــیر طلایی در دوســالانه ونیز در ســال ۱۹۸۶ و جایزه 
پریمیوم امپریال انجمن هنر ژاپن در ســال ۲۰۰۲. زیگمار پولکه سرانجام در

 ۱۰ ژوئن ۲۰۱۰ درگذشت.

گـــزارش

رونق بازار هنر مرهون بنیان گذار «مایکروسافت»
گران ترین نقاشی های ۲۰۲۲ را بشناسید

بازار هنر در ســال ۲۰۲۲ با وجود مجموعه هنری ارزشــمند متعلق به بنیان گذار فقید مایکروســافت شاهد 
رکوردشــکنی آثار هنری هنرمندان نامداری ازجمله ون گوگ  و ســزان  بود. به گزارش ایســنا، در سال ۲۰۲۰،  فقط 
دو مورد از ۱۰ نقاشی گران سال به قیمتی فراتر از ۵۰ میلیون دلار فروخته شدند. سال گذشته به لطف مجموعه 
هنــری زوج مکلو  که از یکدیگر طلاق گرفتند، تمام ۱۰ اثر گران ســال به قیمتی فراتــر از ۵۰ میلیون دلار فروخته 
شــدند. مجموعه آثار هنری متعلق به  پل آلن بنیان گذار سابق مایکروسافت  نیز به بازار هنر امسال رونق بخشید. 
پنج اثر از مجموعه هنری متعلق به این فرد بیش از صد میلیون دلار فروخته شدند و بخش اعظمی از فهرست 
۱۰ نقاشــی گران ســال ۲۰۲۲ را در بر گرفته اند. فقط چهار مورد از نقاشی های حاضر در این فهرست به مجموعه 
«آلن» تعلق ندارند. در ادامه با ۱۰ نقاشــی آشنا می شوید که در ســال ۲۰۲۲ میلادی در حراجی های مختلف به 

قیمت های چشمگیر فروخته شدند:
۱۰. «قلمرو نور» )۱۹۶۱( اثر رنه ماگریت

قیمت: ۷۹.۸ میلیون دلار / تاریخ فروش: هشتم مارس / محل فروش: حراجی ساتبیز لندن: تابلوی نقاشی «قلمرو 
نور» اثر رنه ماگریت در حراجی هنر مدرن ســاتبیز به قیمت ۷۹.۸ میلیون دلار معادل ۵۹.۴ میلیون پوند فروخته 
شد و رکورد جدیدی برای آثار فروخته شده این هنرمند سوررئال بلژیکی به ثبت رسید. ارزش «قلمرو نور» بیش از 
ســه برابر ارزش تابلوی نقاشی ای است که پیش از این به عنوان گران ترین اثر این هنرمند شناخته می شد. پیش تر، 
تابلوی نقاشی که در سال ۲۰۱۸ در حراجی ساتبیز به قیمت ۲۶.۸ میلیون دلار فروخته شده بود، به عنوان گران ترین 
اثر «ماگریت» محســوب می شد. تابلوی نقاشــی «قلمرو نور» که در سال ۱۹۶۱ خلق شده است، یکی از مجموعه 
تابلوهای ۱۷ عددی رنگ روغن مشابه و یکی از ۱۰ تابلوی نقاشی با موضوع مشابهی است که در فاصله بین دهه 
۴۰ تا ۶۰ به دســت «ماگریت» خلق شده اســت. این اثر هنری به دست «ماگریت» و برای یکی از دوستانش خلق 
شــده بود و از آن زمان تاکنون در مجموعه این خانواده باقی مانده اســت. این نقاشی خیابان تاریکی در بروکسل 

را به تصویر می کشد.
۹. «بدون عنوان» )۱۹۸۲( اثر ژان میشل باسکیه

قیمت: ۸۵ میلیون دلار / تاریخ فروش: هجدهم می / محل فروش: حراجی فیلیپس نیویورک: نقاشی بدون عنوان 
اثر باسکیه که در سال ۱۹۸۲ خلق شده است و با نام «شیطان» هم شناخته می شود، در حراجی فیلیپس از سوی 
یک میلیاردر ژاپنی ارائه و به یک خریدار آســیایی به قیمت ۸۵ میلیون دلار فروخته شــد. او این نقاشــی را شش 
سال پیش در حراجی کریستیز به قیمت ۵۷.۳ میلیون دلار خریداری کرده بود. این تابلوی نقاشی اکنون گران ترین 
اثری محسوب می شود که تاکنون در حراجی فیلیپس فروخته شده است. این عنوان پیش از این به اثری از «اندی 
وارهول» که در سال ۲۰۱۰ به قیمت ۶۳ میلیون دلار فروخته شده بود، تعلق داشت. ارزش آثار هنری باسکیه در 
ســال گذشته رشد چشمگیری داشته است. هفت اثر این هنرمند که در سال ۱۹۸۸ و در ۲۷ سالگی درگذشت، به 
قیمت بیش از ۴۰ میلیون دلار فروخته شــده اند. سه مورد از این نقاشی ها سال گذشته فروخته شدند. اغلب این 
نقاشــی های گران قیمت در اوایل دهه ۸۰ یعنی دوره ای از فعالیت ایــن هنرمند که از نظر اغلب مجموعه داران 

ارزشمندتر بوده است، خلق شده اند.
۸. «فاجعه سفید»  )۱۹۶۳(  اثر اندی وارهول

قیمت: ۸۴.۵ میلیون دلار / تاریخ فروش: شانزدهم نوامبر / محل فروش: حراجی ساتبیز نیویورک: تابلوی «فاجعه 
سفید» (تصادف اتومبیل سفید ۱۹ بار) اثر اندی وارهول، هنرمند پیشرو آمریکایی در حراجی هنر معاصر ساتبیز به 
قیمت ۸۵ میلیون دلار فروخته شد و به گران ترین آثار فروخته شده «وارهول» ملحق شد. ارتفاع این تابلوی بزرگ 
۳.۵ و عرض آن ۱.۸ متر اســت و وارهول آن را در سال ۱۹۶۳ خلق کرد. کارشناسان ارزش تخمینی این نقاشی را 
۸۰ میلیون دلار برآورد کرده بودند. «فاجعه سفید» که صحنه ای از تصادف یک اتومبیل را ۱۹ بار به تصویر کشیده 
است، یکی از آثار مجموعه «مرگ و فاجعه» وارهول در دهه ۶۰ میلادی است که در آن وارهول از روش سریالی 
معروف خود در بازتولید تصویر، برای خلق آثاری مرتبط با خشــونت، مرگ و تخریب استفاده کرد. این مجموعه 
برخی از موفق ترین آثار دوران حرفه ای وارهول را در بر می گیرد و از جمله  آنها به «تصادف اتومبیل ســبز» (آتش 
ســبز اتومبیل) (۱۹۶۳) که در حراجی کریستیز نیویورک در ســال ۲۰۰۷ به قیمت ۷۱.۷ میلیون دلار فروخته شد 
و «تصادف اتومبیل نقره ای» (فاجعه مضاعف) می توان اشــاره کرد که در ســال ۲۰۱۳ به مبلغ ۱۰۵ میلیون دلار 
فروخته شد. تابلوی «فاجعه سفید» بیش از ۲۵ سال در یک مجموعه خصوصی نگهداری می شد و نقش مهمی 

را در نمایشگاه های انحصاری آثار وارهول داشت.

۷. «فضای داخلی بزرگ» )۱۹۸۱( اثر لوسین فروید
قیمت: ۸۶.۳ میلیون دلار / تاریخ فروش: نهم نوامبر / محل فروش: حراجی کریســتیز نیویورک: تابلوی نقاشــی 
«فضای داخلی بزرگ»  که به قیمت ۸۶.۳ میلیون دلار فروخته شــد، رکورد گران ترین نقاشــی فروید  را شکســت. 
پیش تر نقاشی ای که در سال ۲۰۱۵ به قیمت ۵۶ میلیون دلار فروخته شده بود، به عنوان گران ترین اثر این هنرمند 
شناخته می شد. این نقاشی از مجموعه پل آلن  در حراجی کریستیز ارائه شد. آلن  این اثر هنری را در سال ۱۹۹۸ به 

قیمت ۵.۸ میلیون دلار از حراجی ساتبیز نیویورک خرید.
۶. «جنگل توس»  )۱۹۰۳( اثر «گوستاو کلیمت» 

قیمت: ۱۰۴.۶ میلیون دلار / محل فروش: حراجی کریستیز: تابلوی نقاشی «جنگل توس » که در سال ۱۹۰۳ میلادی 
به دست گوستاو کلیمت  خلق شده است و منظره ای از درختان با برگ های نارنجی را به تصویر می کشد، یکی دیگر 
از آثار ارزشمندی است که از مجموعه پل آلن در کریستیز فروخته شد. ارزش این نقاشی بیش از ۹۰ میلیون دلار 

برآورد شده بود. آلن  برای خرید این نقاشی ۴۰ میلیون دلار در سال ۲۰۰۶ پرداخت کرده بود.
۵. «مادرانگی شماره ۲»  )۱۸۸۹( اثر پل گوگن

قیمت: ۱۰۵.۷ میلیون دلار / محل فروش:  حراجی کریســتیز نیویورک: این نقاشــی اثر گوگن که یکی از مجموعه 
نقاشــی های تاهیتیایی او به شــمار می رود، در حالی در حراجی به قیمت ۱۰۵.۷ میلیون دلار فروخته شد که آلن 
آن را در ســال ۲۰۰۴ میلادی به قیمت ۳۹.۲ میلیون دلار خریده بود. رکورد پیشین آثار حراج شده گوگن با فروش 
نقاشــی به قیمت ۴۰ میلیون دلار در ســال ۲۰۰۶ ثبت شد. نقاشی «مادرانگی شــماره ۲»  اکنون گران ترین اثر این 

هنرمند محسوب می شود.
۴. «سرو و باغ میوه »  )۱۸۸۸( اثر ونسان ون گوگ 

قیمت: ۱۱۷.۲ میلیون دلار / تاریخ فروش:  نهم نوامبر: تابلوی نقاشــی «باغ میوه و ســرو» در ماه نوامبر در حراجی 
کریســتیز به قیمت ۱۱۷ میلیون دلار فروخته شــد. این نقاشی یکی از آثار هنری بود که از مجموعه متعلق به پل 
آلن، بنیان گذار فقید مایکروســافت در حراجی ارائه شــد. با این فروش رکورد جدیــدی برای آثار ون گوگ به ثبت 
رسید. هویت خریدار جدید این نقاشی مشخص نیست. پیش از این عنوان گران ترین نقاشی فروخته شده این هنرمند 

به «پرتره دکتر گاشه» تعلق داشت که در سال ۱۹۹۰ میلادی به قیمت ۸۲.۵ میلیون دلار به فروش رسیده بود.
۳. «کوه سن ویکتوار» )۱۸۸۸( اثر پل سزان 

قیمت: ۱۳۷.۸ میلیون دلار: پل آلن  این تابلوی نقاشی منظره اثر «سزان»  را در سال ۲۰۰۱ به قیمت ۳۸.۵ میلیون 
دلار در حراجی فیلیپس خریداری کرد. پس از گذشت حدود دو دهه، این نقاشی در سال ۲۰۲۲ حدود چهار برابر 
قیمت قبل فروخته شــد. با فروش این نقاشــی به قیمت ۱۳۷.۸ میلیون دلار رکورد گران ترین نقاشی «سزان»  که 

پیش تر یک نقاشی ۶۰.۵ میلیون دلاری بود، نیز شکسته شد.
۲. «مدل ها در کنار یکدیگر»)۱۸۸۸( اثر ژرژ سورا

قیمــت: ۱۴۹.۲ میلیــون دلار: «مدل ها در کنار یکدیگر»  یک نقاشــی رنگ روغن اســت که با فــروش حدود ۱۵۰ 
میلیون دلاری در سال ۲۰۲۲ ، رکورد گران ترین نقاشی سزان را جابه جا کرد.

۱. «مرلین مونرو»  )۱۹۶۴( اثر اندی وارهول
قیمت: ۱۹۵ میلیون دلار / تاریخ فروش: نهم می: این اثر هنری که به سال ۱۹۶۴ تعلق دارد، چهره «مرلین مونرو» را 
در یک پس زمینه آبی به تصویر می کشد و یکی از مجموعه پرتره هایی است که وارهول از این بازیگر پس از مرگش 
در سال ۱۹۶۲ خلق کرد و از آن زمان به یکی از شناخته شده ترین آثار پاپ آرت تبدیل شده است. این اثر هنری در 
حراجی کریســتیز در حالی به قیمت ۱۹۵ میلیون دلار فروخته شد که پیش از این قیمت ۲۰۰ میلیون دلار برای آن 
برآورد شده بود. فروش این اثر هنری رکورد قبلی یک اثر هنری ایجاد شده در قرن بیستم را شکست که پیش از این 
در اختیار پابلو پیکاســو و یک اثر نقاشی از مجموعه «زنان الجزایر» در سال ۱۹۹۵ بود که در سال ۲۰۱۵ به قیمت 

۱۷۹.۴ میلیون دلار با احتساب هزینه های اضافی فروخته شد.


