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سال بیست ودوم     شماره ۵۲۷۵

 به دوبیورود «دیزاین میامی»
آغاز فصل جدید طراحی کلکسیونی 

در خاورمیانه

در ۱۳ آذر ۱۴۰۴ اعلام شــد  «الســرکال 
اونیــو» و «دیزاین میامی» نخســتین دوره 
خاورمیانــه ای ایــن رویــداد معتبــر را از 
اوایل ۲۰۲۷ در دوبــی برگزار می کنند. این 
اتفــاق فقط معرفی یک رویــداد فرهنگی 
نیســت؛   نشــانه آغــاز مرحله ای تــازه در 
تکامــل زیرســاخت های هنــر و طراحی 
در منطقــه اســت. مرحله ای کــه در آن 
«طراحــی کلکســیونی» پــس از دو دهه 
تمرکــز بر هنر معاصــر، جایگاهی جدی و 
جهانی پیدا می کند. از ســال ۲۰۰۶ تا ۲۰۱۲ 
زیرســاخت های اولیه هنر معاصر شــکل 
گرفت؛ دوره ای که با رشد گالری ها، حراج ها 
و آرت دوبی همراه بود. بین ۲۰۱۳ تا ۲۰۱۸ 
ایجاد موزه هــا و مراکــز فرهنگی، چرخه 
تولید و نمایش آثار را تثبیت کرد. ســپس 
از ۲۰۱۹ تا ۲۰۲۴ کشــورهای خلیج فارس 
وارد فاز رقابتی شدند و با ساخت موزه های 
ملــی، جــذب گالری هــای بین المللی و 
ســرمایه گذاری گسترده، از مصرف کنندگان 
فرهنــگ بــه تولیدکنندگان فعــال تبدیل 
شدند. با وجود این پیشــرفت ها، نبود یک 
بازار بین المللی برای طراحی کلکســیونی 
همچنان خلأ اصلی منطقــه بود؛ خلأیی 
کــه ورود دیزایــن میامــی آن را برطــرف 
می کند. در این مســیر، ســه کشــور نقش 
محوری داشته اند: امارات، قطر و عربستان 
ســعودی. امارات با آرت دوبی، السرکال و 
زیرســاخت حقوقی و لجستیکی مناسب، 
هــاب اصلی بازار هنر شــد. قطــر با مدل 
سرمایه گذاری دولتی و موزه های شاخص، 
بازاری کوچک اما بســیار قدرتمند ساخت. 
عربستان نیز در چارچوب چشم انداز ۲۰۳۰ 
جهشی ســریع در ایجاد رویدادها، موزه ها 
و پروژه هــای فرهنگی تجربه کرد. طبیعی 
اســت که این ســه کشــور اکنون وارد فاز 
طراحی کلکسیونی شوند. نخستین نشانه 
جدی این جریان، برگزاری نسخه منطقه ای 
رویداد «نومَد» در نوامبر ۲۰۲۵ در ابوظبی 
بــود؛ اما دیزاین میامــی مرحله تثبیت این 
روند است. این رویداد که از ۲۰۰۵ در شهر 
میامــی در فلوریــدای آمریکا برگزار شــد، 
مهم ترین مرکز جهانی طراحی کلکسیونی 
به شمار می رود و استانداردهای حرفه ای، 
شبکه مجموعه داران و ساختار گالری های 
تخصصی را وارد منطقه می کند. همکاری 
السرکال و دیزاین میامی شامل یک شراکت 
چندســاله با رویکرد کیوریتــوری مبتنی بر 
زمینه فرهنگی منطقه است. این همکاری 
دوبی را به بخشی از محور جهانی دوبی-
پاریس- میامــی تبدیــل می کنــد و زمینه 
گالری های تخصصی طراحی،  شکل گیری 
جذب ســرمایه، معرفــی طراحان منطقه 
و تقویت جایگاه دوبــی در بازار جهانی را 
فراهم می  کند. در این میان، ایران در حوزه 
طراحــی کلکســیونی غایب اســت. ایران 
که بین ســال های ۱۳۸۵ تــا ۱۳۹۴ یکی از 
بازیگران فعال بازار هنر منطقه بود، به  دلیل 
تحریم ها، اختلال مالــی، خروج خریداران 
خارجی و نبود زیرساخت تخصصی، حضور 
بین المللی خود را از دســت داد. بی ثباتی 
اقتصادی نیز امکان ســرمایه گذاری بخش 
خصوصی را کاهــش داد و بازار داخلی را 
به محدوده ای بسته تبدیل کرد. نتیجه آن 
است که با وجود پویایی هنر معاصر ایران، 
کشــور عملا در موج طراحی کلکســیونی 
حضور ندارد. ورود دیزاین میامی به دوبی 
بخشی از موج گسترده تری است که «فریز 
ابوظبی»، «آرت بازل قطر»، «نومَد ابوظبی» 
و پروژه هــای دیگر نیز در آن قرار دارند. اگر 
ایران در طراحی، گالری داری، صادرات آثار 
و تعامل منطقه ای سرمایه گذاری نکند، این 
موج بــدون حضور ایران شــکل می گیرد. 
این رویداد نشــانه گذار خاورمیانه از «بازار 
هنر» به «اقتصاد طراحی» اســت؛ نتیجه 
۲۰ ســال تجربه اندوزی و ســرمایه گذاری. 
بــرای امــارات، قطــر و عربســتان آغــاز 
رقابتی تازه اســت و برای ایــران -با وجود 
بالقوه و قابل  هشــدارآمیز بودن- فرصتی 

احیا محسوب می شود.

درس هایی برای آموختن
 که به آینده سپرده شد

مروری بر نمایشگاه بهرام دبیری در موزه هنرهای معاصر تهران

 
با گشــتی در تالارهای موزه هنرهــای معاصر تهران، نخســتین چیزی که 
خودنمایی می کند، گســتردگی و تنوع موادی اســت که پیرامون ۵۰ ســال 
فعالیت هنری بهرام دبیری گردآوری شده است. نزدیک به ۸۰ قطعه اثر، اعم از آثار 
اهدایی (بالغ بر ۶۵ قطعه)، در کنار آثار امانی و چند اثر از گنجینه به  نمایش درآمده 
است. مجموعه ای از پوسترها و بروشــورهای نمایشگاه های پیشین، ابزارهای کار، 
دفاتــر و برگ هایی از یادداشــت ها و طراحی  هــا نیز چیدمان شــده اند  که در کنار 
عکس های شخصی و ویدئو  مستند از هنرمند، تجربه بازدیدکننده از آثار را با زندگی 

حرفه ای و تاریخی او پیوند می زند.
افزون بر این اقلام، در پیش و پس هر بخش از نمایشگاه و ورودی و خروجی هر 
گالری، بنرهایی حاوی نقل قول های افراد سرشــناس، از جمله غلامحسین ساعدی، 
پرویز مرزبان، رویین پاکباز و دیگران  نصب شــده که همگی متضمن وصف و مدح 
کیفیت آثار دبیری هســتند؛ حتی استیتمنت نمایشگاه نیز از این امر مستثنا نیست و 

بیننده را به گفته ای از نجف دریابندری ارجاع می دهد.
این ترکیب از آثار و اســناد شخصی و حرفه ای روایتی است هموار و تثبیت شده 
از «ارزش»، «اعتبــار»، «معنــای فرهنگی» و «تداوم تاریخی» هنرمنــد و آثار او. در 
ســطح بازار هنر، چنین ساختاری در دوسیه  دیده می شــود؛ پرونده ای که گالری ها 
برای معرفی هنرمندان خود به مجموعه داران، نهادهای هنری یا ســرمایه گذاران 
آماده می کنند. کلِر مک اندرو، در گزارش های ســالانه خود درباره بازار جهانی هنر، 
توضیح می دهد مهم ترین عامل اعتماد در معاملات آثار هنری، داشتن یک دوسیه 
دقیق و منسجم است. به  زعم او، ارزش اقتصادی اثر را صرفا کیفیت زیبایی شناختی 
آن، جایگاه هنرمند یا روابط شــخصی-حرفه ای او تعیین نمی کند، بلکه این ارزش 
مبتنی بر شــفافیت و انبوه اســناد قابل  پیگیری اســت، از جمله تاریخچه نمایش، 
مالکیــت، انتشــار و تأییدهای نهــادی. از این  رو، هر بار که اثــری در فضایی معتبر 
نمایش داده می شــود یا در متنی رســمی  یا تخصصی ثبت می شود، برگی تازه بر 
«سرمایه مستند» آن افزوده می شود؛ سرمایه ای که بعدها می تواند در قیمت گذاری 
آثار و برندسازی هنرمند تعیین کننده باشد. بازار هنر به شدت بر کاهش ریسک و عدم  
قطعیت استوار است. بنابراین، یک دوسیه دقیق نه تنها به اثر اصالت و مشروعیت 
می بخشد، بلکه اطمینان و امنیت ســرمایه گذاری را افزایش می دهد. نمایش «به 
آینده ســپرده شد» نیز اگرچه نمایشگاهی مروری (retrospective) است، اما چنین 
کارکردی دارد و می تواند سرمشــقی حرفه ای و ســنجیده در دوسیه ســازی برای 
گالری داران باشد؛ شیوه ای که بر «شواهد» استوار است، نه روابط گالری دار یا ذائقه 
شخصی ســرمایه گذار  و این گونه آینده هنرمند را برای سرمایه گذار قابل پیش بینی 
می کند. چنین روش ساختارمندی نقش مجموعه دار/سرمایه گذار را از «داور نهایی» 
و سرنوشت ســاز اثر به یکی از کنشــگران زنجیره زیســت آن در جهان هنر تبدیل و 
تعدیل می کند. اما مسئله دقیقا همین اســت: نمایشگاه دوسیه نیست! با این حال، 
«به  آینده سپرده شد» روایت مروری و وجه تحلیلی خود را به «برندسازی» می بازد، 
«بازنگــری» را به «بازاریابی نهــادی» تبدیل می کند و آثار، مســتندات، مدحیات و 
نشانه های یک زندگی حرفه ای را بدون فاصله گذاری انتقادی کنار یکدیگر می نشاند 
تا چکش رأی نهایی خود را بکوبد: بهرام دبیری یک هنرمند با «فرمول تثبیت شده» 

است و «تأیید» دیگر جایی برای «تأمل» باقی نمی گذارد.
وقتی منطق دوسیه سازی  که اساســا برای بازار طراحی شده است وارد فضای 
موزه می شــود، کارکرد آن از ایجاد شــفافیت و ارائه سوابق به تثبیت تک صدایی و 
قدسی ســازی تغییر می کند. به جای آنکه نمایش فرصــت انتقادی برای بازخوانی 
و تحلیل آثار فراهم کند، به ســاختاری تک گو برای تقویت «برند» و «اعتبار» مبدل 
می شــود. نقل قول های پی درپی افراد شناخته شــده، تأکید بر ارزش های تمدنی و 
فرهنگی  و چیدمان هم زمان آثار با نشــانه های زیست هنرمند، همه در خدمت این 
هدف هســتند که به نظر برسد هر نوع پرسشی درباره آثار از پیش پاسخ داده شده 
اســت. آنگاه که در اســتیتمنت به نقل از آندره مالرو، مــوزه «معبد زمان» خوانده 
می شــود، اولین گام در راســتای قدسی سازی برداشته شده اســت و امکان طرح 
پرسش های اساسی از بین می رود. در معبد گفت وگو رخ نمی دهد؛ عرصه، عرصه 
تأیید اســت و تماشا. در چنین ساحتی، هنرمند گفت وگو نمی کند، خطابه می خواند 
و آثار به جای آنکه مســئله باشند، خود پاسخ  هســتند. از این رو، هیچ دری گشوده 
نمی شــود، بلکه بسته می شود. نتیجه آنکه  ســؤالاتی که در یک نمایشگاه مروری 

طرح می شوند، در این نمایشگاه مجال نمی یابند، از جمله آنکه: 
• معیارهای ارزیابی و سنجش ارزش آثار چه بوده است؟

• آیا تمام این آثار از سطح کیفی لازم برای پذیرش در گنجینه موزه برخوردارند؟
• آیا چنین فرصتی، یعنی نمایش و پذیرش گسترده آثار  اهدایی، برای دیگر هنرمندان 

معاصر نیز فراهم است؟
• با توجه به اینکه موزه های هنر معاصر جهان ۹۰ تا ۹۵ درصد از آثار اهدایی را به 
دلایل مختلف رد می کنند، چنین پذیرشی در این مقیاس بر چه مبنایی از جانب موزه 

هنرهای معاصر تهران صورت پذیرفته است؟
• با نظر به پرســش های جدی ای که نســبت به شــرایط نگهداری آثار موجود در 
گنجینه موزه مطرح اســت، آیا افزودن این حجم اثر فقط از یک هنرمند تصمیمی 

قابل دفاع است؟
اینها سؤالاتی هستند که معمولا در بستر یک نمایشگاه مروری انتظار طرح شان 
می رود؛ اما ســاختار این نمایشگاه به گونه ای است که  مجال نمی دهد. موزه ای که 
«معبد» شود، قادر به گفت وگو با آینده نیست؛ چرا که سپردن عنان به آینده نیازمند 
گشودگی، پرسشــگری و مواجهه با عدم  قطعیت اســت. ولیکن معبد در سودای 
قدسی ســازی گذشته است و این امر در تناقض با «معاصریت»ی است که موزه در 
نــام نیز آن را حمل می کند. با این حال، دیوارهــای تقدیس هرچند بلند  اما از ایجاد 
شــکاف میان روایت های مروری جلوگیری نمی کنند و همین گسست هاســت که 
امکان خوانش انتقادی ر ا هرچند محدود شــده باشــد، فراهم می آورد. این امکان 
اندک می تواند بهانه ای باشد برای ارزیابی و بازاندیشی در باب رویکردها و شیوه های 

برگزاری نمایشگاه های مروری.

نگار خانه

تجسمیتجسمی
نگاه خانه

امسال در بیستمین سالگرد استاد مرتضی ممیز، نمایشگاهی   �
شامل مروری بر زندگی ایشــان در خانه هنرمندان برگزار شد و 
ما توانستیم با بخش های مختلفی از زندگی حرفه  ای و شخصی 
ایشان آشنا شویم. این نمایشــگاه می خواست چه چیزی را به 
مخاطب نشان دهد و شما چه میراث فکری را از آقای ممیز ارائه 

دادید؟
ساعد مشکی: خب امسال بیســتمین سالگرد این مرد بزرگ 
بــود و معمولا اعداد رند خاص تر هســتند. این بود که تصمیم 
گرفتیم تا امســال ضمن مراســم بزرگداشت مروری هم داشته 
باشیم بر سال ها زندگی شــخصی و حرفه ای ایشان. البته برای 
ســال های آینده برنامه ریزی  متفاوتی داریم و احتمالا از ســال 
آینده این بزرگداشــت طور دیگری برگزار شــود و سمت وسوی 

متفاوت تری بگیرد.
انوشــیروان ممیز: ما وقتی فعالیتمان را شروع کردیم، سال 
۲۰۰۵ بود و گرافیســت های بزرگ دنیا مثل یک اسطوره بودند؛ 
نگاهــی کــه الان دیگر وجود ندارد و این باعث شــده فضا هم 

تغییر کند.
در این نمایشــگاه ما یک تایم لاین از زندگی استاد داشتیم که 
البته خیلی از کارهای آقای ممیــز در آن نوار زندگی نامه نبود. 

ولی به هرحال نقاط عطف و مهم کاری ایشان لحاظ شد.
ســاعد مشــکی: آقای ممیز در همه حیطه ها بسیار فعال 
بودنــد. معلم درجه یکی بودند و ســال های ســال معلمی و 
شــاگردان بســیاری تربیت کردند. کار صنفی و انجمنی انجام 
دادند: راه اندازی رشــته گرافیک در دانشــگاه تهران، تأســیس 
انجمن صنفی طراحان گرافیک ایران، راه اندازی نشــریه نشان، 
برگزاری نمایشــگاه ها و بینال های بســیار، بخشــی از فعالیت 
صنفی ایشان است. فراوان کار حرفه ای در حیطه های مختلف 
گرافیک انجام دادند. تعداد آثار ایشان قابل مقایسه  با هیچ کدام 

از هم نسل هایشان نیست.
آنچــه مرتضی ممیز را متمایز می کند، تــداوم فعالیت های 
چندجانبه اوســت تا واپســی روزهای حیاتش، وگر نه، مرتضی 
ممیز هم مانند بسیاری افراد، انسانی معمولی بود با یک زندگی 
معمولــی؛ اما این تــداوم کاری، او را به چهره ای شــاخص در 

گرافیک ایران بدل کرد.
پس از نظر شما «تداوم» و ماندگاری، بخش مهمی از میراث   �

فکری ایشان برای نسل آینده است؟
ساعد مشکی: بله، دقیقا.

انعکاس اندیشه ها در آثار
آقای ممیز، شما به  عنوان کسی که بیشترین زمان را در کنار   �

ایشان بوده اید، فکر می کنید اندیشه های پدرتان تا چه اندازه در 
آثارشان بازتاب یافته است؟

انوشــیروان ممیز: درباره بخش نخســت پرسش شما باید 
بگویم چون امسال بیستمین سالگرد ایشان بود و همان طور که 
آقای مشکی اشــاره کردند این عدد اهمیت دارد، می خواستیم 
مرور جامعی بر زندگی حرفه ای او داشــته باشیم. پیش تر هم 
نمایشگاه هایی از تصویرسازی ها، پوسترها، جلد کتاب ها و حتی 

برخی عکس های شخصی او برگزار کرده بودیم.
اما امســال تصمیــم گرفتیم مرور کلی تــری ارائه کنیم. این 
مجموعه را معراج قنبری گردآوری کرد و نمایش آن برای خود 
ما هم جالب بود. هرچند بیوگرافی ایشــان در ســایت و منابع 
مختلف در دسترس است، اما مواجهه مستقیم مخاطب با یک 
روایت منسجم در گالری ممیز جذابیت خاصی پیدا کرد؛ نوعی 

نگاه تازه به سیر حرفه ای او از ابتدا تا زمان درگذشتش.

هویت ایرانی در آثار ممیز
در آثــار آقای ممیز، پیوندی میــان گرافیک و هویت ایرانی   �

دیده می شود. آیا این وجه مشخص کارهای ایشان است؟
ساعد مشــکی: اجازه بدهید با نقل قولی از خود آقای ممیز 

پاسخ دهم.
در یکی از میزگردهای دهه هفتاد در موزه هنرهای معاصر با 
موضوع «هویت»، آقایانی چون غلامحسین نامی، ناصر پلنگی، 
کاظــم چلیپا، محمدعلی رجبی، حبیــب االله آیت اللهی و ممیز 
حضور داشــتند. آقای ممیز با همان صراحت همیشگی شــان 
گفتند: «این همه تلاش لازم نیست. شما که دارید قورمه سبزی 
می خورید، ایرانی هســتید. اگر زور بزنید که ایرانی باشید، دیگر 
ایرانی نیستید. همین که امروز دارید در ایران کار می کنید یعنی 

ایرانی هستید؛ حالا کارتان یا خوب است یا نه».
ایشــان هیــچ گاه تلاشــی تصنعــی بــرای «ایرانی بــودن» 
نمی کردند. البته روی نقوش و نشــانه های ایرانی کار کرده و به 
آنها تســلط داشتند. ســر کلاس اگر درباره نقوش ایرانی حرفی 
زده می شــد، با دقت و علاقه گــوش می دادند و اظهارنظرهای 

دقیقی داشتند. در آثارشان هم توجه به نکاتی دیده می شود که 
شاید بسیاری از همکارانشان متوجهش نبودند.

اما اصل قضیه این بود کــه در بافت واقعی جامعه زندگی 
می کــرد؛ نه در یک فضای ثروتمند و روشــنفکری دور از مردم. 
به همین دلیل آدم های تصویرســازی هایش ملموس اند: شبیه 
راننده ســر کوچه، شــبیه همسایه یا شــبیه فلان پزشک. کافی 
است تصویرسازی های «کتاب هفته» را ببینید تا بفهمید چقدر 
در بافــت اجتماعی مردم حضور داشــته و چقدر طبیعی آن را 

بیان کرده است.
انوشــیروان ممیز: همان طور که آقای مشکی گفتند، ایشان 
آدمی ســاده، راحت و کامــلا ایرانی بود. با وجــود تحصیل در 

فرانسه، کاملا ایرانی باقی مانده بود.

آرشیو و میراث ماندگار
وضعیت آرشــیو آثار آقای ممیز چگونه است؟ می دانم که   �

در فروش آثار سخت گیر هستید. حفظ این آرشیو به  عنوان یک 
میراث چگونه پیش می رود و بنیاد مرتضی ممیز چه اندازه برای 

نگهداری و نمایش آن تلاش می کند؟
انوشــیروان ممیز: مدت هاست در حال آرشیوکردن هستیم، 
اما حجم آثار بسیار زیاد است. مثلا همین دو جلد تصویرسازی 
که نشر مشکی آماده کرد، سه ســال زمان برد؛ از جمع آوری تا 

آماده سازی و حجمی حدود ۲۵۰۰ اثر را در بر می گیرد.
ما به  عنوان یک مجموعه خصوصی، سال به ســال کارها را 
جمع آوری کرده و آرام پیش می بریم. بخش زیادی از آرشــیو، 
سامان یافته است. امسال هم رونمایی سایت رسمی انجام شد 
که اتفاق مهمی بود؛ جایی که بخش قابل  توجهی از آثار برای 
عموم قابل مشاهده است. اگر کسی پروژه پژوهشی داشته باشد 
یا بخواهد نمایشگاهی برگزار کند، فایل ها را به  صورت دیجیتال 

در اختیارش می گذاریم.
ســاعد مشــکی: چون بنیاد یک مجموعه خصوصی است، 
آهســته اما پیوســته حرکت می کند و همین سبب شده سال ها 
تداوم داشته باشد و بتواند هر سال بخشی از گنجینه آقای ممیز 

را نمایش دهد.

چرا «پدر گرافیک ایران»؟
چه شد که آقای ممیز تبدیل به چهره مرجع و به  نوعی «پدر   �

گرافیک ایران» شد؟
ساعد مشــکی: این القاب را دیگران به ایشان دادند. اما اگر 
بخواهــم در یک کلمــه توضیح دهم: «تــداوم». هیچ کس به 
اندازه او تداوم نداشــت. صبح با گرافیک بیدار می شد و شب با 

گرافیک می خوابید.
او می توانســت مهاجرت کند، اما نرفت. سه بار از دانشگاه 
اخراج شد ولی بازگشت و خانه را ترک نکرد. در انجمن صنفی 
اجازه قهر به کسی نمی داد و خودش هم هرگز قهر نکرد. در ۵۰ 
ســال تاریخ گرافیک ایران، اتفاق مهمی را نمی توان یافت که او 
ستون اصلی یا بخش مهمی از آن نبوده باشد. نقل قولی هم از 
آقای مثقالی هست که می گفت: «مرتضی خصلت جوانمردی 
داشت؛ چیزی شبیه نسل داش آکل. تعهداتی در ذهن داشت و 

به آنها پایبند بود که در نسل خودش هم نایاب بود».

تأثیر ممیز بر نسل های بعدی طراحان گرافیک
آقای مشکی شــما در دانشگاه شاگرد اســتاد بودید، شما   �

شخصا چقدر از آقای ممیز تأثیر گرفتید؟
ســاعد مشــکی: تأثیر مرتضی ممیز بر همه ما بود. سال ها 
مثــل او کار می کردیم و جالب اینجاســت که خــود او بیش از 
همه تشــویقمان می کرد که «مثل من کار نکنید». شــخصیت 
کاریزماتیک و شیوه کارش تأثیرگذار بود. همه طراحان گرافیک 
ایران در مقطعی تحت  تأثیر او بودند تا زمانی که توانستند مسیر 

مستقل خودشان را پیدا کنند.

جریان پس از ممیز
فکر می کنید نسل امروز توانسته جریان تازه ای پس از دوران   �

ممیز ایجــاد کند؟ یا اوج گرافیک ایران را باید در دوره ایشــان 
دانست؟

ساعد مشــکی: آن دوره رؤیایی که همــه از آن یاد می کنند، 
نقطــه اوج گرافیک جهان در دهه هشــتاد بــود. امروز معنا و 
نــگاه به گرافیک کاملا تغییر کرده؛ بــا حضور کامپیوتر و هوش 
مصنوعی همه چیز شــبیه هم شده اســت. قبلا سبک ها متمایز 
بود: شیوه لهســتانی از سوئیســی جدا بود؛ اما امروز لهستانی 
هم شــبیه آمریکایی کار می کند. جهان عوض شده است. نگاه 
به دیزاین و گســتره آن به طور کلی و طراحــی گرافیک به طور 

اخص تغییر کرده.

وجوه کمتر دیده شده آثار
کــدام بخش از آثار آقای ممیز کمتر دیده شــده و شــما در   �

نمایشگاه ها تلاش کرده اید آنها را پررنگ تر کنید؟
انوشــیروان ممیز: تا مدتی بیشــتر درباره پوسترها، نشانه ها 
و جلدهــا صحبت می شــد؛ اما از زمانی که تصویرســازی ها را 
نمایــش دادیم نگاه ها تغییر کرد. احتمال دارد نمایشــگاهی از 
عکس های ایشــان هم برگزار کنیم. ســال ۱۳۸۲ در گالری راه 
ابریشم، نمایشگاهی از عکس های ایشان به نمایش درآمد؛ اما 
کار بیشــتری روی آن بخش انجام نشد. به هر حال ما هر سال 
ســعی می کنیم آثاری از ایشــان نمایش دهیم که تازه باشد و 
کمتر دیده شده باشــند. مثلا در همین نمایشگاه دیزاین هایی از 

ایشان بود که کمتر دیده شده بود.

انتخاب آثار نمایشگاه
هر ســال در حاشیه برگزاری نمایشــگاه معمولا یک مهمان   �

ویژه هم حضور دارد و گاهی نمایشــی از آثــار آنها هم دارید، 
امســال هنرمند ژاپنی آقای تاکو ســاتا در ایــن رویداد بودند، 

ایشان براساس چه نگاهی انتخاب شدند؟
انوشــیروان ممیز: مــا معمولا از چهار تــا پنج ماه پیش 
از نمایشــگاه، برنامه ریــزی می کنیــم. دربــاره ایــده کلی و 
افراد مدعو صحبت می کنیم. قبــل از کرونا همه مهمان ها 
حضوری دعوت می شــدند، اما شــرایط تغییر کــرده. امروز 
گاهــی از طراح ویژه می خواهیم پیام ویدئویی یا پرزنتیشــن 

کوتاهی ارسال کند.
در گذشته اگر طراح مهمی دعوت می شد، از او می خواستیم 
کارهای دانشجویانش را هم بیاورد تا نسل امروز ببیند در نقاط 
دیگــر دنیا چه می گذرد. ورک شــاپ هم برگــزار می کردیم، اما 
شــرایط دعوت امروز سخت تر شده اســت. مثلا امسال حضور 
آقای «تاکو ســاتا» –از مهم ترین طراحان ژاپنی و استاد دانشگاه 

کیوتو– اتفاق جالبی بود.
ســاعد مشــکی: ما هیچ گاه طراح بد دعوت نکرده ایم. اما 
انتخاب  هایمان فیلترها و مشکلات زیادی دارد و از میان ۱۰ نفر، 
گاهی به یک نفر می رســیم. در سال های اخیر مهم ترین معیار، 
جنبه آموزشــی بوده. نگاهمان را از «طــراح خیلی خوب» به 
«معلــم خیلی خوب» تغییر دادیم. مثلا یک بار یکی از معلمان 
باهــاوس را دعوت کردیم که دو ســخنرانی برای عموم و برای 

دانشجویان و استادان داشت.
در برخــی نمایشــگاه ها اتودهایــی از آرم هــای آقای ممیز 
گذاشتیم که خودش برای هنرجویان کلاس درس بود. همیشه 
سعی کرده ایم آثار، هم جنبه آموزشی داشته باشند و هم کمتر 

دیده شده باشند.

واکنش مخاطبان
 به نظرتان اثری بود که جای خالی اش در نمایشگاه احساس   �

شود؟
ساعد مشکی: همیشه جای چیزهایی خالی است.

 واکنش مخاطبان بســیار پرشــور و مثبت بــود. آیا چنین   �
استقبالی را پیش بینی کرده بودید؟

ساعد مشکی: در همه این ســال ها بازخورد کم نداشته ایم. 
شــاید فضای جامعه گاهی ســردتر یا گرم تر بوده، اما استقبال 

همیشه بوده است.
 دوســت داشــتید مخاطب در پایــان این نمایشــگاه چه   �

برداشتی داشته باشد؟
ســاعد مشــکی: اگر مخاطب پس از دیدن تایم لاین به این 
نتیجه برســد که این آدم چقدر کار کرده و چه تداومی داشــته، 

ما به هدفمان رسیده ایم. همین 
مفهــوم تداوم، از آغــاز تا پایان 
زندگی اســتاد، جوهــره زندگی 
ایشان و موضوع نمایشگاه بود.

ممیز و هوش مصنوعی
 اگر آقای ممیــز امروز زنده   �

بودنــد، از هــوش مصنوعــی 
استفاده می کردند؟

ساعد مشکی: قطعــا. همان 
زمانی کــه کامپیوتر تــازه آمده 
از همکارانشان  بود و بســیاری 
کار با کامپیوتر را بد می دانستند، 
ایشان به خیلی ها و از جمله من 
تهیه  توصیه می کردند کامپیوتر 

کنیم، وگرنه عقب می مانیم.

تداوم؛ میراث مرتضی ممیز برای نسل آینده
گفت وگو با ساعد مشکی و انوشیروان ممیز به بهانه بیستمین بزرگداشت مرتضی ممیز 

ترانه سلطانی مرتضی ممیــز  (۱۳۱۵–۱۳۸۴) طراح گرافیک، تصویرســاز 
و نقاش برجســته ایرانی و از اثرگذارترین چهره های تاریخ 
گرافیک معاصر اســت. او از پایه گــذاران آموزش آکادمیک 

گرافیک در ایران بود و ســال ها در دانشــگاه تهران تدریس کرد. ممیز با خلق 
پوســترها، نشــانه ها، جلد کتاب ها و تصویرســازی های ماندگار، زبان بصری 
تازه ای در گرافیک ایران شــکل داد و نقشــی تعیین کننده در حرفه ای سازی 
گرافیک داشت. تأســیس انجمن صنفی طراحان گرافیک ایران، انتشار مجله 
«نشان»، حضور فعال در رویدادهای فرهنگی و تربیت نسل بزرگی از طراحان 

گرافیک، بخش مهمی از میراث اوست. ممیز را به دلیل تداوم 
کاری، نــگاه اجتماعــی و تأثیر عمیقش بر ســاختار گرافیک 
کشــور، «پدر گرافیک ایران» نامیده اند. ۴ آذرماه بیســتمین 
سالگرد درگذشــت مرتضی ممیز، طراح گرافیک برجســته ایرانی بود و مانند 
هر سال مراســم بزرگداشت و نمایشــگاهی از آثار گرافیک او و دیگر طراحان 
مهمان در خانه هنرمندان تهران برگزار شد. به همین بهانه، گفت وگوی کوتاهی 
داشتیم با ساعد مشکی، از شاگردان ممیز، طراح گرافیک، مدیر هنری و ناشر  و 

انوشیروان ممیز، پسر این هنرمند و مسئول بنیاد ممیز.

 زهرا حبیبی زادشیوا فلاحی
کیوریتور

ممیز  مرتضی  مشکی: 
هیچ گاه تلاشی تصنعی 
«ایرانی بودن»  بــرای 
روی  البته  نمی کردند. 
نشــانه های  و  نقوش 
به  و  کــرده  کار  ایرانی 
آن ها تســلط داشتند. 
اگر درباره  ســر کلاس 
حرفی  ایرانی  نقــوش 
و  دقت  با  می شد،  زده 
می دادند  گوش  علاقه 
و اظهارنظرهای دقیقی 

داشتند.


