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زیبایی ترسناک آثار صادق تبریزی

گفت و گو با یلدا فخیمی به بهانه نمایش مجموعه آثارش با عنوان «شیدایی وایو» در گالری شلمان
آسمان، بستر شیدایی وایو

اکویناس فیلســوف متأله مســیحی می گوید آن چیزی زیباســت که ترســیدن از آن 
لذت بخش باشد... زیبایی در هنر صادق تبریزی از این دست است... آغشته به سرنوشت 

جامعه ما از گذشــته تا امروز... اینکه گفتم، حقیقت اســت... اگر تمــام این غائله برای 
حرص ثروت باشد  اما باز توجه به گذشته چراغ راه آینده است... اثر دست هنرمند تقدیر 
و تاریخ زمانه را به آینده متصل می کند. این فرق هنرمند است با دیگر اعضای یک ملت. 

تاریخ را فاتحان نوشتند اما حقیقت تنها در آثار هنرمندان یک دوره متجلی می شود.
امروز او میان ما نیســت اما راوی بســیاری از اتفاقاتی اســت کــه معرفت دوران را 
یادآوری می کند، فارغ از قضاوت متخصصانی که معطوف به شــیء هنری هســتند و با 

کهنه دستگاه مدرن زیبایی شناسی هنر او را تبیین کرده اند.
هنرمندان جهان مدرنیسم ایرانی منحصربه فرد هستند و شاید موقعیت بینافرهنگی 

آنان را ناخواسته فراتر از جهان مدرن قرار داد؛ چراکه بار فرهنگی عمیق و پرتکاپویی را 
بر دوش کشیدند و به آیندگان تحویل دادند.

این هنرمندان هرکدام روایتی دارند و در پشــت اشیائی که تولید کرده اند، گوشه های 
پیدا و پنهانی شکل گرفته که خوانش آن مستلزم بررسی همه جانبه و جامعی است.

تبریزی نماینده هنرمندانی است که در میان گذشته و آینده قرار گرفته اند، آنان درگیر 
اســتحاله ای دردناک بودند و برای بودن و بقا سخت تلاش کردند، موج تجدد تیغ برنده 

انتقاد از خود را در کف آنان نهاده بود و در برابر این حکم زمانه سفته گردیدند.
در ششم جولای سال ۱۹۶۴ (۴ تیر ۱۳۴۳) زمانی که نخستین نمایش تالار ایران شکل 
گرفت، تبریزی ۲۵ســاله در گروه ۱۲ نفری هنرمندان مؤســس این گالری آثار خود را به 
نمایش گذارد. کریم امامی در متن نقد تجســمی ســتون کیهان انگلیسی از او به عنوان 
ســفالگری موفق نام برد که نخســتین آثار روی پوســت را برخواسته از نقوش هنرهای 
بومی ارائه داده اســت. هنرمندان تالار ایران در تعهد به هنر تجریدی یا به گفته امامی 
هنر انتزاعی و در مقابل هنر پیکرنما شــروع به همکاری کردند و مدرن ترین گالری زمان 
خــود با تعهــد به تحولات فرهنگی و اجتماعی و گســترش خوانش و ســواد تصویری 

جامعه را تأسیس کردند.
تبریزی در چرخش بین هنر انتزاعی و تجرید ســنتی تطور می کرد. او در نمایش خود 
در گالری ســیروس پاریس سال ۱۳۵۰ خورشیدی آثاری به نمایش گذارد که میشل تاپیه 
منتقــد هنری آنان را هنر والا نامید، تاپیه مبــدع اصطلاح هنر آن فرمال (unformal) در 
تبیین هنر دهه ۵۰ بود. صفت والایی را به عنوان زیبایی شناســی فلسفی و عنصر اصلی 
هنر مدرن به کار می برد. این نمایش نقطه اوج تبریزی شــد، وی هنر مدرن انتزاعی را از 

آن خود کرد و به هنر زمانه و سبک قالب، پاسخی درخور داد.
تبریزی در دهه ۶۰ این اعتبار را در جهت گســترش هنــر تجریدی ایرانی خرج کرد و 
پس از بازگشت به ایران در مدار آنچه تفکر عمومی جامعه خواستار آن بود، تولید کرد. 
وی هوشــمندانه با بازگشــت به موتیف های ســنتی و تکیه بر تکنیک والای خود سعی 
بر گســترده کردن هنر بومی در لایه های جریان مدرن داشــت. تأثیرگذاری و حمایت او از 
هنرمندان مدرن همپای خود مانند عربشــاهی و پیــلارام و... همچنین هنرمندان بومی 
در سبک های (صورت ســازی) قهوه خانه و تجمیع آثار هنری مانند نقاشی پشت شیشه 
مفهومی مغفول مانده اســت. تبریــزی در مقام مجموعه دار با سفارشــات و خرید این 
مجموعه ها حمایت و رویکرد خود را به خوبی نشان داد، دریغ است که با عدم بررسی و 
ارائه مجموعه وی به پژوهشگران و علاقه مندان تبیین تاریخ هنر مدرن ایران این حقایق 

در لایه هایی افسانه ای و شفاهی جای گیرد.
تبریــزی یک نقاش زاده بود، او در بیوگرافی خودنگاره، پدرش را نقاش ریزه کار خواند. 
وی بــه خوبی به لحن هنر بومی و جریان زنده هنر در زندگی مردمان گذشــته اشــراف 
داشــت و رویکرد اجتماعی هنر ســنتی را می شــناخت و ســعی در تطبیق آن با جهان 

جدید داشت.
او تنها یک هنرمند نبود، او در تلاش برای جریان سازی در هنر معاصر در سال ۱۳۵۲ 
نگارخانــه ۶۶ را تأســیس کرد تا بتوانــد مرکزی برای رویکرد خود شــکل دهد. نمایش 
پیش روی شــما در همان مکان شــکل گرفته، اگرچه نامی دیگر بر خود دارد اما کماکان 

روح نظرات وی در این دوران و در این مکان جاری است.

سه شنبه
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سال نوزدهم      شماره ۴۳۲۰

یلدا فخیمی، هنرمند نقاش متولد ۱۳۵۴ در سنندج است. او هنرآموخته 
جهاد دانشــگاهی و عضو انجمن هنرمندان کرج اســت. این هنرمند ۱۳ 
ســال گذشته به طور حرفه ای نقاشی را پیشه کرده و حضور در بیش از ۳۰ 
نمایشــگاه انفرادی و گروهی را در کارنامه خود دارد. فخیمی همچنین در 
نمایش های گروهی کشــورهای ترکیه، گرجستان و ارمنستان نیز شرکت 
کرده است. نمایشگاه «شیدایی وایو» به عنوان نمایش انفرادی اخیر یلدا 
فخیمی در گالری شلمان به تازگی برپا شده است. او این مجموعه آثار را با 
نگاه به طبیعت و ریتم حاکم بر آن خلق کرده است. آثار او معمولا با نگاه 
به خدایان، الهه های باستان، اسطوره ها و... با نگاهی سوررئال و تکنیکی 
همراه است. فخیمی درباره شکل گیری ایده این مجموعه آثار و استفاده از 

موسیقی کلاسیک غربی برای نمایش آنها در این گفت وگو اشاره می کند.
    

 تأکید برای همراه داشتن هدفون از سوی مخاطبان و بهره از موسیقی   .
با هر اثر به چه عاملی برمی گردد؟

هر اثر با الهام از یک ســمفونی خاصی خلق شد. مخاطب با ورود 
به ســایت و کلیک بر روی اثر می تواند موسیقی مربوط به هر نقاشی را 
بشــنود و قطعا انتقال حس به طور عمیق تری شکل گرفت. به طور کل 

برای این مجموعه نقاشی، سمفونی های ویوالدی را به کار بردم.

  ایده این نقاشی ها از کجا شکل گرفت و در اجرای آثار طبیعت محور   .
چطور به استقلال و ویژگی متمایز خود دست پیدا کردید؟

معمولا طبیعت در نظر نقاشان به جنگل و دشت معطوف می شود؛ 
اما من صرفا آسمان را در این مجموعه در نظر گرفتم. در واقع همه چیز 
از یک غروب خورشید در روزهای کرونا که داخل آتلیه بودم، جرقه زد. 
نگاه من به آسمان به صورت سوررئال بوده؛ چرا که در مواجهه با دیگر 

موضوعات نیز نگاهی ســوررئال دارم و طبیعت را به شکل رئال ندیدم 
و آســمان را از نگاهی دیگر خلق کردم. انسان معمولا تا افق دید خود 
به طبیعت و پیرامون جلب می شــود  اما آسمان برای من در جایگاهی 

ورای این افق قرار دارد.

  چه المان هایی ارائه سوررئال آثار مبتنی بر سوژه آسمان را برای شما   .
ایجاد کرد؟

آسمان سوررئال اســت. آسمان سرشار از رنگ، فرم و حادثه است. 
ابرها همیشــه تصویرســازی می کنند، غروب و طلوع سرشــار از رنگ 
هستند و آسمان توفانی و گردبادها رنگ و فرم های عجیبی را به نمایش 

می گذارند.

عنوان «شیدایی وایو» برای این نمایشگاه بر چه اساس انتخاب شد؟  .
وایو نام الهه باد و ابر و آســمان در ایران باســتان است که بر اساس 

احساســات خود مانند خشم، خوشی، غم و... اتفاقی را در آسمان رقم 
می زد و به این ترتیب آسمان برای وایو بستر شیدایی او محسوب می شد. 
آن چنان که در اســتیتمنت اثر آمده: «وایو ای ایزد باد در ایران، در میان 

دنیای تاریکی و نور جاری، تو نیک کردار، ویرانگری، آوایت رعدآساست 
و چــون پیش می تازی. در آســمان ها ابرها بیفــروزی و چون بر زمین 
جولان دهی توده ها و غبارها را چرخان بر آسمان بری و آن گاه است که 
گردبادها، برف، باران و تگرگ بیافرینی، چون بیاسایی، شیدایی ات پایان 

یابد آسمان و زمین در سکون قرار گیرد».
به جز الهام از ســمفونی ویوالدی به طور کل چه پیوندی میان ریتم 

طبیعت و موسیقی شما را به سمت این تلفیق سوق داد؟
گویی طبیعت، سمفونی از فرم و رنگ را در آسمان پدید آورده است 
که بی شــک در بسیاری موارد منبع الهام موســیقی دان های گذشته و 
امروز قرار گرفته اســت. در واقع دو شــباهت را که عامل الهام من نیز 
بوده، نیز به نمایش گذاشــتم و سعی داشتم که مخاطب نیز این پیوند 

را احساس کند.
«شیدایی وایو» تا ۱۵ تیرماه در گالری شلمان برپاست.

علاقه مندان می تواننــد همه روزه برای بازدید از این نمایشــگاه به 
نشــانی تهران، میرداماد، نرسیده به شــریعتی، رودبار غربی (جنوبی)، 

کوچه کاووسی، پلاک ۲۷ مراجعه کنند.

اخـبـار  بـرگـزیـده

ضربه قلم های بهمن بروجنی

نمایش انفرادی آثار بهمن بروجنی ۱۷ تیر ماه در گالری آرتیبیشن 
برگزار می شــود. این نمایش با ۱۶ اثر جدید از بروجنی شــکل گرفته 
اســت. بهمن بروجنی ســال ۱۳۲۱ در بروجن به دنیا آمد. او مدرک 
کارشناسی ارشد را از دانشکده هنرهای تزئینی دریافت کرد و مدتی 
به تدریس در دانشگاه هنر تهران، دانشگاه تربیت مدرس و هنرهای 
دراماتیک پرداخت. او به فرانســه مهاجرت کرده و با دریافت یکی از 
مهم ترین مدرک های هنری از این کشور به تدریس پرداخته است. او 
دکتری هنری خود را از دانشگاه سوربن پاریس گرفت. بروجنی بیش 
از ۲۰۰ نمایشگاه فردی و گروهی را برپا کرده و از جمله فعالیت های 
اجرائی این هنرمند، می توان از تابلوی دیواری ســفالین ۶۴متری در 
کاخ کشــاورزی با موضوعیت منطقه البروج یاد کرد. در بخشــی از 
اســتیتمنت این نمایش انفرادی از آثار بهمن بروجنی نوشــته شده: 
«بهمن بروجنی را می توان یکی از مدرنیســت های ایران نامید. فارغ 
از نقش مهمش در آموزش دانشگاهی و فضای آکادمیک در دوران 
انقــلاب و پــس از آن، جلوه های متعددی از رویکرد مدرنیســتی را 
می توان در آثارش جست وجو کرد. شاید به واسطه همین دلبستگی 
بود که در ابتدای دهه ۱۳۷۰ تهران را به مقصد فرانســه، خاستگاه 
مدرنیســم، ترک کرد و در حدود دو دهه نامــش در هنر ایران کمتر 
به گوش رســید، با این  وجود یک دهه است که به هنر ایران بازگشته 
است. توانایی بروجنی در ساختن تصاویری است که انگار در زمانی 
کوتــاه و با ضربه قلم های متعدد که از هر سمت و ســو بر روی بوم 

فرود آمده، خلق شده اند».
بازدید از این نمایشــگاه تا یکشــنبه ۲۶ تیرماه هر روز از ساعت ۱۱ 
تــا ۲۰ و جمعه ها از ۱۶ تا ۲۰ در گالری آرتیبیشــن به آدرس: تهران، 
خیابان شــریعتی، پایین تر از حســینیه ارشــاد، خیابان کوشا، خیابان 

ناصری، خیابان قندی (دریا)، پلاک ۶ برای علاقه مندان مهیاست.

«هجوم ۲» با آثاری انتزاعی
نمایشگاه آثار علی فرامرزی در گالری هدایت

آثار علــی فرامرزی با عنوان «هجوم ۲» روز جمعه ۱۷ تیر ماه در 
گالری هدایت به نمایش در می آیــد. علی فرامرزی، متولد ۱۳۲۹ در 
تهران است. او نمایشگاه های انفرادی و گروهی بسیاری را در کارنامه 
دارد. علی فرامرزی توانســت در سال ۱۳۶۷ نمایشگاه انفرادی خود 
را در مــوزه هنرهــای معاصر تهران برگزار کند و بعــد از آن هم در 
ســومین نمایشــگاه گروهی در همان مکان شــرکت کرد. در ســال 
۱۳۷۶ علی فرامرزی به عنوان عضوی از اعضای هیئت مدیره انجمن 
نقاشــان ایران انتخاب شد. این نمایشــگاه با ۲۵ اثر از این هنرمند با 
تکنیک آکریلیک و در ابعاد بزرگ ارائه می شــود. این آثار بیشــتر به 
ســبک انتزاعی خلق شده اند. گالری هدایت در تهران، خیابان استاد 

نجات الهی، کوچه ششم، پلاک ۱۵ واقع است.

مختصری از شرح زندگی هنرمند:
فرناند لژه در چهارم فوریه ۱۸۸۱ در ارژانتان نرماندی متولد 
شــد. او خودش می نویســد  پــدرم بعدها از نقاشــی به عنوان 
خشــونتی دلپذیر یــاد خواهد کرد. بین ســال ۱۹۰۵ تا ۱۹۰۶ در 
 «Cezanne» کرس» اقامت گزیــد و در این مدت تحــت تأثیر»
ســزان، تابلوهایی از مناظر این جزیره نقاشی کرد و در بازگشت 
به پاریس بــود که زندگی او به طور مطلق به نقاشــی محدود 
شــد. با وجود بی علاقگی به امپرسیونیسم، همواره نقاشی های 
سزان مورد توجه او بودند. در این هنگام به کوبیسم روی آورد، 
روش و سبک نقاشــانی مثل پابلو پیکاسو و براک «Braque» و 
در ســال ۱۹۳۵ نمایشگاهی در «موزه هنرهای مدرن نیویورک» 
و همچنیــن نمایشــگاه دیگری در «انســتیتوی هنر شــیکاگو» 
 «Chez Pierre Matisse» «ترتیــب داد و در «خانه پیرماتیــس
با هنرمندانی چون: ماســون Masson، تانگــی Tanguy، برتن 
Breton، ماکس ارنست Max Ernst، شاگال Chagall، موندریان 

Mondrian، اوزانفان Ozenfant و زادکین Zadkine آشنا شد.
در ســال ۱۹۵۰ گالری تیت «Tate Gallery»، نمایشــگاهی 
در لنــدن، برای معرفی آثــار او ترتیــب داد. در همین زمان او 
مجموعــه ای از نقاشــی بر روی شیشــه برای چند کلیســا به 
وجود آورد. بالاخره در ســال ۱۹۵۵ برنــده جایزه بزرگ بی ینال 
ســائوپولو شــد و در بازگشــت به پاریس در ۱۷ آگوست همان 
سال درگذشت. در ســال ۱۹۶۰ یک نمایشگاه از آثار او در موزه 

هنرهای مدرن پاریس به نمایش گذارده شد.

«فرنانــد لــژه»، در بیشــتر زندگی خــود از امپرسیونیســم 
می گریخــت. خــودش می گوید: «هــدف من کامــلا برخلاف 
امپرسیونیســم اســت. زیرا به این نتیجه رســیده ام که طبیعت 
امپرسیونیسم را مقید کرده اســت، در حالی که من نمی خواهم 

هنرم در قید و بند اسیر باشد».
او عقیده داشــت کــه در برابــر امپرسیونیســم و مقابله با 
این قیود، باید هنــری به وجود آورد که خاصیت پلاستیســیته 
بیشــتری داشته باشد. او در مورد کوبیســم و نقاشان کوبیست 
بیان می کند: «آنها بدون هیــچ نقطه اتکایی در جریان حوادث 
هستند، در صورتی که تمام سوژه های من در خیابان ها هستند».

تصاویری که از ۱۹۰۵ در تابلو های «فرناند لژه» ظاهر شدند به 
تدریج خود را روشن تر و روشن تر نمایان کردند. یکی از تابلوهای 
معروف او «برهنگان در جنگل» «Nus Dans La Foret» است 
که کشــیدن آن یک ســال به طول انجامید. تمام تابلو پوشیده 
از حجم های حقیقی و فشــرده و به این ترتیب موجد احساسی 
از یک تحرک بی پایان اســت. مسلما لژه، به آثار پیکاسو و براک 
ارج می نهد. این تحسین به خاطر جست وجوی پیگیر آنها برای 
یافتن یک ســاختمان تصویری قوی و رسیدن به یک «کوبیسم» 
واقعی اســت. سبک نقاشی لژه روشــی است غنی و جذاب، از 
نظر فرم و رنگ در آثار او طبیعت و شخصیت ها به مجموعه ای 
از اشــیا تبدیل می شــوند که هریک قادرند در مقابل  یا در درون 
دیگری قرار گیرند. در واقع لژه می خواســت دنیا، اشیا و مردم را 
به صورت یک سیســتم ماشین مجسم کند. یک شخصیت یا یک 
منظره پدیده ای مجزا از احساسات نیست  بلکه تأثیری است که 
از خود بر روی احساسات یک موجود زنده می نهد. لژه می گوید: 
«شی ء در نقاشی مدرن باید به عنوان موضوع اصلی مورد توجه 
واقع شود. اگر شــخصیت ها، صورت و بدن انسان، به اشیا بدل 
شــوند؛ آزادی بزرگی به هنرمند داده خواهد شــد. به این ترتیب 
هنرمند قادر خواهد بــود از تمام قوانین و ضوابط متضاد برای 

تجسم احساس خویش استفاده کند».
او می خواهد که تابلو نقاشــی برای بیننــده یک ایده یا یک 
احساس الهام بخش باشد. نقاشی های لژه از ساختمانی جامد 
و پیچیــده از حجم ها تشــکیل یافته اســت. او از رنگ به عنوان 
مشخص کننده دو نکته اصلی استفاده می کند: «زندگی عناصر» 
و «تضاد همبســتگی ها». در ســال ۱۹۱۲ با به وجودآمدن تابلو 
«زن در آبــی» «La Femme En Bleu»، فرنانــد لژه ابراز کرده: 
«من می خواهم به متن هایی که خود را از محیط جدا می سازند 

برسم. یک قرمز خیلی قرمز، یک آبی خیلی آبی».
«دولونای» «Delounay»، به طرف برهنگی کشیده می شود 
و من مســتقیما به طرف صداقت رنگ ها... در ســال ۱۹۱۲ من 
رنگ هایی خالص در یک فرم هندسی یافتم، برای مثال: «زن در 
آبی». در این تابلو احســاس می کنم که بالاخره توانسته ام خود 
را از تأثیر ســزان رهایی بخشم و در عین حال قیود امپرسیونیسم 
را نیــز به دور افکنم. رنگ آمیزی های او همگن و زنده هســتند 
– با خطوطی مشــخص – و این درخششــی اســت در نقاشی 
لژه، در ســال هایی که به جنگ جهانی اول منتهی می شــوند، 
به «کلاسیسیسم» متمایل می شــود و خود نیز بدان آگاه است. 
در جنــگ جهانی اول به اتفاق «بــراک» و «تزینگر» و بعضی از 

همکاران به جبهه رفتند.
«چهار ســال بدون رنگ» بدین ســان اســت که لژه از جنگ 
ســخن می گوید. ولی در این جهان بدون رنگ، لژه کشف بزرگی 
می کند. از زمانی که محیط آتلیه خویش را ترک گفته با حقیقت 
روبه رو شــده است. او قادر به شناســایی توده مردم و زبانشان 

شده است. لژه می گوید: «من مردم فرانسه را کشف کرده ام. در 
آن هنگام با زیبایی اســلحه گرم و نور جادویی و خیره کننده فلز 

سفید آن در آفتاب مبهوت شدم».
تأثیــر این موضــوع را به وضوح در آثار بعــد از جنگ او که 
مکررا در آنها به اجزای مسلســل و ماشین و چراغ های راهنما 
برمی خوردیــم، می توان دید. در ســال ۱۹۱۶ لــژه پس از دیدن 
فیلمــی از چارلی چاپلین به کشــف بزرگ دیگری نائل شــد و 
به این نتیجه رســید که حقیقت واقعی وجود شــخصیت ها و 

فرم هایش را می تواند بهتر در یک حرکت ریتم دار بگنجاند.
«نقاشی نوعی موســیقی یا سینمایی با مفهوم حرکت ایستا 
و ضرباهنــگ و ریتم منجمد اســت». روش قوی و ســاختمان 
مســتحکمی که لژه در نقاشــی دارد بی تردیــد او را تا حد یک 
شــخصیت جهانی بالا می برد و ثابت می کنــد که تابلو های او 
هرگز کاری سرســری از سوی نقاشــی که می خواهد به عنوان 
یک «روشــنفکر» مورد توجه جهانیان قرار گیرد، نیست. آثار او 
گزارش هایی اســت از زندگی بشــر و از طبیعت فراگیر جامعه 
انســانی  و در واقع از بشــر و مســائلی که «ماشینیسم» برای او 
پیش آورده اســت. برای لژه احساسات به صورت مجرد وجود 
ندارد و آنچه هســت پراتیک اعمال است و فرم ها. شادی، غم، 
یا خســتگی، فقط عواملی هســتند. عواملی برای اینکه سوژه 

فرم های او قرار گیرند.
تعــدادی از آثار مهــم او از این قرار اســت: ژوکوند و کلید 
(۱۹۳۰)– ســرباز و پیپ (۱۹۱۶) - راننده سیاه (۱۹۱۹) – نقش 

.(۱۹۲۸)

جاوید رمضانی

ترجمه: داود شهیدی

یادداشتی درباره فرناند لژه، نقاش فرانسوی
نقاشی یک نوع خشونت دلپذیر است


