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سرمه دان

تناولي و  خط نوشته ها
باید خط نوشت

«دوران کودکــی و نوجوانــی من 
همه جا ســخن از ادب بــود. علاوه بر 
خانه، در مدرســه هم می خواســتند 
مؤدب و تمیز باشــیم.  هــر روز ناظم 
مدرسه در سر صف در مدح ادب سخن 
می گفت و معلمِ خط می خواست زیر 
جمله فوقانی، رســم الخط هایی را که 
در وصف ادب بــود، عینا پر کنیم.  اما 
در بیرون از خانه و مدرسه وضع چنین 
نبود و جز ما کــس دیگری تمیز نبود. 
در کوچه ها و خیابان ها گاهی مردانی 
را می دیدیــم که از والده و همشــیره 
یکدیگر با صدایــی بلند یاد می کنند و 
با کلماتی زشــت خواســتار آشنایی با 
آنها می شــوند. این صحنه ها بخشی 
از زندگــی آن دوران بــود و هیچ گاه از 

خاطره ام نرفت». پرویز تناولی
***

پرویز تناولــی در اوایــل دهه ۴۰، 
مجموعه ای را خلق کــرد که تاکنون 
به جز چند تصویر از آنها منتشــر نشده 
اســت. در این مجموعــه متفاوت از 
آثــاری که معمــولا از او دیده شــده، 
به شــیوه لوح های آمــوزشِ خط در 
دوران دبستان، سرمشــقی را به خطِ 
خــوشِ نســتعلیق نوشــته و زیر آن 
همــان سرمشــق را نقطه چین آورده 
اســت. آنچه این مجموعــه را در آن 
دوران تبدیل به اثری بســیار متفاوت، 
پیشــرو و فراتــر از مرزهــای معمول 
آثار هنری می کــرد، برخورد مفهومی 
تناولی با بوم نقاشی بود. در این آثار از 
نقاشی-خط خبری نیســت. از فیگور 
و تصویر هم خبری نیســت. رنگ هم 
ندارد. آنچه مخاطــب می بیند همان 
یک خط نوشته است و نقطه چین هایی 

که تا پایین بوم کشیده شده اند. 
تناولــی در این آثــار، اما با انتخاب 
زیرکانه متنِ سرمشــق، بیننــده را در 
همان جایگاهی قــرار می دهد که در 
جامعه از کودکی تا بزرگ ســالی قرار 
گرفته اســت. در جامعه ما و در تاریخ 
اجتماعی-سیاسی ایران همیشه مردم 
«سلطان  همیشه  شــده اند،  نصیحت 

شبان است و عامی گله».۱
 تناولــی به یــاد مــی آورد که «در 
دوران کودکــی ما، تمــام آنچه من از 
مدرسه به یاد دارم، نصیحت بود و پند 
و اندرز که تمیز باشــید، مؤدب باشید 
و درس خوان باشــید و الــخ، بی آنکه 
طــرف مقابل که در جایگاه اندرزدادن 
بود، وظایــف متقابلش را انجام دهد. 
پیراهن هــا و یونیفرم مدارس را هرروز 
وارســی می کردند که مبــادا خاکی و 
گل آلوده باشــد، بی آنکه شهر و کوچه 
و برزن را تمیز کنند. بی آنکه بهداشت 
عمومی در مدارس و ســطح شهر از 

سوی دولت رعایت شود».۲
پرویــز تناولی، این بار براســاس آن 
آثار و بــا آوردن تصاویر، دو مجموعه 
چــاپ با رنگ گذاری دســتی را آفریده 
اســت که یــادآور کتاب های درســی 
دوران کودکی اش هســتند. مجموعه 
«ادب» و «باید خط نوشت» جدیدترین 
آثار پرویز تناولی هستند براساس آنچه 
۵۰ سال پیش آفریده بود؛ شبیه همان 
الواحی که به کودکان داده می شــد تا 
هم خط بیاموزند و هم با تکرار عبارات 

و اشعار، ادب بیاموزند. 
پی نوشت ها:

۱- سعدی، بوستان
حرام است بر پادشه خواب خوش چو 

باشد ضعیف از قوی بارکش
میازار عامی به یک خردله که سلطان 

شبان است و عامی گله
۲- مصاحبه نگارنــده با پرویز تناولی، 

زمستان ۱۳۹۴

ترازو و سنگ

تناولي و هنر پاپ در ایران
پاپ تمام عیار

«اگر هنــوز تکلیف خودمان را با پاپ آرت معلوم نکرده باشــیم 
– یعنی اگر پاپ آرت را دوســت نداشــته باشــیم – درک و پذیرش 
برخــی کارهــای تناولی در نمایشــگاه اخیرش در گالــری «بورگز» 
مشکل می شود. تناولی از هنرمندان پاپ تمام عیار نیست، اما وجوه 

اشتراکی با این هنرمندان دارد». 
کریم امامی۱
در بخشــی از بیانیه نمایشگاهی که در سال ۲۰۱۵ در موزه «تیت 
مدرن» لندن۲ با عنوان «دنیا پاپ می شــود»۳ برگزار شد، آمده است 
که «هنر پاپ چالش اجتماعی علیه ســاختار دنیــای کهنه بود که 

زمینه را برای شکل بخشیدن به دنیای مدرن فراهم کرد». ۴
در این نمایشــگاه آثار ۶۴ هنرمند از ۲۸ کشــور جهان گردآوری 
شــده بود، پرویز تناولی تنها هنرمند مدعو از منطقه خاورمیانه بود 
که به عنوان یکی از پیشگامان هنر پاپ در جهان - خارج از بریتانیا و 

آمریکا - مجموعه ای از آثارش در آنجا نمایش داده می شد. 
آثاری که از تناولی در تیت نمایش داده شــد، از مجموعه دائمی 
آن موزه بود که در فاصله ســال های ۱۳۴۳ تا ۱۳۵۳ در ایران خلق 
شــده بودند. تناولی برای خلق این آثار، از مصالح متنوعی استفاده 
کرده بود؛ فرش، شیشه، حلبی، پلاستیک، نئون و نقاشی ازجمله این 
مصالح بود.  نمایشــگاهِ تیت، نیم قرن پس از اولین نمایش آثار پاپ 
تناولی، این فرصت را برای مخاطبان غربی فراهم می آورد نه تنها با 
یکی از پیشگامان هنر پاپ آشنا، بلکه با آثار اولین هنرمند پاپ ایران 
و منطقه روبه رو شــوند.  تناولی در ۵۰ ســال ثابت کرده اســت هنر 
پاپ، هنرِ مردمِ غرب نیســت، بلکه هنر پاپ، هنر مردمان همه جای 
دنیاســت، زبانی اســت جســور و بی پرده که مرز جغرافیایی ندارد. 
زبانی است علیه محافظه کاری، قابل فهم برای همگان. زبانی است 

مردمی و برای مردم. 
***

پرویــز تناولی بیش از شــش دهه اســت که نقشــی کلیدی در 
فرهنــگ و هنر ایران و خاورمیانه داشــته اســت و این نقش نه تنها 
برای خلق آثارش، بلکه به جهت گســتردگی و تنوع فعالیت هایش 
در زمینه هــای مختلف هنری و به ویژه میراث فرهنگی ایرانیان بوده 
اســت. او هم زمان مجسمه ســاز، نقاش، چاپگر، نویسنده، محقق و 

مورخ، مجموعه دار و از حامیان هنر مدرن و معاصر ایران است.۵ 
پژوهش های او و مجموعه هایش با نمونه منحصربه فردِ استوار 
بر هنرهــای بومی، قبیلــه ای و عامیانه مردم ایران اســت. بیش از 
۲۰ جلد کتاب درباره موضوعاتی چون طلســم، قفل، ترازو و ســنگ، 
ســرمه دان، ســنگ قبر و چندین جلــد کتاب درباره دســت بافته ها، 
گلیم ها و فرش های عشــایری و روســتایی ایران منتشر کرده و برای 
اولین بــار بــه اهمیــت تاریخی-فرهنگی چنین دست ســاخته هایی 
پرداخته اســت. دامنه وســعت این مجموعه ها، دانش عمیق پرویز 

تناولی و علاقه اش را به اهمیت ســاخته های مردمی و باورهایشان 
نشــان می دهد. ۶ او با آفریده های مردمــی و عامیانه زندگی می کند 
و تأثیر آن بر مجســمه ها، نقاشــی ها و چاپ هایش به خوبی نمایان 
اســت.  در دورانی که اشــاره به عوام، زبان و باورهایشــان کسرشأن 
جامعه روشــنفکری ایران بود، تناولی از هنر عوام بهره می گرفت و 
گفته های آنان را روی مجسمه هایش می نوشت. او خود می نویسد: 
«کشف جنوب شهر تهران در سال ۱۳۳۶ برایم چون کشف معدن طلا 
بود». دســت فروش ها و اسقاطی کارها و اورادنویسان در همان سال 
توجه او را به خود جلب کردند و کارگاه های آهنگری و سفال ســازی 
و همنشــینی با کارگران و صنعتگران از برنامه های ثابت او تا سالیان 
دراز بــود.۷ باور او به این بخش ناشــناخته از فرهنگ و هنر ایران، به 
او آموخت تا در این مســیر بماند. او امروز پس از چندین دهه نه تنها 
همچنــان معرف هنر معاصر ایران، بلکه معرف هنرها و روایت های 

فراموش شده عامیانه به مردم کشور خویش و جهانیان است. 
***

پرویز تناولی در سال ۱۳۴۴، نمایشــگاهی در گالری بورگز برگزار 
می کند. در آن ســال هضــم این آثار بــرای منتقدان و بســیاری از 
هنرمندان هم دوره اش ســنگین می نماید، زیرا آثار ارائه شده در این 
نمایشگاه نه مجسمه اند، نه نقاشــی، بلکه اشیائی  هستند که روی 
بوم چسبانده شــده اند یا مجسمه هایی اند نه از جنس سنگ مرمر و 
برنز، بلکه ساخته شده از قطعات پلاستیکی، لامپ، نئون، چوب های 
رنگ شده و حلبی. تناولی که تا پیش از آن قدرت خود را در ساخت 
مجســمه های برنزی با ســاختار و کیفیت اعلا نشــان داده بود، در 
این نمایشــگاه «آه» از نهاد منتقــدان و طرفدارانش برمی آورد. آثار 
عرضه شــده در این نمایشــگاه مردم را به خشم درآورد و نمایشگاه 
پس از ســه روز به درخواســت صاحب فرانســوی گالری برچیده 
می شود. این نمایشگاه، هرآنچه صاحب گالری ریسیده بود، پنبه کرد 

و طرفداران گالری را هم برای همیشه فراری داد.۸
عنوان «فرهاد هرکه بود مرد بود» بر نمایشگاه در نیم قرن پیش 
بــه تعبیر نیما، آب را در خوابگه مورچگان ریخت. تا آن زمان اغلب 
هنرمندان هنوز در جدال هنر رمانتیک و ناتورئالیستی کمال الملکی 

و مدرن غربی با ارزش های تصویری آن بودند. 
این نمایشــگاه که پس از ۵۰ ســال، هنوز هم پاپ ترین نمایشگاه 
تاریخ هنر ایران اســت، در آن ســال با تردید بسیار، پاپ خوانده شد. 
پاپ در آن ســال ها، پاپِ آمریکایی بود و هرچــه نزدیک به وارهول 
و لیختن اشــتاین بود، می توانست پاپ شمرده شــود. قوطی سوپ 
کمپبل می توانســت پاپ  باشــد ولی در پاپ بودن آفتابه تردید بود. 
بریده جرایــد روزنامه ها و کمیک اســتریپ ها حتما پاپ بود ولی تکه 

چسبانی فرش و مُشتی تخم کدو در تابلو جدی گرفته نمی شد. 
ادامه در صفحه ۱۲

 طرلان رفیعى یاشار صمیمى مفخم

توصیف زیبا و واقع بینانه علیرضا امیرحاجبی منصرفم کرد از نوشــتن مقدمه ای 
برای گفت وگو با پرویز تناولی و زیاده گویی بیشتر.  «خط ادب» عبارت بجا و مناسبی 
است برای توصیف مسلک و طریق هنری تناولی. یادآور می شود که مناسبت این 
گفت وگو، نمایشــگاه پرویز تناولی در گالری شهریور است که ۳۱ اردیبهشت آغاز 
شده و تا ۲۸ خرداد ادامه دارد. نام نمایشــگاه این است: «مشاهیر عالم: تناولی 
و ۵۰ سال هنر پاپ». نمایشــگاه، به کوشش طرلان رفیعی و یاشار صمیمی مفخم 

برپا شده است.

 نمایشــگاه «تناولی و ۵۰ ســال هنر پاپ» یادآور اولین کارهای شــما در  �
دهه ۴۰ اســت. می دانیم جنبش پاپ پاسخی به نیازهای جامعه بعد از جنگ 
جهانــی دوم بود. هنر و تجارت را به هم پیوند داد و درواقع پاســخی به بازار 
و بازاری شــدن بود و ابزارهای متعلق به جامعه صنعتــی آن دوران. از نگاه 
برخی منتقدان، اطلاق عنوان «پاپ» به آثار هنری خارج از فرهنگ اروپایی و 

آمریکایی، ساده کردن قضیه است. چه پاسخی به این انتقاد دارید؟ 
مجبوریم بعضی از اصطلاحات را بپذیریم. چون جهانی شده اند و نمی توانیم 
تغییرشان دهیم. همان طور که می گوییم فلانی کارش آبستره یا فیگوراتیو است؛ 
درحالی کــه این دو واژه در فرهنگ مــا نبوده اند و پذیرفته ایــم. پاپ هم یکی از 
مکاتبی است که جهانی شده و همه دنیا پذیرفته و نمی خواهیم نام دیگری روی 

آن بگذاریم. 
 ما آبســتره غربی نداشــته ایم، درعین حال انتزاع و تجرید هم که به جای  �

این واژه به کار برده می شود، اساسا دارای هدف و مقصودی کاملا معنی دار و 
غایتی اخلاقی است که با «آبستره» فرق دارد... .

انتزاع در همه چیز و همه جا هست. نمی خواهم ایران را از بقیه دنیا جدا کنم؛ 
مسائلی هست که بشریت در آن مشترک بوده  اند. عقایدی به وجود آمد که هنرها 
را متشــخص و متمایز کرد؛ مثلا مسیحیت باعث شد هنر فیگوراتیو در کلیسا رشد 
کند. هنر اســلامی در مســاجد رشــد کرد و هنر بودایی در معابد بودایی. عقاید و 
مذاهب باعث شــد بعضی هنرها در مراکز خاص خودشــان به باروری برســند و 
تفکیک شــوند. قرن بیســتم همه اینها را به هم ریخت. پیکاسو و براک با نگاه به 
مجســمه های آفریقایی، مکتب کوبیسم را بنا نهادند. «پاپ» هم با اینکه برمبنای 
هنر تجاری استوار شد، ولی خودش تجاری نبود. لیختن اشتاین وقتی از یک تبلیغ 
تجارتی استفاده می کند، قصد اشاعه و ستایش آن را ندارد، یا اندی وارهول وقتی 
عکس محصولی را در کار خود می گذارد آن جنس را تبلیغ نمی کند، بلکه هدفش 
نشان دادن، عمومیت یافتن یک محصول یا پدیده است. اینها آنچه را که برای مردم 
قطب شده بود، انتخاب کرده و مبنای هنر را بر آن گذاشتند. هنرمندان سبک آبستره  
برعکس، هنرشــان را فراتر از مردم، دغدغه هایشان و زندگی ایشان می دانستند و 
نگاه دیگری را در هنر دنبال می کردند که نتیجه اش شد هنرمندانی تافته  جدابافته. 
می گفتند مردم اگر نمی فهمند باید سرشــان را به دیــوار بکوبند تا یاد بگیرند! اما 

پاپ آرتیست ها می خواستند هنری خلق کنند که با مردم ارتباط برقرار کند. 
و پاپ موردنظر شما دقیقا چیست؟  �

 پاپی کــه مبنایش را مصالح و مواد و افکار ایرانی گذاشــته ایم نه آمریکایی، 
بخشی از همان پاپ جهانی است. نمایشگاه «دنیا پاپ می شود» که سال گذشته 
در موزه تیت مدرن برگزار شــد، شــامل آثار ۶۴ هنرمند از ۲۸ کشور جهان به جز 
آمریکا و انگلســتان بود. تنها نماینده ایران در این نمایشــگاه من بودم، پاپ ما با 
فکری که پشــت سر پاپ آمریکایی اســت، فرق دارد. قبول دارم اولین بارقه های 
پاپ آمریکایی برمبنــای هنر و تبلیغات تجاری بــود و زمینه هایش هم متفاوت 
بــود. ولی پاپ ما بــه کوچه وبازار پیوند می خورد مثلا پوســتری که من آن زمان 
چاپ کردم خیلی شبیه پوسترهای عامیانه مذهبی بود که مردم آن زمان دوست 
داشتند و در منازلشان استفاده می کردند. درحقیقت تجارت و پولی پشتش نبود 
اما برخاسته از هنر عامیانه بود. نکته دیگر اینکه، پاپ آرت هم یک شاخه نیست. 
متأسفانه تا پیش از نمایشگاه تیت مدرن که جمع بندی از پیشگامان پاپ در جهان 
صورت گرفت، پاپ را مختص انگلســتان و آمریکای شمالی می دانستند و اصولا 
تعریف پاپ در ایران معمولا پاپ اندی وارهول و لیختن اشتاین است؛ درصورتی که 
افراد مهم تری در دنیای پاپ آرت بوده اند؛ مانند راشــنبرگ و همیلتون. مقایســه 
کارهــای پاپ من و پیشــگامان پاپ در خارج از آمریکای شــمالی و اروپا با آنچه 
از انــدی وارهول دیده ایم، درواقع محدودکردن مفهوم پاپ از یک تعریف بســیار 
جامع اســت؛ درصورتی که استفاده من از متریال عوامانه دنیای بسیار گسترده ای 
است. از طرف دیگر، امثال راشنبرگ هیچ جا در کارهایش به بازار اشاره نمی کنند. 
همان طور که کار من چنین اشــاره ای ندارد. من خــود از منظر باورهای عامیانه 
و مَتَل ها و داستان ها وارد می شــوم. یکی از خصوصیات پاپ، منتقدبودن است. 
تصــور عمــوم از پاپِ منتقد، تصور مجله تایم و گاردین اســت؛ امــا انتقادی که 
ما در پــاپ ایرانی می بینیم انتقادی از جنس عبید زاکانی اســت. درواقع جنس 
انتقاد من در آثارم، ایرانی است نه نیویورکی. همه این ریزه کاری هاست که باعث 
می شــود تیت مدرن پس از گذشت ۵۰ ســال از ماجرای پاپ، در یک جمع بندی 
کارهای مرا به عنوان یکی از هنرمندان پاپ خارج از آمریکا انتخاب  کند. زمانی که 
اولین آثار پاپ ام را نمایش دادم، از عمر پاپ در دنیا چند ســال گذشته بود؛ یعنی 
هنوز آرتیست ها روی خودشان اســم نگذاشته بودند و وارهول، لیختن اشتاین و 
راشنبرگ نمی دانستند اسم کارشان «پاپ» است و اصلا یکدیگر را نمی شناختند! 
این ماجرا به صورت خودجوش با هم شروع شد و همان قدر که در ایران متوجه 
کارهای پاپ من نمی شــدند، حتما در نیویورک هم از آثار هنرمندان آمریکایی سر 

درنمی آوردنــد. دوره ای که در آمریکا تحصیل می کــردم مصادف با تولد پاپ در 
آمریکا بود و تازه اســم این افراد ســر زبان ها می افتاد. خیلی هم با آنها با تردید 
رفتار می شد؛ همان گونه که در اولین نمایشــگاه من هم در تهران، روزنامه ها به 
آثار پاپ ام بدوبیراه گفتند و آثارم با بی اعتنایی روبه رو شد. نگاه پاپ منتقدانه بسیار 
زهرآلود و هجوآمیز اســت. ملاحظه  ندارد. نگاه هنرمند پاپ همیشه منتقدانه و 

بی رحمانه بوده است. 
پاپ مورد بحث شما نشئت گرفته از مکتب «سقاخانه» است؟  �

بــا اینکه در بین هنرمندانی که ســقاخانه ای کار می کردنــد هنر عامیانه هم 
مطرح شــد، اما رنگ وبــوی پاپ نداشــت. رنگ وبوی پاپ فقــط در تصاویر پاپ 
خلاصه نمی شود. آن زمان من بر مبنای پوسترهای مذهبی و عامیانه نقاشی هایم 
را آغاز و از این گونه عناصر استفاده می کردم. شاید مهم ترین مجموعه پوسترها و 
نقاشــی های عامیانه را من داشته باشم. بخشی از آنها را در کتاب تاریخ گرافیکم 

چاپ کرده ام و مکتب سقاخانه هم براساس همین اصول پایه گذاری شد. 
با این اوصاف، اینها منشأ کار پاپ شــما در آن دوره بودند و شما به جای  �

پرداختن به تولید انبوه و مناسبات جامعه مصرفی، به عناصری که در بالا اشاره 
کردید، در کارتان آوردید. دلیلش چه بود؟ 

 کانســپت کار ما با آمریکایی ها خیلی تفاوت داشــت. آمریکا آنچه را جامعه 
تجاری به شهرت رسانده بود، مبنای کارش قرار می داد. 

آن زمان هم این ذهنیت را داشتید؟ به این نتیجه رسیده بودید پاپ ایران  �
متفاوت است؟ 

 بلــه. ســال ۱۹۶۱ (۱۳۴۰) برمبنای سرمشــقی که در مدرســه کار می کردم، 
کارهایــی را به وجود آوردم که البته آن هــم عامیانه بود ولی کالای تجاری نبود، 
پــاپ بود. همین آثاری که در این نمایشــگاه، به نام مجموعه خط نوشــت ارائه 
شــده اند، ادامه همان آثار اســت. یعنی از منظر ســادگی و ایجاد ارتباط، پاپ به 
حســاب می آمد. از آن تابلوها فقط یکی شان باقی مانده. به هر صورت کانسپت 

این دو با هم متفاوت اما دیدگاه بصری اش یک شکل است. 
آن زمان که کارهای پاپ را اجرا می کردید چقدر تحت تأثیر هنر قهوه خانه  �

بودید؟ 
من به هر هنری که دســت زدم کپی نکردم و کانســپتش را دوســت داشتم. 
عــده ای از هنرمنــدان آن زمان، هنــر قهوه خانه و قاجاری را بــا تغییراتی اندک 
برداشــت کردند، مثلا قالب پرده ای که زنده رودی آن زمان از عاشورا درست کرد، 
عین قالبی است که در تابلوهای قوللر آغاسی وجود دارد. شامل چهارخانه هایی 
اســت که هر کدام یک صحنه از صحنه های کربلا را نشان می دهد. قالب همان 
است با یک روش دیگر به صورت سیاه وسفید. اما من می خواستم قالبی نو بسازم 

و از قالب های قهوه خانه ای استفاده نمی کردم. 
 از نمایشگاه شــما در گالری بورگز در ســال ۱۳۴۴ استقبال خوبی نشد و  �

مخاطبان برخورد خوبی نکردند. دلیل مخالفت شان با این نمایشگاه چه بود؟ 
جامعه آن روز خیلی اشــرافی بود البته اشــرافیتی دروغین. یعنی اشرافیت 
ریشــه داری نبود و اجداد همه به خاندان ســلطنتی و لویی پانزدهم و شانزدهم 
نمی رســید اما ادای اشرافیگری را درمی آوردند. دلشان می خواست در منازلشان 
تابلوهایی زیبا از زنان با دریایی توفانی داشــته باشــند. آنهایی که پیشروتر بودند، 
نقاشــانی را که دنباله رو امپرسیونیســم بودند، دوست داشــتند. زمانی در ایران 
نقاشانی بودند که افتخارشان دنباله روی امپرسیونیسم بود. آقای ضیاپور افتخار 
می کرد که کوبیست است و می گفت «کوبیسم» را من در ایران پایه گذاری کرده ام. 

اما من می خواستم ساختار کارم متفاوت باشد و این کار آسانی نبود. 
اشرافی  نماها باعث تعطیلی نمایشگاه شما شدند یا منتقدان؟  �

آنها فکر می کردند من فرهنگ ایران را به بازیچه گرفته ام. در دفتر گالری  عملا 
اینها را نوشته بودند. اما من می خواستم از قالب دیگری استفاده کنم و خودم را 

محدود به الگوهای گذشته و پذیرفته شده نکنم. 

یــک مثال کوچــک می زنم. اگر ژازه تباتبایی یا اویســی خســرو و شــیرین را 
می ســاختند از همان قالب های عشاق سوار بر اسب و همان زیبایی های قاجاری 
استفاده می کردند؛ اما اگر من این کار را می کردم با آهن آلات و حلبی ها این کار را 
می کردم و ارتباطی به خســرو و شیرینی که مردم با آن رابطه برقرار کرده بودند، 
نداشــت. مردم نمی توانستند با نمایشگاه من ارتباط برقرار کنند وقتی آن هیولاها 
را می دیدند که زیرش نام سیمرغ یا خسرو و شیرین نوشته شده بود، با آنها ارتباط 

برقرار نمی کردند. 
می دانیم دهه ۴۰ گونه ای مکتب هنر ملی تبلیغ می شد. بعد از انقلاب سفید  �

در ســال ۴۱ و رونق بالای اقتصادی، حکومت وقت به سوی ترویج هنر ملی 
حرکت کرد و طبعا اشــرافیتی که از آن نام می بریــد، از نتایج این اتفاق بود. 

رویکرد شما در تقابل با آن رویکرد بود یا در همراهی آن؟ 
یک هنر دولتی داشتیم که معماری دولتی از آن برخاست. این نگاه، معماری 
ایرانی را ترویج می کرد. معمارها صاحبکار داشــتند؛ اما ما صاحبکار نداشــتیم. 
نقاش ها صاحبکار نداشــتند. درنتیجه به نظر من کار ما خودجوش بود. درواقع 

ربطی به تحولات اقتصادی و سیاسی آن زمان نداشت. 
دهه ۵۰ چطور؟  �

در دهه ۵۰ پولی در ایران تزریق شد که بی سابقه بود. هنر فوران کرد و تعداد 
گالری ها از تعداد هنرمندان بیشــتر شــد. مثل ارتش ناصرالدین  شــاه که تعداد 
سرتیپ ها از تعداد سربازها بیشتر بود. ناصرالدین شاه با هر دختری ازدواج می کرد 
به پدرش درجه ســرتیپی یا ســرهنگی می داد. برای مثال، در اولین نمایشــگاه 
جهانی آرت بازلِ ســوئیس، ایران هم شرکت داشــت. در میان هنرمندان ایرانی 
کار مش اســماعیل که اتفاقا در کنار کار هنری مور قرار گرفته بود، قیمتی بیشــتر 
از کار هنری مور، هنرمند انگیســی، داشت. قیمت ها تا این حد اوج گرفت و از کار 

اروپایی ها بالا تر رفت. 
 ما میراث مجسمه سازی نداریم و طبق گفته خودتان در گفت وگوهای قبل،  �

تاریخ مجسمه سازی مان سفید است. گفته شــده این مسئله، چالش شما در 
رفتن به سوی هنر پاپ بوده. درست است؟ 

ما مجسمه ســازی نداشــتیم اما اینجا معدن منابع و الهامات مجسمه سازی 
بود. همیشه ســرم برای دردســر، درد می کرد. اگر فرد آرام تر و سازگارتری بودم 
شــاید کمتر دردسر می کشــیدم. منابع زیادی اطرافم بود که نمی توانستم نادیده 

بگیرمشان و می خواستم از آنها استفاده کنم. 
در مجسمه هایتان هم رویکرد پاپ را داشته اید؟  �

بله کارم در موزه تیت (شــیرین و فرهاد) که نئون دارد، در کاتالوگ سقاخانه 
هم چاپ شد. زمان نمایشــگاه گالری «بورگز» البته تعداد مجسمه ها کمتر بود. 
یادم هست شب قبل از نمایشگاه، گالری دار با من تماس گرفت و گفت یک دیوار 
خالی داریم. همان شــب یک کار جدید ســاختم. آن قدر ایده در ذهن داشتم که 
عقــب می ماندم. از هر چیز الهام می گرفتم. به نظر هر چیزی ماده اولیه ای برای 
ســاختن یک اثر هنری بود. اینکه می گویم ایران مجسمه سازی نداشت، منظورم 
سنت های رنسانسی است که اروپایی ها داشتند وگرنه ایران منابع کاری و الهامی 

همیشه داشته است. 
 بخشی از نمایشگاه جدید، شامل ۱۰ نقاشی با تکنیک اکلریک است که هر اثر  �

به یک شخصیت معروف ارجاع می کند؛ در حالی که «هیچ» این شخصیت ها 
را دربر گرفته و درواقع استعاره ای از هیچ بودن قدرت، شهرت و مکنت آدمی 

است. این رویکرد چطور شکل گرفت؟ 
داســتان هر اثر هنری برای خودش محترم اســت و مــن اصراری به تعریف 
دوباره آن ندارم. اولین نمایشــگاهم در بورگــز که آثار پاپ  من به نمایش در آمد، 
شاید مهم ترین نمایشگاه زندگی من بود؛ نمایشگاهی بزرگ نبش خیابان سمیه و 
ویلا. شب های افتتاحیه همه اشراف تهران در آنجا حضور داشتند. صاحب گالری 

هم حق داشت که از کارهای من بترسد. 
مدتی بود به فکرم رســیده بود پنجاهمین سال هیچ و پاپ را هم زمان با هم 

جشن بگیرم. 
درواقع این تفکر شما حاصل یک فکر ۵۰ساله است؟  �

بله. 
انتخاب مشاهیر بر چه مبنایی بوده؟  �

البته این کار را ادامه خواهم داد و کارها بیش از صد مورد خواهد شــد چون 
مشــاهیر عالم زیاد هستند و قصد نفی کســی را هم ندارم. اینکه بگویید چرا این 
افراد را انتخاب کرده ام به دلیل شناخته شدنشان در همه جاست. آلفرد هیچکاک، 
چرچیل، ریگان و مرلین مونرو، همه جای دنیا شناخته شده هستند. می خواهم با 

مردم دنیا ارتباط برقرار کنم. نمایشگاهم مختص ایران نیست. 
رنگ هایی که برای پس زمینه هر نقاشــی انتخاب کرده اید، همان رنگ های  �

پاپ است؟ 
بله. 
هیچ ارتباطی وجود ندارد؟ مثــلا رنگ زرد در عکس ریگان ارتباطی با این  �

کاراکتر ندارد؟ 
اصلا. اگر قوطی رنگ دیگری بود از زرد استفاده نمی کردم. (باخنده) 

فهم و درک و پذیرش این کارها در گذشــته سخت بود. چرا الان این طور  �
نیست و برخورد مخاطب کنونی بهتر است؟ 

امروز با ۵۰ســال پیش، اصلا قابل مقایسه نیســت. جامعه اشرافی آن زمان 
الان اصلا وجود ندارد. جامعه اشــرافی آن زمان تحصیل کرده های فرنگ بودند 
که با همدیگر فرانســه و انگلیســی صحبت می کردند. در منزل با بچه هایشــان 
فرنگی صحبت می کردند. آن جامعه هنری می خواست با زندگی و طرز فکرش 
هماهنگ باشد. آن قدر شیفته فرنگ بود که می خواست همان را به ایران بیاورد. 

امروز قشر گسترده ای از جوانان داریم که آن زمان اصلا وجود نداشتند. 
ادامه در صفحه ۱۴

خط ادب
«هنر عام» ترجمه ساده 
و روانــی اســت بــرای
نــه  و  عــام   .pop art
ایــن  نفــس  عامیانــه. 
هنر نیز ســاده اســت و 
می توان ســاده به کل ماجرا نگریست. البته و از سمتی دیگر می توان 
هر چیز ســاده ای را نیز ســخت نگریســت. پاپ ایرانی نیــز با همین 
روش ها قابل بررسی اســت. می توانیم از دیدگاه یک منتقد سخت نگر 
و پیچیده گــو به آثار تناولی بنگریم و از ســویی دیگر می توانیم در یک 
ســیلان فکری عام نگر به تماشا بنشــینیم و به تأثیراتی که یک پدیده 
منطقــه ای بر هنرمندی در منطقه ای دیگر گذاشــت نــگاه کنیم. هنر 
پــاپ ایرانی تناولی یک تأثیرپذیری اســت؛ تأثیرپذیری از یک ایده عام. 
می توان ارتباطی منطقی بین آثار دیگر وی با این مجموعه برقرار کرد. 
مجموعه پاپ ایرانی تناولی از همان فرمول هایی بهره می برد که وی 
در خلق آثار دیگرش استفاده کرده؛ بازتولید تصاویری ازدست رفته که 
می تواند دوباره مورد استفاده قرار گیرد؛ جملاتی پربار در کنار تصاویر 
زیبا و ســاده. دیگر چه می خواهیم؟ هنرمندی خواسته تا تجربه ای را 
به تصویر بکشــد و با دیگران آن را به اشتراک بگذارد. شاید این تجربه 
تبدیل به ایده ای شود و سپس تبدیل به الگویی برای هنرمندان دیگر. 

 علیرضا امیرحاجبى

 پرویز براتی

گفت وگو با پرویز  تناولی به مناسبت نمایشگاه 
«تناولی و ۵۰ سال هنر پاپ در ایران»

نگاهم عُبِیدی است 
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