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شب رضا یحیایی از شب های بخارا 
 در گالری فریا اسپیناسنمایشگاه انفرادی رضا یحیاییبه بهانه «اکلکتیک» برگزار می شود

از  شــب  هفتصدو چهل و ششــمین 
شــب های مجلــه بخــارا به بزرگداشــت 
رضــا یحیایی اختصــاص یافته اســت. در 
این نشســت که در ســاعت پنج بعدازظهر 
چهارشــنبه بیست وســوم خرداد ۱۴۰۳ در 
گالری فریا/ هتل اســپیناس پــالاس برگزار 
می شــود، ضمن نمایش مجموعه وسیعی 
از آثــار هنرمند در نمایشــگاهی بــا عنوان 
«اِکلِکتیک»، هلیا دارابی، حمیدرضا کرمی، 
کیوریتــور نمایشــگاه دلارام آقاپــور و علی 
دهباشی حضور و سخنرانی خواهند داشت. 
رضــا یحیایــی (متولــد ۱۳۲۷) هنرمندی 
چندرســانه ای و متولد بابل اســت؛ حدودا 
در اواخر دهه ۴۰ شمسی از ایران مهاجرت 
کرد و تا به امروز در فرانســه، ایتالیا و ایران 
فارغ التحصیل  او  فعالیت داشــته اســت. 
رشــته نقاشــی از آکادمی فلورانس ایتالیا 
داخلی  معماری  فارغ التحصیــل   ،(۱۳۵۱)
و ســرامیک از آکادمــی فلورانــس ایتالیا 
و  فارغ التحصیل مجسمه ســازی   ،(۱۳۵۴)
سنگ تراشی از آکادمی کرارا ایتالیا (۱۳۵۶) و 
دارای دکترای هنر از دانشگاه سوربن پاریس 
(۱۳۶۸) است. رضا یحیایی همچنین سابقه 
تدریــس در آکادمی هنرهای زیبا، مدرســه 
اســپینلی فلورانس و همچنیــن معاونت 
دانشــگاه و تدریس هنر در دانشگاه جندی  
شــاپور را دارد. او مدتی به مرمت در موزه 
ایران باســتان تهران مشــغول بوده است. 
بیش از ۳۸ نمایشــگاه انفــرادی در اروپا و 
آمریکا برگــزار کرده و آخرین نمایشــگاه او 
به ســال ۱۳۹۲ در «گالری ماه مهر» تهران 
بازمی گردد. این بار در نمایشگاه «اِکلِکتیک» 
بــا بیش از ۶۰ اثر از چند مجموعه مختلف، 
کیوریتــور ســعی دارد ابعــاد جامع تری از 
هنرمنــد را در معرض دید عموم قرار دهد. 
گالری فریا: سعادت آباد، میدان بهرود، هتل 

اسپیناس پالاس، ورودی دوم، گالری فریا.

فرهاد گاوزن در گالری هور«اتم»؛  نمایشگاه انفرادی 
این نمایشــگاه بــا عنوان «اتــم» از روز 
جمعــه ۱۱ خرداد از ســاعت ۱۶ تــا ۲۰ در 
گالری هور برپا شــده اســت. فرهاد گاوزن 
(متولد ۱۳۵۳)، هنرمند معاصر، به  ســبب 
ایجاد ســبکی مدرن در طراحی، به کارگیری 
عنصر خط به عنوان موضوع اصلی و ابعاد 
بزرگ برخی از آثارش مشــهور اســت. آثار 
گاوزن با وجود بیــان معاصری که دارند، از 
هنر تاریخی ایران بهــره می گیرند؛ تمرین و 
تکرار خوش نویســان در تکنیک سیاه مشق 
و دســتیابی به کمال از طریق مراقبه پیش 
از خلق اثر، همان مســیری است که فرهاد 
گاوزن نیــز در هنر خود دنبال کرده اســت. 
در بیانیه هنری این نمایشــگاه به قلم  امیر 
نصری  آمده است: «تصاویر علمی همواره 
در گرایش هــای معمول تاریــخ هنر نادیده 
انگاشــته می شــوند. معمولا چنین تصور 
می شــود که تصاویر علمی اموری طبیعی 
هســتند که هیچ نقشــی از جهــان خیالی 
را با خود به همــراه ندارند. برخلاف تصور 
رایج، بســیاری از تصاویر کتاب های علمی 
اموری برســاختی و تصنعی هســتند. مثلا 
مــدل حلزونی DNA برآمــده از تخیل یک 
هنرمند و متأثر از مجسمه های مینیمالیستی 
و مجســمه های الکســاندر کالدر اســت. 
مجموعه اخیر فرهــاد گاوزن نیز با نگاهی 
ذهنی به این سنخ تصاویر پدید آمده است. 
آنها بــه اتم و ســیاه چاله ارجــاع دارند و 
همچنین از فیگورهای مجموعه های قبلی 

گاوزن نقل قول می کنند».
نمایش آثار این هنرمند تا یک تیرماه در 

گالری هور ادامه خواهد داشت.

یک تشکل میان رشته ای

پس از پایان جنگ و از اواخر دهه ۶۰ بود که آرام آرام این ایده که 
اصحــاب فرهنگ و هنــر هم نیازمند تشــکلی هســتند تا در حد 
مقدورات پیگیر خواسته های اصحاب تحت پوشش خود باشند، در ذهن 

فعالان این عرصه جا باز کرد.
 این اتفاق ابتدا با تشــکیل «شرکت تعاونی مطبوعات» برای صاحبان 
نشــریات و ســپس با راه اندازی «تعاونی طراحان گرافیک استان تهران» 
رنگ واقعیت به خود گرفت. بنیان گذاری این دو تشــکل را شــاید بتوان 
اولیــن قدم هــای تجربه اندوزی فعالیــت صنفی بین اصحــاب فرهنگ 
و هنر در کشــورمان، پــس از پیــروزی انقلاب دانســت؛ چراکه پیش از 
انقلاب، هم تشــکلی بــه نام «ســندیکای روزنامه نگاران ایــران» وجود 
داشــت و هم «ســندیکای طراحان گرافیک تهران» که البته هر دو آنها 
با پیروزی انقلاب، فعالیت شــان متوقف شــد. اگر تلاش برای راه اندازی 
ســندیکای گرافیســت های تهران هم متأخر بود و هم کوتاه، اما تلاش ها 
برای راه اندازی تشــکیلاتی برای مطبوعات تقریبا قدمتی صدساله دارد. 
اولین تلاش ها به ســال ۱۳۰۰ و نهادی بــه نام «انجمن مطبوعات ایران» 
بازمی گردد و بعد از آن هم با یک فاصله ۲۵ســاله، نامی از تشــکیلاتی 
دیگر با عنــوان «انجمن روزنامه نــگاران ایران» را می بینیــم؛ اما این دو 
تشــکیلات، چه بودند و چه کردند و چه شــدند، چندان معلوم نیست تا 
اینکه در ســال ۱۳۴۱، «سندیکای نویســندگان و خبرنگاران ایران» توسط 
فعالان این حرفه راه اندازی شــد. در مورد ضرورت ایجاد این تشــکیلات، 
«مسعود برزین» اولین دبیر این سندیکا، در توضیحی که سوم آبان ۱۳۴۱ 
در روزنامه «نهیب آزادی» با عنوان «و بدین گونه ســندیکای نویسندگان 
به  وجود آمد» می نویســد: «خدا شاهد است که این سندیکا باید تشکیل 
شــود، باید آینده نویسندگان و قلم زن های واقعی مطبوعات روشن شود، 
باید اینها هم به زندگی خود امیدوار باشــند، نه آنکه اگر امروز فلان کس 
از قیافه فلان خبرنگار خوشــش نیامد، او را در فلاخن اخراج گذارد و به 

کوه قاف پرتاب نماید».
همان طــور کــه پیش تر گفته شــد، فعالیــت این دو ســندیکا، یعنی 
سندیکای نویسندگان و خبرنگاران ایران و سندیکای گرافیست های تهران، 
با پیروزی انقلاب متوقف شــد و این توقف تا پس از پایان جنگ هم ادامه 
پیدا کرد تا آنکه ابتدا شرکت تعاونی مطبوعات و سپس تعاونی طراحان 
گرافیک اســتان تهران، به عنوان اولیــن گام ها در راه تجربه ای صنفی در 
قالب فعالیتی تعاونی برداشــته شد و در مسیر این تجربه اندوزی تا اولین 
ســال دولت اصلاحات پیش آمدنــد تا اینکه «انجمــن صنفی طراحان 
گرافیک ایــران» و «انجمن صنفی روزنامه نگاران ایــران» هر دو در مهر 
سال ۱۳۷۶، یعنی فقط دو ماه پس از شروع به کار دولت جدید، در وزارت 
کار و امور اجتماعی ایران ثبت و رسما اعلام موجودیت کردند. پیوستگی 
ایــن دو حرفه تا پیش از آغاز و فراگیرشــدن دنیای دیجیتال چنان بود که 
می توان دید تا اواخر دهه ۷۰، شناخته شــده ترین و باسابقه ترین طراحان 
گرافیک کشــور، بیشــترین فرصت فعالیت خــود را در عرصه مطبوعات 
می یافتند و مطبوعات، بســتری بود که بزرگان گرافیک، بیشترین کوشش 
را برای عرضه توانایی خود در آن می جســتند و از آنجا بود که گام خود 
را به دیگر عرصه ها می کشــاندند و از این رو شاید بتوان مطبوعات و فراتر 
از آن، نشر را تابلوی تمام نمای توانایی گرافیک ایرانی تا پیش از فراگیری 
عصر دیجیتال دانست. اما جالب اینکه با وجود پیوند وثیق و چندلایه این 
دو صنف که بهتر اســت از آن با عنوان صنوف نشر و گرافیک نام برد، در 
جایی گویی دچار «لقی» بود. گســتره نشر، چه مطبوعات و چه کتاب، بر 
یک عامل اصلی تکیه دارد و آن عامل چیزی نیست جز «فونت» یا همان 
«قلم». برای انتشــار یک مطلب، مقاله یا کتاب، این ســخن که «در ابتدا 
کلمــه  بود و کلمه  نزد خــدا بود و کلمه  خدا بود» (یوحنا باب ۱ آیات ۱ و 
۲) و این آیه از مصحف شریف، قرآن کریم که «ن وَ الْقَلَمِ وَ مَا یَسْطُرُونَ» 
(ســوره قلم آیه ۱)، کاملا روشــنگر اهمیت موضوع است و مگر کلمه و 

قلم بدون فونت معنایی دارد؟
در بــالا به نکته ای اشــاره کــردم و از جالب بــودن آن گفتم، ولی آن 
نکته چیســت و چه چیز آن جالب اســت؟ نکته آن اســت که طراحی 
فونت و قلم در حــوزه فعالیت های حرفه ای طراحان گرافیک اســت و 
اتفاقا ســخت ترین و پر شاخ و برگ ترین و وقت گیرترین کار یک گرافیست، 
طراحی فونت اســت و دلیل آن هم روشن است. ابتدا باید توجه داشت 
که فونت، آن هم فونت فارســی، ۳۲ حرف یــا کاراکتر دارد، ولی این اول 
ماجراست. این ۳۲ حرف، کوچک و بزرگ دارند و تازه، حروفی مثل «غ»، 
چهار کاراکتر دارند و ســوای آن، ابتدا و وسط و آخر هم دارند، نقطه هم 
که دارند و بیچارگی آنکه بعضی از حروف یک و بعضی دو و بعضی سه 
نقطه دارند، علائم هم هســت و... . می بینید که داســتان خیلی طولانی 
اســت و همین ســبب شــده بود که تا پیش از انقلاب و حتی تا پیش از 
عصر دیجیتال، با وجود پیوند وسیع بین طراحان گرافیک و صاحبان نشر، 
فونت های محبوب ناشــران، چه در مطبوعات و چه کتاب، طراحی شده 
توسط گرافیســت های ایرانی نبود و قلم های محبوبی مثل لوتوس و بدر 
و کامپوســت و لاینوترون، همگی از آن سوی آب آمده بودند، حالا بماند 
قلم هــای قدیمی تر و معروف به قلم آی بی ام یــا قبل تر از آن، قلم های 
حروف ســربی. این داستان ادامه داشــت تا ورود کامپیوتر به عرصه نشر 
و گرافیــک و فرصتــی که این جعبه جــادو برای فعــالان این دو صنف 
فراهم کرد و به مرور شــاهد فعالیت نسلی از طراحان گرافیک شدیم که 
در عرصه طراحی فونت از مرحله تجربه اندوزی گذشــته و به ســخنی، 
«کاربلد» شــده اند. اما حقیقت ماجرا این اســت کــه طراحی فونت یک 
رخداد «میان رشته ای» است. یعنی به دلیل همان گستردگی کاراکترها و 
از آنجا که آن قدر نکته و موضوع در آن پنهان است که به نتیجه رساندن 
آن را نمی توان فقط در حوزه طراحی یا فقط در حوزه نشــر جســت وجو 
کــرد و به دلیل همین ظرافت ها، غیر از اینکه راه حل ها را باید در پیوندی 

دورشته ای یافت، چاره دیگری وجود ندارد.
حــالا قرار اســت یک نهاد صنفی تشــکیل شــود، نهــادی صنفی با 
موضوعیــت قلم و فونــت  و از آنجا که فونت موضوعی میان رشــته ای 
اســت، قطعا صنف آن هم میان رشــته ای خواهد بود و چاره ای هم جز 
این نیســت و حال که قرار اســت تا جمعه اول تیر ماه سال جاری، اولین 
نشست هم اندیشی برای تأسیس این نهاد صنفی کلید بخورد، قطعا لازم 
اســت که همه مؤثرین عرصه فونت، چه طراحان و چه صاحبان جراید 
و ناشــران برای راه اندازی این تشکل با هم همت کنند تا گام اول محکم 

برداشته شود. آمین.

گالری

تجسمیتجسمی

در باب هنر صادق تبریزی تاکنون منتقدان بسیاری نوشته اند 
و می نویســند و روند نقد و تحلیل و بررســی آثار او در آینده نیز 
تداوم خواهد داشــت. با این حال به بــاور من، حیات هنری این 
هنرمند چند وجه برجســته دارد. شــاید اگر به مکتب سقاخانه 
برگردیم، باید بگوییم که سقاخانه شاخه ای از هنر بوده که به هر 
دلیلی، اعم از حمایــت حکومت یا روحیه جمعی اعضای آن یا 
ثبات در زمان شــکل گیری، به عنوان یک شاخه جدی در هنر این 
ســرزمین چه از لحاظ تأثیرگذاری زیبایی شناختی و چه اقتصادی 
در رأس ایســتاده اســت. اگر به آمار هم نگاه کنیــم می توانیم 
اقبال گسترده خریداران و مجموعه داران را به آن، بعینه ببینیم. 
یقینا صادق تبریزی در مســیر شکل گیری این مکتب هنری بسیار 
تأثیرگذار بود. من خود از ســال ۱۳۷۱ این شــانس را داشتم که 
شــاگرد زنده یاد استاد صادق تبریزی باشــم و دوره های دیگری 
را نیز به ســفارش او نزد اســتادان فن گذراندم. اســتاد تبریزی 
خصلت های برجسته  ای داشت. شاید برجسته ترین آن، صداقت 
در هنــرش بود. او که از لایه های ســنتی و اصیل جامعه ایرانی 
برخاســته بود، پیش از هنرستان نزد پدرش که هنرمند سنتی در 
تزیینات الحاقی بنا بود با هنرمنــدان دیگری همچون بلوکی فر، 
قولــر و مدبر همکاری می کرد و کارش را از یک زیرپله به منظور 

نگارش قطعات خوش نویسی آغاز کرد.
وقتــی امروزه با دانشــجویان هنر برخورد می کنم، مســیری 

بســیار متفاوت از آنچه نزد استاد طی کردم می بینم. من در عین 
حال که در هنرســتان تحصیل می کردم نزد ایشان هم شاگردی 
کردم. البته این تحصیل آکادمیک با اصرار ایشــان رخ داد و مرا 
تا تحصیــلات عالیه با تأکیــد پیش بردند. اســتاد تبریزی که در 
مکتب قدما با شــیوه قدیم آموزش دیده بود، بر همان منوال که 
خود بعدها با متد جدید و پیشرفته در دانشکده هنرهای تزئینی 
آموزش دید، به نکات برجســته هر دو شــیوه آگاه بود و سیر آثار 
او مســیری از جریان هنر حسن و خیر به سمت زیبایی و معرفت 
طی کرد. تبریزی مسلح به یک شیوه و رسانه نبود؛ در عین تسلط 
به طراحی قدیم و طراحی جدید، سفالگر ماهری نیز بود. او پس 
از هنرستان در کارگاه سفالگری اداره هنرهای زیبا مشغول به کار 
و در آنجا بــا هنرمندایی همچون پرویز تناولی و دیگر هنرمندان 
نوگرا آشــنا شــد. همان جا بود که ساختارشکنی خط و سفال را 
آغاز و از المان های سنتی و برهم زدن فرم خط استفاده کرد. پنل 

ســرامیک سال ۱۳۳۸ که در نمایشــی در موزه پراگ ارائه شده، 
نمونه مهم این دوره اســت. طرح و تفکر ادغام هنرهای سنتی 
با لحنی مدرن در ســال های ۱۳۳۹ شمســی منجر به تأســیس 
دانشکده هنرهای تزیینی شــد. ایشان با ورود به این دانشکده با 
بستری آشنا شــد که منطبق با اندیشه های او بود. استاد تبریزی 
در این فضا رشــد بسیار کرد. خصلت های روحی و رفتاری او که 
با هنر سنتی و آموزش نزد هنرمندان قهوه خانه ای و صورت ساز 
و نگارگری به همراه دانش بصری مدرن شکل گرفته بود، جنس 

جدیدی از لحن هنر ایرانی را به نمایش گذاشت.
تبریزی در دهه آخر زندگی اش در عین حال که به امر نقاشی 
اشتغال داشت، بیشتر وقتش را به ثبت خاطرات خود اختصاص 
داد. حقیقــت این اســت کــه او هنرمندی ســتیزنده، فعال و با 
پشتکار برای ثبت حقیقت و زیبایی دوران خود بود. امروز تلاش 
ما ثبت، ارائه و بازخوانی مســیر هنری این هنرمند برای آیندگان 

خصوصا جوانان است.
بر این اساس نمایشــگاه «عشاق بی زمان، افق های بی کران» 
که از ۱۱ تا ۲۸ خرداد در گالری ســهراب به تماشاســت، فرصت 
خوبــی بــرای مواجهه با آثار ایــن هنرمند و بازخوانــی این آثار 
است؛ نمایشگاهی که در آن، شاهد رونمایی از چهار دوره کاری 
صادق تبریــزی از جمله فیگــور خط ها و ریتم خط ها، آبســتره، 

اکسپرسیونیسم آبستره و مینیاتور مدرن ها هستیم.

نظربازی

مهرداد  احمدی شیخانی

نگاهی به مسیر نقاشانه صادق تبریزی
جانی دردآشنا در روشنا تاریک تاریخ

آرزو آزادی (اکرم الســادات شــرقِ آزادی) چندین سال در گوشــه آتلیه اش در شهران رنج کار و 
جست و جو را به جان خرید تا به آثاری دست یابد که نه مُهر اگزوتیسم منفعل و رنگ باخته معاصر 
را بر پیشانی دارد و نه با سطوح آبستره و ایجاد بافت های ناشیانه می خواهد نوبودن و معاصربودن 
را القا کند. او موفق به خلق آثاری شده که در لایه های سطحی قادر به جلب نظر عموم و در نگاهی 

ژرف تر قادر به جلب نگاه اهل فن می شود.
می تــوان کنش هنری او را مطابق با ســوبژکتیویته دکارتی دانســت که انســان، محور اصلی 
حقیقت اســت و ســوژه، اصالت دارد. با نگاه به تابلوهای آرزو آزادی، این پرسش به ذهن می رسد 
که آیا پرســوناژهای نقاش وارد قاب شــده اند تا هر یک قصه خود را بازگو کنند؟ قدر مسلم آنکه با 
وجود متغیرهای متعدد اجتماعی، فرهنگی، اقتصادی و سیاســی، این ما هستیم که قصه خود را 
در آینه دیگری جســت وجو و تعبیر می کنیم. در برابر موافق خوانی ســنتی یا همان خوانش دقیق 
(close reading)، می توان به سیاستی دیگر روی آورد و متن را مخالف خوانی (misreading) کرد. بر 
این اساس، پرسوناژهای آزادی چه در مجسمه ها و چه در نقاشی هایش، بیشتر از آنکه بازی رنگ ها 
بر پهنه گســترده بوم یا حجم باشند، بدن هایی دردمند یا رنج کشیده هستند که هنرمند از آنها برای 

بازنمایی پیکره و آلام بهره برده و همین کنش او را معاصر می کند.
آثار آزادی چند دســته هستند؛ دسته ای مجسمه های عمدتا نیم تنه انسان، پرنده، حیوان و حتی 
موجودات اساطیری نظیر دیو یا انسان های دیونما و دسته ای دیگر نقاشی های کوچک اندازه تر و اغلب 
تک پرسوناژ و دسته ای نیز آثاری هستند که در آنها، تداخل نقاشی در تصویرسازی به چشم می خورد.
در مجموعه «حیدربابا» که از هفتم اردیبهشت ۱۴۰۳ در نمایشگاه هتل پارسیان آزادی با عنوان 
«درخشش زیبایی» روی دیوار رفته است، شاهد بهره گیری این هنرمند از رنگ های اصیل ایرانی مانند 
ســبز، قرمز، زرد و آبی برای تجسم بخشــیدن به فضای روشن و زنده روستا هستیم. حرکت و نشاط 
رنگ ها، از آبرنگ گرفته تا اکرلیک، کلاژ و حتی ماژیک سبب شده تا آثار او از فام رنگی منحصر به فردی 
برخوردار شــود. می توان تســلط نقاش در بازنمایی پیکره های انســانی را به واسطه استفاده او از 
خطوط و رنگ های ســاده اما پرشمار مشــاهده کرد. جالب اســت که آزادی، خود متولد سرزمین 
آذربایجان نیز هســت و حتی کتابی با عنوان «انســان و طبیعت در تصویرگری اشــعار حیدربابای 
شــهریار» را در کارنامه پژوهشــی خود دارد. بهره گیری از موتیف ها و رنگ های شرقی، نقاشی های 
آزادی را به گونه ای از رمانتیسیسم ایرانی نزدیک می کند و پلی میان نقاشی و تصویرسازی محسوب 
می شود؛ هرچند غلبه نگاه شخصی هنرمند در این دسته آثار، آنها را بیشتر به نقاشی نزدیک می کند. 
وقتی فیگورهای بی چهره زنان در نقاشــی های آزادی به روی بــوم می آیند، رنگ و فرم می گیرند، 

نرم و کشیده می شــوند، هویت می یابند و زن 
می شــوند. هنرمند، نقش زن را شــکوهمند، 
غرورانگیز و درعین حال اســطوره ای و رازآمیز 

یادآور می شود.
مجســمه های آرزو آزادی حدیث دیگری 
اســت که در نگاه اول، شاید هنر «آوت سایدر» 
یا گونه ای هنــر نائیف را تداعی کند که غریزی 
و فارغ از اســلوب و قواعد خلق شــده اند؛ اما 
رابطه عمیق عاطفی او با کنش مجسمه سازی، 
نشانه ای است بر اینکه نمی توانیم این هنرمند 
را نائیف یا آوت ســایدر بدانیــم؛ به ویژه که در 
رشته تصویرســازی کارشناسی ارشد دارد و در 
کنار تدریس نقاشــی و انتشــار چندین عنوان 
کتاب، مدیــر چند گالــری، مرکز آموزشــی و 

هنرستان نیز بوده و هم اکنون مدیر آموزشگاه هنری کلاغ است.
ما در نقاشی های آرزو آزادی شاهد تداخل نقاشی در تصویرسازی هستیم. در باب نگاه نقاشانه 
در آثار تصویرســازی هنرمندان نقاش ایرانی، باید گفت فاصله بین این دو در هم شکســته و در 
بســیاری از آثار هنرمندان معاصر همچون علی اکبر صادقی، محمدعلی بنی اســدی، کریم نصر 
و فرشید شفیعی، مرز مشخصی بین نقاشــی و تصویرسازی وجود ندارد. البته در فضای نقاشی 
ایرانی – نگارگری - به تصویر کشیدن انسان و طبیعت هرگز واقع بینانه و طبیعی نبوده، بلکه فرم 
و ساختار در آثار نقاشی ایرانی ذهنی، آرمان گرا، استیلیزه و انتزاعی است و حادثه یا واقعه ای که 
در نقاشی سنتی ایران ارائه می شود، از طریق شبیه  سازی منعکس نمی شود. در این میان، گروهی 
از هنرمندان علاقه مند، متأثر از هویت سنتی و قومی به اشکال گوناگون، از جمله انتخاب مضامین 
ایرانی، رو به این هدف داشــتند و بسیاری از آنان آثار باستانی ایران و معماری و عناصر و اشیائی 
که هویتی ایرانی دارند، نظیر گلیم و فرش و ظروف، افســانه و قصه های ایرانی، مراســم جشن و 

عزاداری و حتی چهره بازارهای ایرانی را دستمایه خلق آثار خویش قرار دادند.
آزادی در تصویرگری های خود می کوشد با استفاده از عناصر دیداری سنت و فرهنگ ایرانی، 
حال و هوای ایرانی به آثارش ببخشــد. او در تصویرهایش از فرم های ســاده و سبکی به ظاهر 
کودکانه استفاده می کند و نشان می دهد اعجاز در سادگی است و این سادگی است که می تواند 
به هســتی و پدیدارها عمق ببخشد. در نقاشــی ها و تصویرگری هایش ما با یک جهان جاری و 
ســاده با یک یا چند تک درخت و یک قایق و عناصر محدود دیگر مواجهیم که سکوت، خلوت و 
آرامش در آنها موج می زند. تصویری خالی از هر جنبنده و حضور محدود و حساب شده انسانی 
که ذهن را به دورانی روشــن و سرشــار از امید می برد و سرزمینی خیالی را مقابل دیدگانمان به 
نمایش می گذارد. در مجســمه هایش، فارغ از تمام تحلیل ها و نظریه پردازی های بصری در باب 
اشیا و حقیقت پدیداری شان، او به ساده ترین احساسات درونی خود پاسخ می دهد و امکان بیانی 
والا از این زندگی بســیار ساده برای زیســتن فراهم می  آورد و حقیقت امیدوارانه ای را بازنمایی 
می کند. بســان کودک، تخیل خود را رها می کند تا در کنکاش ناخودآگاه و آزاد از عقلانیت خود، 
با جهان پیش رو صلحی پایدار و پدیدار را در پیش  گیرد. مجسمه ها نیز حاصل تجربه زیستی او 
است و شخصیت هایی که بازنمایی کرده، اغلب شخصیت های اطراف او هستند. مجسمه های 
پاپیه ماشــه آرزو آزادی به واســطه تکنیک، اســتفاده از ارجاعات فرهنگی بــه عناصر ایرانی و 
به کارگیری رنگ های شاد و خالص حائز اهمیت هستند. او در ساخت این مجموعه مجسمه ها، با 
به کارگیری تکنیک کمترمتعارف پاپیه ماشه در ساخت مجسمه که در هنر دوران صفویه تا قاجار 
برای مجلدســازی کتاب و قلمدان استفاده 
می شــد، دلبستگی خود را به فرهنگ بصری 

ایرانی به نمایش می گذارد.
در مقــام جمع بنــدی باید گفــت که کار 
هنرمند، انتقال دادن واقعیت احساس است نه 
واقعیت پدیده های قابل رؤیت یا روایتی از یک 
واقعه. به تعبیر اسکات لَش، هنر پست مدرن 
برخلاف نقاشی کلاسیک که صورت ها و بدن ها 
را بازتولید می کرد یا نقاشی مدرن که ابداعشان 
می کرد؛ نیروها را به گونه اَشــکال درمی آورد. 
فــرم، زاییــده امــری از درون و نیرویی نهفته 
است. هر موجودی و هر چیزی که جان دارد، 
بر اســاس آنچه از درونش متصاعد می شود، 

صورت می یابد.

مروری بر مجسمه ها و نقاشی های آرزو آزادی در نمایشگاه «درخشش زیبایی»

سادگی عمیق

مهرداد فلاح


