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خاطرات لوییس بونوئل
فیلم ســاز  بونوئــل،  لوییــس 
ســینماگر  مهم ترین  و  اســپانیایی تبار 
مــی رود.  به شــمار  سوررئالیســت 
هنرمنــدی کــه بــه دشــواری تن به 
مصاحبه می داد. یکــی از معدود آثار 
نوشــتاری کــه از بونوئل به جــا مانده 
کتاب «با آخرین نفس هایم» است که 
در مورد زندگی شــخصی، تجربه های 
تلخ و شــیرین حضور در جنگ  داخلی 
اسپانیا و پس از آن سال های مهاجرت، 
و  دلدادگــی  و  عشــق  ماجراهــای 
حس وحال روزگار سالخوردگی بونوئل 
اســت. بونوئــل بر پیشــانی این کتاب 
می نویســد: «من نویسنده نیستم، پس 
از گفت و گوهای طولانــی با ژان کلود 
کاریر، او با وفاداری کامل به گفته هایم 

کمک کرد تا این کتاب را بنویسم.»
برای  ارزشــمند  اثــر  ایــن  ترجمه 
توســط  نخســتین بار در ســال ۱۳۷۱ 
«انتشــارات هوش و ابتکار» در تهران 
منتشــر شــد و اگرچــه بــا ویرایش و 
آرایشی نامناســب روانه بازار شده بود، 
با استقبال بی سابقه هنردوستان مواجه 
شــد، به طوری کــه تمام نســخه های 
کتاب در مدتی کوتــاه به فروش رفت 
و ســال ها  در بازار کتــاب موجود نبود. 
اما به تازگی علی امینی نجفی، مترجم، 
نویسنده و منتقد ادبی و هنری باسابقه 
و نام آشــنا، این اثر را پــس از قریب به  
۲۵ سال، با پیوست ها و افزوده هایی با 
همکاری نشر «کتابسرای نیک» بازنشر 
کرده اســت. «با آخریــن نفس هایم»، 
که به نوعی در ژانــر رمان-زندگی نامه 
قرار می گیرد، سرشــار اســت از عناصر 
ناب داســتانی، معرفی شخصیت های 
هنری هم عصر بونوئل که با او ســابقه 
همکاری یا دوستی داشتند و رگه هایی 
از باورهــا و گرایش هــای سیاســی و 
فرهنگی- هنــری خود او. در این کتاب 
اطلاعات وسیع و دست اولی می یابیم 
دربــاره جمهــوری کم دوام اســپانیا و 
جنگ داخلی فاجعه بــار آن. خاطرات 
بونوئل مروری است بر یک زندگی پربار 
در متــن فرهنگ چپ اســپانیا. بونوئل 
در ایــن کتــاب مانند یــک قطب نمای 
زنــده و پرتپش به تمــام زوایای پنهان 
فرهنــگ و هنر اســپانیا نظــر دوخته 
اســت. با خواندن این کتاب چشم انداز 
وســیع هنر مدرن اروپا را با دید دیگری 
خواهیــم دید. «حافظــه»، «خاطراتی 
از قرون وســطا»، «طبل های کالاندا»، 
«سارگوسا»، «از خاطرات خواهرم»، «از 
این دنیای فانی»، «مادرید کوی دانشگاه 
۱۹۱۷-۱۹۲۵»، «پاریس ۱۹۲۹-۱۹۲۵»، 
و خیال ها»، «سوررئالیســم  «خواب ها 
«آمریــکا-۱۹۳۰»،   ،«۱۹۳۳-۱۹۲۶
«اسپانیا و فرانســه ۱۹۳۱-۱۹۳۶»، «از 
عشــق و دلدادگــی»، «جنــگ داخلی 
«تامــلات   ،«۱۹۳۹-۱۹۳۶ از  اســپانیا 
فلســفی»، «دوباره در آمریکا از ۱۹۳۹ 
تــا ۱۹۴۶»، «هالیوود»، «ادامه و پایان»، 
 ،«۱۹۶۱-۱۹۴۶ ســال های  «مکزیــک 
بیزاری هــای مــن»،  و  «دلخوشــی ها 
«اســپانیا، مکزیــک، فرانســه از ۱۹۶۰ 
تــا ۱۹۷۷» و «آخریــن نفــس»، نــام 
فصل های کتاب «با آخرین نفس هایم» 
است. علی امینی نجفی برای قوام این 
اثر و شــناخت بهتر مخاطبان ایرانی از 
شــخصیت و آثار این ســینماگر نامی، 
سه پیوســت و یک فیلم شناسی به اثر 
افزوده است. پیوست اول ترجمه تنها 
مقاله مســتقلی اســت کــه از بونوئل 
به جا مانده به نام «سینما چونان افزار 
شعر»، پیوست دوم مجموعه ای از چند 
گفت و گوی کوتاه با اوســت و سومین 
پیوســت، مقاله اي است از اوکتاویو پاز 
درباره هنر و شخصیت لوییس بونوئل.

مرور

اندیشه و تصویر
نســیم آصف: به تازگی دو کتاب «بایگانی و تن» از آلن سکولا با ترجمه 
مهران مهاجر و «مغز یک صفحه نمایش اســت» از ژیل دلوز با ترجمه 
پویا غلامی توسط انتشارات بان منتشر شده اند. «بایگانی و تن» با عنوان 
فرعی دو جستار در جامعه شناسی تاریخی عکاسی، عنوان کتابی است 
از آلن ســکولا، عکاس و منتقد آمریکایی، که پیش تر توســط نشــر آگه 
به چاپ رســیده بود. این کتاب شــامل دو مقاله بــا نام های «بازخوانی 
یک بایگانی: عکاســی در میانه کار و ســرمایه» و «بایگانی و تن» است. 
سکولا در این دو مقاله کوشیده از منظر جامعه شناسی تاریخی مفهوم 
و کارکرد اجتماعی و تاریخی یک مقوله بنیادین گفتمان عکاســی یعنی 
بایگانــی را بررســی کند. آن طور کــه در توضیحات مترجــم اثر آمده،  
ســکولا در مقاله اول کتاب با اشــاره به بایگانی عکس های یک عکاس 
تجــاری، چارچوبی مفهومی برای بایگانی ارایه داده اســت. این مقاله 
به توضیح انواع بایگانی ها هم در شــکل مصداقی شــان و هم در شیوه 
تکوین شــان پرداخته و نقــش بایگانی را در درک رابطــه میان فرهنگ 
عکاســی و حیات اقتصادی روشن کرده است. «وی نقش عکاسی را در 
توزیع نامشــهود دانش و قدرت در حوزه اجتماع و چگونگی نظم دهی 
به آگاهی دیداری ما، و نســبت معنای عکاســی با مقوله مالکیت را بر 
پایه ســازوکار بایگانی می کاود. وی با وام گیری از زبان شناسی می گوید 
بایگانی نظام یا پارادایمی شــمایلی است که گزاره های عکاسی بر پایه 
آن شکل می گیرند.» سکولا هدف این مقاله را درک رابطه میان فرهنگ 
عکاسی و حیات اقتصادی دانســته است. او همچنین این پرسش ها را 
طرح کرده که عکاســی چگونه به مناســبات موجود قدرت مشروعیت 
می بخشــد و به هنجارشــان جلوه می دهد؟ چگونــه، درعین حال، هم 
صدای قدرت قانونی اســت و هم ادعا می کند کــه مظهر مبادله میان 
افراد هم تراز اســت؟ راه و روش عکاســی کدامین پناهــگاه و کدامین 
گریــزگاه موقتی را از قلمرو ضرورت فراهم می آورد؟ عکاســی کدامین 
اشــکال مقاومت را ترغیب و تقویت می کند؟ عکس  ها چگونه حافظه 
تاریخی و اجتماعی را حفظ می کنند، تغییر می دهند، محدود می سازند، 
و یــا از اذهان می زدایند؟ کدامین آینده را نوید می دهند، و کدامین آینده 

را از یادها می برند؟
مقاله دیگر کتاب، «بایگانی و تن»،  که عنوان کتاب نیز برگرفته از نام 
آن اســت؛ مقاله مفصلی است که نویسنده در آن بایگانی های تاریخی 
ســده نوزدهم در حوزه عکاســی جنایی و قضایی را با کندوکاوی دقیق 
و جزء نگرانــه بازبینی می کند. «بر این اســاس،  وی نشــان می دهد که 
چگونه عکاســی به همراه علوم مدرن از جمله جرم شناسی، پزشکی، 
روان شناســی و انسان شناســی، تن مــادی و هویت اجتماعی انســان 
مــدرن را به نظم و قالب درمی آورد،  چگونــه مفهوم خود و دیگری از 
چشم انداز انسان اروپایی بورژوا، سفیدپوست 
و مذکر تعیــن دیداری پیدا می کند، و چگونه 
این خود در تقابل با لشکر بزه کاران، جانیان، 
مجانیــن، اراذل، کارگران و ســیاهان تعریف 
می شــود.» مهــران مهاجــر در مقدمه اش 
بــه این نکته اشــاره کــرده که موشــکافی 
جزء نگارانه و محتواکاوی سکولا در موقعیت 
کنونــی می توانــد به ما در تجزیــه و تحلیل 
فرهنگی کمــک کند. آلن ســکولا عکاس و 
منتقد آمریکایی اســت کــه از دهه ۱۹۷۰ به 
بعد به شکل مستمر، هم در عکس ها و هم 
در نوشــته هایش، به بررسی ســازوکار تولید 
معنای تصویر عکاسی می پردازد. مهاجر در 
بخشی از مقدمه  کتاب درباره دیدگاه سکولا 
نوشــته: «او عکاسی را دســتگاهی فرهنگی 
و ایدئولوژیکــی می بینــد که در بســتر نظام 
ســرمایه داری صنعتی به وجــود آمده و در 
متن تحولات همین نظام رشد و تغییر کرده است. به دیده وی، عکاسی 
همواره میان دو قطب گفتمان مســتندنگارانه و هنرمندانه در نوســان 
اســت و معنای ناقص هر عکس خاص بنا به شــکل این نوســان و با 
توجه به بســتر تولید، توزیع و دریافــت آن عکس تعین پیدا می کند. در 
این مســیر، او هم عکاسی مســتند و ادعای آن در باب حقیقت  نمایی را 
نقد می کند و هم عکاســی هنری و ادعای آن در باب خودبســندگی و 
اســتقلال معنایی را. آرای ســکولا متأثر از اندیشه های فوکو، مارکس و 

برخی مفاهیم نشانه شناسی است.»
«مغز یک صفحه نمایش است»، شامل متن هایی از ژیل دلوز است 
که با ترجمه پویا غلامی به فارســی منتشر شده است. متن های حاضر 
در این کتــاب، از دو کتاب «دو رژیم جنــون» و «گپ وگفت ها» انتخاب 
شــده اند و فرمی قطعه وار دارند. از کتاب اول، تمام مقالات ســینمایی 
و از کتاب دوم متون فصل دوم  اش که به ســینما مربوط اســت گزینش 
شــده اند. مترجم در بخشــی از مقدمه اش درباره گزینش متون حاضر 
در این کتاب نوشــته: «پیشــاپیش واقف ایــم که این فــرم از گزینش و 
مفصل بنــدی این جرقه های آنی، جز در پرتــو مطالعه آثار اصلی دلوز، 
و ســنت نیچه ای- اســپینوزایی پشــت آن، ره به جایــی نخواهد برد... 
بااین حال، کوششی است برای ترســیم برخی خطوط نو ورای نقدهای 
فاقد روش مندی، یا در بهترین حالت محفلی، روانکاوانه یا فمینیســتی. 
پس قســمی از آرای دلوز در مورد اندیشــه و تصویر را نشــانه رفته ایم 
و امیدواریم در کنار دیگر آثاری که از دلوز به فارســی برگردانده شــده 
و می شــوند، به ســاخت فضایی برای امکان ها، بینش هــا و اتصالات 
نــو راه بریم؛ همان کــه دلوز آفرینش شــیوه ای جدید از طرح مســاله 
می خواند.» سه متن اول کتاب با عناوین «سینما یک، نمایش نخست»، 
«تصویر-حرکت» و «تصویر- زمان» مقدمه های کوتاه و فشرده ای اند که 
دلوز بر دو کتاب سینمایی اش نوشته و به عنوان مقدمه ای برای ورود به 
جهــان ابداعی اش، تصویر- حرکت و تصویر- زمان، عمل می کنند. بعد 
از این ســه متن، چهار نمونه از گفت وگوهای مهم دلوز درباره ســینما 
آورده شــده که به اعتقــاد مترجم، برخی پرســش ها یا کج فهمی های 
احتمالــی درباره کار دلوز در «ســینما یک» و «ســینما دو» را تا حدی 
روشــن می کند. سپس، تک نگاری دلوز بر کار ژاک ریوت در فیلم «دسته 
چهارنفره»، نامه ای از دلوز به مناســبت انتشــار کتابی سینمایی از سرژ 
دنی، و یک تک نگاری دیگر بر فیلم دنیل اشــمیت، «ســایه فرشتگان»، 

انتخاب و ترجمه شده اند.

کتاب
چهارشنبه    18 اسفند 1395    سال چهاردهم    شماره 2821    9

«شگفتی آور است وقتی می بینی هنرمندی هستی که کارت گرفته، یعنی مثل 
کیمیاگری که طلا می ســازد، می دانی که در دو ساعت کار می توانی طلا بسازی. 
و این وسوسه ای بس بزرگ است. البته تأثیرات نمایشگاه برگزارکردن هم هست: 
وقتی دیوارهای بسیاری در اختیار داری و می توانی با کارهایت آن ها را بپوشانی، 
پس به جای ســه اثر، شش اثر اجرا می کنی. و بعد وسوسه  دیگری پیش می آید: 
وقتی فروشــنده  تابلوهایت به تو می گوید: «کریستیان، مجموعه دار خیلی خوبی 
دارم کــه می خواهــد از این دوره  کاری تو اثری داشــته باشــد، می توانی برایش 

بکشی؟» و البته من این کار را می کنم. کار خوبی نیست، اما معمول است».
هنرمند فرانســوی، کریســتیان بولتانســکی این حرف ها را در ملأ عام اعتراف 
کــرد. کاری که همکاران دیگرش در این حیطه  هنــری به ندرت انجام می دهند. 
او در نقش اعتراف  کننده  جلوی دریچه اتاقک اعتراف ظاهر می شــود. برخی آن 
را اشارتی به مسیحیت می دانند، که البته در آثارش هم همین اشارت را می شود 
دید. این قدرت نامعمول «ضرب سکه»، مرغ های تخم طلا- حالا چه نقاش باشند، 
چه مجسمه ســاز یا، به اصطلاح رایج امروز، اهل هنرهای تجســمی - را مجبور 
می کند مراقب تخم هایشــان باشند. بولتانســکی انگیزه هایش را پنهان نمی کند، 
حتی مرادش را هم پنهان نمی کند: مرادش همانا «هنرمند بزرگ» بودن است. او 
می گوید: «درواقع پول درآوردن کار آســانی است، اگر قصدمان پولدارشدن باشد: 
اگــر تمام توان ات را برای پول درآوردن به کار گیری، پول درمی آوری. و من به قدر 
کفایت  آن قدر هوشمند هستم که پول دربیاورم. اما برخلاف، «هنرمند بزرگ»شدن 
کار بسیار سختی اســت. باید بدانی که جاه طلبی های ات را در کجا به کار گیری و 

چون من آدم جاه طلبی هستم، همیشه خواسته ام این کار را بکنم.».
امــا این پرســش مطرح می شــود که «هنرمنــد بزرگ»بودن چیســت؟ این 

موضوعی است که می تواند زمینه ای برای کتاب بعدی باشد... .
کریستیان بولتانســکی صراحت دارد، زرنگ است، جاه طلب است و باهوش. 
باهوش اســت، چون وقتی در حال اجرای یک اثر اســت، بخش بزرگی از اصول 
یک هنرمند موفق را در کارش خلاصه می کند. در این کتاب سیزده نمونه انتخاب 
کرده ام که تاریخ هنر را از دوران رنســانس تا دوران مدرن شامل می شود. سیزده 
بخش برای ســیزده هنرمند که می توان صفت «بزرگ» را به آن ها اعطا کرد و در 
هنر زمانه  ما در اوج قرار دارند. ســیزده روایــت از هنرآفرینانی که فقط به دلیل 
برتربودن شان  شناخته شده نیستند، بلکه بیشتر هنرمندانی اند که در سال های اخیر 
به دلیل پژوهش ها و نمایشگاه ها سر زبان ها بوده اند. به همین دلیل برای نمونه 
دالی یا پیکابیا را حذف کردم. این پژوهش ها و نمایشــگاه ها به کســانی که اهل 

موزه رفتن هستند این امکان را می دهد که بتوانند آثار مورد بحث را بهتر ببینند.
هرکــدام از فصل های این کتاب، درســت مانند همین پیش گفتار با جذبه یک 
حقیقت معاصر بررسی شده اســت. بدین ترتیب سعی می کنیم نشان دهیم که 
برخلاف اندیشــه های رایج، فقط اندی وارهول، دمین هرست، جف کونز، تاکاشی 
موراکامی و ... نیستند که میل به پول درآوردن را در اندازه ای بس بزرگ به وجود 
آورده انــد. بلکه کوربه، روبنس و دیگران هم بودند که درس هایی برای این افراد 

داشته اند. آنها هم با استادی تمام، طلاساختن را بلد بودند.
درواقع این قضیه، هنرمندان بسیاری را شامل می شود. به این معنا که اگر به 
تاریخ هنر نگاه کنیم، متوجه می شویم که بسیار کسان بوده اند که استعداد کمتری 

داشــته اند، اما توانســته اند پول بیشــتری دربیاورند. بازار هنر در مورد کیفیت اثر 
داوری نمی کند. یک هنرمند ممکن اســت خوب باشد یا خوب نباشد، موفق شود 
یا موفق نشود. در این حیطه حساس که نامش خلاقیت است، باز هم بی عدالتی 
دارد کار خودش را می کند. درست از اواخر قرن نوزدهم، پدیده ای رمانتیک ظهور 
می کند که از خودِ هنرمند اثر هنری می سازد. و این وقتی به اوج خود می رسد که 
زمانه اش به او روی خوش نشان نداده باشد و در یک نقاشی برآمده از درد و رنج 
و بدون مخاطب مظهر قرباني می شــود. و این به عبارتی مصلوب شدن به وسیله  
بازار هنر   اســت. افسانه ای کاتولیک که از نو توســط قلم موی یک نابغه کشیده 
شده است. و البته بهترین تجســم آن را در ون گوگ می توان دید. نیل مک گرگور، 
مدیر موزه  بریتانیا، به وضوح تشــریح می کند کــه چگونه «گل های آفتاب گردان» 
که با شــادمانی تمام برای استقبال از ورود گوگن کشیده شده اند، وقتی از منشورِ 
عذابِ الیم هنرمند نگریسته می شود به کفن عیسا در نقاشی مدرن بدل می شود. 
ون گوگ در سی و هفت ســالگی مرد. او نزدِ یک فروشنده  آثار هنری کار می کرد و 
برادر یک فروشــنده  آثار هنری هم بود. نه خودش و نه برادرش، هیچ کدام، وقت 
کافی نداشــتند تا استعدادشــان را در تجارت تابلو به دیگران نشان بدهند. لازم 
اســت مابین هنرمند نابغه (به معنای ریشه شناختی آن) و هنرمند کاملًا مبتذل 
و معمولی حدوحدودی درســت وجود داشته باشــد. ونسان دندی، موسیقیدان 
و آموزگار موســیقی، در یک سخنرانی در سال ۱۹۰۰ در مدرسه موسیقی پاریس-
اسکولا کانتوروم - از وضعیت متناقض نمای هنرمندی می گوید که باید احساسش 
را به صورتی متناقض به کار برد: «در هنر یک بخش «حرفه» وجود دارد که وقتی 
باور داریم حرفه  هنرمند بودن را پیشــه کرده ایم، لازم است آن را کاملًا فراگیریم. 

اما «هنر» وقتی آغاز می شود که «حرفه» پایان گرفته باشد.»
از کنایه هایی از این دست و از بایگانی های فقیری که در دسترس پژوهشگران 
هنر اســت، می توان چنین نتیجه گرفت که بســیار بوده اند هنرمندان بزرگی که 
تبدیل به موجودات کوچک و حقیری شــده اند. و البته، به یقین، حقیرترین شــان 

روبنس است که از مکاتباتش چنین استنباط می شود که قادر بوده هر وسیله ای 
را بــه کار گیرد تا هم ثروت و هم شــهرتش را روز به روز افزون کند. اســاتید بزرگ 
دوران رنسانس همه شان زیر سایه  حقارت زیسته اند. پیش از تیسین، که جذابیت 
تصاویرش اشــخاص ثروتمنــد و قدرتمند را به  خود جذب می کرد، نوشــته های 
لئوناردو داوینچی باعث شــده اند که او از عرش به فرش کشــیده شــود. البته از 
موضوعات آناتومی و فلســفه و بینش هنری هــم در نامه ها ذکری آمده، اما این 
نابغه  دوران، درســت مثال یــک بقال، در نامه هایــش از خرج های کارگاهش و 
تمهیدات لازم در مورد پرداخــت بدهی هایش می گوید: «برای گرفتن مزدم، باید 
آثارم را یک جا تحویل ندهم و، مثل یک کارمند درست وحســابی، سازوکاری جور 

کنم تا از ابداعات بیهوده بکاهم.»
آیا خواندن مکاتبات میکل آنژ با خانواده اش بیشتر از این نامه ها شگفت زده تان 
می کند؟ جواب: نه. او به پدرش می نویسد: «دارم وقتم را تلف می کنم. درآمد هم 

ندارم. خدا کمک ام کند.» تمام نامه درباره  پول و گلایه هایی در ارتباط با درآمدش 
اســت. هنرمندان معروف از این دســت بســیارند، که من قصد ندارم نام شان را 
در اینجا ذکر کنم و رابطه شــان بــا پول می تواند موضوع تحقیق دقیقی شــود. 
به عنوان نمونــه: دگا. دگای بزرگ که می دانیم پژوهش های پیش رفته  تصویریش 
باعث شــده تا کارهایش در دوران مدرنیته ثبت شوند. نامه های او به پل دوران- 
روئل، همان فروشنده  آثار هنری، به دور از هر رنگ ولعاب شاعرانه اند: «من واکنش 
تلخی نســبت به هنر دارم. دارم به دوران پیری نزدیک می شــوم بی اینکه هرگز 
یــاد بگیرم چگونه پول دربیاورم. شــما کار تازه ام را به زودی خواهید دید. شــنبه  
آخــر ماه با چهار هزار فرانــک بیایید (۵۰۰ فرانک برای خودِ مــن).» ادگار دگا با 
فروشنده  آثارش با صراحت تمام در مورد تولیداتش طوری حرف می زند که انگار 
«تولیدات»ی از نوع مواد غذایی اند: «من قصد دارم در این زمســتان شما را آکنده 
از تولیداتــم کنم و شــما هم به نوبه  خود مرا غرق پول کنیــد. خیلی عذاب آور و 

تحقیرکننده است که من این جوری دنبال این سکه های  بی مقدار باشم.»
در ابتدای قرن بیستم، مارسل دوشان، هنرمندی که به طور یقین بیشترین تأثیر 
را بر هنر نیمه دوم قرن بیستم و ابتدای قرن بیست و یکم گذاشت، تصمیم گرفت 
هرگز به خاطر «ســکه های بی مقدار» به دنبال تولید هنر نرود. او این وســواس را 
داشت که «هنرمند نقاش» نباشد. و این را با تحقیر می گفت. پس برای چندماهی 
با دختری «به معنای واقعی» بی ریخت، که دوشــان تصور می کرد پولدار است، 
ازدواج کرد. آثار رفیقش برانکوزی را با همدســتی هانری پیر روشه، که دیپلمات 
بود و بعدها نویسنده شد، معامله کرد. پس بر قدرت تخیل اش افزود تا تولیدات 
مشتق از آثار پیشین اش را مانند جعبه در چمدان یا نسخه های متعدد یا مکرری از 
آثارش را با همکاری آرتورو شوارتز، در دهه شصت پیدا کند ... اما پیش از این هم 
در نامه  بامزه ای که به تاریخ اکتبر ۱۹۲۲ به تریستان تزارای شاعر نوشته بود، گفته 
بــود می خواهد مثل یک کیمیاگر طلا تولید کند: «امکان یک پروژه  بزرگ هســت 
که می توان از آن پول درآورد. می توانیم چهار حرف «دادا» را با فلز و جدا از هم 
درســت کنیم و با یک زنجیر کوچک آن هــا را به هم وصل کنیم و بعد در اعلانی 
نه چندان بلند (که حدود ســه صفحه باشــد و به تمام زبان هــا)، فضایل دادا را 
برشماریم: یک کلمه  جالب توجه که تمام اهالی شهرهای تمام کشورها آن را در 
ازای یک دلار و یا هم اندازه  آن به پول کشورشان خریداری کنند. البته می دانم که 
این کار مشــاجرات قلمی از سوی داداهای واقعی به راه خواهد انداخت. و البته 
می دانیم که کل این ها نتیجه  اقتصادی خوبی را باعث می شود. باید خوب متوجه  
ایده  من شــوید. نه خبری از «ادبیات « اســت و نه از «هنر». فقط نوشدارویی ست 
جهانی، به عبارتی طلسم خوشبختی.» دورر و تیسین آرزو داشتند خدایان نقاشی 
شــوند. جامعه  مدرن آن ها را به مقام تقدس رساند. اما دوشان به تزارا پیشنهاد 
کرد هنرمند را به زاهد ارتقا دهد. او با این کارها تفریح می کرد و قصد داشــت از 
این تفریح کردنش امتیازی هم کسب کند. کسانی را که از کارهای مارسل دوشان 
یا به قول خودش، همان طور که خودش برای خودش اســم گذاشته، «فروشنده  
نمک»، تنفــر دارند حواله می دهم به کلام ماکس ژاکــوب که گفت: «هنر بازی 
اســت. بدا به حال کسی که آن را وظیفه بداند.» و پل لئوتو، در جوابی از نوع رند 
زاهدنما،  نتیجه می گیرد که شغل نویسندگی بسیار نزدیک به شغل نقاشی است: 
«اگر عشق بازی مان وظیفه باشد و نویسندگی مان، شغل، از هر دو سو معدوم ایم.» 
و برعهده  آفریننده  هنر است که در هر وضعیتی بتواند راه دشوار آزادی را پیدا کند. 

آزادی آفریدن. یا آزادی از  مسائل مالی. .. . 
*مقدمه کتاب «نقاش ها همیشــه پول دوست داشته اند، از آلبرشت دورر تا 
دمین هرســت»، نوشــته جودیت بن هامو – هوئه که قرار است به زودی با 

ترجمه لیلی گلستان در نشر مرکز منتشر شود.

اگر به تاریخ هنر نگاه کنیم
متوجه می شویم که بسیار کسان بوده اند که استعداد کمتری داشته اند

اما توانسته اند پول بیشتری دربیاورند. بازار هنر در مورد کیفیت اثر 
داوری نمی کند. یک هنرمند ممکن است خوب باشد یا خوب نباشد، 
موفق شود یا موفق نشود. در این حیطه حساس که نامش خلاقیت 

است، باز هم بی عدالتی دارد کار خودش را می کند

تاریخ هنر  از منظر تاریخ هنر  از منظر 
پول، به روایت جودیت بن هامو – هوئهپول، به روایت جودیت بن هامو – هوئه

نقاش ها همیشه پولنقاش ها همیشه پول
دوست داشته انددوست داشته اند**

 ترجمه لیلى گلستان 

کتاب مجموعه آثار کوروش شیشه گران به انتخاب و 
گــردآوری حمید کشمیرشــکن در ۳۰۶ صفحه و به زبان 
انگلیسی منتشــر شد. این کتاب توســط انتشارات ساکی 
بوکز در انگلســتان منتشر و در نقاط مختلف جهان توزیع 
شده و مورد استقبال هنردوستان و هنرپژوهان قرار گرفته  
اســت. در بخش نخســت کتاب، پــس از مقدمهٔ جامع 
گردآورنده، مقالاتی از دیوید گَلووِی، حمید کشمیرشــکن، 
علیرضا ســمیع آذر و عباس دانشوری در تحلیل نگرش و 
مسیر هنری این هنرمند مطرح ایرانی به چشم می خورد. 
این کتاب که با دقت آکادمیک درخورتوجهی تدوین شده، 
در بخــش دوم، آثار مختلــف پنــج دوره کاری کوروش 
شیشــه گران را به صورت جامع و متناســب با سال های 
خلق آن ها به تصویر می کشد: «آثار تکثیری»، «اجراهایی 
از آثار نقاشــان بزرگ»، «هنر پســتی»، «هنــر+ هنر و هنر 
غلط»، «پوســترهای سیاســی اجتماعی»، «طراحی های 
جنــگ»، «خط خطی هــا» (در دو بخش اســکیس ها و 
نقاشــی ها). پــس از مقــالات و ارائه آثــار هنرمند، یک 
گاه شــمار جامع در مرور کارنامه هنرمند دیده می شود و 
کتاب با اطلاعات کاملی از فهرســت تصاویر، کتابشناسی 
و منابع، معرفــی نگارندگان و نمایه به اتمام می رســد. 
عنوان مقاله نخست کتاب، «جماعت، حقیقت و هنرمند» 
است. به اعتقاد نویسنده این مقاله، در دوران معاصر، یک 
اثر هنری از کشــوری چون ایران، میان دو بینش پوچی و 
بی محتواییِ بی چون وچرای امر سیاســی و ابعاد در حال 

تغییر امر زیباشــناختی استقرار می یابد؛ جایی که چیرگی 
امر سیاســی از ظرافت اثر هنری می کاهــد و ازاین رو به 
اعتقــاد این نویســنده، هنرمند و منتقد چــاره ای جز این 
ندارنــد که به عمد خود را از آن چیرگی، بیگانه ســازند و 
بدین طریق از آن بگریزند. بنا بر استدلال نویسنده، هنرمند 
می تواند به امر سیاسی بی توجه باشد، از آن دوری کند یا 
نادیده اش بگیرد و دســت خود را سوی گوهری دراز کند 
که ورای امر سیاسی قرار دارد. ولی این دست یازی هنرمند 
با این خطر همراه اســت که ممکن اســت اثرش نه تنها 
غیرسیاسی، بلکه به شیء نامربوط تبدیل شود. او با اشاره 
به روزهای اوج انقلاب در ایران، روزهایی که به باور او، امر 
سیاســی بر همه چیز غالب بود، معتقد است شیشه گران 
در چنین فضایی خوش درخشــید: «شیشه گران به عنوان 
هنرمند، تحت لوای امر سیاسی متولد شد و با گردن نهادن 

به این چیرگی به آگاهی هنری رسید.»
اما مقالــه دوم کتاب «هنر بدون مــرز: تلمذِ کوروش 
شیشــه گران» به قلم دیویــد گَلووِی نویســنده، منتقد و 
نمایشگاه گردان مطرح آمریکایی به نگارش درآمده است. 

او از نخســتین کیوریتورهای موزه هنرهای معاصر تهران 
در میانه دهه ۱۳۵۰ بوده اســت. گَلووِی معتقد است که 
«شیوه نقاشی شیشــه گران، همین خط خطی ها، ریشه در 
جست وجوی طولانی او در فرهنگ تصویری ایرانی دارد؛ 
زمینه ای که در آن خوشنویســی فارسی نقش مهمی ایفا 
می کند.» به باور گلووی شناخت قدر و ارزش آثار پخته و 
ویژه  شیشــه گران، اگر که با بررسی سوابق هنرمند همراه 
شــود بسیار عمیق تر خواهد شــد: یعنی با بررسی دورانِ 
هنرجویــی مجدّانه ای که در برابر صحنهٔ پرجنب وجوش 
هنر تهران داشــت، همان صحنه ای که شیشــه گران در 
دههٔ ۱۳۵۰ با چنان تب و تابی واردش شــد. این نویســنده 
و کارشــناس معتقد است سه پروژه «هنر تکثیری»، «هنر 
پستی» و «هنر برای تولید»، ثابت می کنند که شیشه گران 
مقدم بر جنبش گرافیتی محسوب می شد؛ جنبشی که از 
نیویــورک و لندن و پاریس به راه افتاد و به ســرعت تمام 
دنیــا را دربر گرفت. گَلــووِی آمریکایی که امروز در آلمان 
و فرانســه زندگی می کند، فعالیت حرفه ای شیشــه گران 
را به مثابه زلزله  نــگارِ هنر ایران طی چند دههٔ پایانی قرن 

بیستم می انگارد و معتقد است: «آثاری که امروز پیش روی 
ماست بینش پختهٔ هنرمندی را عرضه می کند که همواره 
ستایشــگر نظم، مهــارت فردی و تعهــد اجتماعی بوده 
اســت... شیشه گران به چالاکی از این رسانه به آن رسانه، 
از گرافیک به نقاشــی، عکاســی، طراحی و حتی طراحی 
صنعتی و ساخت اشیاء کاربردی حرکت می کرد و در این 
میان، مُهر خاص خودش را بر هرکدام می زد. او در جوانی 
بی قرار و کنجکاو و نوآور بود و میل داشت خلاقانه انواع 
رسانه ها و کارماده ها را تجربه کند؛ بااین حال، هرگز تسلیم 
مد روز نشــد و مقابل جنبش های هنری سر خم نکرد.» 
حمید کشمیر شــکن، نویسنده، پژوهشگر و استاد دانشگاه 
در مقاله ای با عنوان «خطِ ســیر گام های هنری کوروش 
شیشه گران: از آرمان شــهرجویی تا زیبایی باوری»، مراحل 
کاری کوروش شیشه گران را به عنوان بازتابی از الگوهای 
سیاسی- اجتماعی و فرهنگی بررسی می کند و می نویسد: 
«در رویکردی بافتاری، در این فصل کوشیده ام نشان دهم 
که چگونه روندهای گوناگونِ کار شیشه گران (از شوریدگی 
و آوانگاردیسم ذاتی و دغدغه های انقلابی اش تا پایبندی 
به اصول زیبایی شناسی) را می توان مؤید یک تغییر مسیر 
خودخواســته در روند کاری او دانست؛ تغییر مسیری به 
شــکل کناره گیری از رویارویی با مسایل اجتماعی و دوری 
از انــگاره  هنر به مثابه ابزاری برای ازخودگذشــتگی و در 

مقابل، نزدیکی به نوعی شبه فرمالیسم.»
ادامه در صفحه ۱۴

مروری بر کتاب «مجموعه آثار کوروش شیشه گران»
زلزله نگارِ هنرِ ایران

نسترن شایقى فر

با آخرین نفس هایم
لوییس بونوئل

ترجمه على امینى نجفى
نشر کتاب سراى نیک


