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حرف می زنیم

ما هر کدام یک نفر از حــدود ۹ میلیارد 
انســان بر روی یک ســیاره از هشت سیاره 
در مــدار یک ســتاره از ۴۰۰ ســتاره در یک 
کهکشــان از بین حدود ۲۰۰ میلیــارد تا دو 
تریلیون کهکشــان در کیهان هستیم. اما در 
یک لحظه انتخاب می شــویم تــا روبه روی 
جان هــای مشــتاق دیگــر بنشــینیم و از 
تجربیات، سختی ها و کامیابی هایی صحبت 
کنیم که در انتخاب مســیرمان چیزی شبیه 
نیــاز به بیان احســاس دخیل بوده اســت. 
نمایش این احســاس در مورد هنرمند تنها 
با نشستن در کارگاه و بیان خویش از طریق 
الفبای تصویری میســر نمی شود. ضرورت 
توجه بــه هنرمند و نشــان دادن این توجه 
از طریــق انتخــاب و گرد هم آمــدن تجربه 
منحصربه فــردی را در تولید محتوی ایجاد 

می کند.
«حرف می زنیــم» برگرفتــه از نیاز روز 
جامعه هنری معاصر در پاسخ گویی به میل 

به شنیده شدن به موازات دیده شدن است.
پاســخ به این نیاز لازم بود که از سمت 
نهادی صورت بپذیرد که شناخته شده است 

و مرجعیت دارد.
رویداد «حرف می زنیم» در ســال ۱۴۰۲ 

کلید خورد؛ پس از گذران سالی سخت.
قــرار بــر این شــد تــا از هنرمندانی که 
در گالری هــا نمایــش انفــرادی آثارشــان 
برپاســت، درخواســت شــود تا در جمعی 
دوســتانه در حضور علاقه منــدان به هنر، 
خبرگان هنر و ذهن های کنجکاو به تعامل 
بیشــتری با مخاطب دســت یابنــد. این  بار 
نه فقط از هنرشــان بلکه از خــود بگویند. 
«حرف می زنیم» پروژه ای اســت از انجمن 
هنرمندان نقاش ایــران در زمانه ای که باید 
حرف زد. در این تجربه مشترک، با هنرمندان 
علاوه بر صحبــت در مورد زندگی، در مورد 
موضوعــات مختلف فکــری مرتبط با هنر، 
فرهنگ و جامعه به گفت وگو می نشــینیم. 
تبادل  هدف، تشــویق گفت وگوی معنادار، 
دیدگاه های متنــوع و تقویت درکی صحیح 
از قدرت هنر برای ایجاد مکالماتی عمیق تر 
است. این رویداد پذیرای شرکت کننده هایی 
بــا هر زمینــه و علاقه ای اســت؛ خــواه از 
علاقه مندان به هنر باشند، خواه تازه شروع 
به کشــف دنیای خلاقیت کرده باشند. شاید 
شنونده از خلال تجربیات زیسته هنرمند به 
تحلیل دقیق تری از آثار او دســت پیدا کند. 
این رویــداد از تجربه زیســته هنرمند الهام 
می گیرد تا روند پیشــبرد برنامــه از روانی و 

صمیمیت بیشتری بهره برده باشد.
ما در حرف می زنیم، هم میزبان هستیم 
هم میهمان. گالری و هنرمند میزبان رویداد 
«حرف می زنیم» هستند و رویداد هم میزبان 
هنرمند و گالری. شــرکت کنندگان در رویداد 

نیز به عنوان حضار میهمان هر دو.
«حــرف می زنیــم» با حضور دوســتان 
شــرکت کننده بــه یــک رویــداد تعاملــی 
تبدیل شــده اســت. به نحوی که آنها با به 
اشتراک گذاشتن پوستر رویداد در شبکه های 
اجتماعی، انجام پرسش  و پاسخ از هنرمند 

در این رویداد مشارکت دارند.
این رویداد تاکنون بــا ۱۸ هنرمند در ۱۲ 

گالری نشست برگذار کرده است.
«حــرف می زنیم» کاری بــه روند تولید 
اثر هنری ندارد، هدف چگونه هنرمند شدن 
است. در واقع پرسش اصلی از طی طریقی 

است که به هنرمند شدن انجامیده است.
هنرمندانی که تاکنون در حرف می زنیم 
شــرکت کرده اند، بــه ترتیــب عبارت اند از:
۱- علی ندایی (آتلیه هنرمند)، ۲- کیومرث 
هارپا (گالری عصــر)، ۳- علیرضا آدمبکان 
(گالــری هــور)، ۴- کتایون مقــدم (گالری 
گویــه)، ۵- مســعود ســعدالدین (گالری 
۰۰۹۸۲۱)، ۶- خســرو خســروی (گالــری 
نیان)، ۷- مهتا معینی (گالری شیرین)، ۸- 
دکتر جواد مجابــی ( گالری طراحان آزاد)، 
۹- جایــزه بــزرگ (نگارخانه هــای خانــه 
هنرمنــدان ایــران)، ۱۰- ســعید خالقــی 
(گالری هما)، ۱۱- ســعیده حاتمی (گالری 
XHOMA)، ۱۲- بیتا وکیلی (گالری نیان)، 
۱۳- شــیرین اتحادیــه (گالــری ویســتا)، 
۱۴- رضــوان صــادق زاده (گالــری عصر)، 
ویســتا)  (گالــری  ســتایش  فرشــته   -۱۵
۱۶- پرســبوک ۱۳ (خانــه لطفــی یــزد)، 
۱۷- فریبا بروفــر (گالری اعتماد)، ۱۸-ترانه 
صادقیان (گالــری طراحــان آزاد). رویداد 
حرف می زنیم در حالی هجدهمین نشست 
خــود را برگزار کرده اســت کــه هنرمندان 

زیادی هنوز «حرف نزده اند».

درباره پروژه «سوی دیگر مرگ» از سیدمصطفی ابراهیمی
در جست وجوی راه فرار

ســیدمصطفی ابراهیمی در نخســتین سطر نوشــته ای در وب سایت  خود به 
نشــانی  seyyedebrahimi.com، خــودش را علاوه بر هنرمنــد، یک قصه گو 
خوانده اســت؛ صفتی که شــاید بیش از هر صفت یا نکته ای راهگشــای ما 
برای درک آثار و دنیای روایی / بصری  او باشــد. به  نظر می رســد  به واســطه 
همین قصه گویی اســت که ابزارهایــش ، واقعیت مجــازی (VR)، هنرهای 
چندرسانه ای (MULTIMEDIA)، هنر تعاملی و... برای او به امکاناتی بدل 
می شــوند تا او از طریق شان روایت های شخصی اش را با ارجاع به تاریخ هنر 

و متون ادبی مصور کند و فراتر از آن جهانی بصری را پیش روی  ما  بگذارد.
عــلاوه بــر اینهــا، هنرمنــد در توضیــح پــروژه «ســوی دیگــر مرگ» 
(The Other Side of Death) بــه منابــع بصری چندی اشــاره می کند که 
می توانند راهنمای ما در بررســی کیفیــت  و فضای بصری این اثر  بخصوص 
باشــند؛ ارجاع ابراهیمی به «تمثیل کشورها و قاره ها» از تیه پولو از یک  سو و 
دیوارنگاره های رافائل بر روی دیوارهای اقامتگاه پاپ موسوم به کاخ رسولی 
ویژگی هایــی را به ما یادآوری می کنند که در شــکل اجرائــی اثر هنرمند به 
چشم می آیند. ارجاع هنرمند به این آثار، کار او را به سنتی در تاریخ هنر بعد 
از رنسانس مرتبط می کند که انگار کوششی برای مستغرق کردن بیننده در اثر 
هنری بوده اســت. امکانات و فناوری های جدید از جمله واقعیت مجازی در 
«سوی دیگر مرگ» آن میل به مستغرق کردن بیننده را به  شکل عینی ممکن 
کرده اند؛ جایی  که انگار اثر هنری به تمامی ما را دربر گرفته و تمامی حواس 

ما را درگیر می کند.

اما خود اثر «ســوی دیگر مرگ» شــامل چهار داســتان  از چهار نویسنده 
شــامل «ســوی دیگر مرگ» از گابریل گارســیا مارکز، «مرگ آرتیمو کروز» از 
کارلــوس فوئنتــس، «پریزاد و پریمــان» از صادق چوبــک و «پدرمان که در 
بهشــت است» از خوزه لئوندرو اوربینا می شــود و بیننده می تواند با انتخاب 
هر کدام از این داســتان ها وارد فضای بصری مورد نظر شــده و بکوشد تا راه 

خروجی را پیدا کند.
علاوه بر اینها سیدمصطفی ابراهیمی در خلق فضای بصری مورد نظرش 
در هر چهار داستان از تکنیک  خودکار، زغال و مرکب بر روی بوم بهره برده و 
فضا را با منطق نقطه  گریز شــش نقطه ای یا کروی سامان داده است. فضای 
سیاه و ســفید حاصل از ایــن تکنیک حال و هوایی را به اثــر اضافه می کند که 
تا حدودی یادآور آن کیفیتی اســت که گوتیک خوانده می شــود. مشــخصا 
شبیه این حال و هوا را می توان در تصویرگری آثار نویسندگانی همچون ادگار 
آلن پو مشــاهده کرد؛ جایی  که تلخی و سیاهی روایت های نویسنده، هنرمندِ 
تصویرگر را به ســمتی سوق می دهد که از به کار گرفتن رنگ احتراز و هاشور 
و تنالیته های خاکســتری را جایگزین کند، یعنی شــیوه ای که می توان در آثار 
ابراهیمی هم مشــاهده کرد. از این جنبه ها شــاید بتوان پروژه «ســوی دیگر 
مرگ» را با شــکلی از هنر گوتیک مقایسه و ذیل این جریان هنری طبقه بندی 

کرد.
ترکیــب همه اینها بیــش از هر چیز به ما کمک می کند تا پروژه «ســوی 
دیگر مــرگ» را بهتر درک کنیــم. به واقع ارجاع هنرمند بــه روایت هایی که 
مایه هایی از ســیاهی را در خود دارند، در کنار بهره گیری اش از فضای ســیاه  
و  ســفید و در نهایت استفاده از تکنیک های دیوارنگاری و نقاشی روی سقف 
در آثار مشــهوری از تیه پولو و رافائل و ترکیب آنها در فضایی ســه بعدی که 
بــا دوربین های واقعیت مجازی ممکن می شــود ما را بــه دنیای بصری ای 
می برد که تا حد زیادی به موضوع مورد نظر او نزدیک اســت. علاوه بر اینها 
او بیننده را تشــویق می کند تا در میانه فضای سه بعدی در جست وجوی راه 
خروج باشد که هم یادآور گروهی از بازی های کامپیوتری است و هم به گفته 
خودش بیننده را تشــویق می کند تا به جزئیات متعدد موجود در اثر بیشــتر 

دقت کند و همه گوشه و کنار اثر را برای یافتن راه خروجی به دقت ببیند.
هرچند اقامت ســیدمصطفی ابراهیمی در انگلستان باعث شده تا بیننده 
ایرانی لااقل تا این لحظه کمتر این فرصت را پیدا کند تا این اثر و دیگر آثارش 
را از نزدیک یعنی با بر چشــم گذاشتن عینک واقعیت مجازی تماشا کند، اما 
وب ســایت هنرمند و البته یوتیوب به ما امکان می دهد که تا حدودی فضای 
بصــری اثرش را تجربه کنیــم. هرچند این تجربه با تجربه عینی ســه بعدی 
فاصله دارد و ما را از تجربه عینی تماشــای اثر محروم می کند، اما در نهایت 
راهی اســت برای واکاوی تلاشــی که او کرده است. همه اینها قضاوت ما در 
برابر این تجربه را دشــوار می کند. اما با توجه به منابع ارجاعی هنرمند از یک  
سو، شــیوه اجرائی اش که مبتنی برای خلق فضایی تیره و تار از طریق احتراز 
از رنــگ و تأکید بر طراحی اســت و در نهایت بهره گیــری از فناوری واقعیت 
مجازی با ارجاع به ســنتی در تاریخ هنر اروپایی و یادآوری تلاش های کسانی 
چون تیه پولو و رافائل می توان او را هنرمندی خواند که می کوشد با بهره گیری 
از امکانات و شــناخت تاریخ هنر به نتایج قابل ملاحظه ای برسد. «سوی دیگر 
مرگ» بیش از هر چیز یادآور این اســت که با تلفیق عناصر مختلف در قالب 
یــک اثر هنری می تــوان راه های خلاقانه و جدیدی را جســت و جو کرد و این 

کاری است که سیدمصطفی ابراهیمی می کوشد انجام دهد.

نگار خانه

تجسمیتجسمی

علی چیت ساز در نگاه نخســت آثاری ساده با رنگ های شفاف را که بیشتر یادآور هنر پاپ 
اســت، خلق کــرده اما با کمی تأمل زوایایی از هنر انتقادی و تــوأم با کنایه های او بر مخاطب 
آشــکار می شــود. او در بیان رک و بی پرده خود طنــازی را همراه کــرده و در این وادی بارها 
پرتره هایی از خود را نیز در مجموعه آثارش نشان داده است. او در بیان نگاه خود از زیبایی ها 
حذر کرده و اغراق در خلق عناصر را پیش چشم می گذارد. به گفته خود هنرمند، از ۱۹سالگی 
تاکنــون تحت تأثیر جنبش هنــری Hairy who از جنبش های هنری دهه ۶۰ میلادی اســت. 
جنبشی که نخســتین بار در مؤسسه هنری شیکاگو، همان جایی که علی چیت ساز نیز سال ها 
بعــد در آن تحصیل کرده اســت، بــا آثاری جســورانه و نزدیک به تصویرگری شــکل گرفت. 
آثار چیت ســاز در جایی میان هنر پاپ و اکسپرسیونیســم معاصر و تحــت تأثیر ایران و تجربه 
۳۱ ســال زندگی در وطن و خاطــرات او رقم می خورد. اکنون کــه او برخلاف میل باطنی اش 
سال ها آثارش را در ایران نمایش نداده بود، مجموعه ای از آثار گذشته تاکنون خود را با عنوان 
بازگشت یا «کام بک» در گالری آرتیبیشن برای مخاطبان ایرانی به نمایش گذاشته است. گرچه 
در سال های غیبت او در ایران، آثارش در گالری های معتبر جهانی مانند اِران در کانادا،  بریدج 
اند تونل در نیویورک و موزه های مطرح دنیا مانند کوئینز در نیویورک و بســیاری از آرت فرها و 
نمایشگاه های گروهی به نمایش درآمده اما چیت ساز به دنبال ریشه های گیاه خود در وطن و 
اشتیاق برگزاری نمایشگاه در ایران بوده و اکنون این خواسته بعد از سال ها محقق شده است.
علی چیت ســاز پیش از نمایشــگاه «کام بک»، تجربه نمایش انفرادی آثارش در ایران را با 
همکاری گالری گلســتان و آران نیز داشــته است و نمایشــگاه های گروهی داخلی و خارجی 
بی شماری را در کارنامه حرفه ای خود دارد. علی چیت ساز در این گفت وگو از اتصال حلقه ای 

میان گذشته و امروز در هنر خود و نمایشگاه «کام بک» می گوید.
آثار شما طیف وسیعی از ارجاعات فرهنگی را نمایش می دهد؛ از ارجاع به آثار هنری گرفته   �

تا فرهنگ عامه؛ علت این ارجاعات چیست؟
ما در دوره ای زندگی می کنیم که در نقاشی همه کاری انجام شده، همه راه ها طی و همه  
چیز تجربه شده است و دیگر مسیر مثل گذشته نیست که نقاش در پی این بود تا چیز جدیدی 
را کشــف یا فضــای جدیدی را معرفی یا تجربــه جدیدی کند. فکر می کنــم نه فقط من بلکه 
بیشــتر هنرمندان بعد از دوره مدرن یعنی بعد از دهه هــای ۱۹۶۰، ۱۹۷۰ و نهایت دهه ۱۹۸۰ 
کارشــان این بود که برگردند و به گذشته نگاه کنند و ارجاع دهند و در واقع از آنچه در گذشته 
وجود داشــته، اکنون اســتفاده کنند و آنها را بر اساس سلیقه ، طرز فکرشان یا حتی جذابیتش 
کنار هم بگذارند. من هم از این قاعده مســتثنا نیستم. من هم در فضایی بزرگ شدم که علاوه 
بر اینکه مصرف کننده هنر عامه بودم، مصرف کننده هنر متعالی که شــاید بتوان آن را با اســم 
Fine Art خواند هم بودم، به طور مثال کتاب «صد ســال تنهایی» را می خواندم و از آن طرف 
مجلــه «گل آقا» را هم می خواندم، فیلم های دیوید لینچ را هم می دیدم و همین طور ســریال 
«دایی جان ناپلئون» را و در حوزه موســیقی باخ و مایکل جکســون گوش می کردم؛ یعنی هر 

روز از بچگــی ملغمه ای از آثار عامه تا والا را تا زمانی  
که خودم دســت بــه کار تولید هنری شــدم، مصرف 
کرده ام. طبیعی اســت که وقتی شروع به کار می کنم، 
به احتمال زیاد برمی گردم و به همان چیزهایی ارجاع 
می دهم که با مصرف شان بزرگ شدم و آنها شخصیت 
و جهان بینــی ام را ســاخته اند و در واقع بــا این کارم 
جهان بینی  و خودم را به شــما نشان می  دهم؛ آن طور 
که بزرگ شدم یا کسی مثل من در آن نسل بزرگ شد.

در زندگی نامه تان اشــاره کرده اید که به «پسر بد»   �
مشهور هستید؛ چرا به این لقب مشهور شدید؟

لقب «پســر بد» را من برای خودم انتخاب نکردم. 
آن زندگی نامه را هم خودم ننوشتم. ترجمه «پسر بد» 
به انگلیســی bad boy اســت و در انگلیسی معنایی 
خاص دارد. پیش از هر چیز باید با ژانرهایی در نقاشی 
آشنا باشــید مثل bad painting که از اواخر ۱۹۶۰ در 
آمریکا آغاز شــده که هدف هنرمنــد در پیروی از این 
ژانر جســت وجوی حقیقت یا نمایــش دادن زیبایی یا 

رســاندن یک پیام اخلاقی و نظایر آنها نیست بلکه درست برعکس است؛ ممکن است زشتی 
را نمایش دهد، بی اخلاقی کند، زیر همه اصول پذیرفته شده زیبایی بزند و شاید بتوان گفت که 
می کوشــد با چیزهایی نظیر انقلابی گری یا سرکشی، قوانین حاکم را که به نظر پیروان این ژانر، 
قدیمی، پوسیده، به دردنخور و... هستند، عوض کند. زمانی  که من در شیکاگو تحصیل می کردم 
اســتادی به اسم فیل هَنسِن داشتم که یکی از معدود بازماندگان آن گروه افسانه ای هِیری هو 
(Hairy Who) اســت. این جنبش، جنبش بســیار مهمی در تاریخ هنر است که پیش از سفر 
من به آمریکا روی نقاشــی من خیلی تأثیر گذاشــت و بعد از اینکه به شــیکاگو رفتم دو نفر از 
اعضای این گروه هنری از اســاتید من بودند. من به خاطر آنها به این انســتیتوی هنر شــیکاگو 
رفتم. هَنسِن، زمانی  که ما در دانشگاه ژوژمان داشتیم، نقاشی های من را بد پینتینگ نامید. من 
تا پیش از آن چنین چیزی را درمورد کارهایم نشــنیده بودم و از این توصیف خوشــم آمد. بعد 
از اینکه فارغ التحصیل شــدم با یکی از هم کلاســی هایم به اســم جیکوب گودرو نمایشگاهی 
دونفره در گالری روتس اند کالچر (Roots & Culture) گذاشــتیم که او هم بد آرتیســت ولی 
مجسمه ساز بود و از ابتدا چون هر دو به این عنوان خوانده شده بودیم، با هم در این نمایشگاه 
حاضر شــدیم. در کاتالوگ آن نمایشگاه هم ذکر شده بود که این دو بد آرتیست هستند. بعد از 
اینکه نمایشــگاه برگزار شد، مطلبی درمورد این نمایشگاه در یک نشریه محلی ایالت ایلی نویز 
منتشــر شد که در آن ما را «بد بوی» یا همان پسر بد نامیده بود. مدتی بعد آقای ناطقی با من 
گفت وگــو کرد و در تحقیقش درباه کار مــن آن مطلب را هم پیدا کرده بود و وقتی در گزارش 
برای بیننده فارســی زبان صحبــت می کرد، من برای اولین بار این عبارت «پســرهای بد» را به 
فارســی شنیدم. این اصطلاح روی من ماند و هر جا می خواستند چیزی درمورد من بنویسند یا 
حرفی بزنند همه از این اصطلاح خوش شــان آمده بود و آن را تکرار می کردند. من هم از این 
اصطلاح بدم نمی آید و مخالفتی با آن نداشتم و واقعیتش این است که این برچسب ها برایم 

مهم نبوده و نیست.
این پدیده منحصر به نقاشــی هم نیســت. در مســابقات چند ماه پیش شــطرنج سریع و 
برق آســای جهان در نیویورک، شطرنج بازها باید از الگوی لباس مشخصی پیروی می کردند اما 
مگنس کارلسن، قهرمان اسبق جهان و یکی از برجسته ترین شطرنج بازان حال حاضر با شلوار 
جین ظاهر شــد. داور او را از مســابقه محروم کرد، همه اعتراض کردند چون برای تماشــای 
مســابقه او آمده بودند تا اینکه فیده (فدراسیون جهانی شطرنج) مجبور به عقب نشینی شد. 

در مجله نیویورکر وقتی در مورد این ماجرا نوشتند به کارلسن لقب پسر بد شطرنج را دادند.
در آثارتــان می تــوان تمایل بــه هنر پاپ را مشــاهده کــرد و در عین حال اشــکالی از   �

اکسپرسیونیسم معاصر را؛ با این تعابیر درمورد آثارتان موافقید؟
بلــه، موافقــم. تعدادی از محبوب ترین نقاشــی هایی کــه هر بار فرصتی دســت دهد به 
تماشایشان می نشینم، مجموعه کارهای اندی وارهول است که با همکاری ژان میشل باسکیا 
روی یک بوم کار کردند؛ یکی با شــیوه پاپ آرت و دیگری به  شیوه نئواکسپرسیونیستی خودش. 

بــه نظر من این همکاری خیلی جالب اســت. زمانی که این دو با یکدیگــر همکاری کردند از 
دو دنیای متفاوت و حتی در برابر هم بودند ولی با این کار، این دو دنیا را آشــتی می دهند که 
نتیجه خیلی قشــنگی دارد و به نظر من این آثار ، جذاب ترین و قشنگ ترین جریاناتی هستند که 
می توان در نقاشــی معاصر دنبال کرد و چه بهتر که هنرمند – اگر می تواند - از هر دو استفاده 
کند. معتقدم که این نوعی توانایی اســت و من آن را دارم و خوشــحالم که شانس داشتن این 

توانایی را داشته ام و چرا از آن استفاده نکنم.
نوعی تمایل به شــخصیت پردازی در تعدادی از آثارتان به چشم می خورد؛ آیا به این کار   �

علاقه دارید؟
بله، من عاشــق شــخصیت پردازی هســتم. به طور کلی عاشق کشــیدن پرتره ام و در بین 
جمعیت هشــت میلیاردی جهان هیچ کس شــبیه دیگری نیســت و این نکته همیشه خیلی 
جالــب و عجیب اســت. روی صورت همه ما تعداد محدودی عضو ، دو چشــم، بینی، دهان، 
گونه، پیشــانی و... است که تعدادشان خیلی زیاد نیســت، اما همین تعداد اندک آن قدر تنوع 
دارد که هشــت میلیارد نفــر آدم آن قدر با هم فرق دارند که هر دو نفری که شــبیه همدیگر 
هستند، همه تعجب می کنند. در زبان آلمانی Doppelgänger یک واژه برای این مفهوم است. 
این موضوع در نقاشــی همیشــه برایم مســئله بود. من که فیگوراتیو نقاشی می کنم و آدم ها 
همیشــه در کار من می آیند و می روند سعی می کردم تا آدم ها در کارهایم با هم فرق کنند. به 
مــرور این توانایی را در کارم پیدا کردم و فهمیدم که برای اینکه تفاوت آدم هادر اثر مشــخص 
شود باید شخصیت پردازی متفاوتی برای هر یک داشته باشم. الان این آدم دارد چه می کند و 
اصلا کی است؟ مثل یک داستان نویس که شخصیت هایش را با کلمات برای خواننده می سازد 
من هم این کار را با خط و رنگ و عناصر بصری انجام می دهم. این کار بسیار لذت بخش است 

و من این شیوه را بسیار دوست دارم. این هم از آن شانس هایی است که نصیبم شده است.
شــما در بعضی از آثارتان به زندگــی اجتماعی و فرهنگ در ایران ارجــاع می دهید؛ این   �

خاستگاه چه تأثیری بر کارتان گذاشته است؟ شما چرا و از چه سنی مهاجرت کردید؟
من در ۳۱سالگی مهاجرت کردم. پیش از این سن تحت  تأثیر فرهنگ ایرانی بودم و هستم. 
فکر می کنم هنرمند مثل گیاهی اســت که به جای مشــخصی تعلق دارد که اگر آن را بکنید 
و در آب  وهوای دیگری پرورش دهید ممکن اســت بخشکد؛ حتی اگر نخشکد، شادابی زمانی 
را که در خاک خودش بوده اســت، دیگر نخواهد داشــت. در این مورد استثنا هم وجود دارد 
مثل گل ها و گیاهانی که به اقیلم های دیگر برده شدند و بهتر هم رشد کرده اند اما تعداد آنها 
خیلی کم است. معلوم است که تحت  تأثیر فرهنگ ایران بوده ام و هنوز هم هستم و همچنان 
گاهی درباره خیلی از نقاشــی هایی که در آمریکا می کشم و در یک گالری به نمایش می گذارم 
به دوســتان غیرایرانــی ام توضیح می دهم که یک بیننده یا دوســت ایرانی نیازی به شــنیدن 
آن توضیحات ندارد. منظورم این اســت که من ایرانی هســتم و همیشــه هم برای ایرانی ها 
نقاشــی کرده ام. حالا شرایط دنیا این طوری شده که ۱۵ سال ایران نباشم ولی فکر نمی کنم که 
هیچ وقت شــک و تردیدی در این مورد ایجاد شود که 

من یک هنرمند ایرانی هستم.
به عنوان هنرمند ایرانی که خارج از ایران فعالیت   �

دارید، به نظرتان مسیر شــما چه تفاوت های مثبت و 
منفی ای نسبت به هنرمندان داخل کشور دارد؟

ســؤال خیلی خوبی اســت. مهاجرت بر من تأثیر 
خیلی زیادی داشته؛ مثبت و منفی. شاید اگر بخواهم 
همه را بگویم طولانی شود، ولی می توانم به مهم ترین  
موارد اشاره کنم. اول از نکات مثبت شروع می کنم. در 
نیویورک که من هســتم مســئله سانسور وجود ندارد، 
دسترسی به اطلاعات، دسترسی به اینترنت، دسترسی 
به بهتریــن و مجهزترین کتابخانه هــا، پروپیمان ترین 
موزه ها و جدیدترین نمایشگاه های هنری فراهم است. 
امکاناتــی که در ایران نبــود و فکر نمی کنم که تا الان 
هم تغییری در این زمینه ها رخ داده باشد. تأثیر مثبت 
دیگر این است که جهان بینی آدمی بیشتر می شود اما 
تأثیرات منفی هم کم نیســت. همان طور که در پاسخ 
ســؤال قبلی گفتم، گلی را که از اقلیم خودش جدا کردند و به آب و هوای دیگری بردند دیگر 
بــه راحتی زندگی نمی کنــد و برعکس زمانی  که در آب  و خاک خودش اســت، خیلی راحت 
زندگی می کند و شــکوفا می شــود. یادم می آید که وقتی در ایران نمایشگاه داشتم شب قبل و 
همان روز خیلی هیجان زده می شــدم؛ دل در دلم نبود که می خواهم نقاشــی های جدیدم را 
به آدم ها نشــان دهم. در انگلیســی اصطلاحی داریم به صورت مردم من (My People) که 
وقتی یهودی ها می گویند منظورشان یهودی هاست یا وقتی سیاهپوست های آمریکایی از چنین 
اصطلاحی اســتفاده می کنند منظورشان سیاهپوســت های آمریکایی است، من هم که ایرانی 
هســتم وقتی می گویم مردم من منظورم ایرانی ها هستند. وقتی رفتم آمریکا فهمیدم هیجان 
به این خاطر نبوده که قرار است کارهایم را به آدم ها نشان دهم بلکه چون قرار بوده کارهایم 
را بــه آدم های خودم (My People) نشــان بدهــم. مثلا وقتی در موزه معتبــری مثل کوئینز 
نمایشگاه گذاشتم و خیلی ها می پرســیدند چه احساسی داری؟ نمی توانستم یا نمی خواستم 

بگویم که آن هیجان را ندارم چون این آدم هایی که اینجا هستند آدم های من نیستند.
�   come back درباره چگونگی شکل گیری این مجموعه از آثارتان و چرایی برپایی نمایشگاه

در گالری آرتیبیشن توضیح دهید.
همان طورکه اشــاه کردم، من برای هیجان برپایی نمایشــگاه در ایران خیلی دلتنگ بودم. 
ســال ها از صحنه هنر ایران دور بودم ولی هیچ وقت فراموشــش نکردم. حالا هم خیلی دلم 
می  خواهد کارهایم را در ایران نمایش دهم. من ۱۵ سال نقاشی کردم و دوره های متفاوتی را از 
سر گذراندم و کارهایم به مرور عوض شدند و اگر بی مقدمه سری آخر نقاشی های ام را نمایش 
دهم ممکن اســت تماشاگر متوجه روند کارم نشود یا آن  طورکه باید با آثار ارتباط برقرار نکند. 
مخاطب هم با هنرمند جلو می رود و آنهایی که طرفدار کار یک هنرمند هســتند، کارهایش را 
تعقیــب می کنند و به مرور با تغییــرات او، آگاهی آ نها هم تغییر می کند. با توجه به اینکه من 
چندین ســال ایران نبودم و آثارم آنجا به نمایش درنیامده، مخاطبان نمی دانند چه اتفاق هایی 
برای من افتاده اســت. من فکر کردم که اگر بخواهم دوباره شروع کنم باید به همان جایی که 
ارتباطم با بینند ه ایرانی قطع شد، برگردم. قبل از اینکه از ایران بروم و بعد از آخرین نمایشگاه 
انفرادی ام در ایران، همان بازه زمانی بود که تعدادی نقاشــی کردم که دیگر به نمایش نرسید 
و من راهی آمریکا شــدم، فکر کردم که اگر بخواهم دوباره شــروع کنم آن دوره برای شــروع، 
دوره خوبی اســت که هم به آنهایی که هنر من را می شناســند و هم آنهایی که ۱۵ سال پیش 
هنر را دنبال نمی کردند و سن شــان طوری نبوده اســت که من را بشناســند و کارهایم را دیده 
باشــند،  یادآوری شــود. اگر فکر کنیم که دوره های کاری یک نقاش مثــل حلقه های زنجیرند 
ایــن مجموعه با عنــوان «کام بک» مثل حلقه ای در میان زنجیر اســت؛ حلقه ای که می تواند 
به زنجیری که نصفه مانده اســت وصل شــود. تا بعد که من حلقه هــای بعدی یعنی همان 

نقاشی هایی را که در آمریکا کشیده ام، به این حلقه وصل کنم و جلو بیایم.
این نمایشگاه تا ۲۱ ادیبهشت ادامه دارد.

نگاه خانه

گفت وگو با علی چیت ساز به بهانه نمایشگاه جدیدش

من هنرمندی
 ایرانـــی هستم

حافظ روحانی

شهرزاد رویائی

نقاش
مهناز پسیخانی


