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افشین پیرهاشمی
 هنرمند نقاش ایرانی 

درگذشت 

افشــین پیرهاشــمی متولــد ۱۳۵۳ 
ارومیه اســت که در  ۵۰ ســالگی از دنیا 
رفــت. او برنده جایزه دومین دوســالانه 
جایــزه  برنــده  و  پکــن  بین المللــی 
پنجمین و ششمین دوسالانه  نقاشی تهران 
اســت. افشین پیرهاشــمی از هنرمندان 
معاصــر ایران، به واســطه طراحی های 
زن  فتورئالیستی اش شــناخته می شود. 
ایرانــی و خاورمیانــه ای از موضوعــات 
محوری آثار این هنرمند اســت. آموختن 
نقاشــی را نزد بابک اطمینانی آغاز کرد. 
بعدها وارد دانشگاه آزاد اسلامی شد و در 
رشته نقاشی به ادامه تحصیل پرداخت، 
امــا دانشــگاه را نیمــه کاره رهــا کرد. 
پیرهاشمی با دریافت فرصت مطالعاتی 
از دولــت ایتالیا، در یک دوره ســه ماهه 
آموزشی در آکادمی هنر رُم شرکت کرد. 
نخســتین کارنمای انفرادی او در ســال 
۱۳۶۹ در «گالری بامــداد» تهران برگزار 
شــد، اما در ادامه مســیر حرفه ای خود 
بیشتر بر کشور های حوزه خلیج فارس و 
به ویژه دوبی متمرکز شده و از سال ۲۰۱۲ 
با «گالری ایام» به  صورت ثابت و مستمر 
همــکاری داشــته و به  نــدرت در ایران 
نمایشگاه برگزار کرده است. پیرهاشمی 
از نظر تجاری هنرمند بسیار موفقی بود 
و نام او همواره در فهرست های معتبری 
همچــون آرت پرایس و فیــاک در میان 
هنرمنــدان پرفروش جهان قرار داشــته 
است. او موفق به دریافت جایزه ششمین 
دوسالانه نقاشی ایران در سال ۱۳۸۲ شد 
و همچنین در سال ۱۳۸۴ در دومین دوره 

بی ینال پکن برگزیده شد.
پیرهاشــمی در کنار فرهاد مشــیری 
از هنرمندانــی بــود کــه در حراج های 
بین المللی هنر خوش درخشــید. او در 
یازدهمین دوره حراج کریستیز با فروش 
۱۶۰ هزار دلاری نقاشی ورود به نیویورک، 
عنــوان گران تریــن هنرمند زیر ۴۰ ســال 
خاورمیانــه و شــمال آفریقــا را به خود 
اختصاص داده بود. او که با درخشــش 
در ششمین دوســالانه نقاشی تهران در 
اتمسفر نقاشی ایران مطرح شد، با افتتاح 
گالری فاطیما در آغاز دهه ۸۰ خورشیدی 
نقــش مهمی در حمایــت از هنرمندان 

جوان و هم نسل خود داشت.
نقاشــی های افشــین پیرهاشمی در 
دوران های مختلــف کاری دو ویژگی را 
در خود حفظ کرده است: یکی سفیدی 
گســترده در بوم هــای بــزرگ و دیگری 
ســوژه محوری زن. در ایــن میان، رنگ 
سیاه با تونالیته های مختلف خاکستری 
بــر بســتر بــوم، جان مایــه فیگورهای 
ژورنالیســتی، اغواگری را شکل می دهد 
که گاه با نگاهی پرســش گر به مخاطب 
نــگاه می کننــد و گاه فــارغ از هر نوع 
دغدغــه ای در دنیای خود فرو می روند. 
نبود تنوع رنگی در کنار عدم فضاسازی، 
سبب می شود پرســوناژهای نقاشی که 
غالبا در ابعاد طبیعی مجســم شده اند، 
در حالتی گنگ و خلسه وار ترسیم شوند. 
خصلــت روایی تابلوهای پیرهاشــمی 
قرابــت تنگاتنگــی با ســینما دارد. این 
نزدیکــی در چنــد تابلــو، با کشــیدن 
شــخصیت هایی نظیر دون کورلئونه از 
فیلم پدرخوانده کاپولا عیان تر می شود. 
پاکباز درباره آثار این هنرمند می نویسد: 
«پیرهاشمی در نقاشی های فتورئالیستی 
خود با نگرشــی عارفانه بــه مضمون 
«زن» می پــردازد. در نقاشــی های اخیر 
او که غالبا ســه لته اند، پیکرهای زنان بر 
زمینه ای خالی و سفید تصویر شده  اند تا 
حسی از ابدیت و عظمت را القا کنند». 
خود او درباره جایگاه زن در تابلوهایش 
چنین می گوید: «زن مادر، سمبل مهر و 
محبت، زن نماد زمین و باروری اســت، 
اما با وجود این در سراســر دنیا همیشه 
با ظلم و نابرابری دست به گریبان است؛ 
همین بهترین انگیزه من برای تمرکز به 
این جهان خاص اســت، ضمــن اینکه 
تمام این روایت هــا را من به  عنوان یک 

مرد به تصویر می کشم».

حمایت حامیان هنر

یکی از مهم ترین دغدغه هایی که منجر به وجود آمدن رشته ای به 
نام جامعه شناسی هنر شد، توضیح رابطه علّی میان هنر و جامعه 
بود. این رابطه تا پیش از پرداختن جامعه شناســان، توسط فلاسفه هنری 
بررسی می شد. بعدتر جامعه شناسانی مثل مارکس، لوکاچ و گلدمن هنر 
را تحت تأثیر جامعه و شــرایط آن دانسته و حتی ماکس شِلِر تأثیر متقابل 

جامعه و هنر را بیان کرد.
درباره تأثیرگذاری متقابل می دانیــم که علاوه بر تأثیری که هنر بر جامعه 
می گذارد، دولت ها، گفتمان های فرهنگی و سیاســی حاکم، حامیان هنر، 
مــردم و در دیدی کلی جامعه هم بر هنر تأثیری مســتقیم دارد. البته این 
نکته حائز اهمیت اســت که گاهی هنرمنــد تلاش می کند تا از معیارها یا 
واســطه های زیبایی شناسی روز و مناسبات اقتصادی فاصله گیرد و دست 
به نوآوری در خلق اثر هنری خود زند. اما در این شــرایط هم ردپای روح 

زمان هگلی در آثار او مشخص خواهد بود.
بــه نظر می رســد که موضــوع تأثیر حامیــان هنر و نظام هــای حمایتی 
هنــر مبحثی اســت که کمتر بــه آن پرداخته شــده  و در عین حال یکی از 
قدیمی ترین واسطه ها ی زیبایی شناســی در جامعه نیز هست. با استفاده 
از اطلاعاتی که از سنگ نوشــته ها و حکاکی های دوران باســتان به دست 
رســیده، مشخص شده که هنر به  عنوان وسیله ای برای انتقال ایدئولوژی، 
اشاعه یک اندیشه خاص  یا مشروعیت بخشیدن به قدرت استفاده می شده  
اســت. به نوعی هنر رســانه ای برای ایدئولوژی های حاکم بوده  اســت؛ 
همان طور که فاتحان جنگ های باســتان به هنرمندان سفارش آثار هنری 
می دادنــد تا پیروزی های خود را ثبــت و روایت کنند. کم کم هنرمندان در 
دربار پادشــاهان ساکن شــدند و در کنار خلق اثر هنری، مقاصد سیاسی، 
اقتصادی، نظامی و فرهنگی حکومت را گسترش دادند. به نوعی حاکمان 
ســفارش دهندگان بــزرگ آثار هنــری بودند و روی تولیــدات هنری تأثیر 

می گذاشتند.
در طــول تاریخ این تأثیرگذاری پیچیده تر و متفاوت تر می شــود. در دوران 
رنســانس این ســفارش دهندگان آثــار هنــری بزرگ تر شــده و علاوه بر 
پادشــاهان، اشــراف و ثروتمندان نیز به حامیان هنر اضافه شدند و از این 

طریق هنر توانست بیشتر وارد توده مردم شود.
البته می دانیم که هنرمندان همواره در کنار انجام کارهای سفارشــی، در 
آتلیه های خود آثار هنری متناســب با اندیشــه خــود تولید می کردند که 

معمولا از چشم سفارش دهندگان اصلی پنهان می ماند.
نکته مهم در اینجا این اســت که سلیقه سفارش دهنگان روی بیشتر آثار 
هنری به نمایش درآمده تأثیر بســزایی داشــته و به آنها سمت وســویی 
مشــخص می داده؛ به گونه ای که عقاید این حامیان هنر می توانست روی 

جامعه و معیارهای آن و نگاه زیبایی شناسانه اثر گذارد.
با ورود بیشــتر هنر به جامعه علاوه بــر حامیان اولیه، افراد دیگری هم به 
این جریانات اضافه شــدند. مثلا در دهه های حدود ۱۸۶۰ میلادی شاهد 
اهمیت و رشــد بیشــتر منتقدان هنری و افزایش نفوذ کلام آنها هســتیم  
تــا جایی که این منتقدان به قدرتی رســیدند کــه در فضای هنری اعمال 
ســلیقه کرده و مثلا آثار هنری امپرسیونیســت ها را مطرود اعلام کردند. 
البته به مرور قدرت این دســت منتقدان کمتر شد، اما نفوذ آنها در دنیای 
هنر همچنان باقی ماند. مثلا در قرن بیســتم همین منتقدان برای پذیرش 
بیشــتر مکتب اکسپرسیونیسم قلم زدند و در معرفی جکسون پولاک تأثیر 

بسزایی داشتند.
امــروزه این حامیان هنر در دســته های مختلفی قــرار می گیرند. علاوه بر 
حامیان دولتی که معمولا حکومت، موزه های دولتی، نهادهای دولتی و ... 
هســتند، نهادهای خصوصی هم مثل گالری ها، مجموعه داران، منتقدان 
و نویســندگان، دلالان هنــری و حتی مخاطبان هنــری هم در فضای هنر 

معاصر نقش مهمی ایفا می کنند.
ســؤالی که مطرح می شــود این اســت که امروزه این حامیان هنر تا چه 
حــدی می توانند روی تولیدات هنری اثر بگذارند  یا تا چه اندازه می توانند 
جریان ســاز باشــند؟ آیا گالری به  عنوان یک نهاد هنــری می تواند منجر 
به ایجاد یک فضای هنری شــاخص شــود؟ مخاطبان هنری تا چه اندازه 

می توانند تأثیرگذار باشند؟
پاســخ هرکدام از این پرســش های نیازمند بررســی و تحقیقات مفصلی 
اســت که در این یادداشــت نمی گنجد، اما آیا اتفاق نیفتــاده که گالری، 
مجموعــه دار  یا یک نهاد هنری در پی جذب بیشــتر مخاطب به ســمت 
آثاری رود که از اقبال عمومی بیشــتری برخوردار هســتند؟ حتما شــاهد 
ایــن چنین برنامه هایی بوده ایم  و حتی گاهی دیده شــده که حامی هنر از 
هنرمند می خواهد تا تولیدات هنری خود را به آن ســمت و ســو ببرد. اما 
پــس از مدتی این مــوج هیجان از بین می رود؛ زیرا جریانات این شــکلی 
معمولا بدون پشــتوانه فکری خاصی اتفاق افتاده و صرفا موقتی خواهد 

بود و هیچ دستاوردی به ارمغان نمی آورد.
اگر اقتصــاد هنر و بعد مالی آن از جنبه های هنری پیشــی بگیرد، ممکن 
اســت باعث شــکل گیری گروهی از دلالان هنری شــده که بدون داشتن 
ســواد هنری خاصی، صرفا نگاهی اقتصادی دارند و در پی جذب موقتی 
مخاطب و خریدار اثر هنری هستند. این امر باعث می شود تا پویایی هنر و 
شکل منحصربه فرد آن و قوه خلاقانه آن به خطر بیفتد و ما شاهد رکودی 
در فضای هنری روز شویم. درواقع با توجه به شرایط سخت اقتصادی این 
روزها و در پی اعمال نفوذ این افراد در تولیدات هنری، ما شاهد به وجود 
آمدن تکنسین های هنری هســتیم. ممکن است دلال هنری برای فروش 
بیشــتر هنرمند را وادار به تولید مجموعه شناخته شــده خود و تکرار کند 
و امکان نبوغ را از او ســلب کنند  یا گالــری  در پی قرارداد هنری و فروش 
بیشــتر و بهتر، فردیت هنرمند را از او گرفته و هنرمند و اثرش را به سمت 
و ســویی که مد  نظر خودش  یا سیاســت کاری گالری است سوق دهد. از 
طرفی حمایت از هنرمند جدید و متفاوت کمتر شــود؛ زیرا حامیان هنری 
در پی دســتیابی به ســود مالی مطمئن سراغ آثار مســتر رفته و فرصت 

شناسایی و شکوفایی هنرمند جوان کم کند.
امــا در نهایت هنر همیشــه راه خــود را پیدا کرده و حتــی هنرمند بدون 
حمایــت خاصی توانســته تا ضمن حفظ اســتقلال فکری خود، دســت 
بــه خلق اثــر هنــری منحصربه فرد خود زنــد. امیدواریــم حمایت های 
صحیــح و فکر شــده افزایــش یافتــه و شــاهد به وجود آمــدن فضایی 
درخشــان در هنر معاصر باشــیم؛ چراکــه هنر به جامعــه و جامعه به 
هنــر نیاز دارد و با حمایت حامیان هنر، هنر می تواند رشــد چشــمگیری

 داشته باشد.

هنرمند

«وقتی  از ایاصوفیه عکس می گیرم، مهم ترین موضوع برای من این است که  کسی که از آنجا عبور 
می کند، برای زندگی ایســتاده است». این جمله ای اســت از آرا گولر، عکاسی که توانایی ثبت حضور 

انسان را فراتر از هر واقعه و لحظه قطعی در آثارش می توان مشاهد کرد.
آرا گولر عکاس ترکیه ای-ارمنی تبار در سال ۱۹۲۸ و در محله بی اوغلو، کمی پس از اعلام جمهوری 
ترکیه به دنیا آمد. او که نماینده عکاســی خلاق در ترکیه شناخته می شود، دوران کودکی و سال های 
ابتدای جوانی اش را تحت تأثیر ســینما گذراند و در حالی که آرزوی کارگردانی و نمایش نامه نویســی 

داشت، با نخستین مجموعه عکسش، خود را به  عنوان مورخ بصری معرفی کرد.
هنری کارتیه برســون که بعدها از او بــرای همکاری در آژانس مگنوم دعوت کــرد، درباره گولر 
می گوید: او چشم استانبول است که شور و شگفتی شهر و زندگی مردمانش را ثبت می کند. بنابراین 
شاید بتوان گفت او داستان سرایی است که تاریخ را با جهان معاصر و ساده ترین لحظات را با امر والا 
درهم می آمیخت. پرتره های او بازنمایی صرف نیستند، بلکه انعکاسی از نوستالژی عمیقی هستند که 

ما را ترغیب می کند تا داستان هایی را که هویت مان را شکل می دهند، به یاد بیاوریم.
یکی از نمادین ترین تصاویر او، سایه خیره کننده یک ماهیگیر در پس زمینه غروب نارنجی خورشید، 
گویای تنهایی و گذر زمان اســت. مجموعه Kumkapi Fishermen، داستان محله ای را بیان می کند 
که دیگر وجود ندارد و در لای چرخ دنده های جامعه مدرن ناپدید شده  است. قایق ها، قهوه خانه ها و 

مردمانی که روزگاری در محله ای پر رونق می زیستند. عکس های گولر، 
جوهر اســتانبول را نه تنها به  عنوان یک شــهر ،  که در قالب موجودی 
زنده دربر می گیرد؛ مکانی که هر گوشه و هر کوچه اش  منتظر است از 
دریچه نگاه کسی که نبض آن را عمیقا درک می کند، پرده برداری شود.
تصاویر فروشندگان خیابانی، این ارتباط را به زیبایی نشان می دهد. 
مردان ســالخورده ای که در میــان هیاهوی بازار ایســتاده اند و عمق 
چشمان شــان حکایتی از انعطاف پذیری، سخت کوشی و روحیه پایدار 
دارد؛ ویژگی هایی که در بافت خود شهر حک شده اند. آثار گولر تفاهم 
عمیقی بین خود و ســوژه هایش ایجاد و لحظــات زودگذر را با همه 

کسانی که آنها را می بینند، جاودانه می کند.
آرا گولر جهانش را از پنجره مســتطیلی دوربین لایکای کوچکش 
می دید و تا آخر عمر به همین کار ادامه داد. تأثیر او از مرزها و نسل ها 
فراتر می رود. آثار او الهام بخش عکاســان و هنرمندان بی شماری در 
سراسر جهان بوده و به  عنوان پلی بین فرهنگ ها از طریق زبان جهانی 
روایتگری تصویری عمل می کند. میراث گولر با دریافت جوایز متعدد، 
از   جمله عنوان معتبر اولین عکاس ترکیه ای که از ســوی فدراســیون 
بین المللی هنر عکاسی، با عنوان «استاد عکاسی» مفتخر شده است، 

همچنان به تأثیر بخشیدن ادامه می دهد. گولر که معتقد بود عکاسی باید خاطره ای از مردم، زندگی 
و به ویژه رنج هایشان ارائه دهد، آن را نه به مثابه هنر، بلکه ابزاری برای کشف دوباره مفاهیم انسانی 
می دانســت و با همین تفکر، عنوان عکاس خبری و نه هنرمند را برای خود پذیرفت و برای مجلاتی 
همچــون Time Life ، Paris Match و Stern در قالــب عکاس خاور نزدیــک کار کرد. در عصری که 
تصاویر دیجیتال و لحظات زودگذر ثبت شــده با گوشی های هوشمند بر آن تسلط دارند، آثار آرا گولر، 
هنر عکاسی را به ما یادآوری می کند. صبر، نیت و ارتباطی که می توان بین عکاس و سوژه ایجاد کرد. 
او فقط ناظر زندگی نبود، او مجموعه ای از لحظاتی بود که آنها را به هم می بافت تا چیدمانی سرشار 

از عمق و احساسات خلق کند.
همان طور که به میراث آرا گولر فکر می کنیم، فراخوانده می شویم که جهان را نه تنها با چشمان مان، 
بلکــه با قلب مان ببینیم و ما را ترغیب می کند تــا از زیبایی های موجود در زندگی خارق العاده ای که 
از روزمرگی بیرون می آیند، قدردانی کنیم و به داســتان هایی که در انتظار روایت شدن از دریچه ابدی 

هستند، با دقت بیشتری توجه کنیم.
او به ایران، قزاقســتان، افغانستان، پاکســتان، هند، کنیا، گینه نو و همچنین تمام نقاط ترکیه سفر 
کــرد و در دهه ۱۹۷۰ مجموعه ای از چهره های سیاســت مداران و هنرمندانی ماننــد ایندیرا گاندی، 
برتراند راســل، آلفرد هیچکاک، انســل آدامز،  مارک شاگال، ســالوادور دالی و پابلو پیکاسو را در قاب 
تصویرش قرار داد. با این حال، فراتر از تمجیدها و آثار مشهور، آرا گولر 
چهــره ای فروتن و متفکر باقی ماند. او اغلب بر مســئولیت عکاس و 
اهمیت مشاهده جهان با همدلی و احترام تأکید داشت و معتقد بود 
که یک عکس نباید لحظه  را ثبت کند، بلکه باید احساسی را برانگیزد 
و بیننده را وادار به مکث و تأمل کند. این فلســفه در آثار او نفوذ کرد 
و بــه مخاطبانش اجازه داد تا جهان را از طریق دیدگاه منحصر به فرد 
او تجربه کنند. در لابه لای کوچه های محله شیشلی استانبول، تابلوی 
درخشان موزه آرا گولر به چشم می خورد. بنای آجری کوچک با سقف 
طاق ضربی که بخشــی از یک کارخانه قدیمی دوره عثمانی اســت و 
از ســال ۱۸۹۱ به مدت صد ســال پابرجا بوده و امــروزه به یک مکان 
فرهنگی تبدیل شــده است. بنابراین موزه آرا گولر نه تنها فضایی برای 
نمایش آثارش، بلکه پناهگاهی برای درک عمیق تر تاریخ و ســال های 

دور استانبول است.
آرا گولر ۹۰ ســال در این جهان زیســت کــرد و آدم ها، محله  ها و 
رؤیاهایی را عکاســی کــرد که روزگاری نفس می کشــیدند. رؤیاهایی 
که هر چند سیاه و ســفید اما همچنان با حقیقــت و زیبایی طنین انداز 

می شوند. او در سال ۲۰۱۸ درگذشت.

وقتی نقاشی های آنیسا مسیبی نیا، نقاش ایرانی مقیم لندن  
را می بینیم، وفاداری او به نقاشــی حس می شود؛ چرا که بیشتر 
از موضوعاتی که یک هنرمند مهاجر با آن درگیر شــده اســت، 
به نقاشــی محض پرداخته است. مسیبی نیا متولد ۱۳۶۹ است 
و گواهینامــه حرفــه ای هنر مــدرن را از مــوزه هنرهای مدرن 
نیویورک دارد. مخاطب با نقاشــی های آنیســا مسیبی نیا دچار 
هیجان نمی شــود. او قصد ندارد مخاطب را به شهربازی ببرد. 
ارتباط با این نقاشی ها درنگ لازم دارد. در نگاه اول ما با اشکالی 
شــبیه برگ مواجه می شویم اما اینها امور رؤیت پذیر در نقاشی 
اســت و وظیفه منتقد توضیح دیدنی ها نیست. بعد از درنگی 
کوتاه برگ ها به نفع نقاشــی کنار می روند و ما با سطوح رنگی 
مواجه می شویم. این مواجهه به چند دلیل است. نقاش کاملا 
به موضوع نزدیک شده است. نزدیکی به موضوع را می توان از 
شاخصه های مدرنیسم دانست؛ چرا که بعد از مدرنیسم بود که 
هنرمندها از فضاهای دورنما (landscape) که فضاهای مبهم 
و محو بودند، به فضاهای نزدیک و بســته توجه کرد. هرچقدر 
به موضوع نزدیک شــویم، به فضایی انتزاعی تر خواهیم رسید. 
اگر چشــم مان را در ۱۰ سانتی متری دیوار قرار دهیم، دیگر دیوار 
نخواهیم دید، بلکه بافتی از یک سطح نامشخص پیش روی مان 
خواهــد بود. نزدیکی به موضوع باعــث امحای موضوع اولیه 
می شــود و ما را به موضوع دیگری به نام نقاشــی می رساند. 
توجه کنیم که هرچیزی که نقاشی کنیم، حتما مابازای خارجی 
دارد. اگر ما به موضوع آن قدر نزدیک نشویم که کاملا مضمحل 
شــود، کار نقاش سخت تر می  شــود. در این حالت فقط اشیای 
پیرامون موضوع یا متصل به موضوع را نخواهیم داشــت. مثل 
گلدان هایی که در نقاشــی های مسیبی نیا در زیر برگ ها نیستند. 
ایــن نگاه به موضــوع پیامی از طــرف نقــاش دارد که بیننده 
را متوجه این مطلب بکند که آنچه می بینی، نقاشــی اســت و 
بس و قرار نیســت کاملا با آنچه در خارج از نقاشــی می بینیم، 
مطابقت داشته باشد. نقاشی برگ دیگر خود برگ نیست، نیستی 
برگ اســت. وزن ندارد، بو ندارد، مزه ندارد، جان ندارد و هزاران 

نداشته دیگر.
ما در نقاشــی های مسیبی نیا با این نیستی مواجه می شویم. 
برای ما جهانی که مربوط به یک موضوع باشــد و در عین حال 

اصالت های ذاتی آن موضوع را نداشته باشد، ناشناخته است.
هنر، ورود به همین جهان ناشناخته است.

تأکید نقاش به اســکچ های اولیه اش برای نقاشی هم حائز 
اهمیت اســت؛ چرا که فضای اســکچ فضای خط اســت و از 
سطوح رنگی خبری نیســت. اسکچ بخشی از نقاشی است که 
به  عنوان یک لایه مخفی عمل می کند، ولی بنیان یک نقاشــی 
است؛ بنیانی که با یک سری خطوط اولیه با موضوع مرتبط است 
و بــس. در واقع ما اولین امحا و خروج از موضوع را در اســکچ 

تجربه می کنیم.

مسیبی نیا در نقاشی هایش از زمینه های مختلف مثل بوم و 
چوب و از ابزار متنوع مثل چاقو و سیم هم استفاده می کند.

آیــا او می خواهد از فاعلیتی که زمینه هــا و ابزار بر اثر مرور 
زمان به نقاش تحمیل می کنند  رها شود؟

آثار طراحی و اسکچ این هنرمند با خطوط تک رنگ روی کاغذ 
را می توان توجه هنرمند به بنیان های نقاشــی دانســت. زمینه 
کاغذ به دلیل ابعــاد و مداد یا قلم های مرکبی محدودیت های 
خودشان را دارند. روی بوم با قلم مو و رنگ های متنوع، عرصه 
برای نقاش بــرای اعمــال ACTION PAINTING هیجانی 
بازتر است. اسکچ با مداد یا قلم یک لایه زیرین کنترل است. به 

عبارتی کنترل نقاشی با خود نقاشی و نه نقاش.
از طرفی ورود از یک زمینه نقاشی به نقاشی دیگر و تعویض 
ابــزار اجازه نمی دهد نقاش به همه امکانات آن زمینه یا ابزار یا 
ماده دســت پیدا کند. و به  دلیل همین تنوع ابزار و زمینه در آثار 
مسیبی نیا، باید منتظر باشــیم در زمان طولانی تری به امکانات 
دیگر ابزارها و زمینه ها دســت پیدا کنــد. صد البته در هنر هیچ 
قانونی برای هیچ حرکتی وجود ندارد. نقاش در این باره می گوید:
«برای من، فرایند نقاشــی یک سفر اســت؛ سفری که آغاز 
آن با یک خط ســاده بر روی کاغذ اســت و در نهایت به سطوح 
پیچیــده ای از رنگ و بافت ختم می شــود. مــن هرگز به دنبال 
تسلط بر ابزار نیستم؛ در واقع، ابزار و زمینه های مختلف، همواره 
مــن را به چالش می کشــند و من خود را بــه گفت وگو با آنها 
دعــوت می کنم. مدادهای زغالی، قلم هــای مرکبی، چاقوها و 
سیم ها هر یک روایتی متفاوت دارند که باید شنیده شود. من باور 

دارم کــه هر ماده، خاطرات و احساســات خود را دارد و من به 
آنها اجازه می دهم که در خلق اثر شــریک باشند. گاهی به نظر 
می رسد که نقاشی از دســتان من فراتر می رود و خود اثر است 
که تصمیم می گیرد چه راهی را طی کند. در چنین لحظاتی من 
فقط واسطه ای هستم که به نقاشی اجازه می دهم مسیر خود را 
پیدا کند. نقاشی، دیگر یک بازنمایی از جهان بیرون نیست، بلکه 
تجربه ای حســی و ذهنی اســت که مرزهای واقعیت را پشت 
ســر می گذارد. هر اثر، جست وجویی برای کشف ناشناخته ها و 

گفت وگویی بی پایان با مواد و فضاست».
گاهی در آثار مســیبی  نیا به آثــار مفهومی و موضوعی هم 

برخورد می کنیم؛ همانند نقاشی هایش برای یوزپلنگ ایرانی.
در اینجا نقــاش به دنبال ایجاد یک فضای مشــاهده برای 
یک موضوع خاص اســت. درواقع از ابزار هنر مثل نقاشی برای 
تسریع و تأثیرگذاری یک پیام استفاده می کند. سخن پایانی نقاش 

را در این باره بخوانیم:
هنــر بــرای من یک زبــان بی پایان اســت کــه از طریق آن 
می توانم احساسات، افکار و تجربیاتم را بدون هیچ محدودیت 
یــا قیدوبندی بیان کنم. در این مســیر، به طــور هم زمان از دو 
رویکرد متفاوت و درعین حال مرتبط اســتفاده می کنم: انتزاع و 
سورئالیسم. نقاشی انتزاعی برای من فضایی است برای کاوش 
در ســاختارهای بصــری؛ جایی که فرم، رنــگ و بافت به جای 
آنکه نماینده اشیای بیرونی باشند، به  طور مستقل و خودمختار 
زندگی می کنند. در این فضا  من به دنبال کشف ماهیت خود هنر 
هستم؛ جایی که اثر نه به  عنوان بازنمایی چیزی در جهان بیرون، 
بلکه به  عنوان موجودی خودمختار و زنده به چشم می آید. این 
به من آزادی می دهد تا به  طور عمیق تری به جنبه های بصری 

و معنایی آثارم بپردازم.
اما در کنــار این، سورئالیســم برای من ابزاری اســت برای 
واردکــردن جهان ذهنی و ناخودآگاه به دنیای نقاشــی. در آثار 
سورئالیســتی ام، مــن به دنبال شکســتن مرزهــای واقعیت و 
ورود به دنیای رؤیاها، تصورات و احساســات درونی هستم. در 
اینجا، فرم ها و تصاویری که بــه  طور معمول در دنیای واقعی 
نمی بینیم، به  طور آزادانه در کنار هم قرار می گیرند تا حس های 
پیچیده تری از زندگی و انسانیت را منتقل کنند. این دوگانگی بین 
دنیای ذهنی و دنیای مادی، گاهی به  طور آگاهانه در آثارم کنار 
هم قرار می گیرند تا گویای تنوع و پیچیدگی تجربیات انســانی 
باشــند. درنهایت، ایــن دو رویکرد برای من بــه  طور جداگانه و 
هم زمان ابزاری هســتند برای رســیدن به فهــم عمیق تری از 
خــودم و دنیای اطرافم. انتزاع به من اجازه می دهد که به درک 
ســاختارهای بنیادی هنر بپردازم؛ درحالی که سورئالیسم من را 
به جست وجوی احساسات و تصورات درونی ام دعوت می کند. 
هــردو این رویکردها برای من تنها یک هــدف دارند: خلق یک 
تجربه بصری و ذهنی که فراتر از کلمات و مفاهیم عینی باشد.

نگاه

چشمان استانبول، 
دریچه ابدی

اصل نقاشی به موضوع نقاشی اولویت دارد
نگاهی به نقاشی های آنیسا مسیبی نیا

نسیم معماریان

ترانه سلطانی
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فاروق مظلومی


