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 غرب به شرق می چرخد
چگونه خاورمیانه بازار هنر جهانی را 

شکل می دهد
شــرمین دالوند: در تغییر درخــور توجهی 
در بــازار هنــر جهانــی، نهادهای پیشــرو 
غربــی روزبه روز بیشــتر تمرکز خــود را به 
ســوی خاورمیانــه معطوف می کننــد. این 
تغییر اســتراتژیک ناشــی از زیرساخت های 
فرهنگــی در حال رشــد در منطقه، نســل 
جدیدی از کلکســیونرهای ثروتمند و تمایل 
به احیای بازار هنــر در میان رکودهای اخیر 

جهانی است.

فریز ابوظبی: یک مرکز فرهنگی جدید
فریــز، نمایشــگاه هنر مســتقر در لندن 
بــه رویکردهــای نوآورانه اش،  و مشــهور 
راه انــدازی «فریز  بــرای  برنامه هــای خود 
ابوظبــی» در نوامبــر ۲۰۲۶ را اعــلام کرده 
است. این اقدام شامل بازسازی و بازبرندینگ 
نمایشگاه موجود «ابوظبی آرت» در همکاری 
با اداره فرهنگ و گردشــگری ابوظبی است.
نمایشگاه در «منارات السعدیات»، منطقه ای 
فرهنگــی که میزبان مؤسســاتی مانند لوور 
ابوظبــی و گگنهایــم ابوظبی آینده اســت، 
برگزار خواهد شــد. این توســعه، نخستین 
حرکــت فریز به ســوی خاورمیانه اســت و 
ابوظبــی را به  عنــوان یک هــاب فرهنگی 
جدید معرفی می کند که جهان هنر شرق و 
غــرب را به هم پیوند می دهد. این همکاری 
نشــان دهنده تعهد مشــترک بــرای تقویت 
گفت وگو و کشف هنری است و با چشم انداز 

گسترده تر فرهنگی امارات همسو است.

آرت بازل قطر: گسترش استراتژیک
هم زمان، آرت بازل، یکی از نمایشگاه های 
برجسته جهانی، قصد دارد «آرت بازل قطر» 
را در فوریــه ۲۰۲۶ راه اندازی کند. این ابتکار 
در همکاری با شرکت مادر آرت بازل، بخش 
تجاری موزه های قطر و ســرمایه گذاری های 
ورزشی انجام می شود. نمایشگاه نخست در 
«مشــیرب داون تاون» دوحه برگزار می شود 
و حــدود ۵۰ غرفــه دار خواهد داشــت، با 
برنامه ریــزی بــرای توســعه در دوره های 
بعدی. سرمایه گذاری قطر در زیرساخت های 
فرهنگی، از جمله موزه های سطح جهانی و 
حمایت از هنرمندان و گالری ها، این کشور را 
به یک بازیگر مهم در بازار هنر تبدیل می کند. 
هدف این نمایشگاه پرورش مخاطبان جدید 
کلکسیونر و تقویت جایگاه فرهنگی در حال 

رشد منطقه است.

رکود بازار هنر غرب
این تحــولات در خاورمیانه در زمانی رخ 
می دهــد که بازار هنر غــرب با رکود مواجه 
اســت. در ســال ۲۰۲۴، فروش جهانی آثار 
هنــری ۱۲ درصد کاهش یافتــه و به ۵۷.۵ 
میلیــارد دلار رســیده اســت، در حالی کــه 
ســهم خاورمیانــه کمتر از یــک درصد کل 
بازار بوده اســت. عواملی کــه موجب این 
کاهش شده اند، شــامل عدم اطمینان های 
اقتصادی، تغییر در جمعیت کلکســیونرها 
و اشــباع بازارهای سنتی هســتند. بازار هنر 
خاورمیانه فرصت تازه ای برای رشــد فراهم 
می کند و کلکســیونرهایی را جذب می کند 
که به دنبال تجربه هــا و فرصت های جدید 
هستند. سرمایه گذاری منطقه در مؤسسات و 
رویدادهای هنری، محیطی پویا ایجاد می کند 
که در تضاد با چالش های بازارهای ســنتی 

غرب است.

پیامدها برای بازار هنر جهانی
تمرکــز فزاینــده نهادهــای غربــی بــر 
استراتژیک  بازچینی  نشان دهنده  خاورمیانه 
در بــازار هنــر جهانــی اســت. ایــن تغییر 
منعکس کننــده چنــد روند کلیدی اســت: 
 تنوع بخشی به مخاطبان کلکسیونرها: افزایش 
ثروت و علاقه به هنر معاصر در خاورمیانه، 
پایگاه کلکســیونرهای جهانی را گســترش 
می دهد.  دیپلماسی فرهنگی: نمایشگاه های 
هنری زمینــه ای برای تبادل فرهنگی فراهم 
می کنند و روابط بین المللی و تفاهم متقابل 
را تقویت می کنند.  فرصت های اقتصادی: 
ایجاد نمایشگاه ها و مؤسسات هنری موجب 
رونق اقتصادی محلی از طریق گردشگری، 
اشــتغال و توســعه زیرســاخت می شود. 
 متعادل ســازی بازار: در حالی که بازارهای 
غربی با چالش مواجه هســتند، خاورمیانه 
چشم اندازهای جدیدی برای رشد و نوآوری 

در بخش هنر ارائه می دهد.
تعامــل روزافــزون غرب بــا خاورمیانه 
در بازار هنر، پاســخی به تحــولات جهانی 
است. از طریق همکاری و سرمایه گذاری در 
چشم انداز فرهنگی منطقه، نهادهای غربی 
نه تنها به دنبال کلکسیونرهای جدید هستند، 
بلکه به تنوع و غنای اکوسیستم هنر جهانی 
نیز کمک می کننــد. این تغییر اســتراتژیک 
نقــش خاورمیانــه را به  عنوان یــک بازیگر 

مرکزی در آینده دنیای هنر برجسته می کند.

آیا تولیدات هوش مصنوعی را 
می توان هنر دانست؟

 ترانه ســلطانی: سال هاســت  مرزبندی میان هنر و غیر هنر دســتخوش 
تغییرات اساسی شده است. نظریه های زیبایی شناسی در دهه های گذشته 
تلاش داشتند  خطوط روشــنی میان آنچه می تواند هنر باشد و آنچه نمی تواند، 
ترســیم کنند. با این حال، تاریخ هنر بارها نشان داده است  چنین مرزهایی همواره 
ناپایدار و قابل جابه جایی  هستند. از نخستین مخالفت ها با آثار امپرسیونیست ها  تا 
پذیرش تدریجــی آنها به  عنوان یکی از جریان هــای بنیادین هنر مدرن، مفهوم 
هنر بودن پیوسته در حال بازتعریف بوده است. همین تغییر نگرش بود که زمینه را 
برای ظهور جریان هایی همچون دادائیســم و هنر مفهومــی فراهم کرد؛ جایی که 
مارسل دوشان با معرفی فواره به  عنوان اثر هنری خود، ماهیت اثر هنری را از مهارت 
دستی و زیبایی بصری به سوی ایده و نیت هنرمند جابه جا کرد. از آن پس، مفهوم هنر 
بیــش از آنکه در اجرا و مهارت نهفته باشــد، در معنا، ایده و کنش خلاقانه هنرمند 
جست وجو شــد. با گسترش فناوری، ابزارهای هنری نیز دستخوش تحولات بنیادین 
شــدند. از رنگ های شــیمیایی نوین تا روش های تازه چاپ و متریال های پیشــرفته 
مجسمه سازی، تکنولوژی نه تنها ابزار هنرمند را متحول کرد، بلکه مسیرهای تازه ای 
برای بروز خلاقیت گشــود. با وجود این، در همه این مراحل، انسان همچنان در مرکز 
آفرینش قرار داشت؛ خالق ایده، شکل دهنده معنا و مجری اثر. ظهور هنر دیجیتال و 
پدیده هایی همچون دیجیتال پینتینگ، فقط بستر خلق را تغییر داد، نه ماهیت آن را. 
قلم مو جای خود را به استایلوس داد و بوم به نمایشگر بدل شد، اما نیت، ایده و فرایند 
خلاقانه هنوز به هنرمند تعلق داشت. اکنون، با ظهور هوش مصنوعی، چالش تازه ای 
پیش روی نظریه های هنر گشوده شده است؛ اگر هوش مصنوعی بتواند بدون دخالت 
مســتقیم انســان، اثر خلق کند، آیا می توان آن را هنر دانســت؟ آیا تولیدات هوش 
مصنوعی  مانند آثار انسانی واجد اصالت، خلاقیت و نیت هستند؟ یا آنکه باید آن را 
صرفا ابزاری جدید در امتداد تاریخ ابزارهای هنری دانســت؟ این مقاله می کوشد  از 
منظر زیبایی شناسی و فلسفه هنر، نسبت میان هوش مصنوعی و هنر را بررسی کند و 

بپرسد: مرز میان ابزار و خالق در عصر هوش مصنوعی کجاست؟

نیت و قصد هنری
یکی از بنیادی ترین مباحث در فلسفه هنر، نیت یا قصد هنرمند است. در نظریه های 
کلاسیک، اثر هنری زمانی معنا می یابد که پشت آن نیتی انسانی وجود داشته باشد؛ 
نیتی برای بیان، بازنمایی یا انتقال تجربه ای خاص. در آثار تولیدشــده توسط هوش 
مصنوعی، این بُعد مبهم می شود؛ زیرا سیستم فاقد آگاهی یا اراده مستقل است. نیت 
در اینجا معمولا از سوی انسانی که الگوریتم را طراحی، داده را انتخاب یا پرامپت را 
تنظیم کرده است، وارد می شود. با این حال، همان طور که مک  کورمک و همکارانش 
اشاره می کنند، می توان نیت هنری را در چنین آثاری میان فردی دانست؛ یعنی نیتی 
که از تعامل میان انسان و ماشین پدید می آید. در این دیدگاه، هنرمند همچنان منشأ 

نیت است، اما ابزار بیانش به سطحی تازه از خودمختاری رسیده است.

خلاقیت و نوآوری
خلاقیت از شاخصه های محوری هنر است. با این حال، تعریف خلاقیت همیشه 
بــه توانایی تولید چیزی نو، غیرمنتظره و ارزشــمند وابســته بوده اســت. منتقدان 
معتقدند  هوش مصنوعی فاقد خلاقیت واقعی است؛ زیرا به جای تجربه و الهام، بر 
الگوهای آماری و داده های پیشین تکیه دارد.  در برابر، پژوهش هایی همچون مقاله
 Mikalonyte & Kneer (2021)  نشــان می دهنــد  که مخاطبــان، اغلب آثار هوش 
مصنوعی را از نظر خلاقیت قابل  مقایســه با آثار انسانی ارزیابی می کنند، مشروط بر 

اینکه از منشأ اثر (ماشینی بودن آن) آگاه نباشند.

ارزش گذاری و ادراک هنری
حتی اگر اثری زیبا، بدیع یا فنی پیچیده باشــد، در نهایت ارزش هنری آن از مسیر 
ادراک و قضاوت انسانی می گذرد. پژوهش های تجربی نشان داده اند  مخاطبان هنگام 
مواجهه با آثار هوش مصنوعی، ارزش هنری پایین تری برای آن قائل می شوند؛ صرفا 
به دلیل دانستن اینکه اثر توسط ماشین خلق شده است. این نشان می دهد که ادراک 
هنری با منشأ انســانی اثر پیوند عمیقی دارد؛ ما نه تنها به خود اثر، بلکه به فرایند و 

فاعل آن معنا می دهیم.

خالق اثر و مسئله مالکیت
در جهان هنر، خالق  فقط کسی نیست که اثر را اجرا می کند، بلکه کسی است که 
مســئول معنا، نیت و ارزش فرهنگی آن اســت. در آثار هوش مصنوعی، این جایگاه 
مبهم است: آیا خالق، فردی است که پرامپت را وارد کرده؟ یا برنامه نویسی که مدل 
را طراحی کرده؟ یا خود سیستم به  عنوان یک واحد مستقل؟ در بسیاری از نظام های 
حقوقی، همچون ایالات متحده و اتحادیه اروپا، آثاری که فاقد دخالت انسانی معنادار 
باشند، مشمول کپی رایت نمی شوند. این مسئله نشان می دهد  در تعریف کنونی ما از 
خالق، هنوز انسان محور است؛ یعنی حتی اگر ماشین تولیدگر باشد، مشروعیت هنری 

و حقوقی اثر همچنان از انسان ناشی می شود.

تعاریف مختلف هنر
پرسش نهایی این است که  اصلا هنر چیست؟ برخی نظریه ها مانند نظریه نهادی 
معتقدند چیزی زمانی هنر اســت که نهادهای هنری (گالری ها، منتقدان و جامعه 
هنری) آن را به  عنوان هنر بپذیرند. در مقابل، نظریه های بیان گرایانه یا زیبایی شناختی، 
هنر را به تجربه زیباشناختی، احساس یا معنا وابسته می دانند. از دیدگاه نویسندگانی 
همچــون Tavin (2024) ، تولیدات هوش مصنوعی چالشــی بــرای هر دو تعریف 
هســتند؛ از یک سو توسط نهادها پذیرفته می شــوند، اما از سوی دیگر فاقد تجربه یا 
احساس شــخصی اند. در نهایت هوش مصنوعی فصل تازه ای در تاریخ هنر گشوده 
است. همان طور که ابزارهایی مانند رنگ شیمیایی، عکاسی یا نرم افزارهای دیجیتال 
زمانی راهی تازه برای بیان هنری گشــودند، امــروز نیز هوش مصنوعی می تواند در 
امتداد نیت هنرمند به کار گرفته شــود. در این حالت، تفاوتی با دیگر ابزارهای دنیای 
نو ندارد؛ فقط زبان و ماده خلق تغییر کرده است، نه جوهر خلاقیت. با این همه، باید 
مراقب بود که این فناوری، نقش هنرمند را از خالق به کاربر فرو نکاهد. هرچه هوش 
مصنوعی قدرتمندتر می شود، خطر آن نیز بیشتر است که نوآوری و احساس انسانی از 

فرایند آفرینش حذف شود و هنر به بازتولید الگوهای آماری تقلیل یابد.

پرسش نهایی
اگر شما این متن را تا انتها خوانده اید، به نظر خودتان چه مقدار از آن را من (ترانه 
ســلطانی) نوشته ام و چه مقدار را هوش مصنوعی؟ اگر ایده ها، ساختار و جملات از 
من آمده باشند اما به واسطه هوش مصنوعی سامان یافته باشند، آیا این متن حاصل 

اندیشه من است یا حاصل همکاری میان من و ماشین؟

نگار خانه

تجسمیتجسمی

«نقاشی، شکلی دیگر از اندیشیدن است »؛ این جمله از گرهارد 
ریختر، نقاش آلمانی، شــاید بهترین مدخــل برای ورود به جهان 
تصویــری وحید محمدی، نقاش باشــد؛ زیرا در نقاشــی های او، 
نقاشــی صرفا بیان یا بازنمایی نیست، بلکه خودِ عمل اندیشیدن 
است. همان گونه که ریختر از رنگ به مثابه ابزار تأمل در واقعیت 
اســتفاده می کند، محمدی نیز از نــور، بافت و رنگ بهره می گیرد 
تا با زبان نقاشــی، پرسشــی درباره ادراک و حضور طرح کند. آثار 
او این گونه که ما برداشــت می کنیم، نه در جســت وجوی تصویر 

جهان، بلکه در پی فهم کیفیت بودن در جهان  هستند.
وحید محمدی (۱۳۶۱، زنجان) امروز بدل به یکی از چهره های 
متمایز نقاشــی انتزاعی ایران شده است. مسیر او از دهه ۱۳۸۰ تا 
امروز، الگویی از وفاداری به جســت وجوی درونی است؛ مسیری 
میان نور و تاریکی، هندســه و احســاس، شهود و ســاختار. او از 
نخستین نمایشگاه خود در آتبین تا مجموعه های اخیرش در بنیاد 
لاجوردی، جهان بصری اش را همچون زبانی شــخصی ساخته و 
بسط داده است  که میان شعر و نقاشی  و البته آگاهی و شهود در 
نوســان است. در دو مجموعه اخیر «راه ها و گل ها گم می شوند» 
و پس از آن «چند قطعه»، محمدی به نقطه ای از پختگی رسیده 
که رنگ در آن نه تزیین، بلکه خط اندیشــه اســت. رنگ های گرم 
و ســرد با هم در تضادند، اما این تضاد به تعادلی شــاعرانه بدل 
می شــود. نور در دل تاریکی درخشش معنا داری پیدا کرده است؛ 
نه به قصد توصیف، بلکه به  عنوان نشــانه حضور؛ حضوری که 
رفته رفتــه کم رنگ تر، خاموش تر و معنا دار تر می شــود. بیننده در 
برابر بوم های او احساس می کند در آستانه چیزی ایستاده که هم 
آشناست و هم دور؛  مانند نوری از اتاقی دور  که به شبِ ما می تابد 
یا شــهری که در پسِ پنجره قطار در حال حرکت، فقط خطوطی 

کشیده از آن به ما می رسد.
بی برو برگرد، محمدی متأثر از هنرمندان پیش از خود و به طور 
مشــخص مکتب ســقاخانه و میراث نقاشــان مدرنیست ایرانی 
است، اما مســیرش را به قلمرو شخصی خود و البته مینیمال تر 
و معاصرتر رسانده است. اگر آثار مسعود عرب شاهی به معماری 
کهن و اســطوره های شرقی متصل  هستند، محمدی این ارتباط را 
از جهان عینی به درون روان انســان انتقال داده و متأثر از عرفان 
ایرانی و جهان تصویری مدرن غربی است. در آثار او، نور همچون 
جوهر هســتی رفتار می کند؛ نه نشانه ای از واقعیت بیرونی، بلکه 
استعاره ای از آگاهی. و او در تمامی آثار تازه خود به دنبال نور در 
معنای آگاهی اســت و گویی هر چه پیش می رود، نور در آثارش 
تأثیرگذارتر ولــی کوچک تر، منزوی تر و دورتر می شــود. از همین 
منظر، می توان او را متأثر از ســنت فلسفی اشراقی  در هنر ایرانی 
دانســت؛ نوری که از درون می تابد، نــه از بیرون. هر تابلو، میدان 
انرژی اســت؛ برخورد میان کنترل و رهاشــدگی. در ترکیب رنگی 
او تضاد نارنجی و آبی، قرمز و خاکســتری، یادآور مواجهه گرما و 
ســرما، عقل و عشق است؛ تضادی که به گفت وگویی میان حس 
و اندیشــه بدل می شود. اگر در مجموعه «شبانه ها» (۱۳۹۶) نور، 
حضوری شهودی در تاریکی داشت، در آثار اخیر جوهری فلسفی 
نیز به آن افزوده شــده اســت؛ چنان که مخاطــب حس می کند 
نقاش به جای توصیف نور، خودِ نور را نقاشــی کرده است. او در 
روندی پیوسته از مناظر بیرونی به مناظر درونی رسیده؛ از شهر و 
خیابان به خانه و خاطره، از دیدن به درک کردن. در این میان، نکته 
اساســی در زبان تصویری محمدی، حضور مفهوم «فضا» است. 
فضا نه به مثابه مکان، بلکه همچــون حافظه. مرز میان درون و 
بیــرون، میان خیــال و واقعیت، در آثارش دائمــا در حال لغزش 
است. محمدی با نقاشی هایش نشان داده است  نقاشی انتزاعی 
هنوز می تواند حامل تجربه انسانی و از آن بسیط تر حامل معنای 
عمیق باشد، به شــرط آنکه نقاش از سطح فرمال فراتر رود و به 
«زیبایی شناســی حضور» دســت یابد. او نه در پی ساختن تصویر 
است و نه در پی انکار آن، بلکه به دنبال لحظه ای است که تصویر 
و ادراک در هم می تنند. همچون تصویری محو و تاریک از شهری 
در دوردســت که فقط نقطه های کوچک و کشیده از نور از آن به 
ما می رسد. در کارنامه ۲۰ ساله اش، از «کادمیوم» تا «واریاسیون» و 
«فضاهای داخلی»، پیوستگی در دغدغه ها آشکار است. هر دوره، 

بسطی از دیگری است.
همان گونه که اومبرتو اکو می گوید  «اثر هنری همچون ماشینی 
برای برانگیختن تفســیرها» عمل می کند، در آثار محمدی نیز هر 
بیننده می تواند برداشت و داستان خود را بیافریند بدون آنکه به یک 
تفسیر یگانه و از پیش مقرر محدود شود. این ویژگی چندمعنایی 
(پلی سِــمی) و بینامتنــی آثار محمدی، بُعدی میان رشــته ای به 
آنها می بخشــد که از مرزهای نقاشــی فراتر می رود و با مباحث 
زیبایی شناسی، فلســفه هنر و خاطره پژوهی پیوند می یابد. وحید 
محمدی از معدود نقاشــان نســل خود است که سعی کرده و تا 
حدودی امروز می توان گفت توانسته، نقاشی را به سطح اندیشه 
یا به رویکردهای خردگرایانه، خواســته یا ناخواســته، بازگرداند. 
آثار او مخاطــب را به تأمل و درنگ دعوت می کند، نه به مصرف 
تصویری. نقاشــی برای او عمل تفکر است؛ راهی برای کشف نور 
در تاریکی  و شاید به تعبیر ریختر، برای فهمیدن آنچه فقط از راه 
رنگ می توان فهمید. در نمایشــگاه اخیر «چند قطعه»، محمدی 

مجموعــه ای از بوم های رنگ روغن در ابعــاد بزرگ ارائه داده که 
امتداد طبیعی جســت وجوهای انتزاعی او را نشان می دهد. این 
آثار در نگاه نخست، فضایی نیمه تاریک و شبانه را تداعی می کنند 
که در آن منابع نور گرم به رنگ نارنجی یا زرین در دل تیرگی های 
نیلی و تاریک و مه گرفته  می درخشــند. اســتفاده هنرمند از رنگ 
مکمل نارنجی و آبی نوعی تضاد رنگی پویا پدید آورده  که یادآور 
تابش نور چراغ ها در دل تاریکی شــب است. در برخی از تابلوها 
لکه های درخشــان رنگ های گرم (نظیــر نارنجی، قرمز یا زرد) بر 
زمینه های تیره پخش شده اند و به  صورت کانون های نورانی عمل 
می کنند که چشــم را به گردش در فضای اثر و پیگیری امداد نور  
وامی دارند. این ترکیب رنگی، جهانی دوســاحتی از گرما و سرما 
می آفریند که به لحاظ بصری بسیار تأثیرگذار است و حسی از زمان 

گذار (گرگ ومیش یا شامگاه) را منتقل می کند.
در مجمــوع، فرم، رنگ، نــور و بافت در آثــار اخیر محمدی 
همگی در خدمت خلق فضایی شاعرانه و رازآلود هستند؛ فضایی 
که بیننده را به درنگ و غوطه وری در جهان نقاش دعوت می کند، 
گویی لحظه ای شهودی از حضور نور را در قاب تصویر ثبت کرده 

است.
نور در نقاشــی های محمــدی نقش نشــانه ای دوگانه دارد؛ 
هــم به  عنوان عنصــری فیزیکی و بصری حضــور دارد و هم بار 
معنایی و احساســی را منتقل می کند. نورهــای نارنجی رنگ در 
دل صحنه های تاریک، از منظر نشانه شناسی، می توانند به  عنوان 
نمایه ای (Index) از حضور انسانی (مثلا چراغ یک اتاق یا خیابان) 
تلقی شــوند که ردپایی از حیات یا خاطره را در فضای خالی برجا 
 (Symbolic) گذاشــته اســت. این نورها همچنین کارکرد نمادین
می یابند؛ به  طور ضمنی مفاهیمی همچون امید در دل تاریکی  یا 
امتزاج گذشته و حال را به ذهن متبادر می کنند. چنان که منتقدی 
اشاره کرده است، محمدی با تقلیل مناظر به عناصر بی نام ونشان، 
«حســی عمومی از فضای طبیعت» و زیست بوم انسانی را ارائه 
می دهد و کوششــی برای گشــودن پرده زیبایــی حقیقی در پس 
ظاهــر طبیعت انجام می دهد که در نهایت به خود نور به  عنوان 
علت العلل بازنمایی می رســد. این کوشش او را می توان متأثر از 
اندیشه فلاسفه اشراقی مانند شهاب الدین سهروردی دانست که 
نور را حقیقت غایی و مبدأ هستی تلقی می کردند. از این رهگذر، 
نــور در آثار محمدی صرفا یک عنصر بصری نیســت، بلکه دالّی 
اســت بر حقیقت و حضوری معنایی که ورای اشیای مادی قرار 
دارد. به تعبیر پی یر پائولو پازولینی -فیلم ســاز و منتقد ایتالیایی- 
زبــان تصویر می تواند به مثابه یک زبان شــعری و فرازبانی عمل 
کند که مســتقیما با حواس و تجربیات مخاطب سخن می گوید. 
محمــدی نیز در نقاشــی های به دنبال خلق چنیــن زبان بصری 
جهان شــمولی اســت. او می گوید رنگ ها برایش حکم واژه ها و 
احساسات حکم مفاهیم را دارند و نقاشی نوعی «شعر» است که 
باید با چشم دیده و با قلب درک شود. این بیان او نشان می دهد که 
آثارش قرار نیســت براساس کدهای از پیش  تعیین شده نشانه ای 
خوانده شوند، بلکه گشوده به تأویل های شخصی مخاطب اند. به 
زبان نشانه شناسی، می توان گفت نقاشی های محمدی مصداقی 
از اثــر هنری باز به شــمار می روند که معنــا را به روی بی نهایت 

خوانش ممکن می گشایند.
ســیر تحول آثار وحید محمدی از میانــه دهه ۱۳۸۰ تاکنون، 
گویای تداوم یک دغدغه زیباشناختی ثابت در قالب ها و بیان های 
متنوع است. اگر به ســیر و کارنامه او بنگریم، درمی یابیم که هر 
دوره کاری محمــدی ماننــد فصلی از یک کتــاب بزرگ تر عمل 
می کند و مفاهیم و موتیف های پیشین را به شکل تازه ای بازتاب 
می دهد. برای نمونه، نمایشگاه «شبانه ها» (۱۳۹۶، گالری آتبین) 
را می توان نقطه عطفی در کارنامه او دانست که به طور مستقیم 
بــه کاوش در فضای شــب و نورهــای مصنوعــی پرداخت. در 
مجموعه شــبانه ها، محمدی هفت تابلوی بزرگ با تکنیک رنگ  
روغن ارائه کرد که در آنها حضور شــهودی نــور در دل تاریکی 
محوریت داشــت و نشان دهنده توســعه تکنیکی و بلوغ بیانی 
هنرمند پس از حدود یک دهــه فعالیت حرفه ای بود. محمدی 
خود درباره آن مجموعه گفته بود: «تلاش کرده ام به نوعی مناظر 
طبیعی آبســتره بسازم و مخاطب را با چالشی بزرگ روبه رو کنم 
که آیا این منظره هســت یا نه». این رویکرد پرســش گرانه -بازی 
بــا مرز میان واقعیت و انتزاع- در تمــام مراحل بعدی کار او نیز 
استمرار یافته اســت. پس از شبانه ها، او در نمایشگاه «فضاهای 
داخلی» (۱۳۹۸) نگاه خود را به درون معطوف کرد؛ تابلوهایی 
که نور را در بافت فضاهای بســته و صمیمی بررسی می کردند 
و شــاید بازتابی از خاطرات و تجربه های زیسته شخصی بودند. 

هرچند ســوژه ظاهری آثار آن دوره فضای معماری داخلی بود، 
همان تم نور و رنگ به  عنوان عناصر ساختاری و مفهومی حفظ 

شد و حتی تعمیق یافت.
در جدیدترین مرحله کاری محمــدی یعنی مجموعه «راه ها 
و گل ها گم می شــوند» (۱۴۰۲)، «چند قطعــه» (۱۴۰۴) می توان 
پیوســتگی و تحول همه سال های گذشــته را درهم آمیخته دید. 
این دو نمایشگاه در بنیاد لاجوردی -که خود فضای تازه ای خارج 
از گالری همیشــگی هنرمنــد (آتبین) بود- برگزار شــد و مروری 
بر اندیشــه های بصری محمدی را ارائــه داد. در این آثار، او عملا 
راه ها (فضای شهری باز) و گل ها (طبیعت) را در تاریکی رمزآلود 
شــبانه در کنار هم نشــانده اســت. جهانی که محمــدی اکنون 
تصویر می کند، همان گونه که در بیانیه نمایشــگاه آمده، «تصویر 
ذهنی او از واقعیت» اســت که بیرون از زمان و مکان ایســتاده و 
ناکجاآبادی می ســازد که در آن «طبیعت، شهرها و راه ها به هم 
می رسند و پیوند می خورند». این توصیف به خوبی نشان می دهد 
کــه محمدی چگونه مؤلفه های پراکنده دوره های قبل -طبیعت 
در آثار اولیه، شــهر و خیابان در «تهران، شهر بی دفاع»، بازی های 
رنگی در «کادمیوم»، توجه به موسیقی فرم در «واریاسیون»، شب 
و نور در «شــبانه ها»  و فضای شخصی در «فضاهای داخلی»- را 
اکنون به وحدتی تصویری رسانده است. اگر در نخستین کارهای او 
بازنمایی انتزاعی اشیا و مناظر دیده می شد، امروز به نمایش آنچه 
نادیدنی است، دســت یافته است؛ گویی از نقاشی منظره آبستره 
به نقاشــی تجربه زیسته گذر کرده است. روند حرکتی او از کنترل 
دقیق فرم ها و رخدادهای بصری به آزادی عمل بیشتر و اعتماد به 
شهود پیش رفته است؛ چنان که خود می گوید: «ساختن برای من 
یعنی به حداقل رساندن اتفاق و کنترل آن. به  دنبال راهی هستم 
که با آن بتوانم یک چشم انداز و هم یک گوشه از خیابان را نقاشی 
کنم، بی آنکه تفاوتی در رویکرد باشــد». این بیان نشانگر آن است 
که محمدی اکنون به یک زبان بصری شــخصی دست یافته که 
می تواند هر سوژه ای را -چه منظره طبیعی، چه فضای شهری یا 
داخلی- با همان حساسیت و بیان انتزاعی منحصر به فردش و از 
آن مهم تر با نگاهی جست وجوگرانه به ردپای نور، به تصویر کشد.
در کار او، نــور از دل تاریکــی نمی گریزد، بلکــه در آن اقامت 
می کند؛ همچنــان که هایدگــر در باب ذات حقیقــت می گوید: 
«روشنایی، تنها در نسبت با تاریکی معنا دارد؛ زیرا حقیقت، خود، 
در پــرده پنهان بودگی می زید». در نقاشــی های محمدی نیز این 
پنهان بودگی، خودِ حقیقت اســت؛ لکه های رنگی درخشــان، نه 
روشن کردن جهان، بلکه یادآوری حضور آگاهی پنهان شده در دل 

سایه  و تاریکی است.
وحیــد محمدی به  عنوان هنرمندی از نســل جوان نقاشــان 
معاصر ایران، مســیری یگانه و پیوســته را طی کرده است که در 
آن وفاداری به نقاشــی آبســتره با نگاهی عمیق به مفاهیم نور، 
فضا و منظره در هم  آمیخته اســت. آثار او پلی میان ســنت های 
زیبایی شناختی ایرانی -نظیر توجه عرفانی به نور- و دستاوردهای 
هنر مدرن جهانی -مانند نقاشــی انتزاعی و شعر تصویر- برقرار 
می کنند. جایگاه او در نقاشــی معاصر ایــران را می توان جایگاه 
یک جست وجوگر دانست؛ هنرمندی که به قول خودش به  دنبال 
کشــف «ریشه های حواس» و «منشأ چیزها» است و در این مسیر، 
نور را به راهنمای خود بدل کرده است. و اگر بپذیرم نور در این آثار 

و در جهان بینی هنرمند به نوعی 
همان آگاهی است، او احضارگر 
و به تصویر کشنده آگاهی است.

بــه تعبیر جلال ســتاری در 
کتاب رمز اندیشــی و هنر قدسی: 
«هنر، لحظــه تلاقــی آگاهی و 
حس اســت؛ جایی که ادراک، از 
مرز عقل عبور می کند و به شهود 
دقیقا  محمدی  آثار  می رســد». 
این لحظه شــکل می گیرند؛  در 
لحظــه ای کــه رنــگ، از مــاده 
می گذرد و به فکر بدل می شود؛ 
لحظــه ای که نقاشــی دیگر نه 
است؛  «تجربه»  بلکه  «شــیء»، 

تجربه نور به مثابه آگاهی.
در  را  جــوان  نقــاش  ایــن 
احضارگــر  می تــوان  نهایــت، 
آگاهــی دانســت؛ آگاهی ای که 
در جهانِ پرهیاهــوی امروز، گم 
شده است. نقاشی های او مانند 
برای مکث،  یادآوری اند؛ دعوتی 
برای تأمــل، برای بازگشــت به 
سکوت درخشان نور. در جهانی 
که تصویر، بی وقفه ما را در خود 
می بلعد، محمدی به ما یادآوری 
می کند که هنوز می توان ایستاد، 

نگریست و اندیشید.

نگاه خانه

قطعه هایی برای آگاهی
تحلیلی بر آثار وحید محمدی، نقاش، به بهانه نمایش «چند قطعه»

حسین گنجی

به   محمــدی  وحیــد 
عنــوان هنرمنــدی از 
نقاشان  جوان  نســل 
مسیری  ایران،  معاصر 
طی  را  پیوسته  و  یگانه 
کرده اســت که در آن 
نقاشــی  به  وفاداری 
آبســتره بــا نگاهــی 
نور،  مفاهیم  به  عمیق 
فضا و منظــره در هم  
آمیخته اســت. آثار او 
پلی میان ســنت های 
ایرانی  زیبایی شناختی 
-نظیر توجه عرفانی به 
دســتاوردهای  و  نور- 
جهانی  مــدرن  هنــر 
انتزاعی  نقاشی  -مانند 
برقرار  تصویر-  شعر  و 
در  او  جایگاه  می کنند. 
ایران  نقاشــی معاصر 
را می توان جایگاه یک 

جست وجوگر دانست 


