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دریچه

مهدی رفیع
منتقد

نقاشی های علیرضا شــیرافکن چنان بدیع و 
متفاوت ظاهر می شــوند که تجدیدنظری درباره 
دیدگاه هــای از پیــش موجود نقاشــی معاصر 
را ضــروری می کنند؛ بــه  این  معنا کــه ویژگی 
منحصر بفرد و خاص آنها را نمی توان بدون تغییر  
شــکل، دگرگونی و گشــتار مفاهیم و نظریات 
پیشــین و ابداع مفاهیمی تازه توضیح داد. ژاک 
رانسیر، فیلسوف فرانسوی، در کتاب آینده تصویر 
)2007( ، »رژیم های زیبا یی شناسی« هنر معاصر 
را بر اســاس مفهوم »تصویر-اســتعاره« توضیح 
می دهد. مفهوم »رژیم«، به  طور موجز، به معنای 
مجموعه ای از پارادایم های همگن است که یکدیگر 
را به لحاظ نظری و مولفه های برســازنده تأیید و 
تقویت می کنند. نخستین مسأله ای که پاره ای از 
نقاشی های شیرافکن پیش می کشند، فروپاشی 
مفهوم رایج از تصویر و فیگور است؛ به عبارت دیگر، 
این آثار نقطه مقابل نظریه رانسیر را مطرح می کنند 
که متصل با فروپاشی تصویر در توزیعیِ آشوب گون 
از رنگ است؛ اما در اینجا آشوب مهار شده است تا با 
توزیع خاصی در منطق رنگ »هم برآیندی« نوینی 
را برای نقاشی شــکل دهد. این رویکرد نزدیکی 
خاصی با مفهــوم »بدن  بدون تصویــر« یا »بدن 
بدون اندام« در آثار دلوز و گتــاری دارد؛ آن گونه 
که اریک الَی یــز در کتاب اخیر خود، ویران کردن 
تصویر، درباره هنر معاصر )2013(، آن را توضیح 
می دهد. این تبییــن در فراروی از شــاکله های 
بدیویی هنر معاصر است که در کتاب دست نامه 
نازیبایی شناســی  )2004( مطرح شده اند و هنر 
را در سه شاکله کلیِ زیبایی شناختی ، »تعلیمی، 
رمانتیک و کلاســیک« جای می دهد و شــاکله 
ترکیبی چهارمی که »تعلیمی- رومانتیک« است و 
بدیو تلاش دارد به »شکلی ناممکن« جنبش های 
آوانگارد را در آن صورت بندی کند، و هنر معاصر 
را بر مبنای نوعی »فرمالیسم رومانتیک« تبیین 
می کنــد. محدودیت ذاتی و نظــری این طرح ها 
در تبیین هنر معاصر، در کار شیرافکن به وضوح 
پیداســت. آثار او نه تعلیمی اند، نه رومانتیک و نه 
کلاســیک و نه ترکیبی از طرح هــای تعلیمی و 
رومانتیک یا آن که از گونه ای فرمالیسم رومانتیک 
تبعیت کننــد، بلکه در آنها فروپاشــی رژیم های 
متداول تصویر را شــاهدیم و بر ساخت منطقی 

جدید برای توضیح ایلیاتی احساس. 
ژیل دلــوز در کتاب فرانســیس بیکن، منطق 
احساس )1981(، تمایزی را میان امر فیگوراتیو و 
امر فیگورال بسط می دهد که برای فهم نقاشی های 
شیرافکن بسیار ضروری است. امر فیگوراتیو مرتبط 
و متصل با همان برداشت متداول از تصویر است، 
اما امر  فیگورال عاملیتی نوین است که منطق رایج 
و فیگوراتیوِ رنگ را از میــان می برد تا در »نظمی 
برآمده از آشوب« احساس - شکل جدیدی را تولید 
 کند. واسیلی کاندینســکی و جَکسون پالک دو 
شیوه متفاوت از برخورد با نقاشی انتزاعی را نشان 
می دهند که با نحوه توزیع آشوب در نقاشی مرتبط 
است. کاندینسکی با انتزاع گرایی نیمه هندسی، 
آرام و متعادل خود، آشــوب را به کمترین میزان 
ممکن تقلیل می دهد؛ اما پالک دقیقا برعکس، در 
شیوه ای کنشگرانه که محصول رفتاری متفاوت با 
بوم است )به  عبارت  دیگر، بوم های بزرگ خوابیده 
بر روی زمین و چرخیدن به دور بوم( آشوب را در 
روشی هر دم  گسترنده توزیع و پخش می کند. نحوه 
توزیع آشوب در کار شیرافکن از هیچ  یک از این دو 
منطق پیروی نمی کند؛ بلکه آشوب از طریق لایه ها 
و چینه هایی بسط می یابد که با نوعی »شکل زدایی 
دائمی« از تصویر مرتبطند. بنابراین، امر فیگورال و 
نه فیگوراتیو است که به این ترتیب در نوسانی میان 

انتزاع و فیگور به پیش می رود. 
چه منطق یا منطق هایی برای فهم این شــیوه 
توزیعِ احساس در نقاشــی های شیرافکن وجود 
دارند؟ به نظر می رســد در اینجا بــه ابداع نوعی 
»زمین منطق« )به   جای  زمین شناسی( نیازمندیم 
که لایه ها و چینه های اثر را توضیح می دهد. گونه ای 
»دیرینه شناســی  نقاشــی« که در آن سنگواره 
ماهی هــا، صدف ها، قدمت زمیــن، و  موجودات 
همراه با لایه ها و فضاهای متفاوت رنگی توزیع و 
بازتوزیع می شوند. شیرافکن نقاشِ طبیعت، زمین 
و هستی است؛ اما نه نقاشی طبیعت گرا در معنای 
متداول، او طبیعت را به شیوه ای خاص در کارش 
بازآفرینی می کند که منطق آن گویای برداشتن 
مرزهای میان امر انتزاعی و امر فیگورال اســت. 
شیرافکن زیست بوم های مختلف انسانی، گیاهی 
و جانوری را به شــیوه ای بدیع در هم می آمیزد تا 
احســاس را به نحوی متفاوت در آنها توزیع کند. 
ماهــی در کار او از دریا جدا می شــود تا با خاک و 
جنگل )لایه های قهوه ای و سبز مرتبط شود( و در 
این فرآیند نوین »سَر« خویش را از دست می دهد 
تا بدنش را در وحدتی نوین با جهان قرار دهد؛ در 
لایه های مختلفی که ماهــی را چینه بندی و به 
بخشی انفکاک ناپذیر از خود بدل می کند، درست 
مانند سنگواره ای که چنان در لایه های دور های 
مختلف زمین شــناختی عجین شده که دیگر به 
جزیی از آن بدل شده  است. نباید چشم مان را به 
روی تفاوت های چشــمگیر و خاص نقاشی های 

شیرافکن ببندیم. 
ماهی از دو طریق از ماهیــت  »ماهی بودگی« 
تهی می شود تا وجود تازه ای را شکل دهد؛ ماهی از 
طریق سر، سبز می شود؛ به عبارت دیگر، با لایه های 

سبزرنگ متصل می شــود، و از طریق دُم و بدن با 
قهوه ایِ خاک و رنگ صورتــی ارتباط می یابد که 
صیرورتی جدید به ماهی می بخشند. شیرافکن 
در اینجا با ظرافت خشونتی را نیز نشان می دهد 
که طی آن ماهــی ذبح می شــود و در فرآیندی 
نوین دوباره به هســتی پیوند می خــورد و آیا آن 
لایه ســبز نمی تواند »خونِ سبز« ماهی باشد که 
از سر او جدا شده است: زندگی ای که ماهی از آن 
محروم می شود تا در پیوندی جدید با خاک و سبزه 
وحدت یابد. شــیرافکن می خواهد دوباره ماهی 
را زنده کند، این بار نه در آب که در ســبزی حیات 
و طبیعت. نقاش از تلاش برای برداشتن مرزهای 
میان موجودات دست بر نمی دارد تا آنها را در یک 
»زیست  بوم شناسی احساسِ« جدید و چینش و 

ارتباط نوین رنگ و عاطفه بازآفرینی کند. 
بدنِ  ماهی چینه بندی می شود، همانند دیگر 
قسمت های فضای نقاشی و از طریق تعویض این 
لایه ها یا چینه ها با بدن ماهی اســت که ماهی یا 
موضوع، ارتباطی نوین با فضای نقاشی می یابد و 
به اصطلاح »قلمرو زدوده « می شود. ماهی از یک 
سو، قسمتی از لایه قهوه ای را به بدن خود داخل 
می کند، تا مرز خود با زمیــن را از میان بردارد و از 
سوی دیگر، از طریق سر فضای ســبز را به درون 
وجود خود وارد می کند. در اینجا شاید با این مصرع 
مولانا به نحوی نقاشانه مواجهیم، اگر لفظ »گَنده« 
)گندیدن( را به قرائت »گُنده« بازگردانیم: »عقل 
اول راند او سوی دوم / ماهی از سر گُنده گردد نی 
ز دُم«، به عبارت دیگر، ماهی از طریق سَــر خود و 
نه دُم، قلمروزدوده می شود و گسترش می یابد؛ چرا 
که دُم )عقل اول( یک فضای مسدود است که ماهی 
را در شکل خود می بندد و محدود می کند )به ویژه 
ریشه واژه عقل آن گونه که ذکر شده، »عقال«، به 
معنای زانو بند شــتر و ارتباط آن با دُم ماهی که 
شکل ماهی را بســته و تمام می کند(. پیوند سه 
زیست  بوم شناسیِ گیاهی، حیوانی و انسانی در کار 
شیرافکن نتیجه بازتوزیع متفاوت احساس در رنگ 
است و بر اساس هستی شناسی  »وحدت وجودی« 
نقاش رخ می دهد. در اینجا، گونه ای  »چینه شناسی 
و چینه زداییِ احساس« وجود دارد، اما ماهی خود، 
لایه های صورتی بدنش را نیز در چینه های قهوه ای 
زمین پخش می کند، تا هستی اش را با آنها بیامیزد. 
در »زیست  بوم شناسی انسانی« توزیع احساس 
در رابطه عاشــق و معشــوق، در عدم تقارنی رخ 
می نماید که آن دو را در »بوسه « وحدت می دهد. 
نقاشی زوج عاشق و معشوق به نحوی است که آنها 
نه تنها متفاوت اند، بلکه »تنی واحد« را نیز شکل 
می دهند. چینه بندی بدن هــا در اینجا نیز کاملا 
حضور دارد. صورت، چشــم، پیشانی، مو و گردن 
هر یک به لایه های متفاوتی از احساس تعلق دارند 
که با تمایزهای رنگی شان برجسته می شوند. احمد 
غزالی در سوانح العشاق هر عضوی از معشوق را در 
»خیال عاشق« نشان مرتبه عشقِ عاشق می داند: 
»گاه بود که نشــان به زلف و گاه بود که به خدّ بود 
و گاه به خال. و گاه به قدّ و گاه به دیده و گاه به ابرو 
و گاه به غمزه و گاه به خنــده و گاه به عتاب. و این 
معانی هر یک از طلب جای عاشق نشانی دارد. آن 
را که نشان عشق بر دیده معشوق بود، قوتش از نظر 
او بود و از علت ها دورتر بود که دیده دُرّ ثمین دل و 
جان است، عشق که نشان به دیده معشوق کند در 
عالم خیال، دلیل طلب جان و دل او بود، و از علل 
جسمانی دور بود« )احمد غزالی، 1376:  144(. در 
اینجا می توانیم مددی نقاشانه و فلسفی از حافظ 
بگیریم و چرا که نه: »هر ســر موی مرا با تو  هزار 
کار است/ ما کجاییم و ملامتگر بی کار کجاست« 
)حافظ ، 1386:  29(؛ معشــوق در تمام هســتی 
و لایه های وجودی عاشــق توزیع شــده و نفوذ 
کرده است. عشــق، وجود و اجزای او را فراگرفته 
)همچنان کــه نجم دایه در رباعــی ای می گوید: 
»اجزای وجود من همه دوست گرفت«( و او را به 
چینه های معشوق بدل کرده است )چین  خوردنِ 
معشوق در عاشق و استتار عاشق در معشوق(. در 
وهله و مرتبه دیگر، خودِ معشوق در مقام عاشق، 
حقیقت خویش را در آینه وجود عاشــق می بیند 
و بدین ترتیب، توزیع معشــوق در عاشق و شرح 
عاشق در معشــوق رخ می دهد. در اینجا موهای 
وحدت یافته مانند چتری به دور عشــق کشیده 
شــده اند و مرزهای  زیست بوم شناسی انسانی را 
بر می دارند. موها همچون دانه های باران، عاشــق 
و معشوق را خیس می کنند و اتفاق شگفت بوسه 
شکل می گیرد که بی مرزی ایلیاتی در آن تجربه 

می شود. 
زیست  بوم شناســی گیاهی، گل ها و رابطه آن 
با محیط های انتزاعــی و فیگورال را در انتشــار 
منطق های رنگی خاصی قرار می دهد. انتزاع های 
گیاهیِ نقاشی های شــیرافکن گاه به انتزاع های 
 »ســقاخانه ای« اما با فضاهایــی کاملا متفاوت و 
منحصربفرد ترکیب می شود که گل ها را شبیه به 
نقش های گلیم و دستبافت های سنتی در فضایی 
نوین می کند. مرزها در این آثار دیگر کاملا از میان 
رفته اند و رنگ در آشوبی ایلیاتی و کولی وار از فضاها 
و زیست  بوم شناسی های متفاوت، هستی ها را به 
هم نزدیک و مجاور کرده است. امضای نقاش چنان 
ناخودنماست که بدل به جزیی از کار  می شود. با  این 
 وصف، عمق و وسعت آثار نقاش و تکرارناپذیری ای 
که در روند نقاشی های او وجود دارد، خود را عیان 
می کند. شــیرافکن، نقاشــی که آرام و بی هیاهو 
حضور خلاقانه آثــارش را اعلام می کنــد، ما را 
رویاروی »واقعیتی نوین« برای رابطه احســاس 
و فرم-رنگ در نقاشــی قرار می دهــد که ورای 

جهان های عینی و ذهنی آشناست. 

شیوه های توزیع احساس در رنگ

علیرضا بخشی استوار| »هست شب« نمایشگاه 
نقاشــی های ایمان افســریان در گالری »اثر« در ورای 
واقعیت محضی که به تصویر می کشــد، به دنبال کشف 
نادیدنی هایی در دل تاریخ از طریق اشیا و مکان هاست. در 
نقاشی های او که در نگاه نخستین نمی توان تفاوت چندانی 
بین آنها با عکس قایل شد، انگاره های ذهنی هنرمند در 
قالب نماهایی ملموس و شناخته شده از معماری داخلی 
ساختمان ها و اشیا راهی به میان تاریخ می گشاید که در 
آن با زبانی ساده و بدون هیچ آلایش و پیچیدگی بازخوانی 

می شود. 
او در آثار این نمایشگاه با به تصویر کشیدن طاقچه ای 
قدیمی، پنجــره ای که منظــرش رو به ایــوان و حیاط 
اســت و چراغ زنبوری دیواری تمهیدی در نظر گرفته تا 
مخاطب بی واسطه با جهان شناخته شده و در عین حال 
ناشناخته ای مواجه شود که در میان فایل ها و صفحه های 
بی شمار حافظه اش گم شده اند. در حقیقت افسریان در 
آثار نمایشگاه »هست شب« همانند آثار پیشینش به دنبال 
یک یادآوری است. یادآوری سادگی و زیبایی که در بطن 
اشیا و محیط پیرامون زندگی شهری مردم جریان داشته 
و امروز در  هزار توی زندگی مــدرن و معماری بی هویت 

شهری گم شده است. 
افسریان در آثارش به دنبال آن است که این تاریخ زنده 
میان معماری و اشیا را با سبک واقع گرایانه خود ثبت کند 
تا دیگر دچار فراموشی نشود. اتکا و رویکرد او به رئالیسم 
بهترین و هوشمندانه ترین روش برای این ثبت است. حتی 
در تابلوهایی که او برای نخستین بار پا به فضاهای شهری 
و بیرونی گذاشــته هم ضرورت این برخورد رئالیستی با 
فضا و پیرامون با توجه به انگاره ذهنی هنرمند به وضوح 
پیداست. او در این تابلو ها که سه تای آنها نمای بیرونی سه 
ساختمان را به تصویر می کشد و یکی از تابلو ها که تصویری 
از یک چراق روشنایی شهری است همانند همان فضاهای 
داخلی با رویکرد واقع گرایانه خود در ثبت آنها عمل کرده 

است. 
این برخورد رئالیســتی با مکان ها با وجــود این که در 
محــدوده جغرافیایی و دوره تاریخــی خاصی به تصویر 
کشیده شده اند، موجب شده از جهاتی مفهوم زمان نیز از 
بین برود. این تابلوها با وجود آن که چیزی ورای واقعیت 
خودشان نیستند، دچار یک بی زمانی تاریخی شده اند؛ به 
گونه ای که هر اثر در دل خود همگام با تاریخ و جغرافیای 
ذهنی مخاطب و در شرایطی همچون یک موجود زنده و 

بدون وابستگی به واقعیت پشت چهره خود حیات دارد. 
یکی از هوشمندی های افسریان برای این ثبت تاریخی 
و از بین بردن مفهوم زمان، عاری کردن آن از موجودیت 
انسان است. او در هیچ کدام از آثارش فردسان یا انسانی را به 
تصویر نمی کشد. مخاطب هنگام مواجهه با این آثار بدون 
واسطه خود را درون آن مکان یا تصویر ثبت شده می بیند 

و آن مکان را متعلق به خود می کند تا از ورای این سطح 
ساده به عمق مدنظر هنرمند پی ببرد. اگر او تصویر انسانی 
را در میان تابلوها خلق می کرد، بدون  شک این مکان ها 
متعلق به آن فرد یا موجود داخل تصویر می شد و تماشاگر 
دیگر نمی توانست از دریچه نگاه خودش به آن مکان سفر 
کند. از طرفی نبود انســان که خود مهم ترین نماد دوره 
تاریخی و شاید هویت بخش یک جغرافیاست موجب عمق 
بخشیدن به همان بی زمانی تاریخی می شود تا جایی که 
تصویر موجودیت خود را به عنوان یک شخص مستقل به 

اثبات می رساند. 
تکنیک و رنگ هایی که افســریان برای خلق آثارش از 
آنها استفاده می کند در به وجود آمدن این واقعیت زنده 
تأثیرگذارند. تابلوهای رنگ روغن او به دلیل شــفافیت و 
برجستگی دیداری که دارند در چشم مخاطب به شکلی 
برجسته نمود می کنند. این برجستگی مخاطب را با سطح 
زنده ای مواجه می کند که در آن بیش از هر چیزی رنگ ها  
حرف می زنند. در حقیقت او با استفاده از این تکنیک نوری 
بر مکان هایی که به حال خود رها شده اند تابانده  و با حیات 
دوباره ای که به آنها می بخشــد، ایــن مکان ها را در عین 

ایستادگی به حرکت وا می دارد. 

تا پیش از این نمایشگاه، صحنه نقاشی های افسریان 
گوشه نشــین خانه و محیط های درونی بودنــد، گاه رد 
نور کم جانی از خورشید که بر سه کنج خانه لمیده و گاه 
اشیای قدیمی که امروزها تاریخ مصرف شان گذشته است؛ 
اما افسریان اکنون و بعد از سالیان دراز، شاید دو دهه پای 
از خلوت درون بیرون گذاشته و در محیط شهری صحنه 
نقاشی هایش را گسترش داده اســت؛ هر چند که او در 
این سفر محتاطانه رفتار کرده و سکون و سکوت و خلوت 
خاص آثار هنری اش را حفظ کرده و شعاع محیطی آن را 

گسترش داده است.  
خیابانگردی یک نقاش، آن هم در بافت های قدیمی، 
احتمالا به کشف ساختمان ها و یادگارانی به جای مانده 
از دیروزها ختم می شــود اما رهاورد ایمان افســریان در 
هشــتمین نمایشــگاه انفرادی اش در گالری اثر، از این 

خیابانگردی، بیش از اینهاست.  
»هست شــب« عنوان این مجموعه اســت که در آن 
نقاش با وجود تغییر اتمســفر آثارش، همچنان بر اصول 
جهان بینی و زیبایی شناختی که بدان ها شناخته می شود، 
ایستاده است.  او که پیش تر در خلوتی مکاشفه وار گویی 
با خود )و صد البته مخاطب( گفت وگوی نقاشانه داشت، 

اکنون پا از خانه بیرون گذاشــته و بر بوم هایش فضاهای 
بیرونی را مصور کرده اســت؛ چهار اثر از هفــت اثر او در 
»هست شــب«، چنین رویکردی دارند. ســوژه های او 
چنان اســت گویی مخاطبی که جنس اندیشه نقاش را 
می شناسد با سیمای خارجی همان لوکیشن هایی روبرو 
است که پیش از این افسریان اجزای داخلی آنها را نشان 

داده بود.  
نقاشی ایمان افسریان را با افتخار بر روی دیوار 

خانه ام زده ام 
پاییز دو  سال پیش حوالی آذرماه وقتی ایمان افسریان در 
همین گالری اثر نمایشگاه »بر بساطی که بساطی نیست« 
را به تماشا داشت، استاد آیدین آغداشلو یادداشتی برای او 
نوشت که بازخوانی آن در این روزها خالی از لطف نیست.  

آغداشلو نوشته است: »نقاشی های ایمان افسریان را از 
سال های بســیار دور می شناسم و تقریبا در جریان تمام 

مسیری که او در نقاشی طی کرده، هستم.  
به نظر من ایمان افســریان نقاش متفاوتی اســت؛ در 
دوره ای که عموم هنرمندان به شارلاتان بازی در هنر روی 
آورده اند و عدم اصالت بر اصالت پیروز شده است، او فارغ از 
هرگونه تأثیرپذیری از فضای موجود، چشمش را بر روی 
هیاهوهای موجود بسته است و مشغول کار خودش است 
و جهان ذهنی و عاطفی خــودش را بر روی بوم هایش به 

تصویر می کشد.  
فقط اگر تنها یک دلیل کافی بود که من آثار این نقاش 
را بخواهم دوست داشته باشــم و به او احترام بگذارم، دل 
نســپردن او به بازار و فضایی که بر نقاشی امروز جهان و 

ایران حاکم شده است، کافی بود.  
به نظر من ایمان افسریان هنرمند چیره دست و توانایی 
اســت که تمام دلبســتگی اش را بر روی تصویرکردن 
فضاهای داخلی گذاشته است و انتخاب هایی که او برای 
نقاشــی می کند او را از سایر نقاشان متمایز می کند. من 
همواره از تماشای نقاشی های او احساس دلپذیری دارم 
و به نظر من او هنرمند توانایی است که به معنای واقعی 
می تواند حس درونی خودش را -تنهایــی و انزوایی که 
اختیار کرده اســت- با قدرت تمام در آثارش به نمایش 

بگذارد.  
من واقعا با صداقت کامل می گویــم که در میان تمام 
دوستان نقاشــی که دارم تنها نقاشی ایمان افسریان را با 
افتخار بر روی دیوار خانه ام زده ام و هر بار که این نقاشی را 
می بینم از دیدن آن احساس شادمانی می کنم. این نقاشی 
را خود او ســال ها پیش به من هدیه داد و یکی از بهترین 

هدایایی است که من دریافت کرده ام.  
شــاید برخی فکر کنند که ایمان افسریان شاگرد من 
بوده و من به رسم برخی از بزرگان شاگردنوازی می کنم 
اما چنین نیست؛ اتفاقا او نقاش خود ساخته ای است و خود 

استاد خود بوده است.  

آزاده جعفریان | هر سکوتی به معنای سکون نیست. 
گاهی تصویری چنــان حرکت و پویایــی دارد که ناگفته، 
فریادها را به خاطر هر بیننــده ای می اندازد. نقش هنر هم 
همین اســت که با استفاده از اســتعاره و انتزاع نکاتی را به 
مخاطب ارایه کند که شاید در دنیای واقعی یافتن شان سخت 
باشد ولی با تماشای یک فیلم و گوش سپردن به یک قطعه 
موسیقی و دیدن یک نقاشی خوب چنان تجربه مشترکی 
به دست می آید که گویی سال هاست قرابت و نزدیکی میان 
خالق اثر و مخاطب بوده اســت. در چنین لحظاتی اســت 
که مخاطب درون اثر گم می شــود و بخشــی از درونیات و 
خواســته های خود را می جوید حتی اگــر ظاهر تصویر با 
خاطراتش مشترک نباشد ولی دنیای انتزاع آن قدر گسترده 
اســت که وی را تا سر حد دوســتی دیرینه پیش می برد و 
بیننده در تصور این اســت که انگار مدت هاست با هنرمند 
آشناســت و این دقیقا رسالت کار هنرمند اســت. در این 
میان نمایشگاهی با عنوان سایلنس در گالری شکوه تهران 
درحال برگزاری  اســت که 12 اثر از تازه ترین نقاشی های 
»بهنوش فروتن« در این نمایشــگاه روی دیوار رفته است. 
آنچه از عنوان این نمایشــگاه برمی آید سکوت را به تصویر 
می کشد ولی مخاطب در لحظه رویارویی با اثر، نمایی ثبت 
شــده از یک تصویر از پیش تعیین شده را نمی بیند. فروتن 
وی را به تماشای انتزاعی دعوت می کند که در خود پویایی و 
حرکتی مستتر دارد و این همان پیام هنرمند است. مخاطب 
با ایســتادن مقابل آثار به درون تابلو مــی رود و گویی خود 
درحال تجربه کردن است. بزرگ بودن سایز آثار از دیگر وجوه 
تمایز این نقاشی های انتزاعی  است. قطع آثار انتزاعی هر چه 
بزرگتر باشد و زمانی که مخاطب برای تماشای شان می گذارد 
طولانی تر، به حتم دانسته ها و دریافته های بیننده از اثر هنری 
بیشــتر خواهد بود. فروتن که پیش از ایــن برگزاری چهار 
نمایشگاه انفرادی را در کارنامه خود دارد، این بار بافت را هم 
وارد بوم هایش کرده و فضایی وهم گرفته و سکوتی بی پایان 
را به همراه بافت و رنگ القا می کنــد. آثار این دوره هنرمند 
که همگی با تکنیک اکرلیک و رنــگ روغن روی بوم خلق 
شده اند، خاستگاه طبیعت دارند و به نوعی ملهم از نماهای 
موجود در طبیعت اند که هنرمند بــا زبان خودش فضایی 
انتزاعی را برایشان در نظر گرفته است. بهنوش فروتن پیش 
از این نیز در اردیبهشت 1391 در پنجمین هفت نگاه عنوان 
پرفروش ترین هنرمند را کســب کرد. اثر وی در حراج دوم 
تهران در  سال 1392 رکورد 15 میلیون تومان و در سومین 
 حراج تهران رکورد 26 میلیونی را به نام خود ثبت کرده است.

از او درباره نمایش تازه ترین آثارش و سبک های مختلفی که 
تاکنون دنبال کرده، پرسیدیم.  

 ایده این نمایشگاه از کجا آمد و چه مدت روی آن 
متمرکز بودید؟ 

این نمایشگاه شامل 12 اثر رنگ روغن و اکریلیک روی بوم 
است که در حدود سه سال روی آن کار کرده ام. آثار مجموعه 
»سایلنس« را می توان در ادامه نمایشگاه قبلی ام  با عنوان 
»کهکشان من« دانست، با این تفاوت که فیگورها به طور کل 
از کارها حذف شده و فضای رئال و انتزاع در هم آمیخته شده 

است تا معنای تازه تری از وجوه انسان معاصر بازتاب یابد. 
 از عنوان نمایشگاه بگویید. چرا سایلنس را برای 

چنین آثاری مناسب دانستید؟ 

»سایلنس« به معنای ســکوت با رویکرد سکوت فعالانه 
است، سکوتی که نشــانه رضایت نیست، اتفاقا این سکوت 
فریاد اســت،  تلاطم موج ها و سکوت حاصل صبر و درایت 
انسان که به این سادگی ها حاصل نمی شود؛ پیشنهاد این 
نمایشگاه به انســان امروزی این اســت که به جای هیاهو 
و فریاد، سکوت معنادار کند و خشــم و نارضایتی خود را با 
سکوت بازتاب دهد؛ به نظرم گاهی سکوت بهترین راه حل 
است و می تواند کمک کند تا مسائل در بستر زمان با آرامش 

بیشتری جلو رود. 
آسمان آثارم گاهی ابری و گرفته، گاهی صاف و معدودی 
نیز با صاعقه همراه است، اما در زمین سکوتی حکمفرماست 
و روشــن است  این ســکوت سرشــار از ناگفته ها  و مادر 
فریاد هاســت. آرامش اکسیر و کیمیای بشــر معاصر، اوج 
خوشبختی است؛ باید حرف خود را زد اما دقت داشت جار 

و جنجال ها آرامش را از ما نرباید. 
 نمایشــگاه حاضر در گالری شــکوه پنجمین 
نمایشگاه انفرادی شما محســوب می شود و شما 
تا کنون سبک ها و تکنیک های مختلفی را تجربه 

کرده اید. 
بله، مدام درحال تغییر فرمال و نیز محتواي آثارم هستم 
و از این رفت وبرگشت ها به سبک هاي مختلف هنري لذت 
مي برم. مجموعه »درها« یکی از مجموعه های قدیمی من 
است که شامل 30 اثر بود. براي به تصویر کشیدن این درها 
از مکان هاي مختلف عکس مي گرفتم یا از عکس هایي که 
دوستانم گرفته بودند، اســتفاده مي کردم. »در« از نظر من 
حرمت دارد زیرا پشــت هر دري یک اتفاق درحال رخ دادن 
است و باز یا بسته بودن این در بسیار اهمیت دارد. مجموعه 
»پرتره ها« را بعد از »درها« شروع کردم که شامل پرتره هایي 

با مدل هاي مختلف بود که بیشتر این پرتره ها زن بودند به 
غیر از سه اثر که مرد هایي با کلاه به تصویر کشیدم که درحال 
سیگارکشــیدن بودند. بعد از آن روي »مجموعه کاهگل« 
متمرکز شدم. این آثار اکثرا ابعادي بزرگ داشت و موضوع آنها 
خانه هاي قدیمي اي بود که روي بوم هاي کاهگلي به تصویر 
مي کشیدم. به نظرم کار روي بوم کاهگل بسیار راحت تر از 
نقاشي روي بوم ســفید اســت. در این بین مجموعه اي از 
»کاشي هاي قدیمي« داشــتم. این آثار رنگ هاي قدیمي 
ایراني و تمي عرفاني داشت... تا اینکه به مجموعه »کهکشان 
من« رسیدم. حدود دوسال و نیم روي آن مجموعه کار کردم 
و حدود سه ســال پیش آن را نمایش دادم  و اکنون هم پس 
از دوسال و نیم »سایلنس« را که فضایی انتزاعی دارد، ارایه 
داده ام، البتــه در این بین مجموعــه »درخت ها« را هم که 
شامل پنج اثر اســت کار کردم، زیرا با انجام مداوم یک کار 
که احتیاج به تمرکز زیادي دارد، خســته مي شوم و دوست 
دارم در این بین کار دیگري انجام دهم و بعد با فکر باز و آزاد 
کارم را از سر بگیرم. از آثار دیگري که در طول این سال ها کار 
کرده ام، تک اثر »دختر افغان« است که نمایي از یک دختر 
افغان با چادري پاره را نشــان مي دهد که با دست حنایي و 
کبره بسته اش چادرش را گرفته است. مضاف بر همه اینها 
وعده اي با خود دارم؛ اینکه هر ســال ابتداي پاییز، یک کار 
کاملا رئال از طبیعت پاییز نقاشي کنم. خلاصه به همه جور 

سبکي سرکي مي کشم و از تجربه کردن هراسي ندارم.
 شــما در دوره حراج تهران حضور داشتید. در 
نمایشــگاه و فروش بزرگ »هفت نگاه« پنجم هم 
عنوان پرفروش ترین هنرمند را از آن خود کردید. 
این موفقیت ها در بازار هنر، چه دستاوردي برایتان به 

همراه داشته است؟

نخســتین تاثیرش این بود که آثارم بیشــتر دیده شد. 
علاوه بر آن، حضور در این رویدادهای  بزرگ هنري، تجربه 
هنري بسیار خوبي برایم بود زیرا به شناخت هاي تازه اي در 
وادي هنر و مارکت هنري رســیدم. در هفت نگاه پنجم نیز 
آثار مجموعه »درها« را به نمایش گذاشتم که 10 اثر از این 
مجموعه به فروش رسید و من لقب پرفروش ترین هنرمند 
هفت نگاه پنجم را از آن خود کردم که حس بسیار خوبي را 
برایم به همراه داشت. از آن پس حتي آثارم در فضاي مجازي 
بازدیدکنندگان بیشــتري یافت و در سایه همین تعامل ها 
ایده هاي نویني برایم شکل گرفت، البته واضح است فضاي 
هنر، فضاي رقابت ورزشي نیست. در وادي هنر همه برنده اند 
و دریافت عناوین پرفروش تریــن و گران ترین، انرژي هاي 
رسانه اي است که براي جلب توجه افکار عمومي به این سو 
به وجود مي آید و در جاي خود بجا و الزامي هم هســت، اما 
غایت و هدف هنر، چیز دیگري است که همه به آن باور داریم 
و نباید به واسطه حضور ناگزیر در بازار رقابتي هنر از آن غافل 

شویم.
علی مرادخانی، معاون امور هنری وزارت فرهنگ 
و ارشاد اسلامی از بازدیدکنندگان این نمایشگاه بود. 

تازه ترین آثار »بهنوش فروتن« را چگونه دیدید؟ 
من نمایشگاه های خانم فروتن را دنبال کرده ام. او در این 
مجموعه رویکرد جدیــدی دارد و طبیعت و انتزاع را در هم 
آمیخته است و مخاطب را با دنیای تاویل پذیر روبه رو می سازد. 
هنرمند در این نمایشگاه کوشیده تا نگاه ژرف تری را در 
قاب نقاشی هایش جا دهد و سعی دارد این نگاه ویژه و انتزاعی 
را که دیگران آن را نمی بینند به صورت متفاوتی ارایه دهد. 
طبیعت را مادر آموزه های انسانی می دانند و این تغزل گرایی 

فروتن، حرف هایی تازه را با مخاطب در میان می گذارد. 

به مناسبت نمایشگاه نقاشی »سایلنس « بهنوش فروتن در گالری شکوه

آرامش، کیمیای بشر معاصر و اوج خوشبختی است

نگاهی به نمایشگاه ایمان افسریان در گالری »اثر«

 خالی کردن 
واقعیت از زمان و جغرافیا


