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	 วารสารศิลป์ พีระศรี ปีที่ 13 ฉบับที่ 1 มีบทความเผยแพร่ทั้งหมด 9 บทความ โดยสามารถจัดกลุ่มเนื้อหาได้ 

ประเภท 4 ดังนี้

	 การปรับ แปลง เปลี่ยน ทางศิลปะที่เกี่ยวข้องกับวัฒนธรรมจีน ได้แก่ 1) บทความของหยู่เฟยคง และคณะ ศึกษา

ความหมายของสใีนเครือ่งแตง่กายหุน่กระบอกผา้หมิน่หนาน โดยเสนอวา่การแปรเปลีย่นของสเีครือ่งแต่งกายเชือ่มโยงกบั

พัฒนาการของตัวละคร และเกี่ยวข้องกับโครงสร้างทางความเชื่อ และความคิดของสังคมแบบดั้งเดิม 2) บทความของเฟย

เฉิน และคณะ ศึกษาวิธีการเปลี่ยนแปลงและใช้งานพื้นที่อุตสาหกรรมเก่าให้กลายเป็นพื้นที่ทางศิลปวัฒนธรรม 3 แห่งใน

ประเทศจีน ซึ่งมีทั้งตัวอย่างความสำ�เร็จ อุปสรรคและความท้าทายที่แตกต่างกันในแต่ละพื้นที่ 3) บทความของปานชีวา บุ

ตราช และปยิะแสง จันทรวงศไ์พศาล ศกึษาและวิเคราะหผ์ลงานภาพพมิพอ์คุโิยเอะทีม่ดีดัแปลงข้ามสือ่จากนยิายคลาสสคิ

จนีสมยัราชวงศห์มงิ ดว้ยความสามารถในการตคีวามของศลิปนิจนทำ�ใหต้วับทจากจนีกลายเปน็ญีปุ่น่ และ 4) บทความของ

ปิยะแสง จันทรวงศ์ไพศาล ศึกษาและวิเคราะห์ผลงานศิลปินจีนร่วมสมัย ที่ใช้วิธีการสร้างงานแบบการหยิบยืมจิตรกรรม

จีนประเพณีร่วมสมัยมาสร้างใหม่ เพื่อชีใ้ห้เหน็ว่า แม้ต้นทางการสร้างสรรค์จะมาจากงานรปูแบบประเพณี แตป่ระเดน็ทาง

ความคิดและรูปแบบนั้นเปลี่ยนแปลงไปจากเดิม

	 บทวเิคราะหง์านศลิปะรว่มสมยั ไดแ้ก ่1) บทความของสธีุ คณุาวชิยานนท ์วเิคราะหผ์ลงานของศลิปนิร่วมสมัยที่

นำ�วธิกีารพรางและลายพรางมาใชส้รา้งสรรค์งาน ดว้ยวธิกีารดงักลา่วศลิปินสามารถใชว้พิากษว์จิารณ ์และท้าทายประเดน็ที่

ซบัซอ้นและแหลมคมในสงัคม 2) บทความของเดอืนฉายผูช้นะ ภู่ประเสรฐิ ใชก้รอบแนวคดิปรากฏการณว์ทิยามาวเิคราะห์

ผลงานศิลปะร่วมสมัยท่ีนำ�วัสดุธรรมชาติมาสร้างเป็นผลงาน โดยชี้ให้เห็นศักยภาพของวัสดุในการส่ือความหมายในหลาก

หลายประเด็น และ 3) บทความของธรากร จันทนะสาโร ชวนพิจารณาในประเด็นที่ละเอียดอ่อนและขั้นด้วยเส้นบาง ๆ 

ระหว่าง การคัดลอก แรงบันดาลใจ และ การเลียนแบบ ผ่าน 3 ตัวอย่างในงานนาฏกรรมร่วมสมัย

	 การศกึษาและพฒันาการเรยีนรูศ้ลิปะ ไดแ้ก ่บทความของสรติา เจอืศรกีลุ และคณะ ศกึษาและนำ�เสนอหลกัการ

เพื่อใช้สำ�หรับการเรียนรู้ศิลปะร่วมสมัยสำ�หรับนักเรียนชั้นประถมศึกษาตอนปลาย และเป็นแนวทางในการทำ�งานร่วมกัน

ระหว่างโรงเรียนและหอศิลป์

	 บทความการสร้างสรรค์ศิลปะ ได้แก่ บทความของธณฤษภ์ ทิพย์วารี นำ�เสนอการสร้างสรรค์งานจิตรกรรมโดย

ทำ�งานร่วมกับปัญญาประดิษฐ์ (AI) เพื่อค้นหาบทบาท หน้าที่ และศักยภาพในการทำ�งานร่วมกันระหว่างมนุษย์และสิ่งที่

ไม่ใช่มนุษย์

	 วารสารศิลป์ พีระศรี ขอขอบคุณทุกท่านทั้งผู้เขียนบทความ ผู้ทรงคุณวุฒิ และผู้อ่านที่ยังคงเป็นส่วนหนึ่งในการ

พัฒนาองค์ความรู้ทางวิชาการศิลปะ และยังคงให้ความสนใจในวารสารของเราเสมอมา

บรรณาธิการ 

วารสารศิลป์ พีระศรี

บทบรรณาธิการ
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Editorial
	 Silpa Bhirasri (Journal of Fine Arts) Volume 13, Issue 1, presents a total of nine academic articles, 

which can be grouped into four categories as follows:

	 Artistic Adaptation and Transformation in Relation to Chinese Culture; 1) The article by Yufei 

Kong et al., explores the meaning of color in the costume of Minnan Glove Puppetry, suggesting that 

the transformation of colors corresponds with the characters’ development and reflects the structure 

of traditional beliefs and thought systems. 2) The article by Fei Chen et al., examines the transforma-

tion of three former industrial sites in China into spaces for art and culture, highlighting both successful 

outcomes and the unique challenges faced in each location. 3) The article by Pancheewa Butrach and 

Piyasaeng Chantarawongpaisarn studies classic novels in Ming dynasty and the adaptation in Ukiyo-e art 

as Japanization, showing how artists reinterpret the source material and transform the original Chinese 

narrative into a Japanese visual context. 4) The article by Piyasaeng Chantarawongpaisarn analyzes the 

work of contemporary Chinese artists who borrow from traditional Chinese painting methods to create 

new expressions, arguing that although rooted in traditional forms, the underlying concepts and artistic 

styles have undergone significant transformation.

	 The second catagory, Contemporary Art Analysis; 1) The article by Sutee Kunavichayanont 

examines the use of camouflage and concealment in the works of contemporary artists, noting how 

these methods serve as tools for critique and confrontation of complex and sensitive social issues. 2) 

The article by Duenchayphoochana Phooprasert et al., applies phenomenological theory to analyze 

contemporary artworks that utilize natural materials, emphasizing their potential to convey multilayered 

meanings. 3) The article by Dharakorn Chandnasaro invites readers to consider the delicate and often 

ambiguous line between copying, inspiration, and imitation, through three case studies in contemporary 

performance art.

	 The third catagory, Art Education and Learning Development; The article by Sarita Juaseekoon 

et al., proposes a set of principles for teaching contemporary art to upper elementary students, offering 

a framework for collaboration between schools and art institutions or galleries.

	 The last catagory, Artistic Creation; The article by Thanarit Thipwaree presents a creative painting 

project developed in collaboration with Artificial Intelligence (AI), aiming to explore the roles, functions, 

and potentials of human and non-human cooperation in the creative process.

	 Silpa Bhirasri (Journal of Fine Arts) extends its sincere gratitude to all authors, peer reviewers, 

and readers who continue to play a vital role in advancing scholarly knowledge in the arts and who 

have consistently supported our journal with interest and dedication.

 

Editor

Silpa Bhirasri (Journal of Fine Arts)
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Abstract
	 This study conducts a systematic analysis of costume colors in Minnan Glove  

Puppetry through the lens of the Five-element Color Theory. As a traditional form of folk 

art, Minnan Glove Puppetry not only conveys ethical and social frameworks within Chinese 

culture through its exquisite craftsmanship and dramatic performances but also imbues 

characters with symbolic meanings that reflect their personalities and fates. This paper 

analyzes the classic play "Nv Zhongkui" and explores the symbolic meanings of colors in 

their costumes, along with their connections to traditional Chinese Five-element color 

theory. The study reveals that red signifies power and loyalty, green symbolizes vitality 

and integrity, yellow indicates the importance of status, black embodies the spirit of in-

tegrity, and white suggests tragedy and pure fate. These color choices not only assist the 

audience in identifying the social status of the characters but also reflect their personality 

traits and destinies. Additionally, this paper highlights the significance of Five-element 

color theory in drama costume design, underscoring its profound influence on tradition-

al cultural beliefs, ethics, and social structures. By examining the changes in color, this 

study reveals the close relationship between character development and changes in fate. 

Color plays a specific role in conveying emotional tension and symbolizing social class. 

This paper provides a new perspective for comprehending the cultural value of Minnan 

glove puppetry, highlighting the philosophical and social significance of color in traditional  

Chinese culture, thereby reinforcing the understanding of its deeper cultural meanings.

Keywords: Minnan Glove Puppetry / Five-element Color Theory / Costume Color / Cultural 

Symbolism / Theatrical Costumes
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บทคัดย่อ  
	 การศึกษาครั้งนี้ ดำ�เนินการวิเคราะห์สีในเครื่องแต่งกายของศิลปะการแสดงหุ่นกระบอกผ้า

หม่ินหนานอย่างเป็นระบบผ่านทฤษฎีสีตามหลักห้าองค์ประกอบ ในฐานะรูปแบบศิลปะพ้ืนบ้านแบบ

ดั้งเดิม หุ่นกระบอกผ้าหมิ่นหนานไม่เพียงสื่อถึงกรอบทางจริยธรรม และสังคมของวัฒนธรรมจีนผ่าน

งานฝีมืออันประณีตและละครที่ตื่นตาตื่นใจ แต่ยังเติมเต็มความหมายเชิงสัญลักษณ์ สะท้อนถึงบุคลิกภาพ 

และโชคชะตาของตัวละคร บทความนี้ วิเคราะห์ละครคลาสสิก "นวี่จงขุย (Nv Zhongkui)" และสำ�รวจ 

ความหมายเชิงสัญลักษณ์ของสีในเครื่องแต่งกาย พร้อมกับเชื่อมโยงกับทฤษฎีสีห้าองค์ประกอบแบบ

ดั้งเดิมของจีน การศึกษาพบว่า สีแดงแสดงถึงอำ�นาจและความซื่อสัตย์ สีเขียวสัญลักษณ์ถึงชีวิตและ

ความซื่อสัตย์ สีเหลืองบ่งบอกถึงความสำ�คัญของสถานะ สีดำ�สะท้อนถึงจิตวิญญาณของความซื่อสัตย์ และ

สีขาวชี้ให้เห็นถึงโศกนาฏกรรมและโชคชะตาที่บริสุทธิ์ การเลือกสีเหล่านี้ไม่เพียงช่วยให้ผู้ชมสามารถระบุ

สถานะทางสงัคมของตวัละคร แต่ยงัสะทอ้นถงึลกัษณะบคุลกิภาพและโชคชะตาดว้ย นอกจากนี ้บทความนี้

ยังเน้นความสำ�คัญของทฤษฎีสีห้าองค์ประกอบในการออกแบบเครื่องแต่งกายของตัวละคร โดยช้ีให้

เห็นถึงอิทธิพลจากความเชื่อทางวัฒนธรรมแบบดั้งเดิม จริยธรรม และโครงสร้างทางสังคม จากการศึกษา

พบว่า การเปลี่ยนแปลงของสีเครื่องแต่งกายมีความสัมพันธ์กับการพัฒนาตัวละครและการเปล่ียนแปลง

ของโชคชะตา สีมีบทบาทเฉพาะในการถ่ายทอดความตึงเครียดทางอารมณ์ และแสดงสัญลักษณ์ของ

ชนชั้นทางสังคม การศึกษานี้นำ�เสนอแนวทางใหม่ในการเข้าใจคุณค่าทางวัฒนธรรมของการแสดง

หุ่นกระบอกผ้าหมิ่นหนาน โดยเน้นความสำ�คัญทางปรัชญาและสังคมของสีในวัฒนธรรมจีนแบบดั้งเดิม  

คำ�สำ�คญั: หุน่กระบอกผา้หมิน่หนาน / ทฤษฎีสหีา้องค์ประกอบ / สเีครือ่งแตง่กาย / สญัลกัษณท์างวฒันธรรม / 

เครื่องแต่งกายการแสดง  

วิธีอ้างอิง
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1. Introduction 

	 Minnan Glove Puppetry is a cultural gem of traditional Chinese drama, embodying 

a long-standing history and profound cultural heritage. As an ancient folk art form, it not only 

encapsulates the essence of folk theater but also manifests a vibrant and dynamic artistic 

form through its meticulous puppet craftsmanship, theatrical performance techniques, and 

symbolically rich costumes. It holds significant cultural influence, particularly in southern 

China, including Fujian and Taiwan. Through its elaborate costumes, diverse color schemes, 

and refined performance techniques, Minnan Glove Puppetry conveys intricate layers of 

Chinese traditional culture, including ethics, social hierarchy, and philosophical perspectives 

on life. In this performance medium, costume color transcends mere decoration, functioning 

as a powerful cultural symbol. These colors convey a spectrum of meanings, reflecting the 

character’s personality traits, social status, and even their narrative destiny. The selection 

of costume colors in Minnan Glove Puppetry is not driven solely by aesthetic preferenc-

es but is deeply interwoven with traditional Chinese cultural principles, especially the  

Five-element Color Theory, highlighting its philosophical and symbolic importance.

	 In dramatic performance, color holds significant symbolic value, directly influenc-

ing the audience's emotional response and cognitive perception through visual stimuli  

(Song, 2016: 126-129). In traditional Chinese culture, the Five-element Color Theory derives 

from the foundational principles of the Yin-Yang Five Elements Theory, which correlates 

the five fundamental elements of nature-metal, wood, water, fire, and earth-with specific 

colors: white, green, black, red, and yellow. Each of these colors is imbued with distinctive 

symbolic meaning. The Five-element Color Theory has not only played an essential role 

in ancient Chinese philosophy, medicine, and architecture but has also been extensively 

applied in traditional arts such as costume design, drama, and painting (Dai, 2018). Each 

color within this framework symbolizes not only an elemental force but also corresponds 

to natural phenomena, including seasons, cardinal directions, internal organs, and climate 

patterns, positioning the Five-element Color Theory as a critical interpretive framework 

for understanding traditional Chinese art. Consequently, the application of this theory in 

traditional drama, particularly in costume design, carries profound cultural and symbolic 

importance, reinforcing both the visual and narrative dimensions of the performance.
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	 In Minnan glove puppetry costume design, the usage of color is subject to strict 

conventions, intricately linked to the Five-elements Color Theory. Different colors are 

employed not merely to signify specific roles, identities, status, or character traits, but to 

embody profound cultural symbolism (Zhao, 2016: 61). Despite the clear traditional cultural 

underpinnings guiding color usage in Minnan glove puppetry, systematic academic explo-

ration into the symbolic meanings and theoretical foundations of these choices remains 

limited. 

	 This study seeks to address these gaps by systematically analyzing costume colors 

in Minnan glove puppetry through the lens of the Five-element Color Theory. It explores 

both the symbolic meanings embedded in colors and the broader cultural values they 

represent. By synthesizing the theoretical framework of the Five Elements with the practi-

cal application of color in glove puppetry, this research endeavors to uncover the latent 

cultural symbols and artistic values inherent in traditional theatrical costumes, thereby 

offering fresh perspectives and methodologies for the academic analysis of color in tradi-

tional theater.

2. Objectives

	 (1) To critically examine the correspondence between the costume colors in Minnan 

glove puppetry and the traditional Chinese Five-element Color Theory, elucidating the 

philosophical foundations and cultural contexts that underpin these color choices within 

the theatrical framework.

	 (2) To explore the symbolic significance of distinct costume colors and assess their 

contributions to character construction and the representation of social status.

	 (3) To uncover the artistic value and cultural meanings embedded in the costume 

colors of Minnan glove puppetry, thereby enriching the academic discourse on the appli-

cation of color in traditional theater.
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3. Research methodology

	 (1) Literature analysis: This method involves a systematic review and analysis of 

academic papers, monographs, and ancient texts to comprehensively examine existing 

research and theories pertaining to the costume colors of Minnan Glove Puppetry and 

their cultural symbolism. 

	 (2) Field research: This involves visiting the Minnan Glove Puppetry Heritage Pro-

tection Center to observe performances and document the application of costume colors 

in character portrayal, thereby obtaining first-hand empirical data.

	 (3) Case study: The classic play “Nv Zhongkui (นวี่จงขุย) ” is selected for an in-depth 

analysis focusing on the costume colors of primary and secondary characters. This method 

investigates the choices and transitions in costume colors, examining their connections 

to character traits, identities, and fates, while interpreting the embedded Five Elements  

Color Theory and cultural symbolism.

4. Literature review

	 China's Five-element Color Theory (blue, red, yellow, white, and black) is intrinsically 

tied to the Yin-Yang and Five Elements philosophical framework, reflecting ancient Chinese 

thought on the cosmos, nature, and social order (Yang, 2004). This theory permeates various 

aspects of Chinese religion, politics, and culture, and is extensively applied in theatrical 

costume design. Qi (1935) observed that the use of Five Elements colors in drama not only 

symbolizes characters' traits and fates but also reflects social hierarchies. Cui et al. (2020: 

64-73) explored how Peking Opera costumes, specifically through the "upper and lower 

five colors" system, symbolize characters' identities and social statuses. In Chinese drama 

studies, color functions not only as a visual element but also as a vehicle for symbolic 

philosophical and cultural semiotics. Tan (2000) noted that traditional drama employs 

specific colors to represent personality traits and social roles, with red and yellow often 

symbolizing loyalty, bravery, and imperial dignity, grounded in the Five-element Color 

Theory. Wu (1998) further emphasized that the design of traditional theatrical costumes 

embodies both artistic beauty and specific ethical, social, and cultural values.
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	 Both domestic and international scholars have conducted research on Chinese glove 

puppetry, encompassing in-depth discussions on the origins and development of Chinese 

puppetry (Xu & Xin, 2007); exploration of the artistic forms and performance techniques of 

Chinese puppetry (Chen & Clark, 2010: 333-365); and, with the continuous advancement 

of technology in recent years, scholars have increasingly focused on the application of 

digital technology in glove puppetry. For instance, Zhao et al. (2019: 139-154) studied how 

digital technology can enhance cross-cultural audiences' understanding and engagement 

with traditional Chinese puppetry. The researchers developed a digital gesture library us-

ing three-view archives and tangible interfaces to support cross-cultural appreciation of 

puppetry. Wu (2009) explored the application of motion capture technology in puppet 

performances, demonstrating its potential for improving both performance quality and 

audience experience.

	 While foreign scholars may not directly engage with China's Five Elements Theory in 

their cross-cultural research on color symbolism, the universality of color semiotics remains 

a focal point. Gage (1999), in Color and Meaning: Art, Science, and Symbolism, examined 

color symbolism across cultures, arguing that despite cultural differences, historical and 

philosophical contexts often shape artistic expression. This cross-cultural approach offers 

insight into the symbolic use of color in glove puppetry, especially in conveying complex 

social and cultural meanings.

	 Research on Minnan glove puppetry has primarily focused on its performance style 

(Liang, 2015: 57-58), artistic characteristics and aesthetic value (Zheng & Wang, 2019: 58-61), 

artistic merit (Zheng, 2017: 36), and puppet modeling (Huang, 2017: 124-125). However, 

there has been limited academic inquiry into the role of color in puppetry costume design. 

Therefore, this paper seeks to investigate the symbolic meanings of Minnan glove puppetry 

costumes through the lens of the Five Elements Theory, contributing to a broader research 

perspective and deepening the understanding of the puppetry's philosophical and cultural 

foundations.
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5. Results

	 5.1 Traditional Chinese Five-Color System
	 The traditional Chinese five-color system is rooted in the Five-element Theory, which 

has evolved over millennia through continuous cultural enrichment. The five traditional 

colors—blue, red, yellow, white, and black—correspond directly to the five elements: 

wood, fire, earth, metal, and water. These colors are imbued with deep cultural, social, 

and religious significance. Widely applied in ancient rituals, religious practices, and official 

attire, this section will examine the role of the five-color system in traditional clothing, 

focusing on its standardized color schemes and symbolic meanings.

	 5.1.1 Formation of the Five-Color System
	 The traditional Chinese Five Elements Color Theory is rooted in ancient Chinese 

cosmology and natural philosophy. According to this theory, all phenomena in the universe 

are composed of five fundamental elements: wood, fire, earth, metal, and water.  

As articulated in the Book of History, Hong Fan, "The Five Elements are water, fire, wood, 

metal, and earth. Water moistens, fire burns, wood bends and straightens, metal  

conforms, and earth nurtures crops and builds walls (Wang & Wang, 2023)." These elements 

exist in a system of mutual generation and mutual restraint (Figure 1), where wood generates 

fire, fire generates earth, earth generates metal, metal generates water, and water generates 

wood; at the same time, metal restrains wood, wood restrains earth, earth restrains water, 

water restrains fire, and fire restrains metal.

	 This cyclical and dynamic relationship among the five elements not only explains 

natural phenomena but also serves as the philosophical foundation for the corresponding 

color associations in traditional Chinese thought.
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	 This theory not only influenced Chinese natural philosophy but also profoundly 

shaped the development of color theory. In the traditional Five Elements Color Theory, 

each of the five elements—wood, fire, earth, metal, and water—corresponds to five  

primary colors: blue, red, yellow, white, and black. These colors are imbued with specific 

symbolic meanings and functions within the Five Elements framework. They are not  

independent entities but rather a synthesis of ancient beliefs in natural laws, mythology, 

and ritual practices (as shown in Table 1).	

Figure 1

Wuxing
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	 5.1.2 Standardization and Symbolization of the Five Colors
	 In ancient China, traditional colors were often described with reference to tangible 

objects, such as “lacquer black” (derived from the natural lacquer produced by lacquer 

trees), “snow white,” and “cinnabar red,” which helped anchor color perception in con-

crete terms. However, when describing the five fundamental colors—blue, red, yellow, 

black, and white—single words were typically used. To better standardize the five colors, 

Xiao (2011) noted that "the feathers of traditional Chinese pheasants ('pheasants') exhibit 

the full spectrum of these five colors." This concept is rooted in Zheng Xuan’s annotations 

to the Zhou Li, which explicitly identified pheasant feathers as the standard for dyeing the 

five colors. The pheasant, as a symbol of auspiciousness in Chinese tradition, resonated with 

the ancients' admiration for beauty. Combined with traditional dyeing techniques, the five  

colors drawn from pheasant feathers became practically achievable. Consequently, the 

standardization of these five colors, as derived from nature, is visually represented in Figure 2. 

Table 1 

Correspondence table of the meanings of the five elements and the five colors

Five  
Elements

Initial  
Meaning

Five Colors Symbolic Meaning of Colors

Metal Metal White Purity, Brightness, Calmness

Wood Plant Green & blue (Qing) Growth, Upwardness, Vitality

Water Liquid Black Profundity, Mystery, The Unknown

Fire Heat Red Warmth, Passion, Vitality

Earth Land Yellow Stability, Moderation, Connection to Earth

Note. The above content synthesizes the information from The Colors of a Nation: An Analysis of Tradition-

al Chinese Colors & Modern Matching Schemes Illustrated (Chen, 2021), Five Colors of China (Peng, 2008), 

and Ten Lectures on the History of Chinese Colors (Xiao, 2020).

Figure 2

Standard Five Elements Color Wuxing
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	 The Book of Rites mentions “Jade Ornaments” (as cited in Xiao, 2011) states: "The 

clothes are of the primary color, the skirts are of the secondary color, and only the colors 

listed above can be worn by the public." Zheng Xuan's note: "It means that the crown 

is black on the top and purple on the bottom." Kong Yingda's commentary: "Black is the 

color of the sky, so it is the primary color; purple is the color of the earth, a mixture of red 

and yellow, so it is the secondary color. The primary colors are blue, red, yellow, white, 

and black, which are the five colors of the five directions; the non-primary colors are the 

five secondary colors, which are green, red, blue, purple, and black (Gao, 2021). From 

this, we can know that Chinese traditional clothing has divided the primary colors and 

secondary colors based on the five elements. The primary colors are the colors produced 

by the mutual generation of the five elements, while the secondary colors are obtained 

by combining the colors of two elements that are mutually restrained according to the 

principle of the mutual restraint of the five elements (as shown in Figure 1&3).

Figure 3

The non-primary colors

Note. The above intermediate colors are taken from the middle value of two adjacent colors, for ref-

erence only
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	 Primary colors represent masculine and dominant forces, while secondary  

colors symbolize feminine and supportive elements. This distinction reflects the Yin-Yang  

dichotomy inherent in traditional Chinese philosophy, where complementary forces interact 

to create balance (Zhang, 2014). The division of primary and secondary colors illustrates 

the unity of opposites, a key principle in Chinese cosmology. By assigning primary colors to 

active and dominant roles and secondary colors to passive and supportive roles, this color 

theory further embodies the fundamental balance between Yin and Yang. Intermediate 

colors are created by mixing two primary colors, thus embodying the elemental attributes 

associated with both. For instance, pink, which results from the combination of red and 

white, possesses elemental qualities that include fire, represented by red, and metal, 

represented by white.

	 5.2 The "Five Colors" System in Traditional Drama Costumes
	 The "Five Colors" system in traditional Chinese drama costumes is an extension and 

evolution of the Five-element Color Theory, refined through long-standing stage practice. 

This color system not only adheres to the fundamental principles of the Five Elements 

but also integrates the specific requirements of dramatic performances. By doing so,  

it enhances the visual impact and cultural symbolism of the costumes, allowing colors 

to play a pivotal role in reinforcing character identity and narrative significance on stage.

	 According to Qi’s study (1935), the "upper five colors" used in the central part of 

traditional costumes are red, green, yellow, black, and white, while the "lower five colors" 

include purple, powder pink, yellow, and lake blue. This differentiation in costume colors 

reflects varying levels of cultural expression and serves to distinguish social classes and 

character types. The selection of these colors stems from the Five-element Color Theory, 

with the emphasis on harmonizing visual aesthetics and cultural symbolism on stage, 

adapting to historical shifts in color interpretation and audience expectations.
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	 5.2.1 The Upper Five Colors and the Upper Class
	 The "Upper Five Colors"—red, green, yellow, black, and white—are primarily in 

order to represent characters of high social status or special distinction. These colors not 

only create a striking visual impact on stage but also carry deep cultural symbolism.

	 Red: Symbolizes passion, power, and loyalty. It is often associated with nobles and 

loyal, brave characters such as Guan Yu, whose red robe represents both his courage and 

devotion.

	 Green: Represents vitality, energy, and harmony. Green is used for upright and 

brave characters or those living in harmony with nature, such as the earlier depiction of 

Guan Yu with a green mask, symbolizing justice.

Table 2 

Upper and Lower Five Colors System

Color 

Attributes

Red Green Yellow Black White

Upper

Use of colors (1) Tops

(2) Upper-class clothing

(3) Highlighting character traits

Color 

Attributes

Pink Royal Blue Lake Blue Purple Xiang Se

(Fragrance 

Color)

Lower

Use of colors (1) Bottoms

(2) Clothing for the lower class

(3) Highlighting the character's personality traits

Note. The above color standards refer to Research on the Characteristics and Formation of the High and 

Low Five-color System Dressing Regulation in Traditional Peking Opera Costumes (Cui et al., 2020: 64-73) 

and The Design of Traditional Chinese Opera Costume Design (Tan, 2000)
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	 Yellow: Traditionally the imperial color in China, yellow denotes supreme authority. 

In drama, it is reserved for emperors or high-ranking figures to emphasize their majesty.

	 Black: Signifies integrity and solemnity. Black costumes often depict upright and 

resolute characters.

	 White: Represents purity, integrity, and nobility. It is commonly used for tragic or 

virtuous characters, and is associated with mourning, hence also used in solemn or tragic 

scenes.

	 5.2.2 The Lower Five Colors and the Lower Class
	 The "Lower Five Colors"—purple, pink, royal blue, lake blue, and fragrance col-

or—are employed to portray lower social strata or civilian characters. These softer colors 

create less visual impact but offer diverse symbolic meanings.

	 Purple: While traditionally noble, in drama purple is used for characters of lower 

status but with mysterious or strong personalities.

	 Pink: Denotes weakness and gentleness, often used for gentle, soft-natured female 

characters.

	 Royal Blue: A solemn color often used for characters of neutral or tragic status.

	 Lake Blue: A calm and gentle color symbolizing quietness and humility, used for 

harmless or peaceful characters.

	 Fragrance Color: A light yellow symbolizing warmth and simplicity, typically used 

for ordinary, hardworking individuals at the lower end of the social hierarchy.

	 5.3 Color Symbolism of Costumes in Minnan Glove Puppetry – An Analysis 
Based on Nv Zhongkui
	 As a significant form of traditional Chinese theater, Minnan glove puppetry is renowned 

for its intricate craftsmanship and profound cultural meaning. The play Nv Zhongkui tells 

the story of the protagonist, Man Jiaorong, who, along with her husband, faces adversity 

on their way to the imperial examination in Beijing. Disguising herself as a man, she overcomes 

numerous challenges with wisdom and bravery, ultimately becoming a martial arts scholar. 

Throughout the play, the evolution of Man Jiaorong's identity is mirrored through the  

symbolic use of costume colors. This study analyzed the costume colors of the protagonist, 

key supporting characters, and minor roles in Nv Zhongkui, exploring their relationship with 

the Five Elements Theory and their role in character symbolism. Through this analysis, the 
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unique symbolic meaning of costume colors in Minnan glove puppetry will be revealed, 

demonstrating how color serves as a medium for visual and emotional expression in the 

performance.

	 5.3.1 Analysis of the Main Character's Color: The Transformation of Growth
	 Man Jiaorong is the protagonist of Nv Zhongkui, symbolizing the struggle of women 

for self-realization within a traditional society. Initially portrayed as a diligent housewife, 

she disguises herself as a man to participate in the imperial examinations. Despite facing 

numerous challenges, she ultimately succeeds and attains an official position. Her narrative 

exemplifies the resilience of women in the face of adversity and their quest for equality 

and respect, prompting the audience to reflect on the challenges and accomplishments 

of female characters.

	 As the protagonist of Nv Zhongkui, Man Jiaorong's costume colors symbolize not 

only her evolving identity but also her character development and shifting fate. Over the  

course of the play, her costume colors can be divided into three distinct stages, each  

representing a phase of her personal and emotional journey. The following table outlines  

these transformations, and the corresponding symbolic meanings associated with each 

stage of her clothing:
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Table 3 

Analysis of Man Jiaorong’s Costume Colors

Stage Costume 

Colors

Five  

Elements

Symbolism Image

Early Light  

yellow,

Lack blue

Earth

Wood

Represents traditional femininity, softness, 

stability, and harmony, suited to her early 

gentle nature. Yellow is typically associated with 

individuals of noble status. In this context, light 

yellow is employed to foreshadow the  

character's significant position in the subsequent 

development of the plot, as well as to  

underscore their identity as a major character. 

Lake blue is selected for Man Jiaorong,  

reflecting her status as a commoner at this time. 

Her color choice aligns with the attributes of 

the five elemental colors appropriate for her 

societal standing.

Growth Pink A mixture 

of Fire and 

Metal

Pink, a mixture of fire and metal (red and 

white), is typically regarded as one of the 

lower five colors, symbolizing the lower class. 

However, its color symbolism and cultural 

connotations differ at this stage. The color pink 

embodies the qualities of red, which signifies 

passion, vitality, and courage, while white  

represents purity and innocence. Man Jiaorong’s 

choice to wear pink clothing reflects her 

bravery and tenderness in complex situations, 

implying her tenacity and wisdom in challeng-

ing traditional gender roles.

Peak Red Fire In this context, the red color symbolizes power 

and success, marking the pinnacle of Man 

Jiaorong's destiny as she becomes the "female 

leader." Her red official uniform serves as a 

reflection of her social status and authority, 

underscoring her success and achievements. 

This choice of color aligns with the character’s 

state of power and glory at this stage of her 

journey.
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	 As the narrative of Nv Zhongkui progresses, Man Jiaorong’s costume colors shift to 

reflect her evolving inner strength and changing fate. Initially, the light yellow and blue 

signify her early vulnerability and traditional demeanor. As she grows, pink represents her 

emerging independence and strength, signaling her transformation. Finally, red symbolizes 

her ultimate success, wisdom, and bravery. The relationship between her clothing colors 

and her fate is closely intertwined, with each change in color marking her personal growth 

and the significant shifts in her destiny.

	 5.3.2 Analysis of the Colors of the Main Supporting Characters: Strength 
and Support
	 In Nv Zhongkui the two most significant supporting characters are Man Jiaorong’s 

husband, Shi Mingxu, and Princess He Xiuhua, whom she encounters while disguised as 

a man. Shi Mingxu is a student who loves to study. He studied hard for ten years in order 

to go to Beijing to take the exam. On the way, he encountered robbers and was rescued 

by an old man who was knowledgeable in medicine. The old man also taught him his 

medical skills. In the end, he became an outstanding medical officer through his own efforts.  

He Xiuhua is the emperor's sister. She has never had to worry about food and clothing since 

she was a child. She was attracted by the heroine who dressed as a man and became her 

good friend. In terms of the plot, the characters of Shi Mingxu and He Xiuhua both play 

active supporters in the story and are positive characters. Shi Mingxu’s character symbolizes 

the integrity and honesty expected of a scholar, while He Xiuhua embodies the gentleness 

and sweetness characteristic of noblewomen. These traits are strongly conveyed through 

their costume colors:
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Table 4 

Analysis of the Costume Colors of the Main Supporting Characters

Stage Costume 

Colors

Five  

Elements

Symbolism Image

Shi 

Mingxu

Lake blue Wood Lake blue is associated with the lower 

five colors. The choice to wear cloth-

ing of this hue aligns with the charac-

ter's status at that time as a scholar 

lacking significant achievements. The 

blue costume conveys calmness and 

wisdom. It gives the audience a visual 

sense of peace, reflecting his rational 

and thoughtful nature.

Shi 

Mingxu

White Metal White is the color he chose after 

becoming an official. It conveys the 

character's integrity and fearlessness, 

symbolizing his sense of justice and 

fortitude. On the other hand, this color 

choice emphasizes his characteristics 

as a medical officer. In the traditional 

Chinese color attributes, white symbol-

izes purity and holiness, and medical 

officers who treat illnesses and save 

lives are representatives of these no-

ble qualities.

He Xiu-

hua

Red Fire As a princess, He Xiuhua wears red 

to signify her noble status. Red is a 

symbol of authority, dignity, and her 

elevated social standing. 

In traditional concepts, red is regarded 

as a festive and noble color, typical-

ly reserved for individuals of certain 

status.
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	 5.3.3 Analysis of the colors of minor supporting characters: identity and 
status
	 Among the minor supporting characters, the costume colors of the two elders are 

the most distinctive. They include the lively and sharp-tongued old lady in charge of the 

palace, known as "Wang Po," and the respected elder "Mr. Xiao," who offers assistance to 

Man Jiaorong. The details are presented in the following table:

Table 5 

Analysis of the colors of costumes of minor supporting characters

Character Costume 

Color

Five  

Elements

Symbolism Image

Wang Po Red & 

Black

Fire & 

Water

Red symbolizes passion and 

authority, The choice of color 

reflects her identity as the house-

keeper in charge of the palace. As 

an older woman, she avoids over-

ly bright colors in her clothing. 

Instead, she opts for black, which 

best conveys mystery, depth, and 

stability. This color choice also 

indirectly suggests to the audi-

ence that Wang Po possesses an 

upright character.

Mr. Xiao Dark Red A mixture 

of Fire and 

Water

Red symbolizes energy and 

authority, while black conveys 

mystery, calmness, and wisdom. 

The dark red, a complex blend 

of fire and water (red and black), 

represents dignity, majesty, and 

wisdom. Mr. Xiao's dark red attire 

reflects his social status and role  

characteristics, highlighting his 

authority in both morality and 

wisdom.
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	 The costumes of two characters are both composed of red and black. Wang Po's 

costume features red and black exclusively, while Mr. Xiao's dark red attire represents 

a combination of red and black. Although the colors differ in intensity, they both  

fundamentally embody the meanings associated with these two colors.

	 5.3.4 Different Applications of the Same Color
	 In the realm of drama costumes, the same color can convey different symbolic 

meanings for various characters, enabling the audience to understand their inner and 

social roles from multiple perspectives. For instance, in Man Jiaorong, red symbolizes 

success and inner strength, while in He Xiuhua, it emphasizes nobility and authority. This  

application illustrates that color serves not only as a symbol of identity but also as a carrier 

of emotion and personality. Through contrast and resonance, colors carry deeper symbolic 

meanings within the narrative.

	 The use of the same color in the play can facilitate plot development and enhance 

emotional tension. For example, Wang Po's red costume employs humor and wit, creating 

a stark contrast with the red worn by Man Jiaorong and Shi Mingxu. This juxtaposition not 

only underscores the personality differences among characters but also allows the audience 

to experience the real challenges and pressures faced by the characters while enjoying 

the humor. Such applications of color enhance the audience's emotional experience and 

deepen their understanding of the core conflicts within the plot.

	 In traditional Chinese drama, color usage adheres to specific cultural and artistic 

norms. The same color may manifest in different characters to reflect particular social 

classes and character traits. This flexibility in color application allows the play to portray 

more complex character relationships and social contexts while remaining rooted in  

tradition.

6. Conclusion

	 The conclusion based on the analysis of costume colors in the play Nv Zhongkui 

demonstrates the deep relationship between the costume colors in Minnan glove  

puppetry and the traditional Chinese Five-element Color Theory. Costume colors serve 

not just as decoration, but as a symbolic system reflecting characters' identities, destinies, 
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and personalities. Through the visual and cultural symbolism of the Five Elements colors, 

the narrative depth and emotional resonance of the drama are enhanced.

	 Symbolic Meaning of Five Elements Colors: The Five-element Color Theory, integral 

to ancient Chinese philosophy, guides traditional drama costume design. The colors of gold 

(white), wood (green/blue), water (black), fire (red), and earth (yellow) embody distinct 

cultural symbols that allow audiences to identify characters' identities and deeper traits, 

creating a dual language of visual and cultural symbols.

	 Color Changes and Character Fate: The dynamic evolution of costume colors, 

especially for the protagonist Man Jiaorong, aligns with the laws of the Five Elements, 

symbolizing her growth and the unfolding of her destiny. Her costumes transition from light 

yellow and blue (earth and wood) to pink (fire and gold), culminating in red (fire), reflecting 

her progression from a gentle woman to the powerful "Female Champion."

	 Construction of Emotional Tension: The application of the Five Elements colors 

also enhances stage emotional tension. Colors such as red (fire) symbolize power and 

excitement in climactic moments, while black (water) and yellow (earth) convey calm 

and stability, helping portray characters' emotional shifts and deepening the audience's 

experience.

	 Color Symbolism and Social Class: Through a comparative analysis of different 

characters utilizing the same color, the study reveals the multifaceted functions of color 

in conveying emotions and social symbols. For instance, the distinct applications of red 

on Man Jiaorong and He Xiuhua not only reflect their respective identities and personality 

traits but also deepen the audience's understanding of the characters' inner conflicts. This 

finding underscores the symbolism and emotional tension inherent in color within drama, 

providing a fresh perspective for comprehending the complex interpersonal relationships 

and social backgrounds among characters.

	 Five Elements Culture and Theatrical Colors: This study reveals how the Five- 

elements Color Theory is visually expressed through costume design in Nv Zhongkui, where 

colors function both as aesthetic elements and complex cultural symbols. This enriches 

audience understanding of character development and enhances the artistic expression 

of the play.
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Abstracts
	 In the context of rapid urban development, the reuse of old industrial sites has 

become a significant topic in urban renewal. This study examines three representative 

cases: Beijing's 798 Art District, Nanjing's Chenguang 1865 Cultural and Creative Industry 

Park, and Chengdu's Eastern Suburb Memory Fashion Creative Industry Park. It explores 

their similarities and differences in terms of geographical location, transportation conditions, 

and functional layout, as well as their respective successes and challenges. The research 

employs a combination of literature review, case analysis, and field investigation to 

conduct an in-depth analysis of these parks. The findings indicate that all three parks 

have successfully integrated historical culture with creative industries, benefiting from 

advantageous geographical locations and transportation access. However, they also face 

significant challenges, including commercialization pressures, rising rents, and insufficient 

integration of cultural resources during their development. To address these challenges, 

this study proposes strategies to balance commercialization with cultural value, deepen 

the cultural exploration of industrial heritage, and enhance the sustainable development 

capabilities of these parks. By optimizing internal infrastructure and promoting community 

engagement through diverse cultural activities, these parks can improve the visitor experience 

and solidify their role as cultural and creative hubs. Drawing on the successful experiences 

and potential issues identified in the case studies, this research aims to provide theoretical 

support and practical guidance for future urban renewal projects, contributing to the 

sustainable transformation of old industrial sites into vibrant cultural spaces.

Keywords: Old Industrial Sites / Cultural and Creative Industry Park / Transformation Design / 

Functional Distribution
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บทคัดย่อ
	 ในบริบทของการพัฒนาเมืองอย่างรวดเร็ว การนำ�พ้ืนท่ีอุตสาหกรรมเก่ากลับมาใช้ใหม่ได้กลายเป็น 

หัวข้อสำ�คัญในกระบวนการฟื้นฟูเมือง การวิจัยนี้ สำ�รวจตัวอย่างพื้นที่อุตสาหกรรมเก่าสามแห่ง ได้แก่  

1). เขตศิลปะ 798 ในกรุงปักกิ่ง 2). สวนวัฒนธรรมและอุตสาหกรรมสร้างสรรค์เฉินกวง (Chenguang) 

1865 ในเมืองหนานจิง และ 3). สวนอุตสาหกรรมสร้างสรรค์แฟชั่นตงเจียวจี้อี้ (Eastern Suburb  

Memory) ในเมืองเฉิงตู โดยสำ�รวจความเหมือนและความแตกต่างในด้านที่ตั้งทางภูมิศาสตร์ การเดินทาง 

และการผังการใช้งานพ้ืนท่ี รวมถึงความสำ�เร็จและความท้าทายท่ีแต่ละแห่งเผชิญ การวิจัยใช้การผสมผสาน 

ระหว่างการทบทวนวรรณกรรม การวิเคราะห์กรณีศึกษา และการสำ�รวจภาคสนามเพื่อทำ�การวิเคราะห์

เชิงลึกเกี่ยวกับสวนสาธารณะเหล่าน้ี ผลการวิจัยชี้ให้เห็นว่าสวนวัฒนธรรมท้ังสามแห่งประสบความสำ�เร็จ 

ในการบูรณาการวัฒนธรรม ประวัติศาสตร์กับอุตสาหกรรมสร้างสรรค์ ผลสืบเน่ืองมาจากท่ีต้ังทางภูมิศาสตร์ 

และการเดินทางเข้าถึงที่ดี อย่างไรก็ตาม พวกพื้นที่เหล่านี้ยังเผชิญกับความท้าทายที่สำ�คัญ เช่น แรงกดดัน

ในเชิงพานิชย์ ค่าเช่าที่เพิ่มสูงขึ้น และการขาดแคลนทรัพยากรทางวัฒนธรรมในระหว่างการพัฒนา เพื่อ 

รับมือกับความท้าทายดังกล่าว การศึกษานี้ได้เสนอแนวทางในการสร้างสมดุลระหว่างการทำ�ธุรกิจและ 

คุณค่าทางวัฒนธรรม โดยเน้นสำ�รวจมรดกทางวัฒนธรรมของพื้นที่อุตสาหกรรมเก่า และเพิ่มศักยภาพใน

การพฒันาอยา่งยัง่ยนืของสวนวัฒนธรรมเหล่านี ้ด้วยการปรับปรุงโครงสร้างพ้ืนฐานใหมี้ประสิทธภิาพ และ

ส่งเสริมการมีส่วนร่วมของชุมชนผ่านกิจกรรมทางวัฒนธรรมที่หลากหลาย สวนวัฒนธรรมเหล่านี้สามารถ 

ยกระดบัประสบการณข์องผูเ้ยีย่มชม และสรา้งบทบาทของพ้ืนทีใ่นฐานะศนูยก์ลางวัฒนธรรมและความคิด

สรา้งสรรค ์โดยการศกึษาจากความสำ�เร็จและปญัหาท่ีอาจเกดิข้ึนในกรณศีกึษา งานวจัิยนีจึ้งมเีปา้หมายเพือ่

ใหก้ารสนับสนุนทางทฤษฎี และคำ�แนะนำ�ในทางปฏิบตัสิำ�หรบัโครงการฟืน้ฟเูมอืงในอนาคต เพือ่ชว่ยใหก้าร

เปลี่ยนแปลงพื้นที่อุตสาหกรรมเก่าไปสู่พื้นที่วัฒนธรรมที่มีชีวิตชีวาเป็นไปอย่างยั่งยืน

คำ�สำ�คัญ: พื้นที่อุตสาหกรรมเก่า / สวนอุตสาหกรรมวัฒนธรรมและความคิดสร้างสรรค์ / การออกแบบ

การเปลี่ยนแปลง / การกระจายหน้าที่
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Background of the Study

	 The development of contemporary art in China has undergone a process of  

diversification since the reform and opening-up in the 1980s, followed by  

internationalization influenced by globalization in the 1990s, and further expansion in 

the 21st century through marketization and the rise of art districts. In this process, the  

transformation of old industrial areas into art spaces has become a significant phenomenon, 

not only driving the development of cultural and creative industries but also serving as an 

important means of urban renewal. 

	 The Chinese government attaches great importance to cultural and creative  

industries, viewing them as key to economic transformation and the enhancement of 

national soft power. Through policies such as the 13th and 14th Five-Year Plans, the  

"Cultural Industry Revitalization Plan," and others, the government has encouraged the 

transformation of old industrial sites into cultural and creative parks. This has been  

supported by measures such as financial subsidies, tax incentives, land policies, and special  

funds to promote local implementation. At the same time, these policies emphasize 

the protection of industrial heritage, the construction of urban cultural brands, and the  

integration of internationalization with localization, providing a favorable policy environment 

for the development of cultural and creative spaces.

	 In this context, how to revitalize former industrial sites through creative design 

and functional transformation has become a key issue in the fields of urban planning and 

cultural management. Beijing's 798 Art District, Nanjing's Chenguang 1865, and Chengdu's 

Eastern Suburb Memory are exemplary cases of the adaptive reuse of old industrial sites 

in China. 

	 Beijing's 798 has become a global model for cultural and creative industries due to 

its unique contemporary art atmosphere and international platform. Nanjing's Chenguang 

1865 integrates historical culture with technological innovation, injecting new vitality into 

the city. Chengdu's Eastern Suburb Memory, with its diverse cultural and creative industry 

cluster featuring local characteristics, has formed a unique competitive advantage. 

These parks, by combining industrial heritage with cultural creativity, have provided new  

momentum for urban development.
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	 However, these parks also face numerous challenges in their development process, 

such as land planning, cultural resource integration, and market-oriented operations.  

Through a comparative analysis of Beijing's 798, Nanjing's Chenguang 1865, and Chengdu's 

Eastern Suburb Memory, the successful experiences and potential issues of China's  

industrial site transformation can be summarized, providing theoretical support and  

practical guidance for future urban renewal projects.

Research Objectives

	 (1) To explore the similarities and differences in geographic location, transportation 

overview, and functional layout of different parks.

	 (2) In order to derive the successful experiences and potential issues of Beijing's 

798 Art Zone, Nanjing's Chenguang 1865 Cultural and Creative Industry Park, and Chengdu's 

Eastern Suburb Memory, and to provide theoretical support and practical guidance for 

future urban renewal projects.

Scope of the Study  

	 The scope of this study includes the following aspects: First, reviewing the  

historical background and current development status of the three parks; second,  

analyzing the geographical location and transportation conditions of the three parks; third, 

summarizing the functional layout characteristics of the three parks; fourth, identifying  

the successful experiences and challenges faced by the three parks; and finally, proposing 

specific solutions to enhance the sustainable development of the parks.

Research Methods and Conceptual Framework

	 To ensure the depth and breadth of the research, the following methods and 

theories will be adopted:  

	 1. Literature Review Method 
   	 This study is based on a comprehensive literature review, systematically organizing 

the documentation and cultural context related to the transformation of three old  

industrial parks into cultural and creative spaces. The aim is to obtain extensive and detailed 

information on the historical evolution, current status, and development of the three parks.
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  	 2. Case Study Method 
   	 Three representative parks in China -Beijing's 798 Art Zone, Nanjing's Chenguang 

1865, and Chengdu's Eastern Suburb Memory- are selected for a comparative study of 

similarities and differences. This aims to provide theoretical support and practical guidance 

for future urban renewal projects.  

	 3. Field Research Method
  	 This study employs field research methods, conducting on-site visits to Beijing's 

798 Art Zone, Nanjing's Chenguang 1865, and Chengdu's Eastern Suburb Memory. Through  

participatory observation and in-depth interviews, comprehensive data and original  

information about the cases are collected, covering aspects such as geographical and 

transportation conditions, commercial formats, and cultural activities. Floor plans and 

functional zoning maps are also created.  

	 4. Interdisciplinary Research Method
   	 An interdisciplinary research approach is adopted, integrating knowledge from urban 

planning, architecture, and industrial economics. This allows for a comprehensive analysis 

of the functional planning, architectural characteristics, and development operations of 

the three parks. From an interdisciplinary perspective, the study explores strategies and 

outcomes for transforming old industrial sites into cultural and creative spaces.  

	 To clearly present the research concepts and methods, the researchers have  

developed a conceptual framework.

Figure 1

Conceptual framework of this study
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Literature review

	 With the acceleration of globalization and the rapid advancement of urbanization, 

many cities are facing the issue of idle and declining old industrial sites. These sites 

were once the core of economic development during the industrialization era, but with  

industrial restructuring and technological progress, many traditional industries have gradually 

withdrawn from the stage of modern urban development. The reuse of old industrial sites 

is not only an important component of urban renewal but also a key pathway to achieving 

sustainable development (Xu et al, 2017: 81-84, 101). Before transformation, these areas 

primarily focused on manufacturing functions and lacked diversified economic activities. 

After transformation, through the introduction of cultural and creative industries, these 

areas have gradually evolved into comprehensive creative parks integrating art, culture, 

and commerce. This transformation not only preserves historical and cultural heritage but 

also meets the diverse needs of modern society (Liu et al, 2018: 93-97).  

	 The protection and reuse of industrial heritage occupy a significant position in 

urban planning. Studies have shown that the redevelopment of industrial sites can not 

only preserve the historical memory of cities (Luo & Cao, 2023) but also stimulate regional 

economic vitality through the introduction of cultural and creative industries. Functional 

distribution plays a critical role in this process, as reasonable functional positioning can 

effectively integrate resources and enhance the ecological and economic benefits of the 

parks (Liu et al, 2023: 206-208). Furthermore, the development of cultural and creative 

industries relies on a strong historical and cultural foundation. By protecting cultural heritage 

and exploring intangible cultural heritage, creative economies can be supported, achieving 

a win-win situation for both culture and economy (Ye, 2021: 40-41).  

	 This study selects Beijing's 798 Art Zone, Nanjing's Chenguang 1865 Cultural and 

Creative Industry Park, and Chengdu's Eastern Suburb Memory Fashion and Creative Industry 

Park as typical cases for comparative analysis. These parks share certain similarities in terms 

of geographical location, transportation conditions, and functional layout, but they also 

exhibit their own unique characteristics. Beijing's 798 Art Zone, with its international artistic 

atmosphere and multicultural exchanges, has become a gathering place for global artists 

(Meng et al, 2024: 1473). Nanjing's Chenguang 1865 Creative Industry Park showcases a rich 

historical and cultural heritage by blending historical and modern architectural styles and 
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introducing diverse commercial formats (Wang, 2009: 855-862). Chengdu's Eastern Suburb  

Memory Park, on the other hand, has formed a comprehensive cultural and creative  

industry cluster that caters to different groups through multifunctional performance  

venues and a variety of cultural activities (Shi, 2022: e8548). The comparative study of these 

cases helps to reveal the commonalities of success and unique practical experiences in 

the transformation processes of different parks.

Results

	 1. Case Overview
	 This study selects three representative cases: Beijing's 798 Art Zone, Nanjing's  

Chenguang 1865 Cultural and Creative Industry Park, and Chengdu's Eastern Suburb Memory 

Fashion Creative Industry Park. These cases are elaborated upon in terms of their historical 

evolution, geographic location, and current status.

	 1.1 Beijing 798 Art Zone
	 The 798 Art Zone was originally known as the 718 Joint Factory, established in 

1951. Primarily manufactures radio components and other electronic equipment. The 

buildings within the factory area are primarily in the Bauhaus style, characterized by the 

simplicity and functionality of modernism. In February 2002, American Robert rented the Hui  

People's Canteen of 798 and established an art bookstore as the first art institution to set 

up in the area, gradually forming a clustering effect and spontaneously creating a small art 

district. Over more than 20 years, the site transformed from an abandoned old industrial 

park into a vibrant modern art district, becoming an important platform for cultural and 

artistic exchanges between China and abroad (Li & Lin, 2022: 120-124). 
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Figure 2 

Beijing 798 Art Zone Location Analysis Map.

Table 1

Overview of the Development History of the 798 Art Zone

Year Event

1951 The 718 Joint Factory was established in the Jiuxianqiao area.

1964 The Fourth Ministry of Machine Building dissolved the 718 Joint Factory 

structure and established directly affiliated factories: 706, 707, 718, 797, 

798, and 751.

1999 The 798 Factory merged with the other five factories to form the Beijing 

Sevenstar Huadian Science and Technology Group Co., Ltd., abbreviated as 

"Sevenstar Electronics."

2001 Due to the reorganization of assets from the original six factories, some 

properties were left unused.

2002 American Robert rented the Hui Min Canteen and established an art  

bookstore, becoming the first art institution to settle in 798.
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	 The Beijing 798 Art Zone is located in the Dashanzi area of Jiuxianqiao Subdistrict, 

Chaoyang District, Beijing, and is also known as the Dashanzi Art District. It is surrounded 

by Wangjing SOHO and numerous office buildings, making it a bustling area in Chaoyang 

District. The art zone is adjacent to the Airport Expressway and is a 15-minute walk from 

the nearest subway Line 14, offering convenient transportation. It is 10.5 kilometers from 

the Forbidden City and 8.5 kilometers from the Olympic Forest Park.

Figure 3

Beijing 798 Art Zone Layout Map.

	 The Beijing 798 Art Zone has a total area of 690,000 square meters, with a building 

area of about 230,000 square meters, including over 70,000 square meters of Bauhaus-style 

architecture. Cultural and creative institutions make up nearly 80% of the total number 

of institutions in the park. The entire park was replanned in 2022, reserving the core area 

for cultural, artistic, and international exchange institutions (A1, A2, A3). In addition to the 

original Creative Plaza (E2) and Bauhaus Plaza (E1), several new public plaza spaces have 

been added, such as Electron Plaza (E3) and Tongxin Plaza (E4), which can be used for 

markets, performances, street dance, skateboarding, and other diverse cultural and artistic 

activities.
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Table 2

Diagram of Some Buildings in the Beijing 798 Art Zone

Number Name Image

A1 German Cultural Center 

·Goethe-Institut (China)

A2 Persian Cultural and Art 

Center

A3 Bahrain Cultural Center

B1 798 Art Center

B2 798 Children's Art Center
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Table 2 (continued)

Number Name Image

B3 Hive Center for Contemporary 

Art

C1 UCCA Center for Contemporary 

Art

C2 Lattice International Art Museum

C3 Meilun Art Museum

D1 Galleria Continua (Beijing)
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Table 2 (continued)

Number Name Image

D2 White Box Art Museum

D3 Long March Space

E1 Bauhaus Plaza

E2 Creative Plaza

E3 Electron Plaza

F1 "Wandering in Beijing"
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	 1.2 Nanjing's Chenguang 1865 Cultural and Creative Industry Park
	 The predecessor of the Nanjing's Chenguang 1865 Cultural and Creative Industry 

Park was the Jinling Machine Manufacturing Bureau, founded by Li Hongzhang in 1865. It 

was an important military industrial production base in modern China, primarily used for the 

manufacturing of ordnance products. After more than 150 years of changes and continuous 

development through the late Qing Dynasty, the Republic of China, and after the founding 

of the People's Republic of China, it has been hailed as a "museum" of modern Chinese 

industrial architecture. The industrial buildings, constructed during different periods, feature 

architectural styles that include the blue bricks and black tiles of the late Qing Dynasty, 

the Bauhaus style of the Republic of China period with brick and stone walls, and the red 

brick buildings from after the founding of the People's Republic of China.Jointly developed 

by the Chenguang Group and the government, the Nanjing Chenguang 1865 Creative Park 

officially opened in 2007 (Jiang & Ding, 2022: 136-138).

Table 3

Overview Table of the Development History of Nanjing's Chenguang 1865

Year Event

1865 Li Hongzhang established the Jinling Machine Manufacturing Bureau here, and the 

location of the 1865 park is at the center of this historic site, from which it derives 

its name.

1928 Renamed Jinling Arsenal.

1937 With the outbreak of the Anti-Japanese War, the Jinling Arsenal was forced to relo-

cate westward to Chongqing.

1945 After Japan's surrender, the factory returned to Nanjing and was renamed the 21st 

Factory, Nanjing Branch.

1949 Renamed East China Ordnance General Plant.

1980 Renamed Nanjing Chenguang Machinery Factory, focusing mainly on the production 

of  

optical instruments and precision machinery.

2006 The mechanical production lines of Chenguang Machinery Factory were relocated to 

other industrial areas in Nanjing.

2007 The Nanjing Chenguang 1865 Creative Park officially opened.
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Figure 4

Nanjing's Chenguang 1865 Cultural and Creative Industry Park Location Analysis Map.

	 The park is located on the southern side of Nanjing's city center, just 1.2 kilometers 

from the Confucius Temple. It is bordered by the Qinhuai River to the north and Yingtian 

Avenue to the south, with the Zhonghua Gate Fortress visible across the river. The area 

boasts convenient transportation, Accessible by bus and Metro Line 8. Within a three- 

kilometer radius, you can reach attractions and commercial areas such as the Yuhuatai 

Scenic Area, the Confucius Temple Qinhuai Scenic Belt, and the Hongyuecheng Shopping 

Plaza. Within a seven-kilometer radius, you can access the Zhongshan Scenic Area, the Ming 

Palace, the Xinjiekou Commercial Street, and Mochou Lake Park, among other commercial 

areas and attractions.

Figure 5

Nanjing's Chenguang 1865 Cultural and Creative Industry Park Layout Map.
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	 The park covers an area of 210,000 square meters, with a building area of  

approximately 110,000 square meters. It preserves over 50 industrial buildings from the 

late Qing Dynasty, the Republic of China period, and post-liberation. These include nine 

Qing Dynasty industrial buildings, 23 from the Republic of China period, and 26 modern 

buildings constructed after liberation, along with five commercial buildings built after the 

establishment of the park.

	 The seven remaining Qing Dynasty buildings are mostly small in scale, featuring 

brick wall structures with small window areas, divided into two groups: one group consists 

of machine workshops (B1, B2, B3) built in the 1860s and 1870s, which are two-story brick 

and mixed structures relocated south of Majia Mountain; the other includes the Yan Copper 

Smelting Factory (E11), Machine Factory (A8), and Wood Factory Building (E9) built in the 

1880s, made of brick-and-wood structures scattered in different areas.

	 Most buildings from the Republic of China period are in the Bauhaus style, with 

brick and stone walls and uniform windows. The large "Z"-shaped factories (A1, A2), built 

in 1936, are located west of the main entrance, featuring steel beams and a zigzag roof 

design. Seventeen elongated workshops, primarily serving as riverside material warehouses 

(E8), are in the park's northwest, with internal wooden frames spanning over 18 meters.

	 The post-liberation buildings are simple and modern, divided into tall factories and 

multi-story factories. The C4 Special Modification Factory in the southeast is built with red 

brick and cement, offering large internal spaces. Multi-story factories along the central axis 

and eastern side have concrete-clad exterior walls and 3-5 story frame structures, mainly 

used for offices.
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Table 4

Diagram of Some Buildings in the Beijing 798 Art Zone

Number Name Image

B1-3 Jinling Ordnance Exhibition Hall

E11 Yan Copper Smelting Factory

A8 Machine Factory

E9 Wood Factory Building
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Table 4 (Continued)

Number Name Image

A1 Fande Art Districtr

C2 Yongyin Coin Museum

E8 Material Warehouse

C4 Modification Factory
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	 1.3 Chengdu's Eastern Suburb Memory Fashion Creative Industry Park
	 The predecessor of Eastern Suburb Memory was the Chengdu State-owned  

Hongguang Electron Tube Factory, established in 1958. Primarily used for the production of 

electron tubes, the architectural style is mainly industrial buildings from the Soviet-aided 

period, preserving industrial relics such as water towers and chimneys.In 2007, the Chengdu 

municipal government and relevant departments decided to transform it into the Eastern 

Suburb Memory Cultural and Creative Industry Park. The park gradually developed into 

a comprehensive cultural space that integrates various cultural and creative industries, 

including music, art, design, and film and television (Zhao, 2022: 242-244).

Table 5

Overview Table of the Development History of Chengdu's Eastern Suburb Memory

Year Event

1958 The Chengdu State-owned Hongguang Electron Tube Factory marked the 

establishment of China's first large-scale comprehensive electronic beam tube 

backbone enterprise.

2009 The renovation project was launched, combining cultural and creative  

industries to create a music industry base.

2011 The "Chengdu Eastern Music Park" officially opened for operation.

2015 The Dongjiao Memory Internet Creative Industry Park officially opened.

2019 Dongjiao Memory was officially designated as the "Chengdu International  

Fashion Industry Park."
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Figure 6

Chengdu's Eastern Suburb Memory Fashion Creative Industry Park Location Analysis Map.

	 The Chengdu Eastern Suburb Memory International Fashion Industry Park is located 

at No. 4, Jiannan Branch Road, outside the Second Ring East, Chenghua District, Chengdu. 

It encompasses the Erxianqiao, Fuqing Road, and Tiaodenghe streets. Situated in the core 

section of the "Golden Middle Ring" outside Chengdu's Second Eastern Ring, it forms the 

Shibanqiao business district along with Dongjiao Memory, Vanke Tianhui, and Longfor Binjiang 

Tianjie, making it the most vibrant fashion center in Chengdu. It is 5.5 kilometers from the 

Chunxi Road business district, with the Dongjiao Memory Station on Metro Line 8 nearby, 

offering convenient transportation. This is a comprehensive industrial park that integrates 

culture, creativity, and fashion.

Figure 7

Chengdu's Eastern Suburb Memory Fashion Creative Industry Park Location Analysis Map.
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	 The "Eastern Suburb Memory" factory area covers approximately 21 square kilometers. 

It includes factory office buildings built with Soviet assistance before the 1950s and various 

types of factory buildings constructed from the 1950s to the early 1990s. Both Building 2 

and Building 3 have preserved their industrial architectural features, with Building 3 being 

transformed into a Memory Gallery, while Building 1 was structurally altered to become 

a performance center. Buildings 4, 25, 30, and 31 are interconnected by various industrial 

pipelines, which were converted into an industrial cross street during the park renovation. 

The water tower, chimneys, pipelines, and rust-stained lathes have all been preserved. The 

other buildings have undergone internal modifications to maintain their industrial heritage 

features while achieving unity with their commercial functions and the overall park style.

Table 6

Diagram of Some Buildings in the Chengdu's Eastern Suburb Memory

Number Name Image

1 International Art Exhibition Center

3 Memory Gallery

4, 25, 30, 

31

Industrial Cross Street
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Table 6 (Continued)

Number Name Image

54 Stage North Building

A Chengdu Stage

B Locomotive Square

C Skateboard Park

D Dongshan Music Plaza
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	 2. Geographical Location and Transportation Analysis
	 The three spaces are located in Beijing, the capital of China; Nanjing, the capital of 

Jiangsu Province; and Chengdu, the capital of Sichuan Province. As as shown in Figure 8, 

these three spaces are quite far apart, showcasing the unique transformation characteristics 

of different regions in China. They fully leverage their geographical advantages to attract 

different types of visitors.  Each of the three parks is served by three or more bus stops or 

metro lines, enjoying convenient public transportation support.Refer to Table 7 for specific 

details.

Figure 8

Case Distribution Topographic Map
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Table 7

Table of Geographic Location and Transportation Overview for Three Cases

Location Geographical Description Traffic Conditions

Beijing 798 

Art Zone

Located in the Jiuxianqiao area of 

Chaoyang District, Beijing, close to 

international enterprises and embassy 

areas

Surrounded by multiple bus routes, 

the park is also accessible via Metro 

Line 14. It is close to the airport,  

making it suitable for driving.

Nanjing 

Chenguang 

1865

Located in Qinhuai District, Nanjing, near 

the city center, rich in historical and 

cultural atmosphere, integrated with 

cultural ambiance and historical tourism 

resources

Surrounded by multiple bus routes, 

you can also take Metro Line 3 and 

walk 400 meters, or drive to avoid 

peak hours.

Chengdu 

Eastern 

Suburb 

Memory

Located in Chenghua District, Chengdu, 

an old industrial area, utilizing rich  

industrial heritage resources as a  

backdrop to promote the development 

of cultural and creative industries

Surrounded by multiple bus routes, 

you can also take Metro Line 8 and 

walk 500 meters, or drive to avoid 

peak hours.
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Table 8

Table of Functional Layout for Three Cases

Location Functional Layout Diagram Functional Layout Description

Beijing 798 

Art Zone

The park is divided into six sections: 

A-F, with each area centered around 

an international cultural exchange 

center and galleries.

Nanjing 

Chenguang 

1865

The park is divided into: Industrial 

Exhibition Area, Creative Culture 

Area, Cultural Tourism Experience 

Area, Technology Incubation Area, 

Creative Exhibition Area, Hilltop  

Leisure Area, and Riverside Scenic 

Belt.

Chengdu 

Eastern 

Suburb 

Memory

The park is divided into four main 

districts: Performing Arts District, 

New Cultural and Creative Arts, 

Chengdu Stage, Cyberpunk Art, as 

well as the North Street Food  

District, and two major groups: 

Dongshan Re°est and No. 7 Creative 

Box.

	 The analysis of the functional layout of Beijing 798 Art Zone, Nanjing Chenguang 1865, 

and Chengdu Eastern Suburb Memory highlights the importance of spatial management 

and design details. Each park demonstrates unique strategies in spatial division to meet 

the needs of their cultural and creative industries.
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	 The 798 Art Zone is an open cultural space divided into six sections (A-F), each  

accessible from all sides. Its functional layout centers around international cultural  

exchange centers and galleries, which occupy more than 80% of the total area. In 2022, 

the park underwent a re-planning process, adding several public squares, which seamlessly 

integrate exhibition and leisure areas within each section, creating a dynamic and  

continuous cultural exchange platform.

Figure 9

Functional Layout Map of Beijing 798 Art Zone

	 Nanjing Chenguang 1865 Creative Industry Park emphasizes the thematic display of 

historical buildings. The industrial exhibition area is near the main entrance on the south 

side, built around three Qing Dynasty buildings and sawtooth factory buildings from the 

Republic of China era, offering a "museum-like" cultural display experience upon entry. 

The cultural tourism experience area is on the left of the main street, while the creative 

culture area is located in the northwest, gathering numerous creative enterprises. The 

technology incubation area in the southwest is the core driving force for development. 

The creative exhibition area utilizes former workshops and squares to showcase  

creative products and host various events. The hilltop leisure area at Majiashan provides 
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Figure 10

Functional Layout Map of Nanjing Chenguang 1865

a beautiful natural environment, and the riverside fashion lifestyle leisure area runs east 

to west, offering diverse leisure facilities, forming a complex living space that combines 

history and creative industries.environment, and the riverside fashion lifestyle leisure area 

runs east to west, offering diverse leisure facilities, forming a complex living space that 

combines history and creative industries.

	 Chengdu Eastern Suburb Memory divides the park into several sections, each 

with unique thematic functions. The southeastern Dongshan Re°est section was the first 

successfully developed area, followed by the southwestern No. 7 Creative Box, which 

provides space for small studios and outdoor social interactions, supporting the interaction 

and collaboration of different creatives. The central avenue and Chengdu stage serve as 

new fashion venues accommodating over a thousand people, dedicated to brand displays 

and public communication. North Street has been transformed into a small shop area, 

enhancing visitability and integrating various dining experiences. The industrial cross street 

has been uniquely transformed into an adventure area through lighting modifications.  
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The entire park includes a performance arts district with large-scale performance and ex-

hibition venues, providing a broad platform for cultural and creative activities, integrating 

multiple independent IPs, making the park vibrant and creative.

Figure 11

Functional Layout Map of Chengdu Eastern Suburb Memory

	 Overall, these three parks each have distinct characteristics in their functional  

layout. Through effective spatial management and design, they have successfully  

transformed old industrial sites into vibrant cultural and creative industry parks. The careful 

planning of exhibition content and activities, combined with clever spatial layouts, further 

enhances the cultural appeal and economic benefits of the parks.

	 4. Analysis of Successful Practices and Existing Challenges
	 4.1 Successful Practices
	 Through the study of three cases, the specific successful measures for transforming 

old industrial sites into cultural and creative parks are summarized as follows:
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Table 9

Comparison Table of Successful Practices in Three Parks

Beijing 798 Art Zone Nanjing Chenguang 1865 Chengdu Eastern 

Suburb Memory

Historic 

building 

preservation 

and 

utilization

On the basis of  

preserving industrial 

buildings, it has 

become an interna-

tional art community, 

attracting global artists 

and creative profes-

sionals.

Combine historic buildings 

from the Qing Dynasty and 

the Republic of China era 

with modern styles to cre-

ate tourist attractions,  

showcasing the charm of  

historical culture and 

 artworks.

Restores and repurpos-

es old factory buildings, 

transforming them into 

multifunctional spaces 

and creating over 20 di-

verse performance and 

exhibition venues.

Event 

Planning 

and Cultural 

Appeal

Organize diverse 

exhibitions and cul-

tural activities, with 

the main attractions 

including the UCCA 

Ullens Center for 

Contemporary Art, 

the Bahrain Cultural 

Center, and the Per-

sian Culture and Art 

Center.

Organizes cultural activ-

ities, such as historical 

exhibitions and creative 

markets, to highlight the 

historical and cultural sig-

nificance of the park while 

encouraging  

public participation.

Host thousands of 

cultural events, at-

tracting numerous first 

exhibitions, premieres, 

debuts, and flagship 

stores, such as the first 

ARTE fully immersive 

art museum in main-

land China, catering to 

all age groups.

Integration 

of Economy 

and Culture

By attracting galler-

ies and international 

exchange centers, it 

integrates art with 

commerce, creating 

a sustainable eco-

nomic model while 

maintaining its cultural 

identity.

Introduces renowned  

commercial, entertain-

ment, and office formats 

such as "Vander," showcas-

ing immense economic 

potential while integrat-

ing cultural elements like 

design and creativity.

Enrich the cultural  

experience through the 

introduction of new  

formats and brands, 

such as the Shuyanfu 

panoramic immersive 

Han culture-themed 

dining show.
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	 The three parks have successfully built unique cultural ecosystems by preserving 

and transforming historical industrial buildings, fully leveraging their distinctive cultural 

resources. By integrating urban cultural characteristics and hosting diverse activities, they 

have attracted a large number of tourists and art enthusiasts, becoming an essential part 

of urban cultural development. Specifically, the 798 Art Zone brings together artists from 

around the world, enriching cultural diversity; the Nanjing Chenguang 1865 Creative Industry 

Park blends history and modernity, showcasing cultural heritage while introducing renowned 

commercial formats; and Chengdu Eastern Suburb Memory has created a comprehensive 

cultural and creative industry cluster through multifunctional performance venues and a 

variety of cultural activities. These successful practices have not only enhanced the cultural 

influence of the parks but also promoted economic development and social interaction.

	 4.2 Existing Challenges
	 In the study of Beijing 798 Art Zone, Nanjing Chenguang 1865 Cultural and Creative 

Industry Park, and Chengdu Eastern Suburb Memory Fashion and Creative Industry Park, it 

is evident that while these parks have achieved remarkable success in their transformation 

processes, they still face some challenges, summarized as follows:
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Table 10

Summary table of the challenges faced by the three parks.

Location Main Challenges Specific Issues

Beijing 798 

Art Zone

Balancing Commercialization 

Pressure and Artistic 

Atmosphere

With the acceleration of commercialization, the 

strong commercial atmosphere within the park 

has forced many artists and institutions to leave. 

Meanwhile, the continuous rise in rent has 

significantly increased their financial burden. As 

new cultural and creative parks emerge, the 798 

Art Zone faces increasingly intense competitive 

pressure.

Nanjing 

Chen-

guang 

1865

Insufficient Functional 

Facilities and Industry 

Clustering

The lack of a comprehensive macro 

development strategy has led to resource un-

derutilization. The delayed development of 

parking facilities impacts the overall 

environmental quality. Furthermore, the  

protection and reuse of heritage and non- 

heritage buildings lack sound legal regulations, 

resulting in simplistic and unregulated renovation 

practices.

Chengdu 

Eastern 

Suburb 

Memory

Insufficient Exploration of 

Industrial Heritage Features 

and Lack of Supporting 

Services

The park primarily serves as a platform for artistic 

exhibitions and commercial activities, lacking a 

profound presentation of industrial history and 

culture. This results in limited visitor awareness 

of the historical value of industrial heritage. The 

imbalance in commercial formats, with leisure, 

entertainment, and trade dominating, coupled 

with a scarcity of themed cultural and creative 

projects, weakens the cultural experience and 

customer sense of identity. Consequently, this 

undermines the park's sustainable development 

as an industrial heritage tourism destination.
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	 The three parks face distinct challenges. Beijing 798 Art Zone struggles to balance 

commercialization pressure and its artistic atmosphere. The accelerated commercialization 

process and continuous rent increases have forced many artists and institutions to leave, 

while the rise of emerging cultural and creative parks has intensified competitive pressure. 

Nanjing Chenguang 1865 Creative Industry Park faces shortcomings in functional facilities 

and industry clustering, lacking a comprehensive macro development strategy. Delayed 

parking facility development and inadequate legal regulations for the protection and reuse 

of heritage and non-heritage buildings have led to safety risks and resource underutilization. 

Chengdu Eastern Suburb Memory Park performs poorly in exploring industrial heritage 

features and providing supporting services. Primarily serving as a venue for artistic  

performances and commercial activities, it lacks a deep presentation of industrial history 

and culture. The imbalance in commercial formats, dominated by leisure, entertainment, 

and trade, along with a lack of themed cultural and creative projects, weakens the cultural 

experience and customer identity, thereby affecting the park's sustainable development 

as an industrial heritage tourism destination.

Conclusion 

	 In the study of Beijing 798 Art Zone, Nanjing Chenguang 1865 Cultural Creative 

Industry Park, and Chengdu Eastern Suburb Memory Fashion Creative Industry Park, it was 

found that these parks have achieved remarkable success in the transformation of old 

industrial sites into cultural and creative parks, but also face various challenges. Based 

on the research findings, we propose the following solutions to optimize the sustainable 

development capacity of these parks.

	 The Beijing 798 Art Zone faces issues of commercialization and rising rents. It is 

suggested to explore diversified revenue sources while maintaining the artistic atmosphere, 

such as introducing public art projects and community activities to enhance the cultural 

appeal of the park. The government and park management can consider providing 

rent subsidies or other support to alleviate the economic pressure on artists and small  

creative enterprises. Additionally, by organizing artistic workshops, educational programs, 

and developing cultural tourism, more residents and visitors can be attracted, enhancing 

the visitor experience. Optimizing the park layout and planning diverse cultural activities 
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and exhibitions will strengthen the industrial chain and risk resistance, establish cooperative 

networks, and develop risk management strategies. In the face of competitive pressure, 

enhancing influence through brand shaping, promotion, and innovative development 

models is necessary.

	 Nanjing Chenguang 1865 Creative Industry Park can effectively respond to current 

challenges by formulating a comprehensive macro development strategy, strengthening 

the planning and supervision of industrial building renovations, improving internal parking 

facilities, and enhancing the protection and reuse of cultural and non-cultural heritage 

buildings, as well as bolstering the promotion and education of cultural heritage. This  

includes properly configuring functional facilities and introducing diversified creative  

industries to promote agglomeration effects, regularly conducting safety inspections, and 

optimizing resource utilization by upgrading and intelligently managing parking facilities,  

while promoting the establishment of laws and regulations and formulating diversified  

renovation plans. Furthermore, enhancing public awareness and active participation through 

cultural activities and guided tours will ultimately achieve the sustainable development 

of the park.

	 Regarding the issue of Chengdu Eastern Suburb Memory not fully leveraging the 

cultural value of its industrial heritage, it is recommended to enhance the exhibition of 

industrial history and culture, increase guided services and cultural interpretations, thereby 

improving visitors’ recognition and experience of industrial heritage. Additionally, optimizing 

the proportion of commercial formats within the park and increasing themed cultural and 

creative projects will enhance cultural experiences and customer identity.

	 In summary, by balancing commercialization with cultural value, optimizing internal 

infrastructure, and strengthening the cultural excavation of industrial heritage, these parks 

can further improve their sustainable development capabilities. These strategies not only 

provide guidance for the current development of the parks but also offer theoretical  

support and practical reference for future urban renewal projects.
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บทคัดย่อ    

	 บทความนี้ศึกษาการใช้การพรางและลายพรางในศิลปะร่วมสมัย โดยเริ ่มต้นจากที่มาทาง 

ประวัติศาสตร์และวัฒนธรรมของการพราง ซ่ึงเก่ียวข้องกับการพรางของส่ิงมีชีวิตในธรรมชาติและการทหาร 

ต่อมาเป็นการสำ�รวจการใช้การพรางและลายพรางในบริบทของศิลปะร่วมสมัยและหลังอาณานิคม 

วัตถุประสงค์หลักของการศึกษาคือการสำ�รวจแนวคิดและแนวปฏิบัติของการพรางที่ปรากฏในวัฒนธรรม

และศิลปะ เพื่อทำ�ความเข้าใจวิธีที่ศิลปินร่วมสมัยนำ�การพรางมาใช้ในการวิพากษ์สังคม การเมือง และ

อำ�นาจ การวิจัยน้ีอาศัยการทบทวนวรรณกรรมและการใช้กรอบคิดของศิลปะร่วมสมัย ศิลปะในลัทธิหลัง

สมัยใหม่และหลังอาณานิคมในการวิเคราะห์ผลงานศิลปะของศิลปินร่วมสมัยท้ังไทยและต่างประเทศ 5 คน 

ดังนี้ แอนดี้ วอร์ฮอล หลิว ป๋อหลิน เมลลา ยาร์สมา อิมรอน ยูนุ และสุธี คุณาวิชยานนท์ ผลการศึกษา

แสดงให้เห็นว่าการพรางในศิลปะสามารถสะท้อนถึงความซับซ้อนของอัตลักษณ์ การวิจารณ์การควบคุม

ของอำ�นาจรัฐ และการตอบโต้ต่อความไม่เป็นธรรมทางสังคม ข้อค้นพบนี้ช่วยเสริมสร้างความเข้าใจใน

แนวทางศิลปะร่วมสมัยและศิลปะหลังอาณานิคม โดยชี้ให้เห็นว่าการพรางและลายพรางไม่ได้เป็นเพียงวิถี

ในธรรมชาติ หรือวัฒนธรรมในการทหารและแฟชั่นของพลเรือนเท่านั้น แต่ยังเป็นเครื่องมือที่ศิลปินใช้เพื่อ

สร้างบทสนทนาและท้าทายการเล่าเรื่องของวัฒนธรรมกระแสหลักที่ครอบงำ�สังคม

คำ�สำ�คัญ: ศิลปะร่วมสมัย / ลายพราง / อัตลักษณ์ / ศิลปะหลังอาณานิคม
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Abstract 
	 This article explores the use of camouflage in contemporary art, tracing its historical 

and cultural origins linked to nature and military practices. It then delves into the  

application of camouflage in the contexts of contemporary and post-colonial art. 

The primary objective is to investigate the concepts and practices of camouflage in both 

cultural and artistic realms, aiming to understand how contemporary artists employ it to 

critique social, political, and power dynamics. This research employs a literature review and  

applies the conceptual frameworks of contemporary art, postmodern art, and post-colonial  

art to analyse the works of five contemporary artists, both Thai and international: Andy 

Warhol, Liu Bolin, Mella Jaarsma, Aimron Yunu, and Sutee Kunavichayanont. Findings  

indicate that camouflage in art reflects the complexities of identity, critiques of state power 

control, and responses to social injustices. These discoveries enhance our understanding 

of contemporary and post-colonial art, highlighting that camouflage and patterns of  

concealment are not merely strategies rooted in nature, military culture, or civilian fashion. 

Instead, they serve as tools for artists to foster dialogues and challenge the narratives of 

dominant mainstream culture in society.

Keywords: Contemporary Art / Camouflage / Identity / Post-colonial Art
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1. ความสำ�คัญ และที่มาของปัญหา

	 คำ�ว่า “camouflage” มีรากศัพท์มาจากภาษาฝรั่งเศส “camouflet” ในศตวรรษที่ 16  

หมายถงึการลอ้เลน่หรอืการกลัน่แกลง้ ตอ่มาในศตวรรษที ่19 ได้เปล่ียนเปน็ “camoufler” ทีห่มายถงึการ

แต่งหน้าในละครหรือการปลอมตัวเพื่อจุดประสงค์ต่าง ๆ  และพัฒนากลายเป็น “camouflage” ในความ

หมายทางการทหารชว่งสงครามโลกครัง้ที ่1 ซึง่เนน้การซอ่นหรอืปดิบงัวตัถจุากศตัร ู(Behrens, 2004: 25)  

	 ในยุคปัจจุบัน “camouflage” มีสองมิติความหมายหลัก ได้แก่ การพรางในแง่กริยา เช่น  

การซ่อนหรือปลอมตัว และในแง่นวัตกรรมที่เกี่ยวข้องกับลายพราง (camouflage pattern) ซึ่งเป็น

ลวดลายที่ช่วยกลมกลืนกับสภาพแวดล้อม เช่น พื้นที่ธรรมชาติที่มีต้นไม้จำ�นวนมาก ปรากฏการณ์การ

พรางมีทั้งในธรรมชาติและวัฒนธรรมมนุษย์ สัตว์ใช้การพรางเพื่อการล่าหรือหลีกเลี่ยงผู้ล่า ส่วนมนุษย์

พัฒนาการพรางทั้งในรูปแบบการล่าสัตว์ การทำ�สงคราม และการสร้างนวัตกรรม เช่น การออกแบบลาย

พรางสำ�หรับการทหาร  

	 ในวัฒนธรรมร่วมสมัย ลายพรางไม่เพียงแต่เป็นสัญลักษณ์ในแวดวงทหาร แต่ยังแพร่กระจายเข้าสู่

วัฒนธรรมประชานิยม เช่น เครื่องแต่งกายในชีวิตประจำ�วัน ทำ�ให้ความหมายและบทบาทของลายพราง

ขยายตัวไปไกลกว่าการใช้งานในเชิงยุทธศาสตร์  

	 ในช่วงสงครามโลกครั้งที่ 1 และ 2 ศิลปินในโลกตะวันตกมีบทบาทสำ�คัญในการพัฒนาการพราง

เพื่อการทหาร เช่น การประยุกต์แนวทางของศิลปะคิวบิสม์ในการสร้างลวดลายยุ่งเหยิงเพื่อพรางตา 

(Behrens, 2004: 274-276) ต่อมาในศิลปะร่วมสมัย ลายพรางได้รับการตีความใหม่ โดยศิลปินยุคหลัง 

สมัยใหม่ใช้ลายพรางเพื่อสำ�รวจอัตลักษณ์และวัฒนธรรมที่ซับซ้อน เช่น ผลงานของแอนดี้ วอร์ฮอล 

(Andy Warhol ค.ศ.1928-1987) ที่ใช้ลายพรางในภาพเหมือนตัวเองเพื่อสะท้อนบุคลิกภาพที่หลากหลาย 

เมลลา ยาร์สมา (Mella Jaarsma ค.ศ.1960) นำ�เสนอการผสมผสานระหว่างการปกปิดและแสดงตนผ่าน 

ผลงานที่คล้ายผ้าคลุมฮิญาบ ที่ประดับด้วยสัญลักษณ์จากองค์กรต่าง ๆ ซึ่งสะท้อนถึงการบริโภคสัญญะ

และการแสดงตัวตนในสังคม หลิว ป๋อหลิน (Liu Bolin ค.ศ.1973) ใช้การพรางร่างกายของตนเองใน 

ภาพถ่ายเพ่ือสลายเส้นแบ่งระหว่างศิลปะและความจริง และต้ังคำ�ถามเก่ียวกับการสูญเสียอัตลักษณ์ในสังคม 

บริโภคนิยม  

	 การพรางยังมีความสัมพันธ์กับศิลปะหลังอาณานิคม แม้ประเทศไทยจะไม่เคยตกเป็นอาณานิคม

โดยตรง แต่แรงกดดันจากลัทธิอาณานิคมตะวันตกในคริสต์ศตวรรษที่ 19 ส่งผลให้ผู้นำ�ไทยปรับตัวให้

สอดคล้องกับอารยธรรมตะวันตก กระบวนการนี้สะท้อนในงานศิลปะร่วมสมัยไทยที่ใช้การพรางเป็นเครื่อง

มือในการตรวจสอบอิทธิพลของโครงสร้างอำ�นาจ เช่น ผลงานของ อิมรอน ยูนุ (ค.ศ.1985) ที่สะท้อน

ประวัติศาสตร์ของพ้ืนท่ีชายแดนใต้ผ่านลายพรางทหาร และจิตรกรรมลายพรางแผนท่ีของ สุธี คุณาวิชยานนท์ 

(ค.ศ.1965) ที่ตั้งคำ�ถามเกี่ยวกับความคลุมเครือของพรมแดนทางภูมิศาสตร์และวัฒนธรรม  
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	 การศึกษาแนวคิดการพรางในศิลปะร่วมสมัยจึงไม่เพียงแค่สำ�รวจมิติทางศิลปะ แต่ยังเป็นกระบวน 

การทำ�ความเข้าใจพัฒนาการของวัฒนธรรมและสังคมในบริบทที่เช่ือมโยงตั้งแต่ระดับนานาชาติจนถึงการ

สร้างสรรค์ในระดับท้องถิ่นของไทย  

2. วัตถุประสงค์ของการวิจัย
	

	 2.1 ศึกษา ‘ศิลปะแห่งการพราง’ แนวคิดและแนวปฏิบัติเก่ียวกับการพรางในธรรมชาติและวัฒนธรรม

	 2.2 ศึกษา ‘การพรางในศิลปะ’ แนวคิดและแนวปฏิบัติทางศิลปะร่วมสมัยที่เกี่ยวกับ ‘การพราง’ 

และ ‘ลายพราง’ 

3. ขอบเขตของการวิจัย
	

	 ศึกษา ‘ศิลปะแห่งการพราง’ และ ‘การพรางในศิลปะ’ ที่เกี่ยวกับประวัติที่มา คำ�จำ�กัดความ 

นิยามศัพท์แนวความคิด และแนวทางปฏิบัติของการพรางในธรรมชาติ วัฒนธรรม และทัศนศิลป์ร่วมสมัย 

โดย ศึกษาผลงานของศิลปินร่วมสมัยดังนี้ แอนดี้ วอร์ฮอล หลิว ป๋อหลิน เมลล่า ยาร์สม่า อิมรอน ยูนุ และ 

สุธี คุณาวิชยานนท์

4. ทบทวนวรรณกรรม กรอบแนวคิดและทฤษฎีที่ใช้ในการวิจัย
	
	 4.1 ศิลปะแห่งการพราง: จากธรรมชาติสู่การทหาร
	 สตัว์ แมลง และพืชหลายชนดิมีวธิกีารทำ�ใหต้นเองกลมกลนืกับสภาพแวดลอ้ม การพรางมหีลายวธิ ี

เช่น การพรางที่เกี่ยวข้องกับสีและลวดลาย การพรางด้วยการกำ�จัดเงา การทำ�ให้ไขว้เขว้ และการตกแต่ง

ตนเอง ดังมีรายละเอียดดังต่อไปนี้

4.1.1	 การพรางด้วยสีท่ีคลุมเครือ ซ่อนเร้น และกลืนไปกับพ้ืนหลัง (cryptic coloration and   

	 background matching) คือการพรางตัวให้กลมกลืนไปกับสภาพแวดล้อม กลมกลืน 

	 ทั้งสีสัน ลวดลาย และพื้นผิว (ภาพที่ 1)

4.1.2	 การพรางด้วยสีหรือลวดลายท่ียุ่งเหยิง (disruptive coloration/pattern) การประดับ 

	 ด้วยลวดลายและสีที่ยุ่งเหยิง และ/หรือมีลักษณะที่ตัดกันอย่างรุนแรง จะสามารถสร้าง 

	 การอำ�พราง เพราะเส้นรอบนอกของรูปร่างถูกทำ�ลาย (Stevens & Merilaita, 2009:  

	 481-488)  (ภาพที่ 2)

4.1.3	 การกำ�จัดเงา (eliminating shadow) เรือนร่างที่รับแสงแดดจนก่อให้เกิดเงาคมชัด 

	 ขนาดใหญ่ จะตกเป็นเป้าสายตาให้มองเห็นได้อย่างง่ายดาย การกลบเกลื่อนเงาจึงเป็น 

	 อีกหนึ่งกรรมวิธีที่ใช้ในการอำ�พราง (Sherbrooke, 2003: 117-118) (ภาพที่ 1)
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4.1.4	 ลายที่ทำ�ให้ไขว้เขว (distraction / distractive marking) วิธีการนี้จะเน้นขนาดของ 

	 ลวดลายที่เล็กคมชัดและตัดกันรุนแรง หลีกเลี่ยงเส้นรอบนอกของรูปร่างที่ชัดเจนของ 

	 ตัวสัตว์ และมักจะต้องอยู่กระจายออกไป ลวดลายทำ�ให้เส้นรอบนอกของเหยื่อถูก 

	 รบกวน ทำ�ให้มองเห็นได้ไม่ถนัดเท่าใดนัก (Stevens & Merilaita, 2009: 481-488)  

	 (ภาพที่ 3)

4.1.5	 การตกแต่งตัวเอง (self-decoration) สัตว์บางชนิดใช้วิธีการนำ�วัสดุต่าง ๆ ใน 

	 สภาพแวดล้อมมาตกแต่งปกคลุมตนเองให้กลมกลืนไปกับพ้ืนท่ีรอบตัว (Forbes, 2009: 

 	 50-51) (ภาพที่ 4)

ภาพที่ 1

การพรางตัวของกิ้งก่า Draco dussumieri 

หมายเหตุ. กิ้งก่า Draco dussumieri พรางด้วยการมีสีของลำ�ตัวที่คลุมเครือ ซ่อนเร้นและกลืนไปกับพื้นหลัง และยังมี

รา่งกายทีแ่บนเรยีดพืน้ซึง่ตรงกบัลกัษณะของการกำ�จดัเงา จาก Camouflage, by Y. S. Krishnappa, 2005, Wikimedia 

Commons (https://commons.wikimedia.org/w/index.php?curid=21284364). CC BY-SA 3.0
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ภาพที่ 2

เสือดาวมีลวดลายและสีที่กลมกลืนไปกับทุ่งหญ้าแห้ง 

หมายเหตุ. รูปร่างของเสือดาวถูกอำ�พราง และเส้นรอบนอกของมันถูกทำ�ลาย เข้าข่ายของการพรางด้วยสีหรือลวดลาย

ที่ยุ่งเหยิง จาก Panthera pardus pardus, by L. Kaffer, 2007, Wikimedia Commons (https://commons.

wikimedia.org/w/index.php?curid=2650050). CC BY-SA 3.0

ภาพที่ 3

นกฮูกหิมะมีลักษณะลายที่ทำ�ให้ไขว้เขว

หมายเหตุ. ขนนกฮูกหิมะสีขาวสะอาดและมีลายดำ�คล้ายถูกแต้มด้วยจุดสีดำ�เล็ก ๆ กระจายแบบห่าง ๆ ลักษณะนี้เมื่ออยู่

ในสภาพแวดล้อมที่มีต้นไม้ที่ถูกปกคลุมด้วยหิมะ และหิมะที่มีเงากระจัดกระจาย การมองเห็นตัวนกฮูกจะถูกทำ�ให้ตาลาย 

ความแม่นยำ�ในการมองเห็นและรับรู้ลดหรือช้าลง สิ่งนี้ถูกเรียกว่าลายที่ทำ�ให้ไขว้เขว จาก Distractive markings, by  

B. Bouton, 2012, Wikimedia Commons (https://commons.wikimedia.org/w/index.php?curid=64518304). 

CC BY-SA 2.0
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ภาพที่ 4

การอำ�พรางแบบการตกแต่งตัวเองของปูบางชนิดใช้ฟองน้ำ�ปกคลุมตัวเองเพื่อหลบซ่อนจากผู้ล่า 

หมายเหตุ. จาก Hyastenus elatus, by R. Ling, 2005, Wikimedia Commons (https://commons.wikimedia.

org/w/index.php?curid=1887190). CC BY-SA 2.

	 จากการพรางในธรรมชาติสู่การพรางในการทหาร
	 มนุษย์นำ�ลักษณะของการพราง อำ�พรางหรือลายพรางในธรรมชาติมาใช้ในวัฒนธรรม เช่น ในการ

ล่าสัตว์ตั้งแต่ยุคโบราณ มนุษย์จะใช้โคลนทาตัว นำ�กิ่งไม้ใบไม้มาปกคลุมตัวเพื่อให้กลมกลืนกับธรรมชาติ 

ทำ�ให้เหยื่อมองไม่เห็น ช่วยให้ล่าสัตว์ได้สำ�เร็จ ต่อมามนุษย์นำ�ภูมิปัญญาของการพรางมาใช้ในการทำ�ศึก

สงคราม

	 การพรางด้วยสีและลวดลายในธรรมชาติที่ถูกการทหารนำ�ไปประยุกต์ใช้ในการออกแบบชุดทหาร

ลายพรางมากที่สุดมี 2 ลักษณะคือ การพรางด้วยสีที่คลุมเครือ ซ่อนเร้น และกลมกลืนไปกับพื้นหลัง และ

การพรางด้วยสี / ลวดลายที่ยุ่งเหยิง การใช้สีที่มีทั้งแบบกลมกลืน และมีทั้งแบบยุ่งเหยิงจนทำ�ให้เรือนร่าง

ของผู้สวมใส่ หรือยานพาหนะทางการทหารถูกอำ�พรางให้กลมกลืนไปกับสภาพแวดล้อม 

	 ลายพรางที่ได้รับความนิยมมากที่สุดในอดีตคือ ลายที่ประกอบด้วยรูปทรงอิสระหลายชิ้นทับซ้อน

กัน ประกอบดว้ยส ี4 ส ีกลุม่สทีีคุ่น้ตาทีส่ดุคอื กลุม่สเีขยีวทีป่ระกอบดว้ยสเีขยีวเข้มบรเิวณพืน้หลงั ทบัดว้ยสี

น้ำ�ตาล เขยีวอ่อน และดำ� สเีหลา่นีค้อืการเลยีนแบบสใีนปา่ สเีขยีวเขม้จะคลา้ยสขีองใบไม ้สนี้ำ�ตาลจะคลา้ย

สีของใบไม้แห้งหรือกิ่งไม้ สีเขียวอ่อนจะคล้ายกับใบไม้ที่ต้องแสงแดด และสีดำ�จะคล้ายกับเงาของพุ่มไม ้

ลายพรางทหารเข้าข่ายของการพรางด้วยสี / ลวดลายที่ยุ่งเหยิง หรือ disruptive pattern (ภาพที่ 5)
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ภาพที่ 5

กองกำ�ลังภายในประเทศของรัสเซียสวมเครื่องแบบลายพรางที่คล้ายกับลาย The U.S. Woodland  

หมายเหตุ. ลาย U.S. Woodland ออกแบบโดยสหรัฐอเมริกา สิ่งนี้เป็นหลักฐานยืนยันถึงความนิยมของลายพรางลายนี้ที่

แพร่กระจายไปทัว่โลก ไมเ่ว้นแมแ้ต่รสัเซียทีเ่ปน็คูแ่ขง่ในทกุดา้นกบัสหรฐัอเมริกา จาก U.S. Woodland, by V. V. Kuzmin, 

2012, Wikimedia Commons (https://commons.wikimedia.org/w/index.php?curid=27869774). CC BY-SA 4.0

	 การพรางในการทหาร 
	 ในสงครามโลกครั้งท่ี 1 (ระหว่าง ค.ศ.1914-1918) กองทัพเรือนิยมทาสีเรือรบด้วยสีเทาเพื่อให้

กลมกลืนกับท้องทะเล ศิลปินชาวสหราชอาณาจักรที่ชื่อว่า นอร์แมน วิลคินสัน (Norman Wilkinson 

ค.ศ.1878-1971) ได้นำ�เสนอการใช้ลายพรางแบบลายตา (dazzle camouflage) ซึ่งทำ�ในสิ่งที่ตรงกันข้าม

กับการพยายามทำ�ให้มองไม่เห็น วิลคินสันเสนอกองทัพเรือให้ทำ�ให้เรือเป็นที่เห็นชัดแต่เล็งเป้าได้ลำ�บาก  

ลวดลายทีอ่อกแบบใหเ้กดิเสน้และแผน่ระนาบทีบ่ดิหกัไปมา ทำ�ใหร้ปูรา่งของเรอืถกูแยกสว่น ซึง่มผีลใหฝ้า่ย

ศตัรสูบัสน และเกดิความไมแ่นใ่จวา่เรอืกำ�ลงัหนัหวัเรอืไปในทศิทางใด (Borsarello, 2004: 164) (ภาพท่ี 6)

ภาพที่ 6

เรือ USS West Mahomet ช่วงสงครามโลกครั้งที่ 1 ที่ถูกระบายสีให้

เป็นลายพรางแบบลายตา 

หมายเหตุ. จาก Dazzle camouflage, by Wikimedia Commons, 

1918, (https://commons.wikimedia.org/w/index.php?curid=1 

8552961). in public domain
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	 ในสงครามโลกครั้งที่ 2 กองทัพในตะวันตกพัฒนาวิธีคิดและกลวิธีเกี่ยวกับการพรางอย่างเป็น

ระบบมากขึ้น หลังสงครามโลกครั้งที่ 2 ศาสตร์ของการพรางในแวดวงการทหารยังคงวิวัฒน์ไป การพราง 

ถูกนำ�ไปใช้ในการอำ�พรางอาวุธยุทโธปกรณ์ ในยุคร่วมสมัย ลายพรางได้ถูกออกแบบมีลักษณะเป็นพิกเซล 

(pixel) ด้วยระบบดิจิทัล (Farrell, 2022: 521) 

	 4.2 ศิลปะแห่งการพราง: ลายพรางในวัฒนธรรม
	 ในโลกตะวันตก หลังสงครามโลกคร้ังท่ี 2 งานออกแบบทางการทหารได้ส่งอิทธิพลไปถึงความนิยม 

ทางแฟชั่นในหมู่พลเรือน ภาพยนตร์ฮอลลีวูดและสื่อสารมวลชนมีส่วนในการผลักดันให้งานออกแบบทาง 

การทหารได้รับความนิยมอย่างมาก นอกจากนั้นแล้ว เสื้อผ้าแนวทหารยังมีนัยของการวิจารณ์การเมือง

และเคลื่อนไหวเพื่อล้มล้างอำ�นาจของรัฐ ดังเห็นได้จากกลุ่มการเมืองที่หลากหลายอุดมการณ์ทั้งฝ่ายซ้าย

และขวา ล้วนแล้วแต่นิยมใส่กางเกงทหาร (Sims, 2004: 404)

	 จากกระแสที่คนหนุ่มสาวตื่นตัวทางการเมืองในคริสต์ทศวรรษ 1960-1970 เสื้อผ้าแนวทหารได้ 

กลายเป็นนัยท่ีส่ือถึงการประท้วง คนหนุ่มสาวในช่วงเวลาดังกล่าวรู้สึกต่อต้านจารีตของผู้ใหญ่และผู้มีอำ�นาจ 

โดยเฉพาะอย่างยิ่งคนหนุ่มสาวในสหรัฐฯ ที่ประท้วงต่อต้านสงครามเวียดนาม การนำ�ลายพรางของการ

ทหารมาปรับบริบทใหม่ให้กลายเป็นการประกาศจุดยืนทางการเมืองของผู้สวมใส่ที่ต้องการประท้วงผู้มี

อำ�นาจ (Sims, 2004: 410) ดังนั้นการกระทำ�ดังกล่าวจึงเป็นการทำ�ให้อำ�นาจของรัฐและ/หรือของผู้มี

อำ�นาจเสื่อมพลังลงในทางสัญลักษณ์ (ภาพที่ 7)

ภาพที่ 7

(ซา้ย) กลุม่ทหารผา่นศกึหลายคนสวมเสือ้เครือ่งแบบทหารสีเขยีว และลายพรางเคลือ่นไหวประทว้งสงคราม ใน ค.ศ. 1972 

(ขวา) ชายหนุ่มสวมชุดลายพรางทหารเข้าร่วมความเคลื่อนไหวประท้วงเรื่องการเหยียดผิว BLM (Black Life Matter) ใน 

ค.ศ. 2020 

หมายเหตุ. (ซ้าย) การประท้วงสงครามเวียดนามระหว่างที่มีการจัดประชุมของพรรครีพลับลิกัน ที่ศูนย์ประชุมหาดไมอามี 

รัฐฟลอริดา สหรัฐอเมริกา จาก Why Could I Have Done? What Should I Have Done?, by J. Wohlgemuth, 

2022, The Veteran: Vietnam Veterans Against the War, 52(1), 18.  (https://www.vvaw.org/pdf/v52n1.pdf). 

Copyright by The Veteran: Vietnam Veterans Against the War; (ขวา) การประท้วงที่ the Forest Recreation 

Ground นอตติงแฮม จาก Nottingham’s Anti-Racism Protest in Photos, by T. Morley, & M. Hans, 2020, 

LetLion (https://leftlion.co.uk/features/2020/06/nottingham-black-lives-matter-protest-photo-gallery/). 

Copyright 2023 by LeftLion
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	 จวบจนปัจจุบัน ลายพรางยังคงปรากฏในแฟชั่นของคนทุกเพศ ทุกวัย และทุกระดับชั้น โดยลาย

พรางแบบทหารเหล่านั้น อาจไม่ได้เกี่ยวข้องใด ๆ กับอุดมการณ์ หรือทัศนคติทางสังคมและการเมืองของ

ผู้สวมใส่แม้แต่น้อย

	 4.3 การพรางกับศิลปะร่วมสมัย และศิลปะในลัทธิหลังสมัยใหม่
	 ลายพรางในศิลปะ
	 ในช่วงก่อนและระหว่างสงครามโลกครั้งที่ 1 ศิลปิน สถาปนิก และนักออกแบบหลายคนในโลก

ตะวันตกได้เข้าร่วมในการพัฒนาการพรางสำ�หรับการทหารสมัยใหม่ เช่น จิตรกรในต้นคริสต์ศตวรรษที่ 20 

ร่วมพัฒนาการพรางให้แก่กองทัพของสหรัฐอเมริกา ใน ค.ศ.1915 กองทัพฝรั่งเศสก่อตั้งหน่วยงานที ่

รับผิดชอบโดยตรงต่อเรื่องการพราง ศิลปินที่รับหน้าที่พัฒนานวัตกรรมการพราง ได้ศึกษาเทคนิคและ 

วิธีการวาดภาพที่มีลักษณะของการอำ�พรางจากกลุ่มศิลปินแนวคิวบิสม์ (Cubism) เพื่อให้การบินสอดแนม 

เพ่ือสำ�รวจพ้ืนท่ีของฝ่ายตรงข้ามเป็นไปอย่างยากลำ�บากและถูกลดทอนความแม่นยำ� ศิลปินได้ช่วยอำ�พราง 

ด้วยการระบายสีรูปทรงที่ยุ่งเหยิงลงบนวัตถุที่ต้องการจะปกปิด (Behrens, 2004: 274)

	 ในสหราชอาณาจักรยุคสงครามโลกครั้งที่ 1 ศิลปินแนะนำ�ให้กองทัพใช้แหลายพรางคลุมวัตถุที่

ต้องการซ่อนเร้น และไม่ให้ข้าศึกมองออกว่าเป็นสิ่งใด และยังแนะนำ�ให้กองทัพวาดและระบายสีเรือด้วย 

‘จิตรกรรมลายตา’ (dazzle painting) เป็นลายที่มีสีและน้ำ�หนักที่ตัดกันรุนแรง ซึ่งทำ�ให้ศัตรูเกิดความ

สับสน งงงวยและตาลายกับขนาด ความเร็ว และระยะห่างของเรือ (Behrens, 2004: 278)

	 หลังสงครามโลกครั้งที่ 2 ศิลปินร่วมสมัยสนใจในการพรางและลายพราง แต่ไม่ได้เป็นไปในเชิง

ร่วมพัฒนาให้กับการทหาร ศิลปินร่วมสมัยนำ�ลายพรางมาใช้ในการวิพากษ์สังคมและอำ�นาจรัฐดังที่จะ

กล่าวถึงในลำ�ดับต่อไป

	 การพรางกับศิลปะร่วมสมัย และศิลปะในลัทธิหลังสมัยใหม่	
	 ศิลปะสมัยใหม่ (Modern Art) ถูกท้าทายอย่างรุนแรงในช่วงเวลาที่ศิลปะหลังสมัยใหม่ (Post-

Modern Art) ถือกำ�เนิดตั้งแต่คริสต์ทศวรรษ 1960 และชัดเจนมากข้ึนในคริสต์ทศวรรษ 1970 ศิลปะ

หลังสมัยใหม่และศิลปะร่วมสมัย มีลักษณะร่วมกันหลายประการ เช่น มีความต้องการล้มล้างกรอบคิดและ

แนวปฏิบัติของศิลปะสมัยใหม่ ต้องการละลายการแบ่งลำ�ดับชั้นของศิลปะ เชิดชูวัฒนธรรมประชานิยม 

ผสมผสานวัฒนธรรมเก่าใหม่และหลากหลายภูมิภาคเข้าด้วยกัน มีเนื้อหาและจุดมุ่งหมายเกี่ยวกับการตั้ง 

คำ�ถามและท้าทายอำ�นาจของสถาบันในสังคม เรียกร้องสิทธิ์ในการแสดงออกทางความคิด อัตลักษณ์ 

วัฒนธรรม สังคม การเมือง เพศ และชนชั้นที่หลากหลาย (สุธี คุณาวิชยานนท์, 2561: 194-235)

	

	 กรอบคิดสำ�คัญของศิลปะร่วมสมัย และศิลปะในลัทธิหลังสมัยใหม่ท่ีผู้วิจัยจะนำ�ไปใช้ในการวิเคราะห์ 

การพรางในศิลปะมี 4 ประเด็น ดังนี้
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	 4.3.1 การล้มล้างการรับรู้ ความเข้าใจและความหมาย
	 การล้มล้างการรับรู้ ความเข้าใจและความหมาย เป็นประเด็นหลักในงานศิลปะร่วมสมัยและ

หลังสมัยใหม่ ศลิปินท้าทายการตีความความเป็นจรงิแบบดั้งเดิม ดังที่นักประวัติศาสตร์และนักวิจารณ์ศิลป์ 

เช่น ฮัล ฟอสเตอร์ (Hal Foster ค.ศ.1955) (2013: 65-85) ได้ตั้งข้อสังเกตไว้ว่า ศิลปะหลังสมัยใหม่มัก

จะวิพากษ์การสันนิษฐานความจริงเชิงภาววิสัยของลัทธิสมัยใหม่ ศิลปะหลังสมัยใหม่ใช้การประชดประชัน 

การเลียนแบบ/ผสมผสาน และการแยกส่วน (irony, pastiche, and fragmentation) เพื่อขัดขืนความ

คาดหวังของผู้ชม ในการสำ�รวจแนวทางปฏิบัติแบบหลังสมัยใหม่ ลินดา ฮัทชอน (Linda Hutcheon 

ค.ศ.1947) (1988: 114-140) เน้นย้ำ�แนวคดิเรือ่งการลอ้เลยีน (parody) วา่เปน็กลไกหนึง่ทีท่ำ�ใหค้วามหมาย

ถกูลม้ลา้ง สิง่นีส้ะทอ้นให้เหน็ในผลงานศลิปะร่วมสมยัทีม่กีารหยบิยมืสัญลักษณท์างวฒันธรรม และทำ�การ

วิพากษ์อุดมการณ์ที่หยั่งรากเป็นสถาบัน (ภาพที่ 8)

ภาพที่ 8

Marcel Duchamp, Fountain, 1917, Readymade porcelain urinal, 62.5 cm. high 

หมายเหตุ. ผลงานชิ้นนี้เป็นตัวอย่างแรก ๆ ของการล้มล้างกรอบคิดของศิลปะสมัยใหม่ โดยบ่อนทำ�ลายแนวคิดเรื่องเป็น 

ต้นแบบต้นฉบับในศิลปะ ด้วยการเปลี่ยนบริบทใหม่ให้กับวัตถุจากผลผลิตทางอุตสาหกรรมท่ีผลิตสำ�เร็จรูปจำ�นวนมากใน

สังคมร่วมสมัย จาก Fountain (Duchamp), by M. Duchamp, 1917, Wikipedia (https://en.wikipedia.org/wiki/

Fountain_(Duchamp)#/media/File:Marcel_Duchamp,_1917,_Fountain,_photograph_by_Alfred_Stieglitz.jpg).  

in public domain
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	 4.3.2 การสำ�รวจตัวตนและการไม่เปิดเผยตัวตน
	 ในสังคมร่วมสมัย อัตลักษณ์กลายเป็นของที่เลื่อนไหล กระจัดกระจาย เปลี่ยนแปลงได้ และใน

หลายกรณีมีลักษณะปกปิดหรือลดความสำ�คัญของตัวตน ซึ่งสะท้อนถึงทฤษฎีหลังสมัยใหม่ที่ปฏิเสธ

ต่ออัตลักษณ์ที่เป็นหนึ่งเดียว แน่วแน่ และมั่นคง (Butler, 1990: 3-17) ศิลปินร่วมสมัยหลายคนใช้ผลงาน

ของตน เปน็เวทใีนการสำ�รวจจดุตดัทีซ่บัซอ้นของเพศสภาพ เพศวิถ ีเชือ้ชาต ิและชนชัน้ การสำ�รวจอตัลกัษณ์

มักมาพรอ้มกบัการสบืคน้ไปสูภ่าวะนรินาม โดยตัง้คำ�ถามวา่ ทำ�ไมอตัลกัษณบ์างอยา่งจงึมองไมเ่หน็ หรอืถกู

กีดกันออกไปจากการเล่าเรื่องทางวัฒนธรรม (Hall, 1997: 225-226) 

	 ภาวะนิรนาม (anonymity) ความนิรนามเป็นองค์ประกอบสำ�คัญของการลดความเป็นตัวตน เช่น 

การอยู่ในเงาสลัว อยู่ในฝูงชน หรือใส่หน้ากาก สภาพการณ์เหล่านั้นเอื้อให้บุคคลทำ�พฤติกรรมที่ต่างไปจาก

ปกติของตน ภายใต้ภาวะนิรนามบุคคลมักกล้าแสดงออกในสิ่งที่ตัวตนจริงในสถานการณ์ปกติไม่กล้าทำ� 

(รวิตา ระย้านิล, 2563) การที่ศิลปินไม่เปิดเผยตัว จะทำ�ให้ตัวศิลปินสามารถท้าทายอำ�นาจรัฐโดยไม่ต้อง

เกรงกลัวการจับกุมดำ�เนินคดี ภาวะนิรนามสร้างความตระหนักถึงการที่รัฐทำ�ลายความเป็นปัจเจกบุคคล

ของคนธรรมดา และคนด้อยโอกาส ให้กลายเป็นคนไม่มีตัวตน ตัวตนของคนเหล่านั้นถูกทำ�ให้ไร้ค่า ปรากฏ

เป็นเพียงตัวเลข สถิติ หรือหน่วยที่เหมือน ๆ  กัน ที่สะดวกต่อการนับจำ�นวน ควบคุม และสั่งการ (ภาพที่ 9)

ภาพที่ 9

Yinka Shonibare, Scramble for Africa, 2003, 14 life-size fiberglass mannequins, 14 chairs, table, Dutch 

wax printed cotton textile, 132 x 366 x 280 cm

หมายเหต.ุ ผลงานชือ่ Scramble for Africa ท่ีใชหุ้น่โชวไ์รศ้รีษะของ Yinka Shonibare พูดถงึการลบอตัลกัษณส์ว่นบคุคลใน

ประวตัศิาสตรย์คุอาณานคิม ซึง่ชาวอาณานคิมถกูลดิรอนสิทธิส่์วนตวั ความเปน็ตวัตน และความเปน็มนษุย ์จาก Scramble 

for Africa, 2003, by Y. Shonibare, 2003 (https://yinkashonibare.com/artwork/scramble-for-africa-2003/). 

Copyright by Yinka Shonibare CBE.
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 	 4.3.3 การวิพากษ์ลัทธิบริโภคนิยมและสื่อมวลชน
	 ในงานศิลปะร่วมสมัยและหลังสมัยใหม่ มักจะวิพากษ์ลัทธิบริโภคนิยม และสื่อมวลชน โดยม ี

ประเด็นของการทำ�ให้ศิลปะกลายเป็นสินค้า และประเด็นของการแพร่กระจายท่ีทรงอิทธิพลของส่ือมวลชน 

ซึ่งมีผลต่อความเข้าใจและการรับรู้ทางวัฒนธรรมอย่างมาก ดังที่ ฌอง โบดริยารด์ (Jean Baudrillard 

ค.ศ.1929-2007) ได้ตั้งทฤษฎีไว้ในแนวคิดเรื่อง สภาวะล้ำ�จริง (hyperreality) ในสังคมที่ขับเคล่ือนด้วย

ลัทธิบริโภคนิยม ขอบเขตระหว่างความเป็นจริงและการเป็นภาพตัวแทน (representation) ถูกทำ�ให้

คลุมเครือมากขึ้น สภาวะล้ำ�จริงคือ สภาวะที่มีการใช้สัญญะ (sign) จนสัญญะเป็นจริงยิ่งกว่าความจริง 

แต่ในขณะเดียวกันสัญญะก็ซ่อนความจริงไว้เบื้องหลัง สภาวะล้ำ�จริงจึงเป็นมายาคติ (สุภางค์ จันทวานิช, 

2559: 303) การบริโภคในสังคมสมัยใหม่เป็นไปตามการจัดการด้านสัญญะ จนกลายเป็นการบริโภคแบบ

สินค้า-สัญญะ (commodity-sign) การบริโภคคุณค่าในแง่สัญญะ (sign-value) สิ่งที่บริโภคมีคุณค่า

เพราะมันสามารถแสดงสถานภาพ (status) ซึ่งเป็นการบริโภคที่นอกเหนือไปจากการบริโภคคุณค่าของ

ประโยชน์ใช้สอยของสินค้า (สุภางค์ จันทวานิช, 2559: 306-307) (ภาพที่ 10)

ภาพที่ 10

Andy Warhol, Campbell's Soup Cans, 1962, The Museum of Modern Art Collection

หมายเหตุ. แอนดี้ วอร์ฮอลนำ�เสนอการทำ�ซ้ำ�ผลิตภัณฑ์ ผลงานของเขาเกี่ยวกับวัฒนธรรมของความเด่นดัง ได้เน้นย้ำ�ถึง

การทำ�ให้ทุกสิ่งทุกอย่างกลายเป็นสินค้า การวิพากษ์ในลักษณะนี้เชื่อมโยงไปสู่วาทกรรมยุคหลังสมัยใหม่ ด้วยการใช้ภาษา

โฆษณาของสือ่มวลชนเพือ่ตรวจสอบและถอดรือ้แนวคดิและวธิกีารของวฒันธรรมบรโิภคนยิม จาก How Andy Warhol's 

Campbell's Soup Cans Harnessed the Consumerist Zeitgeist, by H. Cane, 2024, Widewalls

(https://www.widewalls.ch/magazine/andy-warhol-campbells-soup-cans). Copyright by Willy Gobetz



Art of Camouflage and Camouflage in Art 

Si
lp

a 
Bh

ira
sr

i (
Jo

ur
na

l o
f 
Fi
ne

 A
rt
s)

 V
ol

.13
(1)

 2
02

5

76

	 4.3.4 การตีความใหม่ต่อบริบททางประวัติศาสตร์และการเมือง
	 ศิลปะร่วมสมัยและหลังสมัยใหม่มีส่วนร่วมกับประวัติศาสตร์และการเมือง โดยนำ�เรื่องเล่าหลัก

ของสถาบันต่าง ๆ มาตีความใหม่ คารา วอลเกอร์ (Kara Walker ค.ศ.1969) ศิลปินชาวอเมริกันผิวสีที ่

นำ�ประวัติศาสตร์เกี่ยวกับทาสและความรุนแรงจากปัญหาการเหยียดสีผิวและเช้ือชาติในสหรัฐอเมริกา

มาตีความใหม่ โดยใช้ภาพประชดและภาพวิตถาร เพื่อล้มล้างภาพตัวแทนประวัติศาสตร์แบบเดิมท่ีมักจะ

ถูกทำ�ให้บริสุทธิ์ดูดี การนำ�ประวัติศาสตร์มาตีความใหม่แบบหลังสมัยใหม่ ได้ท้าทายอุดมการณ์ดั้งเดิมที ่

ถูกครอบงำ�มานาน โดยกระตุ้นให้ผู้ชมตั้งคำ�ถามว่า ประวัติศาสตร์ถูกสร้างขึ้นมาอย่างไร และใครเป็นผู้

กำ�หนดและควบคุมเรื่องราวเหล่านั้น (Hutcheon, 1988: 105-123) (ภาพที่ 11)

ภาพที่ 11

Kara Walker, Study for White Riot, 1997, paper collage on paperboard, 33.6 x 80.9 cm. 

หมายเหตุ. ผลงานเป็นลักษณะภาพเงาของศิลปินชาวอเมริกันผิวสีผู้นี้นำ�ประวัติศาสตร์เก่ียวกับทาสและความรุนแรงจาก

ปญัหาการเหยยีดสผีวิและเชือ้ชาติในสหรัฐอเมรกิามาตคีวามใหม ่โดยใชภ้าพประชดและภาพวิตถาร เพือ่ล้มลา้งภาพตวัแทน

ประวัติศาสตร์แบบเดิมที่มักจะถูกทำ�ให้บริสุทธิ์ดูดี จาก Kara Walker: 5 Facts to Know, by S. Bubmann, 2020, 

Bby’s Magazine (https://www.barnebys.co.uk/blog/kara-walker-5-facts-to-know). Copyright by Christie’s
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	 4.4 การพรางกับศิลปะหลังอาณานิคม 
	 ลัทธิหลังล่าอาณานิคม เป็นกรอบทางทฤษฎีที่ตรวจสอบผลกระทบจากลัทธิล่าอาณานิคมที่มีต่อ 

สังคมในประเทศท่ีเคยตกเป็นอาณานิคม และประเทศท่ีเป็นจักรวรรดิหรือเจ้าอาณานิคม ท้ังในทางวัฒนธรรม 

การเมือง และสังคม แม้ว่าการปกครองอาณานิคมอย่างเป็นทางการจะสิ้นสุดลงแล้วก็ตาม ลัทธิหลัง

อาณานิคมท้าทายพลวัตของความสัมพันธ์เชิงอำ�นาจระหว่างอดีตผู้ล่าอาณานิคมและผู้ถูกล่าอาณานิคม 

ลทัธหิลงัลา่อาณานคิมมุง่เนน้ไปทีค่วามตอ่เนือ่งของอำ�นาจทางโครงสร้างของจักรวรรดิทีย่งัคงมอีทิธพิลต่อ

อัตลักษณ์ วัฒนธรรม และการแสดงออกทางศิลปะ (Bhabha, 2004: 145-174) ในศิลปะร่วมสมัย ศิลปิน

จำ�นวนมากมักใช้แนวความคิดแบบหลังอาณานิคม เพื่อสํารวจความผสมผสานทางวัฒนธรรม การต่อต้าน 

และความซับซ้อนของเอกลักษณ์ของชาติ

 

	 ในกรณีของประเทศไทย แม้ว่าประเทศไทยจะไม่เคยตกเป็นอาณานิคมอย่างเป็นทางการ แต่ก็

ต้องเผชิญกับแรงกดดันอย่างหนักจากลัทธิอาณานิคมตะวันตกในช่วงคริสต์ศตวรรษที่ 19 และต้นคริสต์

ศตวรรษที่ 20 ในช่วงเวลานี้สถาบันกษัตริย์ไทยได้นําการปฏิรูปแบบสมัยใหม่มาใช้ ซึ่งนําไปสู่การทําให้ 

วัฒนธรรมทันสมัยแบบตะวันตก (Anderson, 1978: 193-257) ธงชัย วินิจจะกูล นักวิชาการผู้เขียน

หนังสือ Siam Mapped ชี้ให้เห็นว่าการหลีกเลี่ยงการล่าอาณานิคมของไทยทําให้ประเทศไทยมีภูมิคุ้มกัน

ต่อลัทธิจักรวรรดินิยมตะวันตก เขาโต้แย้งว่าชนชั้นนําของไทยนําวาทกรรมอาณานิคมตะวันตกมาใช้อย่าง

มีกลยุทธ์เพื่อปรับปรุงความทันสมัยในขณะที่ยังคงรักษาอํานาจอธิปไตย ดังนั้น ด้วยการกระทำ�ดังกล่าว 

ทำ�ให้ประเทศไทยเป็นทั้งผู้ถูกกระทำ� (ถูกรุกรานจากนักล่าเมืองขึ้น) และเป็นผู้กระทำ� (ใช้วิธีการแบบล่า

เมืองขึ้นกับประเทศเพื่อนบ้านและหัวเมืองประเทศราช) (Winichakul, 1994: 125-150)

	 ในงานวิจัยเรื่อง ศิลปะแห่งการพราง และการพรางในศิลปะ ผู้วิจัยจะใช้กรอบคิดสำ�คัญของศิลปะ

หลังอาณานิคม เพื่อการวิเคราะห์การพรางในศิลปะ โดยมี 5 ประเด็น ดังนี้

	 4.4.1 การปรับตัวและการขัดขืนทางวัฒนธรรม
	 ศิลปะหลังอาณานิคมมักสะท้อนถึงความตึงเครียดระหว่างการรับและปรับตัว กับการต่อต้านขัดขืน 

อิทธิพลของอาณานิคม ศิลปินจากภูมิภาคที่เคยตกเป็นอาณานิคม เช่น เอล อนัตสุย (El Anatsui 

ค.ศ.1944) ศิลปินที่เกิดในกาน่า ใช้วัสดุและสัญลักษณ์ในท้องถิ่นที่วางเคียงคู่กับการบังคับในยุคอาณานิคม 

สะท้อนถึงการต่อสู้เพื่อรักษาเอกราชทางวัฒนธรรม และการดำ�เนินต่อไปในโลกหลังอาณานิคม (Schipor-

Baban, 2021: 491-498.) (ภาพที่ 12)
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ภาพที่ 12

El Anatsui, Between Earth and Heaven, 2006, Medium: Aluminum, copper wire, 220.3 × 325.1 × 20.3 

cm. Collection of The Metropolitan Museum of Art.

หมายเหตุ. ศิลปินชาวกาน่าผู้นี้สร้างสรรค์ผลงานโดย ดัดแปลงวัสดุจากยุคอาณานิคม เช่น ฝาขวดเหล้า วัสดุที่เชื่อมโยง

ไปถึงการค้าและการกอบโกยทรัพยากรจากอัฟริกาในยุคอาณานิคม เขานำ�วัสดุเหล่านั้นกลับมาใช้ในจุดมุ่งหมายใหม่ เขา

ทำ�ใหม้นักลายเปน็รปูแบบของการเฉลมิฉลองประเพณขีองชาวแอฟรกินัดว้ยการนำ�มาถกัทอใหค้ลา้ยกับสิง่ทอของอฟัรกินั 

พรอ้ม ๆ  ไปกบัการวพิากษม์รดกตกทอดจากอาณานคิม จาก Between Earth and Heaven, by E. Anatsui, 2006, The 

Metropolitan Museum of Art (The MET) (https://www.metmuseum.org/art/collection/search/319872). 

Copyright by El Anatsui. Courtesy of the artist and Jack Shainman Gallery, New York

	 ศิลปะหลังอาณานิคมมักสนใจสำ�รวจและวิพากษ์ประวัติศาสตร์ที่ซับซ้อน พลวัตของความสัมพันธ์

เชิงอำ�นาจ (Power Dynamics หมายถึง ปฏิสัมพันธ์ของอำ�นาจระหว่างบุคคลหรือกลุ่มต่าง ๆ การใช้

ความตา่งของอำ�นาจเพือ่กดข่ีอีกฝา่ย และความสมัพนัธเ์ชงิอำ�นาจทีไ่มเ่ทา่เทยีมกนัระหวา่งสองฝา่ย) และอตั

ลกัษณท์ีถ่กูหลอ่หลอมโดยลทัธิอาณานคิม ศลิปะหลงัอาณานิคมนยิมใชอ้ปุลกัษณเ์พือ่แสดงถงึกลยทุธใ์นการ

อยู่รอด การต่อต้าน และการปรับตัว เพื่อตอบสนองต่อระบบการปกครองที่กดขี่และแสวงหาประโยชน์ 

ศิลปนิหลงัอาณานคิมสรา้งผลงานทีส่ามารถสรา้งบทสนทนาทีท่รงพลงั ซึง่ทำ�ใหอ้ตัลกัษณท์างวฒันธรรมถกู

ตีความใหม่ และโครงสร้างอำ�นาจถูกเปิดเผย
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	 4.4.2 การปกปิดและการลบล้างประวัติศาสตร์
	 ประเด็นที่สำ�คัญประเด็นหนึ่งในศิลปะหลังอาณานิคมคือ การวิพากษ์และสำ�รวจว่าประวัติศาสตร์ 

วัฒนธรรม และอัตลักษณ์ของชนพื้นเมืองที่ถูกปกปิด ซ่อนเร้น หรือถูกลบล้างโดยอำ�นาจของอาณานิคม

อย่างไรก็ตาม ศิลปินเคนยา/อเมริกันอย่าง วานเกชี่ มูตู (Wangechi Mutu ค.ศ.1972) สำ�รวจว่าประวัติ

ศาสตรแ์อฟรกินัถกูเขยีนขึน้ใหมห่รอืถกูละเลยไปอยา่งไร โดยสรา้งผลงานทีผ่สมผสานความแปลกมหศัจรรย์

เข้ากับประวัติศาสตร์ (Gonzalez, 2020: 44-45) (ภาพที่ 13) ในผลงานของศิลปินอย่าง เอล อนัตสุย 

การใช้วัสดุและลวดลายที่เลียนแบบการพรางตัวเป็นดั่งการวิพากษ์ว่าวัฒนธรรมของชนพื้นเมืองถูกซ่อน

หรอืทำ�ใหม้องไมเ่หน็โดยอำ�นาจอาณานคิมอยา่งไร อนตัสยุดงึความสนใจไปทีวิ่ธทีีป่ระวตัศิาสตรอ์าณานคิม

ถูกทำ�ให้ดูสะอาดสะอ้าน ท้าทายให้ผู้ชมพิจารณาใหม่ถึงสิ่งที่ถูกซ่อนหรือสูญหายไป การปกปิดเหล่านี้ 

ได้รับการนำ�เสนอผ่านภาพอุปลักษณ์และสัญลักษณ์ ที่มีจุดมุ่งหมายเพื่อฟื้นฟูประวัติศาสตร์ชายขอบ และ

นำ�มันไปสู่การรับรู้สาธารณะ

ภาพที่ 13

Wangechi Mutu, Yo Mama, 2003, Ink, mica flakes, acrylic, pressure-sensitive film, cut-and-pasted printed 

paper, and painted paper on paper, 150.2 × 215.9 cm.

หมายเหตุ. มูตูสร้างจิตรกรรมที่สำ�รวจว่าประวัติศาสตร์แอฟริกันถูกเขียนขึ้นใหม่หรือถูกละเลยไปอย่างไร โดยสร้างผลงาน

ทีผ่สมผสานความแปลกมหศัจรรยเ์ขา้กบัประวัตศิาสตร ์ในภาพ Yo Mama อฟี ผูเ้ปน็สตรคีนแรกของโลกตามคมัภีรไ์บเบลิ

ถกูมตูวูาดใหม้ใีบหนา้ของนกัสตรนียิมชาวไนจเีรียน กำ�ลงัประหารงใูนสวนอเีดนเขตรอ้นทีเ่ปน็ภูมิประเทศแบบอฟัรกินั นบั

ได้ว่าเป็นการนำ�วัฒนธรรมกระแสหลักของตะวันตกมาเล่าเป็นประวัติศาสตร์ฉบับใหม่ผ่านสายตาของคนชายขอบ จาก 

The New Museum will chart the full breadth of Wangechi Mutu’s practice since the mid-1990s, by E. 

Anapur, 2023, Widewalls (https://www.widewalls.ch/magazine/wangechi-mutu-new-museum). Copyright 

by Wangechi Mutu
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	 4.4.3 การวิพากษ์ลัทธิทหารและมรดกแห่งความรุนแรงในยุคอาณานิคม
	 ศิลปะหลังอาณานิคมมักวิพากษ์ความรุนแรงของลัทธิล่าอาณานิคม โดยเน้นไปที่การสำ�รวจมรดก

ทางประวัติศาสตร์และใช้การแสดงออกแบบร่วมสมัย ศิลปินจากโคลัมเบียอย่าง ดอริส ซัลซีโด (Doris 

Salcedo ค.ศ.1958) นำ�เสนอ ความบอบช้ำ�ทางร่างกายและจิตใจ ที่เกิดจากการแทรกแซงทางทหาร ผลก

ระทบจากความรุนแรงในยุคอาณานิคม และมรดกที่เหลืออยู่ในสังคมหลังอาณานิคม (Burke, 2015: 62) 

(ภาพที่ 14)

ภาพที่ 13

ผลงานศิลปะจัดวางของ Doris Salcedo ชื่อ Shibboleth (2007) 

หมายเหตุ. คนดูกำ�ลังสนใจชมผลงานที่สร้างขึ้นในโถง Turbine Hall ที่ Tate Modern ลอนดอน ใน ค.ศ.2007 ผลงาน

เผยให้เห็นความแตกแยกในสังคมท่ีถูกแยกออกจากกันเนื่องจากลัทธิล่าอาณานิคม โดยใช้พื้นที่ทางกายภาพในงานศิลปะ

จัดวาง เพื่อปลุกความรู้สึกของการพลัดถิ่นและการสูญเสีย จาก Doris Salcedo-Where hope resides, by Radio 

Papasse, 2010 (https://www.radiopapesse.org/en/archive/interviews/doris-salcedo-where-hope-resides). 

Copyright by Doris Salcedo

	 ในผลงานของศิลปินร่วมสมัยจากโมรอคโคอย่าง ฮัสซัน ฮัจจาจ (Hassan Hajjaj ค.ศ.1961) 

ลวดลายพรางตัวถูกนำ�มาวางเคียงกับการออกแบบท่ีมีสีสันและมีความเฉพาะเจาะจงทางวัฒนธรรม ผลงาน 

ของเขาวิพากษ์การควบคุมโดยกองทัพของเจ้าอาณานิคม การผสมผสานนี้เน้นย้ำ�ถึงการปะทะกันระหว่าง

ขนบธรรมเนียมพื้นเมืองและลัทธิทหารของอาณานิคม สะท้อนถึงการต่อสู้เพื่ออิสรภาพ การต่อต้าน และ

การอยู่รอดที่ยังคงดำ�เนินต่อไป
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	 4.4.4 ล้มล้างการจับตาควบคุมและการจ้องมองแห่งอำ�นาจ
	 ศิลปินหลังอาณานิคมมักท้าทายการจ้องมอง (gaze) ของอำ�นาจอาณานิคม โดยล้มล้างการ 

สอดแนมท่ีบังคับใช้กับประชาชนท่ีอยู่ในอาณานิคม นักทฤษฎีด้านวัฒนธรรมภาพชาวอเมริกันอย่าง นิโคลาส 

เมียรซอฟ (Nicholas Mirzoeff ค.ศ.1962) ได้ตั้งข้อสังเกตว่าการจับตาควบคุม (surveillance) ทำ�หน้าที่

เปน็เครือ่งมอืในการควบคมุสงัคม ในบรบิทของอาณานคิมและหลงัอาณานคิมไดอ้ยา่งไร ศลิปนิตอบโตด้ว้ย

การทวงคืนอำ�นาจในการกำ�หนดวิธีที่พวกเขาจะถูกมองเห็นและถูกนิยามให้ค่า (Mirzoeff, 2011: 85-110) 

	 ศิลปินหลังอาณานิคมใช้ศิลปะเพื่อการล้มล้างการจ้องมอง และท้าทายกลไกของการเฝ้ามองและ

ควบคุมแบบอาณานิคม ศิลปินใช้อุปลักษณ์เพ่ือส่ือถึงวิธีท่ีผู้ถูกล่าอาณานิคมถูกทำ�ให้มองเห็นหรือมองไม่เห็น 

ขึ้นอยู่กับประโยชน์หรือภัยคุกคามที่พวกเขามีต่อโครงสร้างอำ�นาจของเจ้าอาณานิคม (ภาพที่ 15)

ภาพที่ 15

Shirin Neshat, Women of Allah, 1994, Ink on photograph, 30.5 × 22.9 cm 

หมายเหตุ. ภาพถ่ายสตรีมุสลิมชาวอิหร่านแต่งกายด้วยฮิญาบ มีปืนยาววางอยู่ด้านข้าง อักษรอาหรับมีความหมายว่า 

“ส่งมือมา ฉันจะจับมือ” Neshat วิพากษ์การจ้องมองท่ีมุ่งเป้าไปที่สตรีมุสลิม โดยกล่าวถึงวิธีการที่ตัวตนของพวกเธอ

ที่ถูกทำ�ให้เอ็กโซติก (exotic) แปลกตาและถูกทำ�ให้เป็นการเมือง ผ่านมุมมองทั้งแบบตะวันตกและแบบปิตาธิปไตย 

จาก Women of Allah, by S. Neshat, 1994, The Metropolitan Museum of Art (The MET) (https://www.

metmuseum.org/art/collection/search/486834). Copyright by Shirin Neshat
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	 4.4.5 เปิดโปงความสัมพันธ์เชิงอำ�นาจที่ซ่อนเร้นและความอยุติธรรมทางสังคม
	 ศิลปะหลังอาณานิคมพยายามอย่างกระตือรือร้นที่จะเปิดโปงโครงสร้างทางอำ�นาจที่ซ่อนเร้น 

และความอยุติธรรมทางสังคมที่ยังคงมีอยู่ในสังคมหลังอาณานิคม ศิลปินเปิดโปงการใช้อำ�นาจในการ 

เอารัดเอาเปรียบระหว่างกลุ่มประเทศโลกเหนือกับกลุ่มประเทศโลกใต้ (Global North and Global 

South) ประเด็นที่ถูกเน้นคือความไม่เท่าเทียมกันทางเศรษฐกิจ ความเจริญ อำ�นาจ และลัทธิอาณานิคม

ใหม่ (Demos, 2013: 1-35) ศิลปินอย่างอ้าย เว่ยเว่ย (Ai Weiwei ค.ศ.1957) ไม่เพียงแต่วิพากษ์อำ�นาจ

ตะวันตกเท่านั้น แต่ยังวิพากษ์รัฐบาลจีนในบริบทหลังอาณานิคม ว่ากดขี่ในรูปแบบที่คล้ายคลึงกันอย่างไร

อีกด้วย ศิลปินในแนวหลังอาณานิคมท้าทายให้ผู้ชมมองลึกไปกว่าพื้นผิวและค้นพบความไม่เท่าเทียมและ

โครงสร้างอำ�นาจที่ซ่อนเร้น ซึ่งยังคงส่งผลกระทบต่อสังคมหลังอาณานิคม (ภาพที่ 16)

ภาพที่ 16

Ai Wei Wei, A Study of Perspective – White House, 1995-2003, C-type print, 38.9 x 59 cm.

หมายเหตุ. ผลงานภาพถ่ายของ Ai Wei Wei ท้าทายและวิพากษ์โครงสร้างทางอำ�นาจที่ซ่อนเร้นทั้งของมหาอำ�นาจตะวัน

ตกและจีน จาก The Artist as Activist: Ai Wei Wei, by C. Y. Lu, 2010, Tate (https://media.tate.org.uk/aztate-

prd-ew-dg-wgtail-st1-ctr-data/images/ai-2.width-840.jpg). Copyright by Ai Wei Wei

	 วิธีการวิจัย (Research Methodology)
	 ประเภทของการวิจัย การวิจัยนี้ใช้ระเบียบวิธีวิจัย แบบการวิจัยเชิงพรรณนา (แบบเชิงความ

สัมพันธ์) สาขาทัศนศิลป์ วิธีการศึกษาเป็นการวิจัยเชิงคุณภาพ ใช้วิธีการศึกษาจากกรณีศึกษา โดยศึกษา

คุณลักษณะและองค์ประกอบสำ�คัญของ ศิลปะแห่งการพราง และการพรางในศิลปะ โดยมีวัตถุประสงค์

เบื้องต้นเพื่อให้ทราบรายละเอียด และข้อเท็จจริงเกี่ยวกับเรื่องดังกล่าว โดยมีข้อมูลเกี่ยวกับกรณีและเรื่อง

ที่จะศึกษาพร้อมมูลทุกด้านตรงกับจุดประสงค์และขอบเขตของการวิจัย 
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	 เครื่องมือวิจัย ผู้วิจัยใช้เอกสารหรือข้อมูลทุติยภูมิ (Secondary Data Analysis) และวิเคราะห์

เนื้อหาจากภาพผลงาน และเอกสารต่าง ๆ การวิจัยมุ่งเน้นที่การสังเกตและบันทึกข้อมูลจากผลงานศิลปะ 

จากการวิจัยในเร่ืองน้ีจะช่วยให้เข้าใจลักษณะและรูปแบบของปรากฏการณ์ต่าง ๆ ท่ีเกิดข้ึนในประเด็นท่ีวิจัย 

จากอดีตสู่ปัจจุบัน การวิจัยน้ีเป็นเครื่องมือสำ�คัญในการรวบรวมและอธิบายข้อมูลท่ีเกี่ยวกับปรากฏการณ์

ในอดีตและปัจจุบัน โดยมีเป้าหมายหลักในการให้ความเข้าใจ และชี้ให้เห็นคุณค่าของสิ่งที่ศึกษา

	 การวิเคราะห์ และผลการวิเคราะห์ข้อมูล (Analysis Results) 
	 ผู้วิจัยเสนอเนื้อหาที่เป็นการบรรยายแนวทางการวิเคราะห์ข้อมูล และตามด้วยผลการวิเคราะห์

ข้อมูลและการแปลความหมาย นำ�กรอบคิดจากการทบทวนวรรณกรรม 4.1 ศิลปะแห่งการพราง: จาก

ธรรมชาติสู่การทหาร 4.2 ศิลปะแห่งการพราง: ลายพรางในวัฒนธรรม สังคม และการเมือง 4.3 การพราง

ในศิลปะร่วมสมัย และศิลปะในลัทธิหลังสมัยใหม่ 4.4 การพรางในศิลปะหลังอาณานิคม มาวิเคราะห์กลุ่ม

ตัวอย่างทั้ง 5 คน การวิเคราะห์มีดังต่อไปนี้

	 แอนดี้ วอร์ฮอล ศิลปินชาวอเมริกันผู้มีชื่อเสียงระดับโลก วอร์ฮอลสร้างชื่อเสียงจากผลงานที่เป็น

พ็อพ อาร์ต (Pop Art) ตั้งแต่คริสต์ทศวรรษ 1960 จวบจนเสียชีวิตใน ค.ศ.1987 ศิลปะในโลกวิจิตรศิลป์ 

(fine arts) ที่ถือได้ว่าเป็นศิลปะชั้นสูง (high art) ของเขามีประเด็นเนื้อหาที่สื่อถึงการเฉลิมฉลองพ็อพพูล่า 

คัลเจอร์ (popular culture หรือวัฒนธรรมประชานิยม) ในสังคมทุนนิยม และบริโภคนิยม ที่ถูกจัดว่า

เป็น ศิลปะระดับล่าง (low art) ผลงานของวอร์ฮอลยังถูกตีความด้วยว่า ไม่เพียงแค่สนับสนุนวัฒนธรรม 

ประชานิยมอย่างผิวเผิน แต่ยังมีนัยของการวิพากษ์และเหน็บแนมสังคมทุนนิยมอย่างลึกซึ้ง 

	 ผลงานในชุดท้าย ๆ ของเขาก่อนที่จะเสียชีวิตใน ค.ศ.1987 เช่น Camouflage Last Supper  

(ภาพที่ 17) ผลงานชุดลายพรางใน ค.ศ.1986 วอร์ฮอลใช้ระบบพิมพ์ซิลค์สกรีนที่มาจากแวดวง

อุตสาหกรรม พิมพ์ลายพรางบนแคนวาสมหึมา แล้วพิมพ์ทับด้วยภาพพระเยซูแวดล้อมด้วยสาวกในการ

เสวยพระกระยาหารมื้อสุดท้าย เป็นภาพที่วอร์ฮอลนำ�มาจากจิตรกรรมต้นฉบับของ ลีโอนาโด ดาวินชี 

(Leonardo da Vinci) ภาพ The Last Supper ค.ศ.1495-1498 จิตรกรรมสีปูนเปียกบนผนังยาว 879 

ซม. อยู่ที่นครมิลาน ประเทศอิตาลี 
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ภาพที่ 17

Andy Warhol, Camouflage Last Supper, 1986, Silkscreen ink and acrylic on canvas, 198.1 × 777.2 cm. 

หมายเหต.ุ ภาพถา่ยบางสว่นของจติรกรรมท่ีตดิตัง้ในนทิรรศการ Andy Warhol: From A to B and Back Again, Whitney 

Museum of American Art, New York ระหว่าง 12 November 2018 – 31 March 2019 จาก Warhol: From A 

to B and Back Again, by J. Spalding, 2018, Studio International (https://www.studiointernational.com/

andy-warhol-from-a-to-b-and-back-again-review-whitney-museum-new-york). Copyright by Jill Spalding

	 การวิเคราะห์ด้วยข้อ 4.1 ‘ศิลปะแห่งการพราง: จากธรรมชาติสู่การทหาร’ ภาพพระเยซูและ

สาวกถูกอำ�พรางให้จมกลืนอยู่ท่ามกลางลายพรางทหาร ตรงกับลักษณะการพรางที่อยู่ในธรรมชาติและ

การทหารที่วิธีการพรางด้วยสีและลวดลายที่คลุมเครือ ซ่อนเร้น และกลืนไปพื้นหลัง ลายพรางที่นำ�มา

ใช้เป็นลายพราง The US Woodland ซึ่งเป็นลายพรางที่ใช้วิธีการพรางด้วยสี / ลวดลายที่ยุ่งเหยิง หรือ 

Disruptive pattern (ข้อ 4.1.1 และ 4.1.2)

	 การวิเคราะห์ด้วยข้อ 4.2 ‘ศิลปะแห่งการพราง: ลายพรางในวัฒนธรรม สังคมและการเมือง’ 

ลายพรางที่วอร์ฮอลนำ�มาใช้จะสื่อถึงอำ�นาจรัฐและการทหาร (ข้อ 4.2.1) และการทำ�ให้ภาพสำ�คัญทาง

ศาสนาทับซ้อนกับลายพรางทหาร และลายพรางทับซ้อนกับใบหน้าของเทพีเสรีภาพและฉลากสินค้า 

และใบหน้าของตนเองท่ีเป็นพลเรือน ถือได้ว่าเป็นการทำ�ให้อำ�นาจในทางสัญลักษณ์ของลายพรางทหาร

เสื่อมคลายลงกลายเป็นสิ่งที่สามานย์ดาษดื่น (ข้อ 4.2.3)
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	 การวิเคราะห์ด้วยข้อ 4.3 ‘การพรางในศิลปะร่วมสมัย และลัทธิหลังสมัยใหม่’ วอร์ฮอลได้ล้มล้าง

การรับรู้ ความเข้าใจและความหมายดั้งเดิม (ข้อ 4.3.1) โดยการเปลี่ยนให้ผลงานบรมครูของศิลปินระดับ

โลก จิตรกรรมของศาสนจักรที่สูงส่งศักดิ์สิทธิ์กลายเป็นภาพที่ถูกผลิตซ้ำ�ดุจเดียวกับสินค้าที่ถูกผลิตซ้ำ�ออก

มาเป็นจำ�นวนมาก 

	 ภาพ Camouflage State of Liberty ค.ศ. 1986 (ภาพที่ 18) ภาพใบหน้าของสุภาพสตรี  

‘ลิเบอร์ต้ี’ ของอนุสาวรีย์ท่ีเป็นสัญลักษณ์ของมหาอำ�นาจโลกเสรีอย่างสหรัฐอเมริกาอำ�พรางอยู่ในลายพราง 

ทหาร มุมซ้ายล่างปรากฏเป็นตราสัญลักษณ์สินค้าและธงชาติอเมริกา การวิเคราะห์แบบแรก ผลงานชิ้นนี้ 

บ่งบอกถึงความเป็นเสรีทุนนิยมของดินแดนแห่งนี้ เป็นการวิพากษ์ลัทธิบริโภคนิยม และทุนนิยมที่ทุกสิ่ง 

ถูกทำ�ให้กลายเป็นสินค้า (ข้อ 4.3.3) และทำ�ให้อำ�นาจของรัฐและการทหารเสื่อมลงในทางสัญลักษณ์ 

(ข้อ 4.2.3) ความเป็นอัตลักษณ์ที่เป็นหนึ่งเดียวถูกทำ�ให้กลายเป็นของที่ผลิตซ้ำ�ได้ไม่รู้จบ การวิเคราะห์

แบบที่ 2 การที่เทพีเสรีภาพกับลายพรางทหารทับซ้อนกัน เป็นการสื่อถึงความเป็นจักรวรรดินิยมของชาติ 

มหาอำ�นาจอย่างสหรัฐอเมริกา กระบวนการเผยแพร่และปลูกฝังแนวคิดเก่ียวกับเสรีภาพและประชาธิปไตย 

แบบอเมริกันให้กับนานาประเทศมักจะสอดแทรกด้วยกลไกที่เกี่ยวข้องกับอำ�นาจทางการทหาร ดังนั้นใน

ผลงานชิ้นนี้ เทพีเสรีภาพจึงอำ�พรางอยู่ในลายพรางทหาร หรือคิดในอีกมุมหนึ่ง ลายพรางทหารต่างหากที่

พรางตวัอยูเ่บือ้งลกึของเทพเีสรภีาพ หรอือาจสรปุได้วา่ เสรีภาพแบบอเมริกนัมกัจะมเีร่ืองของอำ�นาจทีแ่ฝง

ฝังอยู่เสมอ (ข้อ 4.2.1)

ภาพที่ 18

Andy Warhol, Camouflage State of Liberty, 1986a, Silkscreen ink and acrylic on canvas, 180 × 180 cm. 

หมายเหตุ. จาก Statue of Liberty, by A. Warhol, 1986, Sotheby’s (https://www.sothebys.com/en/buy/

auction/2020/contemporary-art-evening-auction-3/andy-warhol-statue-of-liberty). Copyright by Andy 

Warhol Foundation for the Visual Arts/ Artists right Society (ARS)



Art of Camouflage and Camouflage in Art 

Si
lp

a 
Bh

ira
sr

i (
Jo

ur
na

l o
f 
Fi
ne

 A
rt
s)

 V
ol

.13
(1)

 2
02

5

86

	 การวิเคราะห์ด้วยข้อ 4.3.2 ‘การสำ�รวจตัวตนและการไม่เปิดเผยตัวตน’ Camouflage Self-

Portrait ค.ศ. 1986 (ภาพท่ี 19) เป็นภาพใบหน้าของวอร์ฮอลบนผืนผ้าใบขนาดใหญ่ถึง 208.3 x 208.3 ซม. 

เน้นย้ำ�ตัวตนของศิลปินที่เป็นคนดังระดับ ‘เซเลบเบอร์ตี้’ จารีตของการเขียนภาพเหมือนบุคคลคือการ

อวดโฉม แต่ในผลงานชุดนี้มีการอำ�พราง ทำ�ให้เกิดความตึงเครียดท่ีคลุมเครือระหว่างอวดโฉมหน้าบุคคล

กับการซ่อนเร้นในลายพรางทหาร ที่มีลักษณะของความเป็นนิรนาม

ภาพที่ 19

Andy Warhol, Camouflage Self-Portrait, 1986b, Silkscreen ink and acrylic on canvas, 208.3 x 208.3 cm., 

หมายเหตุ. จาก Camouflage Self-Portrait (1986), by A. Warhol, 1986, Internet Archive (https://archive.org/

details/andywarhol_202103). CC0 1.0 Universal

	 การวิเคราะห์ด้วยข้อ 4.4.1 ‘การปรับตัวและการขัดขืนทางวัฒนธรรม’ สหรัฐฯ เป็นอิสระจากเจ้า

อาณานิคมทางยุโรปตั้งแต่ปลายคริสต์ศตวรรษที่ 18 แต่ก็ไม่สามารถสลัดอิทธิพลทางวัฒนธรรม และวิธี

คิดแบบคนผิวขาวนับถือศาสนาคริสต์แบบยุโรปไปได้ ภาพพระกระยาหารมื้อสุดท้ายท่ีเป็นศาสนศิลป์ของ

อิตาลี และภาพประติมากรรมรูปเทพีเสรีภาพที่เป็นของขวัญจากประเทศฝรั่งเศสใน ค.ศ.1886 ที่อำ�พราง

อยู่ในลายพรางทหารจึงถือได้ว่าเป็นทั้งการพยายามปรับตัวให้วัฒนธรรมของยุโรปที่เป็นเจ้าอาณานิคมเข้า

กับความเป็นอเมริกันที่อยู่ในอีกทวีปหนึ่ง และเป็นทั้งการพยายามขัดขืนต่อวัฒนธรรมที่มาจากยุโรปด้วย

การพิมพ์ทับด้วยลายพรางทหาร 
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	 การตีความในอีกแบบที่ต่างออกไปคือ ผลงานทั้ง Camouflage Last Supper และ Camouflage 

State of Liberty คือการแสดงความเป็นเจ้าอาณานิคม หรือจักรวรรดิยุคร่วมสมัยของสหรัฐฯ ที่แผ่อำ�นาจ

ในทุกด้าน โดยเฉพาะอย่างยิ่งอำ�นาจทางการทหารไปเกือบทั่วยุโรป (ที่เห็นได้ชัดคือบทบาทนำ�ของสหรัฐฯ 

ในนาโต้ และเกือบทั่วโลกตั้งแต่หลังสงครามโลกครั้งที่ 2 เป็นต้นมา) ซึ่งประเด็นหลังนี้จะตรงกับกรอบคิด

ของศิลปะหลังอาณานิคมในข้อ 4.4.3 ‘การวิพากษ์ลัทธิทหารและมรดกแห่งความรุนแรงในยุคอาณานิคม’ 

ด้วยเหตุนี้สหรัฐฯ จึงเป็นผู้ถูกกระทำ� และผู้กระทำ� ดั่งที่ ธงชัย วินิจจะกูล วิพากษ์สยาม ในสมัยรัชกาลที่ 

4-6 ว่ามีลักษณะเป็นทั้งผู้ถูกกระทำ�และผู้กระทำ�เช่นเดียวกัน

	 หลิว ป๋อหลิน ศิลปินชาวจีน เจ้าของฉายา ‘มนุษย์ล่องหน’ (The Invisible Man) ป๋อหลินเติบโต

ในประเทศสาธารณรัฐประชาชนจีน ประเทศที่มีระบอบการปกครองแบบคอมมิวนิสม์ เขาเติบโตเป็น

ผู้ใหญ่ในช่วงที่จีนเปลี่ยนผ่านจากประเทศยากจนล้าหลังสู่การเปิดประเทศและพัฒนาด้านอุตสาหกรรม 

จนกลายเป็นประเทศที่มั่งคั่งมีการเติบโตทางเศรษฐกิจที่ก้าวกระโดด สังคมจีนโอบรับความเป็นสังคม

บริโภคนิยมและทุนนิยมอย่างเต็มใจและเต็มตัว แม้ว่าประชาชนจีนจะมีเสรีภาพในการทำ�ธุรกิจและสร้าง

ความร่ำ�รวยให้กับตนเอง แต่รัฐบาลพรรคคอมมิวนิสต์ยังใช้อำ�นาจรัฐควบคุมความคิดทางการเมืองของ

ประชาชนอย่างเข้มงวด 

	 ป๋อหลินเป็นศิลปินที่สร้างผลงานภาพถ่ายแนวคอนเซ็ปชวล โดยการถ่ายภาพคน (ป๋อหลินมักจะใช้ 

ตัวเองเป็นแบบ) ท่ีเรือนร่างหัวจรดเท้าถูกระบายสีวาดภาพให้กลมกลืนแทบจะเป็นเน้ือเดียวกับสภาพแวดล้อม 

ผลงานของป๋อหลิน สะท้อนสังคมจีนได้อย่างลึกซึ้งและแหลมคม กล่าวคือภาพถ่ายของเขาสะท้อนถึงสังคม

จีนที่ลักษณะเป็นบริโภคนิยมอย่างสุดขั้ว และรัฐยังคงไม่ปล่อยให้ประชาชนหลุดพ้นไปจากการสอดส่อง

และตรวจจับ

	 การวิเคราะห์ด้วยข้อ 4.1 ‘ศิลปะแห่งการพราง : จากธรรมชาติสู่การทหาร’ การเขียนภาพ

ระบายสีเป็นภาพเหมือนจริงของสภาพแวดล้อมที่อยู่ด้านหลังของป๋อหลิน มีลักษณะเดียวกับวิธีการพราง

ตัวของสัตว์และทหาร ด้วยการเปลี่ยนสีและลายให้กลมกลืนไปพื้นหลัง (ข้อ 4.1.1) และยังสอดคล้องกับ

การตกแต่งตัวเองของสัตว์และทหาร (ข้อ 4.1.5) เพื่อให้เรือนร่างถูกอำ�พรางทางสายตาจนกลืนหายไปกับ

สภาพแวดล้อม

	 การวิเคราะห์ด้วยข้อ 4.2 ‘ศิลปะแห่งการพราง : ลายพรางในวัฒนธรรม สังคม และการเมือง’ การ

พรางตนเองในผลงานของป๋อหลิน ไม่ได้ใช้ลายพรางทหารที่ใช้ในชุดทหาร มีแต่ใช้วิธีการระบายสี และการ

ตกแต่งตัวเองเพื่อให้กลมกลืนไปกับพื้นหลังเท่านั้นที่คล้ายกับการพรางของทหาร
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	 การวิเคราะห์ด้วยข้อ 4.3 ‘การพรางในศิลปะร่วมสมัย และศิลปะในลัทธิหลังสมัยใหม่’ ผลงาน

ของป๋อหลิน มีแง่มุมที่สะท้อนถึงการสำ�รวจตัวตน และการไม่เปิดเผยตัวตน (ข้อ 4.3.2) อัตลักษณ์ในสังคม

ร่วมสมัยเป็นสิ่งท่ีเลื่อนไหล กระจัดกระจายเปลี่ยนแปลงได้ ในหลายกรณีอัตลักษณ์มีลักษณะปกปิด และ

ลดความสำ�คัญของตัวตน ดั่งที่พบในภาพถ่ายของป๋อหลิน ตัวตนของปัจเจกบุคคลถูกปกปิดและ ‘เบลน

อิน’ (blending in) ให้กลืนหายไปกับสภาพแวดล้อม จนความสำ�คัญของตัวตนสูญหายไป วิเคราะห์ในแง่

มุมนี ้การพรางเพือ่ลดความเป็นปัจเจกปกปดิตวัตนทีแ่ทจ้รงิ หรอืการใชภ้าวะนรินามทำ�ให้บคุคลหรอืในทีน่ี้

อาจหมายถึงศิลปิน กล้าที่จะท้าทายอำ�นาจรัฐ ดังนั้นส่ิงนี้จึงเป็นการกระทำ�ท่ีมาจากความต้ังใจท่ีซ่อนเร้น

จากการจับจ้องของอำ�นาจ 

	 นอกจากนี้ผู้วิจัยพบว่า การตีความในอีกลักษณะที่แตกต่างออกไป พบว่าผลงานของป๋อหลิน 

สะท้อนถึงภาวะนิรนามของคนธรรมดาที่ถูกรัฐกีดกันออกไปจากการเล่าเร่ืองทางวัฒนธรรม ถูกทำ�ให้ไร้ค่า 

หรือไร้ตัวตน หรือมีตัวตนแต่ไร้ความหมาย ไร้ความสำ�คัญ หรือเป็น ‘โนบอดี้’ (no body) ที่สังคมมองข้าม 

ไม่เห็นความสำ�คัญ ประชาชนเป็นเพียงตัวเลข สถิติ หรือหน่วยที่เหมือน ๆ กัน ที่สะดวกต่อการนับจำ�นวน 

ควบคุม และสั่งการ เช่น ในผลงานชื่อ Hiding in the City No. 99 - Three Goddesses ค.ศ.2011  

ปอ๋หลนิแฝงเร้นอยา่งไรต้วัตนท่ามกลางภาพทหารเดนิสวนสนามอยูใ่นจัตรุสัทีย่ิง่ใหญใ่นกรุงปักกิง่ทีเ่ปน็ศนูย์

รวมอำ�นาจการปกครองสูงสุดของสาธารณรัฐประชาชนจีน (ภาพที่ 20)

ภาพที่ 20

Liu Bolin, Hiding in the City No. 99 - Three Goddesses, 2011, Archival pigment print, 118 x 150 cm.

หมายเหตุ. จาก Hiding in the City, by B. Liu, 2011a, Eli Klein Gallery (https://www.galleryek.com/artists/

liu-bolin/series/hiding-in-the-city?view=slider#26). Copyright by Eli Klein Gallery 
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	 การวิเคราะห์ด้วยข้อ 4.3.3 ‘การวิพากษ์ลัทธิบริโภคนิยมและสื่อมวลชน’ ในผลงานชื่อ Hiding in 

the City No.96 - Supermarket No.3 ค.ศ.2011 ภาพถ่ายที่แสดงให้เห็นตัวตนของคนที่กลืนหายไปใน

ชั้นวางสินค้าในซุเปอร์มาร์เก็ตสมัยใหม่ สื่อให้เห็นถึงภาวะที่ทุกสิ่งทุกอย่างรวมถึงความเป็นมนุษย์ถูกทำ�ให้

กลายเปน็สนิคา้สำ�หรบับรโิภค แสดงถงึตวัตนในฐานะปจัเจกทีม่ลายหายไปในสังคมทีท่ว่มทน้ด้วยสินคา้อนั

เป็นผลผลติของอตุสาหกรรม ภายใตก้ระแสทีร่นุแรงของวตัถนุยิมและบรโิภคนยิม ภาพถา่ยของโบลนิทำ�ให้

ผู้ชมตระหนักว่าขอบเขตระหว่างความเป็นจริงและการเป็นภาพตัวแทนถูกทำ�ให้คลุมเครือ และความเป็น

ปัจเจกของมนุษย์ถูกซ่อนเร้นอยู่ภายในบริบททางสังคม การเมือง และเศรษฐกิจ (ภาพที่ 21)

ภาพที่ 21

Liu Bolin, Hiding in the City No. 96 - Supermarket No. 3, 2011, Archival pigment print, 118 x 150 cm.

หมายเหตุ. จาก Hiding in the City, by B. Liu, 2011b, Eli Klein Gallery (https://www.galleryek.com/artists/

liu-bolin/series/hiding-in-the-city?view=slider#22). Copyright by Eli Klein Gallery

	 ในช่วงต้นคริสต์ศตวรรษที่ 20 ภูมิภาคบางส่วนของประเทศจีนเคยตกเป็นเมืองขึ้นของญี่ปุ่น และ

ต้องเผชิญกับภัยคุกคามจากชาติมหาอำ�นาจตะวันตกที่ต่างแยกชิงกันเป็นใหญ่ในประเทศจีน ชาวจีนจึงเคย 

ประสบกับความขมขื่นทางประวัติศาสตร์เช่นเดียวกับเมืองขึ้นประเทศอื่น ๆ ทั่วโลก 

	 หลังสงครามโลกครั้งที่ 2 สหรัฐฯ กลายเป็นประเทศมหาอำ�นาจ จีนที่เคยอ่อนแอมากถึงขนาด

เคยตกเป็นเมืองขึ้นของญี่ปุ่น และตกเป็นเบี้ยล่างของมหาอำ�นาจตะวันตก เริ่มพัฒนาตนเองให้ทันสมัยจน

กลายเป็นมหาอำ�นาจใหม่ในต้นคริสต์ศตวรรษที่ 21 จีนกับสหรัฐฯ เริ่มแข่งขันกันในทุกด้าน สหรัฐฯ ที่เป็น

จักรวรรดิที่ยิ่งใหญ่พยายามทุกวิถีทางในการสกัดจีน
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	 ดงันัน้การนำ�กรอบคดิแบบลทัธหิลงัอาณานคิมมาวิเคราะหผ์ลงานของปอ๋หลนิจึงมคีวามเชือ่มโยงกัน 

การวิเคราะห์ด้วยข้อ 4.4.1 ‘การปรับตัวและการขัดขืนทางวัฒนธรรม’ ในผลงานชื่อ Hiding in New York 

No.1 - Wall Street Bull ค.ศ.2011 ป๋อหลินนำ�เสนอภาพสะท้อนความตึงเครียดระดับปัจเจกระหว่างคน

ธรรมดา (เป็นได้ทั้งคนจีนธรรมดาและ/หรือคนธรรมดาทั่วโลก) กับอำ�นาจของทุนระดับโลกอยา่งสหรัฐฯ 

ในภาพถ่ายนี้ ป๋อหลินกลืนหายไปในประติมากรรมรูปกระทิง สัญลักษณ์ของเศรษฐกิจดี ที่ติดตั้งอยู่บริเวณ

หน้าตลาดหลักทรัพย์วอลล์สตรีท ในมหานครนิวยอร์ก ที่เป็นศูนย์กลางของตลาดหุ้นของโลก เม่ือเทียบ

กับทุนระดับโลกอย่างสหรัฐฯ คนธรรมดากลายเป็นคนไร้ตัวตนที่ถูกทับถมกลืนหายไปในความยิ่งใหญ่ของ

ทุนนิยม (ภาพที่ 22)

ภาพที่ 22

Liu Bolin, Hiding in New York No. 1 - Wall Street Bull, 2011, Archival pigment print, 118 x 150 cm.

หมายเหตุ. จาก Hiding in the City, by B. Liu, 2011c, Eli Klein Gallery (https://www.galleryek.com/artists/

liu-bolin/series/hiding-in-the-city?view=slider#20). Copyright by Eli Klein Gallery

	 ในผลงานอีก 2 ชิ้น ป๋อหลินถ่ายภาพกับสินค้าจำ�พวกน้ำ�อัดลมของอเมริกันที่วางอยู่เต็มชั้นวาง

สนิค้า และอีกภาพสนิค้าท่ีเป็นตุก๊ตาของทีร่ะลกึจากอตุสาหกรรมบนัเทงิของสหรฐัฯ ทีผ่ลิตจากโรงงานในจีน 

ถูกจัดวางอยู่แบบแน่นขนัดบนชั้นวางสินค้า ผลงานชิ้นแรก Hiding in the City No.96 - Supermarket 

No.3 นอกจากจะสื่อถึงความเป็นปัจเจกที่มลายหายไปในสังคมอุตสาหกรรมแล้ว อีกนัยหนึ่งคือการสื่อถงึ

การปรบัตวัเพือ่การอยูร่อดของจนีทัง้ในระดับประเทศและในระดับบคุคลเพ่ือใหเ้ข้ากบัวฒันธรรมทนุ/บรโิภค
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ภาพที่ 23

Liu Bolin, Hiding in New York No. 7 - Made in China, 2012, Archival pigment print, 112.5 x 150 cm.

หมายเหตุ. จาก Hiding in the City, by B. Liu, 2011d, Eli Klein Gallery (https://www.galleryek.com/artists/

liu-bolin/series/hiding-in-the-city?view=slider#15). Copyright by Eli Klein Gallery

	 การวิเคราะห์ด้วยข้อ 4.4.4 ‘การล้มล้างและท้าทายการจับตาควบคุม และการจ้องมองแห่งอำ�นาจ’ 

ผลงานชื่อ Hiding in the City No. 16 - People's Policeman ป๋อหลินนำ�เสนอการจับตาควบคุมและ

การจ้องมองแห่งอำ�นาจในลักษณะเดียวกับท่ีเจ้าอาณานิคมปฏิบัติต่อเมืองข้ึน แต่สำ�หรับกรณีของป๋อหลิน 

อำ�นาจที่คอยจับตาควบคุมสังคมและปัจเจกบุคคลคืออำ�นาจของรัฐจีน ป๋อหลินใช้อุปลักษณ์เพ่ือส่ือถึงวิธี

ที่ปัจเจกบุคคลถูกทำ�ให้มองเห็นหรือมองไม่เห็น มีตัวตนหรือไม่มีตัวตน ขึ้นอยู่กับประโยชน์หรือภัยคุกคาม

ที่พวกเขามีต่อโครงสร้างอำ�นาจของรัฐ (ภาพที่ 24)

นิยมของจักรวรรดิอเมริกันอีกด้วย สำ�หรับผลงานอีกชิ้น Hiding in New York No.7 - Made in China 

จะมีประเด็นคล้ายคลึงกับชิ้นแรก แต่ที่เพิ่มเติมขึ้นมาคือ ผลงานชิ้นนี้สื่อถึงกลยุทธการปรับตัวและการต่อสู้

ทางวัฒนธรรมและการค้า เนื่องจากจีนมีแรงงานราคาถูกจำ�นวนมาก ในต้นคริสต์ศตวรรษที่ 21 จีนจึงเป็น

โรงงานผลิตสินค้าทางวัฒนธรรมอเมริกันราคาถูก ป้อนให้แก่ตลาดในสหรัฐฯ และประเทศอื่นทั่วโลก (ภาพ

ที่ 23)
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ภาพที่ 24

Liu Bolin, Hiding in the City No. 16 - People's Policeman, 

2006, Archival pigment print, 160 x 100 cm.

หมายเหตุ. จาก Hiding in the City, by B. Liu, 2011e, Eli Klein 

Gallery  (https://www.galleryek.com/artists/liu-bolin/series 

/hiding-in-the-city?view=slider#37). Copyright by Eli Klein 

Gallery

	 เมลล่า ยาร์สมา ศิลปินสตรีชาวเนเธอร์แลนด์ท่ีแต่งงานกับศิลปินอินโดนีเซีย และใช้ชีวิตเป็นศิลปิน 

อยู่ในเมืองยอกยาการ์ตา ประเทศอินโดนีเซีย พื้นฐานและบ้านเกิดของยาร์สมาคือประเทศเนเธอร์แลนด ์

ประเทศร่ำ�รวยใน ‘กลุ่มประเทศโลกเหนือ’ (Global North Countries) ที่เจริญและพัฒนาแล้ว อดีตเจ้า

อาณานิคมที่ปกครองประเทศอินโดนีเซีย ประเทศกำ�ลังพัฒนาใน ‘กลุ่มประเทศโลกใต้’ (Global South 

Countries) งานศลิปะของยาร์สมา คือการถา่ยทอดประสบการณส์ว่นตวัในฐานะสตรีฝรัง่ผวิขาวที่แต่งงาน

สร้างครอบครัวกับมุสลิมพื้นเมืองในอินโดนีเซีย ซึ่งสะท้อนถึงความซับซ้อนของความเป็นหลังอาณานิคม

ในสังคมอินโดนีเซียได้อย่างลุ่มลึก 

	 ผลงานยาร์สมามีลักษณะผสมผสานระหว่างประติมากรรม 3 มิติกับอาภรณ์สำ�หรับให้มนุษย์สวมใส่ 

ลักษณะของชิ้นงานเมื่อคลุมร่างกายมนุษย์จะดูคล้ายฮิญาบที่เป็นผ้าคลุมสำ�หรับสตรีมุสลิม การวิเคราะห์

ด้วยข้อ 4.1 ‘ศิลปะแห่งการพราง : จากธรรมชาติสู่การทหาร’ พบว่าเข้าข่ายของการใช้สีแบบคลุมเครือ

และซ่อนเร้นแบบทหาร โดยการใช้สีเขียวและลายพรางทหาร ที่ตรงกับข้อ 4.1.1 และการพรางด้วยสี

ที่ยุ่งเหยิงในข้อ 4.1.2 และมีการตกแต่งตัวเองแบบข้อ 4.1.5 แต่ไม่ได้ใช้ในลักษณะซ่อนเร้นให้กลืนไป

กับพื้นหลังแบบสัตว์ในธรรมชาติ หรือแบบที่ทหารปฏิบัติในการทหาร แต่เป็นการใช้เพื่อวิพากษ์กิจการ 

ทหาร และการรบที่เป็นวิถีชีวิตที่เป็นส่วนหนึ่งของความเป็นมนุษย์ เช่น ในผลงาน The Warrior  

(ภาพที่ 25) และ The Healer ค.ศ.2003 (ภาพที่ 26) และการตกแต่งตนเองด้วยการใช้วัตถุทาง
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วัฒนธรรมมาสร้างเป็นเปลือกเพื่อซ่อนตัวตนในเมือง เช่น ในผลงาน Shelter Me I ค.ศ.2005 (ภาพที่ 27) 

และโดยเฉพาะอย่างยิ่งในผลงาน Shelter Me II ค.ศ.2005 (ภาพที่ 28) ตัวคนถูกซ่อนเร้นด้วยการตกแต่ง

เปลือกนอกจนอำ�พรางไปกับสิ่งของข้างถนนไปอย่างแนบเนียนยิ่ง

ภาพที่ 25

Mella Jaarsma, The Warrior, 2003, Indonesian 

military costumes, model, seaweed, miso soup, DVD

Life size costume

หมายเหตุ. จาก The Warrior, The Healer, The Feeder, 

by M. Jaarsma, 2003 (https://mellajaarsma.com/

installation/the-warrior-the-healer-the-feeder/). 

Copyright by Mella Jaarsma

ภาพที่ 26

Mella Jaarsma, The Healer, 2003, Chinese and 

Indonesian traditional medicine, medical drink 

(jamu), model, DVD, Life size costume

หมายเหตุ. จาก The Warrior, The Healer, The Feeder, 

by M. Jaarsma, 2003 (https://mellajaarsma.com/

installation/the-warrior-the-healer-the-feeder/). 

Copyright by Mella Jaarsma
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ภาพที่ 27

Mella Jaarsma, Shelter Me I, 2005, Chinese shrine, Indonesian military costumes, model, DVD

210 x 70 x 60 cm.

หมายเหตุ. จาก Shelter Me, by M. Jaarsma, 2005 (https://mellajaarsma.com/installation/shelter-me/). 

Copyright by Mella Jaarsma

ภาพที่ 28

Mella Jaarsma, Shelter Me II, 2005, wood, bark, book, model, DVD, 195 x 60 x 60 cm., 

หมายเหตุ. จาก Shelter Me, by M. Jaarsma, 2005 (https://mellajaarsma.com/installation/shelter-me/). 

Copyright by Mella Jaarsma
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	 การวิเคราะห์ด้วยข้อ 4.2 ‘ศิลปะแห่งการพราง : ลายพรางในวัฒนธรรม สังคม และการเมือง’ 

ผลงานของยาร์สมา มีใช้ลายพรางเพ่ือสื่อถึงอำ�นาจรัฐ/การทหาร (ข้อ 4.2.1) และยังถูกใช้เพ่ือเป็นส่ือนัย

ของการประท้วงต่ออำ�นาจนิยม (ข้อ 4.2.2) และในขณะเดียวกันเป็นการใช้ลายพรางในลักษณะที่ทำ�ให้

อำ�นาจเสื่อมพลังลงในทางสัญลักษณ์ (ข้อ 4.2.3) เช่น ผลงาน The Warrior ค.ศ.2003 อาภรณ์ในลักษณะ

ผา้คลมุทำ�จากเศษผา้จากชดุทหารอนิโดนเีซยีถกูถกัทอข้ึนผสมผสานไปกับชิน้สว่นของชดุทหาร โดยมชีายผา้ 

ทำ�จากแผ่นสาหร่ายยาวพาดลงไปต้มเป็นน้ำ�ซุปอยู่ในกระทะที่ตั้งอยู่บนเตาแก๊ส คนดูสามารถตักไปรับ 

ประทานได้ ความดุดันของการทหารที่มักจะเชื่อมโยงกับพลังอำ�นาจในการทำ�ลายถูกทำ�ให้อ่อนโยนราวกับ 

‘ผู้ให้’ ที่เปี่ยมด้วยความเมตตา

	 การวิเคราะห์ด้วยข้อ 4.3.1 ‘การล้มล้างการรับรู้ความเข้าใจและความหมาย’ ในผลงานชื่อ Hello 

Native ค.ศ.1999 (ภาพที่ 29) ลักษณะของฮิญาบถูกนำ�มาเปลี่ยนบริบทใหม่ จากเดิมที่ใช้ผ้าเนื้อนุ่มอ่อน

โยนสะอาดสะอ้าน เปลี่ยนมาเป็นวัสดุธรรมชาติที่ทำ�จากชิ้นส่วนของสัตว์ที่ดูดิบเถื่อนน่าพรั่นพรึง เช่น หนัง

ตีนกบตากแห้ง ตีนไก่ หนังจิงโจ้ และหนังปลา คนที่สวมใส่และยืนเป็นแบบในนิทรรศการมีหลากหลาย

เชื้อชาติและสีผิว ผลงานชิ้นนี้แสดงถึงการเชื่อมสัมพันธ์กันของความแตกต่างหลากหลายทางวัฒนธรรม  

ดังท่ีเห็นได้จากวัฒนธรรมการบริโภคกบเป็นอาหารของชาวจีนในอินโดนีเซีย แต่กบเป็นของสกปรกสำ�หรับ 

มุสลิมอินโดนีเซีย 

ภาพที่ 28

Mella Jaarsma, Hello Native, 1999, Frog, fish, chicken feet, kangaroo skin, model, Life size costume, 

Collection of Queensland Art Gallery, Brisbane 

หมายเหตุ. จาก Hi Inlander, by M. Jaarsma, 1999 (https://mellajaarsma.com/installation/coba-misal-ini-

tahun-2021/). Copyright by Mella Jaarsma
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	 นอกจากประเด็นของความแตกต่างทางวัฒนธรรมแล้ว การท่ียาร์สมานำ�ผ้าคลุมลักษณะคล้ายฮิญาบ 

มาเปล่ียนบริบทในลักษณะล้มล้างความเข้าใจและความหมายเดิมอย่างส้ินเชิงแล้วนำ�เสนอเป็นศิลปะใน

นิทรรศการศิลปะร่วมสมัย ได้เป็นการเปิดประเด็นถึงความสัมพันธ์เชิงอำ�นาจในสังคมมุสลิมท่ีสถาบันศาสนา 

มีส่วนกำ�หนดว่าอะไร และส่วนใดของสตรีที่ต้องถูกปกปิดไม่ให้เห็น และอะไรที่เปิดเผยให้เห็นได้ในที่

สาธารณะ (ข้อ 4.3.1)

	 การวิเคราะห์ด้วยข้อ 4.3.2 ‘การสำ�รวจตัวตน และการไม่เปิดเผยตัวตน’ ความเป็นไปได้แบบแรก

คือ ผลงานของเธอแสดงถึงภาวะนิรนาม ที่แสดงความไร้ตัวตนในฐานะปัจเจก ด้วยการหลบซ่อน อำ�พราง

ตัวตนหรือความเป็นปัจเจก ซึ่งเป็นด้านตรงข้ามกับการสร้างตัวตนให้โดดเด่น ด้วยการนำ� ‘ชุด (อาภรณ์)’ 

‘เปลือก’ หรือ ‘เชลเตอร์ (shelter ที่แปลว่า กำ�บัง/ที่หลบภัย)’ มาปกคลุม ปกปิด หรือ self-decoration 

ซึ่งอาจเป็นการกระทำ�ด้วยความสมัครใจ หรืออาจถูกสังคมกำ�หนดให้ต้องกระทำ�ก็เป็นได้ 

	 ความเป็นไปได้แบบที่ 2 การพรางในผลงานของยาร์สมา คือการสร้างอัตลักษณ์/สร้างตัวตน  

อัตลักษณ์เป็นที่สร้างและเปลี่ยนได้ การเปลี่ยนอัตลักษณ์ด้วยการเปลี่ยนเปลือก หรืออาภรณ์ หรือการ

ตกแต่งตัวเอง อาภรณ์กลายเป็นเครื่องแสดงตัวตนในฐานะสมาชิกของกลุ่มทางสังคม วัฒนธรรม และ 

การเมือง เช่น การประดับ หรือการแต่งตัวที่ประกอบด้วยตราสัญลักษณ์ของกลุ่มบุคคลต่าง ๆ การใช ้

ลวดลายท่ีแสดงถึงวัฒนธรรมพ้ืนถ่ิน ชุดและลายพรางทหาร ดังท่ีเห็นได้อย่างชัดเจนในผลงานช่ือ Follower 

ค.ศ.2002 (ภาพที่ 30)

ภาพที่ 30

Mella Jaarsma, Follower, 2002, Embroidered 

emblems, model, Life size costume

หมายเหตุ. จาก The Follewer, by M. Jaarsma, 2002 

(https://mellajaarsma.com/installation/the-

follower/). Copyright by Mella Jaarsma
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	 การวิเคราะห์ด้วยข้อ 4.3.3 ‘การวิพากษ์ลัทธิบริโภคนิยมและส่ือมวลชน’ ผลงานชื่อ Follower 

ค.ศ.2002 แสดงถึงการบริโภคแบบสินค้า-สัญญะ ตราสัญลักษณ์ของกลุ่มและสินค้าต่าง ๆ เปรียบเสมือน

การบริโภคแบรนด์ (brand) ที่ใช้แสดงสถานภาพเพื่อ ‘อวด’ ตัวตนด้านที่ต้องการนำ�เสนอสู่สายตา

สาธารณชน แต่ในขณะเดียวกัน อาภรณ์ของยาร์สมาก็ทำ�หน้าที่ ‘ซ่อน’ ตัวตนด้านที่ต้องการจะปิดบังจาก

ผู้คน ราวกับว่ามันเป็นเสื้อเกราะที่ใช้ปกป้อง กำ�บัง พร้อมกับเป็นการประกาศว่าตนเป็นสมาชิกของกลุ่มใด 

ในบางกรณี การเป็นสมาชิกของกลุ่มทางสังคมคือเกราะกันภัยอย่างหนึ่ง

	 การวิเคราะห์ด้วยข้อ 4.4 ‘การพรางในศิลปะหลังอาณานิคม’ ประเทศอินโดนีเซียเคยเป็นเมืองขึ้น

ของประเทศเนเธอร์แลนด์ (ตั้งแต่ในราวคริสต์ศตวรรษที่ 17 ถึงหลังสงครามโลกครั้งที่ 2 สิ้นสุดลง) การที่

ยาร์สมาสตรีชาวเนเธอร์แลนด์ เดินทางมาศึกษาด้านศิลปะที่อินโดนีเซีย แต่งงานกับศิลปินชายชาว

พื้นเมือง สร้างครอบครัว มีลูก และเป็นศิลปินในเมืองยอกยาการ์ตาต้ังแต่คริสต์ทศวรรษ 1980 จนถึง

ปัจจุบันจึงมีนัยสำ�คัญอย่างยิ่งต่อการทำ�ศิลปะท่ีมีประเด็นเชื่อมโยงกับลัทธิหลังอาณานิคม เพราะยาร์สมา

มสีถานะที่เป็นลูกผสมทางวัฒนธรรม เธอเป็นทั้งคนใน (คนอินโดนีเซีย อดีตคนในอาณานิคม) และคนนอก 

(คนเนเธอร์แลนด์ อดีตเจ้าอาณานิคม) 

	 การวิเคราะห์ด้วยข้อ 4.4.1 ‘การปรับตัวและการขัดขืนทางวัฒนธรรม’ ในผลงานชื่อ Lords of 

the Tea I and II (ภาพที่ 31) และ Tea Men ค.ศ.2012 (ภาพที่ 32) อาภรณ์ที่ยาร์สมาสร้างขึ้นจากการ

ประกอบกนัของป้ายบรรจภุณัฑ์ของชาทีป่ระกอบดว้ยฉลาก ชือ่แบรนดส์นิคา้ ภาพประกอบ และงานตกแต่ง

ทางด้านกราฟิกต่าง ๆ หลากหลายยี่ห้อจากอดีตถึงปัจจุบัน สะท้อนให้เห็นประวัติศาสตร์ความสัมพันธ์

ด้านการค้า และด้านวัฒนธรรมอันซับซ้อนระหว่างเจ้าอาณานิคมและอาณานิคม ซึ่งลำ�พังทางฝ่าย

อาณานคิมกม็คีวามทับซอ้นดา้นชนชาต ิและวฒันธรรมอยูภ่ายในเปน็อยา่งมาก เพราะดินแดนแหง่นีป้ระกอบ

ด้วยชนพื้นเมืองที่นับถือศาสนาอิสลาม ฮินดู ผี และพุทธ แล้วยังมีชาวจีนที่อพยพมาต้ังรกรากอีกด้วย

และเม่ือมีเจ้าอาณานิคมท่ีเป็นชาวคริสต์ผิวขาวจากยุโรปมามีอำ�นาจนำ�ในการวางระบบระเบียบการ

ปกครอง และวางรากฐานสร้างอารยธรรมใหม่ให้กับอินโดนีเซีย การปรับตัวและการขัดขืนทางวัฒนธรรม

ระหว่างทุกกลุ่มจึงเกิดข้ึน ผลงานในชุดนี้ของยาร์สมาจึงถูกอ่านได้ว่าอาภรณ์ที่ประกอบขึ้นจากฉลากชา

ที่ปกปิดบุคคลที่สวมใส่อยู่คือ อุปลักษณ์ที่แสดงถึงกลยุทธในการอยู่รอดด้วยการต่อต้านอย่างเงียบ ๆ 

ด้วยการหลบ และค่อย ๆ ปรับตัว แม้ว่าผลงานของยาร์สมาจะมีลักษณะของการสร้างอาภรณ์มาอำ�พราง

ตัวตนของบุคคล แต่กลับทำ�ให้ประวัติศาสตร์ อัตลักษณ์ และโครงสร้างอำ�นาจท่ีสืบทอดมาถึงปัจจุบันถูก

เปิดเผยออกมา 
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ภาพที่ 31

Mella Jaarsma, Lords of the Tea I and II, 2012, Embroidered 

emblems, wood, stainless steel, enamel tea sets

หมายเหตุ. จาก Lords of the Tea I and II, by M. Jaarsma, 

2012a (https://mellajaarsma.com/installation/lords-of-

the-tea-i-and-ii/). Copyright by Mella Jaarsma

ภาพที่ 31

Mella Jaarsma, Tea Men, 2012, Embroidered 

emblems, wood, stainless steel, enamel tea sets 

หมายเหตุ. จาก Tea Men, by M. Jaarsma, 2012b 

(https://mellajaarsma.com/installation/tea-men/). 

Copyright by Mella Jaarsma

	 ผลงานทุกชุดของยาร์สมาที่มีลักษณะของการสร้างอาภรณ์มาปกคลุม ล้วนแล้วแต่จุดประเด็น

ของการ ‘ล้มล้างการจับตาควบคุมและการจ้องมองแห่งอำ�นาจ’ (ข้อ 4.4.4) ผลงานเหล่านั้นแสดงถึงการ

หลบซ่อน และการอำ�พรางในหลายรูปแบบดังที่ได้วิเคราะห์ไปก่อนหน้านี้ ทั้งนี้เพื่อให้บุคคลพ้นจากการ

ถูกจับจ้อง แต่พร้อมกันน้ัน อาภรณ์ที่ถูกสร้างขึ้นอย่างหลากหลาย คือการตอบโต้การจ้องมองของอำ�นาจ

นิยม ซึ่งในอดีตคือเจ้าอาณานิคม แต่หลังจากการประกาศอิสรภาพ อำ�นาจนิยมที่มาแทนที่คืออำ�นาจของ

รัฐ อาภรณ์ที่สร้างโดยยาร์สมาแสดงถึงอำ�นาจในการกำ�หนดวิธีที่บุคคลจะถูกมองเห็นและถูกนิยามให้ค่า
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	 อิมรอน ยูนุ ศิลปินไทยมุสลิมเช้ือสายมลายูชาวนราธิวาส พื้นฐานการใช้ชีวิต ศาสนา เชื้อชาติ 

และสภาพแวดล้อมของศิลปินผู้นี้ ส่งผลต่อการทำ�งานศิลปะชองเขาอย่างมาก จิตรกรรมในชุดที่มีการ

ใช้ลายพรางจะเป็นผลงานที่สะท้อนให้เห็นถึงความรู้สึกนึกคิดของตัวศิลปินและประชาชนใน 3 จังหวัด

ชายแดนใต้ของไทย (ปัตตานี นราธิวาส และยะลา) ที่มีต่อสถานการณ์ความไม่สงบที่มีมาอย่างต่อเนื่อง

ยาวนาน ซึง่ถกูยกระดบัไปสูค่วามรนุแรงทีย่ดืเยือ้ตัง้แตเ่ดอืนมกราคม ค.ศ.2004 โดยคูข่ดัแยง้คอืรฐัไทยกบั

กลุ่มที่ก่อความไม่สงบหลายกลุ่ม สาเหตุของความขัดแย้งมีหลายมิติที่ทับซ้อน เช่น ความแตกต่างของ

วัฒนธรรมและเชื้อสาย ประชากรส่วนใหญ่ของประเทศนับถือศาสนาพุทธ ประชากรส่วนใหญ่ในพื้นที่ 

3 จังหวัดชายแดนใต้ นับถือศาสนาอิสลามและมีเชื้อสายมลายู รัฐฝ่ายปกครองในส่วนกลางมีนโยบาย

และแนวทางการบริหารที่ขาดความเข้าใจและเข้าไม่ถึงวัฒนธรรมเฉพาะของคนในพื้นที่ 

	 เหตุการณ์ความไม่สงบเริ่มเมื่อ ค.ศ.2004 ในขณะที่อิมรอนมีอายุ 19 ปี จากการที่ศิลปินมี 

ประสบการณ์ตรงจากความตึงเครียดในพ้ืนท่ี ทำ�ให้เขานำ�ส่ิงเหล่าน้ันมาถ่ายทอดในจิตรกรรม การวิเคราะห์ 

ด้วยข้อ 4.1 ‘ศิลปะแห่งการพราง : จากธรรมชาติสู่การทหาร’ พบว่าอิมรอนใช้ลายพรางทหารตรงกับ

ลักษณะการพรางที่อยู่ในธรรมชาติและการทหารที่วิธีการพรางด้วยสีและลวดลายที่คลุมเครือ ซ่อนเร้น 

และกลืนไปพื้นหลัง ลายพรางที่นำ�มาใช้คล้ายกับลายพรางที่ชื่อว่าลาย The U.S. Woodland ซึ่งเป็น 

ลายพรางที่ใช้วิธีการพรางด้วยสี/ลวดลายที่ยุ่งเหยิง หรือ Disruptive pattern (ข้อ 4.1.1 และ 4.1.2) (ภาพ

ที่ 33)

ภาพที่ 33

อิมรอน ยูนุ, ภาพเหมือนศิลปิน, 2007, เทคนิค สื่อผสม, 50 x 50 cm.

หมายเหตุ. จาก Self portrait, by A. Yunu, 2007a, Instagram (https://www.instagram.com/p/Cp7ezKhp0Br/).  

Copyright by Aimron Yunu
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ภาพที่ 34 

อิมรอน ยูนุ, ตะโกน, 2007, สีน้ำ�มันบนผ้าลายพราง, 

102 x 160 cm.

หมายเหต.ุ จาก shout, by A. Yunu, 2007b, Instagram 

(https://www.instagram.com/p/Cp9wj_EpP0c/ 

?img_index=1). Copyright by Aimron Yunu 

	 การวิเคราะห์ด้วยข้อ 4.3.4 ‘การตีความใหม่ต่อบริบททางประวัติศาสตร์และการเมือง’ ผลงานชุด 

บ้าน ที่สร้างใน ค.ศ.2024 (ภาพที่ 35-36) ศิลปินได้เปลี่ยนบริบทหรือตีความใหม่ต่อลายพรางทหาร และ

ลายบาติกแบบปักษ์ใต้ โดยวาดลวดลายดอกไม้แบบบาติกมลายูเป็นภาพบ้านที่ถูกรายล้อมด้วยลายพราง

ทหาร เพื่อวิพากษ์ความรุนแรงจากรัฐไทย ความขัดแย้งทางประวัติศาสตร์ ความขัดแย้งในพ้ืนท่ีชายแดน

ไทยอันเกิดจากความแตกต่างทางศาสนา และวัฒนธรรม

	 การวเิคราะหดวยขอ 4.2 ‘ศลิปะแหงการพราง: ลายพรางในวฒันธรรม สงัคมและการเมอืง’ พบวา 

ในผลงานชื่อ ตะโกน ค.ศ.2007 (ภาพที่ 34) ลายพรางทหารที่อิมรอนนํามาใชเปนพื้นหลังของภาพใบหนา 

ชายหนุมอิสลามมลายูกําลังอาปากตะโกนรองสุดเสียงเขาขายของ ‘การสื่อถึงอํานาจรัฐ/การทหาร’ ในขอ 

4.2.1 โดยเฉพาะอยางยิ่งในฐานะของสื่อเพื่อการประทวงตามลักษณะของ ‘การสื่อนัยของการประทวงตอ 

อํานาจนิยม’ ในขอ 4.2.2
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ภาพที่ 35

อมิรอน ยนู,ุ บ้าน, 2024, สีอะครลิิคบนผ้าใบ, 30 x 40 cm. 

หมายเหตุ. จาก Home , by A. Yunu, 2024a, 

Instagram (https://www.instagram.com/p/C_nAc 

BaSm4V/). Copyright by Aimron Yunu 

ภาพที่ 31

อิมรอน ยูนุ, บ้าน, 2024, สีอะคริลิคบนผ้าใบ, 30 x 40 cm. 

หมายเหตุ. จาก Acrylic on canvas, by A. Yunu, 

2024b, Instagram (https://www.instagram.com/p/C_

pDOEAyPnw/).  Copyright by Aimron Yunu
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	 แม้ว่าไทยจะไม่เคยเป็นเมืองขึ้น และ 3 จังหวัดชายแดนใต้ของไทยจะไม่เคยอยู่ในสถานะของ

เมืองขึ้นของสยามและไทย แต่ความสัมพันธ์เชิงอำ�นาจระหว่างรัฐผู้มีอำ�นาจในส่วนกลางกับประชาชนและ

ผู้มีอำ�นาจในท้องถิ่นของ 3 จังหวัดชายแดนใต้ของไทย ตั้งแต่สมัยกรุงศรีอยุธยา กรุงรัตนโกสินทร์ และไทย

สมัยใหม่ มีลักษณะพิเศษเช่น ความห่างไกลกันระหว่างกรุงเทพฯ ส่วนกลางที่เป็นศูนย์กลางอำ�นาจการ

ปกครองกับ 3 จังหวัดชายแดนใต้ของไทย ประกอบกับความแตกต่างกันระหว่างศาสนา วัฒนธรรม และ

ชาติพันธุ์ ที่กระตุ้นให้เกิดการเปรียบเทียบว่าคล้ายกับการปกครองของอาณานิคม โดยมีรัฐผู้มีอำ�นาจใน

ส่วนกลางเป็นเจ้าอาณานิคม และฝ่ายท้องถิ่นของ 3 จังหวัดชายแดนใต้ของไทยเป็นอาณานิคม

	 จากเหตุผลข้างต้น ประกอบกับเหตุการณ์ความสงบใน 3 จังหวัดชายแดนใต้ของไทย ซึ่งมีการ

หยิบยกประเด็นของกระแสความเคล่ือนไหวของคนบางกลุ่มที่ประสงค์จะต่อสู้กับรัฐไทยเพ่ือแยกดินแดน

ในบริเวณ 3 จังหวัดชายแดนใต้ไทยให้เป็นอิสระ ทำ�ให้การวิเคราะห์ผลงานของอิมรอนด้วยกรอบคิดของ 

ข้อ 4.4 ‘การพรางในศิลปะหลังอาณานิคม’ มีมิติที่ลุ่มลึกและแหลมคมมากขึ้น

	 การวิเคราะห์ด้วยข้อ 4.4.1 ‘การปรับตัวและการขัดขืนทางวัฒนธรรม’ ผลงานชุด บ้าน (ภาพที่ 

35-36) ที่เป็นภาพบ้านลายบาติกที่ค่อนข้างกลมกลืนไปกับลายพรางทหารเป็นอุปลักษณ์ของการพรางให้

รอดจากอำ�นาจและความรุนแรง 

	 การวเิคราะหด์ว้ยขอ้ 4.4.2 ‘การปกปดิและลบล้างประวติัศาสตร์’ ผลงานชดุ บา้น (ภาพที ่35-36) 

มีการวิพากษ์และสำ�รวจว่าประวัติศาสตร์ วัฒนธรรม และอัตลักษณ์ของคนใน 3 จังหวัดชายแดนใต้ไทยที่

เคยถูกปกปิด ซอ่นเรน้ หรอืถกูลบลา้งโดยอำ�นาจของรฐัและสว่นกลาง ดงัเหน็ไดจ้ากภาพของบา้นทีอ่ดัแนน่

ด้วยลวดลายบาติกพื้นเมืองพรางตัวอยู่ท่ามกลางลายพรางทหารที่ยุ่งเหยิง

	 จิตรกรรมของอิมรอน เช่น ภาพเหมือนศิลปิน (ภาพที่ 33) แสดงถึงความขุ่นเคืองใจ และ ตะโกน 

ค.ศ.2007 (ภาพที่ 34) แสดงถึงการระเบิดออกของอารมณ์ที่มีผลมาจากการแทรกแซงทางทหาร ที่นำ�มา

ซึ่งความรุนแรง และผลงานชุด บ้าน ที่ศิลปินนำ�เสนอลวดลายดอกไม้ที่มักปรากฏในเทคนิคบาติกที่มีหลอม

รวมธรรมชาติเข้ากับประเพณีของคนพื้นเมือง ที่ทั้งพรางและขัดแย้งกับลายพรางทหารที่เป็นอุปลักษณ์

ของฝ่ายอำ�นาจรัฐ ผลงานของอิมรอนเป็นภาพที่สะท้อนถึงการเอาตัวรอด การขัดขืน และการดิ้นรน

เพื่อเป็นอิสระจากอำ�นาจรัฐ ซึ่งตรงกับประเด็น ‘การวิพากษ์ลัทธิทหารและมรดกแห่งความรุนแรงในยุค

อาณานิคม’ ในข้อ 4.4.3 และยังมีลักษณะของการเปิดโปงพลวัตของความสัมพันธ์เชิงอำ�นาจที่ถูกซ่อนเร้น

และความอยุติธรรมทางสังคมที่ดำ�รงอยู่ในชายแดนใต้ของไทย ตรงกับ ‘เปิดโปงความสัมพันธ์เชิงอำ�นาจที่

ซ่อนเร้นและความอยุติธรรมทางสังคม’ ในข้อ 4.4.5 
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	 สุธี คุณาวิชยานนท์ ศิลปินผู้นี้สร้างสรรค์ผลงานที่มีเนื้อหาสะท้อนสังคม เศรษฐกิจ และการเมือง

ที่เปลี่ยนแปลงไปอย่างรวดเร็ว ผลงานศิลปะของสุธีมักจะมีนัยของการวิพากษ์อำ�นาจนิยม อัตลักษณ์ 

ประวัติศาสตร์และวัฒนธรรมกระแสหลักที่ทรงพลังครอบงำ�ทั้งในและนอกประเทศไทย 

	 ตั้งแต่ ค.ศ.2022 สุธีสร้างงานจิตรกรรมที่นำ�ลายพรางทหารมาสวมลงในแผนที่ไทยและประเทศ

ต่าง ๆ การวิเคราะห์ด้วยข้อ 4.1 ‘ศิลปะแห่งการพราง : จากธรรมชาติสู่การทหาร’ ในผลงานชุด 

ประเทศไทยลายพราง ใน ค.ศ.2024 (ภาพท่ี 37) ท่ีมี 4 ช้ิน แต่ละช้ินเป็นรูปแผนท่ีประเทศไทยเหมือนกัน 

แต่มีสีต่างกันดังนี้ ชิ้นแรกสีโทนเขียวทหาร ชิ้นที่ 2 สีโทนเหลือง ชิ้นที่ 3 สีโทนแดง และชิ้นที่ 4 สีโทนส้ม สุธี

ใช้ลายพรางทหารตรงกบัลกัษณะการพรางทีอ่ยูใ่นธรรมชาตแิละการทหารทีว่ธิกีารพรางดว้ยสแีละลวดลาย

ทีค่ลมุเครอื ซ่อนเรน้ และกลืนไปพืน้หลงั ผลงานชดุนีส้ธุรีะบายสลีงบนผนืผา้ใบลนิินทีต่ดิปะลงแผน่พลาสวดู

ที่ตัดแบบ ‘ดายคัท’ (die cut/die cutting) เป็นรูปแผนที่ประเทศไทย รูปแผนที่ดายคัทจะถูกติดตั้งบนพื้น

หลงัทีเ่ปน็ภาพพมิพล์ายพรางทีม่ลีวดลายและโทนสเีดยีวกบัรูปแผนทีด่ายคทั รปูแผนท่ีประเทศไทยลายพราง

จะถูกพรางตาให้กลมกลืนไปกับพื้นหลัง ลายพรางที่นำ�มาใช้เป็นลายพรางที่ชื่อ The U.S. Woodland ซึ่ง

เป็นลายพรางที่ใช้วิธีการพรางด้วยสีที่คลุมเครือ ซ่อนเร้น และกลมกลืนไปกับพื้นหลัง (ข้อ 4.1.1) และตรง

กับการพรางด้วยลวดลายที่ยุ่งเหยิง หรือ Disruptive pattern (ข้อ 4.1.2) 

ภาพที่ 37

สุธี คุณาวิชยานนท์, (จากซ้ายไปขวา) ประเทศไทยลายอีอาร์ดีแอล (สงครามเย็น), 2024, ประเทศไทยลายพรางสีเหลือง, 

2024, ประเทศไทยลายพรางสีแดง, 2024, ประเทศไทยลายพรางสีส้ม, 2024, สีอะคริลิคบนผ้าใบลินินบนพลาสต์วูด ติดต้ัง

บนภาพพิมพ์บนผ้าใบ, แต่ละช้ินมีขนาด 229 x 124.5 x 2.5 cm.

หมายเหตุ. จาก Conceal : Maps, Boundary, Camouflage and Power, by S. Kunavichayanont, 2024a, 

La Lanta Fine Art, Copyright by  Sutee Kunavichayanont

	 การวิเคราะห์ด้วยข้อ 4.2 ‘ศิลปะแห่งการพราง: ลายพรางในวัฒนธรรม สังคมและการเมือง’ 

พบวา่ในผลงานชือ่ ลายพราง (ประเทศไทยและเพ่ือนบา้น) หมายเลข 2 ค.ศ.2023 (ภาพท่ี 38) และ ระเบยีบ

โลกใหม่ 2567 ค.ศ.2024 (ภาพที่ 39) ลายพรางถูกใช้เพื่อการสื่อถึงอำ�นาจรัฐ/การทหาร ตรงกับข้อ 4.2.1 

ซึ่งมีนัยที่สื่อไปถึงการประท้วงต่ออำ�นาจนิยมตรงกับข้อ 4.2.2 อีกด้วย



Art of Camouflage and Camouflage in Art 

Si
lp

a 
Bh

ira
sr

i (
Jo

ur
na

l o
f 
Fi
ne

 A
rt
s)

 V
ol

.13
(1)

 2
02

5

104

ภาพที่ 38

สุธี คุณาวิชยานนท์, ลายพราง (ประเทศไทยและเพ่ือนบ้าน) 

หมายเลข 2, 2023, สีอะคริลิคบนลินิน, 170 x 120 cm.

หมายเหตุ. จาก Camouflage (Thailand and Her 

Neighbors) No.2, by S. Kunavichayanont, 2023, La 

Lanta Fine Art, Copyright by  Sutee Kunavichayanont

ภาพที่ 39

สุธี คุณาวิชยานนท์, ระเบียบโลกใหม่ 2567, 2024, (ภาพรายละเอียด) สีอะคริลิคบนผ้าใบลินินบนพลาสท์วูด, 80 x 120 cm. 

หมายเหตุ. จาก The New World Order 2024, by S. Kunavichayanont, 2024b, La Lanta Fine Art, Copyright by  

Sutee Kunavichayanont
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	 การวิเคราะห์ด้วยข้อ 4.3.1 ‘การล้มล้างการรับรู้ความเข้าใจและความหมาย’ สุธีใช้การหยิบยืม

ภาพลกัษณข์องแผนท่ี และเปลีย่นความหมายดัง้เดมิ เขาได้เปลีย่นจากแผนทีท่ีแ่สดงขอบเขต พืน้ที ่และเขตแดน

ของประเทศชาติ มาเป็นการแสดงความหมายทางวัฒนธรรมด้วยเรื่องเล่าทางสังคมและการเมือง เช่น 

 

	 (1) การสวมใส่ลายพรางลงในแผนที่ประเทศไทย โดยมีการแยกแผนที่ประเทศไทยออกเป็น 

4 สี ซึ่งเป็นตัวแทนของอุดมการณ์ทางการเมืองซึ่งมีความขัดแย้งกันอย่างรุนแรงในรอบ 10 ปีท่ีผ่านมา 

(ในราว ค.ศ.2005 ถงึปัจจบุนั) ดงันี ้ลายพรางเขยีวทหารส่ือถงึอำ�นาจนยิม ลายพรางเหลืองส่ือถงึอนรัุกษ์นยิม 

ลายพรางแดงสื่อถึงเสรีนิยมเก่าของไทย และลายพรางส้มสื่อถึงเสรีนิยมใหม่ของไทย (ในผลงานชุด 

ประเทศไทยลายพราง ใน ค.ศ.2024) (ภาพที่ 37)

	 (2) แผนที่ประเทศไทยกับเมียนมาร์ ลาว กัมพูชา มาเลเซีย และเวียดนามในลายพรางในผลงาน

ชื่อ ลายพราง (ประเทศไทยและเพื่อนบ้าน) หมายเลข 2 ค.ศ.2023 (ภาพที่ 38) ความเป็นประเทศถูกทำ�ให้

คลุมเครือ มีทั้งที่เห็นชัดและไม่ชัดเจน เส้นพรมแดนระหว่างประเทศต่าง ๆ ถูกทำ�ให้คลุมเครือ ลวดลาย

และสีในลักษณะของลายพรางได้ทำ�ให้แผนที่ประเทศต่าง ๆ ถูกอำ�พรางกันและกัน จนยากที่จะระบุความ

เป็นรัฐชาติต่าง ๆ ได้อย่างชัดเจน

	 (3) ในผลงานชื่อ ระเบียบโลกใหม่ 2567 ค.ศ.2024 (ภาพที่ 39) สุธีได้ปรับเปลี่ยนลวดลายของ

สีดำ�ของลายพรางทหารลาย The US Woodland ให้กลายเป็นแผนที่ประเทศต่าง ๆ โดยเน้นประเทศ

มหาอำ�นาจ และประเทศที่กำ�ลังอยู่ในกระแสความขัดแย้ง เช่น สหรัฐอเมริกา รัสเซีย จีน ยูเครน อิหร่าน 

อสิราเอล ดนิแดนของปาเลสไตน ์ไตห้วนั เกาหลเีหนือ/ใต ้ญีปุ่น่ และไทย เป็นตน้ จติรกรรมลายพรางทหาร

ได้กลายเป็นแผนที่โลกฉบับใหม่ที่แสดงถึงความตึงเครียดในทางภูมิรัฐศาสตร์

	 ในผลงานชุดนี้ สุธีได้เปลี่ยนบริบทหรือตีความใหม่ต่อลายพรางทหาร แผนที่โลกทั้งภูมิศาสตร ์

กายภาพ และภูมิรัฐศาสตร์ หรือระเบียบโลก ถือได้ว่าเป็นการนำ�เรื่องเล่าหลักของสถาบันต่าง ๆ มาตีความ

ใหม่ ทั้งนี้เพื่อวิพากษ์อำ�นาจนิยม สงคราม ความขัดแย้ง ความรุนแรง และชาตินิยม ทั้งในระดับภายใน

ประเทศไทย และระดับนานาชาติ ซึ่งตรงกับ ‘การตีความใหม่ต่อบริบททางประวัติศาสตร์และการเมือง’ 

ในข้อ 4.3.4

	 สุธีใช้การพรางและลายพราง เพื่อตรวจสอบโครงสร้างทางอํานาจของรัฐไทยที่ได้ใช้แนวคิดและ 

วิธีการแบบเดียวกับลัทธิอาณานิคมของตะวันตกมาหล่อหลอมอัตลักษณ์ไทยใหม่ เช่น นำ�ศิลปวัฒนธรรม 

และวิทยาการของยุโรปมาใช้ปรับปรุงสยาม/ประเทศไทยให้เป็นสมัยใหม่เพื่อรักษาอำ�นาจอธิปไตย แนวคิด

ของการพรางและลายพราง โดยเฉพาะอย่างยิ่งในกรณีของการนำ�ลายพราง The US Woodland มาใช้ 

ในผลงานของสุธีสะท้อนให้เห็นถึงความคิดคำ�นึงในประเด็นแบบหลังอาณานิคม ที่เกี่ยวกับการอยู่รอด 

การรับ/ปรับตัว และการขัดขืนทางวัฒนธรรมท่ามกลางอิทธิพลของกระแสโลก
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	 การวิเคราะห์ด้วยข้อ 4.4 ‘การพรางในศิลปะหลังอาณานิคม’ ผู้วิจัยพบว่าในผลงาน ลายพราง 

(ประเทศไทยและเพื่อนบ้าน) หมายเลข 2 (ภาพที่ 38) แผนที่ไทยและประเทศเพื่อนบ้าน และในผลงาน 

ระเบียบโลกใหม่ 2567 (ภาพที่ 39) ภาพแผนที่โลก อยู่ในลายพรางที่กลมกลืน (blending in) เพื่อหลบ

หลีกจักรวรรดินิยมหรือประเทศนักล่าเมืองขึ้นที่เป็นดุจดั่งสัตว์ผู้ล่า (predator) ตรงกับ ‘การปรับตัวและ

การขัดขืนทางวัฒนธรรม’ ในข้อ 4.4.1

	 การวิเคราะห์ด้วยข้อ 4.4.2 ‘การปกปิดและลบล้างประวัติศาสตร์’ พบว่าประเด็นของการวิพากษ์

และสำ�รวจประวัติศาสตร์ วัฒนธรรม และอัตลักษณ์ของชนพื้นเมืองที่ถูกปกปิด ซ่อนเร้น หรือถูกลบล้าง

โดยอำ�นาจของอาณานิคมตะวันตก และอำ�นาจของสยาม/ประเทศไทย ปรากฏในผลงาน ลายพราง 

(ประเทศไทยและเพ่ือนบ้าน) หมายเลข 2 (ภาพที่ 38) แผนที่ประเทศไทยและประเทศเพื่อนบ้านในลาย

พราง ถูกทำ�ให้คลุมเครือ สะท้อนถึงดินแดน อาณาจักร และชุมชนคนพื้นเมืองต่าง ๆ ในอดีต (ก่อนคริสต์

ศตวรรษที่ 19) ที่ไม่มีเขตแดนชัดเจน พื้นที่ทางวัฒนธรรมจึงทับซ้อนกัน เพราะยังไม่มีแผนที่สมัยใหม่ที่เป็น

ระบบจากตะวันตกมากำ�หนดภูมิประเทศได้อย่างแม่นยำ� ต่อมาจักรวรรดินิยมได้มีบทบาทในการขีดเส้น

แดนให้ชัดเจนกลายเป็นระเบียบโลกใหม่ และในสมัยสงครามเย็นหลังสงครามโลกครั้งที่ 2 ภูมิภาคแถบนี้

กลายเป็นสมรภูมิสงครามตัวแทน ลายพรางทหารในแผนที่จึงบ่งบอกถึงความรุนแรงที่เกิดขึ้นในยุคดัง

กล่าวอีกด้วย

	 การวิเคราะห์ด้วยข้อ 4.4.3 ‘การวิพากษ์ลัทธิทหารและมรดกแห่งความรุนแรงในยุคอาณานิคม’ 

พบว่าผลงานที่ชื่อว่า ลายพราง (ประเทศไทยและเพื่อนบ้าน) หมายเลข 2 (ภาพที่ 38) ที่แสดงแผนที่

ไทยและประเทศเพื่อนบ้านในลายพรางมีลักษณะของการวิพากษ์ลัทธิทหารและมรดกจากความรุนแรง

ในยุคอาณานิคมในภูมิภาคดังกล่าว แม้ว่าสยาม/ประเทศไทยจะรอดพ้นจากการเป็นเมืองขึ้น แต่ก็มี

ประสบการณ์ร่วมกันกับประเทศเพื่อนบ้าน แผนที่ในลายพรางชิ้นนี้แสดงถึงความคลุมเครือของเขตแดน 

ทั้งในทางภูมิศาสตร์ และวัฒนธรรมของรัฐชาติในภูมิภาคดังกล่าวที่เป็นผลต่อเนื่องมาจากยุคล่าอาณานิคม

สู่ยุคหลังอาณานิคม และในผลงานที่ชื่อว่า ระเบียบโลกใหม่ 2567 (ภาพที่ 39) แผนที่ใหม่แสดงถึง

ภมูริฐัศาสตรโ์ลกทีถ่กูครอบงำ�ดว้ยลทัธทิหารและความรุนแรงท่ีมผีลบางส่วนมาจากประวัติศาสตร์โลกในยุค

อาณานิคม และยังเปิดโปงความสัมพันธ์เชิงอำ�นาจระหว่างกลุ่มประเทศต่าง ๆ  ของกลุ่มประเทศโลกเหนอื 

กับกลุ่มประเทศโลกใต้ ซึ่งตรงกับลักษณะของข้อ 4.4.5 ที่เกี่ยวกับการ ‘เปิดโปงความสัมพันธ์เชิงอำ�นาจที่

ซ่อนเร้นและความอยุติธรรมทางสังคม’ 

	 นอกจากนั้นแล้ว ลักษณะสำ�คัญใน ข้อ 4.4.5 ยังปรากฏในผลงานชุด ประเทศไทยลายพราง  

(ภาพที่ 37 เพราะแสดงถึงความสัมพันธ์เชิงอำ�นาจระหว่างกลุ่มอุดมการณ์ทางการเมืองทั้ง 4 กลุ่มด้วยการ

แสดงถึงแผนที่ประเทศไทยในลายพราง 4 แบบ/สี และผลงาน ลายพราง (ประเทศไทยและเพื่อนบ้าน) 

หมายเลข 2 (ภาพที่ 38) เปิดโปงพลวัตของความสัมพันธ์เชิงอำ�นาจที่ถูกซ่อนเร้นอยู่ทั้งภายในประเทศไทย 

และทั้งกับประเทศเพื่อนบ้าน
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อภิปรายผล 

	 การพรางในสิ่งมีชีวิตถูกมนุษย์นำ�ไปประยุกต์ใช้ในการทหาร และในกลุ่มของพลเรือน ลายพราง

ทหารกลายเป็นส่วนหนึ่งของแฟชั่น กลายเป็นสัญลักษณ์ทางวัฒนธรรมที่ถูกนักออกแบบ ศิลปิน และ 

นักเคลื่อนไหวทางสังคมนำ�ไปใช้เพื่อการสื่อสารทางศิลปะและวัฒนธรรม

	 ศิลปินทั้ง 5 คนที่เป็นกลุ่มตัวอย่างมีผลงานศิลปะที่นำ�ศิลปะแห่งการพรางมาใช้ในการทำ�งาน

ศิลปะร่วมสมัยเพื่อเป็นอุปลักษณ์ในการสื่อสารดังนี้

	 แอนดี้ วอร์ฮอล ใช้ลายพรางทหารเพื่อสื่อถึงอำ�นาจและความรุนแรงของรัฐและสังคมอเมริกัน 

พร้อม ๆ กับการทำ�ให้อำ�นาจนั้นเสื่อมคลายลง ด้วยการนำ�ไปทำ�ซ้ำ�ด้วยเทคนิคซิลค์สกรีน ให้คล้ายกับ

อุตสาหกรรมการผลิตสินค้าที่ดาษดื่นผิวเผิน หลิว ป๋อหลิน ใช้วิธีการวาดภาพลงบนร่างกายคนเพื่อพรางตัว

ตนใหจ้มกลนืไปกบัสภาพแวดลอ้มแลว้ถา่ยภาพบนัทกึใหก้ลายเปน็ศลิปะภาพถา่ย แสดงถงึการพรางเพือ่ให้

เข้าสู่ภาวะนิรนาม ที่ว่าด้วยเรื่องการไร้ตัวตน คนที่ถูกมองข้าม คนธรรมดาที่ไร้ค่า และไร้ความสำ�คัญ แม้ว่า

ภาพถา่ยของปอ๋หลนิจะนำ�เสนอการพรางตวัตนทีท่ำ�ใหค้นดเูกอืบจะมองไมเ่หน็ แตแ่ทท้ีจ่รงิผลงานของเขา

มีนัยของการเรียกร้องให้สังคมหรือรัฐได้มองเห็น หรือรับรู้/ยอมรับความเป็นปัจเจกของคนธรรมดา  

	 เมลล่า ยาร์สมา สร้างอาภรณ์ 3 มิติที่คนสวมใส่ได้เป็นเครื่องมือสำ�หรับซ่อนเร้นเรือนร่างทาง

กายภาพ และแสดงถึงมิติของการอำ�พรางเพื่อตอบโต้ในทางสัญลักษณ์ และเพื่อให้ปัจเจกบุคคลรอดพ้นไป

จากการถกูจบัจอ้งของสงัคมและอำ�นาจรฐั อมิรอน ยนู ุนำ�ลายพรางทหารมาเปน็อปุลกัษณข์องอำ�นาจและ

ความรุนแรงจากรัฐไทย เพื่อสื่อนัยถึงการรุกล้ำ�ความสงบและสันติสุขของชาวไทยมุสลิมเชื้อสายมลายูที่นำ�

เสนอในรูปสัญลักษณ์ของรูปทรงบ้านและลายดอกไม้ในงานย้อมบาติกของชาวมลายู สุธี คุณาวิชยานนท์

ใช้ลายพรางทหารมาสวมใส่ลงในแผนที่ไทยเพื่อเป็นส่ือในการนำ�เสนอความสัมพันธ์เชิงอำ�นาจระหว่าง 

กลุ่มอุดมการณ์ทางการเมืองในไทย และสร้างแผนที่โลกใหม่ในลายพรางทหารเพื่อแสดงถึงภูมิรัฐศาสตร์

โลกที่เต็มไปด้วยความขัดแย้ง 

บทสรุป

	 จากการพรางของสิ่งมีชีวิตในธรรมชาติที่เป็นไปเพื่อดิ้นรนให้อยู่รอด ทั้งในฐานะผู้เป็นเหยื่อ 

และผู้ล่า สู่วัฒนธรรมการพรางของมนุษย์ซึ่งมีจุดมุ่งหมายไม่แตกต่างจากธรรมชาติ นั่นคือ การล่าสัตว์  

การป้องกันตนเองจากสัตว์ร้าย ซึ่งการล่าสัตว์ของมนุษย์มีท้ังท่ีเป็นไปเพ่ือการหาอาหาร การหาส่ิงอำ�นวย

การดำ�รงชีวิต เช่น เครื่องนุ่มห่ม และยารักษาโรคซ่ึงเป็นความจำ�เป็นของชีวิต และทั้งที่เป็นไปเพื่อความ

บันเทิง เพื่อการกีฬา และการแสดงสถานะทางสังคม และยังมีการพรางสำ�หรับการทหารที่เกี่ยวข้องกับ
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ความมั่นคง การป้องกัน อำ�พราง และสู้รบ ตั้งแต่ครึ่งหลังของคริสต์ศตวรรษที่ 20 มนุษย์ได้วิวัฒน์ให้การ

พรางไปสู่ความซับซ้อน ทั้งกระบวนการ วัสดุ เทคนิค การออกแบบ และการนำ�ไปใช้ในจุดมุ่งหมายอื่น เช่น 

การสื่อความหมายในทางวัฒนธรรม อาทิ ลายพรางในแฟชั่นเพื่อความสวยงาม หรือเพื่อการแสดงตัวตน

ในทางสังคม เช่น การสวมใส่เสื้อผ้าลายพรางแบบการทหารเพื่อแสดงถึงบุคลิกที่เข้มแข็งและมุ่งมั่นให้กับ

ผูส้วมใส ่ในกรณขีองลายพรางในแฟชัน่ การใชล้ายพรางจึงไมไ่ด้เปน็ไปเพ่ือการอำ�พรางซ่อนตัว แต่ผู้สวมใส่

กลับหวังผลไปในทางตรงกันข้าม นั่นคือการสวมใส่เพื่ออวดโฉมให้คนเห็นและจ้องมอง 

	 นอกจากนั้นแล้ว การพรางและลายพรางยังทำ�หน้าที่เป็นอุปลักษณ์ในศิลปะร่วมสมัยและ

ลัทธิหลังสมัยใหม่ ซึ่งถูกนำ�ไปสะท้อนปัญหาในทางสังคม ทั้งปัญหาของลัทธิบริโภค/ทุนนิยม การสำ�รวจ

ตัวตนและการไม่เปิดเผยตัวตน การตีความใหม่ต่อบริบททางประวัติศาสตร์และการเมืองในโลกร่วมสมัย 

และจากมิติของลัทธิหลังอาณานิคม การพรางและลายพรางได้ถูกนำ�มาใช้ในการแสดงถึงการปรับตัวและ

ขดัขนืทางวฒันธรรม การปกปิดและลบลา้งประวติัศาสตร ์การวพิากษล์ทัธทิหารและมรดกแห่งความรนุแรง

ในยุคอาณานคิม การลม้ลา้งการจบัตาควบคมุและจอ้งมองแหง่อำ�นาจ และชว่ยในการเปดิโปงความสมัพันธ์

เชิงอำ�นาจที่ซ่อนเร้นและความอยุติธรรมทางสังคมอีกด้วย
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บทคัดย่อ
	 การวจิยันีม้วีตัถุประสงคเ์พือ่ศกึษาแนวทางการพฒันาชดุกิจกรรมการเรยีนรูศ้ลิปะรว่มสมยั สำ�หรบั

นกัเรยีนช้ันประถมศึกษาตอนปลาย กรณศีกึษา หอศลิปวัฒนธรรมแหง่กรงุเทพมหานคร โดยใช้การวจิยัแบบ

ผสมผสาน ซึ่งแบ่งออกเป็น 3 ส่วน คือ 1) การศึกษาเอกสารและงานวิจัยที่เกี่ยวข้อง 2) การศึกษามุมมอง

และความคิดเห็นของครูศิลปะ โดยมีกลุ่มตัวอย่างคือ ครูศิลปะที่ทำ�งานในโรงเรียนประถมศึกษาในเขต

กรุงเทพมหานคร จำ�นวน 102 คน ด้วยการเลือกอย่างเจาะจง เครื่องมือวิจัย คือ แบบสอบถามออนไลน์ ซึ่ง

ตรวจสอบความตรงทางเนื้อหา (IOC) ด้วยผู้เชี่ยวชาญ และ 3) การสนทนากลุ่มเพื่อศึกษาความคิดเห็นของ

ผู้เกี่ยวข้อง โดยมีกลุ่มตัวอย่างคือผู้เชี่ยวชาญจำ�นวน 15 คน ประกอบด้วย ครูศิลปะ จำ�นวน 8 คน ผู้บริหาร

โรงเรียน จำ�นวน 1 คน ศึกษานิเทศก์ จำ�นวน 2 คน ผู้เชี่ยวชาญด้านศิลปะร่วมสมัย จำ�นวน 2 คน และ

เจ้าหน้าที่จากหอศิลปวัฒนธรรมแห่งกรุงเทพมหานคร จำ�นวน 2 คน โดยการเลือกอย่างเจาะจง เครื่องมือ

วจัิย คอื ขอ้คำ�ถามสำ�หรับการสนทนากลุม่ ซึง่ตรวจสอบความตรงทางเนือ้หา (IOC) โดยผูเ้ชีย่วชาญ วเิคราะห์

ข้อมูลเชิงปริมาณด้วยสถิติบรรยาย และวิเคราะห์ข้อมูลเชิงคุณภาพโดยการวิเคราะห์เนื้อหา ผลการวิจัย

สรุปเป็นหลักการได้ 5 ข้อ คือ 1) สร้างมุมมองเชิงบวกต่อศิลปะร่วมสมัยผ่านกระบวนการปูพื้นฐาน

ความเข้าใจ การดูงานและการสร้างสรรค์ผลงาน 2) กระตุ้นการรับรู้งานศิลปะร่วมสมัยผ่านการสังเกต 

วิเคราะห์ เชื่อมโยง และสะท้อนคิด 3) เชื่อมโยงกับหลักสูตรแกนกลางการศึกษาขั้นพื้นฐาน และบริบท

การเรียนการสอนในชั้นเรียน 4) คัดสรรตัวอย่างผลงานศิลปะร่วมสมัยในหัวเรื่องที่เหมาะสมกับช่วงวัย

ของผู้เรียน 5) ขับเคลื่อนกระบวนการเรียนรู้โดยมีหอศิลปวัฒนธรรมแห่งกรุงเทพมหานครเป็นศูนย์กลาง

คำ�สำ�คัญ: ชุดกิจกรรม / ศิลปะร่วมสมัย / นักเรียนประถมศึกษาตอนปลาย / หอศิลปวัฒนธรรมแห่ง

กรุงเทพมหานคร
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Abstract
	 This article aims to study guidelines for developing contemporary art activity  

packages for upper elementary school students, using the Bangkok Art and Culture  

Centre as a case study. A mixed-methods research design was employed and carried 

out in three phases: 1) a review of related literature and previous studies; 2) a study of  

perspectives and opinions of art teachers, with a sample group of 102 art teachers 

from primary schools in Bangkok, selected through purposive sampling. The research  

instrument was an online questionnaire, with content validity verified by experts using 

the Index of Item-Objective Congruence (IOC); and 3) a focus group discussion to explore 

the views of relevant stakeholders, involving 15 experts, including 8 art teachers, 1 school 

administrator, 2 educational supervisors, 2 contemporary art specialists, and 2 staff  

members from the Bangkok Art and Culture Centre, also selected through purposive  

sampling. The research instrument was a set of focus group questions validated by  

experts using the IOC. Quantitative data were analyzed using descriptive statistics, while 

qualitative data were analyzed through content analysis. The research results can be 

summarized into five principles: developing a positive perspective on contemporary art 

through foundational understanding, observing artworks, and creating art; enhancing the 

perception of contemporary art through observation, analysis, connection, and reflection; 

integrating the content with the Basic Education Core Curriculum and classroom teaching 

context; selecting age-appropriate examples of contemporary art; and driving the learning 

process with the Bangkok Art and Culture Centre as the central hub.

Keywords: Art Activity Package / Contemporary Art / Upper Elementary Student /  

Bangkok Art and Culture Centre
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บทนำ�

	 ตั้งแต่ปี ค.ศ.1960 จนถึงปลายคริสต์ศตวรรษท่ี 20 วงการศิลปะมีความก้าวหน้าอย่างรวดเร็ว  

ซึ่งเป็นผลจากการที่ชาติต่าง ๆ  สนับสนุนวงการศิลปะในฐานะแกนหลักของวัฒนธรรมและอารยธรรม และ

การสง่เสรมิศลิปวฒันธรรมประจำ�ชาต ิรวมถงึความเจริญกา้วหนา้ทางวทิยาศาสตร์และเทคโนโลยสีมยัใหม ่

สารสนเทศ การสื่อสารข้อมูลข่าวสาร ส่งอิทธิผลต่อการสร้างสรรค์งานศิลปะของศิลปินให้สามารถสร้าง

งานได้หลากหลายกว่าในอดีต (กำ�จร สุนพงษ์ศรี, 2558) โดยในช่วงทศวรรษที่ 1970 วงการศิลปะได้มีการ

พูดถึงลัทธิหลังสมัยใหม่ (Postmodernism) ซึ่งเป็นการฟ้ืนฟูรูปแบบและเนื้อหาสาระท่ีศิลปะสมัยใหม่

ปฏิเสธและดหูมิน่ เชน่ ภาพทวิทศัน ์ภาพทางประวติัศาสตร์ นอกจากนีย้งัทา้ทายความเปน็ต้นฉบบัทีศ่ลิปะ 

สมัยใหม่ยึดถือ โดยการ “หยิบยืมมาใช้ (Appropriation)” ซึ่งเป็นการฉกฉวยรูปลักษณ์ของสื่อหรือผลงาน

ศิลปะในประวัติศาสตร์ศิลป์มานำ�เสนอใหม่โดยการวางคู่กันในบริบทใหม่ หรือในเชิงวิพากษ์วิจารณ์เสียดสี 

เชน่ พอ็พ อารต์ (Pop Art) ทีท่ำ�ใหเ้สน้แบง่ระหวา่งศลิปะช้ันสงูกบัวัฒนธรรมกระแสนยิมเลอืนรางไป (Atkins, 

1997 อ้างถึงใน สุธี คุณาวิชยานนท์, 2561) จากนั้นจึงมีการใช้คำ�ว่า “ศิลปะร่วมสมัย (Contemporary 

Art)” เพื่ออธิบายลักษณะของศิลปะในยุค “ปัจจุบัน” ซึ่งมีความหลากหลาย ทั้งในด้านสื่อ วัสดุ รูปแบบ  

วิธีการ ประเด็น มุมมอง และแนวคิดการสร้างสรรค์ผลงานที่มักจะได้รับอิทธิพลจากกระแสต่าง ๆ ทั่วโลก 

ความหลากหลายทางวัฒนธรรม เทคโนโลยีที่ก้าวหน้า ภายใต้บริบทของครึ่งหลังของคริสต์ศตวรรษที่ 20 

และ 21 เช่น ตัวตน ครอบครัว ชุมชน สังคม วัฒนธรรม การเมือง ความทรงจำ� ประวัติศาสตร์ สิ่งแวดล้อม 

ความเชื่อ เพศสภาวะ เทคโนโลยี ไปจนถึงพื้นที่เสมืองจริง เป็นต้น โดยคุณค่าทางความงามอาจจะไม่ใช่

ประเด็นหลัก แต่ให้ความสำ�คัญกับการกระตุ้นอารมณ์ ปลุกเร้าความรู้สึก เพื่อให้เกิดคำ�ถามและข้อสงสัย

ผ่านนัยยะแฝง ท้าทายให้ผู้ชมต้องพบเจอกับประสบการณ์ที่อาจจะไม่คุ้นเคยหรือไม่รู้จักมาก่อน อันจะนำ�

ไปสู่การเกิดโอกาสการพูดคุย ถกเถียง แลกเปลี่ยนความคิดเห็น และเรียนรู้มุมมองที่หลากหลายร่วมกัน 

	 จากคณุลกัษณะของศลิปะรว่มสมยัดงักล่าว การชมศลิปะร่วมสมยัจึงไมเ่พียงแต่เปน็การตอบสนอง

ทางความงามซึ่งเป็นเป้าหมายของศิลปะแบบดั้งเดิม แต่เป็นการกระตุ้นความคิดและความรู้สึกในทิศทาง 

ใหม่ ๆ  กระตุ้นให้เกิดความตระหนักในประเด็นที่ซับซ้อน ตลอดจนสภาวการณ์ต่าง ๆ  ในปัจจุบันที่ผู้คนอาจ

ลืมเลือนหรือมองข้ามไป การเรียนรู้ศิลปะร่วมสมัยจึงมีคุณค่าอย่างยิ่งต่อผู้ชม (Marshall Gallery, n.d.)  

แต่คุณลักษณะดังกล่าวก็อาจทำ�ให้ศิลปะร่วมสมัยเข้าถึงได้ยากเช่นกัน Matsui (2023) แสดงทรรศนะว่า 

ศิลปะสมัยใหม่และร่วมสมัยนั้นยากแก่การทำ�ความเข้าใจ เนื่องจากศิลปะเหล่านั้นเน้นที่การต้ังคำ�ถามต่อ 

ผู้ชม โดยกระตุ้นให้ผู้ชมพยายามคิดถึงความหมายท่ีแท้จริงของผลงานศิลปะชิ้นนั้น ๆ จนทำ�ให้ผู้ชมรู้สึก

เหมือนถูกบังคับให้ต้องคิด ซึ่งคำ�ถามที่ถ่ายทอดผ่านผลงานส่วนใหญ่ไม่มีคำ�ตอบที่ตายตัว ทำ�ให้ผู้ชมรู้สึก

สบัสนจนอาจเปน็ความไมส่บายใจ ทัง้นีด้ว้ยลกัษณะของงานศลิปะร่วมสมยัทีไ่มเ่นน้การถา่ยทอดความงาม 

ยิ่งทำ�ให้ผู้ชมรู้สึกขัดแย้งกับการที่ผลงานศิลปะที่ควรจะทำ�ให้เกิดความรู้สึกในเชิงบวก กลับสร้างความรู้สึก

เชิงลบ เช่น ความสับสน ไม่แน่ใจ จนถึงความน่ารังเกียจ 
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	 มุมมองว่าศิลปะร่วมสมัยเข้าถึงยากนั้นสามารถหลีกเลี่ยงได้โดยการสร้าง “ความคุ้นเคย” กล่าว

คอื การสง่เสรมิใหม้ปีระสบการณก์บัศิลปะร่วมสมยัต้ังแต่ในวยัเด็ก โดยเฉพาะในผู้เรียนในระดับชัน้ประถม

ศึกษาตอนปลายซึ่งอยู่ในช่วงอายุ 9-12 ปี เด็กในวัยนี้จะมีความสามารถในการคิดและใช้เหตุผล มีความคิด

ที่ลึกซึ้ง สามารถเข้าถึงรายละเอียดปลีกย่อยต่างๆ และคิดและทำ�ความเข้าใจสิ่งที่เป็นนามธรรมได้ เด็กเริ่ม

ลดความสนใจในตัวเองและหันมาสนใจสังคมมากขึ้น เข้าใจความแตกต่างและความสัมพันธ์ระหว่างมนุษย์

มากขึ้น (Pieget, 2001; Rabindran & Madanagopa, 2020) จึงเป็นวัยที่เหมาะสมในการสอนเกี่ยวกับ

ศิลปะร่วมสมัย ซ่ึงมีงานวิจัยที่แสดงให้เห็นว่า หากมีวิธีการจัดกิจกรรมที่เหมาะสม เช่น การกระตุ้นการ 

สงัเกต การใชค้ำ�ถามปลายเปิดเพือ่ใหผู้เ้รียนได้คดิ วเิคราะห ์ตีความงานศลิปะ การสร้างสรรคง์านศลิปะทีไ่ด้

แรงบนัดาลใจจากงานศลิปะรว่มสมยัตลอดจนการนำ�เด็กไปเรียนรู้ในบริบทพิพิธภณัฑ์ เด็กวยัประถมศึกษา

ตอนปลายกส็ามารถเขา้ใจและชืน่ชมงานศิลปะรว่มสมยัไดเ้ชน่กนั (Ching, 2015) ปญัหาทีพ่บในปจัจบัุนคือ

ชัน้เรยีนศลิปะสว่นใหญเ่นน้ทีศ่ลิปะเชงิประเพณนียิม เชน่ งานวาดเส้น จิตรกรรม หรืองานประดิษฐ์รูปแบบ

ต่าง ๆ ทำ�ให้ศิลปะร่วมสมัยไม่ถูกรับรู้ในฐานะศิลปะรูปแบบหนึ่ง อาจเป็นเพราะครูผู้สอนไม่มีความมั่นใจ

ในการสอนเกี่ยวกับศิลปะร่วมสมัยจึงตัดสินใจที่จะหลีกเลี่ยง โดยให้เหตุผลว่าศิลปะร่วมสมัยยากเกินวัย

ของเด็ก และยากแก่การวัดประเมินผลตามวัตถุประสงค์ของกิจกรรม (Ching, 2015) ครูบางส่วนยังมอง

ว่าการสอนศิลปะร่วมสมัยในช้ันเรียนจำ�เป็นต้องใช้เวลาในการเตรียมการสอนมากกว่าปกติ เนื่องจากต้อง

มีการสืบค้นและสรุปข้อมูล ตลอดจนนำ�เสนอในรูปแบบที่ผู้เรียนเข้าใจได้ง่าย ความท้าทายเหล่านี้จึงเป็น

อุปสรรคต่อครูศิลปะในโรงเรียนที่มีภาระงานสอนค่อนข้างมาก (Bae, 2023) 

	 สว่นในบรบิทของไทยนัน้ แมจ้ะยงัไม่พบการศึกษาปญัหาเกีย่วกบัการสอนศลิปะร่วมสมยัในโรงเรยีน

โดยเฉพาะ แตก่ม็งีานวจิยัทีช่ีถ้งึความสำ�คญัของการเรียนรูศ้ลิปะร่วมสมยั เชน่ สุชาติ ทองสิมา (2563) ทีช่ีว่้า

หลักสูตรศิลปศึกษาไทยยังเน้นการเรียนรู้ทัศนศิลป์ในรูปแบบเดิม ๆ ที่เน้นงานรูปแบบประเพณีซึ่งตรงข้าม

กบัแนวโนม้โลก จงึควรใหค้วามสำ�คญักบัการศกึษางานร่วมสมยัมากข้ึน งานวจัิยของ ประไพลิน จันทนห์อม 

(2564) ว่าการเรียนรู้ศิลปะเพื่อพัฒนาทักษะผู้เรียนในศตวรรษที่ 21 นั้น ควรให้ความสำ�คัญกับการสร้าง

ความเข้าใจในผลงานศิลปะโดยเน้นที่วัฒนธรรมทางสายตา (Visual Culture) เพื่อให้ผู้เรียนทำ�ความเข้าใจ

ความสมัพนัธข์องศลิปะ สงัคม และวฒันธรรม โดยเฉพาะศิลปะทีพ่บเหน็ในชวีติประจำ�วนั หรอืงานวจิยัของ 

ศภุชยั อารรีุง่เรอืง (2567) ทีช่ีว้า่ในปจัจุบนั การใชศ้ลิปะร่วมสมยัเพือ่วพิากษ์การเมอืงและสังคมไมไ่ดจ้ำ�กัด

อยูเ่พยีงกลุม่นกัสรา้งสรรคห์รอืศิลปิน เพราะแมแ้ตน่กัเรยีนระดับประถมศกึษากเ็ริม่มกีารแสดงมมุมองผา่น

พานไหว้ครู เป็นต้น ศิลปะร่วมสมัยจึงไม่ใช่สิ่งไกลตัวเด็กอีกต่อไป

	 ปัจจุบันพิพิธภัณฑ์และหอศิลป์หลายท่ีให้ความสำ�คัญกับการพัฒนาส่ือการเรียนรู้เกี่ยวกับศิลปะ 

รว่มสมยัท่ีเหมาะสำ�หรบัการเรยีนรู้ของเด็กมากขึน้ เชน่ การนำ�ชมสำ�หรบัเด็ก การจดักจิกรรมเฉพาะสำ�หรบั

เด็ก เช่น การทำ�ใบงาน หรือการสร้างสรรค์งานศิลปะในพื้นที่ของพิพิธภัณฑ์ การเปิดโอกาสให้ศิลปินหรือ 

ภัณฑารกัษพ์บปะและตอบขอ้สงสยัของเดก็ การสรา้งฐานขอ้มลูสำ�หรบัเดก็ เชน่ เวบ็ไซตร์วบรวมคลปิวดิโีอ 

ข้อเขียน เกม หรือสื่อการเรียนรู้อื่น ๆ เพื่อส่งเสริมการเรียนรู้ด้วยตนเองของเด็ก ๆ ตลอดจนการออกแบบ
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กิจกรรมการเรียนรู้โดยใช้พิพิธภัณฑ์เป็นฐาน (Museum Based Learning) ซึ่งเป็นแนวทางการจัดการ 

เรียนรู้ที่ใช้สิ่งจัดแสดงในแหล่งเรียนรู้ต่าง ๆ เป็นตัวกระตุ้นและส่งเสริมกระบวนการจัดการเรียนรู้ให้กับ 

ผูเ้รยีน โดยเน้นการเรยีนรูจ้ากประสบการณก์ารเยีย่มชม การคดิวเิคราะห์ และการลงมอืปฏบัิต ิ(Khabour, 

2021 อา้งองิถงึใน อนวิฒัน ์ทองสดีา, 2565) ซึง่กจิกรรมดงักลา่วพบในรปูแบบของแผนการสอน คูม่อืการจดั

กจิกรรม ตลอดจนสือ่การเรยีนรูต่้าง ๆ  เชน่ ใบงานสำ�หรับใชจ้ดักจิกรรมระหวา่งดูนทิรรศการศลิปะ ตัวอยา่ง

กิจกรรมการเรียนรู้ศิลปะร่วมสมัยที่ใช้พิพิธภัณฑ์เป็นฐาน เช่น โครงการ Looking for Change โดยความ 

ร่วมมอืของ Tate Modern และ University of Colorado at Bouder หรอืโครงการ Think Contemporary 

ของ Singapore Art Museum ท่ีอยู่ในรูปแบบแผนการจัดการเรียนรู้และสื่อการเรียนรู้ที่ครูสามารถนำ�

ไปใช้ในช้ันเรียนของตนเองได้ โครงการท้ังสองนอกจากจะประสบความสำ�เร็จในการจัดการเรียนรู้ศิลปะ 

ร่วมสมัยให้ผู้เรียนวัยประถมศึกษาแล้ว ยังแสดงถึงความสำ�เร็จของการร่วมมือระหว่างพิพิธภัณฑ์และ 

หอศิลป์มหาวิทยาลัย และโรงเรียนในการพัฒนากิจกรรมที่สามารถนำ�ไปใช้ได้จริงอย่างยั่งยืน 

	 ในบริบทของประเทศไทยนั้น พบการจัดกิจกรรมการเรียนรู้ศิลปะร่วมสมัยในหอศิลป์หรือ

พพิธิภณัฑอ์ยูบ่า้ง เชน่ หอศลิปวทิยนทิรรศน ์จฬุาลงกรณม์หาวิทยาลยั ทีด่ำ�เนนิงานในชว่งป ีพ.ศ.2538-2560

ได้มีโครงการเพื่อการศึกษาและการบริการวิชาการผ่านกิจกรรมที่เกี่ยวข้องกับศิลปะร่วมสมัย เพื่อกระตุ้น

ให้เกิดการเรียนรู้ในหมู่นักเรียน นิสิต นักศึกษา ประชาชนทั่วไป ในรูปแบบจัดให้มีการประชุมเสวนา  

การแลกเปลี่ยนประสบการณ์ความรู้ทางศิลปะระหว่างศิลปิน-ศิลปิน หรือภัณฑารักษ์-ศิลปิน และการเผย

แพร่เอกสารข้อมลู (ประพล คำ�จิม่, 2561) และหอศลิปวฒันธรรมแห่งกรงุเทพมหานคร ซ่ึงมกีารจดักจิกรรม 

2 รูปแบบ คือ กิจกรรมการพูดคุยและกิจกรรมศิลปะปฏิบัติ โดยบางกิจกรรมมีการออกแบบเพื่อกลุ่มเด็ก

โดยเฉพาะ เช่น กิจกรรม “สมุดบันทึกโลก: ดิน น้ำ� ป่า ฟ้า” สำ�หรับเยาวชนอายุ 6 ปีขึ้นไป หรือกิจกรรม 

One Minute Sculpture Kids Version สำ�หรบัเยาวชนอาย ุ9-12 ป ี(อนวิฒัน ์ทองสดีา, 2562) แต่สำ�หรบั

กิจกรรมทีห่อศิลปห์รอืพพิธิภณัฑพ์ฒันาขึน้เพือ่ใชใ้นการจดัการเรยีนการสอนในบรบิทโรงเรยีนนัน้ ยงัไมพ่บ

ตัวอย่างที่ชัดเจน

	 หอศิลปวัฒนธรรมแห่งกรุงเทพมหานคร หรือ หอศิลปกรุงเทพฯ เป็นแหล่งเรียนรู้ศิลปะร่วมสมัย

ทีส่ำ�คัญ โดยสง่เสริมการเรยีนรูผ้า่นกจิกรรมตา่ง ๆ  ทัง้การจดันทิรรศการศลิปะ การฉายภาพยนตร์ เทศกาล

ศิลปะการแสดง การแสดงดนตรี ฯลฯ เพื่อสร้างประสบการณ์ที่ส่งเสริมให้เกิดการเรียนรู้กับผู้ที่มาเยี่ยมชม

นอกจากน ี้หอศิลปกรุงเทพฯยังมีบทบาทในการจัดการเรียนรู้เชิงรุกในรูปแบบโครงการ “พาน้องท่อง

หอศิลป์” ซึ่งเปิดโอกาสให้นักเรียนจากโรงเรียนในสังกัดกรุงเทพมหานครมาเยี่ยมชมนิทรรศการศิลปะ

ร่วมกับการทำ�กิจกรรมในหอศิลป์ จากการทำ�งานอย่างต่อเนื่องทำ�ให้หอศิลปกรุงเทพฯเห็นถึงความสำ�คัญ

ของการออกแบบกิจกรรมการเรียนรู้ศิลปะร่วมสมัยที่เหมาะสำ�หรับเด็ก อันจะทำ�ให้เด็กเกิดความคุ้นเคย  

ชื่นชอบ และสนใจศิลปะร่วมสมัยมากขึ้น จึงเป็นที่มาของโครงการวิจัย “การพัฒนาชุดกิจกรรมการเรียนรู้

ศลิปะรว่มสมยัสำ�หรบันกัเรยีนช้ันประถมศกึษาตอนปลาย กรณศีกึษาหอศลิปวฒันธรรมแหง่กรงุเทพมหานคร” 

อยา่งไรกต็าม หอศลิปก์รงุเทพฯ ตระหนกัวา่ การจะออกแบบกจิกรรมศลิปะท่ีสามารถนำ�ไปใชไ้ด้จริง จำ�เปน็
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ต้องมีความร่วมมือทั้งจากครูศิลปะที่เป็นผู้ใช้งานจริง ผู้เชี่ยวชาญด้านศิลปะและศิลปศึกษา ตลอดจนผู้ที่มี

ส่วนเกี่ยวข้องในเชิงนโยบาย เช่น ผู้บริหารโรงเรียน และศึกษานิเทศก์โครงการย่อยลำ�ดับแรก “แนวทาง

การพัฒนาชุดกิจกรรมการเรียนรู้ศิลปะร่วมสมัยสำ�หรับนักเรียนชั้นประถมศึกษาตอนปลาย กรณีศึกษา

หอศิลปวัฒนธรรมแห่งกรุงเทพมหานคร” จึงมีวัตถุประสงค์เพื่อศึกษามุมมองความคิดเห็นของครูศิลปะใน

กรุงเทพมหานครและผู้ที่เกี่ยวข้อง อันประกอบด้วย ผู้บริหาร ศึกษานิเทศก์ ผู้เชี่ยวชาญด้านศิลปะร่วมสมัย 

และเจ้าหนา้ท่ีหอศลิป์ท่ีมตีอ่การเรยีนรูศ้ลิปะรว่มสมยั เพือ่นำ�มาสงัเคราะหร์ว่มกบัแนวคิดทฤษฎต่ีาง ๆ  เพือ่

สังเคราะห์เป็นแนวทางการพัฒนาชุดกิจกรรม อันจะนำ�ไปสู่การพัฒนาเป็นชุดกิจกรรมและการทดลองเพื่อ

ศึกษาผลการใชง้านในบรบิทตา่ง ๆ  ในโครงการวจิยัยอ่ยลำ�ดบัถดัไป โดยคาดหวงัใหช้ดุกจิกรรมดงักลา่วเป็น

ส่วนหนึ่งในการพัฒนาเยาวชนไทยให้รู้จักและชื่นชมในงานศิลปะร่วมสมัย อีกทั้งยังเป็นแนวทางบูรณาการ

การเรยีนรู ้และการทำ�งานรว่มกนัอยา่งเปน็รปูธรรมระหวา่งโรงเรยีนและหอศลิปกรงุเทพฯ ตอ่ไปในอนาคต

วัตถุประสงค์
	 เพือ่ศึกษาแนวทางการพฒันาชดุกจิกรรมการเรียนรู้ศลิปะร่วมสมัย สำ�หรับนกัเรียนชัน้ประถมศึกษา

ตอนปลาย กรณีศึกษาหอศิลปวัฒนธรรมแห่งกรุงเทพมหานคร

ขอบเขตการวิจัย 
	 1. พื้นที่แหล่งเรียนรู้ศิลปะร่วมสมัย คือ หอศิลปวัฒนธรรมแห่งกรุงเทพมหานคร เน่ืองจากเป็น

แหล่งเรียนรู้ด้านศิลปวัฒนธรรมร่วมสมัยที่สำ�คัญ และมีบทบาทในการจัดแสดงนิทรรศการศิลปะร่วมสมัย

ของศลิปินไทยและตา่งชาติอยา่งตอ่เนือ่งต้ังแต่ปี พ.ศ.2551 รวมถงึเปน็สว่นหนึง่ของเทศกาลศลิปะรว่มสมยั

นานาชาติ (Bangkok Art Biennele) ตั้งแต่ปี พ.ศ.2561 จึงเป็นแหล่งเรียนรู้ที่เหมาะสมกับการเรียนรู้ด้าน

ศิลปะร่วมสมัยของประเทศไทย

	 2. พื้นที่ในการเก็บข้อมูล คือ โรงเรียนประถมศึกษาในเขตพื้นที่กรุงเทพมหานคร เนื่องจากเป็น 

สถานศกึษาในจงัหวดัเดยีวกนักบัหอศลิปวฒันธรรมแหง่กรงุเทพมหานคร จงึมโีอกาสทีจ่ะใชห้อศลิปวฒันธรรม

แห่งกรุงเทพมหานครเป็นแหล่งเรียนรู้ได้

วิธีดำ�เนินการวิจัย
	 การวิจัยนี้มีวัตถุประสงค์เพื่อศึกษาแนวทางในการพัฒนาชุดกิจกรรมการเรียนรู้ศิลปะร่วมสมัย 

สำ�หรบันกัเรยีนชัน้ประถมศกึษาตอนปลาย กรณีศกึษาหอศลิปวฒันธรรมแหง่กรงุเทพมหานคร ซึง่มีแนวทาง

การดำ�เนินการ 3 ส่วน คือ

	 1. การศึกษาเอกสารและงานวิจัยที่เกี่ยวข้อง เพื่อเป็นข้อมูลพื้นฐานสำ�หรับพัฒนาเครื่องมือวิจัย 

โดยศึกษาในประเด็นดังต่อไปนี้ ศิลปะร่วมสมัย การรับรู้ศิลปะ การเรียนรู้โดยใช้พิพิธภัณฑ์เป็นฐาน และ 

หอศิลปวัฒนธรรมแห่งกรุงเทพมหานคร
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	 2. การศึกษามุมมองและความคิดเห็นของครูศิลปะต่อกิจกรรมการเรียนรู้ศิลปะร่วมสมัยสำ�หรับ

นักเรียนชั้นประถมศึกษาตอนปลาย เพื่อให้ได้ข้อมูลในการพัฒนาชุดกิจกรรมให้สอดคล้องกับบริบทการใช้

งานจริง โดยมีรายละเอียดดังนี้

	 กลุ่มตัวอย่าง คือ ครูศิลปะที่ทำ�งานในโรงเรียนประถมศึกษาในเขตกรุงเทพมหานคร 

จำ�นวน 102 คน ด้วยการเลือกอย่างเจาะจง โดยมีเกณฑ์ในการคัดเลือกกลุ่มตัวอย่างคือ  

เปน็ครศูลิปะทีท่ำ�งานในโรงเรยีนประถมศกึษาในเขตกรงุเทพมหานคร และยนิดีใหค้วามรว่มมอื

กับการวิจัยโดยการตอบแบบสอบถามออนไลน์ในช่วงเวลาที่กำ�หนด

	 เครื่องมือวิจัย คือ แบบสอบถามออนไลน์ในรูปแบบ Google Form ซึ่งแบ่งออกเป็น 

4 ตอนประกอบดว้ย ขอ้มลูเบือ้งตน้ของผูต้อบแบบสอบถามและสภาพการจดัการเรยีนการสอน 

มุมมองความคิดเห็นของครูต่อการจัดกิจกรรมการเรียนรู้ศิลปะร่วมสมัยในบริบทพิพิธภัณฑ์

สำ�หรบันกัเรยีนชัน้ประถมศกึษาตอนปลาย ความคาดหวงัต่อกจิกรรมการเรียนรู้ศลิปะร่วมสมยั

ในบริบทพิพิธภัณฑ์สำ�หรับนักเรียนช้ันประถมศึกษาตอนปลาย และความคิดเห็นและข้อเสนอ

แนะทีม่ตีอ่การพฒันากจิกรรม ตรวจสอบคณุภาพเคร่ืองมอืวจัิยโดยผู้ทรงคณุวฒุจิำ�นวน 3 ทา่น 

ตรวจความตรงตามเนื้อหา (IOC) และความเหมาะสมต่อการนำ�ไปใช้จริง

	 การวิเคราะห์ข้อมูล จำ�แนกเป็น วิเคราะห์ข้อมูลเชิงปริมาณท่ีได้จากแบบสอบถาม

ความต้องการจำ�เป็นโดยการแจกแจงความถี่ ก่อนจะวิเคราะห์ด้วยสถิติบรรยาย (Descriptive 

Statistics) ได้แก่ ค่าเฉลี่ย (Mean) และ ส่วนเบี่ยงเบนมาตรฐาน (Standard Deviation)  และ

การวิเคราะห์ข้อมูลเชิงคุณภาพโดยการวิเคราะห์เนื้อหา (Content Analysis)

	 3. การสนทนากลุ่ม เพื่อศึกษาความคิดเห็นของผู้เกี่ยวข้องต่อกิจกรรมการเรียนรู้ศิลปะร่วมสมัย

สำ�หรับนักเรียนชั้นประถมศึกษาตอนปลายในเชิงลึก โดยมีรายละเอียดดังนี้

	 กลุ่มตัวอย่าง คือ ผู้เชี่ยวชาญจำ�นวน 15 คน จำ�แนกเป็น ครูศิลปะที่ทำ�งานในโรงเรียน

ประถมศกึษาในเขตกรงุเทพมหานคร จำ�นวน 8 คน จาก 4 สังกดั ได้แก ่สำ�นกังานคณะกรรมการ

การศกึษาขัน้พ้ืนฐาน กรุงเทพมหานคร กระทรวงการอุดมศึกษา วทิยาศาสตร์ วจัิยและนวตักรรม 

และสำ�นักงานคณะกรรมการส่งเสริมการศึกษาเอกชน ผู้บริหารโรงเรียนประถมศึกษาในเขต

กรุงเทพมหานคร จำ�นวน 1 คน ศึกษานิเทศก์ จำ�นวน 2 คน ผู้เชี่ยวชาญด้านศิลปะร่วมสมัย 

จำ�นวน 2 คน และเจ้าหน้าที่จากหอศิลปวัฒนธรรมแห่งกรุงเทพมหานคร จำ�นวน 2 คน ด้วย

การเลือกอย่างเจาะจง โดยมีเกณฑ์การคัดเลือกคือ เป็นผู้ที่มีประสบการณ์ในการสอน หรือการ

ทำ�งานในตำ�แหน่งดังกล่าว อย่างน้อย 5 ปี และยินดีให้ความร่วมมือกับการวิจัยโดยการเข้าร่วม

การสนทนากลุ่ม
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	 เครื่องมือวิจัย คือ ข้อคำ�ถามสำ�หรับการสนทนากลุ่ม เพื่อศึกษาความคิดเห็นของ 

ผูเ้กีย่วขอ้งในเชงิลกึ เปน็ขอ้คำ�ถามแบบมีโครงสรา้ง โดยแบง่ขอ้คำ�ถามออกเป็น 2 ชุด คอื ขอ้คำ�ถาม

สำ�หรับครูผู้สอน และข้อคำ�ถามสำ�หรับสำ�หรับกลุ่มผู้บริหารโรงเรียน ศึกษานิเทศก์ อาจารย์ และ 

เจ้าหน้าที่หอศิลป์ ตรวจสอบคุณภาพเครื่องมือวิจัยโดยผู้ทรงคุณวุฒิจำ�นวน 3 ท่าน ตรวจความ

ตรงตามเนื้อหา (IOC) และความเหมาะสมต่อการนำ�ไปใช้จริง

	 การวเิคราะห์ขอ้มลู โดยการสรปุขอ้มลูจากกลุม่ตวัอยา่งรายบคุคล กอ่นจะนำ�มาวเิคราะห์

เนื้อหา (Content Analysis) และตีความสร้างข้อสรุปอุปนัย (Induction)

ผลการวิจัย 
	
1. ผลการศึกษาเอกสารและงานวิจัยที่เกี่ยวข้อง
	 จากการศกึษาเอกสารและงานวจิยัทีเ่กีย่วขอ้งสรปุได้วา่ ศลิปะรว่มสมยั หมายถงึ หมายถงึ งานศลิปะ

ทีส่รา้งขึน้ในยคุปจัจบุนั (หลงัป ีค.ศ.1950) เปน็ผลงานศลิปะทีใ่ชเ้นือ้หาเรือ่งราวทีเ่กีย่วขอ้งกบัสถานการณ์

ปจัจบุนั มกีารใชส่ื้อและวธิกีารทีห่ลากหลาย ไมม่กีรอบตายตัว อาจมกีารนำ�รูปแบบศลิปะในอดีต และสิง่ของ

ในชีวิตมาปรับใช้ เพื่อตั้งคำ�ถามกับผู้ชมมากกว่าการเน้นความสวยงามเพียงอย่างเดียว (Barrett, 2012;  

สุธี คุณาวิชยานนท์, 2561)

	 การส่งเสริมการเรียนรู้ศิลปะร่วมสมัยในเด็กวัยประถมศึกษาควรเน้นที่การสร้าง “ประสบการณ์

ทางศิลปะ (Artistic Experience)” ผ่านการดูและสร้างงานศิลปะ เพื่อให้เด็กเกิดความคุ้นเคยและชื่นชม

ในงานศิลปะร่วมสมัย (Savva & Trimis, 2005) ในการดูงานศิลปะนั้น การได้ดู “ของจริง” จะทำ�ให้เด็ก

เกิดการรับรู้ทางศิลปะท้ังในด้านข้อมูลและด้านอารมณ์ความรู้สึกได้ดีกว่า นอกจากนี้ส่ิงแวดล้อมยังเอื้อให้

เด็กจดจ่อกับตัวผลงานมากกว่าการดูจากภาพ การส่งเสริมความชื่นชมในศิลปะจึงควรเปิดโอกาสให้เด็กได้

ดูงานศิลปะของจริงจากหอศิลป์หรือพิพิธภัณฑ์ (Duh, 2015; Laente et al, 2019) 

	 ท้ังน้ีผู้วิจัยได้วิเคราะห์แนวทางการส่งเสริมการเรียนรู้ศิลปะร่วมสมัยสำ�หรับเด็ก จากเอกสารและ

งานวิจัยที่เกี่ยวข้องได้ดังตารางที่ 1 
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ตารางที่ 1 

การวิเคราะห์แนวทางการส่งเสริมการเรียนรู้ศิลปะร่วมสมัยสำ�หรับเด็ก

แหล่งข้อมูล รายละเอียด กิจกรรม

Think  

Contemporary

(Singapore Art 

Museum, 2016)

โครงการของ Singapore Art 

Museum ที่พัฒนาขึ้นตามแนวคิด

การเรียนรู้โดยใช้พิพิธภัณฑ์เป็นฐาน 

เพื่อส่งเสริมการใช้ Singapore Art 

Museum เป็นแหล่งเรียนรู้ของ

โรงเรียนประถมศึกษา

กิจกรรม 8 ครั้ง ประกอบด้วย กิจกรรมพูดคุยเกี่ยวกับงาน

ศิลปะเบื้องต้นก่อนไปพิพิธภัณฑ์ ขณะเยี่ยมชมพิพิธภัณฑ์ ผู้

เรียนจะดูงานศิลปะพร้อมกับทำ�ใบงานที่มีข้อคำ�ถามต่าง ๆ 

โดยเน้นการสังเกตุและวิเคราะห์ภาพ จากนั้นเมื่อกลับมาที่

โรงเรียน ผู้เรียนจะสร้างสรรค์ผลงานของตนเอง ซึ่งอาจจะเป็น

ผลงานศิลปะ หรือผลงานประเภทอื่น เช่น งานเขียน  

การสัมภาษณ์ ฯลฯ

Looking for 

Change (Smith & 

Wolf, 2009)

โครงการของพิพิธภัณฑ์ Tate 

ประเทศอังกฤษ มีเป้าหมายเพื่อ

ส่งเสริมการเรียนรู้โดยใช้ศิลปะ

เป็นฐาน โดยเชื่อมโยงเนื้อหาตาม

หลักสูตรกับเนื้อหาของงานศิลปะ

ที่จัดแสดงในพิพิธภัณฑ์ เพื่อเสริม

สร้างทักษะการเรียนรู้เชิงทัศนะ 

(Visual Literacy) ร่วมกับการ

สร้างมุมมองเชิงบวกต่อศิลปะ

กิจกรรมมีทั้งหมด 8 ครั้ง ใช้เวลา 8 สัปดาห์ จัดสลับกัน

ระหว่างการเรียนรู้ในห้องเรียนกับการเรียนรู้ในพิพิธภัณฑ์ โดย

เริ่มจากการทำ�ความเข้าใจหัวเรื่อง (Theme) ก่อนจะไปเยี่ยม

ชมพิพิธภัณฑ์ ซึ่งเน้นให้ผู้เรียนสังเกตงานศิลปะ อภิปรายเกี่ยว

กับเนื้อหาและมุมมองของศิลปิน สเก็ตช์ภาพงานศิลปะ และ

สะท้อนคิดร่วมกันเป็นกลุ่ม จากนั้นจึงกลับมาทำ�กิจกรรมเชิง

สำ�รวจ (Explore) ที่เกี่ยวกับเนื้อหาหรือเทคนิคของงานศิลปะ 

ก่อนจะไปเยี่ยมชมพิพิธภัณฑ์อีกครั้ง แล้วจึงจบกิจกรรมด้วย

การอภิปรายและสะท้อนคิด ร่วมกับการจัดนิทรรศการแสดง

ผลงานผู้เรียน

Identity-Based 

Learning through 

Art (MoMA, n.d.)

โครงการของพิพิธภัณฑ์ MoMA 

นิวยอร์ค สหรัฐอเมริกา ร่วมกับ

โรงเรียนในเขตพื้นที่การศึกษาที่ 75 

เพือ่สง่เสรมิการเรยีนรูเ้ชงิอตัลกัษณ์

จากศิลปะร่วมสมัย ในเด็กประถม

ศึกษาที่มีความต้องการพิเศษ

กิจกรรม 8 ครั้ง ใช้ผลงานศิลปะจากพิพิธภัณฑ์ MoMA เป็น

ฐานในการเรียนรู้ กิจกรรมแต่ละครั้งจะมีกระบวนการให้

สังเกต อธิบาย ตีความ และเชื่อมโยงกับชีวิตประจำ�วันของตน 

โดยมีจุดมุ่งหมายให้ผู้เรียนเกิดความตระหนักเกี่ยวกับประเด็น

ทางสังคมวัฒนธรรมจากงานศิลปะ อันจะนำ�ไปสู่การตระหนัก

ในอัตลักษณ์ของตนเอง

Artful Citizenship 

Project (Curva 

and Associates, 

2005)

โครงการออกแบบหลักสูตร Artful 

Citizenship สำ�หรับเด็กชั้นประถม

ศึกษาปีที่ 3-5 โดยความร่วมมือ

กับพิพิธภัณฑ์The Wolfsonian 

มีเป้าหมายเพื่อพัฒนาการเรียนรู้

ศิลปะ การเรียนรู้เชิงทัศนะ (Visual 

Literacy) และบูรณาการร่วมกับ

เนื้อหาหน้าที่พลเมือง

กิจกรรม 9 ครั้ง เริ่มจากการฝึกผู้เรียนดูงานศิลปะตามแนวคิด 

Visual Thinking Strategies (VTS) ซึ่งเป็นการใช้คำ�ถาม

กระตุ้นการสังเกต วิเคราะห์ ตีความงานศิลปะ ซึ่งประกอบ

ด้วย คุณเห็นอะไรในภาพนี้? อะไรที่ทำ�ให้คุณคิดแบบนั้น? คุณ

เห็นอะไรอีกบ้าง? ก่อนจะนำ�ผู้เรียนไปวิเคราะห์งานศิลปะด้วย

วิธีแบบ VTS ในพิพิธภัณฑ์ จากนั้นจึงกลับมาสร้างสรรค์งาน

ศิลปะของตนเอง ตามแรงบันดาลใจที่ได้จากการดูงานศิลปะ
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	 จากตารางสรุปได้ว่า แนวทางการส่งเสริมการเรียนรู้ศิลปะร่วมสมัยในเด็กวัยประถมศึกษา 

ตอนปลายส่วนใหญ่ใช้การเรียนรู้แบบพิพิธภัณฑ์เป็นฐาน (Museum-Based Learning) โดยเน้นการให้ 

ผู้เรียนได้เรียนรู้จากผลงานจริงในพิพิธภัณฑ์เพื่อกระตุ้นการรับรู้ทางศิลปะ ร่วมกับการทำ�ความเข้าใจงาน

ศิลปะโดยใช้คำ�ถามเพื่อให้ผู้เรียนสังเกตและคิดวิเคราะห์เชื่อมโยงสิ่งที่เห็นในภาพ เช่น แนวคิด Visual 

Thinking Strategies (VTS) ร่วมกับการพูดคุยแลกเปลีย่นความคิดเห็น และการสร้างสรรค์งานดว้ยตนเอง

โดยใช้แรงบันดาลใจที่ได้จากงานศิลปะ ทั้งนี้ กิจกรรมการเรียนรู้ไม่ได้เกิดขึ้นในพิพิธภัณฑ์อย่างเดียว แต่มี

กิจกรรมการเรียนรู้ก่อนการเยี่ยมชมที่พิพิธภัณฑ์ (Pre-Visit) ซึ่งเป็นการเตรียมความพร้อมทั้งในด้านความ

เข้าใจทางศิลปะหรือความเข้าใจในหัวเรื่อง (Theme) ของงานศิลปะ และกิจกรรมต่อเน่ืองหลังการเยี่ยม

ชมพิพิธภัณฑ์ (Post-Visit) เข่นการสร้างสรรค์งานศิลปะของตนเอง การเขียนสะท้อนคิด ฯลฯ เพื่อเป็นการ

ต่อยอดสิ่งที่เรียนรู้มาให้หนักแน่นชัดเจนยิ่งขึ้น กิจกรรมส่วนใหญ่ในรูปแบบของแผนการจัดการเรียนรู้และ

สื่อการเรียนรู้ เช่น ใบงาน คลิปวิดีโอ ภาพ ฯลฯ เพื่อให้ง่ายต่อการใช้งานของครูผู้สอน

	 ทัง้นีโ้ครงการสว่นใหญพ่ฒันาขึน้บนความร่วมมอืของโรงเรียนและพิพิธภณัฑ์ศลิปะ โดยพิพิธภณัฑ์

มีบทบาทเป็นแหล่งข้อมูลและแหล่งเรียนรู้ ส่วนโรงเรียนเป็นผู้นำ�ชุดกิจกรรมไปใช้จริง อาจมีความร่วมมือ

จากนักวิชาการทางศิลปะศึกษาที่เป็นผู้ออกแบบการเรียนรู้ ความร่วมมือในรูปแบบดังกล่าวทำ�ให้กิจกรรม

ที่พัฒนาขึ้นสอดคล้องกับการนำ�ไปใช้จริง

2. ผลการศึกษามุมมองและความคดิเห็นของครศูลิปะต่อกิจกรรมการเรยีนรูศ้ลิปะรว่มสมยัสำ�หรบั
นักเรียนชั้นประถมศึกษาตอนปลาย 

	 2.1 ข้อมูลเบื้องต้นของผู้ตอบแบบสอบถามและสภาพการจัดการเรียนการสอน 

	 ครูศิลปะผู้ตอบแบบสอบถามส่วนใหญ่อยู่โรงเรียนสังกัดกรุงเทพมหานคร (ร้อยละ 76.1) ซึ่งเป็น

โรงเรียนขนาดกลาง มีจำ�นวนนักเรียน 500-1,499 คน (ร้อยละ 41.1) สอนในโรงเรียนดังกล่าวมามากกว่า 

10 ปี (ร้อยละ 44.1) มีประสบการณ์การสอนศิลปะรวมทั้งสิ้นมากกว่า 10 ปี (ร้อยละ 52.9) สอนในระดับ

ชั้นประถมศึกษาปีที่ 6 มากที่สุด (ร้อยละ 81.3) วุฒิการศึกษาสูงสุดคือปริญญาตรี (ร้อยละ 55.9) และจบ

การศึกษาในสาขาศิลปศึกษามากที่สุด (ร้อยละ 44.2) ครูศิลปะส่วนใหญ่เข้าเยี่ยมชมนิทรรศการในหอศิลป

วฒันธรรมแห่งกรงุเทพมหานครอยา่งสม่ำ�เสมอ (ร้อยละ 37.3) เคยสรา้งสรรคง์านศลิปะรว่มสมยัด้วยตนเอง 

(ร้อยละ 66.7) เคยจัดกิจกรรมการเรียนรู้ศิลปะร่วมสมัยในชั้นเรียน (ร้อยละ 51) เคยนำ�ผลงานศิลปะร่วม

สมัยมายกเป็นตัวอย่างในชั้นเรียน (ร้อยละ 71.6) เคยให้นักเรียนสร้างงานศิลปะด้วยเทคนิคสมัยใหม่ เช่น 

วดิโีออารต์ ดจิทิลัอารต์ สือ่ผสม (รอ้ยละ 52.9) แต่ไมเ่คยพานกัเรียนไปเยีย่มชมพิพิธภณัฑ์หรือหอศลิป์ทีจ่ดั

แสดงงานศิลปะร่วมสมัย (ร้อยละ 69.6) ไม่เคยใช้สื่อหรือข้อมูลออนไลน์จากพิพิธภัณฑ์ในการจัดการเรียน

การสอน (ร้อยละ 54.9) และไม่เคยเข้าร่วมการอบรมเกี่ยวกับการเรียนรู้ในบริบทพิพิธภัณฑ์ (ร้อยละ 58.8)
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	 2.2 มุมมองความคิดเห็นของครูต่อการจัดกิจกรรมการเรียนรู้ศิลปะร่วมสมัยในบริบทพิพิธภัณฑ์

สำ�หรับนักเรียนชั้นประถมศึกษาตอนปลาย 

	 ครูส่วนใหญ่เห็นด้วยมากที่สุดว่าการเรียนรู้ศิลปะร่วมสมัยช่วยส่งเสริมการคิดวิเคราะห์และความ

คิดสร้างสรรค์ของผู้เรียน (x̄ =4.53) และเห็นด้วยมากว่าศิลปะร่วมสมัยสามารถกระตุ้นความสนใจของ 

ผู้เรียนได้ดี (x̄ =4.49) ครูศิลปะส่วนใหญ่มีความรู้ความเข้าใจเกี่ยวกับศิลปะร่วมสมัย (x̄ =3.79) ครูสนใจ

นำ�ศิลปะรว่มสมัยมาทดลองใชใ้นชัน้เรยีน (x ̄=4.38) หากมแีผนการสอนและสือ่ทีเ่หมาะสมครนูา่จะสอนได ้ 

(x̄ =4.38) พิพิธภัณฑ์และหอศิลป์ควรมีส่วนร่วมในการจัดทำ�กิจกรรมการเรียนรู้ศิลปะร่วมสมัย (x̄ =4.61) 

และการเยี่ยมชมนิทรรศการและหอศิลป์จะทำ�ให้ผู้เรียนเข้าใจและชื่นชมศิลปะร่วมสมัยมากขึ้น (x̄ =4.42) 

ประเดน็ท่ีครมูคีวามคดิเหน็แตกตา่งกนั สว่นใหญเ่ปน็ข้อคำ�ถามเชิงลบ คอื ศลิปะรว่มสมยัซบัซอ้นเกนิกวา่ที่

นักเรียนประถมศึกษาตอนปลายจะทำ�ความเข้าใจได้ (x̄ =3.24) ศิลปะร่วมสมัยมีความยากในการสอนและ

การอธบิาย (x ̄=3.36) และพพิธิภณัฑ์และหอศลิปท์ีจ่ดัแสดงศลิปะร่วมสมยัไมใ่ชแ่หล่งเรยีนรูท้ีเ่หมาะสมกบั

นักเรียนระดับชั้นประถมศึกษาตอนปลาย (x̄ =2.56)

	 2.3 ความคาดหวังต่อกิจกรรมการเรียนรู้ศิลปะร่วมสมัยในบริบทพิพิธภัณฑ์สำ�หรับนักเรียนชั้น

ประถมศึกษาตอนปลาย 

	 ครูส่วนใหญ่มีความคาดหวังต่อกิจกรรมการเรียนรู้ศิลปะร่วมสมัยในทิศทางเดียวกันกับประเด็นที่

เสนอในแบบสอบถาม คือ ความคิดเห็นส่วนใหญ่อยู่ในระดับมาก (x̄ อยู่ระหว่าง 4.31-4.55) ทั้งในด้าน

วัตถุประสงค์ ด้านเนื้อหา ด้านกิจกรรมการเรียนรู้ ด้านสื่อการเรียนรู้ และด้านองค์ประกอบอื่น ๆ ข้อที่มี

ความคิดเห็นในระดับมากที่สุดมี 3 ข้อ คือ ด้านวัตถุประสงค์ – เพื่อให้ผู้เรียนมีมุมมองเชิงบวกต่อศิลปะร่วม

สมัย (x̄ =4.55) ด้านองค์ประกอบอื่น ๆ – ตัวอย่างการวัดประเมินผล (x̄ =4.51) และช่องทางออนไลน์

สำ�หรับแลกเปลี่ยนเรียนรู้สำ�หรับครูผู้สอน (x̄ =4.50) 

	 2.4 ความคิดเห็นและข้อเสนอแนะที่มีต่อการพัฒนากิจกรรม

	 ในดา้นองค์ประกอบของชดุกจิกรรม ครูส่วนใหญแ่สดงความคดิเหน็วา่ชดุกิจกรรมการเรยีนรูศ้ลิปะ

รว่มสมยัควรประกอบด้วย แผนการจดัการเรยีนรู้ และส่ือการเรียนรู้ รองลงมาคอืใบงาน แบบประเมนิ และ

คู่มือครู

	 ในด้านลักษณะของชุดกิจกรรม ครูส่วนใหญ่แสดงความคิดเห็นว่าควรจัดทำ�ให้รูปลักษณ์มีความ 

ทันสมัย สีสันสดใส สวยงามน่าสนใจ มีภาพประกอบและคำ�อธิบายที่ชัดเจน ร่วมกับการจัดทำ�สื่อออนไลน์

ในรูปแบบคลิปวิดีโอหรือสื่อโซเชียลมีเดีย 

	 ในด้านการสนับสนุน ครูส่วนใหญ่คาดหวังการสนับสนุนเรื่องงบประมาณและอุปกรณ์ในการจัด

กิจกรรมศิลปะจากต้นสังกัด นอกจากนี้ยังคาดหวังให้หอศิลป์จัดการอบรมครูและกิจกรรมในรูปแบบอื่น

อย่างต่อเนื่อง
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	 ในด้านข้อเสนอแนะเพิ่มเติม ควรเลือกผลงานศิลปะร่วมสมัยที่ไม่ซับซ้อนจนเกินไป เข้าใจง่าย  

มีเนื้อหาใกล้ตัวเด็ก นอกจากนี้หากทางหอศิลป์จัดโครงการให้พาเด็กนักเรียนมาเยี่ยมชมได้จะดีมาก

	 ผลจากแบบสอบถามแสดงให้เห็นว่า ครูศิลปะส่วนใหญ่ที่จบการศึกษาด้านศิลปะหรือศิลปศึกษา

โดยตรงเคยเยีย่มชมนทิรรศการในหอศลิปก์รงุเทพฯ เคยสรา้งสรรคง์านศลิปะรว่มสมยัของตนเอง เคยสอน

ศลิปะรว่มสมยัในชัน้เรยีน และเคยใหน้กัเรียนสร้างสรรคง์านด้วยเทคนคิสมยัใหม ่ซ่ึงแตกต่างจากครูศลิปะที่

ไมไ่ดจ้บการศกึษาดา้นศลิปะ แตม่ข้ีอสงัเกตวา่ในการประชมุกลุม่ยอ่ยทางผู้วจิยัไดมี้การสอบถามครศูลิปะวา่

ไดม้กีารนำ�ศลิปะรว่มสมยัมาสอนในช้ันเรยีนหรอืไม ่ซึง่มคีรบูางทา่นบอกวา่เคย แตเ่มือ่สอบถามรายละเอยีด

พบวา่เป็นการนำ�ศลิปะสมยัใหม ่(Modern Art) เชน่ งานของ Van Gogh มาใชเ้ปน็ตวัอยา่งหรอืแรงบนัดาลใจ 

ในการสร้างงานศิลปะ จึงอาจมองได้ว่าครูไม่ได้จำ�แนกศิลปะสมัยใหม่และร่วมสมัยออกจากกัน 

	 ครูศิลปะส่วนใหญ่ไม่เคยพาผู้เรียนออกไปเยี่ยมชมพิพิธภัณฑ์หรือหอศิลป์ และแม้ว่าจะเคยใช้ส่ือ 

การเรียนรู้หรือข้อมูลจากพิพิธภัณฑ์ในการสอนอยู่บ้าง แต่ส่วนใหญ่ไม่เคยได้ศึกษาหรืออบรมเกี่ยวกับการ

เรียนรู้ในบริบทพิพิธภัณฑ์มาก่อน ทั้งนี้ครูศิลปะมองว่าศิลปะร่วมสมัยมีประโยชน์ต่อการเรียนรู้ สามารถ

กระตุ้นความสนใจของผู้เรียนได้ ซึ่งหากมีแผนการสอนและสื่อที่เหมาะสม ก็สนใจที่จะนำ�กิจกรรมศิลปะ 

ร่วมสมัยมาใช้ในชั้นเรียน โดยมองว่าการเรียนรู้ในหอศิลป์จะช่วยส่งเสริมการเรียนรู้ได้ดี และพิพิธภัณฑ์

หรือหอศิลป์ควรมีบทบาทในการพัฒนากิจกรรมการเรียนรู้ด้วย อย่างไรก็ตาม ครูบางส่วนมีความลังเลใน

ด้านความรู้ความเข้าใจเกี่ยวกับศิลปะร่วมสมัย มองว่าศิลปะร่วมสมัยมีความซับซ้อนเกินไปสำ�หรับนักเรียน

ประถมศึกษาตอนปลาย และคิดว่าพิพิธภัณฑ์หรือหอศิลป์ที่จัดแสดงงานศิลปะร่วมสมัยอาจไม่ใช่แหล่ง 

เรยีนรูท้ีเ่หมาะสมกบันกัเรยีนระดบัชัน้ประถมศกึษาตอนปลายมากนกั ซึง่ผูว้จิยัมองวา่การออกแบบกจิกรรม

ที่เหมาะสมกับช่วงวัยน่าจะช่วยเปลี่ยนมุมมองดังกล่าวได้

	 ในดา้นความคาดหวงัทีม่ตีอ่ชดุกจิกรรมนัน้ ครสูว่นใหญม่องวา่เปา้หมายของชดุกจิกรรมคอื การให้

ผู้เรียนได้รู้จักศิลปะร่วมสมัยรูปแบบต่าง ๆ ให้นักเรียนได้เรียนรู้นิยามและความเป็นมาของศิลปะร่วมสมัย  

ในด้านกิจกรรมควรผสมผสานการวิเคราะห์ตีความงานศิลปะ เรียนรู้การสื่อสารมุมมองความคิดผ่านงาน

ศลิปะ และการสรา้งสรรคง์านศิลปะด้วยตนเอง สือ่การเรียนรูท้ีส่ำ�คญัคือใบงานสำ�หรับใชใ้นชัน้เรยีนและสือ่

ประเภทคลิปวิดีโอ ส่วนองค์ประกอบอื่น ๆ ที่สำ�คัญคือ คู่มือครู เพื่อให้สะดวกต่อการจัดการเรียนการสอน 

และอยากให้หอศิลป์มีบทบาทในการจัดกิจกรรมต่าง ๆ ทั้งกิจกรรมสำ�หรับเด็ก และการอบรมครู
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3. ผลการสนทนากลุม่เพ่ือศกึษาความคดิเหน็ของผูเ้กีย่วขอ้งตอ่กจิกรรมการเรยีนรูศ้ลิปะรว่มสมยั
สำ�หรับนักเรียนชั้นประถมศึกษาตอนปลายในเชิงลึก

	 จากการสนทนากลุ่มผู้เกี่ยวข้อง ซึ่งประกอบด้วย ครูศิลปะท่ีทำ�งานในโรงเรียนประถมศึกษาใน

เขตกรุงเทพมหานคร ผู้บริหารโรงเรียนประถมศึกษาในเขตกรุงเทพมหานคร ศึกษานิเทศก์ ผู้เชี่ยวชาญด้าน

ศิลปะร่วมสมัย และเจ้าหน้าที่จากหอศิลปวัฒนธรรมแห่งกรุงเทพมหานคร เพื่อให้ได้ข้อมูลเชิงลึกในการนำ�

มาพัฒนาชุดกิจกรรม สามารถสรุปผลได้ดังนี้

	 เป้าหมายของชุดกิจกรรมคือการสร้างความคุ้นเคยต่อศิลปะร่วมสมัย ผ่านส่งเสริมให้นักเรียนได้มี

ประสบการณ์ตรงกับงานศิลปะร่วมสมัยที่หลากหลาย ซึ่งจะนำ�ไปสู่ความเข้าใจ ตลอดจนประสบการณ์ทาง

สุนทรียะที่จะทำ�ให้เกิดซาบซึ้งและเห็นคุณค่าของศิลปะร่วมสมัย โดยไม่ได้เน้นที่การสร้างศิลปินแต่เน้นที่

การสร้างแรงบันดาลใจให้ผู้เรียนเห็นความหลากหลายของศิลปะที่ไม่ได้จำ�กัดแค่ในรูปแบบที่ผู้เรียนคุ้นเคย

“ศิลปะร่วมสมัยคือศิลปะที่เน้นการทลายกรอบ ซ่ึงจุดนี้สามารถสร้างความต่ืนเต้นให้กับผู้เรียน

ได้...ในการเรียนรู้หรือลงมือทำ�งานศิลปะร่วมสมัย เราไม่ได้เน้นที่การสร้างศิลปิน แต่เน้นการสร้าง

แรงบันดาลใจ ให้เขารู้ว่า ศิลปะก็เป็นแบบนี้ได้นะ” (ผู้เชี่ยวชาญด้านศิลปะร่วมสมัย, สัมภาษณ์, 

21 ธันวาคม 2567)

	 ขอบเขตของศิลปะร่วมสมัยในชุดกิจกรรม ผู้เชี่ยวชาญเสนอให้นิยามศิลปะร่วมสมัยในฐานะศิลปะ

ที่มี “ความเป็นปัจจุบัน” ทั้งในด้านสื่อวัสดุ เทคนิค เนื้อหา ฯลฯ แต่ถึงกระนั้นก็มีความยากต่อการทำ�ความ

เขา้ใจ จงึเสนอใหม้นียิามรว่มกับประวติัความเป็นมา ตวัอยา่งงานศลิปะท่ีสำ�คญั และการเปรยีบเทยีบกบังาน

ศิลปะในรูปแบบดั้งเดิม เพื่อให้เห็นภาพของศิลปะร่วมสมัยได้ชัดเจนมากยิ่งขึ้น อาจมีการจัดหมวดหมู่ของ

ศิลปะร่วมสมัย และเลือกนำ�เสนอรูปแบบที่นักเรียนสามารถเข้าถึงได้ และทดลองทำ�ด้วยตนเองได้ เป็นต้น

“อาจกำ�หนดขอบเขตโดยการคัดสรรเนื้อหา ประเภทผลงานที่ผู้เรียนควรรับรู้ตามช่วงวัย ตัวอย่าง

ผลงานศิลปะต้องใกล้เคียงกับชีวิตประจำ�วัน และประสบการณ์ของผู้เรียนมากที่สุด” (ผู้เชี่ยวชาญ

ด้านศิลปะร่วมสมัย, สัมภาษณ์, 21 ธันวาคม 2567)

	 ขอบเขตในดา้นเนือ้หา สามารถนำ�เสนอหวัเร่ือง (Theme) ทีห่ลากหลายได้ แต่หากคดัสรรหวัเร่ือง

ทีน่กัเรยีนวยัประถมศึกษาตอนปลายสนใจและสามารถเขา้ถงึได้ง่ายกจ็ะทำ�ใหก้ารเรียนการสอนราบร่ืนยิง่ขึน้ 

ทัง้นีผู้บ้รหิารโรงเรยีน ศึกษานิเทศก ์และครสูว่นใหญแ่สดงความคดิเห็นวา่ ในปจัจบุนันโยบายดา้นการศกึษา

ใหค้วามสำ�คญักบัการนำ�เสนอความเป็นไทย ดงันัน้หากเลอืกงานศิลปะรว่มสมยัทีม่เีนือ้หาเกีย่วกบัประเพณี

วัฒนธรรมไทย หรือแม้แต่การใช้สื่อวัสดุท้องถิ่นที่สื่อถึงความเป็นไทย ก็จะสอดคล้องกับนโยบายมากยิ่งขึ้น 

นอกจากนี้ ควรคัดสรรเนื้อหาท่ีเหมาะสมกับนักเรียนประถมศึกษาตอนปลาย ดังนั้นงานศิลปะร่วมสมัยที่ 

นำ�เสนอความโป้เปลือย ประเด็นทางเพศ ความรุนแรง หรือความขัดแย้งทางการเมืองอาจจะไม่เหมาะสม
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	 องค์ประกอบของชุดกิจกรรมที่เหมาะสมนั้น ควรประกอบด้วยแผนการจัดการเรียนรู้ ใบงาน  

ใบความรู้ และสื่อการเรียนรู้ ทั้งนี้ควรแยกเป็นชุดกิจกรรมย่อย เช่น แยกตามประเภทของงานศิลปะ หรือ

จำ�แนกตามหัวเรื่อง (Theme) เพื่อให้สามารถเลือกใช้ให้เหมาะกับผลงานหรือนิทรรศการที่ไปเยี่ยมชม

“ควรแยกคู่มือศิลปะร่วมสมัยแยกตามรูปแบบและประเภทชิ้นงาน ถ้าเราอยากสอนเกี่ยวกับงาน

แบบไหนเราก็เลือกใช้กิจกรรมนั้น” (ครูศิลปะ, สัมภาษณ์, 21 ธันวาคม 2567)

	 จดุสำ�คญัท่ีผูบ้รหิารโรงเรยีน ศกึษานเิทศก ์และครบูางสว่นใหค้วามสำ�คญัคอื แผนการจดัการเรยีน

รูค้วรมคีวามเช่ือมโยงกับหลกัสตูรแกนกลางการศกึษาขัน้พืน้ฐาน พ.ศ.2551 เพือ่ให้สอดคลอ้งกบัการจดัการ

เรียนรู้ในบริบทโรงเรียนตามปกติ

	 ในกจิกรรมการเรยีนรูค้วรมทีัง้กิจกรรมทีเ่นน้การทำ�ความเขา้ใจงานศลิปะ และกจิกรรมสรา้งสรรค์

ผลงานศิลปะ โดยกิจกรรมทำ�ความเข้าใจงานศิลปะควรมีใบงานประกอบ ที่มีการระบุข้อคำ�ถามสำ�คัญที่จะ

ช่วยกระตุ้นให้เกิดการสังเกตและการคิดวิเคราะห์ ส่วนกิจกรรมสร้างสรรค์งานศิลปะ ควรเน้นงานศิลปะ

ที่สามารถทำ�ได้จริงในบริบทโรงเรียน คือใช้เวลาในการเรียนรู้และสร้างสรรค์ไม่เกิน 1-2 คาบ ใช้สื่อวัสดุที่

สามารถหาได้ง่าย และไม่จำ�เป็นต้องใช้อุปกรณ์ที่อาจเป็นอันตรายต่อเด็ก นอกจากนี้ กลุ่มตัวอย่างแสดง

ความคิดเห็นว่า ครูส่วนใหญ่ยังไม่คุ้นเคยกับการจัดกิจกรรมศิลปะร่วมสมัยมากนัก ดังนั้น การมีคู่มือครูจึง

มีความสำ�คัญมาก เพื่อให้ครูสามารถจัดกิจกรรมได้อย่างราบรื่นและบรรลุได้ตามวัตถุประสงค์

	 สื่อการเรียนรู้ที่ใช้ประกอบชุดกิจกรรม ควรมีการออกแบบให้สวยงาม เพื่อกระตุ้นความสนใจของ

นักเรียน อยา่งไรกต็าม ควรคำ�นงึถงึความสะดวกในการนำ�ไปใชจ้รงิ เชน่ ใบงานหรอืใบความรูส้ำ�หรับใหท้าง

โรงเรยีนดาวนโ์หลดไปพมิพเ์อง ควรมีขนาด A4 และเอือ้ต่อการพิมพ์ทัง้ในรูปแบบสีและขาวดำ� แต่หากเป็น

สือ่ทีท่างหอศลิป์เป็นผูผ้ลติควรมลีกัษณะการออกแบบ หรอืแมแ้ต่เนือ้กระดาษทีมี่ความพเิศษ แตกตา่งจาก

รูปแบบที่ใช้ในโรงเรียน เพื่อให้นักเรียนเกิดความกระตือรือร้นในการเรียนรู้และอยากนำ�กลับบ้าน ส่วนสื่อ

การเรียนรู้ที่ใช้ประกอบการสอนของครูควรเป็นสื่อประเภทคลิปวิดีโอ เนื่องจากศิลปะร่วมสมัยจำ�นวนมาก

มีการเคลื่อนไหวหรือมีเสียงประกอบ จึงไม่สามารถถ่ายทอดผ่านภาพเพียงอย่างเดียวได้

 

	 ในด้านความท้าทายนั้น จำ�แนกเป็นความท้าทายในการสอนศิลปะร่วมสมัยในบริบทโรงเรียน และ

ความท้าทายในการเรียนรู้ศิลปะร่วมสมัยในหอศิลป์ ในส่วนของความท้าทายในการสอนศิลปะร่วมสมัยใน

บริบทโรงเรียนนั้น ครูส่วนใหญ่มองว่าเป็นผลจากการที่การจัดการเรียนรู้ในบริบทโรงเรียนส่วนใหญ่ยึดตาม

หลักสูตรแกนกลางการศึกษาขั้นพื้นฐาน พ.ศ.2551 เป็นอย่างมาก ซึ่งในหลักสูตรแกนกลางไม่ได้มีการระบุ

ถงึศลิปะรว่มสมยั ทำ�ใหค้รมูองวา่ไมจ่ำ�เปน็ และหนัไปเนน้ทีก่ารพัฒนาผู้เรียนตามทีตั่วชีว้ดักำ�หนดมากกวา่ 

หากต้องการให้ครูนำ�กิจกรรมศิลปะร่วมสมัยมาสอนในชั้นเรียน ควรพัฒนาให้มีความเชื่อมโยงกับหลักสูตร

แกนกลาง ในดา้นของเวลาเรยีน ในหลายโรงเรียนกำ�หนดเวลาในการเรียนศลิปะคอ่นข้างนอ้ย เพียง 50 นาท ี
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หรือ 1 ชั่วโมงต่อสัปดาห์ ทำ�ให้ครูต้องเน้นที่การเรียนรู้หรือการพัฒนาทักษะตามตัวชี้วัดเป็นหลัก มากกว่า

การเรียนรู้ศิลปะร่วมสมัยท่ีมีความซับซ้อนและต้องใช้เวลาในการอภิปรายทำ�ความเข้าใจ นอกจากนี้ ยังมี

ความคดิเหน็ของครท่ีูมองว่า ศลิปะท่ีสอนในโรงเรยีนสว่นใหญใ่หค้วามสำ�คญักับการพฒันาทกัษะทางศลิปะ  

จงึเนน้ทีก่ารสรา้งงานศลิปะตามขนบ เชน่ การวาด การปัน้ ฯลฯ มากกวา่การพัฒนาความคิดสร้างสรรคผ่์าน

การสร้างงานที่เน้นมุมมองความคิด ทั้งนี้ความไม่พร้อมในด้านสื่อวัสดุอุปกรณ์ก็เป็นอุปสรรคสำ�คัญเช่นกัน

	 ในสว่นของความทา้ทายในการพาผูเ้รยีนมาเรยีนรูศ้ลิปะรว่มสมยัในหอศลิปน์ัน้ ปญัหาหลกัคือการ

ขาดแคลนงบประมาณ ทำ�ใหค้รไูมส่ามารถพานกัเรียนออกมาศกึษานอกสถานท่ีได้ โรงเรียนส่วนใหญจ่ะเลือก

พานักเรยีนไปแหลง่เรยีนรูท้ีเ่นน้ความสนกุสนาน หรือแหลง่เรยีนรูด้า้นวทิยาศาสตรม์ากกวา่ อาจเปน็เพราะ

ผู้บริหารซึ่งมีอิทธิพลต่อการเลือกแหล่งเรียนรู้นั้นไม่ค่อยให้ความสำ�คัญกับศิลปะ หรือไม่เห็นภาพว่าการ

พานักเรียนมาเรียนรู้ในหอศิลป์นั้นนักเรียนจะได้เรียนรู้อะไร และได้ทำ�กิจกรรมแบบใด จึงไม่ได้ส่งเสริมให้

โรงเรียนมาศึกษานอกสถานที่ที่หอศิลป์มากนัก

“บางครั้งผู้อำ�นวยการก็ไม่เข้าใจว่าจะมาหอศิลป์ทำ�ไม มาแล้วทำ�อะไร ได้อะไร เราจะไปอธิบายก็

ลำ�บาก เค้าไม่เห็นภาพ เค้าก็ไม่ยอมอนุมัติ” (ครูศิลปะ, สัมภาษณ์, 21 ธันวาคม 2567)

	 ผู้เชี่ยวชาญมีความคิดเห็นตรงกันว่า การผลักดันการใช้ชุดกิจกรรมศิลปะร่วมสมัยนั้น ครูศิลปะ

เป็นปัจจัยท่ีสำ�คัญมาก ซึ่งครูส่วนใหญ่อาจจะขาดความเข้าใจเกี่ยวกับศิลปะร่วมสมัย หรือการสอนศิลปะ 

ร่วมสมัย ดังนั้นควรมีการจัดอบรมครูเกี่ยวกับการสอนศิลปะร่วมสมัยเพื่อให้ครูมีความเข้าใจ และมีความ

มัน่ใจในการนำ�ชดุกิจกรรมไปใชจ้รงิ ในสว่นของหอศลิป ์ควรมบีทบาทในการสือ่สารตอ่หนว่นงานทีเ่กีย่วขอ้ง 

เช่น กรงุเทพมหานคร เพือ่ขอการสนบัสนนุ นอกจากนีค้วรสือ่สารกบัผูบ้รหิาร โดยการแสดงความชดัเจนวา่ 

หากนำ�นกัเรยีนมาศกึษานอกสถานทีใ่นหอศลิป์น้ัน ทางหอศลิปจ์ะมกีารจดักจิกรรมในรปูแบบใด ผูเ้รยีนจะ

ได้ทำ�อะไร และมีผลการเรียนรู้อย่างไรบ้าง ซึ่งครูมองว่าหากมีข้อมูลที่ชัดเจนแล้ว การนำ�เสนอต่อผู้บริหาร

นั้นจะทำ�ได้ง่ายขึ้น 

	 จากการสนทนากลุ่ม สามารถสรุปประเด็นสำ�คัญได้ดังตารางที่ 2
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ตารางที่ 2

สรุปความคิดเห็นของผู้เก่ียวข้องท่ีมีต่อกิจกรรมการเรียนรู้ศิลปะร่วมสมัยสำ�หรับนักเรียนชั้นประถมศึกษาตอนปลาย  

จากการสนทนากลุ่ม

ประเด็น สรุปความคิดเห็น

1. เป้าหมายของชุด

กิจกรรม

สร้างความคุ้นเคยต่อศิลปะร่วมสมัยผ่านประสบการณ์ เพื่อนำ�ไปสู่ความเข้าใจ 

ซาบซึ้งและเห็นคุณค่า

2. ขอบเขตของศิลปะ

ร่วมสมัย

ศิลปะที่มีความเป็น “ปัจจุบัน” ในด้านสื่อวัสดุ เทคนิค เนื้อหา ฯลฯ ควรนำ�เสนอ

ร่วมกับประวัติ ตัวอย่าง และการเปรียบเทียบกับศิลปะแบบดั้งเดิม

3. ขอบเขตด้านเนื้อหา นำ�เสนอเนื้อหาที่สอดคล้องกับความสนใจและช่วงวัยของผู้เรียน ร่วมกับเนื้อหา

เกี่ยวกับความเป็นไทยตามนโยบายการศึกษา

4. องค์ประกอบของชุด

กิจกรรม

- แผนการจัดการเรียนรู้ ใบงานและใบความรู้ สื่อการเรียนรู้ โดยแยกเป็นชุด

กิจกรรมย่อย

- กิจกรรมประกอบด้วย การทำ�ความเข้าใจงานศิลปะและการสร้างสรรค์ผลงาน

ศิลปะ 

- ควรมีคู่มือครูเพื่อเพิ่มความสะดวกในการจัดกิจกรรม

5. สื่อการเรียนรู้ สื่อการเรียนรู้ประกอบด้วยใบงานและใบความรู้ที่มีการออกแบบให้สวยงาม และสื่อ

ประเภทวิดีโอ

6. ความท้าทาย - ควรพัฒนาหลักสูตรให้สอดคล้องกับหลักสูตรแกนกลาง

- ครูไม่สามารถพาผู้เรียนมาหอศิลป์ได้เนื่องจากขาดแคลนงบประมาณ ไม่ได้รับการ

ส่งเสริมจากผู้บริหาร

7. ข้อสังเกตอื่นๆ - ควรมีการจัดอบรมครูเกี่ยวกับการสอนศิลปะร่วมสมัย

- หอศิลป์ควรมีบทบาทในการสื่อสารกับหน่วยงานที่เกี่ยวข้องและผู้บริหารโรงเรียน

เพื่อกระตุ้นให้เห็นความสำ�คัญของกิจกรรม

4. แนวทางการพัฒนากิจกรรมการเรยีนรูศิ้ลปะรว่มสมยัสำ�หรบันกัเรยีนชัน้ประถมศึกษาตอนปลาย 
กรณีศึกษา หอศิลปวัฒนธรรมแห่งกรุงเทพมหานคร

	 จากการวเิคราะหข์อ้มลูทีไ่ดจ้ากการศกึษาเอกสารและงานวจัิยท่ีเกีย่วข้อง ข้อมลูจากแบบสอบถาม 

และข้อมูลจากการสนทนากลุ่ม สามารถสรุปเป็นหลักการของชุดกิจกรรมได้ดังนี้
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ภาพที่ 1

หลักการของชุดกิจกรรมการเรียนรู้ศิลปะร่วมสมัยสำ�หรับนักเรียนช้ันประถมศึกษาตอนปลาย กรณีศึกษา หอศิลปวัฒนธรรม

แห่งกรุงเทพมหานคร
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	 จากหลักการทั้ง 5 ข้อ ผู้วิจัยนำ�มาพัฒนาเป็นแนวทางของกิจกรรมได้ดังนี้

เป้าหมายของชุดกิจกรรม
	 เป้าหมายของชดุกจิกรรมศลิปะ คอืการสง่เสรมิใหน้กัเรยีนระดับชัน้ประถมศกึษาตอนปลายไดรู้จั้ก

ศิลปะร่วมสมัย ผ่านประสบการณ์การดูและการสร้างสรรค์งานศิลปะ ร่วมกับการเรียนรู้ข้อมูลเกี่ยวกับงาน

ศิลปะร่วมสมัยรูปแบบต่าง ๆ อันจะนำ�ไปสู่การซาบซึ้งและเกิดเป็นมุมมองเชิงบวกต่อศิลปะร่วมสมัย

ขอบเขตของชุดกิจกรรม
	 ขอบเขตของศิลปะร่วมสมัยที่นำ�เสนอผ่านชุดกิจกรรมที่พัฒนาขึ้น แบ่งออกเป็น 3 ส่วนดังนี้

	 1. ขอบเขตของนิยามศิลปะร่วมสมัย กำ�หนดโดยใช้เกณฑ์ทางประวัติศาสตร์ศิลปะ ร่วมกับการ 

นำ�เสนอความเปลี่ยนแปลงของรูปแบบทางศิลปะเพื่อให้เห็นภาพได้ชัดเจน

	 2. ขอบเขตของรูปแบบศิลปะร่วมสมัย กำ�หนดให้เน้นที่ศิลปะประเภทวิจิตรศิลป์ (Fine Art) ของ

ศิลปินไทยที่จัดแสดงหรือเคยจัดแสดงในหอศิลปวัฒนธรรมแห่งกรุงเทพมหานครเป็นหลัก จำ�แนกเป็น 5  

รูปแบบ ดังนี้

- ศิลปะการจัดวาง (Installation Art)

- ศิลปะสื่อผสม (Mixed Media Art)

- มีเดีย อาร์ต (Media Art) ซึ่งประกอบด้วย ศิลปะภาพถ่าย (Photography) ศิลปะดิจิทัล  

   (Digital Art) วิดีโอ อาร์ต (Video Art) ศิลปะเสียง (Sound Art)

- จิตรกรรมร่วมสมัย (Contemporary Painting)

- ประติมากรรมร่วมสมัย (Contemporary Sculpture)	

	

	 3. ขอบเขตด้านหัวเรื่อง (Theme) ของศิลปะร่วมสมัย กำ�หนดโดยเลือกหัวเรื่องที่นักเรียนให้ความ

สนใจและสามารถเชือ่มโยงความเขา้ใจได้ง่าย ได้แก ่ธรรมชาติ ส่ิงแวดล้อม ความหลากหลายทางวฒันธรรม 

เทคโนโลยี และหัวเร่ืองท่ีสอดคล้องกับนโยบายทางการศึกษา คือ ความเป็นท้องถิ่น และวัฒนธรรมไทย  

ทั้งนี้หัวเรื่องที่ควรหลีกเลี่ยงคือเรื่องเกี่ยวกับเพศ ภาพเปลือย เนื้อหาเกี่ยวกับการเมืองและสถาบันต่าง ๆ

องค์ประกอบของชุดกิจกรรม

	 องค์ประกอบของชุดกิจกรรมศิลปะ มีดังนี้

	 1. แผนการจดัการเรยีนรู ้ท่ีมคีวามเชือ่มโยงกบัหลกัสูตรแกนกลางการศึกษาขัน้พืน้ฐาน และแนวทาง 

	 การวัดประเมินผล

	 2. คู่มือครู ที่มีรายละเอียดในการจัดกิจกรรมชัดเจน เพื่อให้ครูง่ายต่อการนำ�ไปใช้

	 3. ใบงานและใบความรู้ ซึ่งจำ�แนกเป็น 5 ชุด ตามขอบเขตรูปแบบของศิลปะร่วมสมัย 5 แบบ

	 4. สื่อการเรียนรู้ประเภทคลิปวิดีโอ 5 คลิป ตามขอบเขตรูปแบบของศิลปะร่วมสมัย 5 แบบ

5. ชุดกิจกรรมสำ�หรับจัดการเรียนรู้ในหอศิลป์ จำ�นวน 5 ชุด ตามขอบเขตรูปแบบของศิลปะ 

ร่วมสมัย 5 แบบ 
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กิจกรรมการเรียนรู้
	 กิจกรรมการเรียนรู้แบ่งออกเป็น 3 ส่วน คือ

	 1. กิจกรรมปูพื้นฐานความรู้ เป็นกิจกรรมก่อนการเยี่ยมชมหอศิลป์ ซ่ึงผู้เรียนจะได้เรียนรู้ความรู้ 

เบ้ืองต้นเก่ียวกับศิลปะร่วมสมัย ได้แก่ นิยามของศิลปะร่วมสมัย คำ�อธิบายเกี่ยวกับงานศิลปะร่วมสมัย 

รูปแบบต่าง ๆ รวมถึงตัวอย่างผลงานศิลปะและศิลปิน ตลอดจนวิธีการดูงานศิลปะร่วมสมัย เพื่อปูพื้นฐาน

ความรูค้วามเขา้ใจกอ่นชมผลงานจรงิ ตลอดจนการเรียนรู้จักหอศิลปวฒันธรรมแหง่กรุงเทพมหานคร มารยาท

และข้อตกลงในการเยี่ยมชม เพื่อให้การเยี่ยมชมเป็นไปโดยราบรื่น การเรียนรู้ในขั้นตอนนี้จะใช้สื่อประเภท

รูปภาพและคลิปวิดีโอเป็นหลัก 

	 2. กิจกรรมศึกษางานศิลปะ เป็นกิจกรรมระหว่างการเยี่ยมชมหอศิลป์ อาจอยู่ในรูปแบบของ

เส้นทางเดิน (trail) หรือฐานกิจกรรมที่ให้ผู้เรียนได้ศึกษางานศิลปะตามที่ผู้สอนได้คัดสรรไว้ล่วงหน้า ผ่าน

กระบวนการสังเกต วิเคราะห์ ตีความ ทำ�ความเข้าใจงานศิลปะตามมุมมองความคิดของตน โดยใช้คำ�ถาม

ตามแนวคิด Visual Thinking Strategies (VTS) เป็นตัวกระตุ้น เนื่องจากเป็นคำ�ถามที่ง่ายต่อความเข้าใจ 

ร่วมกับการสะท้อนคิดและการแลกเปลี่ยนเรียนรู้ระหว่างผู้เรียนเพื่อให้เกิดมุมมองใหม่ ๆ โดยมีจุดมุ่งหมาย

ให้ผู้เรียนเกิดความคุ้นเคย เข้าใจ และชื่นชมงานศิลปะร่วมสมัย การเรียนรู้ในขั้นตอนนี้จะใช้ส่ือประเภท 

ใบงานเป็นหลัก

	 3. กิจกรรมสร้างสรรค์งานศิลปะ เป็นกิจกรรมหลังการเยี่ยมชมหอศิลป์ ซ่ึงผู้เรียนจะนำ�ความ 

ประทบัใจทีไ่ดจ้ากการชมงานศลิปะรว่มสมยัมาสร้างสรรคเ์ปน็งานศลิปะร่วมสมยัของตนเอง ซ่ึงทำ�ได้ทัง้ใน

รปูแบบงานเดีย่วหรอืงานกลุม่ (3-4 คน) ซึง่ผลงานศิลปะจะสร้างสรรคจ์ากวสัดุใกล้ตัวทีห่าได้ง่าย และใชเ้วลา

ในการเรยีนรูไ้มเ่กนิ 2 คาบเรยีนตอ่ 1 กจิกรรม การเรียนรู้ในขัน้ตอนนีจ้ะใชส่ื้อประเภทภาพตัวอยา่งผลงาน  

เป็นหลัก

ลักษณะของชุดกิจกรรม
	 ในด้านของการออกแบบ ชุดกิจกรรมควรมีการออกแบบให้มีความสวยงามน่าสนใจ สอดคล้องกับ

ชว่งวยัของผูเ้รยีน สสีนัสดใส ขอ้มลูไมซั่บซอ้น อา่นง่าย มภีาพประกอบขนาดใหญแ่ละชดัเจน นำ�เสนอข้อมลู

ในรปูแบบของ Infographic กรณขีองกจิกรรมสำ�หรบัใชใ้นหอศลิป ์ควรมกีารออกแบบใหม้คีวามแปลกใหม ่

ใช้กระดาษทีมี่ความหนา จดัทำ�ในรปูแบบทีพ่กพาไดง้า่ยระหวา่งการเยีย่มชม และมคีวามสวยงามเพือ่ดงึดดู

ให้ผู้เรียนอยากนำ�กลับไปศึกษาเพิ่มเติมด้วยตนเอง
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	 แนวทางของกิจกรรม สามารถนำ�มาสรุปเป็นแผนภาพได้ดังนี้

ภาพที่ 2

แนวทางการพัฒนากิจกรรมการเรียนรู้ศิลปะร่วมสมัยสำ�หรับนักเรียนชั้นประถมศึกษาตอนปลาย กรณีศึกษา หอศิลป

วัฒนธรรมแห่งกรุงเทพมหานคร
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อภิปรายผล

	 การวจิยั แนวทางการพัฒนาชดุกจิกรรมการเรยีนรูศ้ลิปะรว่มสมยัสำ�หรบันกัเรยีนชัน้ประถมศกึษา

ตอนปลาย กรณีศึกษาหอศิลปวัฒนธรรมแห่งกรุงเทพมหานคร สามารถอภิปรายผลการวิจัยตามหลักการ

ของชุดกิจกรรมได้ดังนี้

	 หลักการข้อแรก คือ การสร้างมุมมองเชิงบวกต่อศิลปะร่วมสมัยผ่านกระบวนการปูพ้ืนฐาน

ความเข้าใจ การดูงานและการสร้างสรรค์ผลงาน จุดเด่นของชุดกิจกรรมนี้คือการผสมผสานระหว่างการ 

เรียนรู้ในห้องเรียนและการเรียนรู้ท่ีหอศิลปวัฒนธรรมแห่งกรุงเทพมหานคร ผู้เรียนจึงได้มีประสบการณ์ 

การชมงานศิลปะร่วมสมัยโดยตรง ทำ�ให้เกิดความกระตือรือร้น สนใจ และรับรู้ความงามได้ง่ายขึ้น  

(Laente et al., 2019) การที่ผู้เรียนได้สัมผัสบรรยากาศของหอศิลป์ที่จัดแสดงนิทรรศการศิลปะร่วมสมัย

ร่วมกับการนำ�เสนอข้อมูลทั้งในกิจกรรม และในห้องจัดแสดง จะทำ�ให้ผู้ชมได้รับการกระตุ้นท้ังในมิติด้าน 

จิตพิสัย (Affective Domain) และพุทธิพิสัย (Cognitive Domain) อันเป็นองค์ประกอบพ้ืนฐานของ

การตัดสินคุณค่า ทำ�ให้ผู้ชมเกิดเป็นความช่ืนชม (Appreciation) ในผลงานนั้น (Duh, 2015) ทั้งนี้เพ่ือ

ให้กระบวนการเรียนรู้จากประสบการณ์มีความครบถ้วนสมบูรณ์ นอกเหนือจากการสร้างประสบการณ์ให้ 

ผูเ้รยีนแลว้ จะตอ้งมกีารสรปุประสบการณแ์ละนำ�ไปสู่การประยกุต์ใช ้เพ่ือใหผู้้เรียนเกดิการสร้างองคค์วามรู้ 

ด้วยตนเองตามแนวคิดการเรียนรู้จากประสบการณ์ (Experimental Based Learning) (Kolb, 1984) 

กระบวนการเรียนรู้จึงแบ่งออกเป็น 3 ส่วน คือ กิจกรรมปูพื้นฐานความรู้(กิจกรรมก่อนเยี่ยมชมหอศิลป์) 

กิจกรรมศึกษางานศลิปะ (กจิกรรมระหวา่งการเยีย่มชมหอศลิป)์ และกจิกรรมสรา้งสรรคง์านศลิปะ (กจิกรรม

หลังการเยี่ยมชมหอศิลป์) กระบวนการทั้ง 3 จะช่วยให้ผู้เรียนมีความพร้อมในการเรียนรู้ และเมื่อเกิดการ

เรียนรู้แล้วจะสามารถนำ�ความรู้หรือแรงบันดาลใจที่ได้รับไปใช้งานจริง เกิดเป็นองค์ความรู้ที่ชัดเจนและ 

เป็นรูปธรรม ในแง่ของการเรียนรู้ศิลปะก็สามารถตอบโจทย์การเรียนรู้แบบองค์รวมท่ีครอบคลุมทั้งการทำ� 

ความเข้าใจงานศิลปะ และการสร้างสรรค์งานศิลปะ (Chapman, 1978) กระบวนการดังกล่าวสอดคล้อง

กับงานวิจัยของ Bell et al. (2018) ที่ออกแบบกิจกรรมการเรียนรู้ศิลปะร่วมสมัยของ Yayoi Kusama  

สำ�หรับเด็กเล็ก ซ่ึงพบว่ากระบวนการ 3 ส่วนช่วยให้ผู้เรียนเกิดการเรียนรู้อย่างกระตือรือร้นและเกิด

ประสบการณ์เชิงบวกทั้งต่อผลงานของศิลปินและผลงานที่ตนเองเป็นผู้สร้างสรรค์ขึ้น

	 หลกัการขอ้ที ่2  คอื การกระตุน้การรับรูง้านศลิปะร่วมสมยัผ่านการสังเกต วเิคราะห ์เชือ่มโยง และ

สะท้อนคิด เนื่องจากผลงานศิลปะร่วมสมัยส่วนใหญ่มุ่งเน้นการนำ�เสนอมุมมองความคิดมากกว่าความงาม 

จงึตอ้งมกีารกระตุ้นให้ผูเ้รยีนทำ�ความเข้าใจผลงานตามมมุมองความคดิของตน ชดุกจิกรรมนีเ้ลอืกใช้แนวคดิ 

Visual Thinking Strategies (VTS) ของ Yanawine (2014) มาเป็นกลไกหลัก ซึ่งเป็นการใช้คำ�ถามง่าย ๆ 

เช่น นักเรียนเห็นอะไรในภาพ อะไรทำ�ให้นักเรียนคิดแบบนั้น ฯลฯ เพื่อให้ผู้เรียนได้สังเกตและตีความงาน

ศิลปะอย่างมีเหตุผล ร่วมกับการแลกเปลี่ยนความคิดเห็นกับผู้อื่น เพื่อเปิดมุมมองใหม่ ๆ อันจะนำ�ไปสู่การ

ทำ�ความเข้าใจงานศิลปะร่วมสมัย ทั้งนี้ Visual Thinking Strategies (VTS) สามารถประยุกต์ใช้ได้ทั้งใน
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บริบทหอศิลป์และในชั้นเรียน ซึ่งจะช่วยให้ผู้เรียนรู้สึกสนใจ ชื่นชอบ และใช้เวลาในการดูรายละเอียดของ

ผลงานศิลปะมากขึ้น (Ishiguro et al, 2021)

	 จากการสอบถามความคิดเห็นของครูศิลปะ พบว่า ในการพัฒนาชุดกิจกรรมที่สอดคล้องกับการ 

นำ�ไปใช้จริงนั้น จำ�เป็นต้องมีการเชื่อมโยงกับมาตรฐานการเรียนรู้และตัวชี้วัดของสาระการเรียนรู้ศิลปะ  

ในหลกัสตูรแกนกลางการศกึษาขัน้พืน้ฐาน พ.ศ.2551 ซึง่จากการศกึษาพบวา่หลกัสตูรไมไ่ดม้กีารระบุถงึคำ�ว่า 

“ศลิปะรว่มสมยั” อยา่งชดัเจน แตใ่นมาตรฐาน ศ 1.2 “เข้าใจความสัมพันธ ์ระหวา่งทัศนศลิป ์ประวติัศาสตร ์

และวัฒนธรรม เห็นคุณค่างานทัศนศิลป์ ที่เป็นมรดกทางวัฒนธรรม ภูมิปัญญาท้องถิ่น ภูมิปัญญาไทย และ

สากล” ซึ่งเป็นมาตรฐานที่มีเป้าหมายในการส่งเสริมความเข้าใจในศิลปะนั้น มีการกล่าวถึงศิลปะที่เข้าข่าย

ศิลปะร่วมสมัย เช่น ตัวชี้วัด ป.5/1 “ระบุและบรรยายเกี่ยวกับลักษณะ รูปแบบของงานทัศนศิลป์ในแหล่ง

เรียนรู้หรือนิทรรศการศิลปะ” และตัวชี้วัด ป.6/1 “บรรยายบทบาทของงานทัศนศิลป์ท่ีสะท้อนชีวิตและ

สังคม” (กระทรวงศึกษาธิการ, 2552) ดังนั้นชุดกิจกรรมที่พัฒนาขึ้น ในส่วนของคู่มือครูที่มีการนำ�เสนอ

แผนการจดัการเรยีนรูจ้งึจำ�เป็นตอ้งมกีารเชือ่มโยงกบัตวัชีว้ดัใหช้ดัเจนเพือ่ใหส้ะดวกตอ่การใชง้าน นอกจากนี้

ยงัมขีอ้จำ�กดัในเรือ่งระยะเวลาในการจดัการเรยีนการสอน กจิกรรมทีพ่ฒันาขึน้จงึควรแยกเปน็กิจกรรมยอ่ย 

ซึง่ชุดกจิกรรมนีจ้ะแยกเป็น 5 กจิกรรมตามรปูแบบของศลิปะรว่มสมยั 5 แบบ ครไูมจ่ำ�เปน็ตอ้งจดัการเรยีน

การสอนทัง้หมดแตเ่ลอืกตามความเหมาะสม เชน่ เลอืกตามผลงานทีจ่ดัแสดงในหอศลิป ์ณ ขณะนัน้ เปน็ตน้

	 นอกจากนี้ ครูศิลปะและผู้ที่เกี่ยวข้องต่างมีข้อสังเกตว่า ศิลปะร่วมสมัยอาจไม่เหมาะกับการเรียนรู้ 

ของเด็ก เนื่องจากนำ�เสนอในรูปแบบหรือประเด็นที่อ่อนไหว เช่น ภาพเปลือย ความรุนแรง ฯลฯ หาก

ต้องการนำ�มาใช้สอนผู้เรียนระดับประถมศึกษาตอนปลาย จำ�เป็นต้องมีการคัดสรรผลงานตัวอย่างที่เหมาะ

สม สอดคลอ้งกับ Tavin and Kallio-Tavin (2014) วา่ จากการทีศ่ลิปะร่วมสมยัไมม่กีฎเกณฑ์หรือขอบเขต 

ศิลปินสามารถนำ�เสนอมุมมองของตนได้อย่างอิสระ แม้จะเป็นประเด็นที่อ่อนไหวหรือขัดต่อศีลธรรมทาง

สงัคม จรงิอยูว่า่การศกึษาเก่ียวกบัผลงานเหลา่นัน้จะชว่ยใหผู้เ้รยีนเขา้ใจความเปน็จริงทางสงัคม โดยเฉพาะ

แง่มุมที่อาจไม่เป็นที่รับรู้ในวงกว้าง และกระตุ้นให้เกิดมุมมองใหม่ๆ แต่ในขณะเดียวกันก็ต้องคำ�นึงถึงความ

พรอ้มและความเหมาะสมกบัผูเ้รยีนดว้ยเชน่กนั การคดัเลอืกผลงานควรใชห้วัเรือ่งทีผู่เ้รยีนสามารถทำ�ความ

เขา้ใจได้งา่ย หรอืเคยมปีระสบการณอ์ยูแ่ลว้ จะชว่ยใหผู้เ้รยีนสามารถทำ�ความเขา้ใจและเข้าถงึผลงานศิลปะ

นั้นได้ดี ดังที่ Leder et al. (2004) นำ�เสนอว่า กระบวนการชื่นชมในศิลปะตามกระบวนการทางจิตวิทยา

นั้น เมื่อผู้ชมสังเกตและรับรู้ข้อมูลจากตัวผลงานแล้ว จะเกิดการเชื่อมโยงกับประสบการณ์เดิมโดยอัตโนมัติ 

ดังนั้นผลงานที่ทำ�ให้ผู้ชมรู้สึกคุ้นเคยหรือเชื่อมโยงกับประสบการณ์ได้ จะกระตุ้นให้ผู้ชมเกิดการตอบสนอง

ได้ดีกว่าหลายเท่า 
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	 สุดท้ายคือ การขับเคลื่อนกระบวนการเรียนรู้โดยมีหอศิลปวัฒนธรรมแห่งกรุงเทพมหานครเป็น

ศูนย์กลาง จากความท้าทายของการขาดแหล่งเรียนรู้และสื่อการเรียนรู้เกี่ยวกับศิลปะร่วมสมัยที่เหมาะสม 

หอศิลปวัฒนธรรมแห่งกรุงเทพมหานครถือเป็นแหล่งเรียนรู้ท่ีตอบโจทย์ ท้ังยังมีฐานข้อมูลและองค์ความรู้

ที่สามารถใช้เป็นฐานในการพัฒนากิจกรรมได้ อย่างไรก็ตาม หากพิจารณาเป้าหมายว่าเป็นการออกแบบ

กิจกรรมที่นำ�ไปใช้ได้ทั้งในบริบทหอศิลป์และโรงเรียน ความร่วมมือระหว่างหอศิลป์กับโรงเรียนจึงมีความ

สำ�คญัอยา่งยิง่ ขอ้มลูเกีย่วกับผูเ้รยีน สภาพการจดัการเรยีนการสอน ความคาดหวงัของครู ตลอดจนผูบ้รหิาร

โรงเรียนจะช่วยใหห้อศลิปส์ามารถพฒันาชดุกจิกรรมไดส้อดคลอ้งกบับรบิทการใชง้านจรงิ สว่นทางโรงเรยีน

ก็สามารถสะทอ้นผลการใชง้านเพือ่นำ�ไปพฒันาชดุกิจกรรมใหส้มบรูณย์ิง่ขึน้ การรว่มมอืดงักลา่วจะชว่ยเปดิ

มมุมองใหมข่องทัง้สองฝา่ย อนัจะนำ�ไปสูก่ารพฒันาการจัดการเรียนรูท่ี้ดียิง่ขึน้ (King’s College London, 

2016) ทั้งนี้ ผลจากการวิจัยแสดงให้เห็นว่านอกเหนือจากชุดกิจกรรมแล้ว ครูเป็นปัจจัยสำ�คัญในการ 

ขับเคลื่อนการนำ�ชุดกิจกรรมไปใช้จริง ดังน้ันเมื่อมีการพัฒนาชุดกิจกรรมขึ้นแล้ว หอศิลป์จึงควรมีบทบาท

ในการจัดอบรมครเูกีย่วกบัศลิปะรว่มสมยั และการสอนศลิปะรว่มสมยัในโรงเรยีนควบคูก่นัไปดว้ย นอกจาก

นี้ หอศิลป์ควรมีบทบาทหลักในการขับเคลื่อนการใช้ชุดกิจกรรมไปยังหน่วยงานที่เกี่ยวข้อง เช่น การ

สื่อสารกับหน่วยงานต้นสังกัดของโรงเรียนเกี่ยวกับความสำ�คัญของการเรียนรู้ศิลปะร่วมสมัยและการใช้

หอศิลปเ์ปน็แหลง่เรยีนรู ้การสรา้งความรว่มมือกบัมหาวิทยาลัยเพือ่นำ�องคค์วามรูม้าใชใ้นการพฒันากจิกรรม 

ความร่วมมือในรูปแบบดังกล่าวจะช่วยให้ผลักดันให้เกิดการใช้งานและการพัฒนาชุดกิจกรรมอย่างยั่งยืน
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บทคัดย่อ
	 บทความนี้เป็นการวิจัยเชิงคุณภาพเกี่ยวกับนิยายคลาสสิคจีนสมัยราชวงศ์หมิง และการกลายเป็น 

ญี่ปุ่นผ่านการดัดแปลงภาพในจินตนาการเป็นงานศิลปะญี่ปุ่นประเภทอุคิโยเอะ มีวัตถุประสงค์เพื่อศึกษา 

แนวคิดด้านรูปแบบและเน้ือหาท่ีมีการดัดแปลงภาพในจินตนาการจากนิยายจีนโบราณสู่งานภาพพิมพ์ 

แกะไม้อุคิโยเอะของญ่ีปุ่นระหว่างคริสต์ศตวรรษท่ี 17-19 วิธีดำ�เนินการวิจัยใช้การวิเคราะห์ผลงานอุคิโยเอะ 

ภายใต้รูปแบบเนื้อหาจากนิยายคลาสสิคจีน 2 เรื่อง คือ ซานกั๋วเหยี่ยนอี้และสุยหู่จ้วน โดยวิเคราะห์จาก

ผลงานของศิลปินอุคิโยเอะ จำ�นวน 5 คน ได้แก่ คัตซึชิกะ โฮะคุไซ อุตะงาวะ คุนิโยชิ ทสึกิโอกะ โยชิโทชิ 

อุตะงาวะ คุนิซาดะ และโทโยฮาระ คุนิจิกะ ผลการวิจัยพบว่า แนวคิดที่ปรากฏในงานอุคิโยเอะญี่ปุ่นซึ่ง

มีหัวข้อจากนิยายคลาสสิคจีนสมัยหมิงนอกจากอ้างอิงตามการแปลเนื้อหาแล้ว ยังผ่านกระบวนการสร้าง 

ภาพลักษณ์และจินตนาการของศิลปิน เกิดการหลอมรวมและดัดแปลงลักษณะทางวัฒนธรรมที่แตกต่างสู่ 

ความเป็นญ่ีปุ่น โดยรูปแบบและเน้ือหาสะท้อนให้เห็นอัตลักษณ์ของสังคมญ่ีปุ่นสมัยเอโดะผ่านการดัดแปลง 

ข้ามสื่อทางวัฒนธรรม ทำ�ให้ตัวบทเดิมของจีนพัฒนาสู่การกลายเป็นญี่ปุ่นของตัวบทใหม่ ศิลปินไม่ได้

เคร่งครัดหรือยึดติดกับต้นแบบอย่างเข้มงวด การดัดแปลงในผลงานศิลปะเกิดข้ึนเพ่ือให้สอดคล้องกับรสนิยม 

ของตัวศิลปินและประชาชน ภายใต้ความคิดสร้างสรรค์ทางสุนทรียะของตัวศิลปินอุคิโยเอะ

คำ�สำ�คัญ: นิยายคลาสสิคจีน / ราชวงศ์หมิง / อุคิโยเอะ / การกลายเป็นญี่ปุ่น / การดัดแปลง

วิธีอ้างอิง

ปานชีวา บุตราช และ ปิยะแสง จันทรวงศ์ไพศาล. (2568). นิยายคลาสสิคจีนสมัยหมิงและการกลายเป็นญี่ปุ่นในงานศิลปะอุคิโยเอะ. วารสาร

ศิลป์ พีระศรี, 13(1), 141-166. https://doi.org/10.69598/sbjfa277764

© 2568 ลิขสิทธิ์ โดย ผู้เขียน สาธาณะชนสามารถนำ�บทความไปใช้ได้ภายใต้สัญญาอนุญาตครีเอทีฟคอมมอนส์ 

แบบแสดงที่มา (CC BY 4.0) https://creativecommons.org/licenses/by/4.0/



143 Pancheewa Butrach et al.

Chinese Ming Classic 
Novels and Japanization 
in Ukiyo-e Art1

Pancheewa Butrach2  
Piyasaeng Chantarawongpaisarn3 

05

1 This article is a part of the research “A Study of Adaptation of Chinese Ming Classic Novels in Japanese Ukiyo-e Art  

  during 17th -19th Centuries”
2 Assistant Professor, Chinese Division, Department of Eastern Language, Faculty of Humanities, Chiang Mai University,  

  e-mail: pancheewa.b@cmu.ac.th
3  Professor, Art Theory Department, Faculty of Painting, Sculpture and Graphic Arts, Silpakorn University,

  e-mail: pisaeng@gmail.com

Received: March 21, 2025 / Revised: April 29, 2025 / Accepted: May 7, 2025

https://doi.org/10.69598/sbjfa277764



Chinese Ming Classic Novels and Japanization in Ukiyo-e Art

Si
lp

a 
Bh

ira
sr

i (
Jo

ur
na

l o
f 
Fi
ne

 A
rt
s)

 V
ol

.13
(1)

 2
02

5

144

Abstract
	 This qualitative research aimed to study Chinese classic novels in the Ming  

dynasty and the adaptation in Ukiyo-e art as Japanization. The objective of the article was to 

study about style and content adaptation from imaginative representation in Ming’s classic 

novels to Ukiyo-e woodblock printings in the 17th–19th century. The research analyzed 

two Chinese classic novels, “The Romance of Three Kingdoms” and “Tales of the Water 

Margin,” through the works of five Ukiyo-e artists: Katsushika Hokusai, Utagawa Kuniyoshi, 

Tsukioka Yoshitoshi, Utagawa Kunisada, and Toyohara Kunichika. The study found that Ming-

novel-themed concepts in Japanese Ukiyo-e art not only followed in text translation but 

also were conducted by identity process and imagination of the artist. The combination 

and adaptation of different cultures led to Japanization. Style and content adaptation rep-

resent Japanese society in the Edo era. Cultural transmission of Chinese origin under the 

Japanization process turned into a new text. The artists were not strictly based on original 

content. There was the adaptation of artworks to fit in with artists’ and social popularity, 

based on aesthetic creativity by Ukiyo-e artists.

Keywords: Chinese Classic Novel / Ming Dynasty / Ukiyo-e / Japanization / Adaptation 
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1. บทนำ�        

	 วรรณคดีจีนสมัยราชวงศ์หมิงถือเป็นจุดท่ีพัฒนาการของบทประพันธ์ประเภทนิยาย (小说) 

รุง่เรืองถงึขดีสุด จากบทประพนัธป์ระเภทความเรยีงสมยัราชวงศฮ์ัน่สูเ่รือ่งเลา่เหนอืธรรมชาต ิ(志怪小说)  

ในสมัยราชวงศ์เหนือ-ใต้ และเกิดการเล่าเรื่องที่มีองค์ประกอบทางวรรณกรรมมากขึ้นในเรื่องสั้นประเภท

ตำ�นานประวตั ิ(传奇) สมยัราชวงศถ์งั กอ่นจะพฒันาเปน็บทเลา่นทิานฮวา่เปิน่ (话本) ทีน่กัเลา่นทิานตาม

สถานบันเทิงสมัยราชวงศ์ซ่งนิยมใช้แล้วแปรเป็นบทละครในสมัยราชวงศ์หยวน นิยายสมัยหมิงจัดเป็นเรื่อง

เลา่ทีค่รบถว้นดว้ยองคป์ระกอบทางวรรณกรรมไมว่า่จะเปน็เนือ้เรือ่ง โครงเร่ือง ตวัละคร ฉาก และแกน่เรือ่ง 

มีการใช้กลวิธีการเล่าเรื่องที่ทำ�ให้เรื่องเล่าสมบูรณ์ยิ่งขึ้น อาทิ สัญลักษณ์ อุปมา อุปลักษณ์ เป็นต้น ผลงาน

ประเภทจินตนิยายเปี่ยมด้วยจินตนาการ ประเภทสัจนิยมสมจริงน่าเชื่อถือ นิยายเร่ืองยาวท่ีเป็นวรรณคดี

คลาสสิคอย่างเรื่องสามก๊ก ซ้องกั๋ง ไซอิ๋ว ได้รับความนิยมถึงขั้นเผยแพร่ไปสู่ต่างแดน รวมถึงประเทศญี่ปุ่น 

โดยพัฒนาต่อในรูปแบบของการดัดแปลงเป็นสื่ออื่น เช่น ภาพประกอบนิยาย สมุดภาพ หรือผลงานศิลปะ 

	 อุคิโยเอะ (Ukiyo-e; 浮世絵) มคีวามหมายวา่ภาพของโลกอนัลอ่งลอย ภาพของโลกมายา หรอืโลก

ที่ไม่มีสิ่งใดจีรัง คำ�นี้แต่เดิมเป็นคำ�ในพุทธศาสนาที่กล่าวถึงความไม่จีรังยั่งยืนของชีวิตและการหลุดพ้นจาก

สภาวะดังกล่าว ต่อมา ถูกแปรเปลี่ยนให้กลายเป็นคำ�ที่หมายถึงวิถีชีวิตของคนเมืองในยุคเอโดะซึ่งหมกมุ่น

กบัความสนกุสนาน ความบันเทิงเรงิรมยแ์บบโลกยีวสิยั ประกอบกบัการเกือ้หนนุของระบบเศรษฐกิจ สงัคม 

ยุคเอโดะการค้าขายเฟื่องฟู ผู้คนแสวงหาความบันเทิงจากวรรณกรรมประกอบภาพ ผนวกกับความเจริญ

ด้านเทคนิคการผลิตภาพพิมพ์จากแม่พิมพ์ไม้ (Woodblock Print) ที่ใช้ระบบการผลิตจำ�นวนมากด้วยวิธี

แกะไม้เป็นลวดลายตามภาพที่วาดแล้วพิมพ์ ภาพพิมพ์อุคิโยเอะจึงมีราคาถูกจนคนทั่วไปสามารถซ้ือขาย

ครอบครองได้ แตกต่างกับจิตรกรรมภาพวาดแบบม้วนภาพที่มีเพียงชิ้นเดียวซึ่งในราชสำ�นัก โชกุน ไดเมียว

ชนชั้นสูงหรือขุนนางท่ีนิยมสะสมไว้ครอบครอง ด้วยเหตุนี้ สมัยเอโดะจึงเกิดกระแสใหม่ทางความคิดของ

คนช้ันกลางและชนชั้นล่างของสังคม วิวัฒน์สู่รูปแบบศิลปะเพื่อคนกลุ่มใหญ่ โดยเฉพาะสามัญชนที่ใฝ่ฝัน

ครอบครองงานศลิปะดจุชนชัน้ปกครอง ผลกัดนัใหเ้กดิความเคล่ือนไหวทางศลิปะ ในชว่งเวลาไล่เล่ียกนักบั

ทีว่รรณคดจีนีแพรห่ลายสูญ่ีปุ่น่ผา่นการแปล ภาพพมิพท์ีม่เีนือ้หาเรือ่งราวแปลกใหมไ่ดก้ลายมาเปน็หัวขอ้ให้

ศิลปินอคิุโยเอะประยกุต์ใช ้เนือ้หาทีเ่ดมิเนน้ภาพวถิชีวีติชาวบา้น หญงิงาม เทพเจา้และทวิทศัน ์เปลีย่นเปน็

งานศิลปะที่มีเนื้อหาและองค์ประกอบจากวรรณคดีจีนสมัยราชวงศ์หมิงเป็นเค้าโครง แต่ปรับและดัดแปลง

จนเกิดตวับทใหมซ่ึง่แมจ้ะรบัอทิธพิลจากจนี แตผ่า่นการผสมผสาน กลายเปน็อตัลักษณใ์หมใ่นประวติัศาสตร์

ศิลปะและวัฒนธรรมญี่ปุ่นสมัยเอโดะ

	 ผู้วิจัยเห็นว่า การดัดแปลงภาพจินตนาการจากนิยายคลาสสิคจีนสมัยหมิงสู่งานศิลปะอุคิโยเอะ

ญี่ปุ่นสมัยเอโดะจะช่วยให้เข้าใจบริบทเชิงเปรียบเทียบทั้งวรรณคดี ศิลปะและวัฒนธรรม รวมไปถึงคตินิยม

ความเป็นจีนที่แปรเปลี่ยนกลายเป็นญี่ปุ่น ผ่านการสร้างสรรค์ผลงานศิลปะที่ผสมผสานระหว่างวัฒนธรรม

จีนเข้ากับวัฒนธรรมญี่ปุ่น ก่อให้เกิดความรู้ความเข้าใจการเล่าเรื่องและสัญญะต่าง ๆ ที่แฝงอยู่เมื่อเกิดการ
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ดัดแปลงสื่อวรรณคดีจีนคลาสสิคเป็นศิลปะอุคิโยเอะ การศึกษาดังกล่าวไม่เพียงทำ�ความเข้าใจวิถีความคิด

ทางวัฒนธรรมผ่านแบบอย่างของภาพพิมพ์ญี่ปุ่นภายใต้ช่วงเวลาสมัยราชวงศ์หมิงและสมัยเอโดะ แต่ยัง 

นำ�เสนอความสัมพันธ์เชิงศิลปะวัฒนธรรมและวรรณกรรมระหว่างจีนและญี่ปุ่น 

2. วัตถุประสงค์
	 เพ่ือศึกษาแนวคิดด้านรูปแบบและเนื้อหาที่มีการดัดแปลงภาพในจินตนาการจากนิยายจีนสมัย 

หมิงสู่งานภาพพิมพ์แกะไม้อุคิโยเอะของญี่ปุ่นระหว่างคริสต์ศตวรรษที่ 17-19

3. วิธีดำ�เนินการวิจัย
	 การศึกษาเรื่องนิยายคลาสสิคจีนสมัยหมิงและการกลายเป็นญี่ปุ่นในงานศิลปะอุคิโยเอะ เป็นการ

วิจัยเชิงคุณภาพ (Qualitative Research) โดยศึกษารวบรวมจากแหล่งข้อมูลเพื่อประกอบงานวิจัย ได้แก่ 

ข้อมูลทุติยภูมิซึ่งประกอบด้วยหนังสือ งานวิจัย บทความวิชาการที่เกี่ยวข้อง ทั้งนี้ ผู้วิจัยได้ศึกษาและดูงาน

ในสถานทีท่ีเ่กบ็รกัษาและจดัแสดงผลงานอคุโิยเอะจากพพิธิภณัฑแ์ละหอศลิปใ์นประเทศญ่ีปุน่ ไดแ้ก ่Japan 

Ukiyo-e Museum (มัตสึโมโตะ), Sumida Hokusai Museum (โตเกียว) และ Ota Memorial Museum 

of Art (โตเกียว) เพื่อเป็นแนวทางในการดำ�เนินการวิเคราะห์ข้อมูล จากนั้นจึงสรุปผลแบบพรรณนาพร้อม

ภาพประกอบ

4. ขอบเขต
          งานวิจัยนี้มุ่งศึกษาแนวคิดด้านรูปแบบและเนื้อหาของการสร้างสรรค์ทางศิลปะที่สื่อสารผ่านการ

ดัดแปลงภาพในจินตนาการจากวรรณกรรมคลาสสิคจีนสมัยราชวงศ์หมิงสู่ความเป็นญี่ปุ่นในภาพพิมพ์ 

อุคิโยเอะ โดยเลือกกลุ่มตัวอย่างจากผลงานจิตรกรรมและภาพพิมพ์แกะไม้อุคิโยเอะสมัยเอโดะ โดยมี 

หลักเกณฑ์ในการคัดเลือกภาพท่ีใช้ในการวิเคราะห์ว่า ทั้งหมดต้องเป็นภาพผลงานของศิลปินอุคิโยเอะที่

สร้างสรรค์ผลงานที่มีรูปแบบและเน้ือหาตรงกันกับวรรณคดีจีนสมัยหมิงประเภทนิยายทั้ง 2 เรื่อง ได้แก่ 

ซานกั๋วเหยี่ยนอี้ (สามก๊ก) และสุยหู่จ้วน (ซ้องกั๋ง) ซึ่งทั้งสองเรื่องนี้เป็นวรรณกรรมที่มีเนื้อหาและฉากหลัง

ที่ถ่ายทอดในบริบทของสงครามและการต่อสู้ รวมทั้งเป็นวรรณกรรมท่ีมีการเรียบเรียงขึ้นในสมัยราชวงศ์ 

หมิง เพราะ ณ ขณะเวลานั้นเป็นยุคสมัยที่แผ่นดินจีนมีความสันติสุข ซึ่งเป็นช่วงเวลาเดียวกันกับสมัยเอโดะ

ที่แผ่นดินญี่ปุ่นกลับมามีความสงบ และมีความเป็นปึกแผ่นเดียวกันของชาติอีกครั้ง ตัวอย่างผลงานศิลปะที่

ใชใ้นการวจิยัใชก้ารเลอืกกลุม่ตวัอยา่งแบบเจาะจง (Purposive Sampling) คดัเลือกจากผลงานของศิลปิน 

อคุโิยเอะจำ�นวน 5 คนทีส่รา้งสรรคใ์นหัวขอ้วรรณกรรมคลาสสิคจีนสมยัราชวงศห์มงิ ได้แก ่คตัซึชกิะ โฮะคุไซ 

อุตะงาวะ คุนิโยชิ ทสึกิโอกะ โยชิโทชิ อุตะงาวะ คุนิซาดะ และโทโยฮาระ คุนิจิกะ 
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5. ทบทวนวรรณกรรม

	 5.1 บทความและงานวิจัยที่เกี่ยวข้อง
	 Robert Goree ศึกษาเรือ่ง “วฒันธรรมการเดินทางในสมยัเอโดะญีปุ่น่” (The Culture of Travel 

in Edo-Period Japan) กลา่ววา่ การขยายตวัของการเดนิทางมบีทบาทตอ่การเปลีย่นแปลงของวฒันธรรม

ญีปุ่น่สมยัเอโดะ เป็นผลมาจากความเจรญิทางเศรษฐกจิ ทำ�ใหป้ระชากรเพ่ิมจำ�นวนขึน้ กจิกรรมสนัทนาการ

ของชาวเอโดะประการหนึ่งคือการออกเดินทางท่องเที่ยวชมทิวทัศน์ เหล่ากวี นักประพันธ์ จิตรกร หรือ

ศิลปินที่ออกเดินทางเพื่อแสวงหาความรู้ทางศิลปะและเพิ่มพูนความรู้ มักจะพาลูกศิษย์ติดตามไปด้วย 

เท่ากับเป็นการสร้างผลงานและเผยแพร่วัฒนธรรมไปในทุกแห่งหนที่เดินทางไปเยือน โดยเฉพาะช่วงปี 

เก็นโรคุ (ระหว่าง ค.ศ.1688-1704) การพัฒนาเทคนิคภาพพิมพ์แกะไม้ก้าวหน้าอย่างยิ่ง จากเดิมที่เป็น

เทคนิคการพิมพ์เพื่อพุทธศาสนา พัฒนามาเป็นภาพพิมพ์เอกสารท้ังทางประวัติศาสตร์และการเมือง  

จนกระทัง่กลายมาเปน็เทคนคิภาพพมิพแ์กะไมท้ีส่ามารถสร้างสรรคผ์ลงานศลิปะจำ�นวนมากในเวลารวดเร็ว

เพื่อตอบสนองความต้องการของประชาชนท่ีปรารถครอบครองภาพวาดเหล่านั้นเป็นสมบัติส่วนตัว ทำ�ให้

การผลติส่ิงพิมพด์ว้ยภาพพมิพแ์กะไม้มอิีทธิพลต่อชวีติประจำ�วนั กลายเปน็วฒันธรรมทางวตัถอุนัทรงคณุคา่ 

เผยให้เห็นประสบการณ์การเดินทางท่ีเกิดข้ึนจริงในยุคเอโดะสมัยที่โชกุนโทคุงาวะ อิเอยาสุเป็นผู้ปกครอง

บ้านเมือง (Goree, 2020)

	 Matthew Fraleigh ได้ศึกษาวิจัยเรื่อง “การแปลตามต้นฉบับ: ทสึโซคุ ซันโกคุชิ การแปลวรรรณ

กรรมซานกั๋วจื้อเหยียนอี้ครั้งแรกเป็นภาษาญี่ปุ่น” (A Faithful Translation: Tsuzoku  sangokushi, the 

First Japanese Translation of Sanguozhiyanyi) ซานก๋ัวเหยี่ยนอี้แปลฉบับสมบูรณ์เป็นภาษาญี่ปุ่น

ครั้งแรกภายใต้ชื่อตีพิมพ์ว่า ทสึโซคุ ซันโกคุชิ (通俗三国志) หมายถึงจดหมายเหตุสามก๊กฉบับยอดนิยม  

ตีพิมพ์ที่เกียวโตราว ปี ค.ศ.1689-1691 นับเป็นการแปลฉบับสมบูรณ์ครั้งที่สองต่อจากฉบับภาษาแมนจ ู

ซึ่งแปลก่อนประมาณสี่ทศวรรษ นิยายเรื่องนี้ได้รับความนิยมอย่างรวดเร็ว ก่อนที่จะมีการแปลฉบับอื่นตาม

มาในภายหลัง ทสึโซคุ ซันโกคุชิได้รับความนิยมจากผู้อ่านเห็นได้ชัดจากการแปลฉบับเล่าความเป็นจำ�นวน

มาก มกีารดดัแปลงข้ามสือ่ และแมแ้ตก่ารลอ้ (parody) ทีแ่ตกตา่งไปจากเดมิ จนกระทัง่อกีราวหนึง่ศตวรรษ 

ซานกั๋วเหยี่ยนอี้จึงได้รับการแปลใหม่ให้สมบูรณ์และตรงตามต้นฉบับ เช่น เอะฮง ทสึโซคุ ซันโกคุชิ (Ehon 

tsuzoku sangokushi หรอืสามกก๊ยอดนยิมฉบบัภาพประกอบ) ซึง่ตพีมิพป์ลายทศวรรษ 1830 โดยเฉพาะ

การนำ�เสนอใหม่ดว้ยการแปลทีต่กแตง่ดว้ยภาพประกอบอนัวจิติรงดงามกวา่ 400 ภาพของคตัสชึกิะ ไทโตะ

ที่สอง ศิษย์ของโฮะคุไซ และในไม่ช้าวรรณกรรมสามก๊กก็กลายเป็นหนังสือขายดีด้วยรูปแบบที่เข้าถึงผู้อ่าน

ได้ง่าย ขยายความนิยมในวงกว้างในเวลาต่อมา (Fraleigh, 2022: 59-88)

	 Naho Ohnuki ได้ศึกษาวิจัยเรื่อง “การรับแนวคิดเร่ืองซุยโคเด็นในญี่ปุ่นและการตีความเชิง 

ทัศนภาพ: การขยายตัวของการสร้างสภาพแวดล้อมทัศนภาพในญี่ปุ่น” (The Reception of Suikoden 

in Japan and Its Visual Interpretation: Expansion of Visual Environment in Japan) ผ่านการ
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วเิคราะห์การแสดงออกทางภาพวาดของผลงานศลิปะทีอ่า้งองิจากเรือ่งซุยโคเด็น หรือสุยหูจ่ว้น โดยสะทอ้น

ให้เห็นความสัมพันธ์ของรอยสักของญี่ปุ่นที่รับอิทธิพลมาจากซุยโคเด็น เปรียบเทียบระหว่างภาพวีรบุรุษ

ในภาพประกอบของจีนกับภาพพิมพ์อุคิโยเอะของญี่ปุ่น การศึกษาดังกล่าววิเคราะห์ผลงานที่ได้รับความ

นิยมอย่างสูงในสมัยเอโดะของอุตะงาวะ คุนิโยชิ พบว่าภาพของของคุนิโยชินำ�เสนอรูปแบบของโฮริโมโนะ 

(Horimono, 彫り物) หรอืรอยสกัแบบดัง้เดมิในวฒันธรรมญีปุ่น่ซึง่สกัร่างกายเตม็พืน้ที ่ส่วนใหญค่รอบคลุม

ถึงแขนและขา การตอบรับผลงานที่ดัดแปลงมาจากซุยโคเด็นและภาพตัวเอกฉายให้เห็นจิตวิญญาณแบบ

วีรบุรุษนอกกฎหมายตามความช่ืนชอบของผู้คนสมัยนั้น อันเกิดจากการพรรณนาภาพวีรบุรุษในซุยโคเด็น

ในงานของคุนิโยชิ (Ohnuki, 2010: 97-111)

     	 5.2 นิยายคลาสสิคจีนสมัยราชวงศ์หมิง

	 5.2.1 ซานกั๋วเหยี่ยนอี้ (三国演义三国演义) 
	 ซานกัว๋เหยีย่นอีห้รอืสามกก๊ฉบบันยิาย เปน็วรรณคดีทีน่ำ�เหตุการณป์ระวติัศาสตรม์าเลา่ในรปูแบบ

ของนยิายองิประวตัศิาสตรข์นาดยาว สามกก๊มทีีม่าจากเหตุการณก์ารทำ�สงครามชงิอำ�นาจกนัระหวา่งสาม

อาณาจกัรในชว่งกลยีคุปลายราชวงศฮ์ัน่ (ค.ศ.220-280) ประกอบด้วยเวย่ (วยุกก๊) สู ่(จ๊กกก๊) และอู ๋(งอ่ก๊ก) 

นักเล่านิทานฮว่าเป่ินตั้งแต่สมัยก่อนราชวงศ์ซ่งนำ�เหตุการณ์ดังกล่าวมาเล่าในรูปแบบมุขปาฐะเพื่อความ

บันเทิง เมื่อล่วงถึงสมัยราชวงศ์หยวนซ่ึงบทประพันธ์ประเภทบทละครได้รับความนิยมอย่างสูง สามก๊กจึง

หยบิยกบางตอนมาปรบัเปน็บทละครและการแสดง จนกระทัง่กลายเปน็นยิายเร่ืองยาวในสมยัราชวงศ์หมิง 

สามก๊กฉบับนิยายในสมัยหมิงซึ่งเป็นที่รู้จักอย่างแพร่หลายนั้นประพันธ์โดยหลัวก้วนจง (ค.ศ.1330-1400) 

หลัวก้วนจงได้อ้างอิงตามบันทึกในประวัติศาสตร์และเรื่องเล่าจากชาวบ้าน จากนั้นนำ�ข้อมูลที่ได้มาแต่ง

เป็นนวนิยายเรื่องนี้ (วิทยาลัยภาษาจีนปักกิ่ง และคณะ, 2550: 62) มีการนำ�จดหมายเหตุประวัติศาสตร์ที่

มเีนือ้หาเกีย่วขอ้งกบัชว่งเวลาดงักลา่ว เชน่ จดหมายเหตุซานกัว๋จือ้ (三国志) ของเฉินโซ่ว (ค.ศ.233–297) 

มาผสมผสานกับเรื่องเล่าและบทละคร ใช้ศิลปะการประพันธ์ “จริงเจ็ดเท็จสาม” (ถาวร สิกขโกศล, 2566: 

276) สรา้งสรรคนิ์ยายซานกัว๋เหยีย่นอีใ้นแบบฉบบัของตนเอง เรียบเรยีงประวติัศาสตรป์ลายราชวงศ์ฮัน่โดย

เริ่มจากความฟอนเฟะของราชสำ�นัก กบฏโพกผ้าเหลืองที่สร้างความระส่ำ�ระสาย ขุนศึกขุนนางทำ�สงคราม

ชิงอำ�นาจกันจนกลายเป็นสามขั้วอำ�นาจใหญ่ ถึงเหตุการณ์ช่วงสุดท้ายที่สกุลซือหม่ารวบอำ�นาจตั้งราชวงศ์

ใหม่ ข้อเท็จจริงทางประวัติศาสตร์ถูกดัดแปลง แต่งเติม เพิ่มรายละเอียดอย่างเปี่ยมอรรถรส แบ่งตัวละคร

เป็นฝ่ายธรรมะอธรรมชัดเจน 

	 ซานก๋ัวเหยี่ยนอี้มีจุดเด่นที่การพรรณนาฉากสงคราม ถือเป็นแกนหลักของนิยายเร่ืองนี้ ตลอดท้ัง

เรื่องมิได้มีเพียงการเข่นฆ่า แต่ยังรวมถึงการใช้สติปัญญาและปัจจัยต่าง ๆ ท่ีมีผลต่อสงคราม เช่น ชัยภูมิ

แวดล้อมที่เอ้ือประโยชน์ การจัดกระบวนทัพและยุทธวิธีต่าง ๆ แม้แต่ปัจจุบันก็ยังคงมีการศึกษาสามก๊ก

ในฐานะวรรณกรรมประยุกต์กับศาสตร์อื่น เช่น การทหาร การบริหารธุรกิจ เป็นต้น นอกจากการต่อสู้

ขบัเคีย่วระหวา่งอาณาจกัรทัง้สาม จุดเดน่ประการทีส่องคอืการเชือ่มโยงความสมัพนัธข์องตวัละครในแตล่ะ
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ฝา่ยผา่นการประลองอำ�นาจ ปะทะดว้ยปญัญาและอบุายเชงิจิตวทิยา ส่ิงเหล่านีส่้งผลต่อโครงเร่ืองต้ังแต่ยคุ 

ตัง้ตวัเปน็ใหญแ่ละยคุลม่สลายของสามขัว้อำ�นาจ ผูเ้ขียนพรรณนาภาพความขดัแยง้ระหวา่งชนชัน้ปกครอง

ที่ก่อสงคราม ความทะเยอทะยาน อุดมการณ์ทางการเมืองและพิชัยสงครามอย่างสมจริง นอกจากนี้  

จดุเดน่ประการทีส่าม การถา่ยทอดลกัษณะความหลากหลายของบคุคลผ่านตัวละครอยา่งมชีวีติชวีา สมจริง 

ไม่ว่าจะเป็นตัวละครฝ่ายตัวเอกหรือผู้ร้าย ภาพลักษณ์ของตัวละครในซานกั๋วเหยี่ยนอี้ประทับใจผู้อ่านจน

กลายเป็นที่มาของสำ�นวนภาษาและวัฒนธรรมจีน ตัวละครบางตัวเป็นภาพแทนของความชั่วช้า ความ 

เจา้เลห่ ์หรือคนจติใจคบัแคบ ในขณะท่ีตวัละครบางตัวซ่ึงมคีณุสมบติัของผูก้ลา้ เฉลยีวฉลาด ยดึมัน่ในสจัจะ 

กลายเปน็ภาพแทนบุคคลทีผู้่อา่นประทบัใจ เคารพนบัถอื หรอืแมแ้ตเ่ทดิทูนยกยอ่งเปน็เทพเจา้ ดว้ยเหตผุล 

เหลา่นี ้ทำ�ให้ซานกัว๋เหยีย่นอ้ีไดร้บัยกยอ่งวา่เป็นวรรณคดเีรือ่งเอกเร่ืองหนึง่ของจนี แมเ้รือ่งจะยาวมตีวัละคร

มากที่สุดถึงพันกว่าตัว แต่ผู้แต่งวางโครงเรื่องดี ซับซ้อนแต่ไม่ยุ่งเหยิง มีปมเงื่อนสนุกชวนติดตาม บรรยาย

เรื่องศึกสงครามได้ดีเยี่ยม เหมือนจริง ตื่นเต้นเร้าใจ (ถาวร สิกขโกศล, 2566: 276)

	 5.2.2 สุยหู่จ้วน (水浒传水浒传) 
	 สุยหู่จ้วน (ฉบับภาษาไทยเรียกว่าซ้องก๋ัง หรือร้อยแปดผู้กล้าเขาเหลียงซาน) เป็นนิยายเรื่องยาว

ที่โครงสร้างคล้ายคลึงกับสามก๊ก กล่าวคือมาจากการนำ�ประวัติศาสตร์มาเล่าใหม่และแต่งเติม ที่มาของ 

สุยหู่จ้วนสืบย้อนไปได้ถึงวรรณคดีฮว่าเปิ่นเรื่อง “ต้าซ่งเซวียนเหออี๋ซื่อ” (大宋宣和遗事) ซึ่งไม่ปรากฏ 

ผู้แต่ง มีที่มาจากเหตุการณ์สมัยจักรพรรดิซ่งฮุยจง (ค.ศ.1119-1126) ปีเซวียนเหอคือชื่อรัชศกปีสุดท้าย 

ของการครองราชย์ อาณาจักรซ่งเกิดความวุ่นวายจากชนเผ่าภาคเหนือรุกรานชายแดน แต่ราชสำ�นักยัง

คงเต็มไปด้วยความขัดแย้งและการฉ้อราษฎร์ของขุนนาง ชาวบ้านที่ได้รับความเดือดร้อนจึงตั้งกองกำ�ลัง  

นำ�โดยคนชื่อซ่งเจียง (ซ้องกั๋ง) ด้านหนึ่งต่อต้านขุนนางฉ้อฉล อีกด้านหนึ่งพิทักษ์ชาติจากพวกต่างเผ่า  

พฤติการณ์ของซ่งเจียงและพรรคพวกที่รักชาติหาญท้าทายอำ�นาจขุนนางชั่วประทับใจชาวบ้านจนกลาย

เป็นเรื่องเล่าขานสืบต่อและเพิ่มอิทธิฤทธิ์ปาฏิหาริย์ บุคคลในกองกำ�ลังทั้ง 36 คนได้รับการยกย่องเป็น 

ดาวเทพจตุ ิมีการวาดภาพและยกยอ่งสดดุ ีเม่ือเทคนคิการพมิพแ์พรห่ลายกพ็มิพ์เปน็เลม่ เรยีบเรยีง เลา่ใหม ่ 

แต่งเติมเพิ่มฉากกับตัวละครจำ�นวนมาก จนกลายเป็นนิทาน บทละคร งิ้ว และประพันธ์เป็นนิยายเรื่องยาว

ในสมยัราชวงศห์มงิโดยซอืไนอ่นั (ค.ศ.1296-1370)  เขาได้อา้งตามนทิานพ้ืนบา้นทีเ่ล่าขานกนัมาเร่ืองกบฏ 

ซ่งเจียง (ซ้องกั๋ง) ในสมัยปลายราชวงศ์ซ่งเหนือ โดยเนื้อหาส่วนใหญ่ได้กล่าวถึงเหตุการณ์การก่อกบฏของ

พวกชาวนาแห่งภูเขาเหลียงซาน (วิทยาลัยภาษาจีนปักกิ่ง และคณะ, 2550: 62) นิยายเรื่องนี้บรรยายความ

ขัดแย้งระหว่างชนชั้นในสังคมศักดินาอย่างถึงแก่น โดยเฉพาะความขัดแย้งของชนชั้นปกครอง/คนร่ำ�รวย  

กับคนธรรมดา/คนยากจนในเร่ือง ไม่เพียงเปิดโปงให้เห็นความชั่วร้ายของสังคมยุคซ่งและผลของการฉ้อ

ราษฎร์บังหลวงที่ผู้มีอำ�นาจเพิกเฉย ก่อให้เกิดสภาพที่คนธรรมดาสามัญถูกรัฐบีบค้ันจนต้องกลายเป็นโจร 

แตย่งัตัง้คำ�ถามกบัแนวคดิเรือ่งความจงรกัภกัดทีีห่ลักปรัชญาขงจ่ือใชห้ล่อหลอมสังคมจีนนบัพันป ีการกดขี่

ขม่เหงของคนตัง้แตร่ะดบัเสนาบดแีละขนุนางไลเ่รยีงมาถงึเศรษฐผีูม้อีทิธพิลในทอ้งถิน่ทีก่ระทำ�ตอ่ผูด้อ้ยกวา่

อยา่งชาวนาชาวบา้น หรอืแมแ้ตก่บัขนุนางดว้ยกันเองทีข่ดัแยง้ผลประโยชน ์นำ�เสนอผ่านประสบการณค์วาม

เลวร้ายที่ตัวละครแต่ละตัวประสบ ก่อนจะต้องหนีเอาชีวิตรอดขึ้นเขาเหลียงซานไปเป็นโจร
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	 จุดเด่นของสุยหู่จ้วนอยู่ท่ีการสร้างสรรค์ตัวละคร ซือไน่อันสร้างตัวละครเอกจำ�นวนมาก ทว่า 

แต่ละตัวล้วนมีเอกลักษณ์เฉพาะตัว เรื่องราวประกอบพฤติการณ์ในแต่ละตอนก็เป็นเอกเทศ ทั้งนี้ ตัวละคร

ทุกตัวต่างก็มีจุดร่วมเดียวกันคือ “ถูกผู้มีอำ�นาจข่มเหงรังแก” กลวิธีการประพันธ์ของซือไน่อันยังสร้างตัว

ละครของเรื่องให้สมจริงด้วยการนำ�เสนอภาพความเป็นมนุษย์ซึ่งมีทั้งข้อดีข้อเสีย เช่น ตัวเอกซ่งเจียงที่ 

กลา้หาญยติุธรรม รกัพวกพอ้ง ตอ้งการปราบขนุนางชัว่เพือ่แสดงความจงรกัภกัดตีอ่จกัรพรรด ิกย็งัมขีอ้เสยีคอื  

ยดึมัน่ถอืมัน่ในความคดิของตนโดยไมด่คูวามเปน็จรงิ ทำ�ใหต้อ้งประสบบัน้ปลายอนัเลวรา้ย เปน็ตน้ นอกจากนี ้

ซือไน่อันยังใช้วรรณกรรมเป็นเครื่องมือวิพากษ์สังคม นำ�เสนอความไม่พอใจของประชาชนผ่านทางการ

ตำ�หนแิละตแีผพ่ฤตกิรรมชัว่ชา้ของตวัละครฝ่ายตัวร้ายทีก่ระทำ�ต่อตัวเอก หรืออาจกล่าวได้วา่ สุยหูจ้่วนคือ 

เครื่องมือตอบโต้ผู้มีอำ�นาจรัฐโดยใช้วรรณกรรมเป็นกระบอกเสียง     

  	 เมื่อพิจารณาจากเค้าโครงเรื่องของซานกั๋วเหยี่ยนอ้ีและสุยหู่จ้วน จะเห็นได้ว่าทั้งสองเรื่องล้วน

เป็นนิยายอิงประวัติศาสตร์ เน้นเรื่องความขัดแย้งและการต่อสู้ทางอุดมการณ์ กลียุคก่อกำ�เนิดผู้กล้า  

แม้เนือ้หาเตม็ไปดว้ยตวัละครจำ�นวนมาก แตล่ำ�ดบัการเลา่เรือ่งไมซ่บัซอ้น สรา้งความสนกุสนาน ตืน่เตน้เรา้ใจ  

สอดแทรกสารัตถะความเป็นจีนผ่านมโนทัศน์เรื่องคุณธรรม ความซื่อสัตย์ภักดี การอุทิศตนเพื่ออุดมการณ์ 

รวมถึงถ่ายทอดแนวคิดความเป็นจีนด้านอื่น ๆ ผ่านพฤติกรรมของตัวละคร ตัวละครในซานกั๋วเหยี่ยนอี้

สะท้อนภาพคำ�กล่าวที่ว่าสถานการณ์สร้างวีรบุรุษ เช่น ขงเบ้ง (จูเก๋อเลี่ยง) ผู้ชาญฉลาด โจโฉ (เฉาเชา)  

ผู้มีเล่ห์เหลี่ยม กวนอู (กวนอี่ว์) ผู้ซื่อสัตย์ เตียวหุย (จางเฟย) ผู้ห้าวหาญ เป็นต้น ขณะที่สุยหู่จ้วนสะท้อน

ภาพความลม้เหลวของชนชัน้ปกครองและการต่อต้านของประชาชน บรรยายวรีกรรมจิตวญิญาณทีไ่มย่อม

พ่ายแพ้ของผู้กล้า 108 คน (วิทยาลัยภาษาจีนปักกิ่ง และคณะ, 2550: 62) นิยายทั้งสองจึงได้รับความนิยม

จากผู้อ่านตั้งแต่รูปแบบลายลักษณ์อักษร จนกระทั่งพัฒนาต่อเนื่องเป็นนิยายที่มีภาพประกอบ

	 เมื่อกล่าวถึงภาพประกอบ อาจสืบย้อนกลับไปได้ถึงภาพจิตรกรรมตุนหวง ณ ถ้ำ�ม่อเกา มีการ 

คน้พบภาพประกอบคัมภรีใ์นพระพทุธศาสนาเรยีกวา่ “เปีย้นเหวิน” (变文) ในสมยัราชวงศถ์งั สนันษิฐานวา่ 

การนำ�ภาพประกอบมาใช้ในพระสูตรพุทธก็เพ่ือเจตจำ�นงในการเล่าเร่ืองราวพระคัมภีร์ให้เข้าใจง่ายขึ้น 

เป็นการเทศนาหลักธรรมพุทธศาสนาเพื่อความเข้าใจอย่างเป็นรูปธรรม บางครั้งยังใช้นิทานพื้นบ้าน บทกวี 

และตำ�นานท้องถิ่นประกอบความเรียงที่สอดแทรกภาพวาดเป็นตอน (历朝驿站, n.d.) เปี้ยนเหวินจึง

มีอิทธิพลต่อการเล่าเรื่องประกอบภาพมาจนถึงยุคหลัง โดยเฉพาะเมื่อมีการพัฒนาระบบการพิมพ์ของ 

แม่พิมพ์แกะไม้ในสมัยราชวงศ์ซ่ง และแพร่หลายเฟื่องฟูถึงสมัยราชวงศ์หมิงและชิง ทำ�ให้การวาดภาพ 

ประกอบการเล่าเรื่องที่มีลักษณะของการถ่ายทอดภาพจากจินตนาการได้รับความนิยมจากคนสมัยนั้น  

ภาพลกัษณะนีเ้รยีกวา่ “เหลยีนหวนฮวา่” (连环画) หมายถึง ภาพชดุหรอืภาพเลา่เรือ่งตอ่เนือ่ง ตอ่มาสมัย

สาธารณรัฐจนีจงึเริม่เกดิการพมิพห์นงัสอืแบบเหลยีนหวน ฮวา่ท่ีมรีปูเล่มขนาดเลก็ โดยใชภ้าพวาดประกอบ

วรรณคดีจีน อาทิ ซานกั๋วเหยี่ยนอี้ สุยหู่จ้วน ซีโหยวจี้ (ไซอิ๋ว) เฟิงเสินปั่ง (ห้องสิน) เป็นต้น องค์ประกอบ

ของภาพวาดเช่น ภาพบุคคล เครื่องแต่งกาย สิ่งของหรือสถาปัตยกรรม ล้วนถ่ายทอดเอกลักษณ์ความเป็น

จนีตามยคุสมยัทีเ่ปน็ฉากของเรือ่ง จงึอาจกลา่วไดว้า่มโนทัศนค์วามเปน็จนีถกูถา่ยทอดผา่นทางตวัอกัษรและ

ภาพประกอบพร้อมกับเนื้อหาของตัวบทวรรณกรรม
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	 5.3 การดัดแปลงข้ามสื่อทางวัฒนธรรม: จากความเป็นจีนสู่ความเป็นญี่ปุ่น
	 แนวคิดของความเป็นจีนในงานวรรณกรรมได้ถ่ายทอดมาสู่ญี่ปุ่นอย่างชัดเจนต้ังแต่สมัยนาระ  

(Nara period, 710-794) โดยในช่วงเวลานั้น ญี่ปุ่นได้รับอิทธิพลจีนอย่างมากทั้งด้านการปกครอง ศาสนา 

วัฒนธรรม และวรรณกรรม โดยเฉพาะบทกวีจีนสมัยราชวงศ์ถังที่มีการแปลและแพร่หลายไปสู่ญี่ปุ่น  

การพัฒนาของวรรณคดีจีนและมโนทัศน์ความเป็นจีนดำ�เนินมาอย่างต่อเนื่องจนถึงสมัยเอโดะในต้นคริสต์

ศตวรรษท่ี 17 ซึ่งคำ�ว่าเอโดะนั้นเป็นทั้งชื่อเมืองหลวงและชื่อยุคสมัยทางประวัติศาสตร์ของประเทศญี่ปุ่น

ตั้งแต่ปี ค.ศ.1603-1868  สมัยเอโดะเป็นยุคที่แผ่นดินสงบสุข สงครามเซ็นโกคุหรือสงครามภายในประเทศ

ที่ยาวนานกว่าสองร้อยปีสิ้นสุดอย่างราบคาบ แม้ญี่ปุ่นดำ�เนินนโยบายแยกตัวโดดเดี่ยวจากการติดต่อกับ 

ตา่งชาต ิแตเ่ศรษฐกจิการคา้ขายภายในประเทศกลบัเจรญิก้าวหนา้ สง่ผลอยา่งมากต่อศลิปะและวฒันธรรม

ของญ่ีปุน่ในดา้นตา่ง ๆ  โดยเฉพาะอยา่งยิง่ศลิปะภาพพมิพอ์คุโิยะเอะทีผ่ลติขึน้จากเทคนคิการแกะไม ้ทำ�ให้

สามารถพิมพ์ได้ประมาณ 200 แผ่นข้ึนไปต่อการแกะแม่พิมพ์หนึ่งแผ่น ภาพพิมพ์แกะไม้ได้รับความนิยม

อย่างล้นหลามเพราะราคาถูก คนทั่วไปสามารถหาซื้อครอบครองได้ ผลกระทบที่ตามมาคือการเติบโตของ

วฒันธรรมภาพพมิพก์บัหนงัสอื การพมิพจ์ากแมพ่มิพ์ไมเ้ปน็เทคนคิทีม่มีาแต่โบราณ ทวา่ ในสมยักอ่นมกัใช้

ในกิจการของวดัหรอืการพิมพห์นงัสอืทางการ การนาํเทคนคินีม้าสรา้งภาพเพือ่การจาํหนา่ยในวงกวา้งตอ้ง

อาศัยฐานผู้ซื้อจํานวนมาก การค้นพบเทคนิคการทําเคนโต (kento) หรือการกําหนดจุดล็อคของเพลทไม้  

ทําให้สามารถพิมพ์ซ้อนกันหลายเพลทบนภาพเดียว พัฒนาเป็นวิธีพิมพ์สอดสีมากกว่าหนึ่งสีได้ ภาพพิมพ์ 

อคุโิยะเอะมหีวัข้อหลากหลาย เชน่ ทวิทศัน ์ดาราคาบกู ิสาวสวย ซูโม ่ไปจนกระทัง่โสเภณีช่ือดัง นอกจากนี้

ยงันาํมาตพีมิพห์นงัสอืนยิายหรอืหนงัสอืทีเ่ลา่เร่ืองราวต่างๆ ท่ีเรยีกวา่ อคุโิยะโซช ิ(Ukiyozo-shi) หรือนยิาย

แห่งโลกที่ล่องลอย (ชัยยศ อิษฎ์วรพันธ์ุ, 2558: 96-97) ดังนั้น สิ่งสำ�คัญที่สนับสนุนรากฐานของวัฒนธรรม

สมัยเอโดะคือการแพรก่ระจายของการรูห้นงัสอือยา่งกา้วหนา้ และปรากฏการณก์ารสง่เสรมิโดยชนชัน้พอ่คา้

ที่คอยเสาะแสวงหาความรู้และเรื่องราวต่าง ๆ อย่างไม่หยุดหย่อน

	 มีข้อสันนิษฐานว่าสามก๊กซานกั๋วเหยี่ยนอี้หรือซานกั๋วจ้ือ หรือในภาษาญี่ปุ่นเรียกว่า ซันโกคุชิ 

(Sangokushi 三国志) ได้รับการแปลเป็นภาษาญี่ปุ่นเป็นคร้ังแรกในสมัยเอโดะ รวมทั้งความนิยมจาก

อทิธพิลวฒันธรรมจนีทีส่ง่ผา่นการแสดงหุน่กระบอกนงิเงียวโจรูริ (Ningyo joruri) ซ่ึงแต่เดิม การรับวัฒนธรรม 

หุ่นกระบอกจีนเผยแพร่มาถึงญี่ปุ่นจากศิลปะการเชิดหุ่นในกิจการศาสนา แล้วค่อย ๆ กลายเป็นหุ่นเพ่ือ

การแสดง ในเวลาต่อมา ศิลปินนักแสดงหุ่นก็นำ�ศิลปะการเล่านิทานและการร้องเพลงประกอบดนตรีที ่

แพร่หลายอยู่แล้วมาใช้กับการเชิดหุ่น การแสดงหุ่นกระบอกที่เชิดด้วยมือเป็นที่นิยมอย่างแพร่หลายมากใน 

ปลายคริสต์ศตวรรษที่ 16  และเป็นที่โปรดปรานในวังด้วยเช่นกัน (มาลินี ดิลกวณิช, 2535: 61) เรื่องราว 

ในซนัโกคุชิจึงเริม่แสดงเปน็ตอน ๆ  ตามโรงละครหุน่กระบอก ทำ�ใหต้วัละครตา่ง ๆ  ในเรือ่งเปน็ทีรู่จ้กั รวมถงึ 

ยังมีการสร้างหุ่นกระบอกญี่ปุ่นเพื่อแสดงเนื้อเรื่องของซันโกคุชิจนถึงปัจจุบัน (Munroe Hotes, 2013)
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	 ในขณะที่สุยหู่จ้วน หรือในภาษาญี่ปุ่นเรียกว่า ซุยโคเด็น Suikoden, (水滸伝) แปลภาษาญี่ปุ่น 

ครัง้แรกและตพีมิพเ์มือ่ปี ค.ศ.1728 โดยโอคาจมิะ คนัซัน (Okajima Kanzan, ค.ศ.1674-1728) ผูเ้ชีย่วชาญ

ภาษาจนีและนกัเขยีนพูก่นัสมยัเอโดะ โอคาจิมะแปลซุยโคเด็นไวเ้พียงสิบบทแรกของเร่ืองเล่าดัง้เดิมเทา่นัน้ 

โดยให้ชื่อเรื่องครั้งแรกว่าชูกิซุยโคเด็น (Chugi suikoden) ในเวลาต่อมา คำ�ว่า “ซุยโคเด็น” มักใช้เพื่อ

อ้างอิงถึงเรื่องเล่าใด ๆ ก็ตามที่แปล ดัดแปลง หรือได้รับแรงบันดาลใจจากสุยหู่จ้วนของจีน แต่เป็นการให้ 

ความหมายเพยีงกวา้ง ๆ  เทา่นัน้ อยา่งไรกต็าม ภาพลักษณข์องวรีชนเร่ืองซุยโคเด็นได้รับความนยิมอย่างสงู 

นิยมใช้เป็นรูปสำ�หรับสักในสมัยนั้น แม้ว่าตัวละครบางตัวเป็นเพียงคนในจินตนาการหรือมิได้อิงตาม

ประวัติศาสตร์ก็ตาม สันนิษฐานได้ว่าสิ่งเหล่านี้สะท้อนภาพความไม่พอใจของราษฎรที่มีต่อชนชั้นปกครอง

ในยุคเอโดะ โดยอิงซุยโคเด็นที่เป็นเรื่องของผู้ปฏิปักษ์ต่อต้านรัฐ (Eli, 2021)

	 นิยายทั้งเร่ืองซานกั๋วเหยี่ยนอี้และสุยหู่จ้วนเม่ือมาถึงแผ่นดินญี่ปุ่นสมัยเอโดะ เรียกชื่อตามการ

ออกเสียงภาษาญี่ปุ่นจากตัวคันจิว่าซันโกคุชิ และซุยโคเด็น ช่วงระยะแรกเป็นที่รู้จักจากเนื้อหาวรรณกรรม 

ฉบับแปล ผนวกกับการเล่าเรื่องโดยนักเล่านิทานและละครหุ่นกระบอก แต่สิ่งที่มีอิทธิพลต่อชาวบ้านมาก

ทีส่ดุมาจากภาพพมิพแ์กะไมอุ้คโิยเอะ ซ่ึงเปน็ปจัจัยสำ�คญัของการสร้าง “ภาพลักษณ”์ และ “จินตนาการ” 

จากตัวอักษรไปสู่ภาพวาด รวมทั้งการดัดแปลงวรรณกรรมคลาสสิคจีนให้กลายเป็นญี่ปุ่น ผ่านภาพพิมพ์ 

อุคิโยเอะที่คนทั่วไปชื่นชอบและได้รับความนิยมอย่างกว้างขวางในสังคมเอโดะ

	 แม้ว่าญ่ีปุ่นยุคเอโดะจะปิดตัวเองจากโลกภายนอก แต่พรมแดนด้านภาษาและวรรณคดีกลับ 

เปิดกว้าง แนวคิดปรัชญาจีนได้รับการยอมรับ เกิดความสนใจและการศึกษาวัฒนธรรมจีนอย่างแพร่หลาย 

แม้ไมป่รากฏความสมัพนัธเ์ป็นทางการระหวา่งรฐัของรฐับาลเอโดะกบัราชสำ�นกัหมงิของจนี แตก่ารค้าขาย

ยังดำ�เนินตามปกติผ่านท่าเรือนางาซากิของเกาะคิวชู ปรัชญาและวัฒนธรรมจีนยังเป็นแหล่งที่มาของ

แนวคิดเรื่องความชอบธรรมของชนชั้นปกครองญี่ปุ่น ตัวอย่างที่สะท้อนให้เห็นความเป็นจีนสอดแทรกอยู่

ในงานศิลปะอย่างจิตรกรรม เช่น ผลงานภาพลายเส้นของโฮะคุไซจำ�นวน 103 ภาพที่วาดเกี่ยวกับตำ�นาน 

ประวัติศาสตร์ บุคคลและวรรณคดีจีน ภาพซานไห่จิงฉบับสมัยราชวงศ์ฮั่น และซานกั๋วเหยี่ยนอ้ีสมัยหมิง 

(Clark, 2021) ศลิปินเอโดะท่ีสรา้งงานภาพพมิพอ์คิุโยะเอะล้วนผลติผลงานทีมี่หวัข้อและเนือ้เรือ่งจากจีนใน

กระบวนแบบที่หลากหลาย โดยเฉพาะวรรณคดีจีนอย่างซันโกคุชิและซุยโคเด็น กระแสความนิยมดังกล่าว

นำ�ไปสู่การแสวงหาภาพวาดและการซื้อขายเพื่อเก็บสะสมภาพประกอบจากผลงานศิลปินภาพพิมพ์แกะ

ไม้อุคิโยเอะท่ีผลิตผลงานในหัวข้อวรรณคดีคลาสสิคจีน (Eli, 2021) ทั้งนี้ ศิลปินที่ได้รับความนิยม ได้แก่  

คัตซึชิกะ โฮะคุไซ (Katsushika Hokusai,葛飾北斎) อุตะงาวะ คุนิโยชิ (Utagawa Kuniyoshi,  

歌川国芳) ทสึกิโอกะ โยชิโทชิ (Tsukioka Yoshitoshi, 月岡芳年) อุตะงาวะ คุนิซาดะ (Utagawa 

Kunisada, 歌川国貞) และโทโยฮาระ คุนิจิกะ (Toyohara Kunichika, 豊原国周) เป็นต้น
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	 สำ�หรับบทความวิจัยเรื่องนี้ ผู้วิจัยกำ�หนดนิยามศัพท์คำ�ว่าการกลายเป็นญี่ปุ่น (Japanization)  

หมายถงึ อิทธิพลหรอืรปูแบบความเปน็ญีปุ่น่ทีป่รากฏในงานศลิปะทีส่รา้งสรรคเ์นือ้หาจากวรรณคดจีนี เชน่ 

การปรับเปลี่ยนลักษณะทางกายภาพของตัวละคร เครื่องแต่งกาย และองค์ประกอบอื่น ๆ ของฉาก เช่น 

สิ่งของ พืช สัตว์ และสถาปัตยกรรม เพื่อศึกษารูปแบบและเนื้อหาของการสร้างสรรค์ของศิลปินอุคิโยเอะ

ที่ดัดแปลงภาพในจินตนาการสู่ความเป็นญี่ปุ่น

6. การวิเคราะห์รูปแบบและเนื้อหาของการสร้างสรรค์ด้วยการดัดแปลงภาพในจินตนาการสู่ความ
เป็นญี่ปุ่น

	 6.1 ซานกั๋วเหยี่ยนอี้/ซานกั๋วจื้อ/ซันโกคุชิ ในงานศิลปะอุคิโยเอะ

ภาพที่ 1 

คัตซึชิกะ โฮะคุไซ, โจโฉก่อนศึกผาแดง, 1847, สีบนผ้าไหม

หมายเหตุ. จาก Cao Cao At Red Cliffs, by K. Hokusai, 1847 (https://

shimane-art-museum-ukiyoe.jp/nagata/c-nagata/h15-01.html). 

Copyright by Shimane Art Museum 
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ภาพที่ 2

คัตซึชิกะ โฮะคุไซ, โจโฉก่อนศึกผาแดง (ส่วนรายละเอียด)

หมายเหตุ. ปรับจาก Cao Cao At Red Cliffs, by K. Hokusai, 1847 (https://shimane-art-museum-ukiyoe.jp/

nagata/c-nagata/h15-01.html). Copyright by Shimane Art Museum 

	 ผลงานของโฮะคุไซ (ภาพที่ 1-2) แสดงแนวคิดที่มีต่อความองอาจห้าวหาญของโจโฉในท่วงท่า 

สง่างามแบบนักรบที่พร้อมต่อสู้ในสมรภูมิ สังเกตได้จากชุดเกราะนักรบเต็มยศ โจโฉในภาพสวมหมวก

เกราะแบบญี่ปุ่น ถือทวนและคันธนู สะท้อนบุคลิกวีรบุรุษ โฮะคุไซเลือกวาดเฉพาะตัวบุคคลคือโจโฉเพียงผู้

เดยีว ในภาพวาดบคุคลยนืกา้วขึน้หวัเรือ มอืซ้ายจับทวนยาวกระทุง้ใหจั้งหวะร่ายบทกลอน เนือ้หาดังกลา่ว

เป็นเหตุการณ์ตอนท่ีหลิวฟู่ (เล่าฮก) ที่ปรึกษาคนหนึ่งวิจารณ์บทกวีขณะร่ำ�สุราในงานสังสรรค์ก่อน 

ยุทธภูมิผาแดงจะเริ่มต้น บทกวีชื่อ “ต่วนเกอสิง” (短歌行) ถูกหลิวฟู่วิจารณ์วรรค “จันทร์กระจ่าง 

ดาวเลือนราง วิหคลงใต้ วนรอบต้นไม้ กิ่งใดได้พ่ึง” (月明星稀，乌鹊南飞，绕树三匝，

何枝可依？) ว่าเนื้อความไม่เป็นมงคล การขัดจังหวะดังกล่าวทำ�ให้โจโฉบันดาลโทสะ จากภาพ

เห็นได้ว่าการสร้างองค์ประกอบบริเวณด้านหลังลงรายละเอียดให้พ้องกับเรื่องในนิยาย ภาพของนกสามตัว

กำ�ลังบินบนท้องฟ้าท่ีพระจันทร์ลอยเด่นสอดคล้องกับบทกวี โฮะคุไซใช้โทนสีน้ำ�เงินอมครามอ่อนสร้าง

บรรยากาศความน่าพรั่นพรึงยามรัตติกาล
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	 ผลงานของโยชิโทชิ (ภาพที่ 3) เป็นการสานต่อแบบอย่างของโฮะคุไซ โยชิโทชิเป็นศิลปินอุคิโยเอะ

คนสุดท้ายที่อยู่คาบเกี่ยวระหว่างปลายสมัยเอโดะถึงต้นสมัยเมจิ แสดงแนวคิดในมุมมองความเป็นวีรบุรุษ 

เชน่เดยีวกบัผลงานของโฮะคไุซ แตโ่ยชิโทชิเลอืกใช้การมองจากทางดา้นหลงั การมองแผน่หลงัของภาพเหมอืน

บคุคลในทางศลิปะแสดงความหมายเร่ืองความยิง่ใหญข่องวรีบรุษุ ท่วงทา่ยนืเดน่ตรงหวัเรอืของโจโฉ มอืซา้ย

เท้าเอว มือขวาจับทวนยาวไว้แน่น สื่อความหมายถึงการพร้อมรบ ทว่า ชุดที่สวมใส่เป็นเกราะอ่อนครึ่งตัว

พรอ้มคาดกระบีป่ระดบั มใิช่เกราะเต็มตวัแบบภาพของโฮะคไุซ รายละเอยีดภาพยงัใชฉ้ากเหตุการณก์อ่นเกดิ

ยุทธภูมิผาแดง องค์ประกอบอื่น ๆ เช่น นกและพระจันทร์ยังคงเก็บรักษาเอาไว้ดังเดิม ศิลปินไม่แสดงภาพ

ทัพศัตรูที่ประจันอยู่เบื้องหน้า เพียงใช้ชื่อและภาพของเขาหนานผิงซาน (ลำ�ปินสาน) ซึ่งเป็นตำ�แหน่งแท่น

ปะรำ�พธิเีรียกลมอาคเนยข์องขงเบ้งแทนฐานทัพศตัร ูภาพนีแ้สดงนยัวา่โจโฉกำ�ลงัจดจอ่รอคอยการศกึอบุติัข้ึน

ภาพที่ 3

ทสึกิโอกะ โยชิโทชิ, โจโฉ-จันทราขึ้นที่เขาหนานผิง, 1885, ภาพพิมพ์แกะไม้

หมายเหตุ. จาก Moon Rising over Nanping- Cao Cao, by T. Yoshitoshi, 1885 (https://britishmuseum.org.

cn/blog/the-last-Ukiyoe). Copyright by British Museum
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	 ผลงานของคุนิโยชิ (ภาพท่ี 4) ใช้เทคนิคภาพพิมพ์ไม้แบบสามตอนเรียงต่อเนื่องกันกลายเป็น 

ภาพสมบูรณ์ขนาดใหญ่ ศิลปินเขียนชื่อตัวละครสำ�คัญกำ�กับไว้ในกรอบสี่เหลี่ยม มุมซ้ายบนของภาพคือ

กรอบสีแดงชื่อคุนิโยชิ มุมขวาบนของภาพเป็นชื่อฉากเหตุการณ์ในกรอบสีเขียว ผู้ชมจึงทราบได้ว่าภาพน้ี

แสดงเนื้อหาตอนขงหยง (ข่งหรง) เจ้าเมืองเป๋ยไห่ถูกโจรโพกผ้าเหลืองล้อมเมือง สามพี่น้องเล่าปี่ (หลิวเป้ย) 

กวนอูและเตียวหุย พร้อมขุนพลจูล่ง (จ้าวจื่อหลง) ยกทัพไปช่วยเหลือ รายละเอียดของภาพเต็มไปด้วยฉาก

การสู้รบที่ดุเดือดหน้าประตูเมือง คนและม้าแน่นขนัด ให้ความรู้สึกเสมือนผู้ชมก็อยู่กลางสมรภูมิ การจัด 

องค์ประกอบของภาพแบ่งออกเป็น 3 ตอน ภาพตอนที่หนึ่ง (ภาพซ้าย) จัดองค์ประกอบด้วยสองขุนพลเอก

บนหลังม้าอย่างกวนอูและจูล่ง สังเกตได้ว่า ใบหน้าของกวนอูเป็นสีแดงและถือง้าวประจำ�ตัว ส่วนจูล่งถือ 

ทวนขีม่า้ดำ� แตกตา่งจากมา้ประจำ�ตวัทีพ่รรณาในฉบบันยิายว่าตัวละครจูล่งขีม่า้ขาว  ภาพตอนทีส่อง (ภาพกลาง) 

เป็นภาพของเล่าปี่ที่เรียกชื่อรองว่า “เสวียนเต๋อ” กำ�ลังยกกระบี่คู่ขึ้นนำ�ทัพ บุกข้ามสะพานโค้งสีแดงใน 

ขณะท่ีทหารฝ่ายข้าศึกต้านปะทะอย่างเต็มที่ และภาพตอนที่สาม (ภาพขวา) เป็นภาพวาดของเตียวหุย  

ใบหน้าสีดำ�ถืออาวุธยาวลักษณะเหมือนไม้พลอง ซ่ึงแตกต่างจากอาวุธประจำ�กายที่พรรณนาในฉบับนิยาย 

ว่าเตียวหุยใช้ทวนปลายหยักเหมือนงู การจัดวางตำ�แหน่งจุดเด่นของภาพแม้จะเน้นจุดเด่นบริเวณกึ่งกลาง 

ใชห้ลกัการกระจายภาพจากศนูยก์ลางแผ่กระจายไปด้านซ้ายและขวา ซึง่เปน็ตำ�แหนง่เสริมรับซ่ึงกนัและกนั 

เนือ่งจากขอ้จำ�กดัเชงิเทคนคิในกระบวนพิมพ์จากแมพิ่มพ์แกะไม ้ทำ�ใหข้นาดของพ้ืนท่ีภาพต้องใส่รายละเอยีด

เทา่ขนาดของแผน่แมพ่มิพ ์แตศ่ลิปนิกม็คีวามชาญฉลาดยิง่ในการนำ�ส่ิงนีม้าขยายจินตนาการของตนเองให้

กว้างยิ่งขึ้น ทำ�ให้ภาพแต่ละแผ่นต่างสมบูรณ์ในตัวเองบนเหตุการณ์เรื่องเดียวกัน เมื่อนำ�มาวางเรียงต่อกัน  

ภาพที่ 4

อุตะงาวะ คุนิโยชิ, จดหมายเหตุสามก๊กฉบับยอดนิยม ตอน หลิวเสวียนเต๋อบุกเป๋ยไห่, 1853, ภาพพิมพ์แกะไม้แบบสามแผ่น 

หมายเหตุ. จาก Popular Romance of the Three Kingdoms / Liu Xuande Breaks the Siege of Beihai, by  

U. Kuniyoshi, 1853a (https://www.yamada-shoten.com/english/detail.php?item_id=58606). Copyright 

by Yamada-Shoten 
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จะกลายเปน็ภาพสมบรูณ ์ฉากตระการตาขนาดใหญ ่แสดงถงึความชาญฉลาดของศลิปนิในการออกแบบและ

สรา้งรายละเอยีดภาพทีเ่ปีย่มดว้ยจติวญิญาณแหง่นกัรบในเนือ้หาดังกล่าว อกีทัง้ลักษณะแบบภาพต่อเนือ่ง

สามตอนเช่นนี้ ไม่เป็นที่นิยมในจิตรกรรมจีนประเพณี แต่กลับเป็นที่นิยมในญี่ปุ่นเพราะเทคนิคภาพพิมพ์

แกะไมไ้ดเ้อ้ือใหส้ามารถขยายมมุมองภาพท่ีกวา้งขึน้และยงัสามารถเรียงตอ่เนือ่งกนัจนรวมเป็นภาพสมบรูณ์

ขนาดใหญ่

 

ภาพที่ 5

อุตะงาวะ คุนิโยชิ, จดหมายเหตุสามก๊กฉบับยอดนิยม ตอน กวนอูฝ่าห้าด่าน, 1853, ภาพพิมพ์แกะไม้แบบสามแผ่น

หมายเหตุ. จาก Popular Romance of the Three Kingdoms, Guan Yu's Five Passes, by U. Kuniyoshi, 1853b 

(https://www.harashobo.com/ukiyoe/ukiyoe_detail.php?print_id=36154). Copyright by Hara Shobo

	 ผลงานของคุนิโยชิ (ภาพท่ี 5) แสดงฉาก “กวนอูฝ่าห้าด่าน” จากเนื้อหาตอนหนึ่งในสามก๊ก  

เรื่องราวเล่าเหตุการณ์ตอนกวนอูแยกตัวออกจากโจโฉและพาพี่สะใภ้เดินทางไปหาเล่าปี่พี่ร่วมสาบาน  

แต่ระหว่างทาง ขบวนของกวนอูถูกขุนพลของโจโฉขัดขวาง กวนอูจึงจำ�ต้องฝ่าด่านทั้งห้าและสังหารขุนพล

ทั้งหกที่ขวางทาง รายละเอียดในภาพของคุนิโยชิแบ่งออกเป็น 3 ตอน หากนำ�มารวมกันทั้งสามแผ่นทำ�ให้

ฉากเหตกุารณก์วนอฝูา่ห้าดา่นครบถว้นตามเนือ้หาในนยิาย ศลิปนิเขียนชือ่ตวัละครสำ�คญักำ�กบัไว้ในกรอบ

สีเ่หลีย่มคูกั่บกรอบช่ือศลิปนิ ภาพตอนทีห่นึง่ (ภาพซ้าย) เปน็ภาพกวนอบูนหลังมา้ กวดัแกวง่ง้าวประจันหนา้

กับฝ่ายทหารของโจโฉ ภาพตอนที่สอง (ภาพกลาง) เป็นภาพวาดสามแม่ทัพเอกของวุยก๊ก ได้แก่ เตียวเลี้ยว 

(จางเหลียว)  ซิหลง (สวีห่วง) ลิเตียน (หลีเตี่ยน) ค้อมคำ�นับกวนอู โดยฉากด้านหลังในระยะไกลแสดงขบวน

ทหารของกวนอทูีเ่ฝา้อารกัขาภรรยาของเลา่ปีใ่นรถเทยีมล้อซ่ึงขา้มฝ่ังน้ำ�ไปแล้ว ภาพตอนทีส่าม (ภาพขวา) 

เป็นภาพวาดของโจโฉบนหลังม้าขาว ล้อมรอบด้วยสองแม่ทัพ เคาทู (สวี่ฉู่) และอิกิ๋ม (อวี๋จิ้น) ทำ�ท่าคารวะ

ส่งกวนอูเดินทาง โดยไม่มีท่าทีห้ามมิให้เดินทางกลับไปหาเล่าปี่ แสดงออกถึงความใจกว้างของโจโฉที่ยอม

ให้กวนอูจากไปโดยไม่ถือโทษการสังหารขุนพล เหตุการณ์ในตอนนี้ของสามก๊กเป็นภาพสะท้อนความภักดี

ของกวนอูที่มีต่อเล่าปี่ และภาวะผู้นำ�ของโจโฉ 
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	 อนึ่ง ผู้วิจัยตั้งข้อสังเกตว่า ตัวละครเอกอย่างเล่าปี่ (ภาพที่ 4) และโจโฉ (ภาพที่ 5) คุนิโยชิเลือกใช้

ม้าขาวเป็นพาหนะ ม้าขาวถูกใช้เป็นสัญลักษณ์ของความเป็นหัวหน้าหรือผู้นำ� รวมทั้งการกลายเป็นญี่ปุ่นที่

ปรากฏในภาพทั้งหมดยังสามารถพบได้จากรายละเอียดการสร้างสรรค์ท่ีแตกต่างไปจากตัวบทวรรณกรรม

แบบจีน

ภาพที่ 6

อุตะงาวะ คุนิซาดะ. เสวียนเต๋อเยือนข่งหมิงกลางสายลมและหิมะ, 1820, ภาพพิมพ์แกะไม้แบบสามแผ่น

หมายเหตุ. จาก Parody of Liu Bei (J: Gentoku) Visiting Zhuge Liang (J: Komei) in Wind and Snow (Gentoku 

fusetsu ni Komei o tazureru), by U. Kunisada, 1820 (https://otakinen-museum.note.jp/n/n8a7990f1ac52). 

Copyright by Ota Memorial Museum of Art

	 ผลงานของคุุนิิซาดะ (ภาพที่่� 6) ชื่่�อ “เสวีียนเต๋๋อเยืือนข่่งหมิิงกลางสายลมและหิิมะ” ใช้้เทคนิิค 

ภาพพิมิพ์ไ์ม้แ้บบสามตอนเรียีงต่อ่เนื่่�องกันักลายเป็น็ภาพสมบูรูณ์ข์นาดใหญ่ ่หยิบิยืมืฉากเหตุกุารณ์ต์อนหนึ่่�ง

ในซานกั๋๋�วเหยี่่�ยนอี้้� ตอน “เยืือนกระท่่อมหญ้้าสามครา” (三顾茅庐) กล่่าวถึึงเล่่าปี่่�และพี่่�น้้องร่่วมสาบาน

ทั้้�งสองคือืกวนอูแูละเตียีวหุยุ เดินิทางไปเยืือนบ้า้นของขงเบ้ง้ (ข่ง่หมิงิ) บนภูเูขาท่า่มกลางอากาศหนาวเหน็บ็

และพายุุหิมิะ ฉากเหตุุการณ์น์ี้้�เป็น็หนึ่่�งในฉากคลาสสิิคของเรื่่�องและกลายเป็็นสำนวนจีีน หมายถึึงการแสดง

ความจริงิใจ/การถ่อ่มตัวัโดยไม่ย่อมแพ้ต่้่ออุปุสรรค อย่า่งไรก็็ตาม คุนุิซิาดะดััดแปลงภาพในจินิตนาการของ

ฉากดัังกล่่าวแปรเปลี่่�ยนสู่่�ความเป็็นญี่่�ปุ่่�นผ่่านงานอุุคิโิยเอะ แทนที่่�กระท่่อมหญ้้าด้้วยประตููเรือืนญี่่�ปุ่่�น ในภาพ

ยังัเปลี่่�ยนฉากบนภููเขาเป็็น บ้า้นริิมฝั่่�งน้้ำ ดังัจะเห็็นจากเรือืประทุุนที่่�จอดเทีียบในมุุมขวาของรููป จุดุที่่�โดดเด่่น

ที่่�สุดุคือืการแทนที่่�ตัวัเอกชายทั้้�งสามด้้วยตััวละครหญิงิ หญิงิสาวสามคนในชุดุกิโิมโนลวดลายวิจิิิตรกำลังัทำ

กิิริิยาแตกต่่างกััน หญิิงในภาพตอนที่่�สองและสามกำลัังเคลื่่�อนไหวไปสู่่�มุุมของภาพตอนที่่�หนึ่่�งทางด้้านซ้้าย 

หญิิงสาวทางขวามืือกำลัังกึ่่�งเดิินกึ่่�งวิ่่�ง ยกสำรัับอาหารอย่่างเร่่งรีีบ ในขณะที่่�หญิิงสาวในภาพตอนที่่�หนึ่่�ง
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หุบุร่ม่กระดาษหน้า้บ้้าน คนในภาพตอนที่่�สองใช้ร้่ม่กันัลมหิิมะรอคอยคนในภาพตอนที่่�สาม นี่่�คือืการเปลี่่�ยน

จากฉากกิิจวัตัรธรรมดาในวัันหิมิะตกเป็็นฉาก “เสวีียนเต๋อ๋เยือืนข่ง่หมิงิกลางสายลมและหิิมะ” ของเรื่่�องสาม

ก๊ก๊ เล่่าปี่่�กวนอููเตียีวหุยุถูกูศิลิปินิใช้ภ้าพสตรีเีลอโฉมเล่า่เรื่่�องแทน ก่อ่ให้เ้กิดิความรู้้�สึกึแปลกตาราวภาพมายา

ตามความหมายของอุคุิโิยเอะ หรือืนิยิายแห่ง่โลกที่่�ล่อ่งลอย สิ่่�งดังักล่่าวนี้้�คือกลวิธิีหีนึ่่�งของการ “แปรเปลี่่�ยน 

รูปูลักัษณ์์” ซึ่่�งเป็็นกระบวนการหนึ่่�งของการวาดสาวงาม หรืือ บิจิินิกะ (美人画) ที่่�นิยิมในอุุคิโิยเอะนั่่�นเอง

ภาพที่ 6

ทสึกิโอกะ โยชิโทชิ, ภาพสามก๊ก เสวียนเต๋อเยือนเรือนข่งหมิงกลางพายุหิมะราตรี, 1883, ภาพพิมพ์แกะไม้แบบสามแผ่น, 

แต่ละแผ่นขนาด 37 x 25 ซม.

หมายเหตุ. จาก Gentoku Visits Komei in Snow Storm, by T. Yoshitoshi, 1883 (https://www.artofukiyoe.

com/gallery/p/gentoku-visits-komei-in-snow-storm). Copyright by Art of Ukiyoe

	 ผลงานของโยชิโทชิ (ภาพท่ี 7) ชื่อ “ภาพสามก๊ก เสวียนเต๋อเยือนเรือนข่งหมิงกลางพายุหิมะ

ราตรี” เปน็ฉากเหตกุารณ์ตอนหน่ึงในสามกก๊คอื “เยอืนกระทอ่มหญา้สามครา” เหมอืนผลงานของคนุซิาดะ  

แต่มีรายละเอียดที่แตกต่าง เล่าปี่ กวนอูและเตียวหุยเดินทางไปเชื้อเชิญขงเบ้งท่ีเร้นกายอยู่บนภูเขา  

การไปครัง้แรกล้มเหลว ฉากในภาพของโยชโิทชนิีเ้ปน็การเดนิทางมาเยอืนครัง้ท่ี 2 ซึง่ตรงกบักลางฤดูหนาว  

เมือ่ทัง้สามเดนิทางมาถงึหบุเขากเ็กิดพายหุมิะ เดก็รบัใชย้งัคงแจง้วา่ขงเบง้ไมอ่ยูจ่งึไมไ่ดพ้บ โยชโิทชใิชเ้ทคนคิ

ภาพพมิพไ์ม้แบบสามตอนเล่าเรือ่งผา่นฉากดงักลา่ว แตล่ะตอนมีความสมบูรณใ์นตวัเอง และหากนำ�มารวม

กนัท้ังสามแผน่ก็จะทำ�ให้ฉากเหตกุารณเ์ยอืนกระท่อมหญ้าสามคร้ังครบถว้น อยา่งไรกต็ามศลิปนิปรับเปล่ียน

เนื้อหาจากตัวบทวรรณกรรมในภาพตอนสุดท้าย 
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	 ภาพตอนที่หนึ่ง (ภาพซ้าย) เป็นเล่าปี่บนหลังม้า สวมชุดฟางกันหนาว ยังคงเห็นความรุนแรงของ

พายุหิมะได้จากละอองที่ตก หมวกฟางที่ปลิว และภาพหิมะสุมพื้นดิน ภาพตอนที่สอง (ภาพกลาง) เป็น

ภาพของกวนอูและเตียวหุยทำ�หน้าถมึงทึง สวมเสื้อฟาง พกพาอาวุธประจำ�กาย กำ�ลังสนทนากับเด็กรับใช้

ที่เฝ้ากระท่อมหญ้า และภาพตอนที่สาม (ภาพขวา) เป็นภาพขงเบ้งนั่งอ่านหนังสือด้วยใบหน้าสงบเยือกเย็น

ภายในกระท่อมหญ้า แต่มิยอมออกมาพบหน้าแขก เนื้อหาจุดนี้แตกต่างจากฉบับนิยายซึ่งขงเบ้งไม่อยู่บ้าน 

ภาพพิมพ์แกะไม้ของโยชิโทชิสะท้อนความงามของฉาก รายละเอียดหิมะที่โปรยปรายช่วยสร้างบรรยากาศ

ความหนาวเยน็ใหก้บัภาพ องคป์ระกอบภาพนอกจากมนษุยแ์ละทีพ่กัอาศยั ยงัมธีรรมชาติอย่างภูเขา สายน้ำ� 

พืชพรรณและสัตว์ 

     	 6.2 สุยหู่จ้วน/ซุยโคเด็น ในงานศิลปะอุคิโยเอะ
	 อุตะงาวะ คุนิโยชิ เป็นศิลปินอุคิโยเอะท่ีมีผลงานภาพพิมพ์แกะไม้จากนิยายเร่ืองสุยหู่จ้วน 

มากที่สุด ภาพพิมพ์แกะไม้เหล่านี้ผลิตระหว่างปี ค.ศ.1827-1836 หนึ่งในผลงานที่สร้างชื่อเสียงและได้รับ

ความนิยมมากที่สุดของคุนิโยชิ เรียกว่าชุด “108 วีรบุรุษแห่งตำ�นานซุยโคเด็นอันโด่งดัง” (The Hundred 

and Eight Heroes of the Popular Suikoden, 通俗水滸伝豪傑百八人) ภาพพิมพ์ไม้แกะสลัก

ในคอลเลคช่ันดังกล่าวแต่ละช้ินของคุนิโยชินำ�เสนอเรื่องราวและบุคลิกภาพของวีรบุรุษผู้ถูกบีบคั้นจากโลก 

อันเต็มไปด้วยความอยุติธรรม โดยบรรยายถึงรูปลักษณ์และการกระทำ�ของวีรบุรุษแต่ละคนได้อย่างชัดเจน

ผา่นภาพประกอบและขอ้ความอธบิายกำ�กบั ภาพเหลา่นีช้วนใหผู้ค้นตืน่ตาตืน่ใจกบัทว่งทา่อนัเหีย้มหาญดดุนั 

ใช้สีสันฉูดฉาดสร้างความรู้สึกฮึกเหิมเร้าใจ การเล่าเรื่องราวตำ�นานประจำ�ตัวของตัวละครในบางภาพแม้จะ

จัดกรอบข้อความบรรยายแล้ว ศิลปินก็ยังเพิ่มเติมรายละเอียดที่เป็นลายลักษณ์อักษรแทรกลงในช่องว่าง

ตำ�แหนง่ตา่ง ๆ  ของภาพจนแนน่ขนดัอกีด้วย จดัเปน็การสร้างจนิตนาการประกอบเรือ่งเลา่ให้กลายเป็นภาพ

วรีบุรษุดว้ยงานศลิปะอันประณีตงดงาม ตัวละครบางตัว เชน่ อูซ่งผูป้ราบเสอื ยงัถกูผลติซ้ำ�ในทว่งทา่อืน่และ

ในผลงานชุดอื่น สอดคล้องกับผู้ศึกษาผลงานของคุนิโยชิที่วิเคราะห์ว่า บุคลิกของศิลปินเองก็มีความเป็น

วีรบุรุษผู้กล้า เพราะปรากฏบันทึกเรื่องนิสัยของคุนิโยชิที่เป็นคนตรงไปตรงมา ซื่อสัตย์ จิตใจเข้มแข็ง และ

ไม่เคยเกรงกลวัตอ่การแสดงตวัตนทีแ่ทจ้รงิผา่นการสรา้งสรรคผ์ลงานทีม่ชีวีติชวีาและเปีย่มดว้ยจติวญิญาณ

แห่งนักรบในประวัติศาสตร์และตำ�นานอันเลื่องลือนาม (宫竹正, 2005: 244)
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ภาพที่ 8

อุตะงาวะ คุนิโยชิ, หลินชง, 1827, ภาพพิมพ์แกะไม้             

หมายเหตุ. จาก Leopard Head Lin Chong, by U. 

Kuniyoshi, 1827a, Wikipedia (ttps://ja.wikipedia.org/

wiki/通俗水滸伝豪傑百八人之一個#/media/

ファイル:Utagawa_Kuniyoshi_-_水滸傳_-林

冲.jpg). in public domain

ภาพที่ 9

อุตะงาวะ คุนิโยชิ, อู่ซง, 1827, ภาพพิมพ์แกะไม้

หมายเหตุ. จาก Ascetic Takematsu, by U. Kuniyoshi, 

1827b, Wikipedia (https://ja.wikipedia.org/wiki/ 

通俗水滸伝豪傑百八人之一個#/media/ 

ファイル:Honcho_Suikoden_Goketsu_(BM_1973, 

0723,0.29_84).jpg). in public domain
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	 ผลงานของคนุโิยช ิ(ภาพที ่8 และภาพที ่9) แสดงแนวคดิและแรงบนัดาลใจจากตวัละครสำ�คญัของ

เรื่องสุยหู่จ้วนหรือซุยโคเด็น ภาพที่ 8 มีคำ�บรรยายในกรอบว่า หลินชงหรือรินชู (林冲) ฉายา “เศียรเสือ

ดาว” ในเรื่องหลินชงขัดแย้งกับผู้บังคับบัญชาจนทำ�ให้ถูกใส่ร้ายและปลดจากราชการ การสร้างสรรค์ผ่าน

ภาพจินตนาการของศิลปินนำ�เสนอความห้าวหาญของหลินชงจากท่วงท่าการเงื้ออาวุธต่อสู้กับตัวละครใน

ชุดขุนนาง ตัวละครบุคลิกดุดันเห้ียมหาญ ศีรษะใหญ่โต ตาโต หนวดเคราเล็มเป็นระเบียบ นิสัยรักความ

ยุติธรรม เกลียดชังขุนนางฉ้อราษฎร์บังหลวง ส่วนภาพที่ 9 มีคำ�บรรยายในกรอบว่าอู่ซงหรือบุโช (武松) 

ฉายา “ผู้ปราบเสือ” วีรกรรมของอู่ซ่งได้แก่ เหตุการณ์ฆ่าเสือด้วยมือเปล่าและเหตุการณ์ผดุงคุณธรรมแทน 

พ่ีชายซึ่งถูกพี่สะใภ้สมคบชู้ลอบทำ�ร้าย คุนิโยชิเลือกนำ�เสนอฉากปราบเสือ แสดงพละกำ�ลังและจิตใจ 

ห้าวหาญไมเ่กรงกลวัสิง่ใด นอกจากน้ียงัถา่ยทอดบคุลกิภาพความเปน็ชายชาตรขีองอูซ่ง่ผา่นการเปลอืยรา่ง

ท่อนบนอวดกล้ามเนื้อที่เต็มไปด้วยขนและหนวดเครา กำ�ลังใช้มือเปล่าทำ�ร้ายเสือในป่า

	 จะเห็นได้ว่า ตัวอย่างทั้งสองภาพของคุนิโยชิในผลงานชุด “108 วีรบุรุษแห่งตำ�นานซุยโคเด็นอัน

โดง่ดงั” จดัองคป์ระกอบสะทอ้นลกัษณะวรีบรุษุ เทดิทนูบชูโิดหรอืวถิแีหง่ยทุธอ์นัเปน็จติวญิญาณแหง่ญ่ีปุ่น 

รากฐานแห่งนักรบซามูไรสมัยเอโดะ ใช้รูปลักษณ์ตัวละครแสดงความเป็นชายชาตรี ภาพวาดเหล่านี้ยัง

สะทอ้นการผสมผสานมโนทศันค์ณุธรรมตามคติจีนอยา่งความกล้าหาญผ่านการถ่ายทอดอตัลักษณตั์วละคร  

ทำ�ให้ผลงานภาพพิมพ์แกะไม้ซุยโคเด็นของคุนิโยชิได้รับความนิยม และได้รับการยกย่องท้ังในฐานะการ

ถา่ยทอดจนิตนาการจากวรรณคดจีนี คณุค่าในทางศลิปะ และบทสะทอ้นแหง่จติวญิญาณของความเปน็ญ่ีปุ่น 

ภาพที่ 10

โทโยฮาระ คุนิจิกะ, ฉากหน้าวัดหว่าก้วน 1889, ภาพพิมพ์แกะไม้แบบสามแผ่น

หมายเหตุ. จาก Kunichika Suikoden: The Scene at the Wakaji Temple, by T. Kunichika, 1889 (https://

jp.japanese-finearts.com/item/list2/A1-98-116/Kunichika/Yakusha-e). Copyright by Shukado
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	 ผลงานของคุนิจิกะ (ภาพที่ 10) “ฉากหน้าวัดหว่าก้วน” เป็นเหตุการณ์ตอนหนึ่งในนิยายเร่ือง 

สุยหู่จ้วน ฉากนี้แสดงภาพการต่อสู้อันดุเดือดระหว่างหลู่จื้อเซินหรือโรจิชิน (鲁智深) ฉายา “หลวงจีน

ลายบุปผา” กับสื่อจิ้นหรือชิชิน (史進) ฉายา “มังกรเก้าลาย” ก่อนที่ทั้งสองจะปรับความเข้าใจและคบหา

เป็นสหายร่วมอุดมการณ์ การต่อสู้เกิดข้ึนหน้าวัดหว่าก้วนท่ีทรุดโทรมรกร้าง กลายเป็นที่ซ่องสุมของพวก 

พระทุศีลที่หลอกลวงชาวบ้าน ก่อกรรมทำ�ชั่ว หลังส้ินสุดการต่อสู้ หลู่จ้ือเซินจึงตัดสินใจเผาวัดหว่าก้วน 

เพือ่ปลดปลอ่ยดวงวญิญาณของผู้วายชนมไ์ปสูส่คุต ิผลงานชิน้นีข้องคนุจิกิะใชเ้ทคนคิภาพพมิพแ์กะไมแ้บบ

สามตอนเรียงต่อเนื่องกันเป็นภาพขนาดใหญ่ ศิลปินเขียนชื่อตัวละครในกรอบขนาดเล็กกำ�กับข้างรูปบุคคล 

แบ่งเป็นภาพหลวงจีนหลู่จื้อเซินที่โกนผมไม่เรียบร้อย ยังเห็นไรเขียว และสื่อจิ้นที่เป็นฆราวาสผมยาวสยาย 

ส่วนแผ่นตรงกลางคือจุดเชื่อมแสดงการปะทะของทั้งสองฝ่าย แสดงฉากประตูสีแดงอยู่ในระยะไกล 

	 จากภาพจะเห็นได้ว่าศิลปินผสมผสานความเป็นจีนเข้ากับความเป็นญี่ปุ่นผ่านรายละเอียด 

ในภาพ เช่น ลายมังกรบนรอยสัก ลายประแจจีนบนชุดของสื่อจิ้น เป็นต้น จังหวะการต่อสู้และอากัปกิริยา

ท่วงท่านำ�เสนอคล้ายการแสดงคาบูกิ การใช้สีสันบนใบหน้า ดวงตา ทรงผมของตัวละครก็เป็นลักษณะของ 

นักแสดงคาบูกิ นอกจากนี้จุดเด่นอีกประการคือการสักลายโฮริโมโนะซ่ึงปรากฏบนเรือนร่างของตัวละคร 

ทั้งสองซึ่งสะท้อนลักษณะการกลายเป็นญี่ปุ่นอย่างเด่นชัด 

 

7. บทสรุป

	 จากวัตถุประสงค์ของการศึกษานิยายคลาสสิคจีนสมัยหมิงและการกลายเป็นญี่ปุ่นในงานศิลปะ 

อุคิโยเอะ เพื่อศึกษาแนวคิดด้านรูปแบบและเนื้อหาที่มีการดัดแปลงภาพในจินตนาการจากนิยายจีนสมัย 

หมิงสู่งานศิลปะอุคิโยเอะญี่ปุ่นระหว่างคริสต์ศตวรรษที่ 17-19 สามารถสรุปผลการศึกษาได้ดังนี้

	 แนวคิดของงานศิลปะอุคิโยเอะของญี่ปุ่นในช่วงสมัยเอโดะถึงต้นสมัยเมจิ ส่วนหนึ่งนั้นได้รับแรง

บันดาลใจจากวรรณคดีจีนคลาสสิก ทำ�ให้เกิดการสร้างสรรค์ตามการอ้างอิงจากเนื้อหาที่แปลเป็นภาษา

ญี่ปุ่นผ่านวรรณกรรม การเล่าเรื่องผ่านนักเล่านิทานและละครหุ่นกระบอกแล้ว ยังผ่านกระบวนการสร้าง  

“ภาพลักษณ์” และ “จินตนาการ” ของศิลปิน แม้ว่าญี่ปุ่นได้รับอิทธิพลทางภาษา ประเพณี และวัฒนธรรม

จากจีนมาตั้งแต่สมัยราชวงศ์ถัง แต่ภายใต้บริบทของความแตกต่างทางสังคม ภูมิศาสตร์ วิถีชีวิต และคติ

ความเชื่อ สิ่งเหล่านี้ก่อให้เกิดการหลอมรวมคตินิยมความเป็นจีนที่ดัดแปลงสู่ความเป็นญี่ปุ่น รูปแบบและ

เนื้อหาของงานอุคิโยเอะจึงสะท้อนให้เห็นอัตลักษณ์ของสังคมญี่ปุ่นช่วงสมัยเอโดะ ดังเห็นได้จากการลง 

รายละเอียดต่าง ๆ เกี่ยวกับตัวละครในภาพซึ่งมิใช่แบบอย่างการวาดภาพแบบจีน อาทิ การแต่งกายของ

นักรบที่มีความเป็นญี่ปุ่น ลายสักของตัวละครที่เป็นเอกลักษณ์สำ�คัญในภาพของคุนิโยชิ บรรยากาศของ

ทิวทัศน์ที่มีความลักษณะบางมุมมองที่แลดูคล้ายคลึงกับทิวทัศน์ของญี่ปุ่นในสมัยเอโดะ สิ่งเหล่านี้ล้วนแล้ว

แต่สะท้อนให้เห็นถึงอัตลักษณ์ของชนชาติญี่ปุ่นที่ดัดแปลงความเป็นจีนและสร้างสรรค์ส่ิงใหม่ให้บังเกิดข้ึน

จนกลายเป็นญี่ปุ่น เกิดเอกลักษณ์ของตนเอง
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	 จากรูปแบบและเนื้อหาของนิยายคลาสสิคจีนสมัยหมิงอย่างซานก๋ัวเหยี่ยนอี้และสุยหู่จ้วนที่กลาย

เปน็ฉบบัของญีปุ่น่คอืซนัโกคชุแิละซยุโคเด็น ยงัสะท้อนใหเ้หน็อตัลักษณใ์หมภ่ายใต้การดัดแปลงข้ามสือ่ทาง

วฒันธรรม ทำ�ใหต้วับทเดมิซึง่มรีากฐานความเปน็จีนได้พฒันาสูก่ารกลายเปน็ญีปุ่น่ เกดิมติิใหมท่ีสั่มพนัธก์นั

ระหว่างความเป็นจีนกับความเป็นญี่ปุ่น ผู้วิจัยต้ังข้อสังเกตว่า วัฒนธรรมการวาดภาพตามขนบจิตรกรรม

จีนประเพณีน้ันมิได้มีหัวข้อการวาดภาพเชิงยกย่องวีรบุรุษ แต่จะเป็นเพียงการวาดภาพเหมือนบุคคลจริง

ในประวัติศาสตร์ ซึ่งแม้มีอยู่บ้าง แต่ก็เป็นส่วนน้อย ในขณะที่ประเด็นนี้กลับปรากฏให้เห็นในงานศิลปะ 

อุคิโยเอะท่ีมีการวาดในหัวข้อวีรบุรุษ ซึ่งสะท้อนภาพความนิยมด้านศิลปะและวรรณคดีของสังคมเอโดะ 

และการสร้างสรรค์งานของศิลปินอุคิโยเอะท่ีไม่ได้เคร่งครัดหรือยึดติดกับต้นแบบอย่างจริงจัง ดังเห็นได้

จากการยอมรับการเปลี่ยนแปลงเนื้อหา ยอมรับการยั่วล้อ เช่น การเปลี่ยนเพศตัวละครจากชายเป็นหญิง  

รวมทัง้มกีารแกไ้ขในรายละเอยีดตา่ง ๆ  เพ่ือใหเ้กดิดุลยภาพระหวา่งความคดิสร้างสรรคข์องศลิปินกบัรสนยิม

มหาชน การกลายเป็นญีปุ่่นในผลงานศลิปะอคุโิยเอะอาจกลา่วไดว้า่เกิดจากการปรบัใหส้อดคลอ้ง ความคิด

สรา้งสรรคข์องศลิปนิจงึแสดงออกถงึสนุทรียะทางศลิปะและความงามแหง่วรรณกรรม สอดคล้องกบันยิาม
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บทคัดย่อ
	 บทความนี้มีเป้าหมายที่จะศึกษาศักยภาพของวัสดุธรรมชาติในงานศิลปะร่วมสมัย โดยได้เลือก 

ผลงานของศิลปินจำ�นวน 5 คน ได้แก่ แอนดี้ โกลด์สเวิร์ทธี วอลเตอร์ เดอ มาเรีย อัลเซล์ม คีเฟอร์  

อเล็กซานดรา เคไฮโยกลู และจูเซ็ปเป้ เปโนเน่ เพื่อเป็นตัวแทนของการศึกษา โดยอาศัยแนวทางการ

วิเคราะห์ที่เรียกว่าปรากฏการณ์วิทยา อันเป็นการศึกษาปรากฏการณ์ของวัสดุในสองประเด็นหลัก คือ  

1) ลักษณะพื้นฐาน เช่น ความแข็ง อ่อน เหลว หรือการเสื่อมสลายที่เกิดขึ้นในผลงานศิลปะทั้งในตัววัสดุเอง

และที่โดยความจงใจของศิลปิน และ 2) การวิเคราะห์กระบวนการทางวัฒนธรรมที่วัสดุเหล่านั้นถูกทำ�ให้

ปรากฏข้ึนในบริบทท่ีเฉพาะเจาะจง รวมถึงประวัติศาสตร์ที่เกี่ยวข้องกับศิลปินและวัตถุด้วย ผลการศึกษา 

พบว่าวัสดุธรรมชาติในศิลปะร่วมสมัยแสดงประเด็นใหญ่ 5 ประเด็นดังนี้ 1) ร่องรอยของการดำ�รงอยู่  

ที่แสดงถึงเวลาผ่านการเปลี่ยนแปลงของวัสดุ 2) การมีอยู่ที่ไร้ตัวตน ที่กระตุ้นการตระหนักรู้ถึงธรรมชาต ิ

ที่ถูกละเลย 3) ความเงียบของวัสดุ ที่เปิดเผยคุณค่าของธรรมชาติในแบบเรียบง่าย 4) การเคลื่อนไหว 

ที่หยุดนิ่ง ที่สร้างบทสนทนาระหว่างมนุษย์และภูมิทัศน์ และ 5) รากเหง้าที่ไร้ราก ที่สะท้อนความ

เปลี่ยนแปลงตามธรรมชาติ การศึกษานี้ชี้ให้เห็นว่าวัสดุธรรมชาติมีศักยภาพในการสร้างบทสนทนาที่ลึกซึ้ง 

ระหว่างมนุษย์กับโลก และเป็นสื่อที่ช่วยบันทึกเรื่องราวของเวลา ความทรงจำ� และพื้นที่เฉพาะ ทั้งยังเป็น

แรงบนัดาลใจใหศ้ลิปินและผูช้มเขา้ใจถงึความสำ�คญัของการรกัษาความสมดลุระหวา่งมนษุยแ์ละธรรมชาติ

ในยุคปัจจุบัน
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Abstract
	 This article aims to explore the potential of natural materials in contemporary 

art through the study of five selected artists: Andy Goldsworthy, Walter De Maria, Anselm  

Kiefer, Alexandra Kehayoglou and Giuseppe Penone, using a phenomenological approach  

to examine the material phenomena in two key aspects: 1) the fundamental characteristics 

such as hardness, softness, fluidity, or decay, observed both as inherent properties and as 

intentionally presented by the artists; and 2) the cultural processes through which these  

materials are made visible within specific contexts, including the historical background  

related to the artists and objects. The study reveals five significant themes: 1) traces of 

existence, representing the passage of time through material transformations; 2) the  

presence of absence, evoking awareness of nature often overlooked; 3) the silence of  

materials, highlighting the value of simplicity in natural forms; 4) the stillness of motion, 

fostering dialogue between humans and landscapes; and 5) rootless roots, reflecting natural 

processes of transformation and change. The findings demonstrate that natural materials 

possess the potential to create profound connections between humans and the natural 

world, serving as mediums for recording the passage of time, memory, and place, while 

encouraging a deeper understanding of the importance of balance between human activity 

and nature in the contemporary context.     

Keywords: Natural Materials / Phenomenology / Cultural Memory / Time / Contemporary Art
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บทนำ�

	 ในช่วงหลังสงครามโลกครั้งที่สอง ศิลปินเริ่มหันมาสนใจธรรมชาติในฐานะหัวข้อและวัสดุสำ�คัญใน

งานศิลปะ ซึ่งเป็นผลสะท้อนของความเปลี่ยนแปลงในโลกยุคหลังสงคราม วัสดุธรรมชาติเช่น ดิน ไม้ หิน 

และเส้นใยธรรมชาติถูกนำ�มาใช้เพื่อสำ�รวจและต้ังคำ�ถามถึงบทบาทของมนุษย์ในระบบนิเวศและภูมิทัศน์ 

ทั้งในฐานะผู้สร้างสรรค์และผู้เปลี่ยนแปลง กระแสดังกล่าวเริ่มปรากฏชัดในทศวรรษที่ 1960 ซึ่งเป็นยุค

ที่ศิลปินเริ่มเบี่ยงเบนจากการสร้างงานศิลปะที่เน้นเพียงรูปทรงหรือความงาม ไปสู่การตั้งคำ�ถามเกี่ยวกับ

ความสัมพันธ์ระหว่างมนุษย์ ธรรมชาติ และเวลา

	 วัสดุธรรมชาติท่ีปรากฏในงานศิลปะร่วมสมัยจึงไม่ได้เป็นเพียงองค์ประกอบทางกายภาพเพียง

เท่านั้น แต่ยังทำ�หน้าที่บันทึกและสะท้อนถึงความเปราะบาง การเปลี่ยนแปลง และร่องรอยของวัฒนธรรม

และประวัติศาสตร์ การนำ�แนวคิดปรากฏการณ์วิทยา (Phenomenology) มาเป็นกรอบในการวิเคราะห์ 

ช่วยเปิดมุมมองให้เห็นว่าวัสดุธรรมชาติมีศักยภาพในการสร้างบทสนทนา และกระตุ้นการตระหนักรู้

ถึงความสัมพันธ์ระหว่างมนุษย์และธรรมชาติ วัสดุเหล่านี้ไม่ใช่เพียงวัตถุที่ไร้ชีวิต แต่เป็นสิ่งที่มีศักยภาพ

ในการ “เปิดเผย” เรื่องราวของตัวเองผ่านการเปลี่ยนแปลงที่อ้างอิงจากเวลา เช่น ร่องรอยที่ปรากฏบน

วงปีของต้นไม้ พื้นผิวที่แตกร้าวและการย่อยสลายของดิน การผุกร่อนของไม้ หรือการเปลี่ยนแปลงของ

พื้นผิวล้วนสะท้อนถึงกระบวนการและความเป็นไปของธรรมชาติ ในมุมมองเชิงสัญลักษณ์ตามกรอบ

แนวคิดของปรากฏการณ์วิทยา วัสดุธรรมชาติเป็นตัวแทนของ “การดำ�รงอยู่” ที่สอดคล้องกับมิติทาง

วฒันธรรมและสงัคมทีห่ลอ่หลอมบรบิทของศลิปนิ การเปลีย่นแปลงของวสัดเุหลา่นีช้ว่ยสรา้งความเชือ่มโยง

กบัความทรงจำ�ทีม่ทีัง้ในระดบัสว่นตวัและสว่นรวม ซึง่ตา่งกก็ลายเปน็หลกัฐานทางประวตัศิาสตรท์ีเ่ปดิโอกาส

ให้ผู้ชมได้สำ�รวจเรื่องราวที่ซ่อนอยู่ด้วยกันทั้งสิ้น

	 ในงานศิลปะร่วมสมัย วัสดุธรรมชาติถูกนำ�มาใช้เป็นสื่อที่สะท้อนถึงประเด็นสำ�คัญหลากหลาย 

ทั้งการแสดง “เวลา” ผ่านกระบวนการเปลี่ยนแปลงของวัสดุ การบันทึก “ความทรงจำ�” ท่ีเชื่อมโยงกับ

วัฒนธรรมและเรื่องราวในอดีต และการสร้าง “พื้นที่เฉพาะที่มีเอกลักษณ์” ที่สะท้อนถึงความสัมพันธ์

ระหว่างวัสดุ ภูมิทัศน์ และระบบนิเวศ ศิลปินไม่ได้เพียงใช้วัสดุธรรมชาติเพื่อแสดงความงามในเชิงกายภาพ 

แต่ยังเชิญชวนให้ผู้ชมตั้งคำ�ถามถึงบทบาทของมนุษย์ในธรรมชาติและโลกที่เปลี่ยนแปลง งานศิลปะเหล่านี้

จึงทำ�หน้าที่สร้างบทสนทนาระหว่างผู้ชม วัสดุ และพื้นที่ เปิดมุมมองใหม่ในการสร้างความสัมพันธ์ระหว่าง

มนุษย์กับธรรมชาติ 

	 ด้วยศักยภาพของวัสดุธรรมชาติท่ีสามารถเปิดเผยความเปล่ียนแปลงทางเวลา เช่ือมโยงความทรงจำ� 

และบรรจุเร่ืองราวของภูมิทัศน์ในพ้ืนท่ีเฉพาะ งานศิลปะท่ีใช้วัสดุธรรมชาติจึงกลายเป็นตัวกลางสำ�คัญใน

การเชือ่มโยงระหวา่งธรรมชาตแิละมนษุยใ์นมติทิีซั่บซ้อนและลึกซ้ึงมากขึน้ ด้วยแนวคิดปรากฏการณวิ์ทยา

จึงเปน็แนวทางการทีช่ีใ้หเ้หน็ถงึการสรา้งบทสนทนาระหวา่งวสัด ุผูช้ม และบรบิททางวฒันธรรมท่ีเชือ่มโยง

กันอย่างใกล้ชิด 
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	 บทความน้ีจึงมุ่งวิเคราะห์ผลงานศิลปะร่วมสมัยของศิลปิน ได้แก่ แอนดี้ โกลด์สเวิร์ทธี (Andy 

Goldsworthy ค.ศ.1956) วอลเตอร์ เดอ มาเรีย (Walter De Maria ค.ศ.1935-2013) อัลเซล์ม คีเฟอร์ 

(Anselm Kiefer ค.ศ.1945) อเล็กซานดรา เคไฮโยกลู (Alexandra Kehayoglou ค.ศ.1982) และ  

จูเซ็ปเป้ เปโนเน่ (Giuseppe Penone ค.ศ.1947) โดยใช้แนวคิดปรากฏการณ์วิทยาเป็นกรอบในการ

ศึกษา เพื่อชี้ให้เห็นศักยภาพของวัสดุธรรมชาติในฐานะตัวแทนของเวลา ความทรงจำ� และพื้นที่เฉพาะที่มี

เอกลักษณ์ พร้อมทั้งพิจารณาบริบททางสังคมและวัฒนธรรมในช่วงเวลาที่ศิลปินสร้างงานแต่ละชิ้น

วัสดุธรรมชาติในงานศิลปะ การเปลี่ยนแปลงของวัสดุ
และความหมายในบริบทศิลปะร่วมสมัย

	 ในช่วงหลังสงครามโลกคร้ังท่ีสอง โลกเผชิญกับการเปล่ียนแปลงคร้ังใหญ่ท้ังในด้านสังคม เศรษฐกิจ 

และวฒันธรรม ความเสยีหายจากสงครามและการเร่งพัฒนาด้านอตุสาหกรรมส่งผลใหท้รัพยากรธรรมชาติ

ถูกทำ�ลายและระบบนิเวศถูกเปลี่ยนแปลงอย่างรุนแรง เหตุการณ์เหล่านี้กระตุ้นให้เกิดการต้ังคำ�ถามเกี่ยว

กับบทบาทของมนุษย์ที่มีต่อธรรมชาติและสิ่งแวดล้อม ซึ่งไม่เพียงสะท้อนผ่านการเคลื่อนไหวทางสังคม 

แต่ยังแทรกซึมอยู่ในงานศิลปะของยุคหลังสงครามด้วย

	 ทศวรรษที่ 1960 ถือเป็นจุดเปลี่ยนสำ�คัญในประวัติศาสตร์ศิลปะร่วมสมัย ซึ่งเปลี่ยนแปลงจาก

แนวคิดโมเดิร์นนิสต์ (Modernism) ที่เน้นความสมบูรณ์แบบและเอกภาพในรูปแบบศิลปะ ไปสู่โพสต ์

โมเดิร์นนิสต์ (Postmodernism) ซึ่งเปิดโอกาสให้ศิลปะกลายเป็นพื้นที่แห่งการทดลอง การท้าทายกรอบ

คดิเดมิ และการมสีว่นรว่มกบัธรรมชาติและสังคม (Foster et al., 2004) ศลิปะในยคุนีไ้มไ่ด้ถูกสร้างขึ้นเพื่อ

เป็นวัตถุ “สำ�เร็จรูป” สำ�หรับจัดแสดงเพียงอย่างเดียวอีกต่อไป แต่กลายเป็นการสำ�รวจ “กระบวนการ” 

และ “บริบท” ที่ศิลปะดำ�รงอยู่

	 แนวคิดของการใช้วัสดุธรรมชาติในงานศิลปะท่ีเร่ิมโดดเด่นในยุคน้ี สะท้อนให้เห็นถึงความพยายาม 

ของศิลปินในการหลุดพ้นจากกรอบคิดแบบอุตสาหกรรมของโมเดิร์นนิสต์ ซึ่งในยุคนั้นถูกครอบงำ�โดยการ

ผลิตซ้ำ� การบริโภค และการยึดติดกับความงามแบบสากล งานศิลปะที่สร้างจากวัสดุธรรมชาติเช่นดิน 

หิน ไม้ และน้ำ� จึงมีบทบาทเหมือนกับ “เสียงสะท้อน” ที่พยายามเตือนสติให้มนุษย์หันกลับมามองความ 

เชื่อมโยงกับธรรมชาติอีกครั้ง

	 การเปลี่ยนแปลงนี้นำ�ไปสู่การเกิด ศิลปะแนวแลนด์อาร์ต (Land Art) หรือเอิร์ธอาร์ต (Earth 

Art) ในช่วงปลายทศวรรษที่ 1960 ศิลปินหลายคน เช่น โรเบิร์ต สมิธสัน (Robert Smithson ค.ศ.1938-

1973) ในผลงาน Spiral Jetty (1970) ศิลปินใช้หินและเกลือจากทะเลสาบเกรตซอลท์เลกสร้างเป็นรูป

ก้นหอยยาว 1,500 ฟุต ผลงานน้ีสะท้อนถึงความสัมพันธ์ระหว่างมนุษย์ ธรรมชาติ และเวลา โดยวัสดุที่

ใช้ได้รับผลกระทบจากธรรมชาติและเปล่ียนแปลงไปตามกาลเวลา (Dia Art Foundation, n.d.a) หรือ 
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แนนซี่ โฮลท์ (Nancy Holt ค.ศ.1938–2014) ในผลงาน Sun Tunnels (1976) ศิลปินใช้ท่อคอนกรีต

ขนาดใหญ่จัดวางในทะเลทรายยูทาห์ ท่อเหล่านี้ออกแบบให้สัมพันธ์กับการเปลี่ยนแปลงของแสงอาทิตย์ 

สะท้อนถึงความพยายามที่จะจับภาพการเคลื่อนไหวของเวลาและธรรมชาติในบริบทของพื้นที่ (Holt/

Smithson Foundation, n.d.)

	 จากตัวอย่างข้างต้นจะเห็นว่าในยุคทศวรรษที่ 1960 ศิลปะได้ก้าวข้ามข้อจำ�กัดของพื้นที่และ

กรอบคิดแบบเดิม ด้วยการนำ�วัสดุธรรมชาติมาสร้างบทสนทนาที่ลึกซึ้งระหว่างมนุษย์กับธรรมชาติ วัสดุ

ธรรมชาติที่ดูเรียบง่ายกลับกลายเป็นตัวแทนของ ความเปลี่ยนแปลงที่คงทน (Enduring Transience) 

ซึ่งสะท้อนวัฏจักรของการเติบโต การสลายตัว และการฟื้นฟู ความงามที่แฝงอยู่ในความเปราะบางของ

ธรรมชาติถูกดึงออกมาเป็นแก่นของงานศิลปะ งานศิลปะตามแนวทางนี้ไม่ได้หยุดนิ่งอยู่ในกรอบเดิม

ของวัตถุ แต่กลายเป็นบทสนทนาที่มีชีวิตและเชื้อเชิญให้ผู้ชมตั้งคำ�ถามถึงบทบาทของตนเองในระบบ

นิเวศ การใช้แนวคิดปรากฏการณ์วิทยาจึงเป็นเครื่องมือสำ�คัญในการทำ�ความเข้าใจว่างานเหล่านี้ไม่ใช่

เพียงการแสดงออกของศิลปิน แต่เป็นการสร้างพื้นที่ที่เปิดโอกาสให้มนุษย์ได้สัมผัสถึงความสัมพันธ์

ที่ลึกซึ้งระหว่างธรรมชาติกับการดำ�รงอยู่ของมนุษย์ และยอมรับการเปลี่ยนแปลงที่เกิดขึ้นอย่างไม่มีวัน

สิ้นสุด

	 การศึกษานี้จะชี้ให้เห็นว่า บทเรียนจากการใช้วัสดุธรรมชาติในงานศิลปะ คือการเปิดรับการคง

อยู่ของความไม่แน่นอน (The Presence of Uncertainty) ซึ่งเป็นแก่นแท้ของธรรมชาติและชีวิตมนุษย์  

งานศลิปะเหลา่นีไ้มไ่ดเ้พยีงนำ�เสนอวตัถุ แตส่รา้งประสบการณท์ีเ่ชือ้เชญิให้สมัผสัถงึความงดงามของสิง่ทีเ่รา

มักมองข้าม และยอมรับในความเปลี่ยนแปลงที่ไม่มีวันหยุดนิ่งว่าเราเองต่างก็เป็นส่วนหนึ่งในนั้น

วัสดุและปรากฏการณ์วิทยา

	 ปรากฏการณ์วิทยา (Phenomenology) เป็นแนวทางการศึกษาที่เน้นทำ�ความเข้าใจโลกผ่าน

ประสบการณ์ตรง โดยไม่ผ่านการตีความหรือการสร้างความหมายล่วงหน้า มาร์ติน ไฮเดกเกอร์ (Martin 

Heidegger ค.ศ.1889-1976) นักปรัชญาชาวเยอรมัน ได้นำ�ปรากฏการณ์วิทยามาพัฒนาในมิติของความ

สัมพันธ์ระหว่างมนุษย์ ธรรมชาติ และการดำ�รงอยู่ (Being) ในโลก

	 ในบทความ “Building Dwelling Thinking” ที่เกี่ยวกับการดำ�รงอยู่ในสภาพแวดล้อมตาม

ธรรมชาตทิีก่ลายเปน็กรอบทางวฒันธรรม ไฮเดกเกอร์เสนอแนวคดิวา่ด้วยการอาศยั (dwell) โดยพิจารณา

ว่าการสร้างอาคารสำ�หรับอยู่อาศัยนั้นคือการอาศัยในตัวเอง โดยยกตัวอย่างภาษาเยอรมัน bauen ที่ 

แปลว่าการก่อสร้างนั้นหมายถึง buan ที่แปลว่าการหลงเหลืออยู่ และการแปลคำ�ว่า bauen ให้เหมาะสม

นั้นควรเป็นคำ�ว่า “การอาศัย” (Heidegger, 1993: 347-353) ที่น่าสนใจคือไฮเดกเกอร์พิจารณาว่าการ

อาศัยบนโลกนั้น เป็นการอยู่ใต้ท้องฟ้า และมนุษย์นั้นเป็นสิ่งมีชีวิตที่ต้องตาย (mortals) นักปรัชญาชาว

เยอรมันจึงสรุปว่า การอาศัยเป็นกระบวนการของ โลก ท้องฟ้า สิ่งศักดิ์สิทธิ์และมนุษย์ผู้ต้องตาย (earth, 
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sky, divinities and mortals) ซึ่งเป็นองค์สี่ (fourfold) ของการอาศัยบนโลก (Heidegger, 1993: 351-

352) ซึ่งเท่ากับว่ามนุษย์นั้นอยู่ท่ามกลางสภาพแวดล้อมตามธรรมชาติคือ โลกและท้องฟ้ากับองค์ประกอบ

ทางจิตวิญญาณคือ สิ่งศักดิ์สิทธิ์ซึ่งมีอยู่ในทุกวัฒนธรรม

	 เมื่อเชื่อมโยงมายังกระบวนการสร้างงานศิลปะเท่ากับว่าการสร้างงานโดยเฉพาะอย่างยิ่งงาน 

ที่มีพื้นฐานจากองค์ประกอบที่เป็นวัสดุตามธรรมชาติ มีแนวความคิดเพื่อแสดงออกถึงประเด็นที่ว่าด้วย

ธรรมชาตินั้น เป็นกระบวนการนำ�เสนอตัวตนของมนุษย์ (ที่ศิลปินเป็นตัวแทน) ว่ามีความสัมพันธ์ตอบโต้

กับสถานการณ์เกี่ยวกับสิ่งแวดล้อมตามธรรมชาติอย่างไร เพราะนับตั้งแต่อดีต การสร้างงานศิลปะที่

สำ�คัญแสดงให้เห็นเจตจำ�นงในการสนทนาโต้ตอบกับสภาพแวดล้อมตามอุดมคติของยุคสมัย เช่น แนวคิด

ความสูงส่งสุดยอดของธรรมชาติ (Sublime in nature) ที่มาจากประเพณีของชาวนอร์ดิก (Nordic)  

ตามแนวทางโรแมนติกเยอรมัน (German Romantic) ดังในจิตรกรรมของ แคสปาร์ ดาวิด ฟรีดริช 

(Caspar David Friedrich ค.ศ.1774-1840) ที่เชื่อว่าธรรมชาติคือการเผยแสดง (manifestation) ของ

สิ่งศักดิ์สิทธิ์ การศึกษาธรรมชาติจึงเป็นการกระทำ�ที่มีเจตนาทางศาสนาอยู่ด้วย จิตรกรรมทิวทัศน์ของ 

ศิลปินผู้นี้จึงมีความหมายทางศาสนาที่ลึกซึ้ง โดยศิลปินแสดงออกถึงด้านที่เศร้าสร้อย โหยหาอาลัย 

(melancholic) ของธรรมชาติ ศิลปินมักจะทำ�สมาธิยาวนานจนกระทั่งเกิดภาพในใจแล้วจึงถ่ายทอดลง

บนผืนผ้าใบ (Fortenberrey, 2017: 282)

	 ไฮเดกเกอร์สนใจงานศิลปะในฐานะการสร้าง “สิ่งของ” “สิ่ง” (thing, thingly) ตัวอย่างสำ�คัญที่

ไฮเดกเกอร์ใช้เพื่ออธิบายปรากฏการณ์วิทยาคือ ผลงานจิตรกรรม A Pair of Shoes (1886) ของฟินเซนต์ 

ฟัน โคค (Vincent van Gogh ค.ศ.1853-1890) ไฮเดกเกอร์ไม่ได้มองภาพรองเท้าในฐานะวัตถุเพียงอย่าง

เดียว แต่เขาเห็นถึงเรื่องราวและความหมายที่ซ่อนอยู่ในรองเท้าคู่นี้ ไฮเดกเกอร์อธิบายว่า รองเท้าชาวนา

ของฟัน โคคสะท้อนถึงความเหนื่อยล้าของชีวิตชาวนา การทำ�งานหนักในไร่นา และความสัมพันธ์ระหว่าง

มนุษย์กับพื้นดินที่พวกเขาเดินย่ำ�อยู่ทุกวัน (ภาพที่ 1)

ภาพที่ 1

Vincent Van Gogh, A Pair of Shoes, 1886, 

oil on canvas, 45 x 37.5 cm

หมายเหตุ. จาก A Pair of Shoes, by V. Van 

Gogh, 1886, WikiArt Visual Art Encyclopedia 

(https://www.wikiart.org/en/vincent-van-

gogh/a-pair-of-shoes-1886/). In public domain



175 Duenchayphoochana Phooprasert et al.

	 รองเท้าคู่นี้ไม่ได้อยู่โดดเดี่ยวจากชีวิตชาวนา แต่เป็นส่วนหนึ่งของ “โลกของพวกเขา” (their 

world) รองเท้าที่เปื้อนดินและมีร่องรอยการใช้งานสะท้อนถึง “การดำ�รงอยู่ในโลก” (being-in-the-

world) ของชาวนา ซึ่งแสดงให้เห็นถึงกิจกรรมประจำ�วันที่เชื่อมโยงกับธรรมชาติ เช่น การเดินย่ำ�ดิน  

การเพาะปลูก และการทำ�งานในไร่นา ผืนดินที่ปรากฏในจิตรกรรมของฟัน โคคทำ�หน้าที่เสริมให้ผู้ชมรับรู้

ถึง “พื้นที่” ที่รองเท้าคู่นี้มีปฏิสัมพันธ์ด้วย ซึ่งไม่ใช่เพียงรองเท้า แต่เป็นการบอกเล่าถึงความเหน็ดเหนื่อย 

การต่อสู้กับชีวิตและการดำ�รงอยู่ท่ีเกิดข้ึนจริงในบริบทของชีวิตชาวนา ด้วยมุมมองนี้ ภาพรองเท้าชาวนา

ของฟัน โคคจึงไม่ได้เป็นเพียงภาพจิตรกรรมที่เป็น “วัตถุ” ธรรมดา แต่เป็นการนำ�เสนอเร่ืองราวและ 

“การดำ�รงอยู่” (being-in-the-world) ในมิติที่ลึกซึ้ง เป็น “สิ่ง” (thing) ที่มี “ความเป็นสิ่ง” (thingly) 

ซึ่งส่ือถึงประสบการณ์ การทำ�งานหนัก และความสัมพันธ์ระหว่างมนุษย์กับโลก (Heidegger, 1993: 

159-162)

	 ไม่เพียงเท่านั้น รองเท้าชาวนาของฟัน โคค ยังเป็นตัวแทนของการใช้ชีวิตที่แสดงถึงความเป็น 

“ตัวตน” ของชาวนาในฐานะผู้ที่ดำ�รงอยู่ในโลกผ่านกิจกรรมประจำ�วัน การที่ฟัน โคคเลือกวาดรองเท้า

ซึ่งดูเหมือนจะเป็นส่ิงธรรมดาและไม่มีใครสนใจ (ในยุคสมัยเดียวกัน) กลับทำ�ให้รองเท้าคู่นี้กลายเป็น

สัญลักษณ์ของความยิ่งใหญ่ในความธรรมดา (Greatness in Simplicity) การเดินบนพื้นดินของชาวนา

ไม่เพียงเป็นกิจกรรมที่ซ้ำ�ซาก แต่เป็นกิจกรรมที่หล่อหลอมชีวิตของพวกเขาในทุก ๆ มิติ

	 ในมุมมองเชิงปรากฏการณ์วิทยา ไฮเดกเกอร์ชี้ให้เห็นว่า “สิ่งของ” เช่น รองเท้า ไม่ใช่สิ่งที่แยก

ออกจากชีวิตมนุษย์ แต่เป็น “พื้นที่” ที่สะท้อนถึงการดำ�รงอยู่ของมนุษย์ในโลก งานชิ้นนี้จึงเป็นการ

สะท้อนถึง ความสัมพันธ์ระหว่างมนุษย์และธรรมชาติในลักษณะที่ลึกซึ้ง รองเท้าสกปรกและมีร่องรอย

การใช้งานนี้ไม่เพียงแสดงถึงอดีตของกิจกรรมที่เกิดขึ้น แต่ยังทำ�หน้าที่เป็นหลักฐานของการปฏิสัมพันธ์

ระหว่างมนุษย์กับสภาพแวดล้อม

	 ในมุมมองของผู้เขียน การเลือกหัวข้อหรือองค์ประกอบเข้ามาในงานศิลปะชิ้นหนึ่ง ๆ นั้น ม ี

ความหมายในตัวเองเสมอ เช่นเดียวกับผืนดินที่ฟัน โคคเขียนไว้เป็นฉากหลัง (Background) คือสิ่งที่

สะท้อนถึงกิจกรรมของมนุษย์ที่เกิดขึ้นซ้ำ�แล้วซ้ำ�เล่า ผืนดินนี้เป็นทั้งพื้นที่ที่รองรับการทำ�งานหนักและเป็น

ตัวแทนของ “โลก” ที่พวกเขาใช้ชีวิตอยู่ทุกวัน ความเหน็ดเหนื่อยที่รองเท้าคู่นี้สื่อออกมาจึงไม่ใช่เพียงเรื่อง

ของร่างกาย แต่เป็นความเหนื่อยล้าของการต่อสู้กับโลกและธรรมชาติ

	 ในบทความ “Building Dwelling Thinking” ไฮเดกเกอร์ยงัขยายแนวคดินีไ้ปสูก่ารต้ังถิน่ทีอ่ยูข่อง

มนุษย์ โดยเขาอธิบายว่า มนุษย์ไม่ได้สร้างบ้านหรือสิ่งปลูกสร้างเพียงเพื่อพักพิง แต่เพื่อแสดงออกถึงความ

สัมพันธ์กับธรรมชาติและพื้นที่โดยรอบ เช่น การสร้างบ้านที่ออกแบบให้สอดคล้องกับภูมิทัศน์ธรรมชาติ 

หรือการใช้วัสดุท้องถิ่น เช่น ไม้ ดิน หรือหิน กับเทคโนโลยีการก่อสร้างที่แสวงหาและคิดค้นได้ ซึ่งสะท้อน

ถึงวิถีชีวิตและประเพณีของผู้คนในพื้นที่นั้น การตั้งถิ่นที่อยู่ควรเป็นการเคารพธรรมชาติและสร้างสมดุล
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ระหว่างมนุษย์และสิ่งแวดล้อม แนวคิดนี้สะท้อนให้เห็นในงานศิลปะที่ใช้วัสดุธรรมชาติ เช่น ดิน หิน หรือไม้ 

ซึ่งไม่ได้เป็นเพียงวัสดุในการสร้างงาน แต่เป็นส่วนหนึ่งของ “พื้นที่” ที่มีความหมายในตัวเอง 

	 ในภาพรวม แนวคิดปรากฏการณ์วิทยาไม่ได้จำ�กัดเพียงแค่การเข้าใจวัสดุ แต่ยังเน้นการสำ�รวจ

ความสัมพันธ์ระหว่างมนุษย์กับโลกที่พวกเขาอยู่ผ่านสิ่งที่ปรากฏตรงหน้า โดยศิลปินสามารถนำ�แนวคิดนี ้

ไปใช้ในการสร้างงานที่ช่วยให้ผู้ชมตระหนักถึงความเช่ือมโยงที่ลึกซึ้งระหว่างวัสดุธรรมชาติและบริบทของ

พื้นที่ในชีวิตจริง โดยมุมมองของการอาศัยบนโลกของชาวนานั้นสรุปดังนี้

“The peasant woman, on the other hand, simply wears them. If only this simple 

wearing were so simple. When she takes off her shoes late in the evening, in deep 

but healthy fatigue, and reaches out for them again in the still dim dawn, or passes 

them by on the day of the rest, she knows all this without noticing or reflecting. 

The equipment being of the equipment consists indeed in its usefulness. But this 

usefulness itself rests in the abundance of an essential being of the equipment.” 

(Heidegger, 1993: 160)

	 การดำ�รงอยู ่(Being) ของวตัถส่ิุงของจึงเปน็หวัใจของการสร้างงานศลิปะไปในตัว เพราะศลิปินเอง

ตระหนักเกี่ยวกับประเด็นนี้จึงได้ดึงสาระสำ�คัญของสิ่งของนั้นออกมาเป็นงานศิลปะ

	 กล่าวโดยสรุป วัสดุธรรมชาติในศิลปะร่วมสมัยไม่ได้ถูกใช้เพียงในฐานะสื่อสร้างสรรค์ แต่ยัง

สะท้อนถึงความสัมพันธ์ลึกซึ้งระหว่างมนุษย์และโลกธรรมชาติ ปรากฏการณ์วิทยาแนวไฮเดกเกอร์ช่วย

ขยายมุมมองต่อวัสดุธรรมชาติว่าเป็นตัวกลางท่ีบันทึกและเชื่อมโยงประสบการณ์ การดำ�รงอยู่ และความ

ทรงจำ�ของมนุษย์ เช่นเดียวกับจิตรกรรมภาพรองเท้าชาวนาของฟัน โคคที่สะท้อนความเหนื่อยล้าจากการ

ทำ�งานหนัก บอกเล่าเรื่องราวของชีวิต การต่อสู้ และความผูกพันกับธรรมชาติ สะท้อนถึง “ความเป็นสิ่ง” 

ที่ลึกซึ้งในทุกมิติของการดำ�รงอยู่ และเป็นบทเรียนสำ�คัญที่ย้ำ�เตือนถึงการมองเห็นความยิ่งใหญ่ในราย

ละเอียดเล็ก ๆ ที่เป็นส่วนหนึ่งของโลกใบนี้

ศักยภาพของวัสดุธรรมชาติในกระบวนการสร้างงานศิลปะร่วมสมัย

	 กระบวนการสร้างงานศิลปะร่วมสมัย วัสดุธรรมชาติไม่ได้เป็นเพียงองค์ประกอบท่ีใช้สร้างงานศิลปะ 

แต่ยังเป็นสื่อกลางที่สะท้อนถึงความสัมพันธ์ระหว่างมนุษย์และธรรมชาติในมิติที่ลึกซึ้ง วัสดุอย่างดิน หิน 

ไม้ หรือแม้แต่น้ำ� ถูกนำ�มาใช้เพื่อบันทึกเรื่องราวของกาลเวลา ถ่ายทอดความทรงจำ�ทางวัฒนธรรม

และประวัติศาสตร์ รวมถึงเน้นย้ำ�ถึงเอกลักษณ์ของพื้นที่เฉพาะ แนวคิดดังกล่าวนี้สอดคล้องกับแนวคิด

ปรากฏการณ์วิทยา ซ่ึงมุ่งเน้นการทำ�ความเข้าใจความหมายท่ีเกิดข้ึนจากประสบการณ์และการมีปฏิสัมพันธ์ 

กับสิ่งแวดล้อม 
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	 วัสดุธรรมชาติในงานศิลปะจึงไม่ได้มีคุณค่าเพียงแค่ในเชิงสุนทรียศาสตร์ แต่ยังทำ�หน้าท่ีเป็นพาหนะ 

ในการบันทึกการเปลี่ยนแปลงของโลก สร้างบทสนทนาที่เชื่อมโยงมนุษย์กับธรรมชาติในบริบทของเวลา 

ความทรงจำ� และพื้นที่เฉพาะ ศิลปินร่วมสมัยใช้วัสดุธรรมชาติเหล่านี้ในการตั้งคำ�ถามเกี่ยวกับสิ่งแวดล้อม 

การอนุรักษ์ และบทบาทของมนุษย์ในกระบวนการเปล่ียนแปลงของโลก โดยในหัวข้อนี้ เป็นการสำ�รวจ

ศักยภาพของวัสดุธรรมชาติในกระบวนการสร้างงานศิลปะร่วมสมัยใน 3 มิติสำ�คัญ ได้แก่ วัสดุธรรมชาติใน

ฐานะวัสดุที่แสดงออกซ่ึงเวลา วัสดุธรรมชาติในฐานะวัสดุที่แสดงถึง “ความทรงจำ�ทางประวัติศาสตร์และ

วัฒนธรรม” และ วัสดุธรรมชาติในฐานะพื้นที่เฉพาะที่มีเอกลักษณ์ ซึ่งมีรายละเอียดดังนี้

1.วัสดุธรรมชาติในฐานะวัสดุที่แสดงออกซึ่งเวลา 

	 วสัดธุรรมชาตใินกระบวนการสร้างงานศิลปะร่วมสมยั ทำ�หนา้ทีเ่ปน็ส่ือทีส่ะทอ้นถงึ “เวลา” ทัง้ใน

มิติของ “เวลาในแบบธรรมชาติ” และ “เวลาที่อยู่ภายใต้กรอบของวัฒนธรรม” ผ่านการเปลี่ยนแปลงของ

วัสดุเองหรือการกระทำ�ของมนุษย์ต่อวัสดุเหล่านั้น

	 เวลาในแบบธรรมชาติ หมายถึง การเปลี่ยนแปลงของวัสดุธรรมชาติที่เกิดขึ้นเองตามกฎของ

ธรรมชาติ เช่น การแตกร้าว การย่อยสลาย หรือการเปลี่ยนแปลงรูปร่างของดิน หิน หรือไม้ ผลงานของ 

แอนดี้ โกลด์สเวิร์ทธี เป็นตัวอย่างที่ชัดเจนในเรื่องนี้ โดยโกลด์สเวิร์ทธีเลือกใช้วัสดุตามธรรมชาติ เช่น ดิน 

น้ำ�แข็ง หรือลม ในการสร้างงานศิลปะที่มีลักษณะชั่วคราว (temporary art) มีกระบวนการเปลี่ยนแปลง

ไปตามกาลเวลา ตัวอย่างที่ชัดเจนคือผลงาน White Walls (2007) (ภาพที่ 2) 

ภาพที่ 2

Andy Goldsworthy, White Walls, 2007, Variable 

หมายเหต.ุ จาก Andy Goldsworthy: White Walls, by A. Goldsworthy, 2007, Galerie Lelong (https://galerielelong.

com/exhibitions/54-andy-goldsworthy-white-walls/). Copyright by Andy Goldsworthy
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	 White Walls เป็นผลงานที่ใช้ดินพอร์ซเลน (Porcelain) จากคอร์นวอลล์ ประเทศอังกฤษ ซึ่งเป็น

บ้านเกิดของศิลปิน ฉาบลงบนผนังห้องของแกลเลอรี่ที่มีพื้นที่ 111 ตารางเมตร ครอบคลุมความสูง 4 เมตร 

ยาวกว่า 43 เมตร โดยเมื่อเสร็จแล้วภายในห้องจะดูว่างเปล่า ในระหว่างการจัดแสดง 5 สัปดาห์ ดินเหนียว

จะค่อย ๆ แห้ง แตกกระจายตัวอย่างช้า ๆ และหลุดร่วงลงมา (Josephson, 2007) พื้นผิวของดินเหนียวที่

ฉาบไว้แสดงอาการของความแตกร้าว หลุดลอก และย่อยสลายตามธรรมชาติ ดินเหนียวที่หลุดลอกลงสู่พื้น

สร้างองคป์ระกอบใหมบ่นพืน้ซึง่ตัดกบัพืน้ทีว่า่งบนผนงั โครงสรา้งนีไ้มไ่ด้ถกูควบคมุอยา่งสมบรูณโ์ดยศลิปนิ 

แต่ถูกปล่อยให้วัสดุธรรมชาติแสดงลักษณะเฉพาะตัวภายใต้ปัจจัยภายนอก เช่น อากาศ ความชื้น และแรง

โน้มถ่วง ทำ�ให้ผู้ชมที่เข้ามาในแต่ละช่วงเวลาได้รับประสบการณ์ที่แตกต่างกันไป

	 กระบวนการนี้ไม่ได้เป็นเพียงการจัดวางวัสดุในพื้นที่ แต่เป็นการสร้าง “ปรากฏการณ์” ที่เชื่อมโยง

วัสดุกับเวลาและบริบทของพื้นที่ สิ่งที่น่าสนใจที่มักถูกมองข้ามก็คือ ความสัมพันธ์ที่วัสดุธรรมชาติเหล่านี้

สะท้อนต่อพื้นที่และผู้ชมในมิติของเวลา ดินเหนียวที่ถูกฉาบลงบนผนังไม่ได้หยุดนิ่งในสถานะเดิม แต่แสดง

ถึงกระบวนการของเวลา ทั้งในแง่ของการหลุดลอก การแตกร้าว และการเสื่อมสลาย การเปลี่ยนแปลงนี้

สร้างความสัมพันธ์อันลึกซึ้งกับพื้นที่แกลเลอรี่ ผู้ชมไม่ได้เพียงมองเห็นการเสื่อมสลายของดินเหนียว แต่

ยังรับรู้ถึง “ความทรงจำ�ของการมีอยู่” (memory of presence) ท่ีวัสดุทิ้งไว้ในพื้นที่ การสูญหายของ 

ดินเหนียวจึงไม่ใช่จุดจบ แต่เป็นการสร้าง “พื้นที่ว่าง” ที่มีความหมาย พื้นที่ที่เคยถูกครอบครองโดย 

ดนิเหนยีวกลายเป็นเครือ่งเตอืนใจถงึการมีอยูท่ีก่ระตุน้ใหผู้ช้มสำ�รวจบทบาทของเวลาและธรรมชาตใินชีวติ

ประจำ�วัน

	 มาริกะ โจเซฟสัน (Marika Josephson) ซึ่งเป็นผู้ชมนิทรรศการนี้คนหนึ่ง ได้บรรยายถึง

ประสบการณ์ของเธอไว้ว่า “ฉันได้ชมผลงาน White Walls ในวันท่ี 8 มิถุนายน ซ่ึงใกล้จะส้ินสุดนิทรรศการ 

ในตอนนั้นเศษชิ้นส่วนของผนังดินทลายกองอยู่บนพื้นคอนกรีตของแกลเลอรี เมื่อก้าวเข้าไปในพื้นที่ 

จัดแสดง ฉันรู้สีกราวกับว่าไร้ซึ่งสิ่งบ่งชี้ถึงเวลาอย่างสิ้นเชิง และในจังหวะที่เงยหน้าขึ้น ก็มองเห็นรอยแตก

ร้าวปรากฏบนดินสองสามชิ้นที่ยังคงอยู่บนผนัง หัวใจของฉันเต้นแรง เพราะคิดว่าฉันกำ�ลังจะได้เห็นชิ้น

ส่วนท่ีกำ�ลังแตกออก แต่เมื่อเวลาผ่านไป ฉันก็ตระหนักได้ว่ารอยแตกนั้นอยู่ที่นั่นนานหลายชั่วโมง หรือ

อาจจะหลายวัน ตัวฉันเองเป็นเพียงผู้มาเยือนที่ผ่านมา และยังคงจมอยู่ในความเงียบที่ปกคลุมทุกสรรพสิ่ง 

ของพื้นที่นี้” (Josephson, 2007)

	 จากข้อความดังกล่าวจะเห็นได้ว่า “ตัววัสดุ” ในงานของโกลด์สเวิร์ทธี มีพลังในการดึงผู้ชมเข้าสู่

ความสัมพันธ์ที่ลึกซึ้งกับเวลาและพื้นที่อย่างน่าทึ่ง สิ่งที่โจเซฟสันสัมผัสและอธิบายออกมาด้วยคำ�พูด ไม่ใช่

เพียงการรับรู้ถึงกระบวนการเปลี่ยนแปลงของดินเหนียว แต่เป็นการค้นพบ “การดำ�รงอยู่” ของตัวเธอ

เองในบริบทของช่วงเวลานั้น ความคาดหวังที่เกิดขึ้นจากการเฝ้ามองปรากฏการณ์ธรรมชาติสร้างความ

ตระหนักได้ว่ารอยแตกเหล่านั้นไม่ได้เกิดขึ้นเพื่อตอบสนองความคาดหวังของใครเลย แต่เป็นเพียงการ

ดำ�รงอยูข่องธรรมชาตทิีเ่กดิขึน้ในจงัหวะของตวัเอง ซึง่ไมใ่ชแ่คง่านศลิปะทีน่ำ�เสนอการเปลีย่นแปลงของวสัดุ
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ธรรมชาต ิแตเ่ปน็พืน้ทีท่ีบั่งคบัใหผู้ช้มหยดุและเผชญิหนา้กบัความจรงิของเวลาทีไ่มเ่คยรอใคร “ความเงียบ

ที่ปกคลุมทุกสรรพสิ่ง” ที่ศิลปินกล่าวถึง ไม่ใช่เพียงความเงียบของเสียง แต่เป็นความเงียบที่เกิดจากการที่

วัสดุธรรมชาติและพื้นที่ปล่อยให้ผู้ชมสะท้อนถึงตัวเอง ความเงียบนี้กลายเป็นเครื่องมือที่ทำ�ให้ตระหนกัถึง

การมีอยู่ในโลกของการเป็นเพียงผู้มาเยือนชั่วคราวในบริบทของเวลาที่ยาวนานนี้

	 กระบวนการเปลี่ยนแปลงของวัสดุสะท้อนถึงธรรมชาติของความไม่จีรัง (Impermanence 

ephemeral) และความเป็นไปของชีวิต วัสดุดินเหนียวทำ�หน้าที่เป็นพยานตามกระบวนการเวลา

และความเปราะบางของธรรมชาติ บทบาทของ White Walls จึงทำ�หน้าที่ในฐานะพื้นที่ที่เชื้อเชิญให้ผู้ชม

ตั้งคำ�ถามเกี่ยวกับความเปราะบาง ความไม่จีรัง และความสัมพันธ์ระหว่างมนุษย์กับธรรมชาติ โดยส่ิง

ที่ศิลปินได้สัมผัสในวันนั้นคือความงดงามของการปล่อยให้ตัวเองกลายเป็นส่วนหนึ่งของกระบวนการที่

ไม่มีจุดจบ ไม่มีจุดเริ่มต้น และไม่มีใครควบคุมได้อย่างสมบูรณ์

	 ในมุมมองปรากฏการณ์วิทยา การเปลี่ยนแปลงที่เกิดขึ้นไม่ได้เป็นเพียงการเปลี่ยนแปลงทาง

กายภาพ แต่ยังสะท้อนถึง “การดำ�รงอยู่” (being) ของวัสดุในเชิงสัญลักษณ์ ดินเหนียวที่หลุดร่วงจากผนัง

แสดงให้เห็นถึงการเปลี่ยนผ่านของเวลา (transition of time) และความทรงจำ�ที่ยังคงอยู่ในรูปของร่อง

รอย การแตกรา้วและหลดุลอกกลายเป็น “ร่องรอยของการดำ�รงอยู่” (trace of existence) ทีผู่ช้มสามารถ

มองเห็นและรับรู้ถึงเวลาที่ผ่านไป  

	 กล่าวโดยสรุป White Walls ไม่ใช่เพียงงานศิลปะที่แสดงความงามของวัสดุธรรมชาติ แต่เป็นบท

สนทนาที่ลึกซึ้งเก่ียวกับ การดำ�รงอยู่ (being) และ ความไม่จีรัง (impermanence) ของวัสดุธรรมชาติ 

วัสดุอย่างดินเหนียวกลายเป็นตัวแทนของการเชื่อมโยงระหว่างมนุษย์และธรรมชาติ ผ่านกระบวนการ

เปลี่ยนแปลงที่ไม่อาจหลีกเลี่ยงได้ ผู้ชมไม่ได้เพียงสังเกตการเสื่อมสลายของวัสดุ แต่ยังตระหนักถึงบทบาท

ของตนเองในวัฏจักรของโลกที่เปลี่ยนแปลงไปอย่างไม่มีที่สิ้นสุด

	 เวลาที่อยู่ภายใต้กรอบของวัฒนธรรม คือ การที่วัสดุธรรมชาติเปลี่ยนแปลงหรือได้รับผลกระทบ

จากกิจกรรมของมนุษย์ เช่น การพัฒนาพื้นที่การเกษตร หรือกระบวนการทางอุตสาหกรรม ผลงาน The 

New York Earth Room (1977) ของ วอลเตอร์ เดอ มาเรีย เป็นตัวแทนที่ชัดเจนของเวลาที่ถูกกำ�หนด

และควบคุมโดยกรอบวัฒนธรรม ดินที่เคยมีอิสระในธรรมชาติ ถูกจัดวางจนเต็มพื้นที่ห้อง ทำ�ให้ดินเปลี่ยน

สถานะจาก “วัสดุธรรมชาติ” (natural material) ไปสู่ “วัสดุวัฒนธรรม” (cultural material) โดยงาน

นี้เป็นการนำ�ดินธรรมชาติกว่า 140 ตัน มาจัดวางในพื้นที่ห้องนิทรรศการในแมนฮัตตัน (Manhattan)  

การยา้ยดนิจากบรบิทของธรรมชาตมิาสูพ่ืน้ทีท่ีถ่กูสรา้งขึน้โดยมนษุย ์สะทอ้นถงึความขดัแยง้ทีก่ลมกลนืกนั

ระหว่างธรรมชาติและวัฒนธรรม โดยดินที่เคยเป็นส่วนหนึ่งของระบบนิเวศน์ในพื้นที่กลางแจ้ง กลายเป็น

วัสดุที่ถูกแยกออกจากบริบทเดิม และนำ�เข้าสู่กรอบความคิดใหม่ที่มนุษย์สร้างขึ้น (ภาพที่ 3)



180Traces of Memory: Natural Materials and Phenomenology...

Si
lp

a 
Bh

ira
sr

i (
Jo

ur
na

l o
f 
Fi
ne

 A
rt
s)

 V
ol

.13
(1)

 2
02

5

	 ในเชิงกายภาพ The New York Earth Room เป็นงานประติมากรรมติดตั้งถาวรภายใน

ห้องใต้หลังคา (interior sculpture) ที่ 141 Wooster Street นครนิวยอร์กต้ังแต่ปี 1977 โดยใช้ดิน

ปริมาตร 197 ลูกบาศก์เมตร ถมในพื้นที่ 335 ตารางเมตร และมีความสูง 56 เซนติเมตร ครอบคลุมพื้นที่

แกลเลอรี 3 ห้อง มีกระจกสูง 2 ฟุต เป็นแนวกั้นไม่ให้คนเข้าไปด้านใน (Dia Art Foundation, n.d.b)  

ผลงานนี้เป็นหนึ่งในผลงานที่มีอิทธิพลของเขาซ่ึงมีจุดมุ่งหมายเพื่อสำ�รวจความเชื่อมโยงระหว่างศิลปะกับ 

สภาพแวดล้อมทางธรรมชาติ

	 ในบทความเรื่อง Case studies of soil in art โดย Feller et al. (2015: 549-550) ได้กล่าวถึง

ผลงานชิ้นนี้ว่า เป็นการติดตั้งงานศิลปะที่นำ�ดินจากฟาร์มใน Pennsylvania มาถมเต็มพ้ืนที่ภายในห้อง

ใต้หลังคาในแมนฮัตตัน โดยผลงานชิ้นนี้ถูกออกแบบให้ผู้ชมไม่สามารถเข้าไปสัมผัสโดยตรงได้ แต่สามารถ

มองเห็นและรับกลิ่นดินผ่านหน้าต่างกระจกเพียงเท่านั้น แนวคิดนี้คือ การนำ�เสนอประสบการณ์ทาง 

สุนทรียะที่แตกต่าง โดยการเปลี่ยนพื้นที่ในร่มที่คุ้นเคยให้กลายเป็นพื้นที่แห่งธรรมชาติ การนำ�ดินเข้า 

มาในสภาพแวดล้อมทางสถาปัตยกรรมยังเป็นการตั้งคำ�ถามถึงขอบเขตระหว่างธรรมชาติและพื้นที่

ที่มนุษย์สร้างขึ้น และกระตุ้นให้ผู้ชมเกิดการไตร่ตรองและตั้งคำ�ถามเกี่ยวกับความสัมพันธ์ระหว่าง

มนุษย์กับธรรมชาติผ่านวัสดุพื้นฐานอย่างดิน โดยงานชิ้นนี้สะท้อนถึงความคิดสร้างสรรค์ที่เปลี่ยนพื้นที่

ในเชิงสถาปัตยกรรมให้กลายเป็นพื้นที่สำ�หรับการครุ่นคิดเชิงปรัชญา และถือเป็นตัวอย่างของการใช้ศิลปะ

เพื่อตั้งคำ�ถามเชิงสังคมและวัฒนธรรมอย่างลึกซึ้ง

ภาพที่ 3

Walter De Maria, The New York Earth Room, 1977, An interior earth sculpture

หมายเหตุ. จาก New York's Earth Room - Walter De Maria's Masterpiece, by J. Martinović, 2018, Widewalls 

(https://www.widewalls.ch/magazine/walter-de-maria-new-york-earth-room). Copyright by The Estate 

of Walter De Maria
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	 ในบทความเรื่อง Walter de Maria’s New York Earth Room-What makes it a crowd 

pleaser? ได้กล่าวถึงผลงานชิ้นนี้ว่า “เมื่อคุณเข้าไปในห้อง คุณจะสัมผัสได้ถึงกล่ินและความชื้นอันอุดม

สมบูรณ์ของดิน โดยดินนั้นจะอุ่นข้ึนหรือเย็นลงขึ้นอยู่กับช่วงเวลาของวัน ในงานนี้มีผู้ดูแลตลอด 23 ปี 

ที่ผ่านมาชื่อ บิล ดิลเวิร์ธ (Bill Dilworth) ซึ่งเขาอ้างว่า รูปลักษณ์ของมันและแขกของมันแตกต่างกันมาก

จนเขายังคงพบกับความสุขใหม่ ๆ ในงานของเขา วันแล้ววันเล่า ปีแล้วปีเล่า ขณะพูดคุยกับผู้มาเยี่ยมชม 

คนหนึ่งที่คิดว่างานนี้ไม่มีอะไรเติบโต แต่เขากลับไม่ได้รู้สึกเช่นนั้น เพราะส่ิงท่ีชัดเจนมากข้ึนก็คือ “เวลา”  

กำ�ลังเติบโตอยู่ท่ีน่ัน ด้วยความจริงท่ีว่ามันไม่เปล่ียนแปลงหมายความว่าเวลาสะสมอยู่ตลอดเวลา” (Public 

Delivery, 2025)

	 The New York Earth Room เป็นการนำ�เสนอความสัมพันธ์อันซับซ้อนระหว่างมนุษย์ ธรรมชาติ 

และพื้นที่ ผ่านวัสดุธรรมดาอย่างดินท่ีถูกจัดวางในพื้นท่ีสถาปัตยกรรมกลางเมืองใหญ่ สิ่งที่น่าสนใจ

คือ ดินไม่ได้ถูกใช้เพียงในฐานะวัสดุ แต่กลายเป็น “ตัวแทน” ของธรรมชาติในบริบทที่ขัดแย้งกับสภาพ

แวดล้อมของเมือง การนำ�ดินจากฟาร์มใน Pennsylvania เข้ามาในห้องใต้หลังคาในแมนฮัตตัน สะท้อน

ถึงการผสานธรรมชาติและพื้นที่ที่มนุษย์สร้างขึ้น พร้อมตั้งคำ�ถามถึงขอบเขตระหว่างสองสิ่งนี้ การที่ดิน

ซึ่งปกติเปน็วสัดทุีแ่ปรสภาพและเปลีย่นแปลงตามกระบวนการของธรรมชาต ิถกูจดัวางในพืน้ทีน่ทิรรศการ

ที่ไม่มีการเปลี่ยนแปลงทางกายภาพอย่างชัดเจน ดินไม่ได้เสื่อมสลายหรือถูกแทรกแซงโดยสภาพอากาศ 

แต่ในขณะเดียวกันก็ยังคงความเป็นธรรมชาติในบริบทที่ไม่เป็นธรรมชาติ การนำ�ดินเข้าสู่พื้นที่ควบคุม

ของมนุษย์จึงเป็นการสร้างความหมายใหม่ที่เชื่อมโยงกับแนวคิดเชิงวัฒนธรรมและสังคมนั่นเอง

	 ในเชิงปรากฏการณ์วิทยา การที่ดินถูกแยกออกจากสภาพแวดล้อมทางธรรมชาติและนำ�มาวางใน

พื้นที่จำ�กัดของห้องนิทรรศการ ทำ�ให้ดินไม่ใช่เพียงวัสดุธรรมชาติอีกต่อไป แต่กลายเป็น “สิ่งของ” (thing) 

ที่สะท้อนถึงการดำ�รงอยู่ของมนุษย์ในโลกที่ถูกกำ�หนดโดยวัฒนธรรม ดินใน The New York Earth Room 

จึงสร้างความรู้สึก “การมีอยู่” ของดินที่เติมเต็มพื้นที่ แต่ในขณะเดียวกันกลับทำ�ให้ผู้ชมตระหนักถึง 

“ประสบการณ์ทางเวลา” โดยที่ดินไม่ได้เปลี่ยนแปลงในเชิงรูปธรรม แต่กลับทำ�ให้ผู้ชมรู้สึกถึง “การเติบโต

ของเวลา” ที่สะสมอยู่ในพื้นที่ผ่านความไม่เปลี่ยนแปลงนั้น กลิ่นและความชื้นของดิน รวมถึงการเฝ้าดูของ

ผู้ดูแลที่กล่าวถึงความสุขใหม่ ๆ ในงานทุกวัน ชี้ให้เห็นว่าแม้ดินจะดูเหมือนนิ่งเฉย แต่กระบวนการของ

เวลาในเชิงนามธรรมยังคงดำ�เนินอยู่อย่างต่อเนื่อง

	 กล่าวโดยสรุป The New York Earth Room ไม่เพียงแต่เน้นย้ำ�ถึงบทบาทของมนุษย์ในการ

เปลี่ยนแปลงวัสดุธรรมชาติ แต่ยังเปิดบทสนทนาเกี่ยวกับความเรียบง่ายที่แฝงด้วยความลึกซึ้ง ดินกลาย

เป็นสื่อที่เชิญชวนให้ผู้ชมตั้งคำ�ถามถึงความสัมพันธ์ของมนุษย์กับธรรมชาติ และบทบาทของเวลาในชีวิต 

การที่ผู้ชมไม่สามารถสัมผัสดินโดยตรง แต่สัมผัสได้ผ่านกลิ่นและการมอง ทำ�ให้งานนี้กลายเป็นพื้นที่

ครุ่นคิดที่เชื่อมโยงธรรมชาติและวัฒนธรรมในรูปแบบที่แตกต่างและทรงพลัง
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	 จากตัวอย่างข้างต้นจะเห็นว่า วัสดุธรรมชาติในงานศิลปะร่วมสมัยสะท้อนถึง “เวลา” ได้อย่าง

ลึกซ้ึงท้ังในมิติของ “เวลาในแบบธรรมชาติ” และ “เวลาที่อยู่ภายใต้กรอบของวัฒนธรรม” โดยเชื่อมโยง

กับแนวคดิเชิงปรากฏการณว์ทิยาทีม่องวา่วสัดธุรรมชาตไิมใ่ชเ่พยีง “วตัถ”ุ แตเ่ปน็สิง่ทีส่มัพนัธอ์ยูก่บัมนษุย ์

ธรรมชาติ และเวลาผลงาน White Walls ของ แอนดี้ โกลด์สเวิร์ทธี ดินเหนียวที่แห้งและหลุดลอกออก

ตามกาลเวลาเป็นการเปิดเผยถึง การดำ�รงอยู่ผ่านความเปราะบาง (Being in fragility) ดินเหนียวไม่ได้

เป็นเพียงวัสดุ แต่เป็นสิ่งที่แสดงให้เห็นถึง กระบวนการของการเป็นอยู่ (Being-in-time) ที่ไม่มีความมั่นคง

ถาวรค่อย ๆ  เปลีย่นแปลงไปตามสภาวะแวดล้อมโดยไม่มีการควบคุมจากมนุษย์ ซึ่งสะทอ้นถึงหลักการของ

ไฮเดกเกอร์ที่ว่า การดำ�รงอยู่ไม่ใช่สิ่งคงที่ แต่เป็นกระบวนการแห่งความเป็นไปได้

	 ในขณะที่ผลงาน The New York Earth Room ของ วอลเตอร์ เดอ มาเรีย นำ�ดินธรรมชาติ

ออกจากบริบทเดิมและนำ�เข้าสู่พื้นที่นิทรรศการ ดินในที่นี้ไม่ได้แสดงถึงการเปลี่ยนแปลงตามธรรมชาติ  

แต่ถูกกำ�หนดให้อยู่ในสถานะ “ความหยุดนิ่ง” (stasis) ภายในกรอบทางวัฒนธรรม นี่เป็นการสะท้อนถึง

แนวคิดของไฮเดกเกอร์เกี่ยวกับ การทำ�ให้สิ่งหนึ่งกลายเป็นเครื่องมือซึ่งเป็นกระบวนการที่มนุษย์ใช้เพื่อ 

จัดวางและควบคุมธรรมชาติในกรอบของระบบสังคม

	 ดังนั้น เมื่อเปรียบเทียบทั้งสองผลงานจะเห็นว่า วัสดุธรรมชาติในศิลปะร่วมสมัยไม่ได้เป็นเพียง

สิ่งที่จับต้องได้ แต่เป็น “การเปิดเผย” ของเวลาและกระบวนการดำ�รงอยู่ของสรรพสิ่ง ตามแนวคิดของ 

ไฮเดกเกอร์ White Walls ปล่อยให้ธรรมชาติเปิดเผยตัวเองผ่านการเปลี่ยนแปลงอย่างอิสระ ขณะที่  

The New York Earth Room แสดงให้เห็นถึงการจัดวางและควบคุมธรรมชาติโดยมนุษย์ ด้วยมุมมอง

นี้ ศิลปะที่ใช้วัสดุธรรมชาติจึงไม่ได้เป็นเพียงวัตถุท่ีถูกนำ�เสนอ แต่เป็นสิ่งที่เปิดโอกาสให้ผู้ชมได้สัมผัส

ถงึ “การดำ�รงอยู”่ และ “การเปิดเผยของธรรมชาติ” ในรปูแบบทีแ่ตกต่างกนัไปตามบรบิททีม่นษุยส์รา้งขึน้

นั่นเอง

2.วัสดุธรรมชาติในฐานะวัสดุที่แสดงถึง “ความทรงจำ�ทางประวัติศาสตร์และวัฒนธรรม” 

	 วัสดุธรรมชาติในงานศิลปะไม่ได้เพียงแค่สะท้อนถึงความงามหรือการเปลี่ยนแปลงตามธรรมชาติ 

แต่ยังทำ�หน้าท่ีเป็นเคร่ืองบันทึกความทรงจำ�ท่ีเก่ียวข้องกับประวัติศาสตร์และวัฒนธรรมของพ้ืนท่ี เร่ืองราว 

ของวิถีชีวิตในอดีต การเปลี่ยนแปลงของภูมิทัศน์ และความสัมพันธ์ระหว่างมนุษย์กับพื้นที่นั้น ๆ เช่น ดิน

ในฐานะบันทึกประวัติศาสตร์และวัฒนธรรม ดินจากพื้นที่เกษตรกรรมเป็นตัวอย่างสำ�คัญของการเชื่อมโยง

กับวิถีชีวิตในอดีต ดินเหล่านี้สะท้อนถึงการเพาะปลูก การพึ่งพิงธรรมชาติ และความผูกพันของมนุษย์กับ

ผืนดิน ในทางกลับกัน ดินจากพื้นที่ที่ได้รับอิทธิพลจากอุตสาหกรรมและการพัฒนาเมืองบอกเล่าถึงการ

เปลี่ยนแปลงของพื้นที่และผลกระทบของกิจกรรมมนุษย์ท่ีมีต่อธรรมชาติ การเปล่ียนแปลงเหล่านี้ไม่เพียง

สะท้อนให้เห็นถึงความทรงจำ�ทางวัฒนธรรมเพียงเท่านั้น แต่ยังแสดงถึงประวัติศาสตร์ที่ซ้อนทับอยู่ใน

แต่ละชั้นของวัสดุธรรมชาติอีกด้วย
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 	 ผลงาน Shevirath Ha-Kelim (2009) ของอัลเซล์ม คีเฟอร์ เป็นตัวอย่างที่ชัดเจนในการเชื่อมโยง

ตามแนวทางนี้ ผ่านการใช้วัสดุธรรมชาติอย่างดิน ตะกั่ว และแก้วที่แตกหัก วัสดุเหล่านี้ไม่ได้เป็นเพียงวัสดุ

ธรรมชาตใินเชงิกายภาพ แต่ทำ�หนา้ทีเ่ปน็ “ตวัแทนของความทรงจำ�” ทีส่ะสมมาจากอดีต สะทอ้นถงึความ

เปราะบางและการแตกหักของเหตุการณ์ทางประวัติศาสตร์อันได้แก่สงคราม ความสูญเสีย และความหวัง

ในการฟื้นฟู (ภาพที่ 4)

	 ในเชงิกายภาพ Shevirath Ha-Kelim เปน็ผลงานจดัวางแบบสือ่ผสม (mixed media installation) 

ใช้วัสดุหลากหลายประกอบเข้าด้วยกันเป็นโครงสร้างของภูมิทัศน์ขนาดใหญ่ และขยายขอบเขตจาก

งานจิตรกรรมสองมิติไปสู่พื้นที่สามมิติ โดยมีขนาดใหญ่ถึง 330 x 760 x 1,300 ซม. การจัดแสดงในพื้นที่

เชน่นี ้เปดิโอกาสใหผู้ช้มสมัผสังานในเชงิปรากฏการณ ์โดยผูช้มสามารถเดินเขา้ไปในผลงานจรงิ ไมใ่ชแ่คช่ม

จากระยะไกล พืน้ท่ีท่ีเตม็ไปดว้ยวัสดุและพืน้ผวิท่ีแตกหกั การเดนิผา่นภมูทิศันใ์นงานทำ�ใหเ้กดิประสบการณ์

ที่มีลักษณะเฉพาะตัว โดยวัสดุท่ีถูกแสดงไม่เพียงแต่เล่าเรื่อง แต่ยังทำ�ให้ผู้ชมรู้สึกถึง “น้ำ�หนัก”และ 

“พลังของประวัติศาสตร์” ที่ถูกสะสมและบรรจุไว้ในนั้นอีกด้วย 

ภาพที่ 4

Anselm Kiefer, Shevirat Ha-Kelim, 2009, Terracotta, acrylic, oil and shellac on canvas, 330 x 760 x 1,300 cm

หมายเหตุ. (ซ้าย) จาก Anselm Kiefer: Monumental Paintings Rising From An Industrial Moonscape-PLANTA-

Paul Black, by P. Black, 2018, Artlyst (https://artlyst.com/features/anselm-kiefer-monumental-paintings-

rising-industrial-moonscape-planta-paul-black/). Copyright 2018 by P A Black; (ขวา) จาก Remains and 

Remnants, by J. Wilkes, 2009, Studio International (https://www.studiointernational.com/index.php/

remains-and-remnants--anselm-kiefer-the-fertile-crescent). Copyright by James Wilkies
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	 Jedlinska (2022: 103) อธิบายถึงงานศิลปะชุดนี้ว่า “เพื่อที่จะตีความงานคีเฟอร์ได้อย่างเหมาะ

สม จึงมีความจำ�เป็นที่ต้องทำ�ความเข้าใจศาสตร์คับบาลาห์ (Kabbalah) โดย Isaac Luria (ผู้ที่ได้รับการ

ยอมรับว่าเป็นบิดาคับบาลาห์ร่วมสมัย) ได้พัฒนาแนวคิดหลักสามประการ คือ cimcum (การกระทำ�ก่อน

การสร้างโลก หรือการถอนตัวของพระเจ้า) chevirat ha-kelim (ภัยพิบัติของจักรวาล หรือการทำ�ลาย) 

และ tikkun olam (การซ่อมแซมโลก)” ซึ่งเชื่อมโยงกับบทบาทของมนุษย์ในการฟื้นฟูความสมดุลหลัง

หายนะ แนวคิดในบริบททางปรัชญาและศาสนาคือการนำ�เสนอแนวคิดการสร้างโลกผ่านเหตุการณ์ทาง

ประวัติศาสตร์ เช่น การฆ่าล้างเผ่าพันธุ์ชาวยิว (Holocaust) และแสดงความจำ�เป็นของมนุษย์ในการ 

“ซ่อมแซม” โลกผ่านกระบวนการของศิลปะและความเชื่อ โดยเขาใช้วัสดุอย่างตะกั่ว ดินเผา เถ้า และ 

แก้วแตก เพื่อเป็นตัวแทนของการแตกสลายและการฟื้นฟู ซึ่งสะท้อนความเจ็บปวดและการเยียวยาทาง

จิตวิญญาณ ซึ่งสาระที่สำ�คัญของ Shevirath Ha-Kelim ก็คือ การใช้ศิลปะเพื่อสะท้อนบทบาทของมนุษย์

ในกระบวนการซ่อมแซมโลก โดยผลงานของเขาเป็นทั้งการแสดงความทรงจำ�ทางประวัติศาสตร์และ

คำ�เชิญชวนให้เกิดการฟื้นฟูผ่านแนวคิดคับบาลาห์

  

	 วัสดุซึ่งประกอบไปด้วยดินเผา (Terracotta) สีอะคริลิก สีน้ำ�มัน ตะกั่ว และครั่ง บนผ้าใบขนาด

ใหญ่ และมีวัสดุหลักอย่างดินเผาท่ีถูกทำ�ให้แตกและจัดวางในลักษณะของเศษชิ้นส่วน เปรียบเสมือนร่อง

รอยของบางส่ิงที่ถูกทำ�ลายหรือล่มสลาย วัสดุเหล่านี้สร้างความรู้สึกของ “ความหนัก” และ “พลังของ

ประวัตศิาสตร”์ ท้ังในเชิงกายภาพและเชงิสญัลกัษณ ์การจดัวางวสัดใุนงานนีเ้นน้การสรา้งภมูทิศันท์ีซ้่อนทบั

กนัหลายชัน้คลา้ยกบัการขดุค้นทางโบราณคดี ซ่ึงเผยใหเ้หน็ประวติัศาสตร์ทีถ่กูกดทบัในดิน โดยเศษวัสดุที่

กระจายอยู่บนพื้นทำ�หน้าที่สร้างบทสนทนากับภาพรวมของผลงาน บ่งบอกถึงการล่มสลายของบางสิง่ที่

ครั้งหนึ่งเคยมีอยู่ การจัดการวัสดุธรรมชาติในลักษณะที่ไม่คงอยู่ในรูปแบบที่สมบูรณ์ แต่ถูกหล่อหลอมผ่าน

เวลาและการตีความของวัฒนธรรม แสดงให้เห็นว่าธรรมชาติและวัสดุไม่ได้เป็นเพียงสัญลักษณ์ของอดีต 

แตย่งัเป็นสือ่กลางทีท่ำ�ใหผู้ช้มรบัรูถ้งึวัฏจกัรของการทำ�ลายและการฟืน้ฟ ูซึง่เปน็แกน่สำ�คญัของประวตัศิาสตร์

มนุษยชาติ

	 การสะทอ้นเรือ่งราวของประวติัศาสตร์และความทรงจำ�ทางวฒันธรรมผ่านการจัดวางวสัดุทีด่เูป็น

เศษซากดงักลา่ว ทำ�ใหผู้ช้มสมัผสัถงึความทรงจำ�ทางประวตัศิาสตรท์ีท่ัง้ชดัเจนและเลอืนราง วสัดธุรรมชาติ

ที่นำ�มาใช้จึงเป็นการนำ�เสนอความทรงจำ�ที่สร้างการรับรู้ถึงอดีต เป็นการเชื้อเชิญให้ผู้ชมเข้าไปสัมผัสพืน้ที่

ที่เต็มไปด้วยร่องรอยของความสูญเสีย และเปิดโอกาสให้เกิดการตีความใหม่เกี่ยวกับอดีต

	 อย่างไรก็ตาม งานชิ้นนี้ไม่เพียงสะท้อนเรื่องราวเก่ียวกับประสบการณ์ทางประวัติศาสตร์ของชาว

ยิวที่มุ่งเน้นไปที่สัญลักษณ์ที่ยิ่งใหญ่เท่านั้น แต่ยังแสดงถึง “ความล้มเหลวของมนุษยชาติ” ในการรองรับ

สิ่งศักดิ์สิทธิ์และความสมบูรณ์แบบ แนวคิดนี้เชื่อมโยงโดยตรงกับหลักปรากฏการณ์วิทยา โดยเฉพาะ 

มุมมองของ ไฮเดกเกอร์ ที่มองว่าสิ่งของ (things) มี “ตัวตน” ที่เชื่อมโยงกับโลกและความหมายที่มนุษย์

สร้างขึ้น “การแตกสลาย” จึงเป็นส่วนหนึ่งของความเป็นอยู่ ในบริบทศิลปินเยอรมันที่ได้รับแรงบันดาลใจ 



185 Duenchayphoochana Phooprasert et al.

จากประวัติศาสตร์และวัฒนธรรมของยุโรปในยุคหลังสงครามโลกครั้งท่ีสองของคีเฟอร์ วัสดุเหล่านั้น

อาจเช่ือมโยงกับภูมิปัญญาและวัฒนธรรมด้ังเดิมของมนุษย์ ซ่ึงมักใช้ดินเป็นส่ือในการสร้างส่ิงของหรือ

เคร่ืองมือดินจึงกลายเป็นตัวแทนของการสร้างและการล่มสลาย วัฒนธรรมเยอรมันในช่วงหลังสงคราม

ยังสะท้อนผ่านงานนี้ในเชิงการตั้งคำ�ถามถึงประวัติศาสตร์ การล่มสลาย และการสร้างสิ่งใหม่ คีเฟอร์ไม่ได้

มองการแตกสลายของภาชนะเป็นเพียง “ผลลัพธ์” ของกระบวนการ แต่กลับนำ�เสนอว่า การแตกสลาย

คือส่วนหนึ่งของการดำ�รงอยู่ (being) ภาชนะที่แตกเป็นเศษแก้วและดินไม่ได้แสดงถึงความสิ้นสุด แต่เป็น 

“จุดเริ่มต้นใหม่” ของการตีความ นั่นเอง

	 ในมุมมองของปรากฏการณ์วิทยา วัสดุดินเผาที่แตกร้าวและถูกทิ้งกระจัดกระจายไม่ใช่เพียง 

องค์ประกอบทางกายภาพ แต่สะท้อนถึง “การเปิดเผย” (unconcealment) ของประวัติศาสตร์และ

การดำ�รงอยูท่ีถ่กูซอ่นอยูใ่นวตัถุ วสัดธุรรมชาตเิหลา่นีเ้ผยใหเ้หน็ถงึการเปลีย่นแปลงผา่นกาลเวลา ซึง่เชือ่มโยง 

กับแนวคิดของไฮเดกเกอร์เกี่ยวกับ “การดำ�รงอยู่ในโลก” (being-in-the-world) โดยเศษดินเผาทำ�

หน้าที่เป็นพยานหลักฐานของการเปลี่ยนแปลงที่เกิดขึ้นในอดีต การแตกร้าวของดินเผาในงานนี้สะท้อน

ถึงกระบวนการของเวลาและการล่มสลายที่หลีกเลี่ยงไม่ได้ โดยเปรียบเสมือนวัฏจักรของธรรมชาติที่

ทุกสิ่งล้วนต้องแตกแยกและคืนกลับสู่ดิน

 	 ปรากฏการณ์วิทยาของไฮเดกเกอร์กล่าวถึง “สิ่งของ” ว่ามีความสามารถในการส่งเสียงเงียบ ๆ 

หรือ “resonance” หรือ “ความเงียบของวัสดุ” ซึ่งเป็นความหมายผ่านการดำ�รงอยู่ วัสดุที่คีเฟอร์ใช้

กลายเป็นเครื่องมือที่สะท้อนถึง “เสียงเงียบ” ของความสูญเสียและการล่มสลาย ดิน เศษแก้ว และตะกั่ว 

ในงานไม่ได้เพียงแค่เป็นวัสดุท่ีใช้ แต่เป็น “ผู้บันทึกเหตุการณ์” ท่ีเก็บความทรงจำ�ของความเปลี่ยนแปลง

ในประวัติศาสตร์ โดยที่ผู้ชมอยู่ในฐานะเป็นส่วนหนึ่งของภาชนะนั้นด้วย ในมุมมองปรากฏการณ์วิทยา 

การรับรู้ของผู้ชมไม่ได้เป็นสิ่งที่แยกจากผลงาน ผู้ชมกลายเป็น “ส่วนหนึ่ง” ของภาชนะที่แตกสลาย ผู้ชม

ไม่เพียงแค่เฝ้าดูการแตกสลาย แต่ยังมีส่วนร่วมในกระบวนการสร้างความหมายใหม่ผ่านประสบการณ ์

ส่วนตัว ความเปราะบางของวัสดุสะท้อนถึงความเปราะบางของมนุษย์ ผู้ชมจึงถูกเชื้อเชิญให้ไตร่ตรองถึง

ความล้มเหลว ความทรงจำ� และการสร้างใหม่ในโลกที่ไม่เคยสมบูรณ์

	 ในบริบทนี้ ความเงียบที่แผ่ซ่านในพื้นที่จัดแสดงไม่ได้เป็นเพียงความว่างเปล่า แต่เป็น “การดำ�รง

อยู่” ของร่องรอยทางประวัติศาสตร์ที่ถูกถ่ายทอดผ่านวัสดุ ผู้ชมจึงมีบทบาทสำ�คัญในการสร้างบทสนทนา

กับงาน โดยการรับรู้ถึงความหมายที่วัสดุธรรมชาติในผลงานต้องการจะสื่อสาร

	 ผลงาน Santa Cruz River (2016-2017) ของอเล็กซานดรา เคไฮโยกลู เป็นอีกตัวอย่างที่ชัดเจน

ในการเชื่อมโยงแนวคิดนี้ด้วยเช่นกัน โดยชิ้นนี้เป็นงานศิลปะท่ีมีขนาดใหญ่ถึง 980 x 420 ซม. สร้างข้ึน

ดว้ยเทคนิคทอมือทีล่ะเอยีดประณตี และจดัวางในลกัษณะแนวนอนใหค้รอบคลมุพืน้หอ้งทัง้หมด พรอ้มกบั

กระจกเงาที่ติดตั้งบนเพดาน ทำ�ให้เกิดการสะท้อนภาพสองมิติในมุมมองสามมิติ พรมถูกสร้างขึ้นเพื่อเลียน

แบบลวดลายและพืน้ผวิของแมน่้ำ�ซานตาครซูในอาร์เจนตนิา ซ่ึงกำ�ลงัแหง้แลง้และเปลีย่นแปลงจากผลกระ

ทบของมนุษย์ (ภาพที่ 5)
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ภาพที่ 5

Alexandra Kehayoglou, Santa Cruz River, 2016-2017, Wool, custom-woven tapestry, 980 cm x 420 cm 

หมายเหตุ. จาก Alexandra Kehayoglou: Silent Activism, by E. Singleton, 2021, DAMN° (https://www.damnmagazine.

net/silent-activism-alexandra-kehayoglou). Copyright by Tobias Titz

	 เอม็มา ซงิเกลิตนั (Emma Singleton) นกัเขยีนและศลิปนิรว่มสมยัในรฐันิวเซาทเ์วลส ์ออสเตรเลีย 

กล่าวถึงอเล็กซานดรา เคไฮโยกลู ในนิตยสาร DAMN° ว่า “เคไฮโยกลูเลือกใช้ “การเคลื่อนไหวอย่าง

เงียบ” (Silent Activism) ผ่านผลงานศิลปะสิ่งทอของเธอ เพื่อสะท้อนถึงปัญหาการตัดไม้ทำ�ลายป่าและ

การทำ�ลายสิ่งแวดล้อมรูปแบบอื่น ๆ แทนที่จะใช้แนวทางการเคลื่อนไหวเชิงรณรงค์ที่ส่งเสียงดัง ซึ่งเธอ

มองว่าอาจทำ�ให้สาระสำ�คัญของข้อความสูญหายหรือถูกเข้าใจผิดในยุคโซเชียลมีเดีย เคไฮโยกลูอธิบายว่า 

การเคลือ่นไหวอยา่งเงยีบของเธอคอื การแสดงความจรงิใจในความเชือ่และการกระทำ�จรงิ ผา่นการสรา้งพรม

ทีถ่า่ยทอดเรือ่งราวและคณุคา่ของธรรมชาตจิากสถานทีท่ีเ่ธอไดส้มัผสัโดยตรง ดงัเชน่ในผลงานชิน้นีเ้ปน็การ
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สะทอ้นถงึแม่น้ำ�สายสดุท้ายในอารเ์จนตนิาท่ีไหลอยา่งอสิระ แตก่ำ�ลงัถกูคกุคามจากโครงการสรา้งเขือ่นไฟฟา้

พลังน้ำ� การทำ�งานชิ้นนี้ไม่เพียงแค่เล่าเรื่องราวของแม่น้ำ� แต่ยังทำ�ให้เธอเชื่อมโยงกับธรรมชาติอย่างลึกซึ้ง

และเปลี่ยนมุมมองต่อกระบวนการสร้างสรรค์ของเธอเอง” (Singleton, 2021)

	 ลักษณะทางกายภาพของงานชิ้นนี้ไม่ใช่แค่การถ่ายทอดภาพของแม่น้ำ�ท่ีแห้งขอดในเชิงสองมิติ 

แต่เป็นงานที่มีพื้นผิวที่นูนต่ำ� (Textured relief) ผู้ชมสามารถสัมผัสและเดินบนผลงานได้ การออกแบบนี้

ทำ�ให้เกิดความเชื่อมโยงระหว่างผู้ชมกับพื้นที่ทางธรรมชาติในรูปแบบท่ีจับต้องได้ งานนี้ไม่เพียงแต่สื่อสาร

ผ่านการมองเห็น แต่ยังสร้างประสบการณ์ที่ดึงผู้ชมเข้าสู่บทสนทนากับธรรมชาติและการเปลี่ยนแปลงของ

ภูมิทัศน์ในเชิงลึกอีกด้วย

	 ผลงาน Santa Cruz River ทำ�จากวัสดุธรรมชาติ เช่น ขนสัตว์ ซึ่งถูกใช้เพ่ือบันทึกและสะท้อน

ประวัติศาสตร์ของภูมิทัศน์ที่กำ�ลังสูญหาย พรมที่ถูกถักทอขึ้นอย่างประณีตนี้ไม่เพียงแต่บันทึกภาพของ

แม่น้ำ� แต่ยังแสดงร่องรอยของความทรงจำ�ทางวัฒนธรรมที่เกี่ยวข้องกับพื้นที่และชีวิตของผู้คนที่เคยพึ่งพา

แม่น้ำ�นี้ การใช้พรมเป็นสื่อกลางช่วยเน้นย้ำ�ถึงความสัมพันธ์ระหว่างผู้ชมกับธรรมชาติในบริบทของการ

เปลี่ยนแปลง งานนี้จึงเป็นการเชื้อเชิญให้ผู้ชมตระหนักถึง ความเปราะบางของธรรมชาติและบทบาทของ

มนุษย์ในการหล่อหลอมภูมิทัศน์และวัฒนธรรม ด้วยเหตุนี้ Santa Cruz River จึงสะท้อนถึงความทรงจำ�

ที่ถูกบรรจุอยู่ในภูมิทัศน์ธรรมชาติ ซึ่งเปลี่ยนแปลงไปตามเวลา ทั้งในมิติของประวัติศาสตร์และวัฒนธรรม 

รวมทั้งเชิญชวนให้ผู้ชมตั้งคำ�ถามถึงบทบาทของตนเองในโลกที่เปลี่ยนแปลงไปอย่างไม่มีที่สิ้นสุดอีกด้วย

	 ด้วยความที่เคไฮโยกลูเกิดและเติบโตในอาร์เจนตินา สถานที่ที่เต็มไปด้วยภูมิทัศน์ธรรมชาติที่กว้าง

ใหญ่ และโดยที่ในช่วงหลายทศวรรษท่ีผ่านมา พื้นที่เหล่านี้ถูกทำ�ลายจากการพัฒนาอุตสาหกรรม เธอจึง

หันมาใช้เส้นใยขนแกะในการสร้างพรมขนาดใหญ่จำ�ลองภูมิทัศน์ในลักษณะของการบันทึกพื้นที่ทาง

ความทรงจำ� เพ่ือแสดงให้เห็นถึงความเปราะบางและการรับรู้ถึงการสูญเสียพื้นที่ธรรมชาติ ผลงานนี้จึง

ไม่ได้เป็นเพียงการบันทึกภาพภูมิทัศน์ของแม่น้ำ�ซานตาครูซในลักษณะเชิงกายภาพ แต่ยังทำ�หน้าที่เป็น 

ตัวแทนของความทรงจำ�ร่วม (Collective memory) ของชุมชนที่เคยอาศัยอยู่ใกล้แม่น้ำ�สายนี้ 

	 สิ่งสนับสนุนข้อความนี้ก็คือ เส้นใยธรรมชาติที่มาจากขนสัตว์ (แกะ) ในท้องถิ่น เป็นวัสดุที่แสดงถึง

การเชื่อมโยงกับดินแดนและทรัพยากรของพ้ืนท่ี การที่เธอเลือกใช้วัสดุนี้เป็นการสะท้อนถึงความพยายาม

ในการรักษาความทรงจำ�ของผู้คนไว้ในรูปแบบของงานศิลปะ ขนแกะซึ่งถูกนำ�มาใช้ในกระบวนการผลิต

พรมแบบด้ังเดิม เป็นส่วนหน่ึงของภูมิปัญญาท้องถ่ินท่ีสอดคล้องกับวัฒนธรรมและวิถีชีวิตในพ้ืนท่ีต้นกำ�เนิด 

ของศิลปิน การเลือกใช้พรมขนแกะในงานนี้สะท้อนถึงมรดกทางวัฒนธรรมของอาร์เจนตินา โดยเฉพาะ

อุตสาหกรรมการเล้ียงแกะและการทอผ้าท่ีเป็นเอกลักษณ์ การใช้วัสดุพ้ืนเมืองน้ีไม่เพียงเช่ือมโยงกับภูมิหลัง 

ทางวัฒนธรรมของศิลปิน แต่ยังสร้างบทสนทนากับประเด็นสิ่งแวดล้อม เช่น การทำ�ลายล้างธรรมชาติและ

ผลกระทบของการเปลีย่นแปลงสภาพภูมอิากาศตอ่ระบบนิเวศของแมน่้ำ� วสัดขุนแกะท่ีใชใ้นงานจงึไม่ไดเ้ปน็
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เพียงองค์ประกอบที่จับต้องได้ แต่เป็นสัญลักษณ์ของภูมิทัศน์ที่ถูกเปลี่ยนแปลงในกระแสของการพัฒนา 

ผลงานจึงทำ�หนา้ทีเ่ป็น “พืน้ทีข่องความทรงจำ�” (Memory space) ทีเ่กบ็เกีย่วความทรงจำ�ของชมุชนและ

ธรรมชาติ โดยพรมที่ถักทอขึ้นเป็น “สัญลักษณ์ของการเล่าเรื่อง” (storytelling) ที่ถ่ายทอดประวัติศาสตร์

ของพื้นที่ ผู้ชมที่ได้เดินบนพรมและสัมผัสกับพื้นผิวจะได้รับประสบการณ์ที่สะท้อนถึงความสัมพันธ์ที่ลึกซึ้ง

ระหว่างธรรมชาติและชุมชน

	 การเช่ือมโยงวัสดุตามแนวคิดปรากฏการณ์วิทยาของไฮเดกเกอร์ในผลงานนี้ สะท้อนเรื่อง “การ

ดำ�รงอยู่ในพื้นที่” (being-in-the-world) โดยที่วัสดุขนแกะไม่ได้เป็นเพียงสิ่งของที่ไร้ชีวิต แต่เป็นตัวแทน

ของ “ความทรงจำ�” ของภูมิทัศน์ที่ครั้งหนึ่งเคยอุดมสมบูรณ์ การทอพรมที่สะท้อนภูมิทัศน์ของแม่น้ำ�

ซานตาครูซซึ่งมีประวัติศาสตร์และวัฒนธรรมเฉพาะตัว เปิดโอกาสให้วัสดุธรรมชาติได้เล่าเรื่องราวของตัว

เอง พื้นผิวพรมที่มีความไม่สมมาตรและการจัดวางที่เชิญชวนให้ผู้ชมเดินเข้าไป มีลักษณะเป็น “ร่องรอย” 

(trace) ช่วยเตือนถึงการเปลี่ยนแปลงของเวลาและผลกระทบของมนุษย์ต่อพื้นที่ สะท้อนถึง “ความ 

เปราะบาง” และ “ความไม่จีรัง” (impermanence) ของธรรมชาติ    

	 การจำ�ลองแม่น้ำ�ที่หยุดไหลในรูปแบบของพรมสะท้อนถึง “การหยุดนิ่ง” ทางกายภาพของ

ธรรมชาติที่หายไป และ “การเคลื่อนไหว” ทางสัญลักษณ์ ที่ปลุกความทรงจำ�และจินตนาการของผู้ชม 

ความขดัแยง้นีไ้มเ่พียงทำ�ใหผู้ช้มตระหนกัถงึผลกระทบของมนษุยท์ีเ่ปลีย่นภมูทิศันธ์รรมชาตใิหก้ลายเปน็เพยีง

ความทรงจำ� แต่ยังสร้าง บทสนทนาที่เปิดกว้าง เกี่ยวกับบทบาทของมนุษย์ในกระบวนการเปลี่ยนแปลง

เหล่านี้ การเดินหรือสัมผัสพรมช่วยกระตุ้นการรับรู้ถึงการไหลของแม่น้ำ� แม้ว่าแม่น้ำ�นี้จะไม่มีอยู่จริงอีก

ต่อไป ผู้ชมจึงเผชิญหน้ากับอารมณ์ที่ซับซ้อนทั้งความเศร้าต่อสิ่งที่สูญเสีย ความชื่นชมต่อความทรงจำ�ที่ยัง

คงอยู่ และความสำ�นึกในผลกระทบที่เกิดจากการกระทำ�ของมนุษย์ “การเคลื่อนไหวที่หยุดนิ่ง” จึงกลาย

เป็นสัญลักษณ์ของธรรมชาติที่ถูกดัดแปลงจนไม่สามารถกลับคืนสู่สภาพเดิมได้

 	 อย่างไรก็ตาม Santa Cruz River ไม่ได้เป็นเพียงศิลปะจัดวางที่สวยงาม แต่เป็นเครื่องมือท่ีใช้

วัสดุธรรมชาติในการเชื่อมโยงผู้ชมเข้ากับประเด็นสิ่งแวดล้อมและวัฒนธรรมในมิติที่ลึกซึ้ง วัสดุขนแกะที่

เป็นตัวแทนของภูมิทัศน์ธรรมชาติ ทำ�หน้าที่เล่าเรื่องราวของแม่น้ำ�ซานตาครูซและการเปลี่ยนแปลงของ

ระบบนิเวศในพื้นท่ี การสะท้อนแนวคิดปรากฏการณ์วิทยาในงานนี้ช่วยสร้างบทสนทนาเกี่ยวกับ “เวลา”  

“ความทรงจำ�” และ “ความเปราะบาง” ของธรรมชาติในบริบทที่มนุษย์มีส่วนร่วม 

	 ด้วยแนวคิดปรากฏการณ์วิทยา งานของอัลเซล์ม คีเฟอร์ และอเล็กซานดรา เคไฮโยกลู แสดงให้

เห็นว่าวัสดุธรรมชาติไม่ได้เป็นเพียงองค์ประกอบเชิงกายภาพ แต่ทำ�หน้าที่เป็น “ผู้บันทึก” ความเปลีย่น

แปลงของประวตัศิาสตรแ์ละภูมทัิศน์ในเชงิจติวญิญาณ ในผลงานของคเีฟอร ์แนวคดิ “ความเงยีบของวัสดุ” 

ถูกใช้เพื่อสะท้อนถึงความทรงจำ�ของการทำ�ลายและฟื้นฟูผ่านวัสดุที่แตกหัก เปราะบาง และเต็มไปด้วย

ร่องรอยของการเปลี่ยนแปลงทางประวัติศาสตร์ ส่วนงานของอเล็กซานดรา แนวคิด “การเคลื่อนไหวที่
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หยดุนิง่” ถกูนำ�มาใชผ้า่นพรมท่ีถักทออยา่งประณตี เพือ่บนัทกึความทรงจำ�ของแมน่้ำ�และภมูทิศันท์ีส่ญูหาย 

ซึ่งกระตุ้นให้ผู้ชมตระหนักถึงผลกระทบของมนุษย์ต่อธรรมชาติ 

	 นอกจากนี้ ทั้งสองผลงานยังเน้นย้ำ�ถึง “บทบาทของผู้ชม” ในการสร้างความเชื่อมโยงระหว่าง 

“ความทรงจำ�ส่วนตัว” และ “ความทรงจำ�ส่วนรวม” ผ่านประสบการณ์ตรงที่เกิดจากการสัมผัสวัสดุและ

พื้นที่ ผู้ชมไม่เพียงแค่รับรู้ถึงความงดงามของธรรมชาติ แต่ยังถูกเชื้อเชิญให้ตั้งคำ�ถามถึงบทบาทของมนุษย์

ในกระบวนการทำ�ลายและฟื้นฟูความสัมพันธ์ระหว่างธรรมชาติและวัฒนธรรม

	 กล่าวโดยสรุป วัสดุธรรมชาติในงานของอัลเซล์ม คีเฟอร์ และอเล็กซานดรา เคไฮโยกลู ไม่ได้

เป็นเพียงสื่อกลางทางกายภาพ แต่เป็นเครื่องมือที่บันทึกและถ่ายทอดความทรงจำ�ในเชิงประวัติศาสตร์

และวัฒนธรรม วัสดุอย่างดิน เศษไม้ และเส้นใยธรรมชาติ ทำ�หน้าที่สะท้อนความเปราะบางและการ

เปลี่ยนแปลงของภูมิทัศน์ ความเชื่อมโยงระหว่างวัสดุธรรมชาติและความทรงจำ�ที่ช่วยให้ผู้ชมตระหนักถึง 

ความสำ�คัญของพื้นที่ที่เชื่อมโยงกับประวัติศาสตร์และวัฒนธรรมของมนุษย์

3.วัสดุธรรมชาติในฐานะพ้ืนที่เฉพาะที่มีเอกลักษณ์ 

	 วัสดุธรรมชาติไม่ได้เป็นเพียงสื่อกลางทางกายภาพในการสร้างงานศิลปะ แต่ยังทำ�หน้าที่เป็นพื้นที่

เฉพาะที่มีเอกลักษณ์ ซึ่งบรรจุประวัติศาสตร์ วัฒนธรรม และความสัมพันธ์ระหว่างมนุษย์กับธรรมชาติใน

มิติที่ลึกซึ้ง แนวคิดปรากฏการณ์วิทยาช่วยให้เราเข้าใจว่าวัสดุธรรมชาติเหล่านี้ไม่ได้เป็นเพียง “สิ่งของ” ที่

ไรช้วีติ แตเ่ปน็ตวัแทนของพืน้ทีแ่ละเวลา ทีส่ะทอ้นถงึกระบวนการเปล่ียนแปลงและการดำ�รงอยูใ่นบริบทที่

เฉพาะเจาะจง โดยในหัวข้อนี้ เป็นการสำ�รวจผลงานของจูเซ็ปเป้ เปโนเน่ ผลงานของเขาไม่เพียงแตส่ะทอ้น

ถึงเอกลักษณ์ของวัสดุธรรมชาติในฐานะตัวแทนของพ้ืนที่ แต่ยังกระตุ้นให้ผู้ชมต้ังคำ�ถามถึงความสัมพันธ์

ระหว่างมนุษย์ ธรรมชาติ และพื้นที่ในมิติที่ยากจะเข้าใจผ่านประสบการณ์ตรง

	 จูเซ็ปเป้ เปโนเน่ กับงาน Matrice di Linfa (2008) เป็นงานประติมากรรมจัดวางขนาดใหญ่ท่ี

สร้างขึ้นจากไม้ ดินเผา หนัง ยางพืช ขนาด 131 x 4,500 x 212 ซม. โดยอิงจากสัณฐานวิทยาของต้นไม้ 

ผลงานนี้เน้นการเปิดเผยโครงสร้างภายในของต้นไม้ท่ีถูกลอกเปลือกออกจนเผยให้เห็นวงปีด้านใน ซ่ึงเป็น

เส้นบอกเล่าเรื่องราวการเติบโตของต้นไม้ในช่วงเวลาที่มันยังมีชีวิต นอกจากนี้ ยังมีการใช้วัสดุโลหะเพื่อ

เสริมความแข็งแรงและสร้างโครงสร้างที่เชื่อมโยงระหว่างไม้กับฐาน ทำ�ให้เกิดความสมดุลเชิงกายภาพและ 

สัญลักษณ์ โครงสร้างของงานเน้นความเป็นธรรมชาติของไม้ที่ยังคงแสดงร่องรอยการเติบโตในทุกแง่มุม 

วงปีที่ปรากฏอย่างชัดเจนเป็น “รอยบันทึกเวลา” ที่สื่อถึงการเปลี่ยนแปลงทางธรรมชาติซึ่งไม่สามารถ

ย้อนกลับได้ การจัดวางงานในลักษณะเปิดโล่งและสามารถเดินสำ�รวจได้ ทำ�ให้ผู้ชมรับรู้ถึงความสัมพันธ์

ระหว่างตัววัสดุและพื้นที่รอบข้าง (Michalarou, 2019) (ภาพที่ 6)
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ภาพที่ 6

Giuseppe Penone, Matrice di Linfa (Matrix of Lymph), 2008, Fir wood, vegetal resin, terracotta, lethal, bronze, 

131 x 4,500 x 212 cm

หมายเหตุ. จาก Art-Presentation: Giuseppe Penone, Matrice di Linfa, by E. Michalarou, 2019, Dreamideamachine 

Art VIew (https://www.dreamideamachine.com/?p=51671). Copyright by Archivio Penone and Marian Goodman 

Gallery-New York/Paris/London

	 จูเซ็ปเป้ เปโนเน่ เป็นศิลปินชาวอิตาลีที่เติบโตในพื้นที่ชนบทของอิตาลีตอนเหนือ การที่เขา

เลือกใช้ไม้เป็นวัสดุหลักในผลงานจำ�นวนมาก มาจากความสัมพันธ์ระหว่างตัวเขากับป่าที่เขาเติบโตขึ้นมา 

วัฒนธรรมอิตาลีมีความผูกพันลึกซึ้งกับธรรมชาติ โดยเฉพาะป่าไม้ ซึ่งเป็นแหล่งทรัพยากรที่สำ�คัญและเป็น

สัญลักษณ์ของความยั่งยืนและความอุดมสมบูรณ์ การเลือกใช้ไม้จากป่าพื้นถิ่นโดยแสดงวงปีของต้นไม้

ให้ปรากฏ เป็นการเชื่อมโยงระหว่างศิลปินกับภูมิทัศน์ดั้งเดิมของอิตาลี สะท้อนถึงวัฒนธรรมอิตาลีที่เคารพ

ต่อธรรมชาติในฐานะผู้ให้ชีวิตและประวัติศาสตร์ ในบริบทนี้ วัสดุธรรมชาติในงานของเปโนเน่จึงไม่ใช่เพียง

ร่องรอยของเวลา แต่เป็นบันทึกของภูมิทัศน์และวิถีชีวิตที่ครั้งหนึ่งเคยอยู่ร่วมกับธรรมชาติอย่างกลมกลืน

ทำ�หน้าท่ีมากกว่าการเป็นเพียงองค์ประกอบทางกายภาพ แต่เป็น “พื้นที่แห่งความทรงจำ�” ที่สะท้อนถึง

ความเปลี่ยนแปลงของธรรมชาติและวัฒนธรรมในบริบทเฉพาะ 

	 ในมุมมองของปรากฏการณ์วิทยา งานนี้ไม่ได้มองไม้ในฐานะวัตถุธรรมดา แต่เป็น “สิ่ง” (thing) ที่

เปดิเผยเรือ่งราวของตวัเอง วงปท่ีีปรากฏแสดงถึง “การดำ�รงอยู”่ (being) ของต้นไมใ้นโลก ผ่านชว่งเวลาแห่ง

การเติบโตและการเปลี่ยนแปลง การลอกเปลือกไม้ออกเพื่อเปิดเผยวงปีด้านใน สะท้อนถึงกระบวนการ 

“เปดิเผย” (unconcealment) ตามแนวคดิของไฮเดกเกอร์ โดยต้นไมไ้มไ่ด้ถกูมองเปน็เพียงสัญลักษณข์อง

ธรรมชาต ิแตเ่ปน็ตวัแทนของวฏัจกัรชวีติและความสมัพนัธร์ะหว่างธรรมชาตกัิบสิง่แวดลอ้ม การเปลีย่นแปลง

ดังกล่าวของวงปีที่ชัดเจนเมื่อถูกเผยออกมา ชี้ให้เห็นถึงความเปราะบางและความไม่จีรังของธรรมชาติ

รวมทั้งยังเป็นการเล่าเรื่องผ่านวัสดุโดยตรงโดยไม่ต้องพึ่งพาสัญลักษณ์อื่น ๆ เพิ่มเติมอีกด้วย
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	 ในมุมมองของปรากฏการณ์วิทยา วัสดุธรรมชาติในงานศิลปะไม่ได้เป็นเพียงวัตถุทางกายภาพ

ที่ไร้ชีวิต แต่เป็น “สิ่งของ” (thing) ที่มีศักยภาพในการเล่าเรื่องราวของพื้นที่และเวลา ผลงานนี้เปโนเน่

ใช้ต้นไม้เป็นตัวแทนของ “รากเหง้าที่ไร้ราก” ซึ่งสะท้อนความสัมพันธ์ระหว่างธรรมชาติ วัฒนธรรม และ 

ภูมิทัศน์ผ่านการเปิดเผยแก่นของต้นไม้และเป็นตัวแทนของพื้นที่ที่บรรจุร่องรอยของเวลา การเปิดเผยวงปี

ของต้นไม้คือการสะท้อนถึงการเติบโตและการเปลี่ยนแปลง แสดงถึง “ร่องรอยของการดำ�รงอยู่” (trace 

of being) ที่บันทึกความสัมพันธ์ระหว่างต้นไม้กับสภาพแวดล้อมที่เติบโต แนวคิดปรากฏการณ์วิทยาที่ไฮ

เดกเกอร์ชี้ว่า วัสดุธรรมชาติสามารถทำ�หน้าที่ “เปิดเผย” (unconcealed) การดำ�รงอยู่ของตัวเองในมิติที่

มนุษย์ไม่สามารถเข้าใจได้โดยตรง การเปิดเผยวงปีในต้นไม้ของเปโนเน่จึงเป็นการ “เปิดเผย” การดำ�รงอยู่

ของภูมิทัศน์และประวัติศาสตร์ในพื้นที่นั้น นั่นเอง

	 อย่างไรก็ตาม ต้นไม้ในผลงานนี้สะท้อนถึง “รากเหง้า” ที่เคยยึดโยงกับดินและพื้นที่เฉพาะ  

แต่การถูกแกะสลักเพ่ือเปิดเผยโครงสร้างภายใน ทำ�ให้ต้นไม้สูญเสียความสามารถในการยึดเกาะกับพ้ืนดิน 

กลายเป็น “รากที่ไร้ราก” ซึ่งยังคงบันทึกความทรงจำ�ของภูมิทัศน์ไว้ในรูปแบบของวงปี วัสดุธรรมชาติ

เหล่านี้ไม่ได้แสดงถึงความนิ่งเฉย แต่กลับทำ�ให้ผู้ชมรับรู้ถึงการเปลี่ยนแปลงและกระบวนการดำ�รงอยู่ที่

เกิดขึ้นในพื้นที่เฉพาะนั้น โดยเปโนเน่ เชื้อเชิญให้ผู้ชมสัมผัสต้นไม้ในฐานะตัวแทนของ พื้นที่ที่มีเอกลักษณ์ 

ผ่านมิติของเวลาและประสบการณ์ตรง การแกะสลักวงปีไม่ได้เป็นเพียงการสร้างงานศิลปะเชิงกายภาพ 

แต่เป็นการเปิดเผย “ความทรงจำ�ทางพื้นที่” (spatial memory) ที่ช่วยให้ผู้ชมตระหนักถึงบทบาทของ

ธรรมชาติในประวัติศาสตร์ วงปีของต้นไม้จึงเปรียบเสมือนหน้าหนังสือที่บันทึกเรื่องราวของระบบนิเวศ

ที่ต้นไม้เคยดำ�รงอยู่

	 ในบรบิทน้ี แนวคดิปรากฏการณว์ทิยาของไฮเดกเกอรช์ว่ยใหม้องเหน็วา่ การเปดิเผยแกน่ภายในของ

ตน้ไมเ้ปน็กระบวนการทีท่ำ�ให ้“การดำ�รงอยู”่ (being) ของตน้ไมป้รากฏขึน้ในเชงิสญัลกัษณ ์วสัดธุรรมชาติ

อย่างต้นไม้จึงไม่ใช่เพียงวัตถุที่ตายแล้ว แต่เป็นสิ่งที่ดำ�รงอยู่ในตัวของมันเอง สะท้อนถึงการเปลีย่นแปลง

ของพื้นที่และเวลาที่ผู้ชมสามารถสัมผัสได้ผ่านประสบการณ์ตรง

	 จากข้อความข้างต้น จะพบว่างานนี้เชื่อมโยงกับปรากฏการณ์วิทยาในลักษณะที่แสดงให้เห็นว่า 

วัสดุธรรมชาติสามารถบันทึกเรื่องราวของพื้นที่และเวลาได้ในแบบที่ลึกซึ้ง ต้นไม้ที่ถูกแกะสลักไม่เพียง 

สะท้อนถึงประวัติศาสตร์ของธรรมชาติ แต่ยังเปิดพ้ืนท่ีให้ผู้ชมต้ังคำ�ถามถึงบทบาทของตัวเองในกระบวนการ 

เปล่ียนแปลงของธรรมชาติและวัฒนธรรม ผลงาน Matrice di Linfa ของจูเซ็ปเป้ เปโนเน่ จึงไม่ได้เป็น

เพียงการแสดงความงามของธรรมชาติ แต่ยังเป็นบทสนทนาระหว่างมนุษย์กับธรรมชาติในมิติที่ไม่สามารถ

หลีกเลี่ยงได้

	 จากการศึกษาสามารถสรุปเป็นตารางได้ดังนี้
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ตารางที่ 1

ตารางแสดงการเช่ือมโยงวิธีการใช้วัสดุธรรมชาติ ในกระบวนการสร้างงานศิลปะร่วมสมัย

ศิลปิน ผลงาน

สำ�คัญ

แนวคิดหลัก การใช้วัสดุธรรมชาติที่มีความ

หมายเชิงวัฒนธรรม

ผลกระทบกับผู้ชม

แอนดี้ 

โกลด์สเวิร์ทธี 

(Andy 

Goldsworthy)

White Wall วัสดุธรรมชาติในงานของ

โกลด์สเวิร์ทธีสะท้อนการ

เปลี่ยนแปลงของเวลาและ

ธรรมชาติที่ไม่จีรัง ผู้ชมรับรู้ถึง

ร่องรอยของการดำ�รงอยู่ผ่านการ

เปลี่ยนแปลงของวัสดุ

ดินใน “White Walls” สะท้อน

ถึงความสัมพันธ์ระหว่างธรรมชาติ

และวัฒนธรรมที่เปลี่ยนแปลงไป 

ดินกลายเป็นตัวแทนของความทรง

จำ�ในภูมิทัศน์ที่เชื่อมโยงกับวิถีชีวิต

มนุษย์

ผู้ชมรับรู้ถึง “ร่องรอยของ

การดำ�รงอยู่” (trace of 

existence) ผ่านการเปลี่ยน

แปลงของดินที่สะท้อนถึงความ

เปราะบางและการดำ�รงอยู่ของ

ธรรมชาติในมิติที่ชั่วคราว

วอลเตอร์ 

เดอ มาเรีย

(Walter De 

Maria) 

The New 

York Earth 

Room

ดินในงานนี้เป็นตัวแทนของ

ธรรมชาติที่ถูกผลักออกจากเมือง

ใหญ่ ผู้ชมตระหนักถึง 

ธรรมชาติที่ดำ�รงอยู่ในความ

เงียบ และการเชื่อมโยงระหว่าง

ธรรมชาติกับเมือง

ดินใน “The New York Earth 

Room” สื่อถึงความสำ�คัญของ

ธรรมชาติที่ถูกแยกออกจาก

วัฒนธรรมเมือง โดยการนำ�ดิน

ธรรมชาติเข้ามาในพื้นที่นิทรรศการ

สร้างบทสนทนาเชิงสัญลักษณ์เกี่ยว

กับธรรมชาติที่ถูกผลักไส

การจัดวางดินในพื้นที่เมือง

กระตุ้นให้ผู้ชมตระหนักถึง 

“การมีอยู่ที่ไร้ตัวตน” (The 

Presence of Absence) ของ

ธรรมชาติในบริบทของเมือง

ใหญ่ และบทบาทของ

ธรรมชาติที่ถูกผลักออกไป

อันเซล์ม 

คีเฟอร์ 

(Anselm 

Kiefer)

Shevirath 

Ha- Kelimr

วัสดุธรรมชาติในงานของคี

เฟอร์ทำ�หน้าที่เป็นผู้บันทึก

ประวัติศาสตร์และวัฒนธรรม

ความเงียบของวัสดุสะท้อนผลก

ระทบจากการเปลี่ยนแปลง

และการทำ�ลายล้าง

วัสดุธรรมชาติใน “Shevirath Ha 

Kelim” สะท้อนถึงความทรงจำ�

ของประวัติศาสตร์และวัฒนธรรม

ในยุโรป ผ่านแนวคิดการแตกสลาย 

และการฟื้นฟูที่เชื่อมโยงกับ

ประวัติศาสตร์ทางจิตวิญญาณ

วัสดุธรรมชาติในผลงานสะท้อน

ถึง “ความเงียบของวัสดุ” 

(The Silence of Materials) 

ที่บันทึกประวัติศาสตร์และ

กระตุ้นให้ผู้ชมตั้งคำ�ถามถึงผลก

ระทบของมนุษย์ต่อธรรมชาติ

และวัฒนธรรม

อเล็กซานดรา 

เคไฮโยกลู

(Alexandra 

Kehayoglou)

Santa Cruz 

River

การจำ�ลองแม่น้ำ�ที่หายไปในรูป

ของพรมสะท้อนการเคลื่อนไหว

ในความนิ่ง ซึ่งปลุกความทรงจำ�

ของภูมิทัศน์ธรรมชาติและผลกระ

ทบของมนุษย์

เส้นใยขนสัตว์ใน “Santa Cruz 

River” สะท้อนถึงความทรงจำ� 

และวัฒนธรรมในพื้นที่ที่เคยมี

แม่น้ำ�ไหลผ่านพรมกลายเป็น

ตัวแทนของภูมิทัศน์และวัฒนธรรม

ที่สูญหาย

การสัมผัสพรมใน Santa Cruz 

River สร้าง “การเคลื่อนไหว

ที่หยุดนิ่ง” (The Stillness 

of Motion) ซึ่งปลุกความทรง

จำ�ของภูมิทัศน์และกระตุ้น

ความรู้สึกสูญเสียและชื่นชมต่อ

ธรรมชาติ

จูเซปเป้ 

เปโนเน่ 

(Giuseppe 

Penone)

Matrice di 

Linfa

ต้นไม้ในงานของเปโนเน่สะท้อน 

การเชื่อมโยงระหว่างเวลาและ

ภูมิทัศน์ 

แม้ถูกแยกออกจาก

ต้นไม้ใน “Matrice di Linfa” สื่อ

ถึงความเชื่อมโยงระหว่าง

ธรรมชาติและวัฒนธรรมท้องถิ่นใน

อิตาลี โดยวงปีของต้นไม้สะท้อน

ถึงการเปลี่ยนแปลงของวัฒนธรรม

และภูมิทัศน์ในพื้นที่

ผู้ชมรับรู้ถึง “รากเหง้า

ที่ไร้ราก” (Rootless Roots) 

ของต้นไม้ที่สะท้อนถึงความ

เปราะบางของธรรมชาติและ

การเปลี่ยนแปลงของวัฒนธรรม

ในบริบทเฉพาะ
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	 จากการวิเคราะห์ศิลปินทั้ง 5 คน ตามกรอบแนวคิด ปรากฏการณ์วิทยา และ ศักยภาพของวัสดุ

ธรรมชาติ พบว่าผลงานศิลปะร่วมสมัยที่ใช้วัสดุธรรมชาตินั้นสามารถนำ�เสนอในห้ามิติสำ�คัญที่มีความ

เกี่ยวข้องกับ เวลา ความทรงจำ� และ พื้นที่เฉพาะ โดยสามารถสรุปเป็นประเด็นสำ�คัญ ดังนี้

	 1. “ร่องรอยของการดำ�รงอยู่” งาน White Wall ของ แอนดี้ โกลด์สเวิร์ทธี แสดงถึงการ 

เปล่ียนแปลงของวัสดุธรรมชาติตามกาลเวลา ดินในงานของท้ังสองสะท้อนความไม่ถาวร (impermanence) 

และการเปล่ียนแปลงตามธรรมชาติ ซ่ึงช่วยสร้างความตระหนักรู้เก่ียวกับผลกระทบของเวลาท่ีมีต่อธรรมชาติ 

และวัสดุในสภาพแวดล้อมของมนุษย์

	 2. “การมีอยู่ที่ไร้ตัวตน” งาน The New York Earth Room ของ วอลเตอร์ เดอ มาเรีย กระตุ้น

ให้ผู้ชมรับรู้ถึงการปรากฏของธรรมชาติในฐานะสิ่งที่ถูกละเลยในชีวิตประจำ�วัน ความเรียบง่ายของดินและ

การเปลี่ยนแปลงของวัสดุในงานเหล่านี้สะท้อนให้เห็นถึงธรรมชาติที่ยังคงมีอยู่ แต่ถูกมองข้ามและหลงลืม

	 3. “ความเงียบของวัสดุ” งาน Shevirath Ha-Kelim ของ อันเซล์ม คีเฟอร์ ใช้วัสดุธรรมชาติ 

เพ่ือสะท้อนความทรงจำ�ท่ีเกี่ยวข้องกับเหตุการณ์ทางประวัติศาสตร์และวัฒนธรรม ความเงียบของวัสดุใน

ผลงานช่วยให้ผู้ชมได้ใคร่ครวญและตีความความหมายที่ซ่อนอยู่ในวัสดุ โดยเฉพาะความเปราะบางของ

ประวัติศาสตร์และความสูญเสียที่เกิดขึ้น

	 4. “การเคลือ่นไหวทีห่ยดุนิง่” งาน Santa Cruz River ของอเลก็ซานดรา เคไฮโยกล ูวัสดุธรรมชาต ิ

เช่น เส้นใยขนแกะกลายเป็นสื่อที่บันทึกเรื่องราวทางวัฒนธรรมและประวัติศาสตร์ เช่น การสะท้อนถึงผล

กระทบของภูมิทัศน์ที่กำ�ลังสูญหาย แนวคิดปรากฏการณ์วิทยาทำ�ให้เห็นว่าการแสดงออกของวัสดุเหล่า

นี้ไม่ได้เป็นการหยุดนิ่ง แต่เป็นพื้นที่สำ�หรับผู้ชมในการตีความความทรงจำ�ที่ซ้อนทับกันระหว่างอดีต

และปัจจุบัน

	 5. “รากเหงา้ทีไ่รร้าก” งาน Matrice di Linfa ของ จเูซ็ปเป ้เปโนเน ่แสดงถงึความสมัพนัธร์ะหว่าง

มนุษย์และธรรมชาติในบริบทของพื้นที่เฉพาะ ดินและไม้ในงานเหล่านี้ถูกนำ�เสนอในลักษณะที่ดูนิ่งสงบ 

แต่กลับสร้างการเคลื่อนไหวเชิงความคิดให้กับผู้ชม ผ่านการสะท้อนเรื่องราวของพื้นที่เฉพาะและภูมิทัศน์

ธรรมชาติที่ถูกเปลี่ยนแปลง

	 กล่าวโดยสรุป ตารางนี้สะท้อนให้เห็นว่า วัสดุธรรมชาติในงานศิลปะร่วมสมัยไม่ได้เป็นเพียงวัสดุ

สำ�หรบัสรา้งสรรค์ แต่เป็นสือ่ท่ีแสดงถึงความสมัพนัธร์ะหวา่งมนษุยแ์ละธรรมชาติในมติิทีล่กึซ้ึง ทัง้ในแง่ของ

เวลา ความทรงจำ� และพื้นที่เฉพาะ แนวคิดปรากฏการณ์วิทยาเปิดมุมมองใหม่ในการตีความวัสดุธรรมชาติ

ในฐานะสือ่ทีบ่นัทกึและถา่ยทอดเรือ่งราวของธรรมชาตแิละมนษุย ์งานของศลิปนิทัง้หา้คนชว่ยกระตุ้นให้ผู้

ชมตระหนักถึงความสำ�คัญของการเชื่อมโยงมนุษย์กับธรรมชาติในลักษณะที่ลึกซึ้ง และสร้างแรงบนัดาลใจ

ในการรักษาความสมดุลระหว่างสิ่งแวดล้อมและการดำ�รงอยู่ในยุคปัจจุบัน
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บทสรุป 

	 จากการศึกษาศักยภาพของวัสดุธรรมชาติในกระบวนการสร้างงานศิลปะร่วมสมัยภายใต้กรอบ

แนวคิดปรากฏการณ์วิทยา พบว่าวัสดุธรรมชาติมีบทบาทสำ�คัญที่มากกว่าการเป็นเพียงวัสดุสำ�หรับการ

สร้างสรรค์งานศิลปะ วัสดุธรรมชาติ เช่น ดิน หิน ไม้ และเส้นใยจากธรรมชาติ ไม่ได้เป็นเพียงเครื่องมือใน

การสร้างสุนทรียศาสตร์เชิงกายภาพ แต่ยังสะท้อนถึงเวลา ความทรงจำ� และความเป็นเอกลักษณ์ของพื้นที่

ในลักษณะที่ลึกซึ้งและซับซ้อน ผลการศึกษาแบ่งออกเป็น 3 ประเด็นหลัก ดังนี้

	 ประเด็นที่ 1) วัสดุธรรมชาติในฐานะวัสดุที่แสดงออกซึ่งเวลา ผลงานของแอนดี้ โกลด์สเวิร์ทธี และ

วอลเตอร ์เดอ มาเรยี แสดงใหเ้หน็วา่วสัดุธรรมชาติสามารถทำ�หนา้ทีส่ะทอ้นกระบวนการเปลีย่นแปลงทีเ่กดิ

ขึ้นตามธรรมชาติ เช่น การแตกร้าว การย่อยสลาย หรือการเปลี่ยนแปลงรูปร่าง แนวคิดปรากฏการณ์วิทยา

ในมตินิีช้ว่ยใหผู้ช้มมองเหน็ “การดำ�รงอยูใ่นกาลเวลา” (being-in-time) ผา่นวสัดธุรรมชาตทิีเ่ปลีย่นแปลง

ไปตามกระบวนการของธรรมชาตแิละกาลเวลา ศลิปะในมตินิีจ้งึกระตุน้ใหผู้ช้มตระหนกัถงึความเปราะบาง

และความไมถ่าวรของธรรมชาต ิและสะทอ้นใหเ้หน็ถงึความเชือ่มโยงระหวา่งมนษุยแ์ละธรรมชาติในมิตขิอง

เวลา

	 ประเด็นที่ 2) วัสดุธรรมชาติในฐานะวัสดุที่แสดงถึงความทรงจำ�ทางประวัติศาสตร์และวัฒนธรรม 

ผลงานของอันเซล์ม คีเฟอร์ และอเล็กซานดรา เคไฮโยกลู ชี้ให้เห็นว่าวัสดุธรรมชาติสามารถทำ�หน้าที่เป็น

เครื่องมือบันทึกความทรงจำ� ทั้งในเชิงประวัติศาสตร์และวัฒนธรรม ดิน เส้นใยธรรมชาติ และเศษวัสดุใน

ผลงานเหล่านี้สะท้อนถึงการเปลี่ยนแปลงของภูมิทัศน์ วิถีชีวิตในอดีต และผลกระทบจากการพัฒนาเมือง 

แนวคิดปรากฏการณ์วิทยาช่วยให้ผู้ชมเข้าใจร่องรอยท่ีถูกบันทึกไว้ในวัสดุเหล่าน้ีในฐานะ “พยานแห่งอดีต” 

(witness to the past) ซึ่งเปิดโอกาสให้เกิดการตีความใหม่เกี่ยวกับประวัติศาสตร์และวัฒนธรรมใน

บริบทของปัจจุบัน

	 ประเด็นที่ 3) วัสดุธรรมชาติในฐานะพื้นที่เฉพาะที่มีเอกลักษณ์ ผลงานของจูเซ็ปเป้ เปโนเน่ และ

วอลเตอร์ เดอ มาเรีย  แสดงให้เห็นว่าวัสดุธรรมชาติสามารถทำ�หน้าที่เป็นตัวแทนของพื้นที่เฉพาะที่มีความ

เป็นเอกลักษณ์ วัสดุเหล่านี้สะท้อนถึงความสัมพันธ์ระหว่างภูมิทัศน์ วัฒนธรรม และธรรมชาติ แนวคิด

ปรากฏการณ์วิทยาในมิตินี้ช่วยเปิดมุมมองให้ผู้ชมเข้าใจถึง “การดำ�รงอยู่ในพื้นที่” (being-in-place) 

ผ่านวัสดุธรรมชาติที่มีความเชื่อมโยงลึกซึ้งกับพื้นที่เฉพาะและภูมิทัศน์ งานเหล่านี้ช่วยกระตุ้นให้เกิดการ

ตระหนักถึงคุณค่าของธรรมชาติและความสัมพันธ์ระหว่างมนุษย์กับพื้นที่ที่พวกเขาอาศัยอยู่ 
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ข้อค้นพบที่สำ�คัญ

	 1. วัสดุธรรมชาติมีศักยภาพในการสื่อสารเรื่องราวที่เกี่ยวข้องกับเวลา ความทรงจำ� และพื้นที่

เฉพาะ โดยผลงานศิลปะร่วมสมัยสามารถทำ�หน้าท่ีเป็น “พยาน” ท่ีช่วยบันทึกและถ่ายทอดความเป็นไป

ในประวัติศาสตร์ ธรรมชาติ และวัฒนธรรม

	 2. แนวคิดปรากฏการณ์วิทยาช่วยเปิดมิติใหม่ในการวิเคราะห์งานศิลปะ โดยมุ่งเน้นการรับรู้

ประสบการณ์และความสัมพันธ์ที่เกิดขึ้นระหว่างมนุษย์และธรรมชาติ ผ่านวัสดุธรรมชาติที่แสดงถึงความ

เป็นเอกลักษณ์ในมิติของเวลา ความทรงจำ� และพื้นที่

	 3. การสร้างสรรค์งานศิลปะโดยใช้วัสดุธรรมชาติไม่เพียงแต่เป็นการสะท้อนความงามของธรรมชาติ 

แต่ยังเป็นการสร้างบทสนทนาที่เชื่อมโยงมนุษย์กับโลกในลักษณะที่ลึกซึ้ง และกระตุ้นให้ผู้ชมตระหนักถึง

ความสำ�คัญของการอนุรักษ์ธรรมชาติในยุคปัจจุบัน

	 ท้ายที่สุด การศึกษาในบทความนี้แสดงให้เห็นว่า “วัสดุธรรมชาติ” มีศักยภาพที่ทรงพลังในการ

สร้างบทสนทนาที่ลึกซึ้งระหว่างมนุษย์ ธรรมชาติ และพื้นท่ี ผ่านมุมมองของ “ปรากฏการณ์วิทยา” ซึ่ง

เป็นการตอกย้ำ�ถึงบทบาทสำ�คัญของวัสดุธรรมชาติในศิลปะร่วมสมัย และชี้ให้เห็นถึงความสามารถของ 

ศิลปะในการสร้างพื้นที่แห่งการเรียนรู้ ความทรงจำ� และความสัมพันธ์ระหว่างมนุษย์กับธรรมชาติในมิติ

ที่มีความหมาย ซึ่งนำ�ไปสู่ความตระหนักรู้ถึงความสัมพันธ์อันซับซ้อนและเปราะบางระหว่างมนุษย์และ

โลกธรรมชาติที่เราอาศัยอยู่
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บทคัดย่อ    

	 การวิจัยเรื่อง ศิลปะแห่งการหยิบยืมในจิตรกรรมจีนประเพณีร่วมสมัย เป็นงานวิจัยเชิงคุณภาพ  

มีวัตถุประสงค์เพื่อศึกษาที่มาของแนวคิด รูปแบบ และการสร้างสรรค์ของจิตรกรรมจีนประเพณีร่วมสมัย

ในบริบทศิลปะแห่งการหยิบยืมโดยศึกษาจากผลงานศิลปะของศิลปินจีนร่วมสมัยในสาธารณรัฐประชาชน

จีนท่ีนำ�เสนอกระบวนแบบจิตรกรรมจีนประเพณีร่วมสมัยในบริบทของศิลปะแห่งการหยิบยืม จำ�นวน 3 คน 

ได้แก่ สวีปิง หยางหย่งเหลียง และหวางช่ิงซง ผลการศึกษาพบว่า แนวคิด รูปแบบ และการสร้างสรรค์

ของศิลปินจีนร่วมสมัยในบริบทศิลปะแห่งการหยิบยืมโดยรวมมีความสอดคล้องไปในทิศทางเดียวกันคือ 

เป็นการสร้างสรรค์ผลงานขึ้นมาใหม่ ไม่ใช่การลอกเลียนแบบ คัดลอก และทำ�ซ้ำ�จากผลงานศิลปะชิ้นเดิม 

ศิลปินที่สร้างสรรค์ผลงานจิตรกรรมจีนประเพณีร่วมสมัยบริบทศิลปะแห่งการหยิบยืม ต่างมีการสร้าง 

อัตลักษณ์ให้กับตนเอง และสะท้อนนัยยะบางสิ่งบางอย่างที่แฝงอยู่ในผลงานของตนเอง ดังสามารถ

แบ่งออกได้เป็น 3 ประเด็น ได้แก่ ประเด็นทางประวัติศาสตร์ศิลปะ ประเด็นทางสังคม และประเด็นทาง

สิ่งแวดล้อม ทั้งนี้ ศิลปินจีนร่วมสมัยแต่ละคนจะมีเอกลักษณ์ในการนำ�เสนอผลงาน โดยใช้เทคนิควิธี และ

วสัดใุนการสรา้งสรรคแ์ตกตา่งกนั ไดแ้ก ่วสัดุสำ�เร็จรูป วสัดุเกบ็ตก ภาพถา่ย ศลิปะจัดวาง และศิลปะดจิิทลั 

คำ�สำ�คัญ: ศิลปะแห่งการหยิบยืม / ศิลปะจีน / จิตรกรรมจีนประเพณีร่วมสมัย
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Abstract 
	 This research study explores Appropriation art in contemporary traditional Chinese 

painting through a qualitative research methodology. The aim is to study the concepts, 

styles, and creative processes of contemporary Chinese artists working within the context 

of Appropriation art. The study analyzes contemporary traditional Chinese painting artworks 

by three contemporary Chinese artists from the People's Republic of China who create 

works based on appropriation art: Xu Bing, Yang Yongliang, and Wang Qingsong. The results 

show that the concepts, styles, and creative approaches of contemporary Chinese artists 

working within Appropriation art contexts demonstrate overall consistency in direction.  

All artworks represent new creations rather than copies, reproductions, or repetitions of 

original works. Contemporary Chinese artists who create works within an Appropriation 

art context have developed their own identities while reflecting hidden meanings in their 

works. These meanings can be divided into three main issues: 1) Art History, 2) Social  

concerns, and 3) Environmental themes. Furthermore, each contemporary Chinese artist 

has a unique style in presenting their work, employing different techniques and materials 

for creative expression, including readymade objects, found objects, photography,  

installation art, and digital art.

Keywords: Appropriation Art / Chinese Art / Contemporary Traditional Chinese Painting
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1. บทนำ�       

	 กระแสความเคล่ือนไหวของ“ศิลปะจีนร่วมสมัย”เร่ิมก่อตัวข้ึนมาต้ังแต่ช่วงปลายของ 

คริสต์ศตวรรษที่ 20 คงไม่อาจปฏิเสธได้ว่ากระแสของการแสวงหาทางด้านศิลปะของศิลปินคนหนุ่มสาว

รุ่นใหม่ที่โหยหาในเสรีภาพทางความคิดและการแสดงออกทางศิลปะ ซึ่งกำ�เนิดขึ้นอย่างเป็นรูปธรรมหลัง

ปี 1980 หรือยุค 80s และสิ่งน้ีนับเป็นจุดเปลี่ยนแปลงครั้งสำ�คัญท่ีพลิกเปลี่ยนวงการศิลปะจีนอย่างท่ี

ไม่เคยมีมาก่อน ส่วนหนึ่งนั้นมาจากการหลั่งไหลของวัฒนธรรมตะวันตกที่นำ�แบบอย่างศิลปะสมัยใหม่

จากยุโรปแพร่หลายเข้าสู่การแสวงหาเรียนรู้รูปแบบใหม่ ๆ และแนวคิดทางลัทธิศิลปะจากตะวันตกที่

ศิลปินจีนคนหนุ่มสาวปรารถนาที่จะเรียนรู้และสร้างสรรค์ (Vine, 2008: 8)  กลุ่มศิลปินรุ่นใหม่ผู้กล้า

ท้าทายสงัคมและศลิปะยคุเกา่ การสรา้งสรรคผ์ลงานของพวกเขาจึงมลัีกษณะต่อต้านสังคม ต่อต้านวรีบรุุษ

จอมปลอม และฉีกกฎเกณฑ์ความงามทางศิลปะ พวกเขาล้วนมุ่งหมายที่จะค้นหาตัวตนทางวัฒนธรรม

รูปแบบใหม่ผ่านศิลปะร่วมสมัยที่ประสานแนวคิดแบบตะวันตกหลอมรวมเข้ากับเอกลักษณ์ของจีน 

แต่ทว่าเส้นทางการทำ�งานศิลปะของพวกเขาเหล่านั้นใช่ว่าจะเป็นไปโดยราบร่ืน ในทางตรงกันข้าม

ความเคลื่อนไหวของพวกเขากลับถูกควบคุมโดยเจ้าหน้าที่จากรัฐบาล หลายครั้งที่เกิดความขัดแย้ง

และเกิดการกระทบกระทั่ง แต่ไม่ว่าอย่างไรก็ตาม ดูเหมือนว่าจะไม่มีสิ่งใดยับยั้งความกล้าคิด กล้าทำ� 

และกล้าแสดงออกของศิลปินหนุ่มสาวหัวก้าวหน้าเหล่านี้ได้ ปัจจุบัน ความเคลื่อนไหวของผลงานศิลปะ

ดังกล่าวนี้ รู้จักในนามว่า ศิลปะอาว็อง-การ์ด แม้ว่า ศัพท์คำ�ว่า ศิลปะอาว็อง-การ์ด (Avant-garde art) 

หรือศัพท์ศิลปะในภาษาจีนเรียกกันว่า “เฉียนเว่ยอี้ซู่” (前卫艺术) ซึ่งก็เป็นคำ�จำ�กัดความที่ตรงประเด็น

ในบรบิทของความหมายวา่ “เฉยีนเวย่” ทีห่มายถงึการบกุหรือพุ่งไปขา้งหนา้ ส่วน “อีซู้”่ นัน้แปลวา่ ศิลปะ 

ดังน้ัน ศิลปะร่วมสมัยของศิลปินหนุ่มสาวชาวจีนก็คือการบุกเบิกไปข้างหน้า ตรงกับคำ�นิยามใหม่ของ

แนวทางศิลปะที่เปี่ยมไปด้วยความห้าวหาญไม่เกรงกลัวต่อส่ิงท่ีอยู่เบื้องหน้า แนวคิดดังกล่าวได้ผลักดัน

ให้เกิดความเคลื่อนไหวและสร้างกระแสใหม่ให้แก่ศิลปะจีนร่วมสมัย และยังคงมีอิทธิพลต่อผลงานวงการ

ศิลปะจีนอย่างต่อเนื่องจวบถึงปัจจุบัน (Collins, n.d.)

	 ก่อนเข้าสู่ความหมายของ Appropriation art ในทางประวัติศาสตร์ศิลปะ ย่อมต้องกล่าวถึง

การ copy (ก๊อบปี้) หรือการคัดลอก ถือเป็นแนวทางการศึกษาสำ�หรับท้ังนักเรียนศิลปะและศิลปินผู้มี

ความสามารถมีมาตั้งแต่สมัยจักรวรรดิโรมัน (27 ปีก่อนคริสตศักราช-ค.ศ.395) ดังเห็นได้จากการคัดลอก

งานประติมากรรมกรีกโดยประติมากรชาวโรมัน การก๊อบปี้ คัดลอก ทำ�ซ้ำ� ในบริบทของศิลปะโรมันเป็น

เสมือนการเรียนรู้ผลงานชั้นเลิศด้วยความเคารพ ไม่เพียงเท่านั้น ยังเป็นการศึกษาเรียนรู้เทคนิควิธีการและ

การทำ�ความเข้าใจถึงความงามของผลงานรุ่นเก่า รวมไปถึงการสืบทอดอนุรักษ์ไม่ให้ผลงานชั้นเยี่ยมเหล่านี้ 

ต้องสูญหายไปตามกาลเวลา เพราะการคัดลอกงานประติมากรรมของชาวโรมันนี่เอง ทำ�ให้แบบอย่าง

ประติมากรรมกรีกจำ�นวนมากยังคงอยู่ให้ได้เห็นและเรียนรู้สืบมา
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	 ความเข้าใจในกรอบความคิดของการ “คัดลอกเพื่อศึกษา” หรือ “การคัดลอกเพื่อสืบทอด” 

ล้วนเป็นกระบวนการที่มีนานก่อนศิลปะตะวันตกจะเข้าสู่ความหมายของ Appropriation art ใน 

คริสต์ศตวรรษที่ 20 และพัฒนาสืบทอดความคิดและการสร้างสรรค์มาจนถึงทุกวันนี้ อย่างไรก็ตาม เป็นที่

ทราบกันดีว่า สภาวะธรรมชาติ ชีวิต สิ่งแวดล้อม มนุษย์ สังคม ศาสนา และความเชื่อ คือสิ่งสำ�คัญที่มีผลต่อ

จนิตนาการและความคดิในการสรา้งสรรคข์องศลิปนิมาโดยตลอด ดงันัน้ คำ�วา่ “แรงบนัดาลใจ” (Inspiration) 

และ “อิทธิพล” (Influence) จึงเป็นสิ่งสำ�คัญที่บอกถึงที่มาแห่งการสร้างสรรค์ (รสลิน กาสต์, 2558: 2)

“Inspiration ความบันดาลใจ หมายความถึงที่คิดเห็นเป็นศิลปกรรมขึ้นหรือได้ความสว่างเป็น

ความรู้สึกมาจากสิ่งลางอย่าง ไม่ว่าสิ่งนั้นจะเป็นนามธรรมหรือรูปธรรม เมี่อศิลปินมองดูสิ่งใด 

จะเป็นสิ่งที่เป็นอยู่ตามธรรมชาติ หรือสิ่งที่เกิดจากอาการที่ปรากฎขึ้นของธรรมชาติเป็นสิ่งที่ม ี

ระเบียบประสานกัน หรือเห็นสิ่งที่น่าเกลียด น่าขยะแขยงก็ดี อ่านหนังสือก็ดี ฟังเสียงขับร้องและ

ดนตรีก็ดี อาจรู้สึกได้รับแรงบันดาลใจขึ้นมาทันทีทันใด ซึ่งทำ�ให้เกิดเป็นแนวความคิดเห็นเป็น

ศิลปขึ้น ศิลปินอาจได้รับความบันดาลใจจากศิลปกรรมชิ้นใดชิ้นหนึ่งให้คิดสร้างศิลปกรรมอื่น ๆ  

ขึ้น อันมีลักษณะผิดแผกไปทีเดียวจากศิลปกรรมซึ่งมาบันดาลใจ ส่วน Influence อิทธิพล คือแรง

อำ�นาจซึ่งมากระทบจิตใจของเรา ทำ�ให้เราเห็นให้เรากระทำ� และทำ�ให้เรารู้สึกเป็นไปตามลักษณะ

พิเศษของแรงอำ�นาจนั้น” (ศิลป์ พีรศรี, 2500: 133) 

	 ดังนั้น ระหว่างความหมายของแรงบันดาลใจกับอิทธิพล คำ�ทั้งสองนี้ล้วนมีความสัมพันธ์ซึ่งกัน

และกัน ในบางครั้งสามารถอธิบายความหมายแยกกันโดยเอกเทศ แต่บางครั้งก็มีการใช้ในความหมายร่วม

เดียวกัน สอดคล้องกับคำ�อธิบายที่ว่า แรงบันดาลใจและอิทธิพล มีการตีความที่มองกันคนละมุม ศิลปิน

หลายคนมีความเห็นว่าการรับรู้รูปแบบบางอย่างจากศิลปินอื่นมาสร้างสรรค์ใหม่ แม้จะมีกล่ินอายของต้น

แบบปรากฎอยู่ก็มิใช่เรื่องของการรับอิทธิพล แต่เป็นเรื่องของการรับหรือได้แรงบันดาลใจมาสร้างผลงาน 

แต่ถ้าลักษณะของต้นแบบปรากฎอยู่มากจึงจะเป็นการรับอิทธิพล บ้างก็มีการตีความตรงกันข้าม ไม่ว่าจะ

มีการให้ความหมายคำ�อย่างไร ความหมายทั้งสองนี้ก็ถูกใช้ร่วมกันจนเกิดการคละเคล้าความเข้าใจจนก่อ

ให้เกิดพัฒนาการของสองคำ�นี้และยังได้แตกคำ�ใหม่ขึ้นคือ คำ�ว่า การหยิบยืม หรือการเอามาครอบครอง 

ซึ่งมาจากศัพท์ว่า “แอ็พโพรพริเอชัน” (Appropriation) ในขณะเดียวกัน คำ�ว่าแรงบันดาลใจและอิทธิพล

ก็ยังคงใช้อยู่อย่างปกติ (รสลิน กาสต์, 2558: 3) ในบริบททางศิลปะของการหยิบยืม หรือ Appropriation 

นั้นคล้ายคลึงกับความหมายศิลปะวัสดุเก็บตก (Found Objects art) ในลักษณะกลยุทธ์ทางศิลปะ

ด้วยการยืม การคัดลอก และการเปลี่ยนแปลงภาพ วัตถุ และแนวคิดที่มีอยู่ก่อนแล้วโดยความตั้งใจ" 

นอกจากนี้ ยังได้รับการนิยามเพิ่มเติมว่าเป็น "การนำ�วัตถุจริงหรือแม้กระทั่งงานศิลปะที่มีอยู่แล้วมาทำ�เป็น

งานศิลปะขึ้นมาใหม่” (MoMA, n.d.)
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	 การเข้าสู่ความหมายของศิลปะจนเกิดเป็นคำ�ว่า Appropriation art จึงเป็นการเริ่มต้นจากการ

ขยายขอบเขตจากการนำ�วัสดุและภาพที่มีอยู่แล้วมาใช้ในงานศิลปะโดยไม่เปล่ียนแปลงไปจากต้นฉบับ

ดั้งเดิม ดังเห็นได้จากผลงานสร้างสรรค์ลัทธิบาศกนิยม (Cubism) ของปาโบล ปิกัสโซ (Pablo Picasso) 

และฌอร์ฌ บรัก (George Braque) ซึ่งได้มีการหยิบยืมหรือนำ�สิ่งที่พบเห็นทั่วไปซึ่งในเวลานั้นยังไม่ได้นับ

ว่าเป็นวัสดุศิลปะ เช่น กระดาษหนังสือพิมพ์ ขวด และเศษผ้าน้ำ�มันมาทำ�คอลลาจหรือปะติดอยู่ในงาน

จิตรกรรมของตนเอง ในขณะที่มาร์เซล ดูชองป์ (Marcel Duchamp) ผู้นำ�ในศลิปะดาดา (Dada) ไดพ้ัฒนา

แนวทางนี้ให้ก้าวหน้าขึ้นไปอีกระดับด้วยการนำ�เสนอความคิดเกี่ยวกับวัตถุสำ�เร็จรูป (Readymade)  

ซึ่งพบเห็นได้ทั่วไปในชีวิตประจำ�วัน ทำ�ให้วัสดุเหล่านี้กลายเป็นสื่อที่สามารถนำ�เสนอแนวคิดของศิลปิน

ที่ไม่ได้ให้ความสำ�คัญกับความงามทางสายตาอีกต่อไป (Philadelphia Museum of Art, 2017) ผลงาน

วัตถุสำ�เร็จรูปของดูชองป์ยืนยันในหลักการที่ว่า สิ่งที่เป็นศิลปะนั้นถูกกำ�หนดโดยศิลปิน การเลือกวัตถุเป็น

การสร้างสรรค์โดยตัวของวัตถุนั้นเองอยู่แล้ว การเปลี่ยนแปลงจากศิลปินในฐานะผู้สร้างมาเป็นศิลปินใน

ฐานะผูเ้ลอืก ถกูมองวา่นีค่อืจดุเริม่ตน้ของการเคลือ่นไหวไปสูล่กัษณะของศลิปะแนวความคดิ (Conceptual 

art) เนื่องจากสถานะของศิลปินและวัตถุถูกตั้งคำ�ถาม ซึ่ง ณ เวลานั้น ผลงานวัตถุสำ�เร็จรูปถูกมองว่าเป็น

การโจมตีความเข้าใจแบบดั้งเดิม ซึ่งไม่เพียงแค่สถานะของศิลปะเท่านั้น แต่ยังรวมไปถึงธรรมชาติที่แท้จริง

ของศิลปะอีกด้วย สอดคล้องกับคำ�อธิบายที่ว่า ดูชองป์ให้วัตถุในงานของเขาเป็นตัวเรียกร้องยืนกรานว่า

คุณค่าของงานศิลปะไม่ได้ขึ้นอยู่กับการสร้างสรรค์ตามจารีตนิยม แต่ข้ึนอยู่กับความคิดท้ังหลายท่ียืนหยัด

อยูเ่บือ้งหลงัของผลงาน (Tate, n.d.) จนกระทัง่ในชว่งปลายครสิตศ์ตวรรษที ่20 ลกัษณะผลงาน Appropriation 

ได้ถูกพัฒนาเข้าสู่ “บริบททางศิลปะ” อย่างชัดเจนยิ่งข้ึน ด้วยผลงานท่ีอ้างอิงภาพจากประวัติศาสตร์

ศิลปะ เมื่อศิลปินยืมภาพต้นแบบมาแล้วก็จะแก้ปัญหาทางความคิดและทำ�ระบบการนำ�เสนอใหม่ ใช้กล

วธิตีอ่การประลองความคดิกบัภาพต้นแบบ ศลิปนิก็ได้อทิธพิลอยา่งมากจากความสนใจต่อเรื่องราวทางการ

เมือง ศิลปินเชื่อมความสามารถพิเศษในการสร้างสรรค์กับการพิจารณาประวัติศาสตร์ศิลปะตะวันตก 

มีการก่อรูปแบบ เพศสภาพ เชื้อชาติ และพื้นเพของชนกลุ่มน้อยต่าง ๆ การสร้างสรรค์ผลงานศิลปะด้วย

การ Appropriation กับ Art History ทำ�ให้ภาพผลงานช้ินเย่ียมหรือผลงานอันโด่งดังในอดีตกลับหวน

ฟื้นคืนขึ้นมาใหม่ในบริบทที่แตกต่าง ทำ�ให้มีศิลปินสมัยใหม่จำ�นวนไม่น้อยที่สร้างสรรค์ผลงานอย่าง

จริงจัง เพราะเป็นการนำ�ตัวของศิลปินเองแต่งตัวให้กลายเป็นตัวบุคคลต่าง ๆ ในโลกประวัติศาสตร์ศิลปะ

สมัยใหม่ มีการจัดแต่งฉาก แสงสี บรรยากาศให้ย้อนกลับไปเป็นภาพเขียนเหล่านั้น ในขณะเดียวกันก็เสริม

สร้างจินตนาการใหม่ ๆ ของตัวศิลปินรวมเข้าด้วยกันกับภาพวาดในโลกของประวัติศาสตรศ์ิลปะ ดังเห็น

ได้จากผลงานศิลปะของ ยาสุมาสะ โมริมูระ (Yasumasa Morimura) ศิลปินชาวญี่ปุ่น ได้มีการสร้างสรรค์

ผลงานใหม่ที่เกิดจากจากการตีความผลงานศิลปะและบุคคลที่มีชื่อเสียงจากประวัติศาสตร์ศิลปะ ทั้งนี้ 

ศลิปนิไดส้รา้งบคุลกิของตวัเองใหก้ลายมาเปน็บคุคลในภาพวาด และยงัเชือ่มโยงอตัลักษณข์องตัวตนทีก่า้ว

ข้ามพรมแดนของเชื้อชาติ เพศ สถานภาพ ประวัติศาสตร์ และวัฒนธรรม ในขณะเดียวกัน ซินดี้ เชอร์แมน

(Cindy Sherman) ศิลปินหญิงชาวอเมริกันที่สร้างตัวตนโดยเล่นไปกับทัศนะและวัฒนธรรมทางศิลปะจาก

ภาพถ่ายของบุคคลต่าง ๆ ท่ีเป็นดังในสังคมมาใช้เข้ากับผลงานของตัวเองด้วยตัวตนที่แตกต่างอยู่เสมอ 

ศิลปะภาพถ่ายของเชอร์แมนแสดงออกทั้งอารมณ์ขันและการวิพากษ์วิจารณ์ โดยนำ�ภาพจากงานโฆษณา 

ภาพยนตร์ โทรทัศน์ และนิตยสารมาใช้ในงานศิลปะของศิลปิน (Gaylord, 2016) 
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	 อย่างไรก็ตาม หากย้อนดูถึงแนวคิดของการใกล้เคียงทางความหมายของ Appropriation art 

ในประเทศจีน จะเห็นถึงบริบทที่แตกต่าง ทั้งนี้เพราะตั้งแต่สมัยโบราณนั้น จิตรกรรมจีนประเพณีเน้นย้ำ�ถึง

การคดัลอก (临摹 หลนิหมวั) และทำ�ซ้ำ� (复制 ฟู่จ้ือ) ซ่ึงเปน็การปฏบิติัในธรรมเนยีมการวาดภาพจิตรกรรม

จีนประเพณีมาอย่างช้านาน การวาดภาพในจิตรกรรมจีนประเพณีจึงให้ความสำ�คัญต่อ “การคัดลอกและ

ทำ�ซ้ำ�” นี่จึงไม่เพียงแต่เป็นแนวทางสำ�หรับจิตรกรจีนโบราณในการฝึกฝนทักษะขั้นพื้นฐานเท่านั้น แต่ยัง

เป็นแนวทางหลักของการเผยแพร่ด้วยการสืบทอดมาอย่างยาวนาน  จิตรกรจีนต่างให้ความสำ�คัญต่อ

การเคารพอดีตด้วยการคัดลอกและทำ�ซ้ำ�ใหม่โดยไม่ได้เห็นว่าเป็นความขัดแย้งแต่ประการใด ดังเห็นได้

ว่าในบันทึกเอกสารโบราณเมื่อ 1,500 ปีที่แล้วคือ หลัก 6 ประการแห่งจิตรกรรม (绘画六法) ของ

เซ่ียเหอ (谢赫, Xie He, มีชีวิตอยู่ในช่วงคริสต์ศตวรรษท่ี 6) ซ่ึงมีคำ�อธิบายถึงบริบทของการคัดลอก

และทำ�ซ้ำ�ว่า 传移模写 (ฉวนอี๋หมัวเสี่ย) ในอักษรทั้งสี่ตัวนี้ หากแยกออกและแปลความหมายก็คือการ 

“ถ่ายทอด (传 ฉวน) / คัดลอก (移 อี๋) / เลียนแบบ (模 หมัว) / เขียนวาด (写 เสี่ย)” รวมความแล้ว

จึงหมายถึง “การส่งผ่านด้วยการคัดลอก” ดังนั้น ผู้ที่กำ�ลังศึกษาหรือแม้จะมีฝีมือระดับปรมาจารย์ ล้วน

ต้องผ่านการฝึกหัดการใช้กรรมวิธีของศิลปินเอกในสมัยโบราณเสียก่อน การสร้างงานด้วยวิธีลอกเลียน

แบบของโบราณ ทรรศนะของชาวจีนไม่ถือว่าผิด แต่กลับยกย่องว่าเป็นผู้มีจิตสำ�นึกในการ “เคารพอดีต” 

ดังนั้น การลอกผลงานโบราณถือเป็นหลักการสำ�คัญทางจิตรกรรม จิตรกรต้องผ่านการฝึกหัดใช้พู่กัน 

ลอกเลียนตามแบบจิตรกรเอกสมัยโบราณ การคัดลอกมิได้มีความหมายแต่เพียงทำ�ให้เหมือนของเดิม

เท่านั้น หากต้องถ่ายทอดวิญญาณและลมหายใจของชีวิตในงานนั้นออกมาให้ได้ด้วย ผลงานของจิตรกร

ชื่อดังในอดีต ซึ่งส่วนใหญ่ภาพท่ีแท้จริง ถ้ายังไม่ผุพังหรือถูกทำ�ลายไป ก็ล้วนสูญหายจนไม่เหลือร่องรอย

ไว้ แต่ถ้าหลงเหลืออยู่บ้างก็เป็นเพราะประเพณีในเรื่อง “เคารพอดีต” นี้เอง (กำ�จร สุนพงษ์ศรี, 2559: 90)

           ดังนั้น แนวทาง Appropriation art จึงเป็นอีกกระแสหนึ่งของศิลปะจีนร่วมสมัยที่เริ่มทวีความแพร่

หลายมากยิ่งขึ้น จนเกิดปรากฎการณ์ของการสร้างสรรค์ในแบบอย่างดังกล่าวมาอย่างต่อเนื่อง โดยเฉพาะ

การนำ�มาประยุกต์ ดัดแปลง ปรับใช้ ต่อยอด และสืบสานความคิดใหม่ให้กับจิตรกรรมจีนประเพณี (国画) 

เป็นประเด็นที่น่าศึกษาค้นคว้า เพื่อให้เกิดความเข้าใจถึงที่มาของความคิด แรงบันดาลใจ เทคนิค และรูป

แบบทางศิลปะในการสร้างสรรค์ในการเข้าถึงความหมายของศิลปะแห่งการหยิบยืม

2. วัตถุประสงค์

	 เพื่อศึกษาที่มาของแนวคิด รูปแบบ และการสร้างสรรค์ของจิตรกรรมจีนประเพณีร่วมสมัยใน

บริบทศิลปะแห่งการหยิบยืม
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3. วิธีดำ�เนินการวิจัย

	 การวิจัยในครั้งน้ีเป็นการวิจัยเชิงคุณภาพ (Qualitative Research) โดยศึกษาจากผลงานศิลปะ

ของศิลปินจีนร่วมสมัยที่นำ�เสนอแนวคิดในบริบทของศิลปะแห่งการหยิบยืม โดยดำ�เนินการศึกษารวบรวม

ข้อมูลจากเอกสาร (Documentary Research) ที่เป็นข้อมูลชั้นรองหรือข้อมูลทุติยภูมิ (Secondary 

sources) เป็นหลักประกอบด้วยข้อมูลในภาษาไทย ภาษาอังกฤษ และภาษาจีน รวมไปถึงเอกสารทาง

วิชาการ เช่น หนังสือ งานวิจัย บทความวิชาการ และข้อมูลจากพิพิธภัณฑ์และหอศิลป์ที่มีความน่าเชื่อถือ 

เป็นต้น 

4. ขอบเขต

	 การศึกษาเรื่องศิลปะแห่งการหยิบยืมในจิตรกรรมจีนประเพณีร่วมสมัย เป็นการคัดเลือกกลุ่ม

ตัวอย่างแบบจำ�เพาะเจาะจง โดยมีเกณฑ์ในการคัดเลือกคือ ผลงานศิลปะดังกล่าวเป็นผลงานของศิลปิน

จีนร่วมสมัยที่มีบทบาทในการเคลื่อนไหวและการแสดงออกทางศิลปะในประเภทจิตรกรรมจีนประเพณี

ร่วมสมัย ผลงานศิลปะที่ใช้ในการวิเคราะห์ครั้งนี้ คัดเลือกจากศิลปินจีนร่วมสมัยที่มีผลงานสร้างสรรค์ใน

กระบวนแบบจิตรกรรมจนีประเพณจีำ�นวน 3 คน ไดแ้ก ่สวปีงิ (Xu Bing) หยางหยง่เหลยีง (Yang Yongliang) 

และหวางชิ่งซง (Wang Qingsong)

            

5. ทบทวนวรรณกรรม

	 Sharon Matt Atkins และ J. Marter ได้ดำ�เนินการวิจัยเรื่อง Art Appropriation and Identity 

since 1980 เพื่อศึกษาถึงจุดแบ่งระหว่างแนวทางปฏิบัติท่ีมีอิทธิพลสองแนวทางในการสร้างงานศิลปะ

ในช่วงทศวรรษ 1980 และ 1990 ซึ่งได้แก่ ผลงานศิลปะแห่งการหยิบยืม และการนำ�เสนออัตลักษณ์

ภายในกรอบของเชื้อชาติ เพศ และวัฒนธรรม แม้ว่า "การหยิบยืม" (Appropriation) จะกลายมาเป็นคำ�ที่ 

โด่งดังในยุคหลังสมัยใหม่ช่วงต้นทศวรรษ 1980 แต่ก็ความแตกต่างระหว่างแนวทางปฏิบัติที่จัดอยู่ใน

หัวข้อดังกล่าวนี้ รวมทั้งสามารถระบุได้ชัดเจนขึ้นเมื่อมีระยะห่างทางประวัติศาสตร์มากขึ้น เนื่องจากความ

แตกต่างที่ชัดเจนในแนวทางปฏิบัติงานศิลปะที่ซับซ้อน แสดงให้เห็นถึงความสัมพันธ์ระหว่างศิลปะร่วม

สมัยในเนื้อหาและประวัติศาสตร์ที่แยกออกจากกัน ในขณะที่ศิลปินช่วงต้นทศวรรษ 1980 มีการทำ�ซ้ำ�ด้วย

วัตถุทางศิลปะเพื่อทำ�ลายหลักการเดิม ๆ ของลัทธิศิลปะสมัยใหม่ มีการตั้งคำ�ถามถึงแนวคิด และความคิด

ริเริ่ม ศิลปินเริ่มมีการอ้างอิงแหล่งที่มาของงานศิลปะว่าแตกต่างจากอดีตอย่างไร และผลงานเหล่านั้นได้

แสดงถึงการรับรู้เกี่ยวกับอัตลักษณ์ส่วนบุคคลและวัฒนธรรมอย่างไร การศึกษาวิจัยในครั้งนี้จึงเป็นการ

ศึกษาถึงจุดเชื่อมต่อที่สำ�คัญระหว่างการหยิบยืมและการค้นหาอัตลักษณ์ และวิเคราะห์ถึงการดัดแปลง

ผลงานศิลปะของศิลปินในการเปลี่ยนแปลงระบบของวัฒนธรรมและอุดมคติด้านศิลปะ โดยใช้กรณีศึกษา

จากศิลปินทั้งสามคน ได้แก่ โรเบิร์ต โคลสคอตต์ (Robert Colescott) ยาสุมาสะ โมริมูระ และซินดี้  
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เชอร์แมน โดยศึกษาถึงการทำ�งานศิลปะที่มีการแก้ไขระบบการแสดงออกทางศิลปะในการสร้างสรรค์

ภาพจิตรกรรมเชิงรูปธรรม ซึ่งศิลปินแต่ละคนได้วิพากษ์วิจารณ์ประวัติศาสตร์ศิลปะตะวันตกด้วยภาพที่ 

ถูกแก้ไขเปลี่ยนแปลงใหม่ตามภูมิหลังส่วนบุคคลของศิลปินทั้งสาม เนื่องจากงานศิลปะเป็นรากฐานของ

วัฒนธรรมทัศนศิลป์ทางประวัติศาสตร์ ศิลปินเหล่านี้จึงได้เน้นไปที่ภาพจิตรกรรมเชิงรูปธรรมของศิลปินใน

อดีตจากสมัยฟื้นฟูศิลปวิทยาและบาโรก เพื่อเน้นย้ำ�ถึงบทบาทของประวัติศาสตร์ศิลปะในการสร้างสรรค์

ภาพจิตรกรรมแบบแผนใหม่ ยิ่งไปกว่านั้น การนำ�ภาพเหมือนตนเองมาใส่ไว้ในการอ้างอิงถึงภาพจิตรกรรม

ในอดีตของศิลปินทั้งสามคน ไม่เพียงแต่เป็นการแสดงขอบเขตในมุมกว้างของความเป็นอัตลักษณ์เท่านั้น 

แต่ยังแสดงออกถึงประเด็นใหม่ทางวัฒนธรรม เชื้อชาติ เพศ และอาชีพของตนเองอีกด้วย (Atkins & 

Marter, 2004)

          Sherri Irvin ได้ดำ�เนินการวิจัยเรื่อง Appropriation and Authorship in Contemporary Art 

กล่าวถึงศิลปะแห่งการหยิบยืมท่ีมักถูกมองว่าเป็นการสนับสนุนการเป็นผู้สร้างสรรค์ในงานศิลปะท่ีล้าสมัย

หรือความเข้าใจผิด จากการศึกษาทดลองด้วยการเปรียบเทียบระหว่างศิลปะแห่งการหยิบยืมกับกรณีของ

การปลอมแปลงงานศิลปะ จากการตรวจสอบและการปฏิเสธในความแตกต่างระหว่างกัน ทำ�ให้แยกแยะ

ถึงข้อเปรียบเทียบระหว่างศิลปินที่เป็นผู้สร้างผลงานของตนเอง ในขณะที่ผู้ปลอมแปลงนั้นไม่ใช่การ

สร้างสรรค์ความแตกต่างที่สำ�คัญนั้นก็คือ ความจริงที่ว่าศิลปินต้องรับผิดชอบในกระบวนการทำ�งานศิลปะ

จนถึงขั้นตอนสุดท้ายและดำ�เนินการผ่านผลงานของตนเองเท่านั้น ในขณะที่วัตถุประสงค์หลักของผู้ปลอม

แปลงนั้นถูกกำ�หนดโดยลักษณะของกิจกรรมการปลอมแปลง ศิลปินที่สร้างผลงานด้วยศิลปะแห่งการหยิบ

ยืม แท้จริงแล้วเป็นการถูกสร้างขึ้นในแนวคิดของศิลปะที่แสดงให้เห็นถึงความรับผิดชอบของตัวศิลปินใน

ทุกแง่มุมของเป้าหมาย ด้วยเหตุนี้ จึงรวมไปถึงการแสดงผลลัพธ์ในการผลิตผลงานศิลปะของศิลปินด้วย

เชน่กนั ความรบัผดิชอบนีจ้งึเปน็องคป์ระกอบสำ�คญัในการสรา้งสรรคผ์ลงาน และเปน็สาเหตขุองการตคีวาม

ผลงานศิลปะต่อตัวศิลปินที่นำ�ผลงานที่อ้างอิงหรือหยิบยืมไปใช้ สิ่งเหล่านี้ไม่ได้เป็นการบ่อนทำ�ลายแนวคิด

เรื่องความเป็นเจ้าของในผลงานศิลปะแต่อย่างใด แต่กลับเป็นการตอกย้ำ�และเสริมสร้างถึงความแข็งแกรง่

ให้กับแนวคิดดังกล่าวแทน (Irvin, 2005)

6. บทวิเคราะห์ศิลปะแห่งการหยิบยืมในจิตรกรรมจีนประเพณีร่วม
สมัย

	 6.1 สวีปิง (徐冰,徐冰, Xu Bing, ค.ศ.1955-ปัจจุบัน) 
	 เกดิท่ีเมอืงฉงช่ิง แต่มาเติบโตท่ีกรงุปักกิง่ ต่อมาในป ี1977 ได้เขา้ศกึษาต่อทีค่ณะภาพพมิพ ์สถาบัน

วิจิตรศิลป์กลาง และปี 1987 เข้าศึกษาต่อในระดับปริญญาโทจากสถาบันวิจิตรศิลป์กลางเช่นเดียวกัน 

ภายหลังจากเกิดเหตุการณ์ที่เทียนอันเหมิน ด้วยแรงกดดันจากสังคม สวีปิงจึงได้ย้ายถิ่นฐานไปพำ�นักอยู่

ที่นครนิวยอร์ก ประเทศสหรัฐอเมริกาในปี 1990 กระทั่งถึงเมื่อปี 2008 จึงได้เดินทางไปยังสถาบันวิจิตร

ศิลป์กลาง กรุงปักกิ่ง ปัจจุบัน ดำ�รงตำ�แหน่งศาสตราจารย์ที่ Cornell University นครนิวยอร์ก ประเทศ
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สหรัฐอเมริกา สวีปิงนับเป็นศิลปินจีน-อเมริกันร่วมสมัยที่มีผลงานด้านศิลปะอันเป็นเอกลักษณ์พิเศษ

เฉพาะตัว ได้รับการยอมรับว่าเป็นศิลปินร่วมสมัยที่มีผลงานสร้างสรรค์ที่แฝงไว้ด้วยรากฐานแห่งวัฒนธรรม 

คติปรัชญา รวมทั้งยังสะท้อนเงาแห่งอดีตได้อย่างชัดเจน เอกลักษณ์ในบริบทศิลปะแห่งการหยิบยืมของ

สวีปิงเริ่มต้นจากแรงบันดาลในการสร้างสรรค์ผลงานชุด Background Story ระหว่างที่เขากำ�ลังจัดแสดง

ผลงานที่พิพิธภัณฑ์ศิลปะเอเชียตะวันออกในประเทศเยอรมนี ได้เกิดไอเดียความต้องการที่จะผสมผสาน

ประวัติศาสตร์ท้องถิ่นและใช้ประโยชน์จากตู้กระจกขนาดใหญ่ที่ตั้งอยู่รอบ ๆ ห้องนิทรรศการเพื่อสร้างผล

งานใหม่ ๆ และพบว่า ในช่วงสงครามโลกครั้งที่ 2 จำ�นวนสมบัติสะสมในพิพิธภัณฑ์ศิลปะแห่งนี้กว่า 90% 

ถูกขนย้ายไปยังอดีตสหภาพโซเวียตโดยกองทัพแดงแห่งโซเวียต หลงเหลือเพียงภาพถ่ายของงานศิลปะที่ 

สูญหายไป ต่อมาในระหว่างที่สวีปิงกำ�ลังรอเปลี่ยนเครื่องที่สนามบินอยู่นั่นเอง ก็เหลือบไปเห็นกระถาง

ต้นไม้อยู่ด้านหลังผนังกระจกฝ้าในบริเวณสนามบิน มันช่างดูเหมือนภาพวาดจีนจริง ๆ และในเวลานี้เอง 

เขาก็หวนนึกถึงตู้กระจกขนาดใหญ่ในพิพิธภัณฑ์และภาพวาดที่หายไป จึงได้เกิดเป็นแรงบันดาลใจที่จะ

สร้างสรรค์ "The Story Behind" (เบื้องหลังของเรื่องราว) เพื่อบอกเล่าเรื่องราวเหล่านั้นผ่านงานศิลปะ

	 แรงบันดาลใจดังกล่าวกลายมาเป็นจุดเริ่มต้นที่สวีปิงเร่ิมต้นในการสร้างสรรค์ผลงานในแนวคิด 

Appropriation art กบัศิลปะทีผ่สมผสานระหวา่ง Installation art กบัการสร้างงานศลิปะจากวสัดเุก็บตก 

(found objects) ภายใต้บริบทของจิตรกรรมจีนประเพณีที่ลวงสายตาของผู้ชมที่มองเห็นทางด้านหน้า

เป็นภาพจิตรกรรม แต่ทว่าเมื่ออ้อมกลับไปดูด้านหลังจะเป็นเศษวัสดุจากธรรมชาติที่ถูกนำ�มาประกอบ

เค้าโครงข้ึนใหม่เพื่อให้เกิดการฉายเงากลายเป็นภาพวาดที่อยู่ด้านหน้า ผู้ชมผลงานจะเห็นถึงความขัดแย้ง

ที่บ่งบอกเรื่องราวที่ต่างไปจากการรับรู้เมื่อแรกเห็น เป็นความตั้งใจของศิลปินที่นำ�เสนอในกรอบความคิด

ของ Background Story ลักษณะพิเศษในผลงานของเขาจะใช้วัสดุต่าง ๆ ในการสร้างสรรค์ผลงานชุด 

Background Story ได้แก่ ฟางหญ้า วัชพืช ดอกไม้แห้ง กิ่งไม้ และขยะ ฯลฯ เพื่อแทนที่การใช้หมึกใน

การวาดภาพ เศษวัสดุเหล่านี้ได้ถูกนำ�มาใช้เพื่อสร้างรอยพู่กัน เรื่องราวของฉากหลังที่สะท้อนให้เห็นถึง

ความต้องการแสดงถึงพลวัตที่เคลื่อนไหวระหว่างสิ่งที่สวีปิงเรียกมันว่า "รูปลักษณ์ภายนอก" (outward 

appearance) กับ "เนื้อหาภายใน" (inner content) ของผลงาน เพื่อบังคับให้เกิด "ความเข้าใจที่ผิดพลาด

เกี่ยวกับวัตถุ" (faulty understanding of the object) และความสับสนนี้ก็จะยิ่งทวีความรุนแรงมากขึ้น

เมื่อผู้เข้าชมตรวจสอบบริเวณด้านหลังของกล่องไฟ ซึ่งได้สร้างภาพลวงตาให้กับภาพทิวทัศน์จีนซึ่งผู้ชม

เห็นในฉากด้านหน้า และค้นพบว่าภาพ ๆ นี้สร้างขึ้นจากเศษวัสดุทั้งสิ้น ผลงานชุด Background Story 

เริ่มต้นครั้งแรกในปี 2004 หลังจากน้ันมา สวีปิงได้ดำ�เนินการพัฒนาเพื่อต่อยอดความคิดในธีมดังกล่าว

เรื่อยมาเป็นลำ�ดับ ยิ่งนานยิ่งทำ�ให้ภาพของเขามีความสมบูรณ์มากยิ่งขึ้น หากนับการสร้างสรรค์ผลงานใน

ชุดนี้ตั้งแต่ปี 2004 จนถึงปี 2024 เป็นระยะเวลา 20 ปี เขาทำ�งานสร้างสรรค์ชุด Background Story มา

แล้วทั้งหมด 25 ชิ้น (Xu, n.d.)
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5 ภาพที่ 1

หวางสือหมิ่น, จิตรกรรมทิวทัศน์, 1654, 

หมึกและสีบนกระดาษ, 16.25 x 42.33 ซม. 

บริติชมิวเซียม

หมายเหตุ. ปรับจาก hanging scroll; 

painting, by W. Shimin, 1654, The British 

Museum (https://www.britishmuseum.

org/collection/object/A_1960-1008-0-1). 

Copyright by The Trustees of the British 

Museum

ภาพที่ 2

สวปีงิ, Background Story 7, 2011, เศษวสัดจุาก

ธรรมชาติ วัสดุเก็บตก แผงกระจกฝ้า และหลอด

ไฟ, 430 x 200 ซม. บริติชมิวเซียม

หมายเหตุ. ปรับจาก Background Story 7, by 

B. Xu, 2011, (https://www.xubing.com/

en/work/details/386?year=2011&type=y

ear#386). Copyright by Xu Bing
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	 สวีปิงสร้างสรรค์ผลงาน Background Story 7 ในปี 2011 (ภาพที่ 2) โดยหยิบยืมเพื่อต่อยอด

แนวความคิดใหม่จากผลงานภาพ “จิตรกรรมทิวทัศน์” ในปี ค.ศ.1654 (ภาพที่ 1) ของ หวางสือหมิ่น  

(王时敏, Wang Shimin, ค.ศ.1592-1680) จิตรกรปลายสมัยราชวงศ์หมิงถึงต้นราชวงศ์ชิง โดยส่วนตัว

นั้น สวีปิงมีความช่ืนชอบภาพวาดของหวางสือหม่ินมากอยู่แล้ว เมื่อได้เห็นภาพต้นฉบับภาพนี้ที่เก็บรักษา

ไว้ที่ The British Museum กรุงลอนดอน ประเทศอังกฤษ ผลงานชิ้นนี้วิเคราะห์ได้ถึงแรงบันดาลใจอย่าง

ยิ่งยวดที่จะสร้างสรรค์ผลงานในธีมชุด Background Story ของหวางสือหมิ่น การสร้างสรรค์ภาพศิลปะ

เพ่ือการหยิบยืมที่เทียบกับต้นฉบับอย่างใกล้ชิดภายใน The British Museum ทำ�ให้สวีปิงวางแผนการ

ทำ�งานอย่างระมัดระวัง เนื่องจากภาพมีรายละเอียดและความซับซ้อน เพราะต้นฉบับภาพวาดของหวา

งสือหมิ่นมีการแสดงถึงมิติ พื้นผิว และระยะความลึกผ่านม่านหมอกควันในหุบเขาอย่างละเอียดลออ ทำ�ให้

เขาเลือกใช้วัสดุเก็บตกในละแวกกรุงลอนดอนโดยรวบรวมเศษวัสดุจากที่ต่าง ๆ รวมไปถึงหนังสือพิมพ์เก่า 

เศษกิ่งไม้ และใบไม้แห้งจากสวนพฤกษศาสตร์ การจะเลือกใช้วัสดุชนิดใดขนาดไหน สวีปิงยังต้องเปรียบ

เทียบซ้ำ�แล้วซ้ำ�เล่าว่าต้นไม้ต้นไหนดูมีชีวิตชีวามากกว่ากัน โดยนำ�วัสดุเหล่านี้อย่างระมัดระวัง ผลงาน 

Background Story 7 ของสวีปิงจึงประกอบไปด้วยเศษวัสดุจากธรรมชาติ และวัสดุเก็บตกที่มาจากเศษ

กระดาษ ดอกไม้แห้ง กิ่งไม้ เศษผ้า ฯลฯ เพื่อนำ�มาจัดวางองค์ประกอบบริเวณด้านหลังของตัวกล่องไฟที่

ตดิตัง้หลอดไฟ LED สอ่งใหเ้กดิเปน็เงาของวสัดเุหล่านัน้ทางด้านหนา้ มคีวามพยายามสร้างเอฟเฟกต์เสมอืน

จริงจากเงาของวัสดุเก็บตก และควบคุมระยะห่างผ่านแผงกระจกฝ้าและแผ่นกรอง ทำ�ให้เกิดความคมชัด

ในบางจุดและเบลอสลัวในบางตำ�แหน่ง (ภาพที่ 3)  

ภาพที่ 3

บริเวณด้านหลังของกล่องไฟจากผลงาน Background Story 7

หมายเหตุ. จาก Background Story 7, by B. Xu, 2011, (https://www.xubing.com/en/work/details/386?year

=2011&type=year#386). Copyright by Xu Bing
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ภาพที่ 4

จ้าวเม่ิงฝู่, สีสันฤดูใบไม้ร่วงเชว่ียฮว่า, คริสต์ศตวรรษท่ี 13, หมึกและสีบนกระดาษ, 28.4 × 90.2 ซม., พิพิธภัณฑ์พระราชวัง 

แห่งชาต ิ(กู้กง) ไต้หวัน

หมายเหตุ. ปรับจาก Autumn scenery of Qiao and Hua, by M. Zhao, 13 C.E., National Palace Museum, Taiwan 

(https://theme.npm.edu.tw/khan/Article.aspx?sNo=03009158). Copyright by National Palace Museum, Taiwan

ภาพที่ 5

สวีปิง, Background Story: Autumn Colors on the Qiao and Hua Mountains, 2020, เศษวัสดุจากธรรมชาติ วัสดุ

เก็บตก แผงกระจก และหลอดไฟ, 219 x 366 x 50 ซม.,The 1st Ji'nan Biennial, China

หมายเหตุ. ปรับจาก Background Story: Autumn Colors on the Qiao and Hua Mountains, by B. Xu, 2020 

(https://www.xubing.com/en/work/details/596?year=2020&type=year). Copyright by Copyright by Xu Bing

ภาพที่ 6

สวีปิง, Background Story: Autumn Colors on the Qiao and Hua Mountains, 2024, เศษวัสดุจากธรรมชาติ วัสดุ

เก็บตก แผงกระจก และหลอดไฟ, 219 x 366 x 50 ซม., Asia Society Texas Center, Houston, Texas

หมายเหตุ. ปรับจาก Background Story: Autumn Colors on the Qiao and Hua Mountains, by B. Xu, 2024, 

ArtAsiaPacific (https://artasiapacific.com/issue/houston-xu-bing-word-alchemy). Copyright by Xu Bing
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	 สวีปิงสร้างสรรค์ผลงาน Background Story: Autumn Colors on the Qiao and Hua 

Mountains ในป ี2020 (ภาพที ่5 และภาพท่ี 7) เป็นการสร้างสรรคด้์วยการหยบิยมืแรงบนัดาลใจจากผลงาน

จิตรกรรมชื่อดังคือ “สีสันฤดูใบไม้ร่วงเชวี่ยฮว่า” (Autumn Colors on the Qiao and Hua Mountains) 

หรือ《鹊华秋色图》เป็นผลงานมาสเตอร์พีซของจ้าวเมิ่งฝู่ (趙孟頫,Zhao Mengfu, ค.ศ.1254-

1322) จิตรกรสมัยราชวงศ์หยวน (ภาพที่ 4) โดยศิลปินได้นำ�ผลงานชิ้นนี้ออกแสดงในนทิรรศการศลิปะ 

The 1st Ji'nan Biennial มณฑลซานตง สาธารณรัฐประชาชนจีน เมื่อวิเคราะห์การสร้างสรรค์ของสวีปิง 

เหน็ไดว้า่การนำ�มาจากตน้แบบของภาพท่ีแสดงออกถงึมติรภาพของจติรกรกบัสหายของเขา เขาได้ถ่ายทอด

มุมมองใหม่ของการสะท้อนถึงฉากหลังของเรื่องราว (ในงานจิตรกรรมของจ้าวเมิ่งฝู่) และเบื้องหลังของ

ผลงาน (ในกล่องไฟท่ีสร้างจากวัสดุในธรรมชาติ) เพราะวัสดุเก็บตกทั้งหมดที่สวีปิงนำ�มาใช้ประกอบสร้าง

ผลงานช้ินนี้ ล้วนเป็นวัสดุของท้องถิ่นบริเวณมณฑลซานตง ซึ่งเป็นสถานที่ต้ังจริงของภูเขาเชวี่ยซานและ

ภูเขาฮว่าซานตามเส้นทางที่จิตรกรจ้าวเมิ่งฝู่วาดเอาไว้ในอดีต การจัดวางตำ�แหน่งของเศษวัสดุท่ีอ้างอิง

ตามตำ�แหน่งเดิมของภาพวาดจึงมีความซับซ้อนของการสีสันและหมึกที่ถูกเปล่ียนมาเป็นเศษกิ่งไม้และ

ใบไม้แห้ง อีกทั้งยังต้องเปรียบเทียบขนาดและลักษณะของวัสดุเหล่านั้นให้ตรงกันหรือใกล้เคียงกับ

ลายเส้นของหมึกและสี รวมไปถึงการสร้างโทนภาพในบรรยากาศของทิวทัศน์ยามฤดูใบไม้ร่วง อนึ่ง

ภาพที่ 6

บริเวณด้านหลังกล่องไฟ Background Story: Autumn Colors on the Qiao and Hua Mountains, 2020

หมายเหตุ. จาก Background Story: Autumn Colors on the Qiao and Hua Mountains, by B. Xu, 2020 (https://www.

xubing.com/en/work/details/711?year=2024&type=year#711). Copyright by Xu Bing
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ในปี 2024 สวีปิงได้พัฒนาปรับปรุงและแก้ไขผลงาน Background Story: Autumn Colors on the 

Qiao and Hua Mountains ใหม้คีวามสมบรูณม์ากยิง่ข้ึนอกีคร้ัง (ภาพท่ี 6) โดยศิลปนิได้สร้างสรรคเ์พิม่เตมิ

ในส่วนท่ีเป็นตราประทับและตัวอักษรจีนบนภาพวาดให้เกิดขึ้นด้วยจากการฉายภาพส่องลงบนกระจก

จากทางด้านหลัง ทำ�ให้เกิดการทับซ้อนที่สมบูรณ์บนกล่องไฟระหว่าง “ตราประทับ” และ “ตัวอักษรจีน” 

ซึ่งเทคนิคดังกล่าวนี้ได้ใช้ในผลงาน Background Story เป็นครั้งแรก และนำ�ออกแสดงที่ Asia Society 

Texas Center สหรัฐอเมริกา ดังนั้นจะเห็นได้ว่า การพัฒนาดังกล่าวได้สร้างความสมจริงให้กับภาพ

ผลงานจนแลดูคล้ายคลึงกับภาพต้นฉบับ ในขณะที่ส่วนด้านหลังของกล่องไฟ ยังคงสร้างความฉงนใจ

และความรู้สึกประทับใจที่ไม่คาดคิดว่า วัสดุเก็บตกเหล่านี้จะกลายมาเป็นภาพเสมือนของจิตรกรรม

ทิวทัศน์จีน

       	 6.2 หยางหย่งเหลียง (杨泳梁,杨泳梁, Yang Yongliang, ค.ศ.1980 - ปัจจุบัน)
          	เกิดที่เมืองเซี่ยงไฮ้ ในช่วงที่ยังเป็นนักศึกษา หยางหย่งเหลียงศึกษาจิตรกรรมจีนประเพณีและ

การเขียนอักษรศิลปะจีน (ซูฝ่า) มาต้ังแต่ยังเด็ก ก่อนที่จะเข้าศึกษาที่สถาบันศิลปะและการออกแบบ

เซี่ยงไฮ้ (The Shanghai Art & Design Academy) ในปี 1996 โดยเลือกเรียนเอกทางการตกแต่งภายใน

และการออกแบบ ในปี 1999 เขาเขา้เรียนภาควชิานเิทศศลิปท์ีส่ถาบนัแหง่ศลิปะจีน (The China Academy 

of Art) สาขาเซี่ยงไฮ้ จนกระทั่งในปี 2005 หยางหย่งเหลียงเริ่มต้นอาชีพศิลปินโดยมีเป้าหมายว่า  

"จะสร้างสรรค์รูปแบบใหม่ ๆ ของศิลปะร่วมสมัย" ดังเห็นได้จากการทดลองสร้างสรรค์งานศิลปะจีน

ร่วมสมัยหลายแขนง ปัจจุบัน เขายังคงทำ�งานเป็นศิลปินที่มีผลงานอย่างต่อเนื่อง อาศัยอยู่ในนิวยอร์กและ

เซี่ยงไฮ้ ผลงานของเขาได้รับการจัดแสดงในระดับนานาชาติหลายครั้ง และถูกสะสมโดยพิพิธภัณฑ์ศิลปะ

หลายแห่งทั่วโลก      

      

          ภาพทิวทัศน์จีนดิจิทัล (Digital Chinese landscapes) ของหยางหย่งเหลียงได้กำ�หนดนิยามใหม่

ของภาพวาดทิวทัศน์จีนแบบดั้งเดิม เขาพยายามทำ�งานเพื่อรักษาสุนทรียศาสตร์จีนโบราณผ่านเทคนิค

สมัยใหม่ด้วยการผสมผสานภาพวาดทิวทัศน์จีนด้ังเดิมเข้ากับผลงานที่ทันสมัย สุนทรียศาสตร์โบราณ

ของจีนต้องก้าวข้ามไปสู่รูปแบบใหม่เพื่อรักษาสุนทรียรสสมัยใหม่เอาไว้ โดยจะสังเกตเห็นได้ว่าบรรดา

ภาพตัวเมืองจำ�นวนมากจะถูกสร้างขึ้นใหม่และจัดองค์ประกอบขึ้นมาใหม่ การสร้างผลงานศิลปะของ

หยางหย่งเหลียงใช้เทคนิคคอลลาจระหว่างภาพถ่ายคุณภาพสูงกับวิดีโอของทิวทัศน์เมืองที่คล้ายกับภาพ

วาดหมึกจีนแบบดั้งเดิม โดยมักจะถ่ายทอดเป็นภาพขาวดำ�แทนค่าน้ำ�หนักของหมึกในจิตรกรรมจีน 

ฉากที่ซับซ้อนเหล่านี้ยังได้รับการสร้างรูปร่างขึ้นใหม่ด้วยการสร้างแบบจำ�ลอง 3 มิติ แอนิเมชั่น และ

เทคโนโลยี CGI ซึ่งศิลปินจะใช้ในการผสมผสานภาพถ่ายหลาย ๆ ภาพทับซ้อนกันเป็นโครงสร้างเมืองที่

มนษุยส์รา้งขึ้นและฉากในธรรมชาติรวมเข้าด้วยกัน การพัฒนาของเมืองที่ผุดเกิดขึ้นถูกสะท้อนแทนที่ด้วย

การสร้างการแตกต่างของระดับการทับซ้อนของภาพถ่ายและพื้นผิวบนฉากทิวทัศน์เหล่านั้น ดังนั้น แม้ว่า

ภาพทิวทัศน์ดิจิทัลในรูปแบบจิตรกรรมจีนประเพณีเหล่านี้จะดูงดงามและแปลกตาเมื่อมองจากระยะไกล 

แต่หากมองซูมเข้าไปใกล้ ๆ  ก็จะเห็นรายละเอียดที่เหนือความหมายเดิม ๆ  ที่เคยเข้าใจกันมา ให้ความรู้สึก
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ราวกับกำ�ลังมอง “เรื่องเล่าอารยธรรมสมัยใหม่” ที่สะท้อนภาพชีวิตปัจจุบันของมนุษย์ แม้ว่าภาพผลงาน

ของเขาจะมีบรรยากาศธรรมชาติอันสงบเงียบ แต่กลับสะท้อนให้เห็นความตึงเครียดขัดแย้งระหว่างมนุษย์

และธรรมชาติ โดยเฉพาะการพัฒนาเมืองอย่างรวดเร็วของจีนท่ีย้อนแย้งกับความดำ�รงอยู่ร่วมรวมกันของ

สรรพสิ่ง ในผลงานของศิลปินจะถ่ายทอดแรงกดดันและสภาพแวดล้อมที่เปลี่ยนแปลงไปเป็นองค์ประกอบ

ภาพที่พรรณนาถึงทิวทัศน์ในอนาคตที่กำ�ลังเสื่อมโทรมลง การขยายตัวของเมืองปะทะกับความสมบูรณ์

ของธรรมชาติ ความพิเศษในผลงานของหยางหย่งเหลียงจะดึงผู้ชมเข้าสู่ห้วงเหวแห่งมิติหลายช้ันท่ีซับซ้อน 

จากผลงานศิลปะที่สร้างขึ้นด้วยเรื่องราวเกี่ยวกับอดีต ปัจจุบัน และอนาคตของจีน แสดงความเชื่อมโยง

ระหว่างผู้ชมไปสู่มรดกทางวัฒนธรรมและธรรมชาติที่ค่อย ๆ ถูกทำ�ลายลงตามความเติบโตของสังคม

อุตสาหกรรมในปัจจุบัน (Sullivan+Strumpf, n.d.)

ภาพที่ 8 

กัวซี, ต้นวสันตฤดู, คริสต์ศตวรรษที่ 11, หมึกและสีบน

ผ้าไหม, 158.3 x 108.1ซม., พิพิธภัณฑ์พระราชวังแห่ง

ชาติ ไต้หวัน

หมายเหตุ. จาก Early spring scroll by Guo Xi, Song 

dynasty, by X. Guo, 11 C.E., National Palace 

Museum, Taiwan (https://digitalarchive.npm.gov.

tw/Painting/Content?pid=47&Dept=P). Copyright 

by National Palace Museum, Taiwan 

ภาพที่ 9 

หยางหย่งเหลียง, ต้นวสันต์ฤดู, 2019, Giclee Print on 

Lightbox, 200 × 135 ซม.

หมายเหตุ. จาก Early Spring, by Y. Yang, 2019a, Yang 

Yongliang Studio (https://www.yangyongliang.com/

early-spring-i-). Copyright by Yang Yongliang
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	 หยางหย่งเหลียงสร้างสรรค์ผลงานศิลปะแห่งการหยิบยืมในชื่อ “ต้นวสันต์ฤดู” (Early spring) 

หรือ《早春图》ผลงานชิ้นนี้สร้างขึ้นด้วยรูปร่างรูปทรงขึ้นใหม่ด้วยการสร้างแบบจำ�ลอง 3 มิติจากภาพ

ต้นแบบงานจิตรกรรมชื่อดังของกัวซี (郭熙, Guo Xi, ประมาณ ค.ศ.1020-1090) (ภาพที่ 8) จากภาพ

จิตรกรรมเดิมที่วาดด้วยหมึกและสีบนผ้าไหม เปลี่ยนมาสู่การสร้างสรรค์จากภาพถ่ายขาวดำ�ที่ถอดแบบ

จากภาพทิวทัศน์จริงในธรรมชาติ เช่น ต้นสน ภูเขา เมฆหมอก ฯลฯ สะท้อนความสว่างฉากบรรยากาศ 

และมวลอากาศด้วยแสงสว่างจาก LED Lightbox (ภาพที่ 9) รายละเอียดของภาพทั้งหมดยังคงใช้

โครงสร้างและองค์ประกอบตามแบบต้นฉบับต้นวสันต์ฤดูของกัวซี แต่สำ�หรับการหยิบยืมภาพ ๆ นี้ ได้มี

การปรับเปลี่ยนบางส่วนของรายละเอียดเดิมไปสู่รายละเอียดใหม่ ต้นแบบของภาพนี้ของกัวซีคือ การรับ

อิทธิพลในแนวทางสุนทรียะจิตรกรรมเต๋าที่เคารพในธรรมชาติอันยิ่งใหญ่ มนุษย์เป็นเพียงเศษเสี้ยวของ

ธรรมชาตทิีพ่งึเคารพในฟา้และดนิ การดำ�รงตนอยูร่ว่มเปน็หนึง่เดยีวกบัธรรมชาตคิอืหวัใจของครรลองแหง่

วิถีเต๋าแต่หยางหย่งเหลียงแทรกแนวความคิดของการสะท้อนปัญหาการขัดขืนต่อความกลมกลืนที่มนุษย์

พงึมตี่อธรรมชาติ ดังเช่นในภาพถ่ายต้นวสันตฤดูของหยางหย่งเหลียงเป็นภาพของรถแทรกเตอร์หลายคัน 

กำ�ลังไถเปิดหน้าดิน มีกองดินกองทรายวางสุมไว้ให้เห็น สิ่งเหล่านี้เป็นการแสดงถึงความหมายของ

การรุกล้ำ�ธรรมชาติของมนุษย์ การก่อสร้างที่กำ�ลังจะเกิดขึ้นแทนที่ความสงบร่มเย็นของธรรมชาติ ความ 

เปลี่ยนแปลงทางวัตถุนิยมที่กำ�ลังทำ�ลายระบบนิเวศในธรรมชาติ การสะท้อนความหมายดังกล่าว  

หยางหย่งเหลียงยังคงแสดงถึงความอุดมสมบูรณ์ของป่าสน ความยิ่งใหญ่ของภูเขาที่ตั้งตระหง่าน ปรากฎ

ผ่านภาพถ่ายที่วางในตำ�แหน่งแบบเดียวกันกับผลงานจิตรกรรมโบราณ ล้วนแฝงความหมายถึงความงาม

อันจีรังยั่งยืนของธรรมชาติที่มนุษย์พึงรักษามิใช่ทำ�ลาย

ภาพที่ 10

หลีถ่งั, ฉากทวิทศันเ์ลก็ ๆ  ของขนุเขาสายน้ำ�, ตน้ครสิตศ์ตวรรษที ่12, หมกึและสบีนผา้ไหม, 49.7 x 186.7 ซม., พพิธิภณัฑ์

พระราชวังแห่งชาติ ไต้หวัน

หมายเหตุ. จาก Song Li Tang Jiangshan Xiaojing Scroll, by T. Li, 12 C.E., National Palace Museum, Taiwan 

(https://digitalarchive.npm.gov.tw/Painting/Content?pid=14436&Dept=P). Copyright by National Palace 

Museum, Taiwan 
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ภาพที่ 11

หยางหย่งเหลียง, ฉากทิวทัศน์เล็ก ๆ ของขุนเขาสายน้ำ�, 2019, Giclee Print on Lightbox, 200 × 600 ซม.

หมายเหต.ุ จาก Intimate Scenery of River and Mountain, by Y. Yang, 2019b, Yang Yongliang Studio (https://

www.yangyongliang.com/new-gallery-15/2019/8/23/qe8dv3nwold80svfx1byj9u3xg7j6k). Copyright by 

Yang Yongliang

	 หยางหยง่เหลยีงสรา้งสรรคผ์ลงานศลิปะแหง่การหยบิยมืทีม่ชีือ่วา่ “ฉากทวิทศันเ์ล็ก ๆ  ของขนุเขา

สายน้ำ�” (Small scenes of mountains and rivers / Intimate Scenery of River and Mountains) 

หรือ《江山小景》ภาพต้นแบบเป็นผลงานของหล่ีถัง (李唐, Li Tang, ประมาณ ค.ศ.1050-1130) 

จิตรกรสมัยราชวงศ์ซ่ง (ภาพท่ี 10) ซึ่งมีช่ือเสียงจากภาพทิวทัศน์ที่แสดงทัศนียภาพระยะไกลในแนวนอน 

หยางหย่งเหลียงประยุกต์สร้างสรรค์ขึ้นใหม่ (ภาพที่ 11) ใช้รูปแบบของภาพถ่ายดิจิทัล สร้างรูปร่างรูปทรง

ขึ้นใหม่ด้วยการสร้างแบบจำ�ลอง 3 มิติบนกล่องไฟ LED รายละเอียดที่แปรเปลี่ยนไปจากต้นแบบเดิมของ

หลี่ถังไปสู่หยางหย่งเหลียงเห็นได้จากฉากทิวทัศน์ต่าง ๆ ไม่เหมือนเดิมอีกต่อไป เช่น เส้นทางเดินเล็ก ๆ 

ที่ลัดเลาะไปตามเนินเขา กลายมาเป็นเส้นทางตัดถนนท่ีกำ�ลังก่อสร้างเพ่ือสร้างเมืองใหม่ในไม่ช้า พ้ืนผิว 

ของภูเขาแสดงภาพของการขุดเจาะและถมทรายในการก่อสร้าง บริเวณกระท่อมหลังน้อยท่ีสร้างไว้อย่าง

สันโดษ ถูกแทนที่ด้วยภาพถ่ายของอาคารสมัยใหม่คล้ายนิคมอุตสาหกรรม ในขณะที่ฉากด้านหลังที่เคย

เปน็ผวิน้ำ�และระลอกคลืน่ มเีรอืใบหลากหลายลำ�แลน่ไปตามสายน้ำ� สิง่เหลา่นีส้ญูหายไปจากภาพถา่ยของ

หยางหย่งเหลียง ราวกับเจตจำ�นงในการสะท้อนถึงความหมายที่สูญหายไปจากบรรยากาศเดิมที่เคยมีมา

ในอดีต

6.3 หวางชิ่งซง (王庆松,王庆松, Wang Qingsong, ค.ศ.1966-ปัจจุบัน) 
	 เกิดที่เมืองต้าชิ่ง มณฑลเฮยหลงเจียง เติบโตที่หูเป่ย เรียนหนังสือที่เสฉวน ย้ายมาปักกิ่งในปี 1993 

ภูมิหลังของการย้ายถิ่นฐานหลายครั้งของเขา ทำ�ให้หวางชิ่งซงรับรู้ถึงความเปลี่ยนแปลงในสังคมและมอง

เห็นถึงความแตกต่างของท้องถิ่นต่าง ๆ ทั้งหมดนี้มีอิทธิพลต่อโลกทัศน์และประสบการณ์ชีวิตที่ส่งผลให้

เกิดแรงบันดาลใจมากมายในการสร้างงานศิลปะ หวางชิ่งซงเริ่มต้นอาชีพศิลปินจากการวาดภาพสีน้ำ�มัน 

แต่ต่อมา เขาค้นพบว่าตัวเองสามารถถ่ายทอดจินตนาการผ่านการถ่ายภาพได้ดีกว่า ทำ�ให้เขาหันมา 
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สร้างสรรค์ศิลปะภาพถ่ายจนเป็นที่รู้จักกันอย่างกว้างขวางในปัจจุบัน เขารู้สึกว่าตัวเองนั้นเป็นเสมือน 

นักข่าวและศิลปิน มันไม่มีความหมายเลยหากศิลปินสร้างงานศิลปะเพียงเพื่อศิลปะ เพราะสำ�หรับ

ตัวเขาเองนั้นได้พบเห็นความเปลี่ยนแปลงครั้งใหญ่ในประเทศจีนที่ได้เปลี่ยนจีนให้กลายเป็นเหมือนสนาม

เด็กเล่นหรือสถานที่ก่อสร้างขนาดใหญ่ ความอึดอัดของผู้คนและมลพิษในเมืองใหญ่ ความขัดแย้งทาง

สังคม และปัจจัยอื่น ๆ อีกมากมาย การสร้างผลงานศิลปะภาพถ่ายของหวางชิ่งซง จะมีลักษณะจุดเด่น

ของการใช้แบบอย่างและแนวทางศิลปะแห่งการหยิบยืม โดยเฉพาะการเลือกใช้ภาพจิตรกรรมที่มีชื่อเสียง

ในสมัยโบราณทั้งในประวัติศาสตร์ศิลปะตะวันตกและศิลปะจีน การจัดวางตำ�แหน่ง องค์ประกอบ และ

รายละเอียดในผลงานภาพถ่ายของเขามักแฝงไปด้วยแนวคิด ทัศนคติ รวมถึงมุมมองที่มีทั้งอารมณ์ขัน 

การเสียดสี เยาะเย้ย และแฝงไว้ด้วยแง่คิดของการสะท้อนสังคม วัฒนธรรม เศรษฐกิจ และประวัติศาสตร์ 

หวางซิ่งชงจึงเปรียบเสมือนผู้ เฝ้าดูบ้านเกิดของตัวเองที่ เกิดกระแสความเปลี่ยนแปลงครั้งใหญ่

เรื่อยมา ตั้งแต่การปฏิวัติวัฒนธรรมไปจนถึงนโยบายทางการเมืองในการเปิดรับลัทธิบริโภคนิยม

ตะวนัตกอยา่งเตม็รปูแบบ สง่ผลกระทบใหเ้กดิปัญหาคา่นยิมของชาวจีนทีเ่ปลีย่นไปอยา่งรนุแรง ภาพถา่ยของ

หวางชิ่งซงได้กลายบทสะท้อนอย่างดีที่อ้างอิงถึงบริบทปัญหาของสังคมจีนยุคใหม่ การบริโภคที่พุ่งสูงขึ้น 

มลภาวะของเมืองใหญ่ ไปจนถึงระบบเศรษฐกิจที่เปลี่ยนแปลงอย่างรวดเร็ว ทำ�ให้อาณาจักรถูฟานกับ

ราชวงศ์ถังยุติสงคราม และเชื่อมสัมพันธไมตรีผ่านการสมรส

ภาพที่ 11

เอี๋ยนลี่เปิ่น, บัลลังก์เสลี่ยง, คริสต์ศตวรรษที่ 7, หมึกและสีบนผ้าไหม, 38.5 x 129 ซม., พิพิธภัณฑ์พระราชวัง(กู้กง) ปักกิ่ง

หมายเหตุ. จาก Yan Liben's Procession of Emperor Taizong to the Buddhist Monk Xuanzang, by L. Yan, 7 

C.E., The Palace Museum, Beijing (https://www.dpm.org.cn/collection/paint/234620). Copyright by The 

Palace Museum, Beijing
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ภาพที่ 13

หวางชิ่งซง, Can I Cooperate with you?, 2000, ภาพถ่าย, 120 × 200 ซม.

หมายเหตุ. จาก Can I Cooperate with you?, by Q. Wang, 2000a, Wang Qingsong Studio (http://www.

wangqingsong.com/index.php?option=com_content&view=article&id=57&Itemid=12). Copyright by 

Wang Qingsong 

	 ผลงานศิลปะภาพถ่าย “ฉันร่วมมือกับคุณได้ไหม?” (Can I Cooperate with you?) หรือ 

《我能跟你合作吗？》(ภาพที่ 13) หวางชิ่งซงหยิบยืมจากภาพ บัลลังก์เสล่ียง รู้จักกันในชื่อหนึ่ง

ว่า จักรพรรดิไท่จงทรงต้อนรับทูตทิเบต (Emperor Taizong Receiving the Tibetan Envoy) หรือ 

《步辇图》ผลงานดั้งเดิมเป็นของเอี๋ยนลี่เปิ่น (阎立本, Yan Liben, ค.ศ.601-673) จิตรกรราชสำ�นัก

สมยัราชวงศถั์ง (ภาพที ่12) จากเนือ้หาเดมิทีอ่งค์จักรพรรดินัง่บลัลังกเ์สลีย่งในตำ�แหนง่ทีสู่งกวา่เพ่ือรับรอง

ทูตจากทิเบตที่ต้องนอบน้อมคารวะ กลับกลายเป็นภาพถ่ายเชิงสะท้อนเสียดสีสังคมจีนปัจจุบัน แสดง

เนื้อหาภาพเจ้าหน้าที่รัฐ (ด้านซ้ายมือของภาพ) ในชุดลำ�ลองสีฟ้า ยกมือชูธงชาติสาธารณรัฐประชาชนจีน

ผืนเล็ก ๆ คล้ายกำ�ลังโบกต้อนรับชายชาวตะวันตกซึ่งนั่งอยู่บนรถลากซึ่งรายล้อมไปด้วยผู้หญิงชุดแต่งกาย

สีฉูดฉาดคล้ายโสเภณี ใบพัดขนาดใหญ่ประดับด้วยสัญลักษณ์สินค้าบริโภคนิยมตะวันตกคือ แมคโดนัลด์

และโคคาโคล่า ในขณะที่ภาพของชายชาวจีนทางซ้ายมีขนาดเล็กบ้างยืนบ้างย่อตัวลงคล้ายคารวะบูชาและ

รอ้งขอเงนิทองจากชายชาวตะวนัตกทีน่ัง่บนรถลากและเหยยีดสายตามองอยา่งไมย่ีห่ระ บง่ชีไ้ปถึงการมาถงึ

ของการบริโภคนิยมแบบตะวันตกท่ีเข้ามาแทนที่ และการขาดความภูมิใจในตัวเอง เพราะคนจีนรุ่นใหม่

กลับมองว่าสินค้าชื่อดังของตะวันตกคือสัญลักษณ์ของความทันสมัย หวางชิ่งซงได้แสดงให้เห็นถึงสังคม

จีนกำ�ลงัเปลีย่นแปลงอยา่งรนุแรง และปรบัตวัเพือ่นำ�ความเป็นตะวันตกเขา้มาแทนอยา่งไรศ้กัดิศ์ร ีในไม่ช้า

ความเป็นตะวันตกกำ�ลังเข้าครอบงำ�จีน และเมื่อนั้นประเทศจีนก็จะไม่มีรากฐานแบบดั้งเดิมอีกต่อไป 
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วัฒนธรรมของชาติก็จะถูกกลืนหายไปด้วยค่านิยมที่หลงใหลฟุ้งเฟ้อไปกับตะวันตก การเปรียบเทียบกับ

ภาพต้นแบบของเอี๋ยนลี่เปิ่นด้วยการเหน็บแนมเสียดสีสังคม เปลี่ยนจากจักรพรรดิถังไท่จงที่ประทับนั่ง

บนบัลลังก์เสลี่ยงในที่สูงมองมาที่ทูตทิเบตในฐานะที่ต่ำ�ต้อยกว่า กลับกลายเป็นคนจีนในปัจจุบันที่ต้องมา

วิงวอนขอร้องชาวตะวันตกดังพระราชาให้เข้ามาค้าขายตักตวงผลประโยชน์ รวมทั้งการย่อขนาดตัวคนที่

เล็กลงทางซ้ายมือ สื่อความหมายถึงความต่ำ�ต้อยและการนอบน้อมอย่างชัดเจน

ภาพที่ 14

กูห้งจง, งานเลีย้งราตรขีองหานซีไจ ้(สว่นรายละเอยีด), คริสตศ์ตวรรษที ่7, หมกึและสบีนผา้ไหม, พพิธิภัณฑพ์ระราชวงั ปกักิง่ 

หมายเหตุ. จาก Gu Hongzhong's Night Banquet of Han Xizai, by H. Gu, 7 C.E., The Palace Museum, Beijing 

(https://www.dpm.org.cn/collection/paint/228200). Copyright by The Palace Museum, Beijing

ภาพที่ 15

หวางชิ่งซง, The Night Revels of Lao Li, 2000, ภาพถ่าย, 120 x 960 ซม.

หมายเหตุ. จาก Night Revels of Lao Li, by Q. Wang, 2000b, The Walther Collection (https://www.

walthercollection.com/en/collection/artworks/night-revels-of-lao-li). Copyright by Wang Qingsong
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	 ผลงานศิลปะภาพถ่าย “งานเลี้ยงราตรีของเหล่าล่ี” (The Night Revels of Lao Li) หรือ 

《老栗夜宴图》(ภาพท่ี 15)  หวางช่ิงซงสร้างสรรค์ศิลปะแห่งการหยิบยืมองค์ประกอบและรายละเอียด 

ของภาพจิตรกรรมโบราณ “งานเลี้ยงราตรีของหานซีไจ้”《韩熙载夜宴图》ของ กู้หงจง (顾闳中,

Gu Hongzhong, ค.ศ.937-975) จิตรกรสมัยห้าอาณาจักร(อู่ไต้) (ภาพที่ 14) รายละเอียดของภาพต้นแบบ

ของกู้หงจงสะท้อนถึงความไม่แน่นอนของชีวิตที่มีแต่ความเปลี่ยนแปลง พวกคนชั้นสูงต่างกล่อมตัวเอง

ให้มึนเมาไปวัน ๆ เพื่อให้หลงลืมปัญหาของชาติบ้านเมือง และความวิตกกังวลต่อชีวิตที่ไม่แน่นอน 

การหยิบยืมภาพจิตรกรรมของกู้หงจงจึงเท่ากับเป็นตัวแทนของการแสดงออกถึงการวิพากษ์สังคมจีน 

ยุคใหม่ที่มัวเมากับการฟุ้งเฟ้อไร้แก่นสาร หวางซิ่งชงมุ่งที่จะวิจารณ์ถึงการไร้อุดมคติของชาวจีนในทุกวันนี้ 

จึงได้สะท้อนภาพลักษณ์ความเป็นจริงของชาวจีนร่วมสมัยในศตวรรษใหม่ เพราะสังคมปัจจุบันกลายเป็น

สังคมที่สูญเสียเอกลักษณ์ของวัฒนธรรมไปกับวัตถุนิยมและการบริโภคนิยมที่มุ่งแสวงหาความสะดวก

สบายของตัวเอง และความปรารถนาที่หลงใหลไปกับสีสันความบันเทิงของปัญญาชนคนรุ่นใหม่ที่ละทิ้ง

อุดมการณ์ ไร้อุดมคติ และละเลยปัญหาที่อยู่แวดล้อมตัวเองและสังคม จะเห็นได้ว่า ในรายละเอียดของ

ภาพถา่ยจะมภีาพเหมอืนของตัวศลิปนิหวางซิง่ชงซอ่นตัวอยูห่ลังฉากก้ันในฐานะของ “คนแอบมอง” พ้องกบั

ที่มาของตัวจิตรกรกู้หงจงซึ่งวาดภาพนี้มาจากการออกไปสอดแนมงานเลี้ยงราตรีของหานซีไจ้นั่นเอง 

7. บทสรุป

	 จากวัตถุประสงค์ของการวิจัย ศิลปะแห่งการหยิบยืมในจิตรกรรมจีนประเพณีร่วมสมัย เพื่อ

ศึกษาที่มาของแนวคิด รูปแบบ และการสร้างสรรค์ของจิตรกรรมจีนประเพณีร่วมสมัยในบริบทศิลปะ

แห่งการหยิบยืม สามารถสรุปผลการศึกษาได้ดังนี้ แนวคิด รูปแบบ และการสร้างสรรค์ของจิตรกรรมจีน 

ประเพณีร่วมสมัยในบริบทศิลปะแห่งการหยิบยืม โดยรวมมีความสอดคล้องไปในทิศทางเดียวกันคือ

เป็นการสร้างสรรค์ผลงานขึ้นมาใหม่ ไม่ใช่การลอกเลียนแบบ และคัดลอกและทำ�ซ้ำ�จากผลงานศิลปะ

ชิน้เดมิ ศิลปินจีนร่วมสมัยที่สร้างสรรค์ผลงานบริบทศิลปะแห่งการหยิบยืม ต่างยังคงมีการสร้างอัตลักษณ์

ให้กับตนเอง และสะท้อนนัยยะบางสิ่งบางอย่างที่แฝงอยู่ในผลงานของตนเอง ดังสามารถแบ่งออกได้เป็น 

3 ประเดน็ ไดแ้ก ่ผลงานทีแ่สดงประเดน็ทางประวัติศาสตร์ศลิปะคอื สวีปงิ ผลงานท่ีแสดงประเด็นทางสังคม

คือ หวางชิ่งซง และผลงานที่แสดงประเด็นทางสิ่งแวดล้อมคือ หยางหย่งเหลียง

7.1 แนวคิดของจิตรกรรมจีนประเพณีร่วมสมัยในบริบทศิลปะแห่งการหยิบยืม 
           สวีปิง: มีการใช้แนวคิดของการรำ�ลึกเงาแห่งอดีตที่เลือนรางกลับฟื้นคืนมาใหม่ด้วยการผสมผสาน

ระหว่าง Installation art กับการสร้างงานศิลปะจากวัสดุเก็บตก (found objects) ภายใต้เค้าโครงและ

แรงบันดาลใจจากจิตรกรรมจีนประเพณี โดยสร้างภาพเงาท่ีลวงสายตาเพ่ือบอกเล่าความหมายผ่านนิยาม

เรื่องราวของฉากหลัง
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          หยางหย่งเหลียง: มีการใช้แนวคิดเชิงปรชัญาเตา๋ทีว่่าด้วยการดำ�รงอยู่รว่มกนัของมนษุยก์ับธรรมชาติ 

โดยใชก้ารสะท้อนปัญหาสิง่แวดลอ้มของธรรมชาติทีก่ำ�ลงัถกูทำ�ลาย การสะทอ้นปัญหามลภาวะทางธรรมชาติ

และระบบนิเวศท่ีเสื่อมสลายลงด้วยการกระทำ�ของมนุษย์ โดยสะท้อนส่งผ่านการจำ�ลองรายละเอียดของ

ความงามในจิตรกรรมจีนประเพณีที่มีชื่อเสียง

          หวางชิ่งซง: มีการใช้แนวคิดเชิงการเปรียบเทียบปัญหาสังคมจีนยุคใหม่หลังการเปลี่ยนแปลงไปสู่

ระบบทนุนยิม และการเปดิรบัลทัธบิรโิภคนยิมตะวนัตกทีก่ำ�ลงัสง่ผลกระทบใหเ้กดิปญัหาทางสงัคมมากมาย

ในปัจจุบัน โดยใช้ภาพถ่ายเชิงเสียดสีเหน็บแนมด้วยการจำ�ลององค์ประกอบภาพจากผลงานต้นแบบ

ที่มีชื่อเสียงของจิตรกรรมจีนประเพณีในอดีต

7.2 รูปแบบของจิตรกรรมจีนประเพณีร่วมสมัยในบริบทศิลปะแห่งการหยิบยืม            
           สวีปิง: มีการใช้รูปแบบดั้งเดิมจากผลงานจิตรกรรมจีนประเพณี แต่ใช้รูปแบบที่แตกต่างไปจาก

เดิม ลักษณะของผลงานกลายเป็นสิ่งใหม่ท่ีแม้ว่าจะยังคงรูปแบบและลักษณะด้ังเดิมของจิตรกรรมโบราณ 

แต่สำ�หรับรูปแบบใหม่ดังกล่าวจะแปรเปลี่ยนเป็นเงาของวัสดุเก็บตกที่ฉายลงบนกล่องไฟ เป็นการจำ�ลอง

ภาพวาดจากเงาที่ลวงตา โดยยังคงไว้ซึ่งจิตวิญญาณของจิตรกรรมทิวทัศน์จีนอย่างน่าพิศวง

          หยางหย่งเหลียง: มีการใช้รูปแบบดั้งเดิมจากผลงานจิตรกรรมจีนประเพณี ใช้รูปแบบตามเค้าโครง

เดิมท่ีถ่ายทอดความงดงามในธรรมชาติทุกประการ มีการเพ่ิมเติมจินตนาการของศิลปินเข้าไปในตัวผลงาน 

อย่างแนบเนียน รูปแบบของภาพจึงกลายมาเป็นโลกเสมือนจริง หรือภาพจิตรกรรมจีนประเพณีที่มีชีวิต

จากรายละเอียดที่มีความเคลื่อนไหวด้วยแสง สี และเสียง

         หวางชิ่งซง: มีการใช้รูปแบบดั้งเดิมจากผลงานจิตรกรรมจีนประเพณี แต่มีการใช้รูปแบบของการ

สร้างสรรค์ที่เกิดจากภาพถ่าย เป็นการจำ�ลองที่แปรเปลี่ยนจากรูปแบบภาพ 2 มิติมาเป็นรูปแบบคล้ายฉาก

ละคร โดยมีการจัดมุมมอง ตำ�แหน่งภาพ และองค์ประกอบ รวมไปถึงรายละเอียดต่าง ๆ ตามภาพต้นแบบ

ที่หยิบยืม จะพบว่าในทุก ๆ ภาพจะมีตัวของศิลปินปรากฎเป็นส่วนหนึ่งของภาพอยู่เสมอ 

7.3 การสร้างสรรค์ของจิตรกรรมจีนประเพณีร่วมสมัยในบริบทศิลปะแห่งการหยิบยืม        

	 สวีปิง: การสร้างสรรค์ผลงานของศิลปินใช้เทคนิคและวิธีท่ีแปลกใหม่ในการสร้างสรรค์ศิลปะร่วมสมัย 

มีการผสมผสานระหว่าง Installation กับวัสดุเก็บตก ภายใต้บริบทของศิลปะแห่งการหยิบยืมที่อ้างอิง

ถึงคุณค่าทางสุนทรียะความงามของจิตรกรรมจีนประเพณี โดยเฉพาะภาพจิตรกรรมทิวทัศน์ของจิตรกร 

ลือนามในสมัยโบราณท่ีบ้างสูญหายหรือเส่ือมสภาพ เป็นท่ีมาของความคิดสร้างสรรค์ในการแสดง "รูปลักษณ์ 

ภายนอก" กับ "เนื้อหาภายใน" ของผลงานศิลปะแนวใหม่ที่มาจากวัสดุจากธรรมชาติ สร้างภาพลวงตาจาก

เงาของวัตถุให้กลายมาเป็นภาพจิตรกรรมทิวทัศน์โบราณผ่านการสะท้อนบนกล่องไฟ LED    
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	 หยางหย่งเหลียง: การสร้างสรรค์ผลงานของศิลปินที่มีเอกลักษณ์จากแรงบันดาลใจความยิ่งใหญ่

ของธรรมชาติ สะท้อนความคิดเชิงปรัชญาเต๋า โดยสะท้อนผ่านการรุกล้ำ�ธรรมชาติของมนุษย์ การทำ�ลาย 

ธรรมชาติด้วยส่ิงก่อสร้างสมัยใหม่ เป็นการสร้างศิลปะเพ่ือการหยิบยืมด้วยการสร้างสรรค์ข้ึนใหม่ในรูปแบบ 

ของตนเอง มีการสร้างสรรค์ใหม่ด้วยภาพถ่ายดิจิทัลบนกล่องไฟ LED ซึ่งมีรายละเอียดและความคมชัดสูง 

ทำ�ให้การรับรู้ในรูปร่างลักษณะเดิมของภาพจิตรกรรมจีนประเพณีที่แลดูคล้ายน้ำ�หมึกเปล่ียนไปเป็นภาพ

เคลื่อนไหวของภาพ VDO ที่มีทั้งแสง สี และเสียงประกอบผลงาน

	 หวางชิ่งซง: การสร้างสรรค์ผลงานของศิลปินมีเอกลักษณ์ของการใช้ศิลปะภาพถ่ายที่อ้างอิง

จากภาพจิตรกรรมที่มีชื่อเสียงในสมัยโบราณ โดยการจัดวางตำ�แหน่ง องค์ประกอบ และรายละเอียดใน

ผลงานภาพถ่ายตรงตามภาพต้นแบบท่ีใช้ในการหยิบยืมเพื่อสร้างสรรค์ มีการสอดแทรกความหมายใหม่ 

แฝงไปด้วยทัศนคติ อารมณ์ขัน การเสียดสี เยาะเย้ยสังคมอย่างแยบยล ทั้งนี้ ศิลปินมักมีการใช้ตัวเอง

เข้าไปมีส่วนร่วมเป็นส่วนหนึ่งของภาพจิตรกรรมโบราณเหล่านั้นในฐานะของผู้เฝ้าดูกาลเวลาบนหน้า

ประวัติศาสตร์ที่ผ่านมา

รายการอ้างอิง
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บทคัดย่อ
	 บทความนี้มุ ่งวิเคราะห์เชิงวิพากษ์ถึงความแตกต่างที่ละเอียดอ่อนระหว่าง “การคัดลอก”  

“แรงบันดาลใจ” และ “การเลียนแบบ” ในการออกแบบเชิงร่วมสมัยทางนาฏกรรม โดยเน้นย้ำ�ความคิด

อันซับซ้อนของอิทธิพลเชิงสร้างสรรค์ที่เกิดขึ้นในงานออกแบบท่าเต้น ผ่านมุมมองเชิงประวัติศาสตร์ 

สุนทรียศาสตร์ กฎหมาย และจริยศาสตร์ พร้อมทั้งตั้งคำ�ถามต่อทัศนะแบบทวิลักษณ์ที่มักแยกขาด

ระหว่างความริเริ่มสร้างสรรค์กับการลอกเลียน โดยเสนอความเข้าใจเชิงลึกยิ่งขึ้นเกี่ยวกับความเป็น

ระนาบทับซ้อนของการแนวคิดสัมพันธบทและแนวทางการสืบทอดศิลปะในอดีต โดยใช้การวิเคราะห์

ผ่านแนวคิดของนักทฤษฎี เช่น Harold Bloom, Julia Kristeva และ Rosalind Krauss เพื่อชี้ให้เห็นว่า

การหยิบยืมภาษาท่าเต้นรำ�หรือศัพท์เคลื่อนไหวในนาฏกรรมมิได้เป็นเพียงการทำ�ซ้ำ� แต่เป็นการเข้าไปมี

สว่นรว่มในบทสนทนาเชงิประวตัศิาสตร์และการสร้างความหมายใหมอ่ยา่งมชีัน้เชงิ บริบททางประวติัศาสตร์

นำ�เสนอใหเ้หน็วา่ การลอกเลยีนเคยมบีทบาทสำ�คัญในฐานะกลไกสบืทอดทางวัฒนธรรม โดยเฉพาะในนาฏกรรม

ด้ังเดิม ก่อนท่ีแนวคิดสมัยใหม่จะเปล่ียนทิศทางไปสู่การแสวงหานวัตกรรมผ่านการทบทวนอดีต กรณีศึกษา 

เช่น ข้อถกเถียงระหว่าง Beyoncé กับ Anne Teresa De Keersmaeker แนวทางการออกแบบท่าของ 

Pina Bausch และรูปแบบการเลียนแบบในโลกดิจิทัล ได้แสดงให้เห็นถึงความซับซ้อนของจริยธรรมและ

กฎหมายในกระบวนการนำ�งานผู้อื่นมาใช้ซ้ำ� บทความช้ีว่าอิทธิพลเชิงศิลป์ควรดำ�เนินอย่างโปร่งใส มีการ

แปลงความหมายเชิงสร้างสรรค์ และคำ�นึงถึงบริบททางวัฒนธรรมอย่างรอบด้าน อีกทั้งยังเรียกร้องให้มี 

การปฏิรูปกรอบกฎหมายเพื่อรองรับทั้งการถือสิทธิ์ส่วนบุคคลและองค์ความรู้แบบส่วนรวม โดยเฉพาะ

อย่างยิ่งในบริบทของเทคโนโลยีดิจิทัลและวัฒนธรรมที่ไม่ใช่ตะวันตก บทความกระตุ้นให้เกิดกรอบ

ความเข้าใจเชงิประวัตศิาสตรท่ี์ลกึซึง้ มจีริยธรรมรองรบั และมคีวามออ่นไหวทางวฒันธรรม ซึง่จำ�เปน็อยา่งยิง่

ต่อการรักษาและพัฒนานิเวศวิทยาของนาฏกรรมให้มีความหลากหลาย มีวิจารณญาณ และเคารพต่อ

ความแตกต่างอย่างแท้จริง

คำ�สำ�คัญ: อิทธิพลเชิงสร้างสรรค์ / การเลียนแบบกับจริยธรรม / นาฏกรรมร่วมสมัย / สิทธิในทรัพย์สิน
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Abstract
	 This article critically investigates the nuanced distinctions between copying,  

inspiration, and imitation in contemporary choreographic practice, foregrounding the  

complex mechanisms by which creative influence operates in dance. Positioned within  

interrelated historical, aesthetic, legal, and ethical paradigms, the study challenges  

simplistic notions of originality versus derivation, arguing instead for a more layered  

understanding of intertextuality and artistic lineage. Drawing from theorists such as Harold 

Bloom, Julia Kristeva, and Rosalind Krauss, the analysis situates choreographic borrowing 

 within dialogic and intergenerational frameworks that reveal how inherited movement 

vocabularies continue to inform new work. Historical perspectives demonstrate that  

replication, once essential to cultural continuity in traditional dance, now intersects with 

modern imperatives for innovation. Case studies—including the Beyoncé–De Keersmaeker 

controversy, Pina Bausch’s choreographic strategies, and imitation in digital platforms—

exemplify the ethical and legal complexities surrounding appropriation in a globalized 

context. The article contends that responsible artistic influence requires transparency, 

transformation, and contextual awareness. Moreover, it calls for legal frameworks that 

recognize both individual authorship and communal knowledge, especially within digital  

and non-Western settings. Ultimately, the study promotes a historically grounded,  

ethically informed, and culturally sensitive model of creative influence, vital for sustaining 

a pluralistic and critically engaged global dance practice.

Keywords: Creative Influence / Imitation and Ethics / Contemporary Choreography /  

Intellectual Property in Performing Arts
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บทนำ� 

	 ความคิดสร้างสรรค์นับเป็นหัวใจสำ�คัญของนาฏกรรมในฐานะศาสตร์แขนงหนึ่งของศิลปะ  

โดยมใิชเ่ปน็เพยีงพลงัขับเคลือ่นหลกัในการสรา้งสรรค์ผลงานเทา่นัน้ หากยงัเปน็เกณฑพ์ืน้ฐานในการประเมนิ

ความมีชีวิตชีวา นวัตกรรม และคุณค่าทางวัฒนธรรมของศิลปะแขนงนี้อีกด้วย ในยุคปัจจุบันซึ่งถูกกำ�หนด

ด้วยการแลกเปลี่ยนวัฒนธรรมอย่างรวดเร็ว ความเชื่อมโยงระดับโลก และการเปิดกว้างของการเผยแพร่

นาฏกรรมผ่านเทคโนโลยีดิจิทัล เส้นแบ่งที่เคยชัดเจนระหว่าง "ความเป็นต้นฉบับ" (originality) "การต่อ 

ยอด" (derivation) และ "การทำ�ซ้ำ�" (replication) ไดเ้ลอืนรางลงอยา่งมาก ศลิปนินกัเตน้และนกัออกแบบ

ท่าเต้นในปัจจุบันดำ�เนินงานภายในวิธีคิดและอิทธิพลเชิงสุนทรียะอันหนาแน่นและสลับซับซ้อน ซ่ึงภาษา

กาย ทัศนศิลป์ และกรอบแนวคิดเชิงเนื้อหาได้ถูกนำ�มาใช้ใหม่ ตีความใหม่ ดัดแปลง หรือแม้กระทั่งคัดลอก

อย่างตรงไปตรงมาในหลายเวทีและบริบททางสังคมและวัฒนธรรมที่หลากหลาย

	 ภูมทิศัน์ทางศิลปะทีเ่ปลีย่นแปลงอยา่งตอ่เนือ่งนีไ้ดก้อ่ใหเ้กดิประเดน็ด้านจรยิธรรม กฎหมาย และ

สุนทรียศาสตร์ที่สำ�คัญยิ่ง เกี่ยวกับธรรมชาติและขอบเขตของการยืมองค์ประกอบทางศิลปะ โดยเฉพาะ 

อย่างยิ่ง คำ�ถามสำ�คัญ ได้แก่ ณ จุดใดการได้รับแรงบันดาลใจจากผลงานนาฏกรรมที่มีอยู่จึงกลายเป็นการ

เลียนแบบอย่างไม่มีจริยธรรม หรือการคัดลอกที่ไม่ได้รับอนุญาต ตลอดจนเราจะสามารถระบุเส้นแบ่ง

ระหว่างความเคารพ (homage) และการละเมิดสิทธิ์ (infringement) ได้อย่างไร คำ�ถามเหล่านี้มิได้เป็น

เพียงการอภิปรายเชิงทฤษฎี แต่ยังมีผลกระทบในทางปฏิบัติต่อการสร้างอัตลักษณ์ทางศิลปะ การคุ้มครอง

สทิธิใ์นทรพัยส์นิทางปญัญา การรกัษามาตรฐานทางจริยธรรม และการส่งเสริมความแท้จริง (authenticity)  

ในสังคมนาฏกรรมร่วมสมัยซึ่งมีลักษณะเป็นโลกาภิวัตน์และสื่อกลางด้วยระบบดิจิทัลอย่างลึกซึ้ง

	 ในอดีต แนวคิดเกี่ยวกับความคิดสร้างสรรค์ โดยเฉพาะอย่างยิ่งภายใต้อิทธิพลของอุดมการณ์ยุค 

เรืองปัญญา (Enlightenment) และแนวคิดอัจฉริยะเชิงศิลป์ในยุคโรแมนติก (Romanticism) ได้ 

เน้นย้ำ�ความสำ�คัญของ "ความแปลกใหม่โดยสิ้นเชิง" (radical novelty) โดยวางศิลปินไว้ในฐานะผู้สร้างที่

แยกขาดจากอิทธิพลใด ๆ และสามารถก่อกำ�เนิดผลงานได้ "จากความว่างเปล่า" (ex nihilo) (Blanning, 

2012; Rosenthal, 2019; Vaughan, 1994) อย่างไรก็ตาม ความเป็นจริงของการสร้างนาฏกรรมในโลก

ปัจจุบันสะท้อนให้เห็นถึงระบบนิเวศทางศิลปะที่ซับซ้อนยิ่งขึ้น ซ่ึงเต็มไปด้วยกระบวนการเชิงสัมพันธบท 

(intertextuality) การอ้างอิง (quotation) การพาดพิง (allusion) และการสนทนาทางวัฒนธรรม (dialogic 

engagement) ที่ไม่เพียงหลีกเลี่ยงไม่ได้ หากยังถือเป็นองค์ประกอบสำ�คัญในการปฏิบัติการสร้างสรรค์ 

อีกด้วย (Flatt, 2019; Gordon, 2022)

	 ยิ่งไปกว่านั้น หลักฐานทางประวัติศาสตร์ได้ท้าทายสมมติฐานเกี่ยวกับแนวคิด "ต้นฉบับ" ดังที่เห็น

ได้ในหลายประเพณี ไม่ว่าจะเป็นกลุ่มท่ามาตรฐานของบัลเลต์คลาสสิก (classical ballet repertories) 

รปูแบบนาฏกรรมราชสำ�นกัเอเชยีตะวนัออกเฉยีงใต้ (Southeast Asian court dance) หรอืโครงสรา้งการ
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สืบทอดของนาฏกรรมพื้นบ้านหลากหลายวัฒนธรรม ซ่ึงต่างก็ยกย่องเป็น "การจำ�ลองแบบอย่างซ่ือสัตย์" 

(faithful replication) (O’Cadiz, 2020; Thomas, 2003) มิใช่ในฐานะความล้มเหลวเชิงสร้างสรรค์  

แต่ในฐานะกลไกหลักในการอนุรักษ์ ถ่ายทอด และสืบสานวัฒนธรรม

	 ดังนั้น การจำ�แนกความแตกต่างระหว่างการคัดลอก การได้รับแรงบันดาลใจ และการเลียนแบบ 

จึงจำ�เป็นตอ้งอาศยัความละเอยีดรอบคอบเชงิวเิคราะห ์(analytical rigor) ความไวตอ่บรบิทประวตัศิาสตร ์

(historical sensitivity) และการทำ�ความเข้าใจในบริบททางวัฒนธรรม (cultural contextualization) 

อย่างลึกซึ้ง (Kraut, 2015; Picart, 2013; Ravetto-Biagioli, 2021) การตระหนักว่าความคิดสร้างสรรค์

ทางนาฏกรรมมไิดเ้ป็นการกระทำ�ท่ีโดดเดีย่ว หากเปน็ผลลัพธ์จากการเช่ือมโยงระหวา่งเครอืขา่ยของอทิธพิล 

ประเพณ ีและนวตักรรม จงึเปน็กา้วแรกท่ีสำ�คญัในการวเิคราะหป์รากฏการณน์ีอ้ยา่งเหมาะสมตามหลกัวชิา

	 บทความนี ้มีวตัถุประสงคเ์พือ่คลีค่ลายความซบัซ้อน ทัง้เชงิแนวคดิและเชงิปฏบัิตขิองปรากฏการณ์

ดังกล่าว ผ่านการตอบคำ�ถามต่อข้อถกเถียง 2 ประการ ได้แก่ (1) จะสามารถจำ�แนกประเภทของการ 

คดัลอก การไดร้บัแรงบนัดาลใจ และการเลยีนแบบไดอ้ยา่งมีความหมายและนำ�ไปปฏบัิตไิดจ้รงิในบรบิทของ

การสร้างสรรค์นาฏกรรมร่วมสมัยอย่างไร และ (2) ผลกระทบทางจริยธรรม กฎหมาย และสุนทรียศาสตร์

ที่เกิดจากการจำ�แนกดังกล่าวมีนัยสำ�คัญต่อผู้ปฏิบัติงาน ผู้ชม และหน่วยงานที่เกี่ยวข้องกับการสร้างสรรค์ 

เผยแพร่ และการรับรู้ผลงานนาฏกรรมอย่างไรบ้าง

	 วธีิการวเิคราะห์ในบทความนีต้ัง้อยูบ่นฐานของกรอบแนวคดิทฤษฎทีีไ่ดร้บัการยอมรบัในวงวิชาการ 

ได้แก่ แนวคิด "Anxiety of Influence" ของ Harold Bloom (Bloom, 1972; Bloom, 1997) ซึ่งเสนอ

ความเขา้ใจเชงิจติวทิยาเกีย่วกบัความกดดนัของศลิปนิภายใตอ้ทิธพิลของบรรพบรุษุทางศลิปะ และแนวคิด 

"Intertextuality" ของ Julia Kristeva (Alfaro, 1996; Duff, 2002; Minakshi, 2025) ซึ่งอธิบายการสร้าง

ความหมายผ่านการพาดพิงถึงข้อความอื่น ๆ ในทุกกระบวนการสร้างสรรค์ ศึกษาเปรียบเทียบกับงานวิจัย

เฉพาะทางในนาฏกรรมและตวัอยา่งกรณศึีกษา เพ่ือยนืยนัความมัน่คงทางวชิาการและการเชือ่มโยงอยา่งมี

นัยสำ�คัญกับบริบทร่วมสมัย

	 ทีส่ำ�คญั บทความนีม้ไิดมุ้ง่เนน้เพียงการกำ�หนดนิยามทางทฤษฎ ีหากแต่ต้ังเปา้ท่ีจะเสนอแนวทางเชงิ

ปฏิบตัทิีช่ดัเจน เพ่ือเสรมิสรา้งสภาพแวดลอ้มการสรา้งสรรคใ์นนาฏกรรมใหม้รีากฐานทางจรยิธรรมทีม่ั่นคง 

มีความเข้าใจในข้อกฎหมาย และเปิดกว้างต่อการริเริ่มสร้างสรรค์ใหม่ ๆ โดยตั้งอยู่บนฐานของความเคารพ

ตอ่มรดกทางวฒันธรรม การตระหนกัรูใ้นประวตัศิาสตร ์และการตอบสนองเชงิวพิากษต์อ่ความทา้ทายและ

โอกาสของภูมิทัศน์วัฒนธรรมในศตวรรษที่ 21 อย่างมีพลวัตและสร้างสรรค์
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กรอบแนวคิดทางทฤษฎี

	 การจำ�แนกความแตกต่างระหว่างการคัดลอก (copying) การได้รับแรงบันดาลใจ (inspiration) 

และการเลียนแบบ (imitation) ในงานนาฏกรรม จำ�เป็นต้องตั้งอยู่บนฐานการสนทนาทางทฤษฎีท่ี 

กว้างขวางเกี่ยวกับประเด็นว่าด้วยความคิดสร้างสรรค์ (creativity) การเป็นเจ้าของผลงาน (authorship) 

และอิทธิพลเชิงศิลปะ (influence) การวิพากษ์เชิงลึกในด้านเหล่านี้มีบทบาทสำ�คัญในการวางโครงสร้าง

แนวคดิทีจ่ำ�เปน็สำ�หรบัการวเิคราะหก์ระบวนการออกแบบทา่เต้นอยา่งแมน่ยำ�และละเอยีดออ่น พร้อมกบั

การวางตำ�แหนง่การสรา้งสรรคน์าฏกรรมภายในวธิกีารเจรจาต่อรองเชงิวฒันธรรม ประวติัศาสตร์ จริยธรรม 

และสุนทรียศาสตร์ที่มีความซับซ้อน

	 1. แนวคิดเกี่ยวกับความคิดสร้างสรรค์และอิทธิพลในศิลปะ
	 ความคดิสร้างสรรค์ในศลิปะได้ถกูสรา้งขึน้ในประวัตศิาสตร ์โดยถกูมองว่าเปน็ผลผลติแหง่อจัฉริยะที่

บงัเกดิขึน้อยา่งฉบัพลนัและโดดเดีย่ว แนวคดิน้ีฝงัรากลกึในอดุมการณแ์หง่ยคุเรอืงปญัญา (Enlightenment 

Rationalism) และแนวคิดโรแมนติก (Romanticism) ที่ยกย่องศิลปินในฐานะผู้สร้างรูปแบบใหม่อย่าง

สมบรูณ์ (Rosenthal, 2019) อยา่งไรกด็ ีทศันะวพิากษร่์วมสมยัได้ร้ือถอนมายาคตินีอ้ยา่งต่อเนือ่ง โดยเนน้

ย้ำ�ว่าการผลติผลงานศลิปะเปน็กระบวนการทีม่ลีกัษณะสนทนา (dialogic) มคีวามสมัพนัธก์นั (relational) 

และแปรเปลี่ยนตามบริบททางประวัติศาสตร์ (historically contingent)

	 ในบรบิทของนาฏกรรม การพฒันาของคำ�ศพัทก์ารเคลือ่นไหว (movement vocabularies) สะทอ้น

ภาพความเปน็พลวัตของปฏสิมัพนัธน์ีอ้ยา่งชดัเจน เทคนคิการใชร่้างกาย (bodily techniques) กลุ่มท่าทาง

ประจำ� (gestural repertoires) และกรอบความงาม (aesthetic conventions) ถูกหล่อหลอมใหม่อย่าง

ต่อเนื่องผ่านกระบวนการถ่ายทอดทางวัฒนธรรม การฝึกสอน และการทดลองสร้างสรรค์ส่วนบุคคล

	 ดังนั้น การทำ�ความเข้าใจเรื่องความคิดสร้างสรรค์ในนาฏกรรมจำ�เป็นต้องตระหนักถึงลักษณะ

คู่ขนานที่สำ�คัญ กล่าวคือ เป็นทั้งการสืบทอดและการรังสรรค์ส่ิงใหม่ไปพร้อมกัน แนวคิดเร่ือง "อิทธิพล" 

(influence) จึงกลายเป็นวิธคีดิสำ�คัญในการวเิคราะหก์ารเคล่ือนทีแ่ละการแปรเปลีย่นของแนวคดิ รปูแบบ 

และกลยุทธ์เชิงรูปแบบในภูมิทัศน์ศิลปะต่าง ๆ

	 อย่างไรก็ตาม อิทธิพลในตนเองมิได้ถือเป็นปัญหาเชิงจริยธรรมหรือสุนทรียศาสตร์เสมอไป  

หากปญัหาจะเกิดขึน้เมือ่การรบัอทิธพิลนัน้ดำ�เนนิไปโดยขาดการแปรเปลีย่นอยา่งมนียัสำ�คญั (insufficient 

transformation) ไม่มีการยอมรับอย่างเหมาะสม (inadequate acknowledgment) หรือมีลักษณะของ

การแสวงหาผลประโยชนเ์ชงิวฒันธรรม (exploitative appropriation) ดังน้ัน การประเมนิอทิธพิลจึงจำ�เปน็

ตอ้งพจิารณาทัง้การกระทำ� การเปล่ียนแปลงเชิงเน้ือหา และความละเอยีดออ่นตอ่บรบิทท่ีการหยบิยมืเกดิขึน้
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	 2. การกำ�หนดนิยามของการคัดลอก การได้รับแรงบันดาลใจ และการเลียนแบบ
	 เพื่อความชัดเจนทางการวิเคราะห์ บทความนี้นิยามคำ�สำ�คัญได้เป็น 3 คำ� ตามกรอบความคิดทั้ง

ทางศิลปะและกฎหมาย (Clements & Nordin-Bates, 2020; Hunt, 2014; Laland et al., 2016; Mix, 

2023; Thakur, 2023) ดังนี้

	 2.1 การคัดลอก (Copying) หมายถึง การทำ�ซ้ำ�ผลงานนาฏกรรมอย่างตรงไปตรงมาโดยไม่ได้

รับอนุญาต ซึ่งนำ�ไปสู่ผลงานท่ีเป็นอนุพันธ์ (derivative work) โดยปราศจากการแปรเปลี่ยนอย่างมีนัย

สำ�คัญหรือการเพิ่มคุณค่าความคิดสร้างสรรค์ใด ๆ  การคัดลอกในเชิงศิลปะและกฎหมายถือเป็นการกระทำ�

ที่ไม่สามารถยอมรับได้ทั้งทางจริยธรรมและวิชาชีพ เนื่องจากสัมพันธ์กับการลอกเลียนแบบ (plagiarism)  

การละเมดิลขิสทิธิ ์(copyright infringement) และการลดทอนคณุคา่ของความเสียสละเชงิสติปญัญาและ

การสร้างสรรค์

	 2.2 การได้รับแรงบันดาลใจ (Inspiration) หมายถึง กระบวนการที่ศิลปินดึงข้อมูลจากแหล่ง

ภายนอกมาเป็นตัวเร่งให้เกิดการสร้างสรรค์ผลงานใหม่ โดยให้ความเคารพต่อความเป็นต้นฉบับของแหล่ง

อา้งอิง พรอ้มท้ังทำ�การแปรเปลีย่นหรอืกำ�หนดบรบิทใหมอ่ยา่งสรา้งสรรค ์ผลงานทีไ่ด้รบัแรงบนัดาลใจอยา่ง

แท้จริงมักเปิดเผยแหล่งที่มาอย่างโปร่งใส และใช้กลยุทธ์การแปรเปลี่ยน (transformative strategies)  

เพื่อนำ�เนื้อหานั้นเข้าสู่กรอบแนวคิด วัฒนธรรม หรือความงามที่เป็นนวัตกรรม

	 2.3 การเลียนแบบ (Imitation) หมายถึง กระบวนการที่ศิลปินนำ�เอาคุณลักษณะเชิงรูปแบบ 

ท่าทางการเคลื่อนไหว หรือกลยุทธ์การสร้างสรรค์บางส่วนจากผลงานที่มีอยู่มาใช้อย่างรอบคอบ เหมาะสม 

และมีวิจารณญาณ บ่อยครั้งโดยมีการปรับเปลี่ยนเล็กน้อย การเลียนแบบได้รับการยอมรับอย่างแพร่หลาย

ในฐานะเครื่องมือการศึกษาและพัฒนาทักษะ โดยเฉพาะในช่วงเริ่มต้นของการฝึกฝนศิลปะ อย่างไรก็ดี 

การนำ�เสนอผลงานเลียนแบบว่าเป็นผลงานต้นฉบับโดยปราศจากการยอมรับหรือการสร้างสรรค์ใหม่อย่าง

มีนัยสำ�คัญ ถือเป็นประเด็นจริยธรรมที่สำ�คัญ

	 การจำ�แนกนิยามเหล่านี้เป็นเคร่ืองมือวิเคราะห์ที่จำ�เป็นในการจำ�แนกกระบวนการหยิบยืมเชิง

สร้างสรรค์ในรูปแบบต่าง ๆ ได้อย่างเป็นระบบ และเป็นรากฐานของกรอบการวิพากษ์วิจารณ์ที่ใช้ตลอด

การศึกษาครั้งนี้

	 3. ทฤษฎีว่าด้วยอิทธิพลทางศิลปะ
	 งานศึกษาหลายชิ้นได้ให้กรอบแนวคิดที่สำ�คัญในการทำ�ความเข้าใจพลวัตของอิทธิพลทางศิลปะ  

ซึ่งมีคุณูปการอย่างยิ่งต่อการวิเคราะห์ปรากฏการณ์ในนาฏกรรม ได้แก่
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	 3.1 ทฤษฎี "Anxiety of Influence" ของ Harold Bloom (Bloom, 1972, 1997) อธิบาย

ความตงึเครียดทัง้ทางจติวทิยาและสนุทรยีศาสตรท์ีศ่ลิปนิรุน่หลงัประสบ เม่ือตอ้งเผชญิกบัมรดกทางศลิปะ

ของรุ่นก่อน Bloom มองว่าอิทธิพลมีลักษณะเป็นภาวะสองขั้ว (ambivalent dialectic) ของความชื่นชม 

ความเป็นคู่แข่ง และการแก้ไข (revision) โดยการสร้างสรรค์ใหม่มักเกิดจากความจำ�เป็นในการ “อ่านผิด” 

(misreading) และการตคีวามผลงานเดมิในรปูแบบใหม ่สำ�หรบันาฏกรรม แนวคดินีช่้วยอธบิายการตอ่รอง

ทางสุนทรียศาสตร์ระหว่างนักออกแบบท่าเต้นกับมรดกทางการเคลื่อนไหวที่ตกทอดมา

	 3.2 ทฤษฎี "Intertextuality" ของ Julia Kristeva (Alfaro, 1996; Duff, 2002; Minakshi, 

2025) เสนอว่าผลงานศิลปะทุกชิ้นเป็นผลลัพธ์ของเครือข่ายการอ้างอิง การดัดแปลง และการเคลื่อนย้าย 

(displacements) อยา่งหลกีเลีย่งไมไ่ด ้เมือ่นำ�มาประยกุตใ์ชก้บันาฏกรรม แนวคิดนีย้นืยนัวา่การออกแบบ

ท่าเต้นเป็นการกระทำ�เชิงสนทนา (dialogic act) ที่ต่อเนื่องกับภาษาเคลื่อนไหว วัฒนธรรม และประเพณี

ที่มีอยู่แล้ว ทำ�ให้แนวคิดเรื่องความเป็น "ต้นฉบับอย่างแท้จริง" ต้องถูกตั้งคำ�ถามใหม่

	 3.3 วาทกรรมเรือ่ง "ความเปน็ตน้ฉบบั" และ "การต่อยอด" ทีน่กัทฤษฎอียา่ง Rosalind Krauss 

(Krauss, 1986) ไดน้ำ�เสนอนัน้ ไดว้พิากษ์วจิารณก์ารบชูาแนวคดิ "ความแปลกใหม"่ โดยแสดงใหเ้หน็วา่การ

ผลติผลงานศลิปะทุกช้ินลว้นตอ้งอาศยัรหัสหรอืสญัลกัษณ ์เทคนคิทางกายภาพ และไวยากรณเ์ชงิวฒันธรรม

ที่มีอยู่ก่อนเสมอ ในบริบทนาฏกรรม แนวคิดนี้เน้นย้ำ�ว่าอิทธิพลเป็นสิ่งหลีกเลี่ยงไม่ได้ และการสร้างสรรค์

ทุกกระบวนการต่างฝังตัวอยู่ในการขับเคลื่อนทางประวัติศาสตร์และวัฒนธรรม

	 ด้วยการบูรณาการแนวคิดเหล่าน้ี บทความน้ีได้สร้างชุดเครื่องมือเชิงวิเคราะห์ที่สามารถแยกแยะ

รปูแบบการหยบิยมืเชงิสรา้งสรรคท์ีม่นียัสำ�คญัเชงิจริยธรรมและสุนทรียศาสตร์ ออกจากการทำ�ซ้ำ�หรือการ

แสวงหาประโยชน์เชิงศลิปะ และจะนำ�กรอบความคดิเหลา่นีไ้ปประยกุตใ์ชใ้นการวเิคราะหเ์ชิงประวตัศิาสตร ์

การอภิปรายกรณีศึกษา และการประเมินเชิงจริยธรรมในส่วนถัดไปของการศึกษา

มุมมองทางประวัติศาสตร์ว่าด้วยอิทธิพลในนาฏกรรม

	 การทำ�ความเข้าใจพลวัตของการคัดลอก การได้รับแรงบันดาลใจ และการเลียนแบบในนาฏกรรม

ผ่านบริบทร่วมสมัย จำ�เป็นต้องย้อนกลับไปศึกษาวิวัฒนาการทางประวัติศาสตร์ของการส่งผ่านองค์ความรู้ 

กระบวนการเรียนรู้ และนวัตกรรมทางศิลปะที่เปลี่ยนแปลงไปตามยุคสมัย วัฒนธรรม และระบบการเรียน

การสอนต่าง ๆ ประวัติศาสตร์นาฏกรรมเผยให้เห็นว่า คุณค่าที่สังคมแต่ละยุคให้ต่อแนวคิดเรื่องความเป็น 

ตน้ฉบบั ตลอดจนการยอมรบัและบทบาทของการทำ�ซ้ำ� (replication) มคีวามผนัแปรอยา่งมากตามกรอบ

วฒันธรรม สนุทรยีะ และวธิกีารศกึษาในแตล่ะชว่งเวลา การเขา้ใจเส้นทางประวติัศาสตร์เหล่านีอ้ยา่งละเอยีด

ออ่น จงึมคีวามจำ�เปน็อยา่งยิง่สำ�หรับการวางบรบิทอยา่งถูกต้องในการอภปิรายประเด็นทางจริยธรรมและ

ความคิดสร้างสรรค์เกี่ยวกับอิทธิพลในนาฏกรรมในบริบทปัจจุบัน
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	 1. รูปแบบนาฏกรรมดั้งเดิมที่ผ่านการสืบทอด การจำ�ลอง และการส่งผ่านเชิงสร้างสรรค์
	 ในนาฏกรรมดั้งเดิมหลากหลายรูปแบบ การทำ�ซ้ำ�ถือเป็นรากฐานสำ�คัญของทั้งกระบวนการเรียน

การสอนและการปฏิบัติทางศิลปะ และยังคงดำ�รงบทบาทนี้ในหลายบริบทจนถึงปัจจุบัน ระบบการฝึกฝน

ในนาฏกรรม เช่น บัลเลต์คลาสสิก กถักของอินเดีย ละครโนะของญี่ปุ่น การแสดงโขนของไทย และระบำ�

ราชสำ�นักอินโดนีเซีย ต่างพึ่งพาการทำ�ซ้ำ�จากมรดกท่าทางที่มีการกำ�หนดไว้อย่างเคร่งครัด เพื่อถ่ายทอด

องค์ความรู้โดยเน้นความซื่อตรงต่อประเพณีเหนือกว่าการแสวงหานวัตกรรม

	 ตวัอยา่งทีช่ดัเจน ไดแ้ก่ การพัฒนาของบัลเลต์ในฝร่ังเศสชว่งศตวรรษท่ี 17-18 นกัเรียนแหง่สถาบนั 

Académie Royale de Danse ได้รับการฝึกอย่างเข้มงวดให้สามารถทำ�ซ้ำ�ท่ามาตรฐาน ท่าทาง และชุด

ลำ�ดับการเคลื่อนไหว (sequences) ได้อย่างแม่นยำ�เกือบเหมือนกลไก (Demeilliez, 2024; Needham, 

1997) การฝกึดงักลา่วไมเ่พยีงมเีป้าหมายดา้นเทคนคิเทา่นัน้ แตย่งัทำ�หนา้ทีใ่นการคงไวซ้ึง่ระเบยีบแบบแผน

เชิงสุนทรียะที่สอดคล้องกับอุดมการณ์แห่งการขัดเกลาทางวัฒนธรรมและลำ�ดับชั้นในสังคมชนชั้นสูงของ

ฝรั่งเศส ความซื่อตรงต่อเทคนิคท่ีกำ�หนดจึงเป็นทั้งเครื่องหมายของความเชี่ยวชาญ และหลักฐานของการ 

กลมกลืนสู่ระเบียบวัฒนธรรมในระดับกว้าง

	 ในทำ�นองเดียวกัน การแสดงโขนของไทยถือเป็นนาฏกรรมที่มีระเบียบแบบแผนสลับซับซ้อน และ

ผูกพันแนบแน่นกับประเพณีราชสำ�นัก มีรูปแบบการถ่ายทอดที่ดำ�เนินผ่านการถ่ายทอดด้วยปากเปล่าหรือ

สอนแบบมขุปาฐะ (oral instruction) การเลยีนแบบ (imitation) และการฝกึฝนซ้ำ�อยา่งเขม้งวด การทำ�ซ้ำ� 

อย่างแม่นยำ�ในท่วงท่าการเคลื่อนไหว รูปแบบการจัดวางในพื้นที่ และโครงสร้างจังหวะ มีบทบาทสำ�คัญ

ในการรักษาความหมายเชิงสัญลักษณ์ เนื้อหาของการแสดง และบทบาทเชิงพิธีกรรมที่ฝังตัวอยู่ในศิลปะ 

แขนงนี ้ในบรบิทนี ้การทำ�ซ้ำ�มิไดเ้ปน็ปฏิปกัษต่์อความคดิสร้างสรรค ์แต่กลับถกูมองวา่เปน็เคร่ืองมอืสำ�คัญ

ในการปกปักรักษาความสมบูรณ์ทางวัฒนธรรมและการส่งต่อความทรงจำ�ร่วมของสังคม

	 ในรปูแบบนาฏกรรมดัง้เดมิเหล่านี ้แนวคดิเร่ืองความเปน็ต้นฉบบั (originality) มลัีกษณะแตกตา่ง 

จากกรอบแนวคิดตะวันตกสมัยใหม่ ความคิดสร้างสรรค์มิได้แสดงออกผ่านการเบี่ยงเบนอย่างรุนแรงจาก

ขนบ หากปรากฏผ่านความละเอียดอ่อนในการตีความ เช่น การเปลี่ยนแปลงจังหวะ (timing) การเน้น 

น้ำ�หนักของการเคลื่อนไหว (dynamic nuance) หรือการถ่ายทอดอารมณ์ (emotional shading) ที่ช่วย

เพิ่มลักษณะเฉพาะตัวของการแสดงโดยไม่บั่นทอนแก่นแท้ของประเพณี ศิลปะของนักแสดงจึงอยู่ที่ 

ความสามารถในการแสดงออกถงึความภาคภมูใิจและดำ�รงความถกูตอ้งของมรดกทางนาฏกรรม ขณะเดยีวกนั

ก็หลอมรวมความรู้สึกส่วนตัวลงในผลงานอย่างกลมกลืนกับค่านิยมทางสุนทรียะของชุมชน
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	 2. นาฏกรรมสมัยใหม่และหลังสมัยใหม่ต่อการตัดขาดจากประเพณีและรูปแบบใหม่ของ
อิทธิพล
	 การเกดิขึน้ของนาฏกรรมสมยัใหมใ่นตน้ศตวรรษที ่20 ถอืเปน็การปฏวิติัอยา่งลึกซ้ึงตอ่การยกยอ่ง

การทำ�ซ้ำ�แบบดั้งเดิม บุคคลสำ�คัญ เช่น อิสดอร่า ดันแคน (Isadora Duncan) มาร์ธา เกรแฮม (Martha 

Graham) และรูดอล์ฟ วอน ลาบาน (Rudolf von Laban) ต่างปฏิเสธแนวทางที่เคร่งครัดและอุดมการณ์

ชนชั้นสูงของบัลเลต์คลาสสิกอย่างสิ้นเชิง (Anderson, 2018; Van Dyke, 1992) โดยมุ่งเน้นการพัฒนา

ภาษาการเคลื่อนไหวที่หยั่งรากจากพลวัตทางกายภาพตามธรรมชาติ การแสดงออกทางอารมณ์ที่แท้จริง 

และการสำ�รวจเชิงอภิปรัชญา (metaphysical exploration) การมุ่งไปสู่นวัตกรรมจึงไม่ได้เป็นเพียงการ

เบี่ยงเบนเล็กน้อยอีกต่อไป หากแต่กลายเป็นพันธกิจเชิงสุนทรียศาสตร์และจริยธรรมอย่างชัดเจน

	 อย่างไรก็ตาม แม้แต่ในกลุ่มนักออกแบบท่าเต้นสมัยใหม่ที่มีจิตสำ�นึกในการปฏิวัติ ก็ไม่สามารถ 

หลีกเล่ียงอิทธิพลจากอดีตได้ ตัวอย่างเช่น การเคลื่อนไหวร่างกายที่โดดเด่นของมาร์ธา เกรแฮม ได้รับ

อทิธพิลอยา่งลกึซ้ึงจากทฤษฎีการแสดงท่าทางของเดลซาร์ต (Delsartean theories of gesture) โครงสรา้ง

พิธีกรรมจากละครกรีกโบราณ การปฏิบัติทางพิธีกรรมของชนพื้นเมืองอเมริกัน และสัญลักษณ์เชิงจิตวิทยา

ที่เกิดขึ้นจากทฤษฎีจิตวิเคราะห์ที่กำ�ลังเติบโตในขณะนั้น (Chevrier-Bosseau, 2023; Ruyter, 1973)  

ดงันัน้ นวตักรรมในนาฏกรรมสมยัใหมจ่งึไม่ไดห้มายถงึการตดัขาดโดยสิน้เชงิ แตเ่ปน็การแปรสภาพวัตถดุบิ

ที่สืบทอดมาให้กลายเป็นระบบการแสดงออกใหม่

	 การเคลื่อนไหวของนาฏกรรมหลังสมัยใหม่ (Postmodern Dance Movement) ซึ่งริเริ่มโดย 

Judson Dance Theater (1962–1964) ไดส้ัน่คลอนสมมติฐานเกีย่วกบัการเปน็เจ้าของผลงาน (authorship)  

ความเปน็ตน้ฉบบั และการคดัลอกอยา่งรนุแรง ศลิปินอยา่ง อวีอนน ์เรนเนอร ์(Yvonne Rainer) สตฟี แพกซต์นั 

(Steve Paxton) ทริชา บราวน์ (Trisha Brown) และเดวิด กอร์ดอน (David Gordon) ต่างปฏิเสธความ

เชี่ยวชาญเชิงเทคนิคแบบดั้งเดิมและความอลังการของละครเวที (Anderson, 2018) โดยหันมาให้ความ

สำ�คัญกับการเคลื่อนไหวแบบชีวิตประจำ�วัน (pedestrian movement) การด้นสด (improvisation) 

กระบวนการสุ่ม (chance procedures) และภารกิจเชิงปฏิบัติ (task-based actions)

	 แนวทางออกแบบทา่เต้นของศลิปินขา้งตน้นี ้มกัผนวกองคป์ระกอบจากชวีติประจำ�วัน เชน่ การเดนิ 

ล้ม วิ่ง หรือการยกของชำ� เข้ามาในโครงสร้างการแสดง นำ�ไปสู่การทำ�ลายล้างเส้นแบ่งเชิงสุนทรียศาสตร์

ระหว่าง "การเคลื่อนไหวทางศิลปะ" และ "การกระทำ�ธรรมดา" ในสภาพแวดล้อมหลังสมัยใหม่ การเลียน

แบบ และการทำ�ซ้ำ�จงึมไิดถ้กูมองวา่เปน็ความลม้เหลวทางความคดิสรา้งสรรค ์แตก่ลบัถกูใชเ้ปน็กลยทุธเ์ชงิ

วิพากษ์และเชิงล้มล้าง (subversive strategies)
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	 การนำ�เสนอกลวิธีเชิงสัมพันธบท (intertextuality) ซึ่งในอดีตเคยเป็นพลวัตที่ซ่อนเร้นในการ

ถ่ายทอดศิลปะ ได้ถูกยกระดับให้เป็นองค์ประกอบเชิงโครงสร้างในการสร้างสรรค์งานศิลปะอย่างเปิดเผย 

เพื่อท้าทายบรรทัดฐานทางวัฒนธรรมและรื้อถอนมายาคติของศิลปินผู้สร้างสรรค์งานโดยลำ�พัง

	 ดังนั้น ในทุกยุคสมัย ความหมายที่เกี่ยวเนื่องกับการทำ�ซ้ำ� นวัตกรรม และอิทธิพล ได้แปรเปลี่ยน

อยา่งลกึซ้ึงตามบรบิททางวฒันธรรม และเกีย่วพนัแนบแนน่กบัพฒันาการเชงิสนุทรยีะและสงัคมในวงกวา้ง 

การตระหนกัถงึพลวตัทางประวตัศิาสตร์เหล่าน้ี จึงมีความสำ�คญัอยา่งยิง่ต่อการประเมนิอทิธิพลเชิงสรา้งสรรค์

ในนาฏกรรมร่วมสมัยอย่างมีวิจารณญาณและสอดคล้องกับบริบทอย่างแท้จริง

ตัวอย่างเชิงปฏิบัติและกรณีศึกษา

	 แมว้า่กรอบแนวคดิทางทฤษฎจีะมบีทบาทสำ�คญัในการสร้างความชัดเจนเชิงแนวคดิ แต่การทำ�ความ

เข้าใจอยา่งลึกซึง้ถึงความแตกตา่งระหวา่งการคดัลอก (copying) การไดร้บัแรงบนัดาลใจ (inspiration) และ

การเลยีนแบบ (imitation) ในงานนาฏกรรม จำ�เปน็ต้องอาศัยการวเิคราะหตั์วอยา่งทีม่บีริบทเฉพาะเจาะจง

อยา่งเป็นรปูธรรม กรณีศกึษาตอ่ไปน้ี ซึง่คดัสรรมาจากภาคส่วนตา่ง ๆ  ของชุมชนนาฏกรรมโลก แสดงใหเ้หน็

พลวตัของอทิธพิลเชงิสรา้งสรรคใ์นบริบททีห่ลากหลาย และเผยใหเ้หน็ความซับซอ้นเชงิจรยิธรรม สนุทรยีศาสตร ์

และกฎหมายที่เกิดขึ้นจากการปฏิสัมพันธ์เหล่านี้

	 1. กรณีศึกษาเกี่ยวกับข้อกล่าวหาการคัดลอกของ Beyoncé กับ Anne Teresa De 
Keersmaeker
	 หนึ่งในข้อถกเถียงร่วมสมัยที่ได้รับความสนใจอย่างแพร่หลายเกี่ยวกับการกล่าวหาการคัดลอกใน

นาฏกรรม เกดิขึน้ในปี ค.ศ.2011 กบัมวิสกิวดิโีอเพลง Countdown ของ Beyoncé (ภาพที ่1) ผูส้งัเกตการณ์

วพิากษว์จิารณท์ัง้ในแวดวงนกัวชิาการและนกัออกแบบทา่เตน้ ตา่งชีใ้หเ้หน็ถงึความคลา้ยคลึงกนัอยา่งชัดเจน

ระหว่างลำ�ดับท่าเต้นในวิดีโอกับผลงานนาฏกรรมสำ�คัญของ Anne Teresa De Keersmaeker (ภาพที่ 2) 

ได้แก่ Grueny (2024) Jennings (2011) Kraut (2015) และ Mackrell (2013) โดยนำ�เสนอว่า De 

Keersmaeker ได้ออกมากล่าวหาต่อสาธารณะว่า Beyoncé และทีมสร้างสรรค์ของเธอได้กระทำ�การลอก

เลยีนโดยไมไ่ดร้บัอนุญาต พรอ้มช้ีชัดถงึกรณีเฉพาะทีม่กีารทำ�ซ้ำ�รปูแบบการเคลือ่นไหว โครงสร้างพืน้ที ่และ

สนุทรยีศาสตรข์องเคร่ืองแตง่กายอยา่งใกลเ้คยีงกนัโดยไมม่กีารขออนญุาตหรอืใหก้ารอา้งองิอยา่งเหมาะสม

	 กรณีนี้ถือเป็นตัวอย่างสำ�คัญที่เส้นแบ่งระหว่างการได้รับแรงบันดาลใจกับการคัดลอกกลายเป็น

ประเด็นท่ีมีการโต้แย้งอย่างรุนแรง แม้ว่างานของ Beyoncé จะดูเหมือนมีการปรับบริบทของท่าเต้น

ตน้ฉบับเขา้สูก่รอบวฒันธรรมป๊อปเชิงพาณชิย ์แต่ระดบัของการหยบิยมืเชงิรปูธรรม ซ่ึงรวมถงึลำ�ดบัทา่ทาง  

การจัดจังหวะ และสัญลักษณ์เชิงภาพ (visual iconography) นั้น ได้บ่งชี้ถึงการทำ�ซ้ำ�มากกว่าการตีความ

เชิงสร้างสรรค์ การขาดการปรับเปลี่ยนอย่างมีนัยสำ�คัญหรือการวิพากษ์เนื้อหาต้นฉบับเสริมสร้างทัศนคติ
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ว่าเป็นการคัดลอกโดยตรง ผลที่ตามมา คือ ข้อถกเถียงครั้งนี้ได้จุดประกายการอภิปรายในวงกว้างเกี่ยวกับ

ความเปน็เจา้ของงานศลิปะ (artistic ownership) ทนุทางวฒันธรรม (cultural capital) และพนัธะจริยธรรม

ของศิลปินระดับโลกที่มีต่อผู้สร้างสรรค์ที่มีบทบาทน้อยกว่าในสาธารณะ นอกจากนี้ ยังสะท้อนถึงความไม่

สมมาตรของอำ�นาจระหวา่งนาฏกรรมรว่มสมยัในบรบิทศลิปะหวักา้วหนา้ (avant-garde) กบัอตุสาหกรรม

บันเทิงเชิงพาณิชย์ท่ีมักนำ�ผลงานเหล่านี้ไปใช้โดยปราศจากการยอมรับหรือการชดเชยท่ีเหมาะสม กรณีน้ี

จึงกลายเป็นจุดอ้างอิงสำ�คัญสำ�หรับการอภิปรายเรื่องสิทธิ์ในผลงานนาฏกรรม การเคารพต่อความเสียสละ

ทางปัญญาของการสร้างสรรค์ และจริยธรรมของการหยิบยืมข้ามแนวศิลปะในวัฒนธรรมสื่อร่วมสมัย

ภาพที่ 1

ตัวอย่างฉากหนึ่งในมิวสิกวิดีโอเพลง Countdown ของ Beyoncé ที่ถูกวิพากษ์อย่างกว้างขวางในปี ค.ศ.2011

หมายเหตุ. จาก ‘This is plagiarism’: Beyoncé accused of copying choreography in new Countdown video, 

by P. Thompson, 2011, MailOnline (https://www.dailymail.co.uk/tvshowbiz/article-2047520/Beyonc-

accused-copying-choreography-new-Countdown-video.html). Copyright by MailOnline
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ภาพที่ 2

ตัวอย่างผลงานการออกแบบท่าเต้นของศิลปินชาวเบลเยี่ยม นามว่า Anne Teresa De Keersmaeker ที่อ้างว่านักร้อง

สาว Beyoncé ได้ลอกเลียนท่าทางจากผลงานของเธอ

หมายเหตุ. จาก ‘This is plagiarism’: Beyoncé accused of copying choreography in new Countdown video, 

by P. Thompson, 2011, MailOnline (https://www.dailymail.co.uk/tvshowbiz/article-2047520/Beyonc-

accused-copying-choreography-new-Countdown-video.html). Copyright by MailOnline

	 2 กรณศีกึษาเกีย่วกบัแรงบันดาลใจและการดัดแปลงเชงิสรา้งสรรค์ ผา่นแนวปฏบัิตขิอง 
Pina Bausch
	 ในทางตรงข้ามกับกรณีการคัดลอก นักวิชาการด้านนาฏกรรม เช่น Climenhaga (2009) และ 

Klein (2020) ไดน้ำ�เสนอแนวทางการออกแบบท่าเต้นของ Pina Bausch ว่าเปน็การแสดงใหเ้หน็ถึงตัวอยา่ง

ของการไดร้บัแรงบันดาลใจทีม่รีากฐานทางจรยิธรรมอยา่งมัน่คงและการดดัแปลงเชงิสรา้งสรรคอ์ยา่งลกึซึง้ 

แทนท่ีจะทำ�การคดัลอกโดยตรงจากรปูแบบนาฏกรรมหรอืสญัลกัษณวั์ฒนธรรมทีม่อียู ่Bausch ใชแ้หล่งขอ้มลู

ภายนอกอยา่งหลากหลาย ไมว่า่จะเปน็พฤติกรรมมนษุยใ์นชีวติประจำ�วนั (quotidian human behaviors) 

สภาวะทางอารมณ์ (emotional states) หรือพิธีกรรมข้ามวัฒนธรรม (cross-cultural rituals) มาเป็น

วัตถุดิบเริ่มต้นสำ�หรับผลงาน Tanztheater อันล้ำ�สมัยของเธอ
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	 กระบวนการสร้างสรรค์ของ Bausch มีลักษณะการทำ�งานร่วมกันอย่างลึกซ้ึง โดยอาศัยการจัด

อบรมเชิงปฏิบัติการหรือเวิร์กช็อปแบบด้นสดที่นักเต้นได้นำ�ความทรงจำ�ส่วนตัว ประสบการณ์ชีวิต และ

อารมณ์ทางร่างกายมาสำ�รวจและแปรรูปเป็นข้อความการแสดง (performance texts) ที่ซับซ้อน

	 ผลงานเช่น Café Müller (1978) (ภาพที่ 3) และ Nelken (1982) (ภาพที่ 4) เป็นตัวอย่างชัดเจน

ที่สะท้อนพันธกิจของ Bausch ในการสำ�รวจประสบการณ์มนุษย์อย่างแท้จริง โดยหลีกเล่ียงการนำ�เสนอ

วัฒนธรรมอ่ืนในลักษณะผิวเผินหรือย่อหย่อน ความเชื่อมโยงกับวัฒนธรรมที่ปรากฏในผลงานของเธอ

ไม่ได้เป็นการคัดลอกเชิงชาติพันธุ์วิทยา (ethnographic artifacts) แต่ผ่านการขยายอารมณ์ (emotional 

amplification) การซ้อนทับเชิงบทละคร (dramaturgical layering) และการจัดวางใหม่เชิงนาฏกรรม 

(choreographic recontextualization) (Celda Real, 2022; Florencio, 2015; Wosniak, 2018)

	 ในแนวทางของ Bausch แรงบนัดาลใจไม่ไดท้ำ�หนา้ทีเ่ปน็การหยบิยืมอยา่งเฉยชา แตเ่ปน็การกระทำ�

เชงิวพิากษท์ีม่พีลวตั ซึง่ช่วยเติมเตม็กระบวนการสรา้งสรรคโ์ดยไมเ่อารดัเอาเปรยีบแหลง่ทีม่า มรดกทางการ

ออกแบบท่าเต้นของเธอจึงถือเป็นต้นแบบว่าการมีปฏิสัมพันธ์กับอิทธิพลภายนอกสามารถดำ�เนินไปอย่าง

มีจริยธรรม มีจินตนาการ และเคารพความสมบูรณ์ของความรู้ทางวัฒนธรรมที่ฝังอยู่ในร่างกายมนุษย์

ภาพที่ 3

ตัวอย่างการแสดงนาฏกรรม ชุด Café Müller (1978) ของ Pina Bausch ซึ่งบันทึกภาพโดย Ulli Weiss ซึ่งภาพนี้ถูกเก็บ

รักษาและรวบรวมเอาไว้เป็นหลักฐานสำ�คัญทางประวัติศาสตร์นาฏกรรม ณ Pina Bausch Foundation

หมายเหตุ. จาก Jean Laurent Sasportes, Malou Airaudo and Pina Bausch in “Café Müller” by Pina 

Bausch, by U. Weiss, n.d., Pina Bausch Foundation Archives (https://archives.pinabausch.org/id/

cafe_30035373_44_0000). Copyright by Pina Bausch Foundation
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ภาพที่ 4

ตัวอย่างการแสดงนาฏกรรม ชุด Nelken (1982) ของ Pina Bausch ซึ่งบันทึกภาพโดย Ulli Weiss ซึ่งภาพนี้ถูกเก็บรักษา

และรวบรวมเอาไว้เป็นหลักฐานสำ�คัญทางประวัติศาสตร์นาฏกรรม ณ Pina Bausch Foundation

หมายเหต.ุ จาก Poster for “Nelken (Carnations)” by Pina Bausch, by U. Weiss, n.d., Pina Bausch Foundation 

Archives (https://archives.pinabausch.org/id/nelk_30040016_72_0100).  Copyright by Pina Bausch Foundation

	 3. กรณีศึกษาเกี่ยวกับการเลียนแบบในกระแสการเต้นรำ�ผ่านสื่อสังคม
	 การเกิดขึ้นของแพลตฟอร์มดิจิทัล โดยเฉพาะในแอปพลิเคชัน TikTok ได้เปลี่ยนแปลงกลไกของ

การหมุนเวียน การทำ�ซ้ำ� และการเลียนแบบนาฏกรรมในระดับโลกอย่างพลิกผัน ความนิยมของความ

ทา้ทายการเตน้แบบไวรลั (viral dance challenges) เชน่ ผลงาน Renegade ของ Jalaiah Harmon และ

การเผยแพร่โดย Charli D’Amelio (Betlemidze, 2025; Boffone, 2021; Lorenz, 2020) แสดงให้เห็น

ถึงการที่วัตถุดิบนาฏกรรมสามารถถูกส่งต่อ ตีความใหม่ และแปรสภาพได้อย่างรวดเร็วในชุมชนผู้ใช้งาน

ที่หลากหลายภายในระยะเวลาอันสั้น

	 ในระบบนิเวศดิจิทัลเหล่านี้ การเลียนแบบกลายเป็นรูปแบบหลักของการมีส่วนร่วม โดยเปิด

โอกาสให้ผู้ใช้ได้ทำ�ซ้ำ�ลำ�ดับท่าเต้นด้วยระดับความแม่นยำ� การปรับเปลี่ยน และการแสดงออกส่วนตัว
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ที่หลากหลายการทำ�ซ้ำ�ในลักษณะนี้มักได้รับการเฉลิมฉลองในฐานะสัญลักษณ์ของความเป็นส่วนหนึ่ง

ของชุมชน ความเคารพ และการสนทนาทางสร้างสรรค์ อย่างไรก็ตาม ความตึงเครียดทางจริยธรรม

กลับเกิดขึ้นบ่อยครั้งเกี่ยวกับประเด็นเรื่องการเป็นเจ้าของผลงาน การให้การอ้างอิง และการจัดสรรโอกาส

ในการมองเห็นและผลประโยชน์ทางเศรษฐกิจอย่างเป็นธรรม

	 เปน็ทีน่่าสงัเกตวา่ นกัวชิาการ ศลิปิน และนกัวจิารณน์าฏกรรมบางกลุม่ (Engstrom et al., 2020; 

Sudmann, 2020) ได้ตั้งคำ�ถามและชวนศิลปินให้หันกลับมาขบคิดว่า ผู้สร้างสรรค์ต้นฉบับ โดยเฉพาะ 

นักออกแบบท่าเต้นเยาวชนเชื้อสายคนผิวสี หลายคร้ังต้องเผชิญกับการถูกนำ�ผลงานไปใช้โดยผู้มีอิทธิพล

ทางส่ือสังคม บริษัทการตลาด หรือสื่อขนาดใหญ่ โดยไม่ได้รับการยอมรับ การอ้างอิง หรือค่าตอบแทน

อย่างเหมาะสม

	 พลวัตของการเลียนแบบในสภาพแวดล้อมสื่อสังคม เผยให้เห็นถึงความเปราะบางของแนวคิด

เร่ืองการเป็นเจ้าของ และความง่ายดายที่ความเสียสละทางปัญญาของการสร้างสรรค์สามารถถูกทำ�ให้

แยกขาดออกจากบริบทและเปลีย่นเป็นสนิคา้ แมว้า่เทคโนโลยดีจิทิลัจะเปดิโอกาสในการเขา้ถึงกระบวนการ

สร้างสรรคน์าฏกรรม แตก่ใ็นขณะเดยีวกนัไดท้ำ�ใหค้วามไมเ่ทา่เทยีมด้านการยอมรับและทนุทางวฒันธรรม

ดำ�รงอยู่และแพร่หลายต่อไป ดังนั้น ความเร่งด่วนในการพัฒนากรอบจริยธรรมและกฎหมายใหม่ที่ตอบ

สนองต่อประเด็นการให้การอ้างอิง สิทธิ์ในผลงานสร้างสรรค์ และความรับผิดชอบของแพลตฟอร์มในยุค

ดิจิทัลจึงปรากฏชัดอย่างยิ่ง
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ภาพที่ 5

ตัวอย่างภาพของศิลปินรุ่นเยาว์ คือ Jalaiah Harmon ผู้สร้างสรรค์ท่าเต้น “Renegade” ได้พบกับผู้เล่น TikTok ที่มีชื่อ

เสียง ได้แก่ Charli D’Amelio และ Addison Easterling เพื่อร่วมกันเต้นท่าดังของเธอ

หมายเหตุ. จาก The original 'Renegade' dance creator performed at the NBA All-Star Game and met up 

with Charli D'Amelio for a TikTok collab, by M. Harris, 2020, Business Insider (https://www.businessinsider.

com/renegade-creator-danced-charli-damelio-nba-all-star-game-2020-2). Copyright by Insider Inc.

มิติทางจริยธรรม กฎหมาย และสุนทรียศาสตร์

	 การจำ�แนกความแตกต่างระหว่างการคัดลอก (copying) การได้รับแรงบันดาลใจ (inspiration) 

และการเลียนแบบ (imitation) ในงานนาฏกรรม ไม่สามารถกระทำ�ได้อย่างสมบูรณ์โดยอาศัยเพียงการ

นิยามเชิงทฤษฎีหรือการวิเคราะห์ทางประวัติศาสตร์เท่านั้น หากจำ�เป็นต้องมีการพิจารณาอย่างลึกซ้ึงใน

มิติทางจริยธรรม กฎหมาย และสุนทรียศาสตร์ ซึ่งเป็นโครงสร้างรองรับปฏิบัติการสร้างสรรค์แบบร่วมสมัย  

มิติเหล่านี้ช่วยเปิดเผยให้เห็นว่าคำ�ถามเกี่ยวกับอิทธิพลมีความเชื่อมโยงกับประเด็นท่ีกว้างขึ้นเกี่ยวกับ

ความรับผิดชอบทางศิลปะ สิทธิ์ในความเป็นเจ้าของ และความชอบธรรมทางวัฒนธรรมอย่างไร ซึ่งล้วน

ส่งผลโดยตรงต่อความมีชีวิตชีวา ความยั่งยืน และความครอบคลุมของชุมชนนาฏกรรมในระดับสากล

	 1. มิติทางจริยธรรมเกี่ยวกับความซื่อสัตย์ ความเคารพ และความรับผิดชอบ
	 ในเชิงจริยธรรม นักเต้นและนักออกแบบท่าเต้นมีหน้าที่สำ�คัญในการมีปฏิสัมพันธ์กับผลงานของ

ผู้อื่นด้วยแนวทางที่เคารพต่อความซื่อตรงของความเสียสละทางปัญญาในเชิงสร้างสรรค์และเชิงวัฒนธรรม  

การคัดลอกโดยปราศจากการให้การอ้างอิงถือเป็นการละเมิดอย่างร้ายแรงต่อการมีส่วนร่วมเชิงปัญญา

และศลิปะของผู้สรา้งตน้ฉบบั ทัง้ยงัลบเลอืนกระบวนการนวัตกรรม ความหมายเชงิบรบิท และความเฉพาะ
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เจาะจงทางวัฒนธรรมทีห่ลอ่หลอมงานนาฏกรรมแตล่ะช้ิน นอกเหนือจากความเสียหายส่วนบคุคลแล้ว การกระทำ� 

เช่นนี้ยังมีส่วนทำ�ให้เกิดความไม่เท่าเทียมเชิงโครงสร้างในแวดวงศิลปะ โดยเฉพาะเมื่อผลงานของศิลปิน

ที่ถูกกดทับ หรือขาดอำ�นาจเชิงสถาบัน ถูกนำ�ไปใช้โดยบุคคลหรือองค์กรที่มีอำ�นาจสูงกว่าโดยไม่ได้รับ

การยอมรับหรือการชดเชยอย่างเหมาะสม

	 ในทางกลับกัน การได้รับแรงบันดาลใจอย่างมีรากฐานทางจริยธรรมต้ังอยู่บนพ้ืนฐานของการมี

ปฏิสัมพันธ์อย่างโปร่งใส การแปรเปลี่ยนเชิงวิพากษ์ และการให้การอ้างอิงอย่างเคารพ การหยิบยืมเชิง

จริยธรรม (ethical influence) ไม่เพียงแต่ต้องมีการอ้างอิงแหล่งที่มาเท่านั้น แต่ยังต้องผ่านกระบวนการ

สร้างสรรค์ใหม่ที่ก่อให้เกิดมุมมองหรือวิธีการใหม่อย่างมีนัยสำ�คัญ ส่งเสริมการพัฒนาวงการนาฏกรรม

แทนทีจ่ะเปน็การบรโิภคทรพัยากรอยา่งตืน้เขนิ ในกรอบแนวคดินี ้อทิธพิลถูกมองวา่เปน็ปฏิสัมพันธเ์ชงิบท

สนทนา (dialogic exchange) มากกว่าการเอาเปรียบฝ่ายเดียว

	 บทบาทของสถาบันการศกึษาและผูส้อนในสาขานาฏกรรมจงึมคีวามสำ�คญัอยา่งยิง่ในการบม่เพาะ

จิตสำ�นึกเชิงจริยธรรม รูปแบบการสอนที่เน้นการมีปฏิสัมพันธ์เชิงวิพากษ์กับแหล่งข้อมูล การวิเคราะห์

กระแสความรู้เชิงศิลปะ และจริยธรรมของการหยิบยืมเชิงสร้างสรรค์ สามารถสร้างวัฒนธรรมแห่งความ

ซือ่ตรงแทนทีจ่ะสง่เสริมการทำ�ซ้ำ�อย่างไมไ่ตรต่รอง การปลกูฝงัคณุคา่เหลา่นีต้ั้งแต่ระยะแรกของการพฒันา

ทกัษะทางศลิปะจงึเปน็กลไกสำ�คญัในการเตรยีมความพร้อมให้นกัสร้างสรรครุ่์นใหมส่ามารถรับมอืกบัความ

ซับซ้อนของอิทธิพลได้อย่างมีความรับผิดชอบ ไวต่อบริบท และมีความลึกซึ้งทางปัญญา

	 2. มิติทางกฎหมายเกี่ยวกับลิขสิทธิ์และการคุ้มครองผลงานนาฏกรรม
	 ในเชิงกฎหมาย การคุ้มครองผลงานนาฏกรรมเป็นพื้นที่ที่ยังคงมีข้อถกเถียงและพัฒนาการอย่าง 

ต่อเนื่อง ในสหรัฐอเมริกา พบว่านาฏกรรมได้รับการรับรองอย่างเป็นทางการให้มีสถานะคุ้มครองภายใต้

กฎหมายลิขสิทธิ์ (Copyright Act) ปี ค.ศ.1976 (Mix, 2023; Stadtler, 2012) อย่างไรก็ตาม การคุ้มครอง

น้ีมีผลเฉพาะต่อผลงานที่ถูก "ตรึง" (fixed) อยู่ในสื่อที่จับต้องได้ เช่น การบันทึกวิดีโอ ระบบการบันทึก

ท่าทาง เช่น Labanotation หรือรูปแบบถาวรอื่น ๆ (Ostrow & Sanders, 2022; Vargas, 2021) ทำ�ให้

การคุ้มครองผลงานที่มีลักษณะเฉพาะตัวอย่างการแสดงสด การด้นสด หรือการถ่ายทอดด้วยวาจามีความ

ซับซ้อนมากยิ่งขึ้น

	 นอกจากนี ้กรอบกฎหมายลขิสิทธิท่ี์มอียูย่งัไมส่ามารถตอบสนองตอ่ความเปน็จรงิทีซ่บัซอ้นของการ

หยิบยืมทางศิลปะได้อย่างครอบคลุม แม้ว่าการคัดลอกโดยตรงในลักษณะที่มีนัยสำ�คัญจะสามารถดำ�เนิน

การทางกฎหมายได้ แต่กรณีของอิทธิพลแบบกระจายตัว การอ้างอิงเชิงรูปแบบ หรือการแปรเปลี่ยนเชิง

สร้างสรรค์ กลับมักอยู่นอกเหนือขอบเขตท่ีกฎหมายสามารถบังคับใช้ได้ (Mix, 2023; Stadtler, 2012) 

ความคลมุเครอืทางกฎหมายเหลา่นีส้รา้งความทา้ทายอยา่งมากทัง้ต่อผู้สร้างสรรคท์ีต้่องการเรียกร้องความ

เป็นธรรม และต่อผู้ตัดสินที่ต้องประเมินข้อกล่าวหาการละเมิด
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	 ยิ่งไปกว่านั้น กฎหมายทรัพย์สินทางปัญญาแบบตะวันตกมักไม่สามารถรองรับความซับซ้อนทาง

จริยธรรมและกฎหมายของประเพณีการเคล่ือนไหวที่หยั่งรากอยู่ในระบบวัฒนธรรมพ้ืนเมือง ชุมชน หรือ

ระบบวฒันธรรมทีไ่ม่ใชต่ะวนัตกไดอ้ยา่งเหมาะสม ในบรบิทดังกลา่ว แนวคดิเรือ่งการเปน็เจา้ของรายบุคคล

อาจไมส่อดคลอ้งกบัความเข้าใจของชมุชนเกีย่วกบัการดแูลรกัษามรดกทางวฒันธรรม การนำ�คำ�ศพัทท์างการ

เคลือ่นไหวทีเ่ป็นมรดกดัง้เดมิหรอืศักดิส์ทิธิม์าใชใ้นผลงานใหมโ่ดยปราศจากการขออนญุาต การเคารพบรบิท 

หรือการให้การอ้างอิงที่เหมาะสม จึงก่อให้เกิดข้อกังวลที่กรอบกฎหมายลิขสิทธิ์ในปัจจุบันไม่สามารถแก้ไข

ได้อย่างมีประสิทธิภาพ

	 ข้อพิพาททางกฎหมายในช่วงหลัง รวมถึงการฟ้องร้องเกี่ยวกับการนำ�ท่าเต้นไวรัลบนแพลตฟอร์ม

ดจิทิลัอยา่งแอปพลเิคชนั TikTok และ Instagram ไปใชโ้ดยไมไ่ด้รบัอนุญาต สะทอ้นใหเ้หน็ถงึความไมเ่พยีง

พอของรูปแบบกฎหมายทรัพย์สินทางปัญญาแบบดั้งเดิม ในการรองรับพลวัตของการหมุนเวียนนาฏกรรม

ที่มีลักษณะกระจายตัว พัฒนาอย่างรวดเร็ว และเชื่อมโยงในระดับโลกอย่างที่ปรากฏในปัจจุบัน เหตุการณ์

เหล่านี้จึงเรียกร้องให้มีการพัฒนากรอบกฎหมายใหม่ที่มีความละเอียดอ่อนและไวต่อวัฒนธรรม สามารถ

คุ้มครองทั้งสิทธิ์ของผู้สร้างรายบุคคล และมรดกทางวัฒนธรรมของชุมชนได้อย่างแท้จริง

	 3. มิติทางสุนทรียศาสตร์เกี่ยวกับความแท้จริง นวัตกรรม และคุณค่าของอิทธิพล
	 ในเชิงสุนทรียศาสตร์ ปรากฏการณ์ของอิทธิพลมีความเกี่ยวพันอย่างลึกซึ้งกับคุณค่าพื้นฐานใน

กระบวนการสร้างนาฏกรรม โดยเฉพาะเรื่องความแท้จริง (authenticity) นวัตกรรม (innovation) และ

ความซื่อตรงทางการแสดงออก (expressive integrity) นับตั้งแต่การเกิดขึ้นของนาฏกรรมสมัยใหม่และ

หลังสมยัใหม ่ความเปน็ตน้ฉบบัไดถ้กูยกระดบัใหเ้ปน็เกณฑก์ลางของความเปน็เลศิทางศลิปะ อยา่งไรก็ตาม  

ตามท่ีนักวชิาการ เช่น Susan Leigh Foster (Foster, 2010) ไดโ้ตแ้ยง้อยา่งหนกัแนน่วา่ การสรา้งนาฏกรรม

มไิดเ้กดิขึน้ในสญุญากาศ หากแตถ่กูหล่อหลอมโดยมรดกทางวฒันธรรม ทางร่างกาย และทางประวติัศาสตร์

ที่สืบทอดกันมาอย่างหลีกเลี่ยงไม่ได้

	 ดงัน้ัน ข้อเรยีกร้องทางสนุทรยีศาสตรจ์งึไมใ่ชก่ารกำ�จดัอทิธพิล ซึง่อาจเปน็แนวคดิหรอืนโยบายทาง

ศิลปะทีเ่ปน็ไปไมไ่ดแ้ละไรเ้ดยีงสาทางประวตัศิาสตร ์แตค่อืการมปีฏสิมัพนัธก์บัอทิธพิลอยา่งมวีจิารณญาณ 

แปรเปลี่ยนอย่างสร้างสรรค์ และมีความตระหนักอย่างลึกซึ้ง งานที่เปิดเผยแหล่งที่มาอย่างโปร่งใส  

แปรเปลี่ยนวัตถุดิบที่หยิบยืมมาอย่างจริงจัง และนำ�เสนอมิติใหม่ในเชิงรูปแบบ อารมณ์ หรือแนวคิดจะยัง

คงรักษาความแท้จริงทางสุนทรียะของตนเองไว้ได้ แม้ว่าจะดำ�รงอยู่ภายในเครือข่ายของอิทธิพล

	 ในทางตรงกนัข้าม ผลงานท่ีเพยีงทำ�ซ้ำ�ลกัษณะเชงิรปูแบบผวิเผนิ เชน่ ลวดลายของทา่ทาง โครงสรา้ง

องค์ประกอบ หรือรหัสเฉพาะตัวทางนาฏกรรม โดยไม่แปรเปล่ียนเชิงเนื้อหาอย่างมีนัยสำ�คัญ ย่อมเสี่ยง

ต่อการทำ�ให้ศิลปะแขนงนี้สูญเสียความลึกซึ้งทางสุนทรียะและเสื่อมถอยทางจริยธรรม
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	 ด้วยเหตุน้ี มิติทางจริยธรรม กฎหมาย และสุนทรียศาสตร์ของอิทธิพลเชิงสร้างสรรค์จึงมีความ 

เช่ือมโยงอย่างลึกซ้ึง และการนำ�ทางอย่างรอบคอบในมิติเหล่านี้เป็นสิ่งจำ�เป็นสำ�หรับการธำ�รงวัฒนธรรม

นาฏกรรมที่ให้เกียรติทั้งสิทธ์ิของผู้สร้างสรรค์และพลังของนวัตกรรมศิลปะ การเสริมสร้างความตระหนัก 

เชิงวิพากษ์ในมิติเหล่านี้จะช่วยให้ชุมชนนาฏกรรมในบริบทร่วมสมัยก้าวไปสู่อนาคตที่มีความเสมอภาค 

มากขึ้น มีความมีชีวิตชีวามากขึ้น และมีสติรู้ตัวเชิงวิพากษ์ในระดับลึกซึ้งยิ่งขึ้น

บทสรุป

	 การสำ�รวจประเด็นการคัดลอก (copying) การได้รับแรงบันดาลใจ (inspiration) และการ 

เลียนแบบ (imitation) ภายในนาฏกรรมนั้น เผยให้เห็นภูมิทัศน์ที่ซับซ้อนกว่าการแบ่งแยกเชิงคู่ตรงข้าม

ระหวา่งความเปน็ตน้ฉบบัและการตอ่ยอดตามทีม่กัเขา้ใจกนัในระดบัผวิเผนิ การศกึษานีไ้ด้แสดงใหเ้ห็นอยา่ง

ชัดเจนว่า อิทธิพลเชิงสร้างสรรค์มิใช่ปรากฏการณ์ผิดปกติหรือข้อยกเว้นในกระบวนการออกแบบท่าเต้น  

หากแต่เป็นพลังที่ก่อร่าง ท้าทาย และขยายขอบเขตของความเป็นไปได้ในการสร้างสรรค์นาฏกรรม  

การทำ�ความเขา้ใจความแตกตา่งระหว่างการคัดลอก การได้รบัแรงบนัดาลใจ และการเลยีนแบบ จำ�เปน็ตอ้ง

อาศยัการมปีฏสิมัพนัธอ์ยา่งลกึซึง้กบัมติทิางประวติัศาสตร์ จริยธรรม กฎหมาย และสนุทรียศาสตร์ ซ่ึงแต่ละ

มิติได้เปิดเผยลักษณะเฉพาะที่เปลี่ยนแปลงไปตามบริบทของอิทธิพลในกระบวนการสร้างสรรค์ทางศิลปะ

	 ในเชิงประวัติศาสตร์ การปฏิบัติการทำ�ซ้ำ�ในนาฏกรรมรูปแบบดั้งเดิมไม่ได้เป็นอุปสรรคต่อ 

ความคิดสร้างสรรค์ แต่ทำ�หน้าที่เป็นกลไกในการอนุรักษ์วัฒนธรรม เสริมสร้างความเข้มแข็งทางการศึกษา

ศิลปะ และธำ�รงไว้ซึ่งความต่อเนื่องของชุมชน การปฏิวัติในนาฏกรรมสมัยใหม่และหลังสมัยใหม่ได้ทำ�ให้

คุณค่าของนวัตกรรมถูกนำ�มาพิจารณาใหม่ โดยให้น้ำ�หนักกับการมีปฏิสัมพันธ์เชิงวิพากษ์กับอิทธิพลใน

ฐานะพันธกิจเชิงสุนทรียะและจริยธรรมที่สำ�คัญ กระนั้นก็ตาม แม้ในขบวนการเหล่านี้ อิทธิพลก็ยังดำ�รงอยู่  

แปรเปลี่ยน ถูกตั้งคำ�ถาม แต่ไม่เคยถูกลบเลือน

	 ในเชงิจรยิธรรม การมปีฏิสมัพนัธอ์ยา่งรับผดิชอบกบัอทิธพิลต้องต้ังอยูบ่นรากฐานของความเคารพ 

ความโปร่งใส และการแปรเปลี่ยนเชิงวิพากษ์ ความล้มเหลวในการให้การอ้างอิงแหล่งที่มา โดยเฉพาะ

อย่างยิ่งเมื่อสัมพันธ์กับพลวัตอำ�นาจที่ไม่เท่าเทียมกัน ย่อมทำ�ลายคุณค่าของความเสียสละทางปัญญาด้าน

สรา้งสรรค์ของผูส้รา้งตน้ฉบับ และสง่เสรมิความอยตุธิรรมเชงิโครงสรา้งในเศรษฐกจิศลิปะระดบัโลก ดงันัน้ 

การสรา้งแนวทางการสอนท่ีปลกูฝงัจติสำ�นกึเชงิจริยธรรมเกีย่วกบัอิทธพิลจงึต้องได้รบัการใหค้วามสำ�คัญ เพือ่ 

รับประกันความมีชีวิตชีวาและความเสมอภาคของวงการนาฏกรรมในอนาคต

	 ในเชิงกฎหมาย แม้ว่ากรอบกฎหมายปัจจุบันจะให้การคุ้มครองบางส่วนแก่ผลงานนาฏกรรม แต่ก็

ยงัไมส่ามารถรองรบัความซบัซอ้นของการหยบิยมืบางส่วน แนวคดิการเปน็เจ้าของเชงิชมุชน และพลวตัการ
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แพรก่ระจายในยคุดจิทิลัไดอ้ยา่งมปีระสิทธภิาพ การปฏรูิประบบกฎหมายและการพัฒนารูปแบบทรัพยส์นิ

ทางปัญญาที่ตอบสนองต่อบริบททางวัฒนธรรมจึงเป็นส่ิงจำ�เป็น เพ่ือคุ้มครองทั้งความคิดสร้างสรรค์ของ

บุคคลและมรดกทางวัฒนธรรมของส่วนรวม โดยไม่ขัดขวางนวัตกรรม

	 ในเชงิสนุทรยีศาสตร ์อทิธพิลทำ�หนา้ทีท่ัง้ในฐานะทรพัยากรและความรบัผดิชอบ ผลงานท่ีแปรเปลีย่น 

วัตถุดิบที่สืบทอดมาอย่างวิพากษ์และสร้างสรรค์จะช่วยเพ่ิมความรุ่มรวยและพลวัตให้กับขนบนาฏกรรม  

ในขณะท่ีการเลยีนแบบอยา่งไมว่พิากษก์ลบัลดทอนคณุคา่ทางสนุทรยีะลง การสรา้งนวตักรรมอยา่งแทจ้รงิจงึ

ไม่ไดเ้กดิจากการปฏเิสธอทิธพิล แตเ่กดิจากการแปรเปลีย่นอทิธพิลอยา่งมคีวามรูเ้ทา่ทนัและมวีจิารณญาณ 

จนกอ่ให้เกดิพจนานุกรมสนุทรยีะใหม ่ความสัน่สะเทือนทางอารมณใ์หม ่และความเปน็ไปไดเ้ชงินาฏกรรมใหม่

	 ทา้ยทีส่ดุ การจำ�แนกความแตกต่างระหว่างการคดัลอก การได้รับแรงบนัดาลใจ และการเลียนแบบ 

มใิชก่ระบวนการทีส่ามารถทำ�ไดด้ว้ยการประยกุตใ์ช้คำ�นิยามทีต่ายตวั แตเ่ปน็การเจรจาตอ่รองอยา่งตอ่เนือ่ง

ทีไ่วตอ่บรบิทของคณุคา่ ประวตัศิาสตร์ และความรับผดิชอบ ด้วยการปลูกฝังความตระหนกัรู้เชงิวพิากษใ์น

พลวตัเหลา่นีอ้ยา่งลกึซึง้ ศลิปนิ นกัออกแบบทา่เตน้ ผูส้อน และหนว่ยงานหรอืสถาบนัตา่ง ๆ  สามารถรว่มกนั 

สร้างระบบนิเวศนาฏกรรมที่มีรากฐานทางจริยธรรมมั่นคง มีความมีชีวิตชีวาทางสุนทรียะ และมีความ

ครอบคลุมทางวัฒนธรรมได้ ระบบนิเวศดังกล่าวไม่เพียงให้เกียรติต่อความหลากหลายของอิทธิพลท่ี 

หล่อหลอมกระบวนการสร้างสรรค์ แต่ยังยึดมั่นในศักด์ิศรีของความเสียสละทางปัญญาเชิงศิลปะ ความ 
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บทคัดย่อ
	 งานวิจัยสร้างสรรค์นี้มีจุดประสงค์เพื่อค้นหาคุณค่าและความหมายของจิตรกรรมในยุคที่ปัญญา

ประดิษฐ์ (AI) เข้ามามีบทบาทต่อวงการศิลปะอย่างมากภายในระยะเวลาอันสั้น ด้วยพลังของการค้นคว้า

ที่รวดเร็วจากฐานข้อมูลมหาศาลเกินกว่าที่มนุษย์คนหนึ่งจะทำ�ได้ทำ�ให้ปัญญาประดิษฐ์กลายเป็นเครื่องมือ

สำ�คัญในการสร้างงานจิตรกรรม ตั้งแต่การค้นคว้าข้อมูล การสร้างองค์ประกอบ ชุดสี แนวทางการวาด 

ตามคำ�บอกบท (prompt) คำ�ถามของงานชิน้นีคื้อ บทบาทของจิตรกรจะอยูต่รงไหนและงานจติรกรรมควร

ทำ�งานร่วมกับปัญญาประดิษฐ์อย่างไร โดยใช้วิธีการศึกษาสองแนวทางคือ หนึ่ง การทำ�งานร่วมกับปัญญา

ประดิษฐ์จากนั้นสร้างสรรค์ต่อเป็นงานจิตรกรรมหนึ่งชุด สอง การวิเคราะห์ผลที่เกิดขึ้นจากงานจิตรกรรม

ดังกล่าว ผลการศึกษาพบว่า ปัญญาประดิษฐ์ทำ�หน้าที่ของการอ้างอิงได้อย่างดีเลิศ ทั้งในแง่ของเวลาและ

พื้นท่ีของการค้นคว้า นอกจากนี้ยังรวดเร็วอย่างมากเม่ือเทียบกับการค้นคว้าด้วยตนเอง ปัญญาประดิษฐ์

สามารถนำ�เสนอมมุมองทีแ่ปลกตา โดยปญัญาประดษิฐม์ขีอ้จำ�กดัเนือ่งจากแหลง่อา้งองิมขีดีจำ�กดั (แมจ้ะมี

จำ�นวนมากกต็าม) อา้งองิกบัแหลง่ขอ้มลูทีเ่ปน็ตำ�ราประวติัศาสตร์ศิลปะตะวนัตก มาตรฐานความงามแบบ

มีการจัดลำ�ดับท่ีชัดเจน การเลือกสรรและจัดเรียงเนื้อหาที่เกิดข้ึนจึงมีกรอบจำ�กัดท่ีเกิดจากการอ้างอิง

ดังกล่าว ผู้สร้างสรรค์จึงสามารถต่อยอดด้วยการท้าทายองค์ประกอบภาพ ชุดสี ฝีแปรง เป็นต้น ให้มีความ

รวนเร นำ�เสนอความป่ันป่วนของภาวะของโลกในปัจจุบันได้มากขึ้น นอกจากนี้ยังมีความกังวลเรื่องความ

แตกตา่งหลากหลายท่ีอาจจะหายไปในกระบวนการทำ�งานกบัปญัญาประดิษฐ ์เพราะอนิเตอรเ์นต็อาจทำ�ให้

เกิดวัฒนธรรมสินค้าซูเปอร์สตาร์ ท่ีภาพลักษณ์ แนวคิด คุณค่า แนวทางการนำ�เสนอเรื่องเล่า ผลิตภัณฑ์

และรปูแบบกลายเป็นการตลาดสำ�หรบัทกุคนในทกุสถานการณจ์นจะกลายเป็นตลาดหนึง่เดยีวทัว่โลก การ

สร้างสรรคต์อ่เนือ่งโดยศลิปินท่ีเป็นปัจเจกบคุคลยอ่มทำ�หนา้ทีส่รา้งสรรคค์วามแตกตา่งได ้ทำ�หนา้ทีท่า้ทายการ

ครอบงำ� อยา่งไรกต็ามผูว้จิยัสรา้งสรรค์ยงัมคีวามเชือ่วา่ปญัญาประดิษฐ์จะทำ�หนา้ท่ีผู้สนบัสนนุกระบวนการ

สร้างสรรค์ของศิลปิน งานวิจัยนี้ชี้ให้เห็นว่า แม้ปัญญาประดิษฐ์จะมีบทบาทสำ�คัญในฐานะผู้สนับสนุนและ

ขยายขอบเขตความคดิสรา้งสรรค ์แต่คณุคา่และความหมายเชงิลกึของจติรกรรมยงัคงขึน้อยูก่บับทบาทของ

ศิลปินมนุษย์ในการสร้างสรรค์ ตีความ และท้าทายกรอบทางวัฒนธรรมอย่างต่อเนื่อง 
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Abstract
	 This creative research aims to explore the value and meaning of painting in an era 

where artificial intelligence (AI) has rapidly become highly influential in the art world. With 

its immense and rapid data-processing power—far beyond what any single human can 

achieve—AI has become a vital tool for painting creation, from researching information 

to composing elements, color schemes, and painting styles based on prompts. The main 

question of this work is: Where does the painter’s role lie, and how should painting col-

laborate with AI? The study employs two methodologies: first, working collaboratively with 

AI and subsequently creating a series of paintings, and second, analyzing the results from 

these artworks. The findings reveal that AI performs excellently as a reference tool, both 

in terms of time and research scope, and is far faster than self-directed research. AI can 

present unusual perspectives, though it has limitations due to the constraints of its ref-

erence sources (even if they are vast), which are rooted in Western art history textbooks 

and clearly defined standards of beauty. Consequently, the selection and arrangement 

of content are confined by these references. Creators can further challenge and develop 

the composition, color palette, and brushwork to introduce more instability and reflect 

the turbulence of the contemporary world. There are also concerns about the potential 

loss of diversity in the process of working with AI, as the internet may foster a “superstar 

commodity” culture where images, concepts, values, narratives, products, and styles 

become universally marketable, ultimately leading to a single global market. Continuous 

creation by individual artists can provide differentiation and challenge dominant forces. 

Nevertheless, the creative researcher maintains the belief that AI will serve as a supporter 

of the artist’s creative process. This research indicates that while AI plays a significant role 

as a facilitator and expander of creative thinking, the deeper value and meaning of paint-

ing still depend on the role of the human artist in creating, interpreting, and continuously 

challenging cultural frameworks.
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Human-AI Collaborative Creation
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ที่มาและความสำ�คัญของปัญหา

	 เมื่ออิปโปลิต ปอล เดอลาโรช (Hippolyte Paul Delaroche ค.ศ.1797-1856) จิตรกรฝรั่งเศส

ได้เห็นภาพถ่ายในช่วงเริ่มต้น (ประมาณทศวรรษที่ 1840) เขาได้กล่าวว่า “จากวันนี้เป็นต้นไป จิตรกรรม

ตายแล้ว” (Delaroche, 1840 อ้างถึงใน Bellinetti, 2019) การเกิดขึ้นของกล้องถ่ายรูปโดยนักประดิษฐ์

ชาวฝรั่งเศสชื่อ โจเซฟ นิเซฟอร์ เนียพส์  (Joseph Nicéphore Niepce ค.ศ.1765-1833) และภาพถ่าย

ที่จะพัฒนาต่อเนื่องกันจนสมบูรณ์แบบในเทคนิคเป็นช่วงเวลาเดียวกันกับคำ�กล่าวนี้ จิตรกรรมในประเทศ

ฝร่ังเศสกำ�ลังเริ่มต้นก้าวเข้าสู่แนวคิดและการแสดงออกของศิลปะสัจนิยม (Realism) อันให้ความสนใจ

ความเป็นอยู่จริง ๆ ของสภาพชีวิต ความยากจน ความเหลื่อมล้ำ�ในสังคม สภาพผู้คน ทิวทัศน์อาคารบ้าน

เรือน การขับเน้นรายละเอียดเหมือนตาเห็น การถือกำ�เนิดของภาพถ่ายท่ีทำ�หน้าที่ถ่ายทอดความเหมือน

บางประการได้สมจริงยิ่งกว่างานจิตรกรรมจึงเป็นปฐมเหตุของสํานวนว่า “จิตรกรรมตายแล้ว” คือตายไป

จากการนําเสนองานสัจนิยมเหมือนจริง 

	 ในฐานะเทคโนโลยีในการสร้างภาพ ปาโบล ปิกัสโซเคยแสดงความทึ่งกับศักยภาพของเอ็กซ์เรย์ใน

การเปิดเผยชั้นภาพและกระบวนการทำ�งานที่ซ่อนอยู่ใต้ผิวหน้าของผลงานศิลปะ เขาเคยกล่าวในทศวรรษ 

1950 ว่า “คุณควรจะเอ็กซ์เรย์ผลงานของผม เพราะจะพบอะไรอีกมากมายข้างใต้” (Picasso, 1950s 

อ้างถึงใน Cascone, 2018) ซึ่งสะท้อนให้เห็นถึงความสนใจและความตื่นเต้นของศิลปินต่อนวัตกรรมทาง

เทคโนโลยี หรือกระทั่งเมื่อภาพยนตร์ถือกำ�เนิดขึ้น ศิลปินหลายท่านได้สร้างสรรค์งานศิลปะต่อเนื่องจาก

ภาพที่เกิดขึ้นเหล่านี้และพัฒนาจนกลายเป็นงานศิลปะท่ีเราเข้าใจกันในปัจจุบัน เหตุการณ์ดังกล่าวทำ�ให้

เห็นว่าพัฒนาการของงานศิลปะ หรือในกรณีน้ีคืองานจิตรกรรมย่อมมีปฏิสัมพันธ์กับการถือกำ�เนิดข้ึนของ

สื่อเทคโนโลยีและแนวความคิดร่วมสมัยกัน มิได้มีพัฒนาการในตัวเองอย่างโดดเดี่ยว

	 ปจัจบุนัเมือ่ปัญญาประดษิฐ์ (Artificial Intelligence- AI) เขา้มามบีทบาทตอ่ชวีติและการงานของ

มนษุยท์ัว่โลกมากยิง่ขึน้อยา่งสง่ผลกระทบเชน่ ในภาคการเกษตรและปศสัุตวท์ีป่ญัญาประดษิฐก์บัเครือ่งจกัร

ทำ�งานทดแทนแรงงานคนได้มากกว่า มีคุณภาพคงที่ตลอด 24 ชั่วโมง ปัญญาประดิษฐ์กับวงการกฎหมาย

ซึง่มหีนว่ยความจาํและความแมน่ยาํ เท่ียงตรงไมม่อีคติแบบมนษุย์ ปญัญาประดิษฐก์บัการแพทยโ์ดยเฉพาะ

การผ่าตัดเพื่อการรักษาท่ีใช้เวลาน้อยกว่ามนุษย์แม่นยํามีประสิทธิภาพมากกว่าหมอซ่ึงเป็นมนุษย์ ปัญญา

ประดิษฐ์กับวรรณกรรม เป็นท่ีทราบกันดีว่านักศึกษาในมหาวิทยาลัยต่าง ๆ ท่ัวโลกใช้ปัญญาประดิษฐ์ใน

การเปน็ผู้ช่วยเขยีนวทิยานพินธจ์นถงึระดบัเขยีนใหแ้ทบทัง้หมดกม็ ีปญัญาประดษิฐก์บัสํานกัพมิพ ์เชน่กรณี

บรษัิทแอมะซอน (Amazon) ไดก้ำ�หนดใหส้ามารถตีพิมพ์หนงัสือทีป่ญัญาประดิษฐ์เขยีนได้โดยระบสัุดส่วน

ของงานให้ชัดเจนระหว่างผู้เขียนท่ีเป็นมนุษย์กับผู้เขียนที่เป็นปัญญาประดิษฐ์ (สมภาร พรมทา, 2566) 

ซึง่เปน็แนวคิดรว่มสมยัในการพจิารณาบทบาทของเทคโนโลยนีี ้แมจ้ะยงัมขีอ้สงสยัวา่การแบง่สดัสว่นอยา่ง

ชัดเจนเป็นสัดส่วนร้อยละจะเป็นไปได้จริงหรือไม่

่



256Academic Art Creation Project...

Si
lp

a 
Bh

ira
sr

i (
Jo

ur
na

l o
f 
Fi
ne

 A
rt
s)

 V
ol

.13
(1)

 2
02

5

	 ในส่วนของงานศิลปะปัญญาประดิษฐ์มีศักยภาพสำ�คัญในการสร้างสรรค์ เนื่องจากสามารถเข้าถึง

ข้อมูลจำ�นวนมหาศาลภายในระยะเวลาอันสั้น มีความสามารถเรียบเรียงเนื้อหาและรูปภาพตามท่ีถูกร้อง

ขอได้ จึงถูกใช้เป็นเครื่องมือสำ�หรับศิลปินและนักศึกษาศิลปะอย่างแพร่หลาย ลักษณะการทำ�งานคล้าย

กบัการเขา้หอ้งสมดุหรอืการคน้ควา้เชงิประวติัศาสตร์เพ่ือสร้างฐานขอ้มลูกอ่นจะลงมอืสร้างสรรค ์ทัง้นีเ้ป็น

ที่ทราบกันดีว่างานศิลปะหรือกล่าวให้เฉพาะเจาะจงงานจิตรกรรมนั้น งานแต่ละชิ้นล้วนวางอยู่บนรากฐาน

ของงานในประวัติศาสตร์ มิได้หลุดลอยมาอย่างโดดเดี่ยว ความหมายและคุณค่าของงานแต่ละชิ้นจึงวาง

อยู่บนรากฐานของประวัติศาสตร์และบริบททางพ้ืนท่ีและเวลาของงานนั้น ๆ ด้วย เมื่อใช้ปัญญาประดิษฐ์

ชว่ยสรา้งงาน คำ�ถามท่ีตามมากค็อือะไรคอืสว่นของการสรา้งสรรค์โดยจติรกร หรอืในทางกลับกนัคือจติรกร

ควรคิดและทำ�ตัวอย่างไรถ้าจะอาศัยปัญญาประดิษฐ์เป็นเครื่องมือ 

	 ผูว้จิยัในฐานะจติรกรทีท่ำ�งานจติรกรรมมาโดยตลอดไดส้งัเกตเหน็ความสำ�คญัของปญัญาประดษิฐ์

มาช่วงระยะเวลาหนึ่งและเกิดคำ�ถามกับตนเองในลักษณะดังกล่าว เพื่อทำ�การตอบคำ�ถามนี้กับตนเองและ

สำ�หรับสาธารณะชนวงกว้าง จึงคิดโครงการวิจัยสร้างสรรค์ “เมื่อข้าพเจ้าถาม AI ว่าจิตรกรรมคืออะไร?” 

ขึ้น โดยจะอาศัยศักยภาพในฐานะจิตรกรทำ�การสร้างสรรค์ผลงานโดยมีปฏิสัมพันธ์ร่วมกับปัญญาประดิษฐ์

เพื่อแสวงหาความเหมือนหรือความต่างและแนวทางในการทำ�งาน การต่อยอดโดยศิลปินในฐานะมนุษย์

คนหนึ่ง จากนั้นนำ�ผลงานมาวิเคราะห์ให้เห็นประเด็นชัดเจนขึ้น แสวงหาข้อสรุปต่อไป

ความมุ่งหมายและวัตถุประสงค์ของโครงการ

	 โครงการสร้างสรรค์ผลงานศิลปะเชิงวิชาการนี้มีความมุ่งหมายเพ่ือค้นหาคุณค่าและความหมาย

ของศิลปะผ่านการทบทวนสถานภาพของจิตรกรและจิตรกรรม เมื่อปัญญาประดิษฐ์เข้ามามีส่วนร่วมใน

การเริ่มต้นสร้างสรรค์อย่างมีนัยยะสำ�คัญ ภายใต้การค้นหากระบวนการตั้งประเด็นของเนื้อหา การค้นคว้า

หาองค์ประกอบศิลปะไปจนกระท่ังการเสนอแนะเทคนิควิธีการและรูปแบบของจิตรกรรมท่ีประสาน

เข้ากับกลไกของปัญญาประดิษฐ์ เพ่ือกระตุ้นการตีความและเพื่อกระตุ้นให้เกิดการตั้งคำ�ถามเก่ียวกับ

การอยู่ร่วมกับเทคโนโลยีและใช้แง่มุมที่มีประโยชน์ของเทคโนโลยี ในแง่มุมของการมีปฏิสัมพันธ์แบบที่

ศิลปินในอดีตเคยปฏิบัติกันมาแล้ว และประสบความสำ�เร็จในการตีความเทคโนโลยียุคสมัยของตนเอง

	 กล่าวเฉพาะกรณีของจิตรกรรม การต้ังคำ�ถามนี้จะอยู่ท่ีศักยภาพของภาษาภาพแบบปัญญา

ประดิษฐ์กับภาษาภาพของจิตรกรว่ามีความเหมือนกันหรือแตกต่างอย่างไร และศักยภาพของปัญญา

ประดิษฐ์กับการนำ�เสนอเทคนิควิธีการใหม่ ๆ  ในการคิดเกี่ยวกับองค์ประกอบศิลป์ การใช้ทัศนธาตุ เทคนิค

การใช้สีและพู่กัน เป็นต้น ทั้งนี้โดยที่ผู้วิจัยสร้างสรรค์เป็นจิตรกรที่ทำ�งานจิตรกรรมมายาวนานกว่า 30 ปี 

จึงมีหัวข้อและประเด็นที่จะสนทนากับปัญญาประดิษฐ์อย่างมาก
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	 ดังนั้นงานวิจัยสร้างสรรค์นี้จึงตั้งเป้าที่จะศึกษาที่อาณาบริเวณสีเทา บริเวณที่เหลื่อมกันระหว่าง

จิตรกรรมปัญญาประดิษฐ์กับจิตรกรรมมนุษย์ เพื่อสำ�รวจลักษณะของพื้นที่ดังกล่าว แสวงหาศักยภาพการ

ทำ�งานร่วมกันสำ�หรับสถานะการณ์ปัจจุบัน

กรอบแนวคิดของการวิจัย
	

	 การวิจัยและสร้างสรรค์ เมื่อข้าพเจ้าสนทนากับปัญญาประดิษฐ์ว่าจิตรกรรมคืออะไร? ข้าพเจ้ามี

สมมุติฐานเชิงความคิดและรูปแบบดังนี้

	 เชิงความคิด
	 ปญัญาประดิษฐ์ในฐานะเทคโนโลยอัีจฉรยิะถอืเป็นปจัจยัสำ�คญัทีช่ว่ยเสรมิศกัยภาพการทำ�งานของ

มนุษย์ให้มีประสิทธิภาพและสมบูรณ์มากยิ่งข้ึน ภายใต้กระบวนการที่ปัญญาประดิษฐ์เข้ามามีบทบาทช่วย

สร้างสรรค์ในขั้นเริ่มต้น ช่วยค้นคว้าและก่อรูปความคิดพื้นฐาน 

	 เชิงรูปแบบ
	 ในทัศนะของผู้วิจัยสร้างสรรค์ ผลงานจิตรกรรมที่สร้างขึ้นภายใต้กระบวนการทำ�งานร่วมกัน 

ระหว่างมนุษย์และปัญญาประดิษฐ์ในปัจจุบันน่าจะอยู่ที่ปัญญาประดิษฐ์ทำ�หน้าที่เป็นตัวแทนของ 

ความคิดและเหตุผล ขณะที่มนุษย์หรือศิลปินแสดงออกถึงอารมณ์และความรู้สึก กระบวนการนี้สะท้อน

ให้เห็นถึงสถานภาพและบทบาทของทั้งสองฝ่ายในการสร้างสรรค์ศิลปะร่วมกันอย่างมีนัยสำ�คัญ การใช้

ปัญญาประดิษฐ์เพื่อสนับสนุนกระบวนการคิดรูปแบบจึงน่าจะเป็นไปได้ 

การดำ�เนินงานและวิธีวิจัย
	
	 1.ด้านเนื้อหา
	 ด้านเนื้อหาคือทำ�การค้นคว้า สร้างสรรค์ร่วมกับปัญญาประดิษฐ์

	 1. ผู้วิจัยสร้างสรรค์สนทนากับปัญญาประดิษฐ์ด้วยการส่งคำ�บอกบท (prompt) ให้ปัญญา

ประดิษฐ์ทำ�ภาพร่าง 

	 2. ผู้วิจัยนำ�ผลที่ได้มาสร้างภาพร่างของตนเอง เพิ่มเติมประเด็นที่สนใจ จากนั้นจึงสร้างงาน

จิตรกรรมโดย ดัดแปลงข้อคิดและองค์ประกอบศิลป์จากปัญญาประดิษฐ์ให้แสดงออกซึ่งแง่มุมทางศิลปะ

และความรู้สึกจากกระบวนการทางจิตรกรรมมากขึ้น

	 2.ด้านเทคนิค
	 เป็นการสร้างงานจิตรกรรมท่ีมีขนาดใหญ่เพ่ือแสดงออกซ่ึงอารมณ์ความรู้สึกจากองค์ประกอบศิลป์ 

ชุดสี พื้นผิวและร่องรอยพู่กันให้ได้มากที่สุด 
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การทบทวนวรรณกรรม

	 ปัญญาประดิษฐ์เป็นประเด็นสำ�คัญในช่วงต้นทศวรรษที่ 2020 เนื่องจากเกิดช่องทางจำ�นวนมาก

ที่คนสามารถเข้าถึงและใช้ประโยชน์ได้อย่างกว้างขวางและเป็นที่ยอมรับว่ามีศักยภาพอย่างมาก (จริง ๆ  

แลว้เรายงัไมท่ราบวา่ปญัญาประดษิฐม์ศีกัยภาพเพยีงไหน เนือ่งจากเพิง่อยูใ่นชว่งเริม่ตน้เทา่นัน้)  เหตกุารณ์

สำ�คัญที่ทำ�ให้เกิดการตระหนักเกี่ยวกับเรื่องนี้ก็คือใน ค.ศ.2016 ปัญญาประดิษฐ์ชื่อ AlphaGo สร้างและ

พัฒนาโดยบริษัทชื่อ Google Deepmind เอาชนะนักเล่นหมากล้อม (โกะ) ชาวเกาหลีชื่อ อี เสดอล

(Lee Sedol) ซึ่งขณะนั้นอยู่ที่อันดับ 2 ของโลกได้ 4-1 เกม (Google DeepMind, n.d.) หมากโกะ

เป็นหนึ่งในเกมที่มีความซับซ้อนอันเกิดจากการที่เกมเปิดกว้าง สามารถสร้างยุทธศาสตร์ได้หลากหลาย

แทบไม่จำ�กัด โดยที่การเดินหมากของ AlphaGo ในครั้งนั้นผู้เชี่ยวชาญเกมนี้กล่าวกันว่าสร้างสรรค์มาก

จนทำ�ให้อีไม่เข้าใจยุทธศาสตร์การคิด และการเดินหมากจนกระทั่งตามไม่ทันและพ่ายแพ้ไปในที่สุด 

มาโนวชิและอารเิอลลสีรปุวา่สมมตฐิานวา่อะไรคอื ปญัญาและการสรา้งสรรคน์ัน้อาจจะอยูก่บัการทีม่นษุย์

ไม่สามารถ “เข้าใจ” ได้จากพื้นฐานของตนเอง เมื่อไม่เข้าใจจึงเรียกว่าสร้างสรรค์ จนกว่าจะทำ�ความเข้าใจ

ได้ในอนาคต ดังนั้นการพิจารณาว่าการสร้างสรรค์อยู่ตรงไหนจึงวางอยู่ในบริบททางพื้นที่และเวลาด้วย 

(Sternberg & Lubert, 1996: 677-688 อ้างถึงใน Manovich & Arielli, 2024: 49)

	 ในแง่ของศิลปะ ผู้เชี่ยวชาญเกี่ยวกับปัญญาประดิษฐ์เน้นว่าคำ�ถามเกี่ยวข้องกับความหมายของ

การมีสติปัญญา (intelligence) และความสามารถในการสร้างสรรค์ (creativity) ทั้งนี้การสร้างสรรค์

นั้นมีลักษณะของการวางศูนย์กลางอยู่ที่มนุษย์ (anthropocentric) (Manovich & Arielli, 2024) 

มาโนวิชและอาริเอลลีชี้ว่าการสร้างสรรค์นั้นมีลักษณะเป็นมายาคติและใช้มนุษย์เป็นที่ตั้ง ดังนั้นการ

ทำ�งานของปัญญาประดิษฐ์จึงอาจจะไม่ได้เป็นการสร้างสรรค์อย่างที่คาดหมายกัน ยามที่คนเขียนคำ�

บอกบท (prompt) ให้แก่ปัญญาประดิษฐ์ เครื่องจักรจะทำ�งานเป็นผู้รวบรวมและกลั่นกรอง แต่ไม่

นำ�เสนอสิ่งที่ใหม่ทั้งหมดด้วยตนเอง เรียกว่าเป็น “สุนทรียศาสตร์ต่อขยาย” (extended aesthetics) 

(Manovich & Arielli, 2024: 145-150) ซึ่งศิลปินในยุคปัจจุบันมิได้จำ�กัดอยู่เพียงผู้สร้างงานจากศูนย์

หากแต่หมายถึงผู้ที่ใช้เครื่องมือและเทคโนโลยี เช่น ปัญญาประดิษฐ์ (AI) ตีความ เลือกสรร และปรับแต่ง

สิ่งที่มีอยู่เดิมให้เกิดความหมายใหม่ ซึ่งสอดคล้องกับแนวคิดของมาโนวิช ที่ศิลปินคือ ผู้เลียนแบบ

และปรับปรุงธรรมชาติ ไม่ใช่ผู้สร้างจากความว่างเปล่า แนวคิดนี้ยังสัมพันธ์กับทฤษฎีสุนทรียศาสตร์

ของอริสโตเติลที่เน้นการเลียนแบบ (mimesis) และปรับปรุงสิ่งที่มีอยู่ให้งดงามขึ้น (Destrée, 2021)

ดังนั้น “สุนทรียศาสตร์ต่อขยาย” จึงสะท้อนกระบวนการสร้างสรรค์ที่ศิลปินใช้เทคโนโลยีขยายขอบเขต

งาน โดยยังคงเป็นผู้กำ�หนดทิศทางและความหมายหลักของผลงานอยู่เสมอ

	 ก่อนหน้าที่จะเกิดปัญญาประดิษฐ์ขึ้น มีคำ�ถามเกี่ยวกับการที่เครื่องจักรหรือเครื่องมือในการ

คำ�นวณต่าง ๆ  เช่น คอมพิวเตอร์จะสามารถสร้างสรรค์งานศิลปะได้หรือไม่เกิดขึ้นมาแล้ว ใน ค.ศ.1966 

มีการทดลองให้อัลกอริธึ่มสร้างจิตรกรรมในรูปแบบของปีต มงเดรียน (Piet Mondrian ค.ศ.1872-
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-1944) แล้วนำ�เสนอเปรียบเทียบกับจิตรกรรมจริงให้สาธารณชนตัดสิน ผลปรากฏว่าภาพที่สร้างขึ้น

โดยอัลกอริธึ่มได้รับการยอมรับว่าสร้างความพึงพอใจได้มากกว่ารูปของศิลปินเสียอีก 

	 อย่างไรก็ตาม กรณีจิตรกรรมของมงเดรียนนั้น เป็นที่เข้าใจตรงกันว่าความหมายและคุณค่าของ

ผลงานไม่ได้มาจากตัวผลงานเพียงโดด ๆ แต่ต้องถูกประเมินจากการที่ศิลปินมีความสามารถในการก

ลั่นกรองสถานะการณ์และบริบทของศิลปะสมัยใหม่จนกระทั่งสามารถสร้างงานที่มีลักษณะสร้างสรรค ์

มีความใหม่ที่ไม่สามารถเข้าใจได้ด้วยบริบทในขณะนั้น มิได้สร้างสรรค์ขึ้นมาลอย ๆ เช่นเดียวกันกับที่

นักปรัชญาชาวอังกฤษเซอร์ โรเจอร์ สครูตัน (Roger Scruton) เคยกล่าวว่าการฟังเสียงของบทกวีจีน

โดยไม่เข้าใจความหมายเป็นเช่นเดียวกันกับการปิดตาดื่มไวน์ซึ่งไม่สามารถทำ�ให้เข้าใจถึงคุณค่าที่แท้

จริงของเรื่องนั้น ๆ ได้ ความหมายของการสร้างสรรค์จึงผูกอยู่กับความเป็นมนุษย์และสิ่งที่เรียกว่าใหม่

ในบริบทดังกล่าว 

	 มาโนวิชแยกแยะกระบวนการทำ�งานของปัญญาประดิษฐ์ออกเป็นสองแนวทางคือ การช่วยเลือก

ภาพที่เหมาะสมจากแหล่งภาพจำ�นวนมาก และ ช่วยสร้างหรือจัดเรียงเนื้อหานั้นเสียใหม่ (assistance 

in selecting appropriate images from large (often massive) collections, and assistance in 

the creation/editing new content.) (Manovich, 2018) วิลเลียม เจ มิตเชล (William J. Mitchell) 

ตั้งข้อสังเกตว่ากระบวนการนี้มีความสัมพันธ์กับเมืองโดยมีการจัดลำ�ดับความสำ�คัญ การเลือกภาพ

นัน้กค็อื การไปแยกภาพทีต่อ้งการออกมาจากแหลง่แลว้นำ�มาจดัรวมกนัใหม ่(separate and recombine) 

(Mitchell, 1996 อ้างถึงใน Manovich, 2024: 122-123) แบบเดียวกันกับที่นักผังเมืองในศตวรรษ

ที่ 18 และ 19 จัดลำ�ดับ (hierarchies) ของพื้นที่ที่มีความสำ�คัญมากหรือน้อยตามแกนและระบบการ

สัญจร กล่าวคือมีการจัดลำ�ดับอย่างเป็นระบบ ไม่ได้ทำ�งานแบบสุ่ม การทำ�งานในกรณีการบอกบท

สำ�หรับจิตรกรรมก็เช่นกัน

	 ปัญญาประดิษฐ์ (AI) เป็นพลังสนับสนุนที่สำ�คัญสำ�หรับศิลปินในการขยายขอบเขตความคิด

สร้างสรรค์และเพิ่มศักยภาพในการสร้างสรรค์ผลงานจิตรกรรม ด้วยการนำ�เสนอข้อมูลและแนวคิดที่

หลากหลายอย่างรวดเร็วเหนือกว่ามนุษย์ ศิลปินจึงสามารถใช้ปัญญาประดิษฐ์เป็นเครื่องมือในการค้นคว้า 

ทดลอง และสร้างองค์ประกอบใหม่ ๆ ได้อย่างมีประสิทธิภาพ ซึ่งคุณค่าและความหมายที่แท้จริงของ

งานศิลปะยังคงอยู่ที่การกลั่นกรอง ตีความ และท้าทายกรอบความคิดจากมนุษย์ โดยศิลปินยังคงเป็น

ผู้กำ�หนดทิศทางและความหมายหลักของผลงานอยู่เสมอ ดังนั้นปัญญาประดิษฐ์จึงทำ�หน้าที่เป็น “ผู้ช่วย” 

ที่เสริมพลังให้กับศิลปิน แต่ไม่สามารถทดแทนจิตวิญญาณและความลุ่มลึกในกระบวนการสร้างสรรค์ของ

มนุษย์ได้พื้นฐานความเข้าใจนี้ทำ�ให้การศึกษาเรื่องความสัมพันธ์ของปัญญาประดิษฐ์กับการทำ�งานของ

ศิลปินในกรณีการสร้างงานจิตรกรรมได้อย่างชัดเจนขึ้น สอดคล้องกับเป้าหมายของการวิจัยสร้างสรรค์นี้
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กระบวนการสร้างสรรค์

	 กระบวนการสร้างสรรค์ผลงานผ่านเทคนิควิธีการของผู้สร้างสรรค์ แบ่งเป็น 5 ขั้นตอน คือ

	 1. กำ�หนดแนวความคิดและเรื่องราวของจิตรกรรมโดยผู้วิจัยสร้างสรรค์ ซึ่งในกรณีนี้เป็นเรื่องราว

ความสมัพนัธร์ะหวา่งบคุคลทัง้ทีเ่คยดำ�รงอยูจ่รงิกบับคุคลในจนิตนาการบวกกบัเรือ่งราวทีเ่หมอืนจะเปน็ไป

ไม่ได้คือการผสมผสานพืชพันธุ์และผลไม้ประเภทต่าง ๆ เข้าไปในองค์ประกอบ 

	 2. บอกบทให้แก่ปัญญาประดิษฐ์เพื่อแสวงหาแนวทางความเป็นไปได้และองค์ประกอบกับความ

คิดเบื้องต้น

	 3. ดัดแปลงและเพิ่มเติม สร้างสรรค์ผลงานจิตรกรรมเทคนิคสีน้ำ�มัน ต่อยอดเรื่ององค์ประกอบ

ศิลปะ ชุดสี พื้นผิวและร่องรอยพู่กัน โดยตระหนักถึงความรู้สึกในช่วงขณะที่กำ�ลังทำ�การสร้างสรรค์งาน

ชิ้นหนึ่ง ๆ 

	 4. วิเคราะห์ผลงานสร้างสรรค์เทียบเคียงผลงานประมวลจากปัญญาประดิษฐ์และผลงานจิตรกรรม

1. การกำ�หนดแนวความคิดและเรื่องราว

	 ผู้วิจัยสร้างสรรค์สนใจจิตรกรรมเกี่ยวกับคนในแง่บุคลาธิษฐาน ทั้งในแง่ภาพเหมือน (portrait) 

และในแง่ภาพคนในศิลปะประเภทต่าง ๆ เนื่องจากพิจารณาว่าเป็นหัวข้อที่สามารถแสดงออกซึ่งเนื้อหา

ทางประวัติศาสตร์ ความเชื่อ วัฒนธรรมไปจนกระทั่งความรู้สึกในห้วงขณะหนึ่ง ๆ ได้และเป็นการเปรียบ

เปรยที่ทรงพลังในกรณีที่เป็นภาพบุคคลที่มีบทบาทสำ�คัญในประวัติศาสตร์ องค์ประกอบของภาพบุคคล

ในจิตรกรรมในอดีตมักเป็นพื้นที่ ไม่ว่าจะเป็นสถาปัตยกรรมหรือทิวทัศน์เพื่อแสดงเรื่องเล่า ในกรณีนี้ 

ข้าพเจ้าสนใจภาพคนที่สัมพันธ์กับพืชพันธุ์และผลไม้ที่ไม่ค่อยปรากฏบ่อยครั้งมากนัก เพื่อให้ภาพเกิด

รสชาติแปลกใหม่ ท้ังนี้โดยพิจารณาว่าปัญญาประดิษฐ์น่าจะทำ�หน้าที่ “จัดหา” ภาพเหล่านี้ได้เร็วและ

มีประสิทธิภาพกว่าการค้นคว้าด้วยตัวข้าพเจ้าเอง 

2. การสร้างแบบร่างโดยปัญญาประดิษฐ์ 

	 ข้าพเจ้าป้อนชุดคำ�ที่ต้องการเข้าไปให้กับปัญญาประดิษฐ์ ตามแนวเรื่องที่กำ�หนดไว้ในข้อที่ 1 

เน่ืองจากพื้นที่ของบทความมีจำ�กัด ในบทความวิจัยนี้ข้าพเจ้าเลือกชุดคำ�และองค์ประกอบภาพออกมา

จำ�นวน 4 ภาพ เพื่อเป็นตัวอย่างจากทั้งหมด 15 ภาพ 
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ภาพที่ 1

Portrait of an alien in the imagination of humans in the primitive era

หมายเหตุ. ภาพจากคำ�บอกบท “Portrait of an alien in the imagination of humans in the primitive era, there 

were flowers and fruits decorated on the heads of aliens, painting by Hieronymus Bosch, very detailed, 

4K.” ประมวลผลโดย MidJourney, October 2023.

	 ภาพที่ 1 ป้อนคำ�สั่งดังนี้ “Portrait of an alien In the imagination of humans in the 

primitive era, there were flowers and fruits decorated on the heads of allens, painting by 

Hieronymus Bosch, very detailed, 4K”

	 ภาษาไทย “ภาพเหมือนของมนุษย์ต่างดาวในจินตนาการของมนุษย์ยุคดึกดำ�บรรพ์ มีดอกไม้และ

ผลไม้ประดับอยู่บนศีรษะของมนุษย์ต่างดาว วาดในสไตล์ของศิลปิน เฮียโรนีมุส บอช มีความละเอียดสูง 

ความละเอียด 4K”

	 ปัญญาประดิษฐ์สร้างภาพมาให้ดังนี้ 
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	 ภาพที่ 2 ป้อนคำ�สั่งดังนี้ “Portrait of Jesus Christ has Thai fruits and flowers made from 

glass and metal adorned the head and around, very detailed, 4K, paint and composition 

by Sandro Botticelli.”

	 ภาษาไทย “ภาพเหมือนของพระเยซูคริสต์ที่มีผลไม้และดอกไม้ไทยทำ�ด้วยแก้วตกแต่งบนหัวและ

โดยรอบ รายละเอียดอย่างมาก 4K วาดและจัดองค์ประกอบภาพโดยซานโดร บอตติเชลลี”

	 ปัญญาประดิษฐ์สร้างภาพมาให้ดังนี้ 

ภาพที่ 2

Portrait of Jesus Christ with Thai fruits and flowers made from glass and metal adorned the head and 

surroundings 

หมายเหตุ. ภาพจากคำ�บอกบท “Portrait of Jesus Christ has Thai fruits and flowers made from glass and 

metal adorned the head and around, very detailed, 4K, paint and composition by Sandro Botticelli.” 

ประมวลผลโดย MidJourney, October 2023.
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ภาพที่ 3

Plenty of fruits and cereal crops made of gems and jewelry on a beautiful Apsara Khmer’s head and 

dress 

หมายเหตุ. ภาพจากคำ�บอกบท “Plenty of fruits and cereal crops made of gems and jewelry have decorative 

on a beautiful Apsara Khmer’s head and her dress.” ประมวลผลโดย MidJourney, October 2023..

	 ภาพที่ 3 ป้อนคำ�สั่งดังนี้ “Plenty of fruits and cereal crops made of gems and jewelry 

have decorative on a beautiful Apsara Khmer’s head and her dress.”

	 ภาษาไทย “ผลไม้และธัญพืชทำ�จากอัญมณีตกแต่งบนหัวของนางอัปสรเขมรและที่เสื้อผ้าด้วย”

	 ปัญญาประดิษฐ์สร้างภาพมาให้ดังนี้ 
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	 ภาพที ่4 ปอ้นคำ�สัง่ดงันี ้“Portrait of the statue of Moses from Michelangelo’s sculpture 

becomes an English banker. America and the world there are flowers and golden fruits. 

There is Adam and Eve’s apple., very detailed, hyper realistic, 4K—.”

	 ภาษาไทย “ภาพเหมือนของอนุสาวรีย์โมเสสที่กลายเป็นนายธนาคารชาวอังกฤษ ในอเมริกาและ

ในโลกมีดอกไม้และผลไม้ทองคำ� มีแอปเปิ้ลของอดัมและอีฟ รายละเอียดอย่างมาก เหมือนจริง”

	 ปัญญาประดิษฐ์สร้างภาพมาให้ดังนี้ 

ภาพที่ 3

Portrait of the statue of Moses from Michelangelo’s sculpture as an English banker with flowers, golden 

fruits, and Adam and Eve’s apple  

หมายเหตุ. ภาพจากคำ�บอกบท “Portrait of the statue of Moses from Michelangelo’s sculpture becomes an 

English banker. America and the world there are flowers and golden fruits. There is Adam and Eve’s 

apple., very detailed, hyper realistic, 4K—.” ประมวลผลโดย MidJourney, October 2023.
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3. สร้างสรรค์ผลงานต่อยอดจากแบบที่ปัญญาประดิษฐ์มอบมาให้

	 เมื่อได้ภาพร่างที่ตอบโจทย์ดังกล่าว ผู้สร้างสรรค์นำ�ภาพร่างเหล่านั้นมาปรับแต่งเพิ่มเติม 

เปลี่ยนแปลงรายละเอียด การเพิ่มองค์ประกอบ หรือการตีความใหม่จากแนวทาง เพื่อให้เกิดมิติทาง

ศิลปะเพื่อสะท้อนถึงตัวตนและอัตลักษณ์เฉพาะตัวของผู้สร้างสรรค์เอง ผู้วิจัยสร้างสรรค์เข้าใจดีว่างาน

จิตรกรรมแต่ละชิ้นจะมีความหมายและคุณค่าสัมพันธ์กับบริบทของพื้นที่และเวลา ซึ่งในกรณีนี้คือบริบท

สองแนวทาง แนวทางแรกคือบริบทของจิตรกรรมในประวัติศาสตร์จิตรกรรมตะวันตก แนวทางที่สองคือ

บริบทของจิตรกรรมสมัยใหม่ของไทยและของผู้วิจัยสร้างสรรค์เอง

	 ในขัน้ตอนนี ้ผูส้รา้งสรรคไ์มไ่ดเ้พยีงแคค่ดัลอกหรอืทำ�ซ้ำ�ผลงานทีป่ญัญาประดษิฐส์รา้งขึน้ แตส่วม

บทบาทเป็นผู้ร่วมมือในกระบวนการสร้างงานศิลปะ โดยใช้ทักษะ ความรู้ และความรู้สึกของมนุษย์ใน

การตีความ สร้างมิติใหม่ หรือเพิ่มองค์ประกอบที่มีความหมายเชิงลึก โดยตระหนักถึงความต้องการให้

ผลงานสุดท้ายเกิดการสะท้อนถึงการทำ�งานร่วมกันระหว่างมนุษย์และปัญญาประดิษฐ์อย่างมีนัยสำ�คัญ 

นอกจากนี้ ยังคิดถึงการผสมผสานศักยภาพระหว่างเทคโนโลยีและจินตนาการของมนุษย์ให้เป็นหนึ่งเดียว 

	

	 ผลงานของผู้วิจัยสร้างสรรค์มีลักษณะดังนี้	

ภาพที่ 5

Cosmology and the Sutra of Karma, 

Oil on canvas, 160 x 150 cm, created 

in 2024 (B.E. 2567). 

หมายเหตุ. จาก Long Live Painting: 

AI’s Temporary Challenge, by T. 

Thipwaree, 2024a, Number 1 Gallery. 

Copyright by Thanarit Thipwaree
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ภาพที่ 6

Crown of Light of Resurrection, Oil on 

canvas, 200 x 170 cm, created in 2024 

(B.E. 2567). 

หมายเหตุ. จาก Long Live Painting: AI’s 

Temporary Challenge, by T. Thipwaree, 

2024b, Number 1 Gallery. Copyright by 

Thanarit Thipwaree

ภาพที่ 7

Divine Reverie, Oil on canvas, 160 x 

150 cm, created in 2024 (B.E. 2567).

หมายเหต.ุ จาก Long Live Painting: AI’s 

Temporary Challenge, by T. Thipwaree, 

2024c, Number 1 Gallery. Copyright 

by Thanarit Thipwaree 
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ภาพที่ 8

‘Banker, Hitler, Zionist, Moses’, Oil 

on canvas, 70 x 80 cm, created in 

2024 (B.E. 2567). 

หมายเหตุ. จาก Long Live Painting: 

AI’s Temporary Challenge, by T. 

Thipwaree, 2024d, Number 1 Gallery. 

Copyright by Thanarit Thipwaree

4. บทวิเคราะห์ผลงานสร้างสรรค์

	 ผลงานจติรกรรมท่ีนำ�มาเป็นตวัอยา่งในบทความวจิยันีส้ามารถวเิคราะหใ์นฐานะระดบัของประเดน็

ต่าง ๆ ทั้งนี้ปัญญาประดิษฐ์เองก็ยังมีอายุเยาว์ น่าจะพัฒนาต่อเนื่องอย่างมากในอนาคต การวิเคราะห์เพื่อ

แสวงหาว่าปัญญาประดิษฐ์ทำ�อะไรได้หรือไม่ได้จึงน่าจะไม่เหมาะสมเท่าการวิเคราะห์มองหาระดับความ

เป็นไปได้ของเทคโนโลยี เพื่อพิจารณาว่าเทคโนโลยีนี้มีระดับของประเด็นต่าง ๆ ที่เกี่ยวข้องกับงานศิลปะ

อย่างไร เฉพาะในสถานะการณ์ปัจจุบัน  
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การจัดวางองค์ประกอบและโครงสร้างภาพ

	 ภาพปัญญาประดิษฐ์ มีการจัดวางองค์ประกอบแบบสมมาตรตรงกลางในรูปแบบภาพ

เหมือนบุคคลครึ่งตัว ซึ่งเป็นลักษณะที่ไม่ค่อยพบในงานของเฮียโรนิมัส บอช (Hieronymus Bosch 

ค.ศ.1450-1516) ฉากหลังเป็นนามธรรม ไม่มีเร่ืองราวหรือความหมายเชิงสัญลักษณ์ชัดเจน ดอกไม้

ถูกคัดเลือกและตัดตอนมาจากแนวหุ่นนิ่งดัตช์ บางดอกประดับอยู่บนใบหน้า บางดอกงอกออกมาจาก

ใบหน้า สร้างความรู้สึกแปลกตาแต่ยังคงเป็นการรวมองค์ประกอบตามข้อมูลที่ปัญญาประดิษฐ์รับมา

โดยตรง ร่างกายสวมเสื้อผ้าแบบแปลกตา แต่ขาดความชัดเจนในความหมายของวัสดุหรือผิวสัมผัส

	 ภาพศลิปนิ ใชอ้งคป์ระกอบสมมาตรเชน่กัน แตม่กีารเสรมิกรอบภาพทีอ่อกแบบเปน็รปูมนษุยต์า่งดาว 

ซึ่งช่วยกำ�หนดขอบเขตและสร้างโครงสร้างภาพที่ชัดเจนขึ้น รายละเอียดและองค์ประกอบภาพขนาดเล็ก

หลากหลายลอ่งลอยไปมา ทำ�ใหเ้รือ่งราวซับซ้อนและแทบไมเ่ปน็หนึง่เดียว ผู้ชมต้องใชจิ้นตนาการในการเชือ่มโยง

องค์ประกอบเหล่านีเ้ข้าดว้ยกัน ลำ�ดบัความสำ�คญัของภาพรวนเร แต่ภาพมนษุยต่์างดาวและกรอบภาพสนีวลช่วย

คมุโครงสรา้งภาพไวไ้ดอ้ยา่งมปีระสิทธภิาพ ร่างกายมคีวามกำ�กวมระหวา่งผิวหนังและเส้ือผ้าสร้างความลกึลับ

และความน่าสนใจ

ภาพที่ 9

เปรียบเทียบภาพต้นแบบจาก Ai (ขวา) และ ภาพ “จักรวาลวิทยาและพระสูตรแห่งกรรม (Cosmology and the Sutra 

of Karma)” จิตรกรรมสึน้ำ�มันของศิลปิน (ซ้าย)
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เทคนิคการใช้สีและรายละเอียด

	 ภาพปัญญาประดิษฐ์ ใช้สีและพื้นผิวที่เน้นความสมจริงในเชิงสามมิติ แต่สีสันและรายละเอียด

ยังคงเป็นการผสมผสานจากข้อมูลที่ได้รับมาโดยตรง ไม่มีการใช้เทคนิคฝีแปรงหรือการเล่นกับสีเพ่ือ

สือ่สารอารมณห์รอืความรูส้กึทีล่กึซึง้ รายละเอยีดดอกไมแ้ละองคป์ระกอบอ่ืน ๆ  ถกูตดัตอนและคดัเลอืกมา

อย่างจำ�กัด

	 ภาพศิลปิน ใช้เทคนิคฝีแปรงที่ละเอียดอ่อนและคู่สีที่มีความสัมพันธ์ซับซ้อน การใช้สีและ

รายละเอียดในภาพช่วยสร้างมิติและบรรยากาศที่หลากหลายและมีชีวิตชีวา รายละเอียดล่องลอยและ

ซ้อนทับกันอย่างตั้งใจเพื่อสื่อสารความซับซ้อนและความไม่แน่นอนทางอารมณ์

อัตลักษณ์และการสื่อสารอารมณ์

	 ภาพปญัญาประดษิฐ ์แมจ้ะมรีายละเอยีดท่ีน่าสนใจ แต่ยงัขาดความลึกซ้ึงทางอารมณแ์ละความรู้สึก

ที่ซับซ้อน รายละเอียดเหล่านี้เป็นผลจากการประมวลผลเชิงเทคนิคที่ขาดการตีความหรือการเล่าเรื่องที่มี

ความหมาย

	 ภาพศิลปิน รายละเอียดซับซ้อนและองค์ประกอบที่หลากหลายสร้างบรรยากาศที่ปั่นป่วน

และมีชีวิตชีวา อารมณ์และความคิดของศิลปินถูกถ่ายทอดผ่านการจัดวางองค์ประกอบและการใช้สี

ที่ลึกซึ้ง เปิดโอกาสให้ผู้ชมได้ตีความและเชื่อมโยงเรื่องราวตามจินตนาการของตนเอง
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การจัดวางองค์ประกอบและโครงสร้างภาพ

	 ภาพปญัญาประดิษฐ ์มกีารจดัวางองคป์ระกอบแบบสมมาตรตรงกลางในรปูแบบภาพเหมอืนบคุคล

ครึง่ตวั ฉากหลงัเปน็นามธรรมสดีำ�สนทิ สร้างบรรยากาศโทนงานศพ มงกุฎหนามยงัคงอยูแ่ต่เกือบถูกกลืนดว้ย

พวงมาลยัดอกไมใ้นแบบวฒันธรรมตะวนัตก ภาพโดยรวมมลีกัษณะคลา้ยประตมิากรรมเคลอืบเรซิน่ทีเ่งาวาว 

ดอกไม้และผลไม้ดูเหมือนพลาสติก สะท้อนการประมวลผลเชิงเทคนิคที่ขาดความลึกซึ้งทางอารมณ์และ

ความเป็นธรรมชาติ

	 ภาพศลิปนิ ใชอ้งคป์ระกอบสมมาตรเชน่กนั แตม่กีารเสรมิเสาและหวัเสาแบบไอโอนคิเพือ่กำ�หนด

ขอบเขตของภาพและสร้างโครงสร้างที่ชัดเจนขึ้น รายละเอียดดอกไม้และองค์ประกอบอื่น ๆ  ถูกเพิ่มเข้ามา

อยา่งมากจนเกดิเรือ่งราวท่ีซับซอ้นและแทบจะไมเ่ปน็หนึง่เดยีว ความหมายของภาพมคีวามซบัซ้อนและเปดิกวา้ง

ตอ่การตคีวาม ลำ�ดบัความสำ�คญัขององคป์ระกอบในภาพไมแ่นน่อน องค์ประกอบตา่ง ๆ  แขง่กันแสดงออกดว้ยรปูทรง

สีสัน และตำ�แหน่ง แม้ภาพพระเยซูจะใหญ่และกินพื้นที่ส่วนใหญ่ แต่กลับถูกลดความสำ�คัญลงจากการ

ซ้อนทับขององค์ประกอบอื่น ๆ

	

ภาพที่ 10

เปรียบเทียบภาพต้นแบบจาก Ai (ขวา) และ ภาพ “มงกุฏแสงแห่งการฟื้นคืนชีพ (Crown of Light of Resurrection)” 

จิตรกรรมสึน้ำ�มันของศิลปิน (ซ้าย)
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เทคนิคการใช้สีและรายละเอียด

	 ภาพปัญญาประดิษฐ ์ สีและพื้นผิวภาพมีลักษณะเงาวาวและเหมือนวัสดุสังเคราะห์ เช่น เรซิ่น

หรือพลาสติก ขาดการใช้เทคนิคฝีแปรงหรือการเล่นกับสีเพื่อสื่อสารอารมณ์หรือเรื่องราวอย่างลึกซึ้ง

	 ภาพศิลปิน ใช้เทคนิคฝีแปรงอย่างประณีตและคู่สีที่หลากหลาย กระจายอยู่ทั่วผลงาน เพื่อสร้าง

มิติและบรรยากาศที่มีชีวิตชีวา การใช้สีและการจัดวางองค์ประกอบช่วยสร้างความซับซ้อนและความ

ลึกซึ้งทางอารมณ์ที่ปัญญาประดิษฐ์ยังไม่สามารถเลียนแบบได้

อัตลักษณ์และการสื่อสารอารมณ์

	 ภาพปัญญาประดิษฐ์ รายละเอียดดอกไม้และผลไม้ถูกคัดเลือกและตัดตอนมาอย่างจำ�กัด ทำ�ให้

ภาพขาดความลึกซึ้งทางอารมณ์และความรู้สึก รายละเอียดเหล่านี้เป็นเพียงการประมวลผลเชิงเทคนิค

ตามข้อมูลที่ได้รับมา ไม่สามารถสื่อสารเรื่องราวหรือความรู้สึกที่ซับซ้อนได้

	 ภาพศิลปิน รายละเอียดที่หลากหลายและซับซ้อนช่วยสร้างบรรยากาศที่ปั่นป่วนและมีชีวิตชีวา 

องค์ประกอบขนาดเล็กที่ล่องลอยไปมา สร้างความรู้สึกของความไม่แน่นอนและความซับซ้อน ใบหน้าของ

พระเยซูเป็นจุดศูนย์กลางที่ถูกท้าทายโดยองค์ประกอบอื่น ๆ สื่อสารความรู้สึกและความคิดของศิลปิน

อย่างลึกซึ้งและเปิดกว้างต่อการตีความ
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ภาพที่ 11

เปรียบเทียบภาพต้นแบบจาก Ai (ขวา) และ ภาพ “ภวังค์ศักดิ์สิทธิ์ (Divine Reverie)” จิตรกรรมสึน้ำ�มันของศิลปิน (ซ้าย)

การจัดวางองค์ประกอบและโครงสร้างภาพ

	 ภาพปัญญาประดิษฐ์ มีการจัดวางองค์ประกอบตรงกลางในรูปแบบภาพเหมือนบุคคลครึ่งตัว

สามมิติ โดยแสงเงาและพื้นผิวให้ความรู้สึกเหมือนประติมากรรมหรือบุคคลสวมหน้ากาก ฉากหลังเป็น

นามธรรมที่เบลอคล้ายภาพถ่ายจากกล้องที่ใช้เทคนิคโฟกัสตื้น (shallow depth of field) ซึ่งไม่มีเรื่องราว

หรือความหมายเชิงสัญลักษณ์ชัดเจน ดอกไม้ถูกคัดเลือกจากแนวหุ่นนิ่งดัตช์ บางดอกประดับอยู่บนใบหน้า 

บางดอกงอกออกมาจากใบหนา้ สรา้งความรูส้กึแปลกตาแตย่งัคงเปน็การรวมองคป์ระกอบตามขอ้มลูทีป่ญัญา

ประดิษฐ์ได้รับมาโดยตรง

	 ภาพศิลปิน ใช้องค์ประกอบภาพเหมือนบุคคลครึ่งตัวเช่นกัน แต่ผสมผสานรูปแบบและเรื่องราว

แบบไทยเข้ากบัศลิปะตะวันตกอยา่งลกึซึง้ ฉากหลงัเตม็ไปดว้ยเรือ่งราวและองคป์ระกอบทีซ่บัซ้อน อา้งองิถงึ

ทั้งจิตรกรรมตะวันตกและศิลปะไทย สร้างบรรยากาศท่ีมีความหมายและความลึกซ้ึงมากกว่าภาพ

ปัญญาประดิษฐ์



273 Thanarit Thipwaree

เทคนิคการใช้สีและรายละเอียด

	 ภาพปัญญาประดิษฐ ์ ใช้แสงเงาแบบสามมิติที่ให้ความรู้สึกเหมือนประติมากรรมหรือหน้ากาก 

สีสันและพื้นผิวมีลักษณะเรียบและเงาวาว คล้ายวัสดุสังเคราะห์ ขาดการเล่นกับสีและแสงเงาเพื่อสื่อสาร

อารมณ์หรือความรู้สึกที่ลึกซึ้ง

	 ภาพศิลปิน ใช้เทคนิคการจัดแสงเงาแบบสามมิติที่ประณีตและการใช้สีที่มีความสัมพันธ์ซับซ้อน 

ใบหน้าวาดเหมือนจริงและมีชีวิตชีวา คล้ายตัวละครที่แต่งหน้าขาวก่อนขึ้นแสดง การใช้สีและแสงเงา

ช่วยสร้างมิติและเน้นลำ�ดับความสำ�คัญของบุคคลในภาพอย่างชัดเจน

อัตลักษณ์และการสื่อสารอารมณ์

	 ภาพปัญญาประดิษฐ์ รายละเอียดดอกไม้และองค์ประกอบอื่น ๆ เป็นการตัดตอนและผสม

ผสานจากฐานข้อมูล ทำ�ให้ภาพดูแปลกตาแต่ขาดความลึกซึ้งทางอารมณ์และเรื่องราวที่สื่อสารได้อย่าง

ชัดเจน รายละเอียดเหล่านี้เป็นผลจากการประมวลผลเชิงเทคนิค ไม่ใช่การเล่าเรื่องที่มีความหมาย

	 ภาพศิลปิน รายละเอียดในฉากหลังและองค์ประกอบต่าง ๆ เต็มไปด้วยเรื่องราวและ

ความซับซ้อน สร้างบรรยากาศปั่นป่วนแต่มีชีวิตชีวา ใบหน้าของบุคคลเป็นจุดศูนย์กลางที่คุม

ลำ�ดับความสำ�คัญของภาพ สื่อสารอารมณ์และความคิดของศิลปินอย่างลึกซึ้งและเปิดกว้างต่อ

การตีความอย่างลึกซึ้งและเปิดกว้างต่อการตีความ
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ภาพที่ 12

เปรียบเทียบภาพต้นแบบจาก Ai (ชวา) และ ภาพ “Banker, Hitler, Zionist, Moses” จิตรกรรมสึน้ำ�มันของศิลปิน (ซ้าย)

การจัดวางองค์ประกอบและโครงสร้างภาพ

	 ภาพปัญญาประดิษฐ์ ใช้องค์ประกอบแบบสมมาตรตรงกลาง โดยรูปบุคคลถูกนำ�เสนอใน

ลักษณะประติมากรรมหินอ่อนสามมิติ มีผลไม้ท่ีไม่ชัดเจนว่าเป็นแอปเปิลหรือไม่ รายล้อมตั้งแต่

หัวลงมาถึงใต้หน้าอก ฉากหลังเป็นสีดำ�สนิทแบบนามธรรม ไม่มีความหมายเฉพาะเจาะจง ภาพเน้นที่

ร่างกายท่อนบนซึ่งดูเหมือนถูกตัดมาจากประติมากรรมเต็มตัว สวมเสื้อผ้าแบบสมัยเก่า การสร้างพ้ืนผิวมี

ความสมจริงและละเอียดในลักษณะหินอ่อน แต่ยังคงเป็นการประมวลผลเชิงเทคนิคท่ีขาดความลึกซึ้ง

ทางอารมณ์

	 ภาพศิลปิน ใช้องค์ประกอบสมมาตรเช่นกัน แต่มีการเสริมกรอบครึ่งวงกลมเพื่อกำ�กับ

พื้นที่ว่างโดยรวมของภาพ เพิ่มมิติและโครงสร้างที่ชัดเจนขึ้น รายละเอียดถูกเพิ่มเข้ามาอย่างมาก 

แม้จะมีรายละเอียดขนาดเล็กจำ�นวนมากที่ เสริมเรื่องราวและบรรยากาศ แต่ภาพรวมยังถูกคุม

ด้วยรูปบุคคลตรงกลางที่มีขนาดใหญ่และโดดเด่น โดยเน้นร่างกายท่อนบนของประติมากรรม

นั่ง เสื้อผ้ามีสีสันใกล้เคียงกับใบหน้าและผิวของรูปบุคคล สร้างความกลมกลืนและความสมจริงที่

ลึกซึ้งกว่า
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เทคนิคการใช้สีและรายละเอียด

	 ภาพปัญญาประดิษฐ ์ สีและพื้นผิวเน้นความสมจริงแบบหินอ่อนสามมิติ แต่ขาดความละเอียด

อ่อนในเรื่องของการเล่นสีและแสงเงาที่สะท้อนอารมณ์หรือความรู้สึก รายละเอียดผลไม้และเสื้อผ้าถูก

สร้างขึ้นตามข้อมูลที่ได้รับมาโดยตรง ไม่มีการตีความหรือสร้างสรรค์ใหม่ในเชิงลึก

	 ภาพศิลปิน ใช้เทคนิคฝีแปรงอย่างประณีตและคู่สีที่มีความสัมพันธ์ซับซ้อน สีของเสื้อผ้าและ

ผิวหนังถูกผสมผสานอย่างกลมกลืน สร้างมิติและบรรยากาศที่มีชีวิตชีวา การเพิ่มตัวอักษรที่สี่มุมของภาพ

ยังช่วยเพิ่มมิติของการอ่านและตีความ ทำ�ให้ภาพมีความลึกซึ้งและหลากหลายทางความหมาย

อัตลักษณ์และการสื่อสารอารมณ์

	 ภาพปญัญาประดษิฐ ์แมจ้ะมคีวามสมจรงิในเชงิเทคนคิและพืน้ผวิทีล่ะเอยีด แตย่งัขาดความลกึซึง้

ทางอารมณ์ รายละเอียดบางส่วน เช่น ผลไม้ที่ไม่ชัดเจนและการตัดต่อภาพที่ดูขาดความสมบูรณ์ แสดงถึง

ข้อจำ�กัดของ ปัญญาประดิษฐ์ในการสร้างสรรค์ที่มีความละเอียดอ่อนและมีความหมายเชิงสัญลักษณ์

	 ภาพศิลปิน รายละเอียดที่หลากหลายและซับซ้อนช่วยสร้างบรรยากาศที่มีชีวิตชีวา และเต็มไป

ด้วยความหมาย ใบหน้าที่วาดเหมือนบุคคลจริงและการใช้สีอย่างละเอียดอ่อนสื่อสารอารมณ์และความ

รูส้กึทีล่กึซึง้ รายละเอยีดขนาดเลก็และตวัอกัษรชว่ยเสรมิเรือ่งราวและเปดิโอกาสใหผู้ช้มตคีวามอยา่งลกึซึง้



276Academic Art Creation Project...

Si
lp

a 
Bh

ira
sr

i (
Jo

ur
na

l o
f 
Fi
ne

 A
rt
s)

 V
ol

.13
(1)

 2
02

5

ผลการวิเคราะห์

	 ปัญญาประดิษฐ์มีศักยภาพสูงในการผสมผสานองค์ประกอบวัฒนธรรมต่าง ๆ ได้อย่างรวดเร็ว

และไร้ขีดจำ�กัด เช่น การนำ�รูปแบบดอกไม้จากหุ่นนิ่งดัตช์มารวมกับแฟชั่นร่วมสมัยและสัญลักษณ์

ตะวันตก สร้างความรู้สึกเหนือจริงและร่วมสมัยในภาพเดียวปัญญาประดิษฐ์เปิดโอกาสให้เกิดความ

หลากหลายทางศิลปะและการทดลองใหม่ ๆ อย่างอิสระ แต่ยังขาดความลึกซึ้งทางประสบการณ์

และความหมายเชิงวัฒนธรรมที่มนุษย์ถ่ายทอดได้ เช่นเดียวกับจิตรกรรมของศิลปินที่สะท้อนอารมณ์ 

อัตลักษณ์ และประสบการณ์เฉพาะตัว

	 เมื่อพิจารณาภาพปัญญาประดิษฐ์กับจิตรกรรมในกรอบสุนทรียศาสตร์ร่วมสมัย โดยอ้างอิง

โรล็องด์ บาร์ตส์ (Roland Barthes) และฌาคส์ ร็องซีแยร์ (Jacques Rancière) พบว่าปัญญาประดิษฐ์

สามารถผสมผสานองค์ประกอบวัฒนธรรมจากหลายแหล่งได้อย่างรวดเร็วและสร้างสรรค์ ซึ่งสอดคล้อง

กับแนวคิดระบอบสุนทรียศาสตร์ของร็องซีแยร์ที่เปิดรับความหลากหลายทางการรับรู้ และการตีความ 

อย่างไรก็ตาม ตามแนวคิดของบาร์ตส์ แม้ภาพปัญญาประดิษฐ์จะมีความน่าสนใจเชิงวัฒนธรรมและ

รูปแบบ (stadium) แต่ยังขาดรายละเอียดที่ทิ่มแทงใจผู้ชม (punctum) และเชื่อมโยงกับประสบการณ์

ชีวิตจริงของมนุษย์ ขณะที่จิตรกรรมของศิลปินสะท้อนอัตลักษณ์และประสบการณ์เฉพาะตัวผ่านเทคนิค 

สี รายละเอียด และการจัดวางที่มีเรื่องราวที่ศิลปินตั้งใจถ่ายทอด (narrative) ดังนั้นผลงานปัญญา

ประดิษฐ์เปิดโอกาสใหม่ในการสร้างสรรค์ข้ามวัฒนธรรมและทลายขอบเขตเดิมของศิลปะร่วมสมัย แต่ยัง

ขาดความลึกซึ้งทางอารมณ์และประสบการณ์ชีวิตที่ผลงานศิลปะของมนุษย์มอบให้ผู้ชมได้อย่างแท้จริง

	 ระดับของการสร้างสรรค์ “ความใหม่” ที่ปัญญาประดิษฐ์ไม่สามารถนำ�เสนอความใหม่ได้ใน

เชิงการสร้างสรรค์แบบที่เราเข้าใจกัน จากที่กล่าวข้างต้นว่ามาโนวิช แยกแยะกระบวนการทำ�งานของ

ปัญญาประดิษฐ์ออกเป็นสองแนวทางคือ การช่วยเลือกภาพที่เหมาะสมจากแหล่งภาพจำ�นวนมาก และ 

ช่วยสร้างหรือจัดเรียงเนื้อหานั้นเสียใหม่ ในกรณีนี้ต้องนับว่าประสบความสำ�เร็จอย่างมาก เนื่องจาก

ภาพที่ปัญญาประดิษฐ์นำ�เสนอนั้นมาจากแหล่งที่หลากหลายที่ผู้วิจัยเองอาจจะเข้าไม่ถึงหรือถ้าจะเข้าถึง

ต้องใช้เวลามากกว่านี้ นอกจากนี้รูปแบบที่แปลกตา จะขอยกตัวอย่าง เช่น ภาพที่ 4 ภาพที่ปัญญา

ประดิษฐ์เสนอมีคุณภาพสูงเนื่องจากเป็นโมเสสที่เห็นได้ว่าน่าจะอ้างอิงมาจากประติมากรรมโมเสส

ของมเิคลนัเจโลทีรู่จ้กักนัดใีนประวตัศิาสตรศ์ลิปะ แตม่ผีลไมท้ีไ่มต่รงกบัคำ�บอกบทนกัคอื แอปเปลิทีป่ญัญา

ประดิษฐ์สร้างขึ้นมาคล้ายพวงองุ่นแต่มีสีเหลืองทอง 

	 ผูว้จิยัสรา้งสรรคไ์ดน้ำ�ภาพนีม้าขบัเนน้ประเดน็สำ�คญัเกีย่วกบัการใชภ้าพบคุคลในแงบ่คุลาธษิฐาน

ทำ�ให้ประเด็นที่ต้องการนำ�เสนอชัดเจนขึ้น เพื่อนำ�เสนอความใหม่ในบริบทของพื้นที่และเวลาทั้งใน

เชิงประวัติศาสตร์ศิลปะตะวันตกและประวัติศาสตร์จิตรกรรมสมัยใหม่ไทย ขับเน้นประเด็นที่ต้องการนำ�

เสนอและเสยีดส ีปรบัการวาดรายละเอยีดของภาพใหเ้ปน็จติรกรรม เปลีย่นมมุมองภาพ สรา้งองคป์ระกอบ

เพิ่มเติม เช่น กรอบภาพ ตัวละครเล็ก ๆ ตัวอักษรที่สี่มุมภาพ ฯลฯ
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	 ระดับความเหมือนจริง ปัญญาประดิษฐ์สามารถนำ�เสนอได้ละเอียดเหมือนจริงมากจนน่าสงสัย

ว่าระดับฝีมือของจิตรกรสามารถเลียนแบบได้หรือไม่ อย่างไรก็ตาม ระดับของความเหมือนจริงนี้ผู้วิจัย

สร้างสรรค์ยังสามารถขับเน้นให้เกิดอารมณ์ความรู้สึกเพิ่มเติม ตัวอย่างที่เด่นชัดน่าจะเป็นกรณีของ

ภาพทีเ่กิดจากคำ�สัง่วา่ “ผลไมแ้ละธญัพชืทำ�จากอญัมณตีกแตง่บนหวัของนางอปัสรเขมรและทีเ่สือ้ผา้ดว้ย” 

(ภาพที่ 3) และงานสร้างสรรค์ของผู้วิจัยสร้างสรรค์ชื่อ “ภวังค์ศักด์ิสิทธิ์” (ภาพที่ 7) ที่ใช้องค์ประกอบ

หลักใกล้เคียงกับท่ีปัญญาประดิษฐ์เสนอมาให้ แต่ปรับให้พื้นหลังมีความหมายมากข้ึน เฉพาะใบหน้าของ

นางอัปสรที่ปัญญาประดิษฐ์สร้างมาเรียบเนียน ใช้สีขาวที่โดดเด่นแต่ขาดชีวิตอันเป็นประเด็นที่ผู้วิจัย

สร้างสรรค์วาดให้มีลักษณะท่ีอยู่ตรงกลางระหว่างการมีชีวิตกับไร้ชีวิต โดยอาศัยระดับฝีมือในการใช้

ชุดสี แนวทางการใช้พู่กัน ฯลฯ ที่ผู้วิจัยสร้างสรรค์มีความถนัด เพ่ือนำ�เสนอความกำ�กวมหรือระดับของ

การมีชีวิต-ไร้ชีวิต ให้จิตรกรรมมีความหมายซับซ้อนมากขึ้น ทั้งนี้โดยมีจุดมุ่งหมายว่าระดับความซับซ้อน

นี้จะสามารถนำ�เสนอสิ่งที่เรียกว่าการสร้างสรรค์ออกมาได้ ตามความหมายของมาโนวิชที่กล่าวไว้ข้างต้น

	 ระดบัของการเลอืกสรรและจดัเรยีงลำ�ดบั ปญัญาประดษิฐส์ามารถตอบคำ�ถามได้ทกุคำ�ถาม มีความ

รอบรู้อย่างมาก น่าจะเกินมนุษย์ ในแง่นี้ถ้าต้ังคำ�ถามโดยไม่อ้างอิงข้อมูล แต่อาศัยชุดคำ�ที่เป็นนามธรรม

มากขึ้นอาจจะช่วยทำ�ให้ปัญญาประดิษฐ์สร้างภาพที่แตกต่างได้อีกมาก อันเป็นประเด็นที่ผู้วิจัยสร้างสรรค์

จะนำ�ไปพัฒนาต่อในอนาคต นอกจากการเลือกสรร ปัญญาประดิษฐ์ยังสามารถจัดองค์ประกอบขึ้นใหม่ 

นำ�เสนอมุมมองที่น่าสนใจ ทั้งนี้จุดอ่อนในปัจจุบันของปัญญาประดิษฐ์น่าจะอยู่ท่ีแหล่งอ้างอิงท่ีมาจาก

มาตรฐานศลิปะและสนุทรยีศาสตรต์ะวันตก การจดัลำ�ดับความสำ�คญัจึงมาจากแนวคดินัน้ ผู้วจัิยสร้างสรรค์

จึงสามารถนำ�มาพัฒนาให้แสดงออกซึ่งภาวะการณ์ของโลกปัจจุบันได้มากขึ้น

	 ระดับของความเร็ว เร็วมาก ทำ�หน้าที่อ้างอิงได้ดี ช่วยย่นระยะเวลาการทำ�งานได้เป็นอย่างดี ทั้งนี้

การทำ�งานที่มีลักษณะของการอ้างอิงข้อมูลประวัติศาสตร์และประวัติศาสตร์ศิลปะเป็นหนึ่งในข้ันตอนท่ี

ใช้เวลาสูง ตามปกติต้องแสวงหาแหล่งอ้างอิงและแหล่งของแรงบันดาลใจจากหนังสือหรือกระทั่งภาพใน

อินเตอร์เน็ต แต่ปัญญาประดิษฐ์สามารถนำ�เสนอมาให้เลย มีความสะดวกเป็นอย่างมาก อย่างไรก็ตาม

พึงตระหนักว่าความเร็วและความสะดวกนี้ทำ�ให้กระบวนการพัฒนาภายในท่ีจะเกิดข้ึนระหว่างการทำ�การ

ศึกษาด้วยตนเองหายไปด้วย และการได้ศึกษาข้อมูลอื่น ๆ ระหว่างการค้นคว้าก็จะหายไปด้วย คล้ายกับ

การเดินทางด้วยรถยนต์ที่จะทำ�ให้การสังเกตสภาพแวดล้อมระหว่างทางขาดหายไปเมื่อเทียบกับการเดิน

ทางด้วยจักรยาน เป็นต้น

	 ระดบัของขอ้จำ�กดั เชน่ มมุกลอ้ง กรณตัีวอยา่ง เชน่คำ�สัง่ “ภาพเหมอืนของประตมิากรรมอนสุาวรยี์

โมเสสโดยมิเคลันเจโลที่กลายเป็นนักการธนาคารชาวอังกฤษ ชาวอเมริกาและชาวโลกท่ีมีดอกไม้กับผลไม้

สีทอง มีแอปเปิลของอดัมและอีฟ มีรายละเอียดสูง เหมือนจริงขั้นสุดยอด 4K.” จะเห็นได้ว่าภาพ โมเสสที่

ปัญญาประดิษฐ์นำ�เสนอ เป็นภาพประติมากรรมที่คล้ายแต่ไม่เฉพาะเจาะจงว่าเป็นโมเสสโดยมิเคลันเจโล 

มาจากมุมกล้องในภาพถ่ายประติมากรรมที่สวยที่สุดตามทัศนะของประวัติศาสตร์ศิลปะตะวันตก ปรากฏ
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อยู่ในหนังสือประวัติศาสตร์ศิลปะฉบับมาตรฐาน ในความเป็นจริง ผู้ชมมักจะมีมุมที่ตนเองชื่นชอบเป็น

ส่วนตัวไม่ซ้ำ�กัน แต่ปัญญาประดิษฐ์อาจจะต้องเลือกมุมท่ีถูกนำ�เสนอมากที่สุดในคลังข้อมูลซึ่งเป็นมุมท่ีถูก

นำ�เสนอว่าสวยที่สุดตามรสนิยมของช่วงเวลาหนึ่ง  ผู้วิจัยสร้างสรรค์จึงนำ�เสนอมุมมองจากด้านหน้าและ

ระบายสีให้โมเสสมีลักษณะเป็นมนุษย์มากขึ้น เนื่องจากน่าจะแสดงออกซ่ึงประเด็นของความรัก โลภ 

โกรธ หลงและความเป็นมนุษย์ได้ดีกว่าพ้ืนผิวแบบหินอ่อน ประเด็นท่ีตามมาคือ การเดินทางไปชมงาน

ศลิปะท่ีอา้งองิหรอืการเดนิทางไปยงัสถานทีจ่ริงทีอ่า้งองิถงึ (ในกรณทีีไ่มใ่ช่ภาพในประวติัศาสตร)์ จงึนา่จะมี

บทบาทอยู่เสมอ เพราะการตีความย่อมมาจากประสบการณ์ของแต่ละบุคคลที่แตกต่างกันอย่างสิ้นเชิง 

การสร้างสรรค์จึงไม่มีข้อจำ�กัด

สรุปผลการสร้างสรรค์

	 จากการวิเคราะห์ที่กล่าวมา จากตัวอย่างผลงาน 4 ชิ้นที่นำ�มาวิเคราะห์พบประเด็นสำ�คัญดังนี้

	 ปัญญาประดิษฐ์ทำ�หน้าท่ีของการอ้างอิงได้อย่างดีเลิศ ทั้งในแง่ของเวลาและพื้นที่ของการค้นคว้า 

นอกจากน้ี ยังรวดเร็วอย่างมากเมื่อเทียบกับการค้นคว้าด้วยตนเองในห้องสมุด แต่ทำ�ให้การเพลิดเพลิน

ระหว่างทางของการค้นคว้าขาดหายไป ผู้วิจัยสร้างสรรค์สามารถเติมเต็มส่วนนี้ได้

	 ปัญญาประดิษฐ์มีข้อจำ�กัดเนื่องจากแหล่งอ้างอิงมีขีดจำ�กัดเช่นกัน กรณีภาพประติมากรรมจะมี

มุมกล้องท่ีเป็นท่ีนิยม ในกรณีท่ีผู้วิจัยสร้างสรรค์ต้องการมุมมองใหม่ยังต้องอาศัยประสบการณ์ส่วน

บุคคล ข้อเสนอในท่ีนี้คือการชมงานศิลปะในสถานที่จริงยังมีความจำ�เป็นต่อผู้ทำ�งานสร้างสรรค์ทัศนศิลป์

เนื่องจากบริบทของพื้นท่ีและเวลาเป็นสิ่งที่ปัญญาประดิษฐ์ยังไม่สามารถนำ�เสนอมาให้ได้ มาโนวิชเคย

แสดงความกังวลว่าความแตกต่างหลากหลายอาจจะหายไปในกระบวนการทำ�งานกับปัญญาประดิษฐ์ 

โดยยกกรณีที่โลกอินเตอร์เน็ตทำ�ให้เกิดวัฒนธรรมซูเปอร์สตาร์ ที่ดังกรณีของนักร้องหรือดาราจากเอเชีย

ตะวันออกถูกทำ�ให้เป็นสินค้า ที่ภาพลักษณ์ แนวคิด คุณค่า แนวทางการนำ�เสนอเรื่องเล่า ผลิตภัณฑ์และ

รูปแบบกลายเป็นการตลาดสำ�หรับทุกคนในทุกสถานการณ์จนจะกลายเป็นตลาดหนึ่งเดียวท่ัวโลก 

(Manovich, 2018: 6) ผู้วิจัยสร้างสรรค์ค้นพบว่าการปรับแปลงโดยศิลปินยังคงมีความจำ�เป็นในแง่นี้ และ

ยังคงทำ�ให้ความหมายและคุณค่าของงานสร้างสรรค์ยังคงอยู่ เนื่องจากเชื่อมั่นว่าการสื่อสารในบริบทของ

พื้นที่และเวลากับประเด็นเรื่องประสบการณ์ของปัจเจกบุคคลเป็นเรื่องจำ�เป็น

	 ผูเ้ชีย่วชาญทา่นนีย้งักลา่วอกีวา่ The artist, in this sense, was a discoverer, not a creator; art 

was not a domain of pure invention but of craft and skillful imitation of reality. (Manovich, 

2018: 10) “ศิลปินในความหมายนี้เป็นนักเดินทางบุกเบิก มิใช่ผู้สร้างสรรค์ ศิลปะไม่ใช่พื้นที่ของการ

สร้างอะไรแบบใหม่หมดจดแต่เป็นการเลียนแบบความจริงโดยอาศัยความประณีตและฝีมือ” ดังนั้นการ

ประเมินความหมายและคุณค่าของงานจิตรกรรมแต่ละชิ้นจึงควรพิจารณาบริบทด้วย
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	 แม้เราจะเห็นความสัมพันธ์ที่ซับซ้อนระหว่างเทคโนโลยีและจิตวิญญาณการสร้างสรรค์ของ

มนุษย์ แต่สำ�หรับผู้วิจัยสร้างสรรค์คำ�ถามนี้ความไร้แก่นสารของการต่อสู้ที่มนุษย์ยังคงยึดมั่นในแนวคิด

ผู้ชนะและผู้แพ้ และเป็นภาพสะท้อนถึงความเปราะบางของอารยธรรมที่ยังคงหลงใหลในความรุนแรง 

(ดังกรณีของภาพยนตร์หลายเรื่องที่สะท้อนความกังวลใจในการทำ�ลายล้างของปัญญาประดิษฐ์) 

	 เห็นการสนทนาระหว่างศิลปินกับปัญญาประดิษฐ์ในเชิงปรัชญา ประเด็นสำ�คัญคือธรรมชาติ

ของการแสดงออกทางศิลปะ ซึ่งย่อมไม่ใช่เพียงการสร้างภาพให้เป็นไปตามการประมวลผลเฉย ๆ  แต่คือ

การเปิดเผยแก่นแท้ของอารมณ์ ความคิด และความสัมพันธ์ระหว่างมนุษย์กับโลกที่เปลี่ยนแปลงอย่าง

ไม่หยุดนิ่ง เทคนิคการเขียนสีน้ำ�มันที่เปี่ยมด้วยความซับซ้อนและหลากหลายของกระบวนการทาง

จิตรกรรม ซึ่งถูกใช้เป็นเครื่องมือในการบอกเล่าเรื่องราว ตั้งคำ�ถาม และสื่อสารกับผู้ชมแบบการสนทนา

ระหว่างกัน โดยอารมณ์และความรู้สึกที่แฝงอยู่ในเรื่องราวเหล่านั้นได้รับการถ่ายทอดผ่านการใช้

เทคนิคที่หลากหลาย เพื่อสร้างความลุ่มลึกและเปิดพื้นที่ให้ผู้ชมได้ตีความถึงนัยยะสำ�คัญของสิ่งที่

ปรากฏบนผืนผ้าใบ 

	 โครงการสร้างสรรค์ผลงานศิลปะเชิงวิชาการ ‘เมื่อข้าพเจ้าถาม AI ว่าจิตรกรรมคืออะไร?’ มุ่ง

เน้นการค้นหาคุณค่าและความหมายที่แท้จริงของศิลปะ ผ่านการทบทวนสถานภาพของจิตรกรและ

จิตรกรรมในบริบทที่ปัญญาประดิษฐ์เข้ามามีบทบาทสำ�คัญในกระบวนการสร้างสรรค์ ผู้สร้างสรรค์ได้

ค้นพบว่าคุณค่าและความหมายของศิลปะนั้นเชื่อมโยงอย่างลึกซึ้งกับคุณค่าของการดำ�รงอยู่ของมนุษย ์

ซึ่งทั้งสองสิ่งดำ�รงอยู่บนระนาบเดียวกันในเชิงปรัชญา มิอาจถูกเปลี่ยนแปลง ลดทอน หรือแย่งชิง

ไปได้โดยสิ่งใด เพราะไม่มีสิ่งใดสามารถลดทอนหรือทำ�ลายคุณค่าอันเป็นปัจเจกของมนุษย์และศิลปะ

ลงได้ (อย่างน้อยก็ในสถานการณ์ปัจจุบัน) 

อภิปราย

	 จากข้อค้นพบที่ปัญญาประดิษฐ์สามารถผสมผสานองค์ประกอบทางวัฒนธรรมจากหลากหลาย

แหล่งและสร้างสรรค์ผลงานศิลปะที่ข้ามขอบเขตยุคสมัยได้อย่างรวดเร็ว งานวิจัยร่วมสมัยจำ�นวน

มากชี้ให้เห็นว่าปัญญาประดิษฐ์มิได้เป็นเพียงเครื่องมือ แต่กำ�ลังกลายเป็น “ผู้ร่วมสร้างสรรค์” (Co-

Creator) ที่ช่วยขยายขอบเขตความคิดและทดลองรูปแบบใหม่ ๆ ร่วมกับศิลปินมนุษย์ ขณะเดียวกัน

ปัญญาประดิษฐ์ยังมีบทบาทเป็น “ภัณฑารักษ์” (Curator) ที่ช่วยคัดเลือกและจัดเรียงผลงานศิลปะ

อย่างมีประสิทธิภาพ อย่างไรก็ตาม ประสบการณ์และวิจารณญาณเชิงสุนทรียะและวัฒนธรรมยังคงต้อง

อาศัยมนุษย์เป็นหลัก ประเด็นเรื่องความเป็นเจ้าของผลงานและจริยธรรมของปัญญาประดิษฐ์ในฐานะ

ผู้สร้างสรรค์จึงเป็นข้อถกเถียงสำ�คัญในวงวิชาการศิลปะร่วมสมัย โดยรวมปัญญาประดิษฐ์กำ�ลังเปลี่ยน

บทบาทศิลปินและภัณฑารักษ์ไปสู่การเป็นผู้ร่วมสร้างและร่วมตัดสินใจในกระบวนการศิลปะยุคใหม่
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ไม่มีค่าธรรมเนียมในการตีพิมพ์บทความ 
	 สำ�หรับการส่งบทความตีพิมพ์ในวารสารศิลป์ พีระศรี ไม่มีค่าใช้จ่ายใด ๆ ในทุกขั้นตอน (No 

APCs)

	 วารสารศลิป ์พีระศรเีปน็วารสารทางวิชาการ จัดต้ังโดยคณะจิตรกรรม ประติมากรรมและภาพพมิพ ์

มหาวิทยาลัยศิลปากรจากวันแรกที่ตีพิมพ์ในปีพ.ศ.2556 วารสารมีความมุ่งมั่นในการสร้างพื้นที่

เพื่อนำ�เสนอและรวบรวมองค์ความรู้ทางด้านทัศนศิลป์ ดังนั้นจึงเปิดกว้างในการรับบทความทางวิชาการ 

บทความวจิยั บทความงานสรา้งสรรค์ บทวจิารณ ์บทความปริทศัน ์และงานแปลทางวชิาการ จากทัง้ผู้ทรง 

คุณวุฒิ นักวิชาการ อาจารย์ นักศึกษา ศิลปิน ภัณฑารักษ์ นักวิจารณ์ ผู้มีประสบการณ์ และผู้ท่ีเก่ียวข้อง

กับงานทัศนศิลป์ในด้านต่าง ๆ  นำ�มากระตุ้นบรรยากาศการแลกเปล่ียน เรยีนรู ้เปดิมมุมองใหม ่ๆ  ทีห่ลากหลาย

และขยายขอบเขตความรูด้า้นทศันศลิป ์รวมทัง้เปน็แหลง่ทรพัยากรในการเรยีนการสอนทางดา้นศลิปะรว่ม

สมัยในประเทศไทย

เกี่ยวกับวารสาร

เป้าหมายและขอบเขต
	 วารสารศิลป์ พีระศรี มีจุดมุ่งหมายเพื่อเป็นพื้นที่เผยแพร่ผลผลิตทางวิชาการด้านทัศนศิลป์  

โดยมุ่งเน้นการนำ�เสนอองค์ความรู้จากกระบวนการปฏิบัติงานทางทัศนศิลป์ (Art Practice-Based Research)  

งานวิจัยค้นคว้าที่สร้างบทวิพากษ์ ข้อค้นพบ และมุมมองใหม่ทางทฤษฎีศิลป์ ประวัติศาสตร์ศิลปะ ปรัชญา  

สุนทรียศาสตร์ การออกแบบวัฒนธรรมทางสายตา และประเด็นอื่นที่เกี่ยวข้องกับงานทัศนศิลป์ 

กำ�หนดตีพิมพ์ 
	 วารสารมีกำ�หนดเผยแพร่ ปีละ 2 ฉบับ ได้แก่

	 ฉบับที่ 1 เดือนมกราคม – มิถุนายน (เผยแพร่เดือนมิถุนายน)

	 ฉบับที่ 2 เดือนกรกฎาคม – ธันวาคม (เผยแพร่เดือนธันวาคม)

นโยบายการเข้าถึงแบบเสรี 
	 วารสารศิลป์ พีระศรีปฏิบัติตามนโยบายการเข้าถึงแบบเสรี (Open Access) เพื่อให้สาธารณชน

สามารถเข้าถึงเนื้อหาที่เผยแพร่ได้อย่างอิสระและไม่มีค่าใช้จ่ายใด ๆ เพื่อส่งเสริมและเป็นประโยชน์ต่อการ

เรียนรู้ การวิจัย การแลกเปลี่ยนความรู้ และการเผยแพร่งานวิชาการอย่างกว้างขวาง

วารสารศิลป์ พีระศรี  
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ลิขสิทธิ์

นโยบายการเผยแพร่และแนวทางการจัดเก็บผลงานผู้เขียน

การอนุญาต และสิทธิ์การใช้ผลงาน

	 ผู้เขียนถือครองลิขสิทธิ์ในผลงานของตนเอง เมื่อผลงานได้รับการตอบรับเพื่อตีพิมพ์ ผู้เขียนตกลง

มอบสิทธิ์การเผยแพร่ครั้งแรกแก่วารสารศิลป์ พีระศรี (Silpa Bhirasri Journal of Fine Arts) ภายใต้

สัญญาอนุญาต Creative Commons Attribution 4.0 International (CC BY 4.0) ซึ่งอนุญาตให้ผู้

อื่นเผยแพร่ แบ่งปัน หรือดัดแปลงผลงานได้ โดยต้องอ้างอิงงานของผู้เขียน และการตีพิมพ์ในวารสารนี้

อย่างชัดเจน

	 ววารสารศิลป์ พีระศรี (Silpa Bhirasri Journal of Fine Arts) ส่งเสริมการเผยแพร่ และการเข้า

ถงึเนือ้หาของบทความ เพือ่สง่ผลกระทบเชงิวชิาการอยา่งสงูทีส่ดุตามรายละเอยีดทีร่ะบไุวข้า้งตน้ บทความ

ที่ได้รับการตีพิมพ์ทั้งหมด (Version of Record) จะเผยแพร่ภายใต้สัญญาอนุญาต Creative Commons 

Attribution 4.0 International (CC BY 4.0) วารสารสนับสนุนให้ผู้เขียนเผยแพร่ผลงานของตนในทุก

เวอร์ชั่น โดยปฏิบัติตามแนวทางดังต่อไปนี้:

	 บทความทั้งหมดที่ได้รับการตีพิมพ์ในวารสารศิลป์ พีระศรี (Silpa Bhirasri Journal of Fine 

Arts) เผยแพร่ภายใต้สัญญาอนุญาต Creative Commons Attribution 4.0 International (CC BY 

4.0) ซึ่งสัญญาอนุญาตนี้ให้ผู้อื่นสามารถ:

	 -เผยแพร ่(Share) — สามารถคดัลอกและแจกจา่ยเนือ้หาในสือ่หรอืรปูแบบใด ๆ  เพือ่วตัถปุระสงค์

ใดก็ได้ แม้กระทั่งเชิงพาณิชย์

	 -ดัดแปลง (Adapt) — สามารถดัดแปลง แก้ไข หรือพัฒนาต่อยอดเนื้อหาเพื่อวัตถุประสงค์ใด

ก็ได้ แม้กระทั่งเชิงพาณิชย์

	 ภายใต้เงื่อนไขดังต่อไปนี้:

	 -การให้เครดิต (Attribution) — ผู้ใช้งานต้องระบุเครดิตที่เหมาะสมแก่ผู้เขียนบทความ ระบุ

ลิงก์ไปยังสัญญาอนุญาต และแจ้งให้ทราบหากมีการแก้ไขเปลี่ยนแปลงเนื้อหา โดยสามารถระบุในรูปแบบ

อ้างอิงที่สมเหตุสมผล แต่ต้องไม่แสดงในลักษณะที่บ่งบอกว่าผู้อนุญาตรับรองหรือสนับสนุนการใช้งานดัง

กล่าว

	 -ไม่มีข้อจำ�กัดเพิ่มเติม (No additional restrictions) — ผู้ใช้งานต้องไม่ตั้งข้อกำ�หนดทาง

กฎหมาย หรือมาตรการทางเทคโนโลยีใด ๆ ที่มีผลจำ�กัดการกระทำ�ซึ่งสัญญาอนุญาตนี้อนุญาตไว้
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แนวทางการเผยแพร่ต้นฉบับบทความแต่ละเวอร์ชัน
เ ว อ ร์ ชั่ น

ต้นฉบับ
คำ �จำ �กัดความ

โดยสังเขป
สถานที่เผยแพร่ที่

อนุญาต
เงื่อนไขสำ�คัญและหมายเหตุ

ต้นฉบับ
บทความ
ก่อนตีพิมพ์ 
/ Author’s 
Original 
Manuscript 
(AOM)

ต้นฉบับของผู้
เขียนก่อนหรือ
ระหว่างการส่ง
พิจารณา ยังไม่ได้
ผ่านกระบวนการ
ประเมินโดย
ผู้ทรงคุณวุฒิ
อย่างเป็นทางการ

เซิร์ฟเวอร์ Pre-
print, เว็บไซต์
ส่วนตัว, คลัง
ข้อมูลสถาบัน

-การเผยแพร่ Preprint ไม่ถือว่าเป็นการเผย
แพร่ก่อนหน้า (prior publication) หรือการ
คัดลอกผลงานของตนเอง และไม่มีผลเสียต่อ
การพิจารณาโดยวารสารต้องระบุชัดเจนว่า
ต้นฉบับยังไม่ได้ผ่านการประเมินโดยผู้ทรง
คุณวุฒิ 
-เมื่อบทความได้รับการตีพิมพ์แล้ว ผู้เขียนต้อง
อัปเดต Preprint โดยใส่ลิงก์ DOI และการ
อ้างอิงไปยังบทความฉบับสมบูรณ์ (Version of 
Record) และกระบวนการประเมินโดยผู้ทรง
คุณวุฒิของวารสารยังคงเป็นความลับ

ต้นฉบับ
บทความที่
ได้รับการ
ตอบรับ / 
Accepted 
Manuscript 
(AM) 

ต้นฉบับของผู้
เขียนหลังจาก
ผ่านการประเมิน
โดยผู้ทรงคุณวุฒิ
และได้รับการ
ตอบรับแล้ว แต่
ยังไม่ได้รับการจัด
รูปแบบและเรียบ
เรียงโดยวารสาร

คลังข้อมูลสถาบัน, 
คลังข้อมูลเฉพาะ
ทาง, เว็บไซต์ส่วน
ตัว

-สามารถเผยแพร่ได้ทันทีที่ได้รับการตอบรับ 
(ไม่มีช่วงเวลาห้ามเผยแพร่) และต้องระบุคำ�
ขอบคุณและลิงก์ DOI ไปยังบทความฉบับ
สมบูรณ์ที่กำ�ลังจะเผยแพร่ แนะนำ�ให้ผู้เขียน
เผยแพร่โดยใช้สัญญาอนุญาต CC BY 4.0

บทความ
ฉบับสมบูรณ์
ที่ตีพิมพ์แล้ว 
/ Version 
of Record 
(VoR)

บทความฉบับ
สมบูรณ์ที่ได้รับ
การประเมินโดย
ผู้ทรงคุณวุฒิ 
ปรับแก้ไข จัดรูป
แบบ และเผย
แพร่โดยวารสาร
แล้ว

เว็บไซต์ของ
วารสาร, คลัง
ข้อมูลสถาบัน, 
คลังข้อมูลเฉพาะ
ทาง, สื่อสังคม
วิชาการ, เว็บไซต์
ส่วนตัว, หรือ
แพลตฟอร์มใดๆ

-เผยแพร่ภายใต้สัญญาอนุญาต CC BY 4.0
-สามารถแบ่งปันได้ทันทีและเสรีในทุกรูปแบบ
และทุกสื่อ โดยต้องระบุแหล่งที่มาของการตี
พิมพ์อย่างเหมาะสม ว่าบทความได้รับการตี
พิมพ์ครั้งแรกในวารสารศิลปะ พีระศรี (Silpa 
Bhirasri Journal of Fine Arts) 

ผู้สนับสนุน
	 คณะจิตรกรรม ประติมากรรมและภาพพิมพ์ มหาวิทยาลัยศิลปากร
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รายการตรวจสอบต้นฉบับก่อนส่งบทความ  

 บทความต้องไม่เคยเผยแพร่ที่ใดมาก่อน และไม่อยู่ในระหว่างการเสนอไปเพื่อพิจารณาลง

ตีพิมพ์ในวารสารฉบับอื่น

 เนื้อหาของบทความสอดคล้องกับเป้าหมายและขอบเขตของวารสาร

 รูปแบบการเขียนบทความและการอ้างอิงเป็นไปตามที่วารสารกำ�หนด สามารถดูได้ที่  

“คำ�แนะนำ�ผู้เขียน” และ “คู่มือการอ้างอิงแบบ APA 7th edition

 บทคัดย่อ และคำ�สำ�คัญ ทั้งภาษาไทยและภาษาอังกฤษ

 แหล่งอ้างอิงจากเว็บไซต์ต้องระบุ url สามารถตรวจสอบและเข้าถึงได้

 รายการอ้างอิงหรือบรรณานุกรมให้โดยเรียงจากภาษาไทย ภาษาที่ไม่ใช่อักษรโรมัน (หากมีใช้

อ้างอิง) และภาษาที่ใช้อักษรโรมัน ตามลำ�ดับ รวมทั้งให้แปล (translated) บรรณานุกรมที่เป็น

ภาษาไทย และภาษาที่ไม่ใช่อักษรโรมัน เป็นภาษาอังกฤษทุกฉบับที่นำ�มาอ้างอิง เรียงลำ�ดับ

ตามตัวอักษร A-Z

 ไฟล์บทความจะต้องบันทึกเป็นนามสกุล .doc หรือ .docx หรือไฟล์

นามสกุลที่สามารถเปิดได้ใน Microsoft Word และแนบไฟล์ .pdf มาด้วย

 จัดส่งภาพประกอบเป็นไฟล์ .jpeg, png หรือ .tiff แยกต่างหากจากไฟล์บทความ เพื่อให้ภาพมี

คุณภาพคมชัดในการจัดการไฟล์เผยแพร่ ภาพควรมีความละเอียด 300 dpi

	 ในขั้นตอนการส่งบทความ ผู้แต่งต้องตรวจสอบและปฏิบัติตามข้อกำ�หนดรายการตรวจสอบการ

ส่งทุกข้อ ดังต่อไปนี้ และบทความอาจถูกส่งคืนให้กับผู้แต่งกรณีที่ไม่ปฏิบัติตามข้อกำ�หนดทัง้หมด
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แนวทางการจัดเตรียมต้นฉบับบทความ
	 เรียบเรียงต้นฉบับบทความให้มีความยาวระหว่าง 10-25 หน้ากระดาษ A4 (ไม่รวมภาพประกอบ) 

ใช้รูปแบบอักษร Prompt สำ�หรับชื่อเรื่อง ขนาด 18 point ชื่อผู้แต่ง ขนาด 11 point สำ�หรับเนื้อหาให้

ใช้รูปแบบอักษร TH Sarabun PSK ขนาด 16 point ส่วนตัวเลขให้ใช้เลขอารบิกทุกกรณี ทั้งภาษาไทย

และภาษาอังกฤษ โดยให้บันทึกไฟล์ต้นฉบับบทความเป็นนามสกุล .doc หรือ .docx หรือไฟล์นามสกุล

ที่สามารถเปิดได้ใน Microsoft Word และแนบไฟล์ .pdf มาด้วย

	 ทั้งนี้ผู้แต่งสามารถดาวน์โหลดเทมเพลตรูปแบบบทความได้ที ่ 

https://drive.google.com/drive/u/1/folders/1jK2s34RApaZfu9PNk34jUzKP8fdN3woy   

	 รูปแบบอักษร 

https://drive.google.com/drive/u/1/folders/1iYN-Jf9D52Q6SZh4BGk0lboFaqAu0LTK 

โครงสร้างบทความประกอบไปด้วยลำ�ดับดังต่อไปนี้
	 ชื่อบทความ

	 ควรตั้งให้มีความกระชับและคลอบคลุมเนื้อหาของบทความ ทั้งภาษาไทยและภาษาอังกฤษ

	 ชื่อผู้เขียนบทความ

	 ระบชุือ่-นามสกลุ ตำ�แหนง่วชิาการ หนว่ยงานหรอืสถาบนัการศกึษาของผูเ้ขียน กรณีหากบทความ

เป็นส่วนหนึ่งของวิทยานิพนธ์ให้ใส่ชื่อ-นามสกุล ตำ�แหน่งวิชาการ หน่วยงานของอาจารย์ที่ปรึกษาถัดจาก

ช่ือผูเ้ขยีน โดยใหร้ะบุแหลง่ทนุหากวทิยานพินธห์รอืงานวจิยันีไ้ดรั้บการสนบัสนนุจากหนว่ยงานใด ๆ  กต็าม 

รวมทั้งระบุอีเมลชองผู้แต่งให้ครบทุกท่าน (ภาษาไทยและภาษาอังกฤษ)

	 บทคัดย่อ

	 บทคัดย่อภาษาไทยและภาษาอังกฤษ มีความยาวตั้งแต่ 350 คำ�แต่ไม่เกิน 500 คำ� บรรจุภายใน

หนึ่งย่อหน้า บทคัดย่อควรแสดงในเห็นถึง 1) ที่มา 2) วัตถุประสงค์ 3) วิธีการวิจัย/ศึกษา 4) ผลลัพธ์/

อภิปรายผล 5) ข้อเสนอ/ข้อค้นพบ

	 คำ�สำ�คัญ

	 คำ�หรือวลีสั้นๆ อย่างน้อย 3 คำ� แต่ไม่เกิน 5 คำ� โดยเรียงลำ�ดับความสำ�คัญของคำ�สืบค้น และควร

เป็นคำ�ที่ช่วยสืบค้นเข้าถึงงานวิจัยนั้นๆ ทั้งภาษาไทยและภาษาอังกฤษ 

	 เนื้อหาบทความ

	 เนื้อหาแบ่งเป็นหัวข้อ เพื่อให้อ่านได้ง่ายและเป็นระบบเช่น 1) บทนำ� 2) วัตถุประสงค์ 3) วิธีการ

ศึกษา 4) ผลลัพธ์ 5) อภิปราย 6) บทสรุป 7) รายการอ้างอิง
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ภาพและตาราง

	 กรณีที่นำ�ภาพประกอบหรือตารางมาจากแหล่งข้อมูลหรือเอกสารอื่น ๆ มาใช้โดยตรง หรือมีการ

ปรับเปลี่ยน ให้เขียนชื่อภาพ คำ�บรรยาย และระบุแหล่งที่มา รวมทั้งข้อมูลเกี่ยวกับลิขสิทธิ์และการอนุญาต

ใช้งานไว้ใต้ภาพ (สามารถดูวิธีการอ้างอิงได้ใน “คู่มือการอ้างอิงแบบ APA 7th edition”) โดยให้กำ�กับ

หมายเลขของภาพประกอบ ตารางและคำ�บรรยายเชื่อมโยงกับเนื้อหาในบทความที่อ้างถึง

	 สว่นไฟลภ์าพประกอบให้สรา้งแฟม้แยกออกมาจากไฟลเ์นือ้หาบทความ โดยระบชุือ่ไฟลภ์าพสามารถ

เชื่อมโยงกับหมายเลขที่ตรงกับเนื้อหาในบทความ  ความละเอียดของภาพไม่ต่ำ�กว่า 300 dpi/inch7.

	 การเขียนอ้างอิง

	 วารสารศิลป์ พีระศรีใช้การอ้างอิงรูปแบบนามปีแทรกในเนื้อหา หรือ APA 7th Edition โดยมี

ลักษณะดังนี้

	 -วิธีอ้างอิงในเนื้อหา ให้ระบุชื่อผู้แต่ง ปีที่ตีพิมพ์และเลขหน้า เช่น (ศิลป์ พีระศรี, 2501: 15) ใน

กรณีที่มีผู้เขียน 2 คน (Bhirasri & May, 1948: 2-4) ในกรณีที่มีผู้เขียน 3 คนขึ้นไป (Bhirasri et al., 1944: 

20-24) 

	  -หากมีเชิงอรรถเสริมความ ให้ปรากฏด้านล่างของหน้านั้นๆ (Footnote) สามารถดูรายละเอียด

ได้ใน “คู่มือการอ้างอิงแบบ APA 7th edition”         

	  -บรรณานุกรม/รายการอ้างอิง ให้เรียงตามตัวอักษร โดยเรียงจากภาษาไทย ภาษาที่ไม่ใช่อักษร

โรมัน (หากมีใช้อ้างอิง) และภาษาที่ใช้อักษรโรมัน ตามลำ�ดับ รวมทั้งให้แปล (translated) บรรณานุกรมที่

เป็นภาษาไทย และภาษาที่ไม่ใช่อักษรโรมัน เป็นภาษาอังกฤษทุกฉบับที่นำ�มาอ้างอิง แล้วเรียงลำ�ดับตามตัว

อักษร A-Z สามารถดูรายละเอียดได้ใน “คู่มือการอ้างอิงแบบ APA 7th edition”

	 หนังสือ

ปิยะแสง จันทรวงศ์ไพศาล. (2560). พจนานุกรมศิลปะประยุกต์. จุฬาลงกรณ์มหาวิทยาลัย.

	 เนื้อหาในหนังสือ

Steyerl, H. (2017). Duty Free Art: Art in the Age of Planetary Civil War. New York, 121-122.

	 บทความในวารสาร

วสมน สาณะเสน. (2562). การแสดงอตัลกัษณท์างชาติพนัธข์องชาวไทยมสุลมิผา่นทางสถาปตัยกรรมมสัยดิ.  

	 วารสารศิลป์ พีระศรี 6(2): 205-206.

	 บทความออนไลน์

Baur, R. & Felsing, U. (2016). Researching Visual Application Respectful of Cultural Diversity.  

	 Studies in Visual Arts and Communication: an international journal 3(1). pp. 1-19.  

	 https://journalonarts.org/wp-content/uploads/2016/07/SVACij_Vol3_No1-2016-Baur- 

	 Felsing-Researching-Visual-Application-Respectful-of-Cultural-Diversity.pdf

ตัวอย่างอ้างอิงในเนื้อหา
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	 เนื้อหาในเว็บไชต์

Takac, B. (2020, May 23). How 20th century art dealt with wounding, scarring, and healing.  

	 Widewalls. https://www.widewalls.ch/magazine/psychic-wounds-warehouse-dallas

	 ทัง้นีส้ามารดรูายละเอยีดการเขียนอ้างองิและบรรณานกุรมท้ังหมดได้ท่ี “คูม่อืการอา้งองิแบบ APA 

7th edition” https://drive.google.com/drive/u/2/folders/1v2GTdI6tyBwU9R70779HEa6a30E

PAoFf          

นโยบายตรวจสอบการคัดลอกผลงาน

	 การคัดลอกผลงานผู้อื่นหรือตนเองไม่ว่ากรณีใด ๆ ก็ตาม จะไม่รับการพิจารณาตามกระบวนการ

คัดเลือก ทุกบทความจะได้รับการตรวจจับการคัดลอกจากซอฟท์แวร์ (CopyCatch)

นโยบายส่วนบุคคล  

	 ชือ่และทีอ่ยูข่องผูเ้ขียนบทความจะถูกใชง้านอยา่งรดักมุเฉพาะสว่นการบรหิารจดัการภายในวารสาร

เท่านั้น และจะไม่เปิดเผยแก่บุคคลอื่น ๆ จนกว่าจะได้รับการตีพิมพ์เผยแพร่สู่สาธารณะ

การส่งต้นฉบับบทความ

	 ผู้เขียนสามารถส่งบทความเข้าสู่กระบวนการพิจารณาตีพิมพ์ผ่านระบบวารสารออนไลน์ (Thaijo) 

ได้ที่ https://so02.tci-thaijo.org/index.php/jfa/submission/wizard  

สอบถามรายละเอียดเพิ่มเติม

วารสารศิลป์ พีระศรี

คณะจิตรกรรม ประติมากรรมและภาพพิมพ์

มหาวิทยาลัยศิลปากร วิทยาเขตวังท่าพระ

31 ถนนหน้าพระลาน แขวงพระบรมมหาราชวัง 

เขตพระนคร กรุงเทพฯ 10200

โทร. 0-2221-0820 โทรสาร 0-2225-8991

Email: warasansilpabhirasri@gmail.com
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กระบวนการพิจารณาบทความ 

1. การกล่ันกรอง: บทความท่ีย่ืนส่งมาจะได้รับการพิจารณาจากกองบรรณาธิการเพ่ือคัดกรองเข้าสู่กระบวนการ

ประเมิน หากมีพบว่าบทความใดไม่ตรงตามวัตถุประสงค์และขอบเขตของวารสารหรอืมกีารคดัลอก (Plagiarism) 

ละเมิดจริยธรรมการตีพิมพ์ (Publication Ethics) บทความนั้น ๆ จะถูกปฏิเสธในขั้นตอนนี้ กระบวนการ

นี้ใช้เวลาประมาณ 2 สัปดาห์

 

2. การประเมินจากผู้ทรงคุณวุฒิ: บทความที่ผ่านขั้นตอนการกลั่นกรอง กองบรรณาธิการจะสรรหาผู้ทรง

คุณวฒุทิีม่ปีระสบการณต์รงตามสาขาทีเ่ก่ียวขอ้งจำ�นวน 3 ทา่น ท่ีไมม่สีว่นไดส้ว่นเสยีกบัผูเ้ขยีน เพือ่ดำ�เนนิ

การประเมินบทความในลกัษณะทางลับทัง้สองทาง (Double-Blind review) กระบวนการนีใ้ช้เวลาประมาณ 

4 สัปดาห์

 

3. การแจ้งผลการประเมิน: หลังจากกองบรรณาธิการได้รับผลการประเมิน ผูเ้ขยีนจะไดร้บัแจง้ผลรวมท้ัง

คำ�วิจารณ์และข้อเสนอแนะจากทั้งผู้ประเมินและบรรณาธิการ โดยมีผลแจ้ง 4 แบบ ได้แก่ ผ่าน / ผ่านปรับ

แก้เล็กน้อย / ผ่านปรับแก้มาก และไม่ผ่าน กรณีที่ผ่านโดยไม่มีเงื่อนไขจะเข้าสู่กระบวนการตีพิมพ์ในทันที

 

4. การปรับปรุง: หากผู้เขียนได้รับผลให้มีการปรับปรุง ผู้เขียนจะต้องแก้ไขบทความตามที่ผู้ทรงคุณวุฒิได้

แสดงความเห็นและข้อเสนอแนะ และส่งกลับมาให้กองบรรณาธกิารพจิารณา ภายในระยะเวลา  4 สปัดาห์

ในกรณี ผล ผ่านปรับแก้มาก บทความที่ได้รับการปรับปรุงจะถูกส่งให้ผู้ทรงคุณวุฒิประเมินอีกครั้งหนึ่ง

 

5. การเผยแพร่บทความ: บทความท่ีผ่านการประเมินจะได้รับการเผยแพร่บนระบบวารสารศิลป์ พีระศรี

ออนไลน์ โดยจัดลำ�ดับตามวันออกหนังสือตอบรับจากวารสาร
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	 วารสารศลิป ์พีระศร ีใหค้วามสำ�คญักบัมาตรฐานจริยธรรมการตพีมิพใ์นระดบัสากล โดยใชแ้นวทาง

และปฏิบัติตามหลักการของ COPE (Committee On Publication Ethics) ดังนี้

จริยธรรมการตีพิมพ์

1. ผูเ้ขยีนตอ้งรบัรองวา่เป็นบทความใหม ่ไมเ่คยตพีมิพใ์นทีใ่ดมากอ่น รวมทัง้ไมไ่ดอ้ยูใ่นขัน้ตอนการพจิารณา

เพื่อตีพิมพ์ในวารสารอื่น

2. ผู้เขียนบทความต้องเขียนบทความให้ถูกต้องหลักเกณฑ์ และรูปแบบที่วารสารกำ�หนด

3. ผู้เขียนต้องไม่คัดลอกผลงาน (Plagiarism) ของผู้อื่น หากมีการกล่าวถึงข้อความหรือนำ�ผลงานใด ๆ  ของ

ผู้อื่นมาใช้ รวมทั้งงานก่อนหน้าของผู้เขียนบทความเอง ต้องอ้างอิงทุกครั้งตามที่วารสารกำ�หนดไว้

4. ผู้เขียนต้องรายงานตามข้อเท็จจริงที่เกิดขึ้นจากการค้นคว้าวิจัย ไม่ให้ข้อมูลอันเป็นเท็จ บิดเบือน ปลอม

แปลงหรือมีเจตนาปกปิด

5. รายชื่อผู้เขียนบทความที่ปรากฏ ต้องมีส่วนร่วมในการดำ�เนินการจริง

6. ผู้เขียนต้องแสดงหลักฐานจากคณะกรรมการจริยธรรมการวิจัย ในกรณีที่มีการค้นคว้าหรือใช้ข้อมูลจาก

การวิจัยในคนหรือสัตว์

7. หากการค้นควา้วจิยัเกีย่วขอ้งกบัการใชอ้าสาสมัคร ผูเ้ขา้รว่ม หรอืผูใ้หส้มัภาษณ์ ผูว้จัิยหรอืผูเ้ขยีนบทความ

ต้องคำ�นึงถึงหลักจริยธรรมการวิจัยในคน และต้องได้รับการยินยอมจากบุคคลนั้น ๆ

8. ผูเ้ขยีนบทความต้องเปดิเผยแหลง่ทนุทีส่นบัสนนุในการวจัิย วทิยานพินธห์รือบทความนัน้ ๆ  เพ่ือปอ้งกนั

การมีผลประโยชน์ทับซ้อน

9. ผู้เขียนควรจัดเตรียมข้อมูลสนับสนุน ภาพประกอบ หรือหลักฐานเพิ่มเติมที่เกี่ยวข้องให้พร้อม เพื่อแสดง

ความโปร่งใสในการวิจัยและการเขียนบทความ หากไม่สามารถแสดงหลักฐานได้ ผู้เขียนต้องชี้แจงเหตุผล

อย่างชัดเจน

10. ผู้เขียนสามารถใช้ปัญญาประดิษฐ์ (AI) ในฐานเป็นเครื่องมือช่วยในการวิเคราะห์ข้อมูล ตรวจไวยากรณ์ 

เลือกคำ� เรียบเรียงประโยค (ที่มาจากข้อความของผู้เขียน) หรือสร้างภาพประกอบ (ในกรณีที่เป็นงาน

สร้างสรรค์ของผู้เขียนเอง) เป็นต้น ผู้เขียนต้องเปิดเผยถึงวิธีการและระบบท่ีใช้ในบทความให้ชัดเจน และ

รับผิดชอบในการดูแลความถูกต้องทั้งหมด

11. ผูเ้ขยีนไมส่ามารถใชป้ญัญาประดิษฐส์รา้งเนือ้หาหลัก ขอ้โต้แยง้ ตีความ และขอ้สรุปสำ�คญัทางวชิาการ

ของบทความ สิง่เหลา่นีต้อ้งมาจากการพจิารณาและความรบัผดิชอบของผูเ้ขยีนเองเทา่นัน้ รวมทัง้ไมส่ามารถ

ให้ระบุ AI เป็นผู้เขียนหรือผู้ร่วมเขียนในทุกกรณี

12. ผูเ้ขยีนสามารถยืน่อทุธรณผ์ลการตดัสนิการพิจารณาต้นฉบบัของบรรณาธกิารได้ หากเชือ่วา่การตัดสิน

นัน้ไม่เปน็ธรรม การอทุธรณต์อ้งจดัทำ�เป็นลายลกัษณอั์กษร ระบเุหตผุลชดัเจน และมหีลกัฐานประกอบ กอง

บรรณาธิการจะพิจารณาการอุทธรณ์อย่างเป็นธรรม

บทบาทและหน้าที่ของผู้เขียนบทความ
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1. ผู้ประเมินต้องรักษาความลับและไม่เปิดเผยข้อมูลใด ๆ ที่เก่ียวข้องกับบทความ ให้ผู้อื่นที่ไม่เกี่ยวข้อง

ทราบโดยเด็ดขาด ตลอดระยะเวลาการประเมินบทความ

2. ผู้ประเมินควรรับประเมินบทความท่ีมีเนื้อหาสอดคล้องกับความเช่ียวชาญทางวิชาการของตนเอง และ

ควรแจ้งแก่บรรณาธิการทราบและปฏิเสธบทความนั้น ๆ หากไม่ได้สอดคล้อง

3. ผู้ประเมินควรแจ้งบรรณาธิการและปฏิเสธการประเมินบทความ ถ้าพบว่ามีผลประโยชน์ทับซ้อนกับ

ผู้เขียนหรือเงื่อนไขอื่นๆที่เกี่ยวข้อง

4. ผู้ประเมินต้องแจ้งบรรณาธิการ หากตรวจพบว่าบทความที่ได้รับการประเมินมีคัดลอกผลงานผู้อื่นหรือ

ผลงานของผู้เขียนเอง และการละเมิดจริยธรรมการตีพิมพ์ผลงาน

5. ผู้ประเมินต้องประเมินบทความโดยยึดมาตรฐานคุณภาพทางวิชาการเป็นที่ตั้ง โดยปราศอคติใด ๆ ผู้

ประเมินต้องแสดงความเห็น ข้อเสนอแนะ อย่างชัดเจน เป็นระบบ และให้แนวทางปรับปรุงต้นฉบับอย่าง

เป็นรูปธรรม

6. ผู้ประเมินต้องไม่แสวงหาผลประโยชน์จากบทความที่ตนเองทำ�การประเมิน

7. ผู้ประเมินต้องรักษาเวลาตามกรอบที่กำ�หนดไว้

8. ผู้ประเมินสามารถใช้ปัญญาประดิษฐ์ (AI) หรือซอฟท์แวร์สำ�หรับการคัดกรองบทความ เช่น เครื่องมือ

ตรวจสอบการคัดลอกผลงาน ตรวจสอบความเป็นต้นฉบับ การตรวจจับเนื้อหาท่ีสร้างด้วย AI หรือตรวจ

สอบสัดส่วนเนื้อหาที่สร้างโดย AI ในการนี้เท่านั้น

9. ผู้ประเมนิไมส่ามารถใช้ AI ในการประเมนิคณุภาพเนือ้หาและคณุคา่ทางวชิาการ รวมทัง้การเขยีนรายงาน

การประเมินบทความ

10. การตัดสินผลการประเมินบทความในขั้นตอนสุดท้าย ผู้ประเมินต้องอาศัยดุลยพินิจทางวิชาการของ

มนุษย์เท่านั้น

11. ผูป้ระเมนิตอ้งไม่เปดิเผยตวัตนของตนเอง หรือพยายามคน้หาตวัตนของผูเ้ขยีน ตามกระบวนการประเมิน

แบบปกปิดสองทาง (Double-blind peer review)

12. ในกรณทีีม่กีารสง่ตน้ฉบบับทความทีป่รบัปรงุใหมห่ลงัจากการปรบัแกไ้ข ผูป้ระเมินตอ้งพจิารณาตน้ฉบับ

บทความฉบับปรับปรุงนั้นอย่างยุติธรรม โดยไม่ยึดติดกับการตัดสินใจหรือข้อคิดเห็นก่อนหน้านี้

บทบาทและหน้าที่ของผู้ประเมินบทความ

1. บรรณาธิการมีหน้าที่ในการกลั่นกรองและรับรองคุณภาพของบทความให้สอดคล้องกับวัตถุประสงค์

และขอบเขตของวารสาร

2. บรรณาธิการมีหน้าที่ในการคัดเลือกผู้ประเมินบทความที่มีความรู้ ความเชี่ยวชาญกับบทความที่

ประเมิน

3. บรรณาธิการต้องพิจารณาบทความโดยยึดมาตรฐานคุณภาพทางวิชาการเป็นที่ตั้ง โดยปราศอคติใด ๆ

4. ในกระบวนการพิจารณาบทความจนถงึการตีพิมพ์ บรรณาธกิารต้องรักษาความลับและไมเ่ปิดเผยข้อมูล

ใด ๆ  ทีเ่กีย่วขอ้งของบทความ ผูเ้ขยีน ผู้ประเมนิท้ังกระบวนการพิจารณา ใหผู้้อืน่ท่ีไมเ่กีย่วข้องทราบโดยเดด็ขาด

บทบาทและหน้าที่ของบรรณาธิการ
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5. บรรณาธิการต้องทำ�หน้าท่ีตรวจสอบบทความไม่ให้เกิดการคัดลอกผลงานของผู้อื่น ๆ (Plagiarism)

และพร้อมหยุดกระบวนการหากมีการตรวจพบ

6. บรรณาธิการต้องไม่มีผลประโยชน์ทับซ้อนระหว่างผู้เขียน ผู้ประเมิน และผู้บริหารวารสาร

7. หากต้นฉบับบทความที่ส่งเข้ามามีผลประโยชน์ทับซ้อนกับบรรณาธิการ บรรณาธิการต้องแจ้งแก่

วารสาร และต้องถอนตัวจากการดำ�เนินการในกรณีนั้น ๆ

8. บรรณาธิการต้องดูแลไม่ให้เกิดการแทรกแซงกระบวนการดำ�เนินการของวารสาร และกระบวนการ

พิจารณาบทความ

9. บรรณาธิการต้องรักษามาตรฐานวารสารและพัฒนาให้มีคุณภาพ

10. บรรณาธิการสามารถใช้ปัญญาประดิษฐ์ (AI) หรือซอฟท์แวร์สำ�หรับการกล่ันกรองบทความ เช่น

เครื่องมือตรวจสอบการคัดลอกผลงาน ตรวจสอบความเป็นต้นฉบับ การตรวจจับเนื้อหาท่ีสร้างด้วย AI

หรือตรวจสอบสัดส่วนเนื้อหาที่สร้างโดย AI ในการนี้เท่านั้น

11. บรรณาธิการต้องไม่ใช้ปัญญาประดิษฐ์ในการสรุปผลการประเมินบทความจากผู้ประเมิน การตัดสินใจ

ในการดำ�เนินการทางบรรณาธิการ หรือการประเมินคุณภาพของเนื้อหาหรือคุณค่าทางวิชาการของ

ต้นฉบับที่ส่งมา

12. การตัดสินผลการประเมินบทความในขั้นตอนสุดท้ายในทุกกระบวนการ ต้องเป็นการพิจารณาและ

ดุลยพินิจของมนุษย์เท่านั้น

13. บรรณาธิการมีหน้าที่รับผิดชอบในการรับรองความถูกต้องและความสมบูรณ์ของบทความที่เผยแพร่

หากมีข้อผิดพลาดหรือมีทักท้วงเกิดขึ้น บรรณาธิการจะทำ�การตรวจสอบ และจะออกประกาศแจ้งดังนี้

       -มีการแก้ไข (Correction) สำ�หรับข้อผิดพลาดเล็กน้อยที่ไม่ส่งผลกระทบต่อข้อสรุปของบทความ

       -เพิกถอนบทความ (Retraction) เมื่อพบว่าบทความนั้น ๆ มีความผิดพลาดร้ายแรง หรือมีการ

        ละเมิดจริยธรรม

       -(Expressions of Concern) เมื่ออยู่ในระหว่างการตรวจสอบบทความ

       ประกาศและข้อความทั้งหมดจะถูกเผยแพร่อย่างถาวร และมีลิงก์เชื่อมโยงที่ชัดเจนกับบทความ

       ต้นฉบับ

14. บรรณาธิการมีหน้าที่รับผิดชอบในการตรวจสอบข้อกล่าวหาเกี่ยวกับการประพฤติมิชอบในการตีพิมพ์

ทุกกรณี รวมถึงการลอกเลียนผลงาน การบิดเบือนข้อมูล หรือปัญหาการระบุผู้เขียนที่ไม่เหมาะสม โดย

การตรวจสอบจะดำ�เนินการตามแนวทางของ COPE และอาจส่งผลให้มีการปฏิเสธต้นฉบับ การเพิกถอน

บทความ หรือแจ้งให้หน่วยงานที่เกี่ยวข้องของผู้เขียนรับทราบ
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	 Silpa Bhirasri (Journal of Fine Arts) is an academic journal initiated by the Faculty of 

Painting, Sculpture, and Graphic Arts, Silpakorn University. The journal has been publishing 

articles since 2013. It remains committed to creating a space for accumulated knowledge 

and introducing works of fine arts and issues related to art, such as design, history, art 

theory, culture, and humanities. Therefore, the journal welcomes academic articles, research 

articles, creative articles, critical articles, review articles, and academic translations from 

experts, academics, professors, students, artists, curators, critics, and experienced personnel 

in the field of art. The journal aims to encourage an atmosphere of exchange, learning, 

and new perspectives to expand the boundaries of visual art knowledge. Furthermore, the 

journal also serves as a source of information for teaching and learning for passionate art 

enthusiasts in the contemporary art scene in Thailand.

About the Journal

Objectives and Scope
	 Silpa Bhirasri (Journal of Fine Arts) aims to provide a platform for academic research 

in Fine Art, with a focus on presenting the process of 'Art Practice-Based Research.' The 

journal selects articles that initiate new discussions, critiques, and findings, offering a unique 

perspective on art theory, art history, philosophy, aesthetics, design, visual culture, and 

other related issues in visual arts.

Publication Schedule
The journal publishes two editions per year:

Issue 1 January – June (Published at the end of June)

Issue 2 July – December (Published at the end of December) 

Silpa Bhirasri (Journal of Fine Arts)

	 Silpa Bhirasri (Journal of Fine Arts) adheres to an Open Access policy, providing the 

public with unrestricted, free access to all published content. This policy is designed to 

promote learning, research, knowledge exchange, and the widespread dissemination of 

academic work.

Open Access Policy
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Author Sharing and Repository Guidelines Policy

	 All published articles in Silpa Bhirasri (Journal of Fine Arts) are distributed under 

the Creative Commons Attribution 4.0 International License (CC BY 4.0) This license allows 

others to:

	 -Share — copy and redistribute the material in any medium or format for any 

purpose, even commercially.

    	 -Adapt — remix, transform, and build upon the material for any purpose, even 

commercially.

        	 Under the following terms:

       	 -Attribution — You must give appropriate credit, provide a link to the license, and 

indicate if changes were made. You may do so in any reasonable manner, but not in any 

way that suggests the licensor endorses you or your use.

       	 -No additional restrictions — You may not apply legal terms or technological 

measures that legally restrict others from doing anything the license permits.

	 Silpa Bhirasri (Journal of Fine Arts) is dedicated to maximizing research dissemination 

and impact. As detailed above, all published articles (Version of Record) are licensed under 

a Creative Commons Attribution 4.0 International License (CC BY 4.0). We encourage authors 

to share all versions of their work widely, following the guidelines:

Licensing Terms

No fee Policy
	 Silpa Bhirasri (Journal of Fine Arts) does not impose any charges for article 

submission, processing, or publication at any stage, including Article Processing Charges 

(APCs).

Copyright 
	 Authors retain copyright of their work. Upon acceptance, authors grant Silpa Bhirasri 

(Journal of Fine Arts) the right of first publication of the work, simultaneously licensed under 

the Creative Commons Attribution 4.0 International License (CC BY 4.0). This license allows 

others to share and adapt the work with an acknowledgement of the work's authorship 

and initial publication in this journal.
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Manuscript version sharing guidelines

Supporter
Faculty of Painting Sculpture And Graphic Arts, Silpakorn University

Manuscript 
Version 

Brief Definition Permitted 
Sharing Locations

Key Conditions & Notes

Author’s 
Original 
Manuscript 
(AOM) / 
Preprint

Author's man-
uscript before 
or during sub-
mission, prior 
to formal peer 
review.

Preprint servers, 
personal websites, 
institutional repos-
itories.

-Posting a preprint is not consid-
ered prior publication or self-pla-
giarism and will not prejudice 
its consideration by the journal. 
Clearly state that the preprint has 
not been peer-reviewed. 
-Upon publication, update the 
preprint with a link (using DOI) 
and acknowledgement to the 
Version of Record. & The jour-
nal's peer review process remains 
confidential.

Accepted 
Manuscript 
(AM) / Post-
print

Author's man-
uscript after 
peer review and 
acceptance, but 
before journal 
copyediting and 
typesetting.

Institutional re-
positories, subject 
repositories, per-
sonal websites.

-Can be shared immediately 
upon acceptance (no embar-
go). & Include an acknowledge-
ment and link (using DOI) to the 
(forthcoming) Version of Record. 
Authors are encouraged to apply 
a CC BY 4.0 license

Version 
of Record 
(VoR) / 
Published 
Article

Final, peer-re-
viewed, copye-
dited, typeset, 
and published 
article by the 
journal.

Journal website, 
institutional re-
positories, sub-
ject repositories, 
academic social 
media, personal 
websites, any 
platform.

-Published under a CC BY 4.0 
license.
-Can be shared immediately and 
freely in any medium or format.
Appropriate attribution to the 
original publication in Silpa 
Bhirasri (Journal of Fine Arts) is 
required.
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Submission Preparation Checklist  

 The article must not have been published elsewhere previously and should not 

be under consideration for publication elsewhere.

 The content of the article must align with the objectives and scope of the 

journal.

 The author's name and affiliation must be specified in both Thai and English, 

along with the author's email address.

 The article should include an abstract and keywords in both Thai and English.

 The journal specifies the required writing and citation formats. Please refer to the 

"Author's Guide" and "APA 7th Edition Reference Guide" for details.

 Arrange citations and references in the following order: from Thai to non-Roman 

languages, and then to Roman languages. Also, translate Thai and non-Roman 

references into English and organize them alphabetically from A to Z.

 Citations and references should include URLs from credible and accessible 

websites.

 Save the article file as a .doc or .docx format, or any other format compatible 

with Microsoft Word. Additionally, attach a .pdf version of the article.

 To maintain image quality, please send images in a separate file. Images should 

have a resolution of 300 dpi.

	 As part of the submission process, authors are required to check off their 

submission's compliance with all of the following items, and submissions may be returned 

to authors that do not adhere to these guidelines.
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The article structure consists of the following: 
	 Article Title

	 The title should be concise and reflect the article's contents, written in both Thai 

and English.

	 Author’s Name, Institution and E-mail 

	 Specify the author's name, surname, academic title, institution, and university. If 

the article is a thesis, include the advisor's name, surname, academic title, and institute 

after the author's name. Also, include the funding source if the research is sponsored by 

an organization. Lastly, provide all authors' email addresses in both Thai and English.

 	 Abstract

	 The abstract should be written in Thai and English, consisting of 350 to 500 words 

in a single paragraph. It should cover the information source, objective, research/study 

methodology, results/discussion, and proposal/findings.

	 Keywords

	 Include 3 to 5 keywords in order of importance. These keywords should help in 

accessing the research and should be provided in both Thai and English.

	 Article Content 

	 Divide the content into sections for easy reading and organization, such as 1) 

Introduction, 2) Objective, 3) Study Method, 4) Results, 5) Discussion, 6) Conclusion, 7) 

References.

	 Images and tables

	 When using or modifying images and tables from other sources, provide the name, 

description, and source. Include copyright and licensing information beneath the image. 

(Reference instructions can be found in “APA 7th Edition Reference Guide”). Number each 

image or table and provide a description related to the referenced article.

	 The author must create a separate file for the images, naming each image with the 

corresponding numbers in the article. The resolution of the images should be at least 300 

dpi.

	 Citation

	 The Silpa Bhirasri Journal of Fine Arts follows the APA 7th Edition citation style. 

Here are the guidelines:

	 - To cite information, include the author's name, year of publication, and page 

number. For example: (Bhirisri, 1958: 15). If there are two authors, use the format (Bhirasri 

& May, 1948: 2-4). For three authors, use (Bhirasri et al., 1944: 20-24).
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	 - Footnotes, if present, should appear at the bottom of the page. For more details, 

refer to the "APA 7th Edition Reference Guide."

	 - Bibliography or references should be alphabetically arranged, starting from 

Thai, followed by non-Roman languages, and then Roman languages. Translate Thai and 

non-Roman languages into English and sort them alphabetically from A to Z. For more 

information, consult the "APA 7th Edition Reference Guide."

Reference Examples

	 Books

Chantarawongpaisarn, P. (2017). Dictionary of Applied Arts. Chulalongkorn University

	 Book Content

Steyerl, H. (2017). Duty Free Art: Art in the Age of Planetary Civil War. New York, 121-122.

	 Journal Articles

Sanasen, W. (2019). The Presentation of Thai Muslim’s Ethnic Identities through Mosques  

	 in Thailand, Silpa Bhirasri Journal of Fine Arts 6(2): 205-206.

	 Online Article

Baur, R. & Felsing, U. (2016). Researching Visual Application Respectful of Cultural Diversity.  

	 Studies in Visual Arts and Communication: an international journal 3(1). pp. 1-19.  

	 https://journalonarts.org/wp-content/uploads/2016/07/SVACij_Vol3_No1-2016-Baur- 

	 Felsing-Researching-Visual-Application-Respectful-of-Cultural-Diversity.pdf 

	 Content from Websites

Takac, B. (2020, May 23). How 20th century art dealt with wounding, scarring, and healing.  

	 Widewalls. https://www.widewalls.ch/magazine/psychic-wounds-warehouse-dallas

Additional "Author's Guide" can be found at:  

	 https://drive.google.com/drive/u/2/folders/1v2GTdI6tyBwU9R70779HEa6a30EPAoFf

Plagiarism Policy:

	 The journal does not accept plagiarism of other authors or other works by the 

author themselves. Every article will be checked by the CopyCatch software.
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Privacy Policy:

	 The names and addresses of the authors will be used concisely within the journal's 

management sector and will not be disclosed to others until they are publicly published.

Submitting Article Manuscripts:

	 Submit the article via Thaijo.com. Instruction can be found at https://drive.google.

com/file/d/1WVYr95GwopWkcnLJsGwAyeTsnivs1cBn/view

Article Submission:

	 Authors can submit articles for consideration through the online journal system at 

any time. 

Contact:

	 The journal's editorial team will primarily contact the author through the online 

system. Authors should provide up-to-date user information. It is essential to use an email 

address in the ThaiJo system that the author can regularly access.

Silpa Bhirasri (Journal of Fine Arts)

Faculty of Painting, Sculpture, and Graphic Arts

Silpakorn University, Wang Tha Phra Campus

31 Na Phra Lan Road. Phraboromaharachawang,

Phra Nakorn, Bangkok 10200

Tel. +66-2221-0820 Fax +66-2225-8991

Email: warasansilpabhirasri@gmail.com

Website: https://so02.tci-thaijo.org/index.php/jfa/index

Contact Information
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Peer-Review Process
Criteria for Reviewing Articles: 

1. Screening: All submitted articles undergo a preliminary review by the editorial team to 

ensure alignment with the journal's objectives and scope. Articles that do not meet these 

criteria or violate publication ethics, such as those containing plagiarism, will be rejected 

at this stage. This initial screening process is completed within 2 weeks. 

2. Evaluation by Experts: Articles that pass the screening stage will be reviewed by three 

experienced experts with knowledge relevant to the article's topic. To ensure impartiality, 

reviewers must have no conflicts of interest with the authors. A double-blind review process 

will be conducted, and this stage is completed within 4 weeks.

 

3. Notification of Assessment: Upon receiving the reviewers' evaluations, the editorial team 

will notify the author of the decision, accompanied by comments and suggestions from 

the reviewers and the editor. The decision will fall into one of four categories: accepted, 

accepted with minor revisions, accepted with major revisions, or rejected. Articles accepted 

without further revisions will proceed directly to the publishing stage.

 

4. Improvement: If the author receives a notification recommending revisions, they must 

revise the article in accordance with the provided comments and suggestions. The revised 

manuscript must be resubmitted within 4 weeks. For articles requiring major revisions, the 

experts will re-evaluate the resubmitted manuscript. 

5. Article Publication: Upon final acceptance, the article will be published online in the 

Silpa Bhirasri (Journal of Fine Arts). Articles will be published in the order of acceptance 

as indicated in the official acceptance letter issued by the journal.
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Publishing Ethics:
	 The Silpa Bhirasri Journal adheres to international standards of publishing ethics 

by implementing the guidelines and policy of COPE (Committee on Publication Ethics) as 

follows:

Roles and Responsibilities of Authors:
1. The author must ensure the article is original and has not been published elsewhere. 

The article should not be under consideration for publication in any other journal.

2. The author must write the article in accordance with the journal's format.

3. The author must not plagiarize others' work. Should the author mention text or others' 

work, including the author's previous work, they must include references as required by 

the journal.

4. The author must state facts from their research. Do not provide falsified, inaccurate, or 

concealed information.

5. All authors listed in the article must be involved in the process.

6. If the author's research involves using data from people or animals, please provide 

evidence from the Research Ethics Committee.

7. If the author's research involves volunteers, participants, or interviewees, consider the 

ethics of researching people and obtain their consent.

8. The author must disclose any research, thesis, or article funding to avoid conflicts of 

interest.

9. Authors may utilize artificial intelligence (AI) as a tool to assist in manuscript preparation 

for tasks such as analyzing data, checking grammar, selecting appropriate wording, enhancing 

the clarity, style, and construction of author-generated sentences and paragraphs (e.g., 

through rephrasing or structural suggestions), or creating illustrations (based on the author's 

own creative work and data). Authors must clearly disclose in the manuscript the specific 

AI tools (including name and version) and methods used, detailing how they were applied, 

and authors retain full responsibility for ensuring the accuracy and integrity of all content.

10. Notwithstanding any permissible AI assistance, AI must not be used to generate the core 

intellectual content, primary arguments, interpretations, or critical academic conclusions of 

the article. These fundamental contributions must originate from the authors' own intellect, 

judgment, and scholarly effort. AI cannot be listed as an author or co-author under any 

circumstances, as authorship implies full responsibility and accountability for the work.
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Roles and Responsibilities of Reviewers:
1. The reviewer must maintain confidentiality and not disclose any information related to 

the article throughout the evaluation process.

2. The reviewer should accept articles that correspond to their academic expertise. If the 

article is outside of the reviewer's area of expertise, notify the editor and decline the article.

3. The reviewer must notify the editor and decline the article should they discover a 

conflict of interest with the author or any other relevant conditions.

4. The reviewer must notify the editor if the assessed article contains plagiarized content 

from other authors or previous works by the author and violates the publication ethics.

5. The reviewer must evaluate the article based on academic qualitative standards. The 

reviewer must not be biased and provide systematic comments, suggestions, and guidelines 

for improving the manuscript.

6. The reviewer must refrain from exploiting the article they are responsible for assessing.

7. The reviewer must respect the set time frame.

8. Reviewers may use AI-powered tools (e.g., plagiarism detection, AI-content percentage 

checkers) for technical screening only (e.g., originality check, AI-writing detection).

9. Reviewers must not use AI to generate peer review reports, editorial decisions, or any 

assessment related to the content quality or academic value of a manuscript.

10. Final peer review decisions must be based on human academic judgment only.

11. The reviewer must not disclose their identity or attempt to discover the identity of the 

author, in accordance with the double-blind peer review process.

12. In cases where a revised manuscript is resubmitted after an appeal, the reviewer must 

consider the revision fairly and independently of prior judgments.

11. The author may use AI tools (e.g., for data analysis or visual generation) but must 

clearly disclose this in the manuscript. AI must not be used to generate or write any part 

of the article (including title, abstract, or body), and AI tools cannot be listed as authors 

or co-authors under any circumstances.

12. The author may appeal an editorial decision if they believe it was made unfairly. Appeals 

must be submitted in writing with clear reasons and supporting evidence. The editorial 

board will review appeals with impartiality.
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Roles and Responsibilities of the Editor:
1. The editor is responsible for moderating and ensuring the quality of the article in 

accordance with the objective and scope of the journal.

2. The editor is responsible for selecting reviewers based on expertise and knowledge of 

the related article.

3. The editor must consider articles based on academic qualitative standards without bias.

4. The editor must maintain confidentiality and not disclose any information regarding the 

article, the author, reviewers, or the process during the consideration process leading up 

to publication. Sharing information with unrelated personnel is strictly prohibited.

5. The editor must ensure the article is not plagiarized and stop the process if plagiarism 

is detected.

6. The editor must not have a conflict of interest with the author, reviewer, and journal 

executives.

7. The editor must disclose any conflicts of interest related to a submitted manuscript and 

recuse themselves from handling such cases.

8. The editor must ensure there is no interference with the journal's evaluation process.

9. The editor must maintain the journal's standards and continuously improve the quality 

of the journal.

10. Editors may use AI-powered tools (e.g., plagiarism detection, AI-content percentage 

checkers) for technical screening only (e.g., originality check, AI-writing detection).

11. Editors must not use AI to generate peer review reports, editorial decisions, or any 

assessment related to the content quality or academic value of a manuscript.

12. Final peer review decisions must be based on human academic judgment only.

13. The editor is responsible for ensuring the accuracy and integrity of published content. 

If credible concerns arise, the editor will investigate and, when necessary, issue:

      -Corrections, for minor errors that do not affect the article’s conclusions.

      -Retractions, for serious errors or ethical violations.

      -Expressions of Concern, when investigations are ongoing.

       All notices will be permanent and clearly linked to the original article.

14. The editor is responsible for investigating all allegations of publication misconduct, 

including plagiarism, data manipulation, or improper authorship. The investigation will 

follow COPE guidelines and may result in rejection, retraction, or notification to the author’s 

affiliated institution.



XXXVIII

Silpa Bhirasri (Journal of Fine Arts)

Faculty of Painting, Sculpture, and Graphic Arts

Silpakorn University, Wang Tha Phra Campus

31 Na Phra Lan Road. Phraboromaharachawang,

Phra Nakorn, Bangkok 10200

Tel. +66-2221-0820 Fax +66-2225-8991

Email: arasansilpabhirasri@gmail.com

Website: https://so02.tci-thaijo.org/index.php/jfa/index

Contact Information


