
پیشنهاد

از وودی آلن تا فرانسوا تروفو

فیلم هایی که با الهام از «هشت ونیم» ساخته شدند
«هشــت ونیم» فدریکــو فلینی یکــی از تأثیرگذارتریــن فیلم های 
تاریخ سینماســت. فلینی این فیلم را در سال ۱۹۶۳ ساخت و مارچلو 
ماســترویانی در آن نقــش کارگردانی را بازی می کنــد به نام گوییدو 
آنسلمی که به بن بست هنری رسیده و برخوردش با زنان مختلفی که 
در زندگی با آنها روبه رو شــده، تأثیری عمیق بر زندگی اش می گذارد. 
فیلم، روایتی رؤیاگون دارد و در تازه ترین نظرسنجی بهترین فیلم های 
تاریخ ســینما از نظر کارگردان های جهان در مجله سایت اندساوند در 
رتبه چهارم ایستاده اســت. کارگردان هایی مثل وودی آلن، آرتور پن، 
دیوید لینچ و مارتین اسکورســیزی این فیلم را ستودند و فهرستی که 
در ادامه می بینید، معرفی هشت فیلم بلند و یک موزیک ویدئو است 
کــه با الهام از این فیلم ســاخته. مطمئنا نام چند فیلم مثل موزیکال 
«نُه» و «برزیل» در این فهرســت خالی اســت، اما خــب اگر قرار بود 
همه فیلم های ملهم از «هشت ونیم» در این فهرست بیاید، شاید این 

فهرست انتهایی نداشت. 
۱. «خاطرات استارداست» / وودی آلن / ۱۹۸۰

وودی آلن همیشه گفته که چقدر به فدریکو فلینی و سینمای او 
علاقه دارد و حتی در فهرست ۱۰ فیلم محبوب عمرش، دو فیلم از 
فلینی دیده می شود؛ یکی همین «هشت ونیم» و دیگری «آمارکورد» 
(۱۹۷۲). «خاطرات استارداســت»، هم ادای دینی به «هشت ونیم» 
اســت و هم نقیضه/پارودی آن. فیلم، ماجرای کارگردان مشهوری 
به نام سندی بیتس (با بازی آلن) است که منتقدان و طرف دارانش 
دیوانه اش کردند. از طرفی خاطرات و رویاهایش هم او را لحظه ای 
رهــا نمی کنند و این طوری اســت که مرز واقعیــت و خیال برای او 

محو می شود. 
۲. «نیویورک، جزءبه کل» / چارلی کافمن / ۲۰۰۸

یکی از بهترین فیلم های چندسال اخیر با موضوع بن بست ذهنی 
و خلاقانه یک هنرمند، فیلم «اقتباس» (۲۰۰۲) براساس فیلم نامه ای 
از چارلی کافمن اســت که نیــکلاس کیج در آن نقش نویســنده ای 
دچار بن بســت ذهنی را بازی می کند که بی شــباهت به خود چارلی 
کافمن نبود. اما اولین فیلم کافمن در مقام کارگردان یعنی «نیویورک، 
جزءبه کل» اساســا ادای دینی به فیلم کلاســیک فلینی است. در این 
فیلم، فیلیپ ســیمور هافمن نقش یک کارگــردان نابغه دنیای تئاتر 
را بازی می کند که جریان تولیــد نمایش جدیدش او را کلافه کرده و 
نمی داند با دکورهای متعددی که از شهر نیویورک ساخته، چه کند. 

۳. «من آنجا نیستم» / تاد هاینز / ۲۰۰۷
تاد هاینز، کارگردان مطرح سینمای مستقل، به جای اینکه از الگوی 
«هشت ونیم» برای روایت «من آنجا نیستم» (که به نوعی زندگی نامه 
باب دیلن است) استفاده کند، از بخش هایی از فیلم فلینی وام گرفته 
است. در این فیلم چند بازیگر از جمله کیت بلانشت نقش باب دیلن 
را در سنین مختلف بازی می کنند. یکی از صحنه هایی که ادای دینی 
واضح به فلینی اســت، جایی اســت که دیلن در دهه ۱۹۶۰ (با بازی 
بلانشــت) میان گروهی مطبوعات چی و دیوانه و هوادار گرفتار شده. 
تصاویر سیاه وســفید این بخش و شیوه فیلم برداری کاملا وام گرفته از 

شیوه کار فلینی و دوربین سیال اوست. 
۴. «الکس در سرزمین عجایب» / پل مازورسکی/ ۱۹۷۰

یک فیلم فراموش شــده از دورانی در دهــه ۱۹۷۰ که هالیوود به 
 کارگردان های جوان، آزادی عمل بســیاری می داد. مازورســکی این 
فیلم را پس از موفقیت «باب و کارول و تد و آلیس» ساخته و ماجرای 
کارگردانــی را روایت می کند کــه نمی داند چطور فیلم بعدی خود را 
بسازد. دونالد ســاترلند در این فیلم نقش کارگردان را بازی می کند و 

فدریکو فلینی هم در فیلم، حضوری کوتاه در نقش خودش دارد! 
All That Jaz .۵ / باب فاسی / ۱۹۷۹

یکــی از بهترین موزیکال های تاریخ ســینما و برنــده نخل طلای 
جشنواره کن، داستان کارگردان تئاتر برادوی، جو گیدئون (با بازی روی 
شــایدر) را روایت می کند که درگیر ســاخت نمایش جدید خود شده، 
اما نمی داند با بازیگران خود چه کند و چه شــیوه ای برای کارگردانی 
اتخاذ کند. فیلم، هم خودزندگی نامه باب فاســی اســت و هم ادای 
دین به فلینی. جالب اســت که فیلم بردار فیلــم جوزه روتونو؛ یعنی 

فیلم بردار همیشگی فلینی است. 
۶. «زیبایی بزرگ»/ پائولو سورنتینو / ۲۰۱۳

فیلم برنده اسکار پائولو سورنتینو، ماجرای نویسنده ای به نام جپ 
گامباردلا با بازی تونی سرویلو است که با نوشتن یک رمان به شهرت 
رســیده و دیگر رمانی ننوشــته. او حالا مدام در محافل روشــنفکری 
حاضر می شــود و از میهمانی به میهمانی دیگر می رود و درنهایت او 
را احیا می کند و نوشــتن رمانی دیگر را شروع می کند. فیلم سورنتینو، 
چه از نظر سبکی و چه لحن، یادآور «زندگی شیرین» و «هشت ونیم» 
فلینی اســت، آن قدر شبیه این دو فیلم اســت که برخی آن را تقلید 
صــرف توصیف کرده انــد، اما فیلــم ســورنتینو، جهان بینی ای کاملا 
متفــاوت از کارهای فلینی دارد و همین فیلــم، را به اثری مهم بدل 

کرده است. 
۷. «روز به جای شب» / فرانسوا تروفو / ۱۹۷۳

فیلم ســازهای درجه یکــی در دنیا ســختی ها و تجربیات خود از 
فیلم سازی را فیلم کرده اند و در این کار مسیر فلینی در «هشت ونیم» 
را هم دنبال کرده اند؛ از ویم وندرس در «وضعیت اشــیا» (۱۹۸۲) تا 
دیوید لینچ در «جاده مالهالند» (۲۰۰۱). فرانسوا تروفو در «روز به جای 
شــب» که با عنوان «شب آمریکایی» هم شــناخته می شود، در ادای 
دینی عجیب به فلینی لحظه به لحظه تجربه یک فیلم ســاز از جهنم 

ساختن یک فیلم را دنبال می کند. 
۸. «هشت ونیم زن» / پیتر گرین اوی / ۱۹۹۹

«هشــت ونیم زن»، ســاخته پیتر گرین اوی، همان طور که از نامش 
پیداســت، ادای دینی به فلینی و «هشــت ونیم» اســت البته به زبان 
کمــدی و بدون حضــور یک کارگــردان یا هنرمنــد در نقش اصلی. 
فیلم درواقع بیشــتر ادای دینی به رؤیاهای گوییدو در «هشــت ونیم» 
و درگیری او با زنان است. «هشت ونیم زن» ماجرای مردی میان سال 
اســت که تازه همسرش را از دســت داده و برای همین دچار بحران 
روحی شــده و با دیدن «هشــت ونیم» برای تسکین درد ازدست دادن 

همسرش، فکری عجیب به ذهنش می رسد. 
Everybody Hurts .۵ .۸ / جیک اسکات

«Everybody Hurts» موزیک ویدئویی که جیک اسکات برای ترانه
 گــروه آر. ای. ام ســاخته، ادای دینــی به فصل رؤیادیــدن گوییدو در 
«هشت ونیم» است. جیک اسکات، پسر ریدلی اسکات معروف، در این 
فصل همان سکانسی را تقریبا بازسازی کرده که گوییدو در ترافیک  گیر 
می کند و بعد به شــکلی عجیب در آسمان غوطه ور می شود. در این 
کلیپ هم همین ســکانس با حضور اعضای گروه آر. ای. ام بازسازی 
شــده و حرکت سیال دوربین میان ماشــین ها حس خفقانی را که در 

فیلم فلینی بود، خلق می کند. 

نگاه

درباره فیلم «ارواح سیاه»

نفرین خانوادگی
«ارواح ســیاه» برعکــس آنچــه 
عنــوان فیلم به ذهــن متبادر می کند 
یک فیلم ترســناک نیســت. این فیلم 
ایتالیایی که در جوایز ســالانه اســکار 
ایتالیا در ۹ رشــته برنده شــد و جوایز 
مهمی چــون جایزه بهتریــن فیلم و 
بهترین کارگردانی و بهترین فیلم نامه 
را بــه خانــه بــرد، یــک درام عمیق 
انســانی اســت که در دل داســتانی 
جنایی- مافیایی روایت می شود. فیلم 
ماجرای سه برادر است؛ برادر بزرگ تر 
آباواجــدادی  کوچــک  روســتای  در 
مانده و مشــغول کشــاورزی است و 
کلا آدمی منزوی و گوشــه گیر شــده، 
دو برادر دیگر یکی اهل فکر اســت و 
دیگری خوش گذران. هر دو به شــهر 
(میــلان) رفتنــد و وارد دنیای قاچاق 
مواد مخدر شدند و برای خود اسم و 
رســمی به هم زدند. در این بین پسر 
برادر بزرگ از زندگی در روستا خسته 
شــده و دوست دارد به شهر برود و با 
عموهای خود همکار شود. سفر پسر 
به شهر و برگشــتش به همراه عموی 
خوشــگذران موجب رخ دادن اتفاقی 
مرگ بار می شود که آتش جنگ و کینه 
را روشن می کند. براساس این خلاصه 
داستان، شاید حدس بزنید با یک فیلم 
مواجه  دیگر  آشنای  ایتالیایی  مافیایی 
هستید، اما راســتش برای فرانچسکو 
مونزی چیزی کــه کمترین اهمیت را 
دارد صحنه های درگیری و خشونت بار 
فیلم هستند و به شکلی جالب هرجا 
که توانســته (مثلا در صحنه قتل پسر 
برادر بــزرگ در مدرســه متروکه) از 
نمایش مستقیم خشونت پرهیز کرده 
و همین باعث شــده مرگ های اندکی 
کــه در فیلم دیــده می شــود تأثیری 
دوچندان داشــته باشــند. چیزی که 
برای مونزی در ایــن فیلم مهم بوده 
نمایش تسری یافتن خشونت و نفرین 
دامنه داری اســت که در یک خانواده 
خشــونت ایجاد می کنــد. نفرینی که 
فیلم اشاره می کند از پدر این خانواده 
به زندگی دیگران ســرایت پیدا کرده 
و انگار هیچ راه فراری از آن نیســت؛ 

لوچیانو برادر بزرگ تــر فکر می کند با 
گوشــه گیری و خرافات مذهبی (نگاه 
کنید صحنه نوشیدن معجونی از آب 
و خاکســتر شــمع های پای مجسمه 
یــک قدیــس) می شــود از شــر این 
نفرین رها شــد، اما نفرین دامن فرزند 
خودسرش را می گیرد. برادر کوچک تر 
روکو با بی مبالاتــی و بی خیالی با این 
مســئله روبه رو می شــود و زودتر از 
بقیه کشته می شــود و برادر وسطی، 
لوییجی، کــه بر ســر دوراهی منطق 
و مافیاگــری مانــده هــم در انتهــا 
قربانــی اصلی این نفریــن خانوادگی 
می شــود. مونزی بــا فاصله گرفتن از 
شــخصیت ها و رخدادهــای فیلم و 
بــدون قضــاوت و جانبــداری موفق 
شــده روایتــی تلــخ از زندگــی یک 
خانــواده مافیایی ارائه دهد؛ تصویری 
که به لطف اســتفاده درخشــانش از 
آبــی، قاب بندی هــای ظریف و  رنگ 
بازی های عالــی از فابریزیو فراکان در 
نقــش لوچیانو و مارکــو لئوناردی در 
نقش لوییجــی و فیلم برداری ولادان 
رادوویــچ فیلم را از خیــل آثار جنایی 
تک بعــدی جــدا می کنــد و آن را به 
فیلم هایــی چندلایه مثــل «گومورا» 
ســاخته ماته ئو گارونه نزدیک می کند 
و نه فیلم هایی مثــل «رفقای خوب» 
یــا «صورت زخمی» که درواقع تکریم 
خشــونت و زندگی مافیایی هســتند. 
«ارواح ســیاه» آن قدر جذاب اســت 
و پایــان تلــخ و تکان دهنــده ای دارد 
کــه مخاطب را تا مدتــی درگیر خود 
می کند و از طرفی او را مشتاق می کند 
دو فیلــم بلنــد دیگر مونــزی یعنی 
«ســمیر» و «ادامه شــب» را پیدا کند 

و ببیند.
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روی اندرســون، فیلم ســاز ۷۲ ســاله ســوئدی، تنها پنج فیلم بلند ساخته 
است؛ «داســتان عشق ســوئدی» و «گیلیاپ» و پس از حدود دو دهه سه گانه 
«انسان بودن» که شامل فیلم های «آوازهایی از طبقه دوم»، «شما، ای زندگان» 
و «کبوتری نشســته بر شــاخه درخت در اندیشه هســتی» می شود. فیلم اول 
سه گانه در سال ۲۰۰۰ ساخته شــده و دو فیلم دیگر با فاصله هفت سال از هم 
در سال های ۲۰۰۷ و ۲۰۱۴. اندرسون که نگاه طناز و تلخ به زندگی بشری دارد، 
با این سه فیلم توانسته جایگاهی والا در سینما پیدا کند و بردن شیر طلای ونیز 
با «کبوتری نشســته...» درواقع مهر تأییدی است بر ســینمای خاص او. او در 

مصاحبه زیر با  «مووی مورلاکس» بیشتر درباره این فیلم صحبت می کند.

 وقتی «آوازهایی از طبقه دوم» را می ساختید، می دانستید که قرار است  �
یک سه گانه با موضوع انسان بودن بسازید؟

نه، نمی دانســتم. ایده سه گانه شــدن فیلم ها وقتی «شــما، ای زندگان» را 
ساختم به ذهنم رســید. پس از آن فیلم واقعا دلم می خواست فیلم دیگری 
بســازم و به نظرم خیلی غیرطبیعی بود که بگویم قرار اســت این فیلم ها یک 
سه گانه باشند چون کلمه سه گانه خیلی کلمه محترمی است و همراه خودش 
احترام می آورد! می گویند ســه، عددی حماســی است. عدد سه و عدد هفت 
این طوری هســتند. اعدادی تاریخی هستند. خب، هر سه فیلم از نظر مضمون 
به هم شــبیه اند، و به نظرم هر سه متعلق به یک خانواده هستند. البته از نظر 

فنی با هم فرق دارند، برای اولین بار از فناوری دیجیتال استفاده کردم.
 در کدام فیلم از فناوری دیجیتال استفاده کردید؟ �

در همین فیلم «کبوتری نشســته...». قبلش هــم در چند کلیپ تبلیغاتی 
از فنــاوری دیجیتال اســتفاده کرده بودم. یعنی کاملا آن را تســت کرده بودم. 
می خواســتم ببینم می شــود به همان خوبی ای که تکنیک آنالوگ هست، از 
دیجیتال استفاده کرد یا نه. و دیدم بله  می شود، زمان  تغییر کرده و این فناوری 
و کیفیت آن هم خیلی بهتر شــده، خیلی بهتر از مثلا پنج ســال پیش. خیلی 

خوشحالم که جرئت کردم و سراغ دیجیتال رفتم.
 متوجه شدید که حالا می توانید نماهای بلند بیشتری بگیرید؟ �

بله، درست است.
 استفاده از دیجیتال روی سبک شما هم تأثیر گذاشت؟ �

نه خیلی. اما باید بگویم مثلا ســکانس مربوط به پادشــاه چارلز دوازدهم 
را نمی شــد با تکنیک آنالوگ گرفت. این سکانس ۱۱ دقیقه است. می شود این 
ســکانس را با دوربین ۱۶ میلی متری گرفت، اما با ۳۵میلی متری نمی شود... . 
راستش نمی دانم این سکانس چرا این قدر طولانی است! اما خب خیلی خوب 

بود که ببینی این همه اسب در پس زمینه عبور می کنند.
 می خواســتم درباره همین سکانس ســؤال کنم. در فیلم دو سکانس  �

هست که به گذشته می رویم. یکی به ســال ۱۹۴۳ و دیگری زمان پادشاه 
چارلز دوازدهم؛ دو سکانســی که بســیار نوســتالژیک هم هستند. حس 
می کردم شما دارید نشــان می دهید که در گذشته نســبت به زمان حال، 
روابط بیشتری وجود داشته. به نظرتان با گذر زمان ما حس جمع بودنمان 

را از دست داده ایم؟
بله. این صحنه دو جنبه دارد. پادشاه دارد برای نبردی سوئد را ترک می کند 
و راســتش این صحنه نمونه ای مرسوم از آناکرونیسم (دادن تاریخ اشتباهی) 
است. از طرفی این صحنه بیانگر جدایی من از رئالیسم هم هست، من بالاخره 
پس از ۵۰ ســال کار با رئالیسم از آن جدا شــدم، بالاخره جرئتش را پیدا کردم 
از چیزی که «سبک انتزاعی شــده» می نامم جدا شوم، سبکی که تصفیه شده 

و خلاصه شده اســت. بالاخره جرئت این کار را پیدا کردم. می دانید من در یک 
محیط طبقه کارگری تیپیک بزرگ شــدم و تنها چیزی که می دیدم واقع گرایی 
کارگری بود و در آن محیط ســبک زندگی طبقه متوسط یا طبقه اعیان را اصلا 

دوست نداشتند.
 شبیه چیزی که در فیلم اول تان «داستان عشق سوئدی» می بینیم... �

«داســتان عشق ســوئدی» فیلمی بسیار واقع گراســت. بله می شود آن را 
واقع گرایانه توصیف کرد. من در این ســکانس بالاخره توانســتم زمان قدیم و 
زمان معاصر را ترکیب کنم، یک جور آناکرونیسم انجام دادم. چرا؟ چون دوست 
داشــتم شکل گرفتن احمقانه حکومت ســلطنتی را نقد کنم. من از حکومت 
سلطنتی نفرت دارم. دنیا سال های سال زیر سلطه این نوع حماقت بوده، حتی 
ســوئدی ها هم از این حماقت مستثنا بودند. «پادشــاه من، ارباب من». واقعا 

مسخره است.
 اما حکومت سلطنتی هنوز برای مردم سوئد جذاب است... �

بله، به نظرم بیش از ۵۰ درصد مردم دوســت دارند حکومت سلطنتی را 
نگه دارند. در هلند، دانمارک، نروژ و انگلستان هم همین وضع است. نمی دانم 

این کشورها چرا این قدر احمق هستند.
 می خواهم بدانم چرا به ســمت این سبک انتزاعی گرایش پیدا کردید؟  �

دلیلش چه بود؟
دلیلش واقع گرایی بود، منظورم این نیســت که واقع گرایی خوب نیســت، 
اما... می دانید واقع گرایی نســبت به سبک انتزاعی خیلی محدودتر است. مثلا 
به رؤیاها فکر کنید. من الان در فیلمم از رؤیا اســتفاده کردم. قبلا اصلا جرئت 
چنین کاری را نداشــتم. این در حالی اســت که در رؤیا شما کاملا آزاد هستید. 
برای همین وقتی به این ســبک روی آوردم احساس آزادی بیشتری کردم. رؤیا 
نشان دادم و حتی این سکانس پادشاه را در فیلم آوردم که درواقع بازی با زمان 
است، در فیلم صحنه های متعددی داریم که نمونه دست بردن در زمان است؛ 
ما در فیلم به دوران بردگان می رویم، به دوران استعمار می رویم و این کار فقط 

با سبک انتزاعی ممکن بود و به این کار ادامه خواهم داد.
 دوست دارم درباره شیوه طراحی سکانس ها هم بپرسم، به نظر می رسد  �

شــما خیلی از زندگی روزمره وام می گیرید. مثلا صحنــه ای که مرد تلاش 
می کند درِ بطری را باز کند و موفق نیســت. یا شخصیت ها مدام می گویند 

«خوشحالم که خوبی!» این صحنه ها را چطور طراحی می کنید؟
مــن زندگی روزمره را دوســت دارم. از همان ابتدا در فیلم های من حضور 
داشــته. حتی یک داستان عاشقانه هم بخشــی از زندگی روزمره است. طبقه 
متوسط رو به پایین و طبقه کارگر هم همیشه در فیلم های من بودند. منبع الهام 

مهم من در ســینما، موج نوی ســینمای چک است؛ فیلم های کارگردان هایی 
مثل میلوش فورمن و یری منزل؛ آنها این توانایی را داشتند که صحنه های طنز 
براســاس زندگی روزمره خلق کنند، من هنوز هم طرفدار پروپاقرص میلوش 
فورمن و موج نوی سینمای چک در دهه ۱۹۶۰ هستم. من شاید سبکم با آنها 
فرق کند اما زندگی روزمره را در فیلم هایم حفظ کردم، چیزهایی که برای آنها 

مهم بوده برای من هم مهم است.
 از استوری بورد هم برای طراحی این صحنه ها استفاده می کنید؟ �

من برای هر صحنه طراحی می کشم. بعدش آن را با آب رنگ، رنگ می کنم 
تا جذاب تر باشــد و بعد طراحی ها را به دیوار می چســبانم تا گروه فیلم سازی 
بتوانــد آنها را ببینــد. این کار به من اجــازه می دهد ترتیــب صحنه ها را هم 
مشخص کنم. مثلا بگویم این ســکانس اول است و بعد از یک هفته نظرم را 
عوض کنم. من این طوری کار می کنم. همه صحنه ها را طراحی می کنم. برای 

هر صحنه یک طراحی.
 از روی کنجکاوی می پرســم؛ این نماهای ثابــت آدم را یاد کتاب های  �

مصور می اندازد، کتاب مصور دوست دارید؟
بلــه، خیلی زیــاد! در دوران نوجوانی کاریکاتور خیلی دوســت داشــتم. 
کاریکاتورهــا یک کیفیت بی زمانی دارند و حتی از نظر جغرافیایی هم محدود 

نیستند، خیلی جهانی است.
 فاصله بین هر کدام از این سه فیلم هفت سال است. در این فاصله شما  �

مدام روی آنها کار می کردید یا استراحت هم داشتید؟
فاصله بین هر فیلم هفت ســال اســت اما مدت زمانی که من مشــغول 
فیلم برداری و ســاخت فیلم بودم، برای هر کدام حدود سه سال ونیم تا چهار 
سال بوده. یعنی باقی زمان بین فیلم ها مشغول کار دیگری بودم. فاصله من تا 
فیلم بعدی هفت سال نخواهد بود چون کارم را روی فیلم بعدی شروع کردم 

و فیلم سال ۲۰۱۸ اکران می شود.
 فیلم بعدی اقتباس شما از «هزار و یک شب» است. آیا از نظر سبکی هم  �

شبیه این سه گانه است؟
عنوان فیلم را عوض می کنم اما نمی دانم ســبک فیلم چطور خواهد بود، 
چون خیلی زمان برد که به این ســبکی که حالا می بینید رســیدم، من ترجیح 
می دهم پیش از تغییر ســبک، به سبکی برسم که مطمئن باشم بهتر از سبک 
فعلی ام است. اما خب می دانید چارلی چاپلین بعد از کلی کار، سبک خود را 
پیدا کرد اما مردم متهمش می کردند که دارد خودش را تکرار می کند و او هم 
در جواب شــان گفته بود: «بله، درست اســت اما من سعی کردم طور دیگری 
فیلم بســازم اما نتیجه خیلــی بد بود». برای همین دوباره به ســبک قدیمی 

خودش برگشت.
 پس فیلم بعدی با همین سبک ســه گانه انسان بودن ساخته می شود.  �

داستان فیلم مشخص است؟
راستش من سبک فیلم سازی با روایت خطی را کنار گذاشتم. بیشتر دوست 
دارم بگویم فیلم چند قطعه دارد؛ سبک قطعه ای. به نظرم قطعه قطعه بودن 
فیلم آن را غنی تر می کند. خســته کننده هم نیســت. ســاختن آنها هم آدم را 

خسته نمی کند.
 دو شخصیت اصلی، آدم هایی بســیار تنها هستند و بسیار غمگین، اما  �

تلاش می کنند دیگران را سرگرم کنند... .
این دو شــخصیت الهام گرفته از اســتن لورل و الیور هاردی هستند. خود 
ســاموئل بکت هم تحت تأثیر این دو شــخصیت بوده! به نظر من، «در انتظار 

گودو» یک داستان ملهم از لورل و هاردی است.

لئو تولســتوی در «اعتراف من» نوشــته اســت: «دیر یا زود، بیماری و مرگ 
ســراغم می آیند، همان طور که سراغ عزیزانم و البته خودم آمدند و دیگر چیزی 
باقــی نمی ماند جــز تعفن و کرم. همــه کارهایم، هرچه که بودنــد، دیر یا زود 
فراموش می شــوند و خــودم هم دیگر زنده نخواهم بود. پــس چرا باید نگران 
این چیزها باشــم؟» این جملات را تولستوی در اواخر قرن نوزدهم نوشته است 
و شــاید بیش از آنکه بیانگر پوچی زندگی باشند، نشــان از افسردگی سال های 
آخر عمر داشــته باشــند؛ بااین حال، به نظر می رســد شــخصیت های سه گانه 
روی اندرســون ســوئدی، یعنی «آوازهایی از طبقه دوم»، «شما، ای زندگان» و 
«کبوتری نشسته بر شــاخه درخت در اندیشه هســتی»، همگی حاصل همین 
نتیجه گیری اندرسون از زندگی باشــد؛ فیلم سازی که ناگهان در سال های اولیه 
قرن بیســت و یکم، پس از حدود دو دهه فیلم نســاختن، به ســینما برگشت و با 
این ســه فیلم، نگاه خودش به پوچی زندگی را با لحنی شــوخ و طنز بیان کرد. 
پوچی هسته اصلی این ســه فیلم اندرسون است؛ فیلم هایی که موقعیت های 
کمدی غیرمنطقی خلق می کنند، موقعیت هایی وامدار ســینمای صامت که در 
آن نمی توان رفتارهای شــخصیت ها را پیش بینی کــرد و درواقع همین ناتوانی 
مخاطــب در پیش بینی کردن رفتارهاســت کــه موجب خلــق موقعیتی طنز 
می شــود. نمونه اش در فیلم «شــما، ای زندگان»، جایی است که شعبده بازی 
همکار خود را در تابوتی می خواباند، در تابوت را می بندد و قرار است همکارش 
را بدون اینکه آســیبی به او برساند به دو نیم تقسیم کند. شعبده ای بسیار رایج 
که مخاطب بارها در برنامه های مختلف تلویزیونی هم ممکن است دیده باشد؛ 
اما در فیلم اندرسون وقتی شعبده باز اره را روی تابوت می کشد همکارش جیغ 
می زند، شعبده باز که فکر می کند این بخشــی از نقش آفرینی همکارش است، 
به کار خود ادامه می دهد؛ اما جیغ های بعدی همکارش باعث می شود کارش 
را رها کند و در تابوت را باز کند و ببیند که واقعا داشــته همکارش را به دو نیم 
تقســیم می کرده اســت. واکنش مخاطب با دیدن این صحنه خنده ای همراه با 
عصبی شــدن است و لحن سه فیلم آخر اندرســون را با همین اپیزود می شود، 
توصیف کرد: فیلم های او ریشــخندآمیز (Sarcastic) هستند، یا به عبارتی طنزی 
همراه با کنایه و خشــونت دارند. شاید از این نظر بشــود اندرسون را با جاناتان 

ســوئیفت مقایسه کرد؛ سوئیفت نویسنده ای اســت که اغلب او را با «سفرهای 
گالیور» به یاد می آورند، اما این نویســنده به خاطــر مقاله های طنزآمیزش هم 
شــهرت دارد. او در یکی از مقاله هایش درباره مشــکل کمبــود مواد غذایی با 
بیانی بســیار جدی پیشــنهاد می دهد که همه، فرزندان خود را بپزند و بخورند، 
این طوری هم سیر می شوند و هم نسل آینده ای باقی نمی ماند که کسی بخواهد 
نگران بی غذایی آنها باشد! واکنشی که خواننده به این مقاله سوئیفت می دهد، 
زهرخندی همراه با احساس چندش است و این چیزی است که اندرسون در این 
سه فیلم به دنبالش است. اندرسون با نماهای ایستای خود، با تأکید بر رنگ های 
خاکستری و آبی متمایل به خاکستری در این سه فیلم و زرد یا سفیدکردن چهره 
بازیگرانش (انگار همگی بیمار باشــند)، حالتی انتزاعی به فیلم هایش می دهد 
که در آنها بدون اشــاره مستقیم به دنیای پیرامونش، به شکلی گزنده و بی مهابا 
پوچی زندگی معاصر را به باد ســخره می گیرد. در همین «کبوتری نشســته بر 
شــاخه درخت در اندیشه هستی» دو شــخصیت اصلی، دو فروشنده دوره گرد 
هستند که دندان دراکولا، ماسک عمو یک دندون و کیسه خنده می فروشند. این 
دو شــخصیت انگار از دل نمایش نامه ای از ســاموئل بکت بیرون آمده باشند، 
اساسا نماد بدبختی و فلاکت آدم های معمولی این روزگار هستند. اصلا می شود 
«کبوتری نشســته بر شاخه درخت در اندیشه هستی» را یک «در انتظار گودو»ی 
دسته جمعی توصیف کرد؛ همگی شخصیت های فیلم انگار به دنبال گمشده ای 
هســتند که هیچ وقت پیدایش نمی شــود، از پیرمردی که ۶۰ سال است به یک 
کافــه می رود، اما جرئــت نمی کند علاقه خود به متصدی کافــه را بیان کند، تا 
معلم رقصی که عاشــق شاگرد خود شده است، تا آدم هایی که منتظر اتوبوس 
ایســتاده اند و نمی دانند که چه روزی از هفته اســت، تا حتی پادشــاهی که با 
هزار دبدبه و کبکبه به میدان نبرد می رود و شکســت خورده بازمی گردد و موقع 
بازگشــت فقط به فکر قضای حاجت است و دیگر شخصیت های پراکنده ای که 
تنها جمله ای که از پشت گوشی همراه بر زبان می آورند «خوشحالم که خوبی!» 
است و این در حالی است که می دانم حال هیچ کس در این فیلم خوب نیست. 
دنیای انتزاعی سه فیلم آخر اندرسون با چاشنی طنز و آبزوردیسم، دنیایی است 
که در آن هم می شود ردپای لوئیس بونوئل را دید (نمونه بی نظیرش سکانس 

سوزاندن سیاه پوســتان در مخزنی آهنی در همین فیلم «کبوتری نشسته...» در 
مقابل دیدگان اعیان و اشراف اســت) و هم ردپای هزل گویی های فلینی را (به 
پیرمردی در «شــما، ای زندگان» فکر کنید که چرخ دســت خرید خود را به زور 
هل می دهد و جســد گربه خانگی اش را هم به دنبال خود می کشد). بااین حال 
«کبوتری نشســته بر شاخه درخت در اندیشــه هستی»، به نسبت دو فیلم قبلی 
طنز کمتری دارد و ســیاه تر است. انگار اندرســون دیگر در فلاکت آدم ها جایی 
برای شوخی نمی بیند و اصلا گزندگی سه داستانک «برخورد با مرگ» در ابتدای 
همین فیلم برای همین شــدیدتر از دیگر اپیزودهای فیلم هستند؛ این سه اپیزود 
با ظرافت بیان می کنند وقتی کسی می میرد، تنها چیزی که اهمیت ندارد، همان 
شخص مرده است؛ آدم های دوروبرش یا دارند به کار خود ادامه می دهند یا به 
فکر ارثیه خود هســتند. چیزی که در ســه گانه «انسان بودن» بیش از هرچیزی 
توی چشــم می زند این است که در هر سه فیلم ما بیش از آنکه شاهد انسانیت 
باشیم، نظاره گر مرگ انسانیت هستیم. آدم های این سه فیلم و به ویژه «کبوتری 
نشســته...»، به ندرت با هــم حرف می زنند، وقتی هم حــرف می زدند جملاتی 
بی ســروته و بی معنی به زبان می آوردند، کمتر می بینیم کسی به دیگری کمک 
کند و اگر کســی به دیگری یاری می رساند، کاملا به شــکل مکانیکی این کار را 
انجام می دهد؛ ازاین نظر، جایگاه اندرســون در ســینمای معاصر جایگاه بسیار 
متمایزی اســت. فیلم هــای او منطبق با هیچ کدام از جریان های ســینمایی روز 
یا حتی کشــورش نیســت: فیلم های او را انگار واقعا کبوتری روایت می کند که 
بر فراز شــاخه ای نشســته و دارد به هستی و زندگی بشــری فکر می کند، انگار 
همان کبوتری اســت که در نقاشــی «شــکارچیان در برف» پیتر بروگل بر فراز 
درختی نشســته بود و با حســرت به زندگی شــیرین و پرهیاهوی روستای خود 
نگاه می کرد. اندرســون در هر ســه فیلم با تقلیل خط روایــی به تقریبا صفر، و 
بهره بردن از زاویه دید دانای کلی که انگار همه هستی را می بیند، بیش از آنکه 
بخواهــد با این فیلم ها بیانیه ای هســتی گرایانه صادر کند، دارد نگرانی خودش 
را از وضعیــت موجود بیان می کند و با دیدن آخرین فیلم این ســه گانه، آدم یاد 
جمله تکان دهنده یکی از شخصیت های «آوازهایی از طبقه دوم» می افتد: «چه 

می شود کرد؟ آدم بودن آسان نیست».

روی اندرسون از ساختن «کبوتری نشسته بر شاخه درخت در اندیشه هستی» می گوید

کمدى انسانى

پوچی و کمدی پوچی 
در تازه ترین فیلم «روی اندرسون»

شما، ای زندگان!
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