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سالروز درگذشت کیو ساکاموتو
کامی کازی ناخواسته

۳۲ ســال پیــش در چنیــن روز هایي کیــو ســاکاموتو، بازیگر و 
خواننده مشــهور ژاپنی، در سانحه ســقوط هواپیما در پرواز شماره 
۱۲۳ بویینگ ۷۴۷ کشــته شد. درست به سبک خلبانان ژاپنی فدایی 
در جنــگ جهانی دوم کــه داوطلبانه خود را بــه ناوهای آمریکایی 
می کوبیدند. البته با این تفاوت که ســاکاموتو به طرزی باورنکردنی 
در اوج موفقیت بــود و اگر به اختیار خودش بود، اصلا در آن برهه 
قصد مردن نداشــت. او را در میان درختان انبوه دامنه کوهســتانی 
در ۶۰ مایلی شمال شــرقی توکیو به خاک سپردند. ماجرای موفقیت 
او به ماجرایی که چند ســال پیش برای «ســای»، خواننده کره ای، 
رخ داد بی شــباهت نبود. بخت این خواننده ژاپنی در ســال ۱۹۶۳ 
باز شد. ســاکاموتو یک سال با گروه پاپ «دریفترز» همکاری داشت، 
اما در اواســط ســال ۱۹۶۰ تصمیم گرفت از گروه جدا شــود و تنها 
کار کند. چنین شــد کــه او کارش را با یک آهنگ عاشــقانه به زبان 
ژاپنی آغاز کرد با نام «راه که می روم سرم را بالا می گیرم». این ترانه 
را روکوزکی ای و هاچیدای ناکامورا نوشــته بودند. تک آهنگ مذکور 
در شانزدهم آگوســت ۱۹۶۱ روانه بازار شد و ناگهان همه چیز برای 
جــوان ژاپنی تغییر کرد. این قطعه مثل توپ در کشــور ترکید و تنها 
در ســه ماه تبدیل شد به پرفروش ترین آهنگ ســال در ژاپن. اما دو 
ســال بعد؛ یعنی در ســال ۱۹۶۳ موفقیت بین المللی هم سراغ او 
آمــد. درحالی که لوئیس بنجامین، مالک شــرکت تولید موســیقی 
پای رکوردز، ســفری به ژاپن داشت، این قطعه را شنید و شیفته اش 
شــد. پس تصمیم گرفت آن را در انگلســتان بازنشر کند. او البته به 
ســاکاموتو پیشــنهاد داد که برای آنکه نام و متــن قطعه اش برای 
انگلیســی زبانان ملموس باشد، آن را به اختصار با نام «سوکی یاکی» 
روانــه بازار کنند. خود واژه البته ژاپنی بــود، اما هیچ ربطی به متن 
ترانه نداشــت. آن وقت چه شد؟ انگلیســی ها دیوانه وار شیفته این 
آهنگ شــدند و بعد آمریکایی ها به ســراغش آمدند. «سوکی یاکی» 
در انگلســتان به رتبه ششم برترین تک آهنگ سال رسید و در آمریکا 
حتی رتبه نخســت را هــم تجربه کرد. این نخســتین بار بود که یک 
خواننده ژاپنی در اروپــا و آمریکا به چنین موفقیت عجیب و بزرگی 
دســت می یافت. ۱۳  میلیون نســخه از این ترانــه به فروش رفت و 
خواننــده محجــوب و کم ادعای جهانی در عــرض چند ماه به یک 
پدیده جهانی تبدیل شــد که هرجا پا می گذاشتی، نوای این ترانه اش 

را از دور یا نزدیک می شنیدی. 
ســاکاموتو که تا پیش از آن شــاید به اجرا در شبکه های محلی 
رادیو و تلویزیون و کنســرت های جمع وجور در کلاب های مســقف 
راضــی بود، بعــد از موفقیت ایــن ترانه یک تور کنســرت دور دنیا 
گذاشــت که از تابستان ۱۹۶۳ تا تابستان ۱۹۶۴ بی وقفه ادامه یافت. 
او برنامه هایی در آمریکا، هاوایی، آلمان و سوئد اجرا کرد که در نوع 
خودشــان بی نظیر بودند. او در زمان حضورش در آمریکا چندین بار 
در شبکه های مختلف تلویزیونی حاضر شد و در برابر بزرگانی چون 
اد سالیوان و اســتیو آلن نشست و از زندگی و کار هنری خود سخن 
گفت. باقی ماجرای او البته به همین خوشــی نبود. ســاکاموتو تنها 
یک بــار دیگر توانســت ترانه ای بخواند که وارد جــدول برترین های 
ایالات متحده شــود و ترانه «شــب های چین» که البته در مقام ۵۸ 
برترین  ترانه های ۱۹۶۳ جــای گرفت. تنها آلبومی هم که در آمریکا 
عرضه کرد، آلبومی بود با نام «ســوکی یاکی و سایر ترانه های ژاپنی» 
کــه تا رتبــه ۱۴ بیلبورد نیز صعــود کرد و ۱۷ هفتــه در این جدول 
بالاوپاییــن شــد و خودش را حفظ کــرد. بعــد از آن کارنامه هنری 
ساکاموتو درخشــش قابل عرضی ندارد، اما همواره نامش بااحترام 
برده می شــد و در بهترین شوهای تلویزیونی جایگاه خاصی برایش 

وجود داشت. 
راســتش را بخواهید خود ترانه «ســوکی یاکی» را هم که امروز 
می شــنویم، چندان  آش دهن سوزی به نظر نمی آید و معلوم نیست 
این حجم اســتقبال از آن به چه دلیل بوده. البته شــیوه خوانندگی 
ســاکاموتو بسیار منحصربه فرد است و ســوز و بغضی در صدایش 
دارد کــه در مواجهه با ریتم و ملودی ســرزنده ایــن قطعه ترکیب 
جالبی می ســازد. اما خــب در همان برهه که ایــن قطعه به صدر 
جدول ترانه های برتر آمریکا رســید، بیچ بویز با ترانه «موج ســواری 
در آمریــکا»، فایربالز با ترانه «کلبه قندی»، لزلی گور با «این ضیافت 
من اســت» و بابی وینتون با قطعه «مخمل آبی» حرف های خیلی 
بیشــتری برای گفتن داشــتند. به هرحال یک بخش از کار هنری هم 
بخت و اقبال اســت دیگر. به هرحال پرواز شــماره ۱۲۳ هواپیمایی 
ژاپــن از هانه دا به اوزاکا جان ایــن هنرمند را گرفت. هواپیما از ابتدا 
نقص فنی داشــت و درست تعمیر نشده بود و در یک پرواز هولناک 
که با افزایش فشــار هوا رفته رفته تنفس مسافران به خاطر مشکل 
دیواره هــای هواپیما دشــوارتر می شــد، نهایتا بدنــه هواپیما ترک 
برداشــت و فشــار هوا منجر به ســقوط هواپیما در صدکیلومتری 
توکیو شد. ساکاموتو به هنگام وقوع این سانحه ۴۳ ساله بود. او که 
کارش را از ۱۶ ســالگی در دنیای سینما و موسیقی آغاز کرده بود و 
به عنوان موفق ترین خواننده دهه ۶۰ میلادی ژاپن شــناخته می شد، 
به این پایان تراژیک رسید. او در سالیان پایانی عمرش فعالیت خود 
را محدود کرده بود به کشــور ژاپن و البته دیگر آن شکوه و بروبیای 
سابق را هم نداشــت. اگر «سوکی یاکی» را نشنیده اید، گوش دادنش 

خالی از لطف نیست. شاهکار نیست، ولی حال خوبی دارد.
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سمیه قاضی  زاده: به تازگی آلبوم «باغ های معلق انگور»، از سوی «حمید مرادیان» 
با آهنگ سازی و نوازندگی سنتور و «بابک کوهســتانی» با نوازندگی ویولا، منتشر 
شده اســت. در «باغ های معلق انگور»، دو سبک موسیقی در همراهی با سازهای 
ســنتور و ویولا کنار هم نشســته اند و گفت وگو کرده اند. آلبومی که در آن، سنتور 
به عنوان ســاز ایرانی، معرف فرهنگ موســیقایی ایران و به طــور خاص، ردیف 
دستگاهی است و ویولا نیز معرف فرهنگ های غیرایرانی که در جمله بندی و حتی 
مدها با موسیقی ایران متفاوت هستند. «حمید مرادیان»، از آهنگ سازان برگزیده 
دوره های بیست وهفتم و بیست وهشتم جشــنواره بین المللی فجر بوده است و 
تدریس در هنرستا ن ها، دانشکده های موسیقی و مدیریت گروه موسیقی آموزش و 
توسعه فرهنگی دانشگاه تهران را در کارنامه آموزشی خود دارد. او از سال ۹۴ گروه 
موسیقی «گاه» را تأسیس کرد و از جمله آثار او می توان به ۱۰ قطعه ۱۰ آنالیز «تجزیه 
و تحلیل آثاری از آهنگ سازان ملی ایران»، تجزیه و تحلیل قطعاتی از محمدرضا 
درویشی و مجموعه آموزشی سه جلدی «موســیقی دریافت» با محوریت تئوری 
موسیقی غرب، مبانی نظری موســیقی ایران و هارمونی اشاره کرد. با او به بهانه 

انتشار آلبومش به گفت وگو نشسته ایم. 

این روزها بیشــتر بازار موســیقی ایران به جز موســیقی پاپ، در دســت  �
موسیقی دانانی اســت که در حوزه موسیقی تلفیقی کار می کنند. شما در آلبوم 

«باغ های معلق انگور» دنبال همین ژانر موسیقی رفتید؛ دلیلش چه بود؟ 
موضوع این اســت که حرکت بازار موســیقی به هر سمت وسویی که باشد، 
چندان اهمیتی برایم ندارد؛ چون احساس می کنم بازار بیشتر اوقات هنر را در حد 
یک ســرگرمی پول ساز - و نه فرهنگ ســاز- پایین می آورد. اشکال البته سرگرمی 
نیســت، قد و اندازه ســرگرمی هایی است که قرار اســت با بسته بندی های فاخر 
تبلیغاتی، به عنوان اثر هنری قلمداد شــوند. اگر بخواهم درباره خودم روراســت 
باشــم، باید بگویم ما ابدا با جهت گیری مشخصی به این سمت حرکت نکردیم؛ 
چون احساس من همیشــه این بوده است که زمانی اثر هنری شکل می گیرد که 
معنایی در وجود آدم شــکل گرفته باشــد. خیلی خودآگاه نیست و در واقع لزوم 
«بودن «اش اســت کــه آن را «بود» می کند. نکته مهم  آن اینجاســت که به طور 
طبیعی، هنرمند در هر حیطه ای که کار می کند، باید در درجه اول زبان معنا و نیاز 
انسان دوران خودش باشد. با این پیش فرض که قرار است نیم نگاهی هم به آینده 
داشته باشد؛ یعنی بتواند چیزی به معنای جهان معاصرش اضافه کند و ماحصل 

غنی تری برای نسل بعدی به جا بگذارد. 
ایده اولیه اش از کجا شکل گرفت؟  �

بــا خواندن یک قطعه شــعر؛ باغ های معلــق انگور از الیاس علوی شــاعر 
افغان. شــعری با مفاهیم بســیار ظریفی از عشق و صلح در جهانی که ناچار به 
در هم لغزاندن مرزها و ازمیان بردن فاصله هاست. خواستیم تجربه کنیم آیا ممکن 
اســت هویتی را در کنار هویت دیگر بنشــانیم، بی آنکه ناچار باشد از اصالت های 
خــودش کم بگذارد یا از اصیل بودن دیگری بکاهد؟ به نظر می رســد این یکی از 

دغدغه های اصلی در مرزهای لغزان جهان فرهنگی امروز باشد. 
دلیل این را که موســیقی دانان سنتی این روزها بیشتر به موسیقی تلفیقی  �

گرایش دارند، در چه می بینید؟ 
پاســخ به این ســؤال خیلی راحت نیســت؛ یک جواب دقیق و سرراست هم 
ندارد؛ اما اگر یک مرزبندی ایرانی، کلاسیک و پاپ قائل باشیم، در نظر من همیشه 
- حداقل از زمانی که این مرزبندی مشــخص تر شده؛ یعنی در تاریخ ۷۰، ۸۰ساله 
معاصر ایران- موسیقی دانانی که در حوزه موسیقی اصیل یا کلاسیک ایرانی یا به 
قول شما سنتی کار می کردند، از نبض هوشیارتری برخوردار بودند؛ نه لزوما به این 
مفهوم که انسان های هوشیارتری بودند، بلکه به این اعتبار که چاره ای جز تعامل 
با جهان پیرامونشان نداشــتند؛ چون وظیفه ای برای خود قائل بودند برای حفظ 
یک هویت به میراث مانده از یک سو، پاسخ به نیازهای درونی و بارقه های نبوغ و 
خلاقیت خود از سوی دیگر و همراهی با روح زمانه و نیازهای فرهنگی مخاطب 
از دیگر سو! حالا این تلفیق میان موسیقی ایرانی و علوم آهنگ سازی غربی مانند 
هارمونی و... باشد یا نشستن موسیقی دستگاهی ایران بر جان سازهای غربی نظیر 
ویلن و پیانو، یا برکشــیدن جامه ارکستر سمفونیک بر اندام موسیقی های محلی، 
چنــدان تفاوتی ندارد؛ دغدغه ای اســت که در هر دوره، متناســب با جهان بینی 
هنرمند به نوعی قالب می پذیرد. وقتی زاویه نگاهتان را به این ســو می چرخانید، 
احساس می کنید از کلنل وزیری تا ابوالحسن خان  صبا و بسیاری موسیقی دان های 
پیشرو نسل حاضر، موسیقی تلفیقی اجرا می کردند؛ اشکالی هم ندارد، فقط هم 
مختص ما و جهان شــرق نیســت. اصلا شدنی نیست در بســتری که مدام رنگ 
عوض می کند، بچسبیم به مثلا مکتب موسیقی قاجار و تأثیر نپذیریم و یاد نگیریم 
از جهان پیرامون؛ جهانی که ذاتا جایی برای پاسفت کردن ندارد. در سندبادنامه، 
داستانی هست با این مضمون که دریانوردان خسته از تلاطم و موج های ناگهانی، 
به جزیره ای خوش منظره و رؤیایی می رسند، پا سفت می کنند به قصد استراحت 
و خواب نیم روزی که زمین به حرکت درمی آید و در چشــم برهم زدنی، همه  چیز 
زیروزبر می شود و معلوم می شود جزیره بر پشت نهنگی عظیم قرار داشته است. 
خب این یک تمثیل است از اینکه نمی توان هم ساکن بود و هم در جست وجوی 
معنا و رسیدن به افق های جدید؛ آن وقت یکهو چشم باز می کنی می بینی دنیایت 

را آب برده است. 
آیا این باعث تحلیل و تحریف موســیقی اصیل یــا همان هویتی که از آن  �

حرف زدید، نمی شود؟ 
اگر فکر کنیم هویت تنها در گذشــته و ارزش های به ارث رســیده است، شاید؛ 
امــا من گمان می کنم هویــت در هر زمان مفهوم خــودش را پیدا می کند؛ میان 
هنرمنــد و نبوغــش با میراث و هویت گذشــته اش تعاملی وجــود دارد. اگر هر 
نســل نتواند میراث نسل قبلی را غنی تر تحویل نسل بعدی بدهد، بعد از دو، سه 
نســل چیزی از همان هویت باقی نمی ماند. البته این افزودن ها قاعده خودش را 

دارد و شَــم می خواهد و نبوغ می خواهد، تــداوم می طلبد و حک و اصلاح دارد 
و البته در این میان یکی پیدا می شــود و به ســیاق آن حکایت قدیمی به طعام 
مطبوعی که جماعتی زحمتش را کشیده  اند و هیزمش را جمع کرده اند، آتشش 
را افروخته اند، دودش را خورده و دیگش را نهاده اند، موشی می اندازد و می گوید: 
«من هم شریک!» اما این طبیعت موضوع است، خیلی هم نمی شود غصه اش را 
خورد و مدام سَره و ناسره کرد که به قول سعدی «لقمه از حوصله بیش است». 
به هرحال زمان که بگذرد، نسل بعد آنچه را در این گذران وزنی داشته و ته نشین 

شده است، می بیند و به میراث برمی دارد. 
شما بیشــتر خودتان و موسیقی تان را وام دار کدام موسیقی دانان ایرانی یا  �

خارجی می دانید؟ 
آدم های زیادی هســتند که از آنها تأثیر گرفته ام، ســلیقه متنوعی هم دارم و 
سعی می کنم زیاد گوش بدهم تا آشنا باشم و به کارم احاطه داشته باشم؛ مثلا در 
حوزه آهنگ سازی از شلسی و تاکمیتسو و کانچلی تا مرتضی حنانه و محمدرضا  
درویشــی یا در حوزه نوازندگی از حبیب سماعی تا فرامرز پایور و پرویز مشکاتیان. 
اما اگر بخواهم نقش چند نفر را برجسته کنم باید از محمدرضا درویشی بگویم؛ 
با همه مناعت طبعش و مواضع و عملکرد بی همتایش در موســیقی نواحی و 
توانی که دارد و بلد اســت چگونه انتقالش بدهد به نســل جوان تر و از شاهین 
فرهت با آن میزان اطلاعات و دانش کم نظیرش در ارتباط با موســیقی کلاسیک 
و عشــقی که به آن دارد و شعفی که در چشــمانش موج می زند وقت گفتن از 
شــاهکارهای موردعلاقه اش. یا بگویم از کامبیز روشن روان با احاطه اش بر علوم 
آهنگ ســازی و شــیوه انتقالش به هنرجو که من بودم و تقریبا هرکلاس را با ولع 
می بلعیدم! و البته کیهان کلهر که عملکردش در تعامل با نوازندگان فرهنگ های 
مختلف و احساســش در نوازندگی همیشــه برایم جــذاب و الهام بخش بوده و 

هست هرچند هیچ وقت شاگرد مستقیمش نبودم. 
بارها در گفت وگوهای مختلف اعلام کرده اید که فضای موسیقی «باغ های  �

معلق انگور» متفاوت از دیگر آلبوم هایی است که در این ژانر منتشر می شوند. 
دوست دارم بدانم این تفاوت ها به نظر شما چیست؟ 

تفاوت در نگاهی اســت که ما به مبحث تلفیق داشــتیم و بخشــی از آن را 
پیش تر گفتم، اما اگر بخواهم مؤکدتر بگویم، این طور می شــود گفت که ما واقعا 
سعی کردیم خود عصاره موسیقی را تلفیق کنیم. در خیلی از قطعات تلفیقی در 
واقع این سازها هستند که با هم تلفیق می شوند و همه تحت تأثیر یک فرهنگ یا 
موسیقی خاص قطعاتی را با همراهی هم می نوازند. در شکلی دیگر که این روزها 
در فستیوال های خارجی هم باب شده است نوعی کلاژ موسیقایی شکل می گیرد 
یعنی نوازنده هایی از فرهنگ های مختلف کنار هم می نشینند و هرکدام به فراخور 
تکنیک و پیش زمینــه فرهنگی خود تکه هایی را می نوازنــد و پاس می دهند به 
نوازنــده بعدی. حالتی دیگر هم هســت که در آن نوازنده هــا با احاطه ای که بر 

موســیقی خود دارند، نقاط هم پوشانی و مشــترک بین دو فرهنگ را پیدا و در آن 
منطقه  با هم هم نوازی می کنند. اما من و بابک کوهســتانی سعی کردیم حالت 
کمترتجربه شــده ای را امتحان کنیم. در کار ما هرکــدام از نوازنده ها نماینده یک 
فرهنگ موسیقایی مشخص هستند. دو نوازنده ســعی دارند بدون واردشدن به 
جمله بنــدی و حرکت ملودیک دیگری، بدون ســؤال و جواب های مشــخص و 
متــداول در فاصله ای معنادار از هم حرکت کنند، گاه به تنهایی و گاه با همراهی. 
در واقع ســعی کردیم در قلمرو حسی و احساســی موسیقی هم پوشانی داشته 
باشیم. مثل دو انسانی که زبان هم را نمی دانند اما بلدند با هم ارتباط برقرار کنند 
و می فهمند طرفشان چه می گوید یا چه می خواهد. قرارمان این بود که اگر کسی 
خواست مثلا بخش سنتور را اصلا نشنود قسمت ویولا به خودی خود دارای معنا، 
مفهوم و هویت باشد. به همین دلیل این دونوازی را مانند دو بعد جداگانه دیدیم و 
اصلا مفهوم موسیقی دوبُعدی که در جاهایی اشاره کردیم از همین جا آمد. حالا 
البته این تلاش ما بوده و فلسفه کارمان. اینکه تا چه حد موفق بوده ایم امر دیگری 

است که باید سنجیده شود و حتما جای کار و تجربه بیشتری دارد. 
بیشتر به مخاطب خاص فکر کردید یا مخاطب عام؟ آیا اصلا دغدغه جذب  �

مخاطب برایتان مطرح بود؟ 
اگر بگویم نه که خیلی حرف راستی نزده ام! چون حداقل من دوست دارم که 
کارم شنونده داشته باشــد، مخاطب برایم مهم است هرچند از نقطه نظر برخی 
این امر اشــتباه است و عیب محسوب می شــود  - همان دیدگاه هنر برای هنر - 
حالا اگر هم عیب اســت، این عیب من باشد! ولی خب این را هم بگویم که برای 
این پذیرفته شــدن اصلا کوتاه نمی آیم. ما ســعی کردیم شنونده را با نشانه هایی 
که برایش آشناســت، در مسیری حرکت دهیم که خودمان طراحی کرده بودیم. 
این طور امیدوار بودیم که یک جایی به هم متصل می شویم که شدیم! و در ضمن 
ســعی کردیم کار، لایه های عمیق تری جز جاذب بودن ظاهری داشــته باشد که 

شنیدنش را برای شنونده خاص جالب کند. 
در دفترچه آلبوم نوشته اید این کار از جنس موسیقی «کشف شده» است و  �

نه «آفریده شده»؛ این تشبیه به چه خصلتی از کار اشاره دارد؟ 
بیشتر به شــکل گرفتن موســیقی و نوع تمرین ها برمی گردد. به نظر می رسد 
اغلب ســبک های رایج موسیقی امروزه آنچه عصاره داشــته اند، پس داده اند و 

امکان خلاقیت برای رســیدن به لحظات تازه و غافلگیر کننده بسیار سخت شده 
است. هر کاری را که گوش می دهی، انگار تا آخرش را حدس می زنی حتی گاهی 
به وضوح جملات بعدی را قبل از اجراشدن می شنوی. این برایم جذابیتی ندارد، 
مثل شطرنج بازی با ذهن شیشه ای اســت؛ همه چیز زیادی رو و قابل پیش بینی 
می شود. زمانی که می خواســتیم کار را شروع کنیم چون هیچ مسیر مشخص و 
پیش تر پیموده شــده ای در برابرمان نبود، به بداهه متوسل شدیم. سعی کردیم با 
احساســات هم ارتباط برقرار کنیم بی آنکه وارد حریم فرهنگی یکدیگر شویم. در 
بداهه شــما با لحظه و دَم معاشر هســتید، دم به تعبیر خیام گونه اش راه گریز از 
سیر بیهوده زمان است. آنگونه که داریوش شایگان دیده است، دم خیامی «لنگر 
درنگ من اســت در صحرای عدم». با تمرکز روی حــال و یک  جور معلق کردن 
لحظه اکنون است که می توان به کشف و شهود رسید. شاید به همین سبب باشد 
که عنصر بداهه در موسیقی مشــرق تا این حد مهم است. ما در گروه گاه سعی 
کردیم با محوریت بداهه مســیر را طی کنیم، بی آغاز و انجامی، بی برنامه از پیش 

تدوین شده ای. نمی خواستیم امر قابل پیش بینی ای رخ دهد. 
واهمه نداشتید که کار ممکن است از این تعلیق درنیاید و در بداهه آن هم  �

با چنین مختصاتی ماحصل موسیقی خوشایندی نباشد؟ 
البته که داشــتیم. تمرین های اول یک فضــای مبهم و گرگ ومیش بود؛ همه 
چیز نه آن قدر واضح و روشــن بود و نه کاملا تاریک. نمی شد اسمش را موسیقی 
گذاشت ولی خب ادامه دادیم. حالا جالب است در جایی خوانده بودم در بیشتر 
سنت های روحانی این لحظه گرگ ومیش دم غروب را مقدس می دانند. معتقدند 
خداوند سایه و روشن را با هم می آمیزد تا ببیند زمین همچنان شهامت چرخیدن 
دارد یا نه؟! که اگر داشــته باشــد و نهراسد، شب رد می شــود و سپیده صبح را 

خواهد دید. 
می دانم که همواره از نظر اســتادان موسیقی برای انتشار آثارتان استفاده  �

می کنید؛ اتفاقی که به نظر می رسد سنتش وَر افتاده و دیگر کسی آن قدرها به 
استاد و شاگردی بها نمی دهد. دلیل شما برای این گفت وگوها و نظرخواهی ها 

چیست؟
 چون یک تعامل است؛ از آن دست تعامل هایی که برای هر دوطرف خوشایند 
است. به هر حال هیچ معلمی از اینکه شاگردش همیشه شاگرد بماند خوشحال 
نخواهد بود. شاگرد هم خوب است یک جایی رویش را سفت کند و بگوید من این 
کار را کرده ام تا محکش بزنند، تا اصلاحش کنند، تشویقش کنند یا هرچه. اما شرط 
تأثیر این محک و اصلاح و تشویق هم رابطه ای است که باید بین معلم و شاگردش 
شــکل گرفته باشد. شاگرد باید از معلمش خلوص دیده باشد، عمل دیده باشد به 
گشاده دستی اش معترف باشد و به بی غرض بودنش مطمئن. خیلی هم ربطی به 
این پیدا نمی کند که ســر کلاس کســی بوده ای یا نه. که اگر نه همه ولی برای من 
بسیاری از این کلاس ها حداقل در بخش آکادمیک بنا را بر یادندادن گذاشته بودند؛ 
حالا گیریم برخی ماحصل سفره شــان با تمام هفت دست آفتابه و لگن اش آن قدر 
نبود که همه را ســیر کند! اما خب بعضی هم دانسته اغماض می کردند. خوب و 
بد نیتشــان هم به گردن خودشــان. حالا دیگر خیلی مهم نیست. در این میان اگر 
من آن قدر خوش شــانس بوده ام که در مسیر گشاده دستی کسانی باشم که برایم 

معلمی کنند، امروز بر گردنم است که حق شاگردی ام  را ادا کنم و می کنم. 
شــما سال هاســت در حوزه تدریس فعالیت می کنید. این روزها که  �

بیشتر به موسیقی تلفیقی علاقه نشان می دهید، آیا دانشجویانتان را هم 
به این ژانر ترغیب می کنید؟ 

راســتش خیلی کســی را به چیزی ترغیــب نمی کنم! علاقــه ای هم ندارم. 
احساس می کنم کار معلم ظریف تر از این قسم هدایت ها و تعیین جهت هاست. 
اتفاقا باید مدام حواسش باشد که خودش را تکثیر نکند. به شاگردش فنون پرواز 
را بیاموزد؛ حالا کجا پرواز خواهد کرد خیلی در کنترل و به انتخاب معلم نیست، 
نباید هم باشد. معلم در لایه های پنهان تری الگو می شود مثل نوع رفتارش. صبا 
را ببینید، عمیق که می شــوید احساس می کنید به شاگردانش همه چیز آموخته 
اســت الا موســیقی خودش را! حالا چگونه می شــود این طور مؤثر بی تأثیر بود 

سؤالی است که یک معلم مدام باید از خودش بپرسد. 
شــما کتابی هم درباره تجزیه و تحلیل آثار آهنگ ســازان ایرانی منتشــر  �

کرده اید که اتفاقی نوین در موســیقی ایران محسوب می شود. ایده انتشار این 
کتاب از کجا آمد؟ 

من همیشــه به آهنگ سازی با گرایش موســیقی ایرانی علاقه مند بودم ولی 
هیچ وقت هیچ منبع کارآمدی در این زمینه وجود نداشته است، هرآهنگ سازی با 
این گرایش متکی به مطالعات و تجربیات شــخصی خودش کار کرده و به شیوه 
خاص خودش در آهنگ ســازی رسیده. اگر قرار بوده تدریس هم بکند چون هیچ 
منبع مدونی در این زمینه وجود نداشته همان علوم آهنگ سازی غربی را به شکل 
کلاسیک اش درس داده مقداری هم از سبک و سیاق و تجربیات شخصی خودش 
چاشــنی کار کرده است. من احســاس کردم این طوری که پیش می رود هرکسی 
می خواهد آهنگ ســازی ایرانی انجام بدهد یا باید کپی دســتِ چندم اســتادش 
شــود یا ســال ها مرارت بکشــد و چرخ را از نو اختراع کند. یعنی راه هایی را که 
نســل های قبلی آزموده اند و نتایجی را که گرفته انــد از نو و از نقطه صفر دوباره 
به تجربه بنشــیند. این یعنی بی حالی و رو به زوال گذاشتن مفهومی که ذاتا باید 
جهت دهنده و جذاب باشــد. کتاب «۱۰ قطعه ۱۰ آنالیز» قدم آغازین اســت برای 
به اشتراک گذاشتن تجربیات ۱۰آهنگ ساز از پنج نسل آهنگ سازان ایرانی از طریق 
تجزیه و تحلیل یک قطعه شــاخص از هرکدام آنها. درواقع تلاشــی است برای 
ماندگاری تجربه و ثبت دســتاوردهای گذشــته. حالا هنگام تدریس می توانم از 
تجربه پنج نســل پیشــینم مایه بگذارم و هنرجو را مخیر به انتخاب مســیر کنم. 
دراین بین می توانم امیدوار باشــم اگر این معنا تداوم پیدا کند و کسان دیگری هم 
در این زمینه کار کنند، حلقه های مفقودشده کم کم سرجای خودشان قرار گیرند 

و راه برای آهنگ سازی ایرانی و برداشتن قدم  های بعدی به جلو هموار شود. 

 هنرمند در هر حیطه ای که کار می کند
باید در درجه اول زبان معنا و نیاز انسان دوران خودش باشد. 

با این پیش فرض که قرار است نیم نگاهی هم 
به آینده داشته باشد

 یعنی بتواند چیزی به معنای جهان معاصرش اضافه کند 
و ماحصل غنی تری برای نسل بعدی به جا بگذارد

گفت وگو با حمید مرادیان، آهنگ ساز و نوازنده

افزودن به معنای 
جهان معاصر 

 على مسعودى نیا 

مضراب

جست وجو 
در فضای معلق 

ویولای  نوازنــده  کوهســتانی،  بابک   
آلبوم«ناشــنیده ها»: هرچــه زمان بر 
من می گذرد و بیشــتر در فرهنگ های 
شنیداری زمان ها و مکان های گوناگون 
غور می کنم، آنچه را که امروز موسیقی 
«آفریده شــده»  نــه  و  «کشف شــده» 
بیشــتری  گذرگاه های  در  می پنــدارم، 
بر  می یابــم؛ به گونــه ای کــه دیگــر 
منجمدبــودن آن در مــکان و زمانی 
خــاص اعتقادی نــدارم. بخش بزرگ 
و بنیادی هنر شــنیداری تمدن انسانی 
در دیــدگاه من، آن چیزی اســت که از 
لایه های پیدا و پنهان طبیعت پیدا شده 

و مخلوق مطلق ذهن بشر نیست. 
وقتی بنابر طرح پیشنهادی دوست 
گرامی و هنرمنــدم، «حمید مرادیان»، 
ســاختار اولیــه این هم نوازی شــکل 
گرفــت، درســت نمی دانســتم او مرا 
با خــود به کجا می بــرد. هنوز هم در 
فضای این موســیقی منزلــگاه نهایی 
پیش روی خــود نمی بینم. آنچه برای 
من و ســازم در این مجــال پیش آمد، 
ســفری فرازمانــی و فرامکانی بود در 
تلاش به شناخت ظرفیت های بی کران 
دنیایی از اصوات که امروزه «موسیقی 
مُــدال» می نامندش؛ دنیایی چون یک 
طبیعت بکر و رنگ به رنگ که آن را در 
رویش گیاهانی از جنس فرهنگ تمام 

مردم دنیا بسیار توانمند یافتم. 
آنچه مــن می نــوازم می توان  در 
حضور مدهای قدیمی اروپایی ائولین، 
یونین، دورین، فریژین و میکسولیدین را 
احســاس کرد. گردش نغماتی که به 
موسیقی دوره رنســانس اروپا و حتی 
قبــل از آن گرایش دارنــد، در پیوند با 
مقام هــای ایرانی هویتی چندگانه پیدا 
کــرده و نام گــذاری را بــر بافت آنچه 

درمجموع شنیده می شود دشوار. 
بــا امید بــه آنچه در ایــن فضای 
معلــق جســت وجو کرده ایــم، مورد 
کنجکاوی واقع شود و آنچه رویانده ایم 

بیش از پیش پرورانده.

روي خط سل

انتشار منتخب آثار 
«ابوالحسن صبا»

«مثنوی  موســیقی  آلبــوم  هنر:  گروه 
صبا»، اثر تــازه «علی پژوهشــگر»، از 
ســوی مؤسســه فرهنگــی - هنری 
«نوخســروانی باربد»، منتشــر و راهی 
بازار شد. این در حالیست که هم زمان 
با نشــر اثر، می تــوان آن را از ســوی 
«ریتمــو»، به صورت آنلایــن و قانونی 
خریــداری کرد. آلبــوم «مثنوی صبا»، 
ساخته «علی پژوهشگر» مشتمل بر ۲۱ 
قطعه همچون «کاروان»، «غم انگیز»، 
«زرد ملیجه»، «گیلکی»، «در قفس»، 
یاد گذشــته»، «تمرین  «دیلمان»، «به 
بیات»  دشتی»، «کوهستانی»، «ضربی 
و... است که در سبک کلاسیک ایرانی 
به اجــرا درآمده اند و اکنــون از طریق 
ریتمو در دسترس است. ناگفته نماند 
این آلبوم شامل منتخبی از آثار زنده یاد 
«ابوالحســن صبا» است که برای بربط 
تنظیم شده اســت. «علی پژوهشگر» 
پیش از این، آلبــوم «چهل ودو قطعه 
برای عود» را منتشــر کرده بود و این بار 
اثــر تازه خــود را بــا عنــوان «مثنوی 
بــازار موســیقی می کند.  صبا» روانه 
این موزیســین، متولد ۱۳۵۶ در مشهد، 
موســیقی  هنرســتان  فارغ التحصیل 
تهران و کارشناس ارشــد موسیقی از 
دانشگاه هنر تهران است که سرپرستی، 
نوازندگی و آهنگ سازی گروه موسیقی 
«نریمان» را نیز برعهده دارد. از جمله 
فعالیت هــای هنــری او می تــوان به 
همکاری با گروه «صبــا»، «منظمی»، 
«دالاهو»، «داود آزاد»، «مســتان» و... 

اشاره کرد. 


