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ترس ها را هم پشت سر می گذاردگشتاسپ فقط هیولا نمی کشد، محمد جهان پا: 
نمایش «هیولا کُــش» به کارگردانی 
تهیه کنندگــی  و  جهان پــا  محمــد 
امیرحســین شــفیعی، در مشــهد روی 
صحنه خواهد رفت. این اثر نمایشــی با 
الهام از داســتان گشتاسپ در شاهنامه 
فردوســی، تــلاش دارد پیونــدی میان 
مفاهیم اسطوره ای و دغدغه های نسل 

امروز برقرار کند.
محمــد جهان پــا، کارگــردان ایــن 
انتخــاب  کــه  داد  توضیــح  نمایــش، 
بخش گشتاســپ از شــاهنامه به دلیل 
ناشناخته تر بودن آن و ظرفیت گفت وگو 

با مخاطب امروز صورت گرفته است.
او افــزود: «نبرد گشتاســپ با گرگ 
فاســقون و اژدهــای کوه ســقیلا فقط 
درباره کشــتن هیولا نیست، بلکه درباره 
عبور از ترس و شــک اســت؛ چیزی که 
همه مــا در زندگی روزمره با آن روبه رو 

هستیم ».
کارگــردان «هیولا کُــش» با اشــاره 
بــه الهام گیری از مفهوم «رشــد در دل 
خطر» در شــاهنامه گفت: «در داستان 
گشتاســپ، پهلــوان بایــد از مرزهــای 
انســانی عبور کند و با نیروهای تاریکی 
روبه رو شــود. ایــن مســیر قهرمانی و 
درونــی، از زیباترین مفاهیم شــاهنامه 
است و در نمایش ما به شکل استعاری 

بازآفرینی شده است ».
او دربــاره دلیل انتخاب گروه ســنی 
کودک و نوجوان نیــز توضیح داد: «این 
گــروه در مرحلــه ای از رشــد هســتند 
که تازه بــا مفاهیم ترس، شــجاعت و 
هویت خودشــان آشــنا می شــوند. ما 
می خواستیم با زبانی فانتزی و پرتحرک، 
مفاهیــم عمیق شــاهنامه را برای آنها 
زنده کنیم، بدون اینکه احساس کنند در 

حال درس گرفتن اند».
جهان پــا دربــاره وفــاداری به متن 
شــاهنامه گفــت: «ما اســکلت اصلی 
داســتان را حفظ کردیم، امــا در زبان و 
درون مایه آزادانه تر عمل کردیم. در متن 
مهدی ســیم ریز، این نبرد بــه مبارزه ای 
درونی تر و فلسفی تر تبدیل شده؛ جایی 
که گشتاســپ باید با سایه های خودش 
روبــه رو شــود. وفــاداری ما بــه روح 

اسطوره بود، نه صرفا روایت تاریخی».
هیولاهــا  نمادین بــودن  دربــاره  او 
افــزود: «هیولاها چندوجهی هســتند؛ 
هــم بازنمایی اســطوره ای دارند و هم 
نماد روانی و اجتماعی. گرگ فاســقون 
و اژدهای ســقیلا در واقع سایه هایی از 

ترس، طمع و خشم انسان معاصرند ».

کارگردان ایــن نمایش درباره عنوان 
«هیولاکُش» گفت: «در ظاهر، گشتاسپ 
واقعا هیولا می کشد، اما در عمق، دارد 
بخشی از تاریکی درون خودش را نابود 
می کنــد. برای ما، هیولاکُش صرفا لقب 
یک پهلوان نیســت، بلکه اســتعاره ای 
از هر انســانی اســت که بــا ترس ها و 
ضعف های خودش روبه رو می شود و از 

آن عبور می کند».
جهان پا درباره چالش ها و لذت های 
کار با مخاطــب کودک و نوجوان گفت: 
«دشــواری کار این اســت که باید میان 
معنا و هیجان تعــادل برقرار کنیم، اما 
همین چالش، شــیرینی کار است. وقتی 
می بینم کودکی با چشم های باز صحنه 
نبرد گشتاسپ با اژدها را دنبال می کند، 
می فهمم اســطوره هنوز زنده اســت. 
تماشــاگر نوجوان خیلی صادق است؛ 
اگر اثر واقعی نباشــد، بلافاصله پسش 

می زند».
«هیولاکُــش» بــا طراحــی صحنه 
چندلایــه و متحــرک، جلوه هــای ویژه 
بصری و ویدئومپینگ و اجرای بازیگران 
حرفــه ای و نوجوانان مســتعد، تلاش 
دارد مفاهیمی چــون هویت فرهنگی، 
چالش های بین نســلی و نقش جوانان 
در ســاخت آینده کشــور را به شــکلی 

حماسی و نمایشی ارائه کند.
نمایش «هیولاکُــش» که به همت 
خانواده فرهنگ و هنر امید و با همکاری 
حوزه هنری خراسان رضوی تولید شده 
اســت، در روزهای پایانی مهرماه ۱۴۰۴، 
هر شب ساعت ۱۹ در سالن اصلی تئاتر 

شهر مشهد اجرا خواهد شد.

نگاهی به جهان بصری و اجرائی نمایش «خون نگار»
از نماد تا واقعیت

ســجاد خلیل زاده: نمایش «خون نگار» نوشــته محمــد رحمانیان و 
کارگردانــی مهیار علیــزاده، در تالار وحدت روی صحنه رفته اســت؛ 
اجرائی که با ترکیب موســیقی، تصویر و درام تاریخی، می کوشــد در فضای 
مه آلود قرن چهارم هجری، روایتگر زیســت شــاعرانه و تراژیک نخستین زن 
پارســی گو باشــد. امــا خون نــگار بیــش از آنکه صرفــا درباره یک شــاعر 
فراموش شــده باشد، درباره خودِ زبان اســت؛ زبانی که میان شعر و فاجعه، 
میان صدای زن و ســکوت تاریخ، در نوسان است. ازهمین رو، پرسش بنیادین 
نقد حاضر این اســت: آیا «خون نگار» توانسته است با بهره گیری از زبان بدن، 
تصویر و موسیقی، این کشاکش میان زیبایی و ویرانی را به تجربه ای دراماتیک 

و زنده بدل کند؟
در نخســتین لحظــه ورود به تالار، فضــا ما را دربر می گیــرد؛ صحنه ای 
گســترده با پرده های بلند و نیمه شــفاف که چون پوست خاطره ای کهنه در 
برابر نور می لرزند. مهِ مداوم بر ســطح صحنه، زمان را معلق نگه می دارد و 
جهــان نمایش را در حالتی میان رؤیا و واقعیت نگه می دارد. نورهای گرم و 
ســرد در تضادی آگاهانه، دو قطب روایت را می سازند: عشق و فاجعه، شعر 
و سیاست. پروجکشــن هایی از خوش نویسی ها، تصاویر تاریخی و چهره های 
محو، با حرکت بازیگران ترکیب می شــوند و گاه مرز میان جســم و تصویر را 
از میــان می برند. بدن های بازیگران در این فضا نه تنها حامل نقش اند، بلکه 
خودِ نوشــتارند؛ گویی بدن ها جای قلم و کاغذ را گرفته اند و شعر، با حرکت 
آنان نوشــته می شود. ریتم کلی اجرا کند و مراقبه گونه است؛ گویی تماشاگر 

دعوت شده تا در تجربه ای آیینی و نه صرفا روایی حضور یابد.
از حیث میزانســن، مهیار علیزاده به درســتی از معمــاری داینامیک تالار 
وحدت اســتفاده کرده اســت؛ ســطوح عمودی و افقی را با حــرکات نرم و 
گاه ایســتا پر کرده، تا به جای تقابل گفت وگو، نوعی «چیدمان زبانی» بسازد. 
بازیگران نه در گفتار بلکه در فاصله ها ســخن می گویند؛ جایی که ســکوت، 
گویاتر از کلام می شــود. اســتفاده از پروجکشــن و تصویــر در نقش مکمل 
درام، یکــی از نقــاط درخشــان کارگردانی اســت. تصاویر نــه تزئینی بلکه 
نشانه شناسانه اند: از پس زمینه کاخ ها تا اسلایدهای نمادین از ویرانی و خون، 
که به مثابه حافظه جمعی، در صحنه حضور می یابند. این رویکرد یادآور تئاتر 
اپیکی برشت است؛ جایی که بازنمایی، خود تبدیل به نقد بازنمایی می شود. 
بازیگری در این اثر طیفی میان درونی ســازی (به ســبک استانیسلاوسکی) و 

فاصله گذاری (به سبک برشت) دارد.
محمد ولی زادگان با حضوری درخشــان و کنترل شده، انرژی صحنه را در 
دستان خود نگه می دارد. او در بازی اش میان درون گرایی و فوران احساس، 
مرزی ظریف می کشد؛ گویی در هر لحظه با روح کارگردان در گفت وگوست. 
هدایــت او نشــان می دهد که کارگردان، به درســتی بــه ظرفیت های بدنی 
و احساســی او آگاه بوده و توانســته از این ظرفیت ها برای ساختن لحظات 
مؤثر و تأثیرگذار بهره گیرد. در ســوی دیگر، مسعود کرامتی تجربه خود را به 
خدمت درونی ترین لایه های اثر درمی آورد. بازی او به واســطه هدایت دقیق 
کارگردان، از دام کلیشــه ها می گریزد و به شکلی از سکوت معنا دار و حضور 
فکری می رســد. او با بازی مینی مال و در عین حال عمیق خود، تعادل میان 
صلابت و لطافت را در کار حفظ می کند؛ نشــانه ای از هدایت هوشمندانه و 

باور کارگردان به بازیگر.
سوگل خلیق با حضور بدنی سنجیده و بیان مینی مال اما مؤثر، شخصیت 
زن شــاعر را از ســطح نماد به ســطح تجربه زیســته مــی آورد. در نگاه و 
مکث های او نوعی مقاومت شــاعرانه جاری  اســت؛ زنی که نه با فریاد، که 
با ســکوتش سخن می گوید. سینا ساعی و ســاغر رجبی، با صدای پرحس و 
کنترل شده شــان، بعدی موسیقایی به نمایش بخشــیده اند. موسیقی در این 
اثر صرفا همراه روایت نیســت؛ خودِ روایت اســت. هر آوا، بُرشی از حافظه 

تاریخی است که از قرن چهارم تا اکنون امتداد می یابد.
با این حــال، در ترکیب کلی، برخــی نقش ها دچــار ناهم زمانی در ریتم 
اجرائی انــد؛ گویــی بدن ها در دو زمــان متفاوت حرکــت می کنند و وحدت 
میزانسن در لحظاتی از دست می رود. این عدم توازن، هرچند گاه ناخواسته، 
می تواند از نگاه گروتفسکی به بدن بازیگر به عنوان ابزاری «ناپایدار اما زنده» 

نیز دفاع پذیر باشد، اما نیاز به دقت بیشتری در هدایت ریتم دارد.
نور و مه در نمایش، مفهومی  اســت نه تزئینی. مه چون اســتعاره ای از 
فراموشــی تاریخی، پیوسته در صحنه جاری است. با این حال، تکرار بی وقفه 
آن، در نیمه دوم اجرا، از بار دلالتی اش می کاهد و به جای رازآلودگی، به عادت 
بدل می شــود. اگر کارگردان در فرازهای دراماتیــک، لحظات تنفس بصری 
(یعنی رهایی موقت از مه) را می گنجاند، تأثیر عاطفی اثر دوچندان می شد. 
از منظر ســاختار دراماتیک، رحمانیان در «خون نگار» برخلاف آثار پیشینش 
چون مصاحبه یا رادیوتئاترها، به سمت نوشتاری فشرده تر و استعاری تر رفته 
اســت. زبانش آگاهانه از روایی بودن فاصله گرفته و به سمت بیانی آیینی و 
گاه خطابه گونه حرکت کرده است. همین امر، در لحظاتی، نمایش را از مسیر 
درام کنشی به قلمرو تأمل شاعرانه می کشاند، حرکتی که اگرچه ممکن است 
برای تماشــاگر عام خســته کننده جلوه کند، اما بــرای مخاطب آگاه، دعوتی 

است به سکون، به اندیشیدن در زمان تعلیق شده تاریخ.
نمایــش خون نگار، به نویســندگی محمد رحمانیــان و کارگردانی مهیار 
علیزاده، تلاشــی است برای بازخوانی زندگی نخستین شاعر زن پارسی گو در 
بســتری از فرم های چندرسانه ای. اما آنچه این اثر را متمایز می کند، نه صرفا 
انتخاب موضوع تاریخی آن، بلکه نگاه کارگردان به امر روایت از خلال فضا، 

نور، صدا و تصویر است.
علیزاده به جــای آنکه در پی بازآفرینــی واقع گرایانه قرن چهارم هجری 
باشــد، کوشــیده با خلق جهانی میان خواب و بیداری، میان شعر و ویرانی، 
تاریخ را به زبان اســتعاره بازنویســی کند. از این منظر، کارگردانی خون نگار 
نــه اجرای یک متن، بلکه تدوین یک حس تاریخی اســت، چیزی میان اپرای 
تصویری و تئاتر آیینی. در هدایت بازیگران، علیزاده میان دو قطب در نوسان 
اســت: از یک  سو واقع گرایی کنترل شده در بیان و از سوی دیگر فرم گرایی در 
بدن و حرکت. او به بازیگران خود اجازه داده تا احســاس را از راه ســکوت و 
مکــث منتقل کنند، نه اغراق. عنصر مه در این نمایش، فراتر از جلوه بصری، 
به نشــانه ای مفهومی بدل می شــود. مه همان فراموشــی اســت؛ حافظه 
مبهمی که بر تاریخ ســایه انداخته. کارگردان با تکرار این عنصر، می کوشــد 
جهــان را در وضعیتی از تعلیق نگه دارد. با این حــال، از منظر ریتم بصری، 

تداوم مداوم مه، در نیمه دوم نمایش، به یکنواختی می انجامد.
از حیث ریتم، خون نگار در نیمه نخســت با طمأنینه و وقار آغاز می شود؛ 
گویی کارگردان می خواهد مخاطــب را آرام آرام وارد جهان آیینی خود کند. 
با این حال، در نیمه دوم، ریتم اجرا در نتیجه تکرار حرکات، مه و میزانسن های 
مشــابه، اندکی دچار ســکون می شــود. این توقف اگرچه بــا روح تأملی اثر 
هماهنگ اســت، اما نیازمنــد تنوعی در حرکت یا ضرباهنگ نوری  اســت تا 

مخاطب درگیر باقی بماند.
علیزاده در تدوین صحنه ها از اصول ســینمایی بهره گرفته اســت؛ تغییر 
میزان نــور و صدا، همان کارکرد «کات» را دارد. این شــیوه کارگردانی که از 
موسیقی به تئاتر رسیده، نوعی تفکر ریتمیک و موسیقایی در میزانسن ایجاد 

کرده است. نمایش، درواقع، کارگردانی با گوش است نه فقط با چشم.

خبر برگزیده

سینماسینما

برنامه کلاســیک های کانون درباره امیر نادری با «تنگنا» 
به همت کانون کارگردانان ســینمای ایران و بنیاد ســینمایی 
فارابی و با همکاری فیلمخانه ملی ایران، غروب روز شــنبه، 
۲۶ مهرماه ســال جاری در سالن شــماره یک سینما فرهنگ 
برگزار شــد و مدیریت برنامه را اصغر نعیمی، فیلم ســاز، بر 
عهــده داشــت و علیرضا زرین دســت، امیر اثباتــی، دانش 
اقباشاوی، حســن رضایی، آرش معیریان، غلامرضا موسوی، 
ماهور موسائیان، محسن امیریوسفی، شاهد احمدلو، شروین 
امیرصادقی، محمد موفق، مهسان فراست، فریدون جیرانی، 
محســن آقاخان، وحید موســائیان، مرتضــی ضرابی، بهمن 
کامیار، محمدرضا عرب و رضا اســدی از جمله ســینماگران 
حاضــر در رویداد بودند. در ابتدای برنامه، یک فایل صوتی از 
امیر نادری پخش شد و او در سخنانی در سوگ ناصر تقوایی 
فیلم ساز تازه درگذشته سینمای ایران چنین گفت: «هر دفعه 
که یکی از بچه های عزیز ما از بین می رود و از من می خواهند 
و می گویند که چیزی راجع به این موضوعات بگویم و اتفاقی 
که افتاده اســت، دلم تکه پاره اســت. آقای کیارستمی، آقای 
مهرجویــی و حــالا آقای ناصــر تقوایی عزیز! بچــه آبادان! 
فیلم ســاز آبادان! ریشــه اصلی آبادان در سینما. کسی که ما 
ازش یاد گرفتیم و من ازش یاد گرفتم. نمی دانم من باید الان 
چه بگویم. آقای تقوایی قبل از اینکه فیلم ساز شود، نویسنده 
چند قصه کوتاه درجه یک در کتاب «تابســتان همان ســال» 
بود که بیشتر بوی نفت و خون گرمی شهر ما را می داد. آقای 
تقوایی حیف شد. آقای مهرجویی حیف شد. آقای کیارستمی 
حیف شــد. من فقط تنها چیزی که می توانم بگویم تســلیت 
زیادی اســت که به خانواده اش و خانمش است. خانمشان 
یک بار به اینجا آمده و آقای تقوایی تلفن زده بودند و سلام و 
علیک کردیم. به هر حال کلی با ایشان راجع به آقای تقوایی 
صحبت کردیم. می دانم که ایشــان پسری دارد و می دانم که 
در واقع، تمام بچه های جوان فیلم ســاز آبــادان به نوعی از 
ریشــه آقای تقوایی می آیند و اگر من هم کار کوچکی کردم. 
بیش از هر چیزی به بچه های جوان فیلم ساز آبادان تسلیت 
می گویم. بچه های خوزستان! بچه های آبادان! آقای تقوایی 
یعنی آبادان! آقای تقوایی یعنی ریشــه آبادان! یعنی ریشــه 
ســینما و هنر مدرن ســینما در آبادان. امیدوارم که بچه های 
آبادان نگذارند نفس آقای تقوایی بخوابد. کارشــان را ادامه 
بدهنــد همچنان که آقای تقوایی می خواســت همین کار را 
بکند. می دانم این اواخر مریض بوده و همه اینها را می دانم، 
ولی خیلی قیمت گرانی پرداخته می شود تا کسی مثل آقای 
تقوایی بــه وجود بیاید، اگر بیاید و اگر بشــود. من نمی دانم. 
من به همه کســانی که صدای مرا می شنوند، هم به عنوان 
یک فیلم ســاز و هم به عنوان یک آبادانی تســلیت می گویم. 
آقای تقوایی، شما نرفتید و شما اینجایید و نفستان در گرمای 

آبادان همچنان می زند. کات!».
ســپس فریدون جیرانی منتقد، روزنامه نگار و فیلم ســاز 
روی صحنه آمد و از حضار خواســت یــک دقیقه به احترام 
درگذشــت ناصر تقوایــی، فیلم ســاز نامی ســینمای ایران 
ســکوت اختیار کنند. در ادامه، ایــن روزنامه نگار به خوانش 
متنی درباره آیین تشــییع ناصر تقوایــی پرداخت و گفت: در 
سکوت آمدند، با لباس های روشن و سفید. عده ای نشستند و 
عده ای ایســتادند و در سکوت، به موسیقی «ناخدا خورشید» 
گوش دادند. موســیقی که با فضای تلخ مراســم همخوانی 
داشــت. وقتی با تابوت ناصر تقوایی را آوردند، همه دســت 
زدند. ســخنرانی مدیرعامل خانه سینما خیلی کوتاه بود. دو 
واژه در این سخنرانی مهم بود که مدیرعامل روی آن دو واژه 
تأکید کرد: «صداقت» و «شــرافت» که شــیوه زیست تقوایی 
بود. کسی سخنرانی نکرد. حرف های ناصر تقوایی را شنیدیم 
که درباره خودش و ســینمایش گفته بود. بعد از حرف های 
ناصر تقوایی، ســرود «ای ایران» پخش شــد؛ سرودی که در 
فیلم «ای ایران» اجرا شــده بود و بعد با سنج و دمام، تابوت 
ناصر تقوایی را بردند. حرف های ناصر تقوایی در این مراسم، 
حکایت یک نســل بود. این هنرمند چهره های شاخص نسل 
ناصــر تقوایــی را بدین گونه معرفی کرد: «این نســل با همه 
درگیری هایی که با سانســور در دو شــرایط داشــت، بهترین 
فیلم های ســینمای ایــران را در دو مقطع تاریخی ســاخت 
و نســل بعدی نسل ســوم؛ بنی اعتمادها و عیاری ها متأثر از 

سینمای این نسل بودند.
اصلا ســینمای این نســل، فصل مهمی از تاریخ سینمای 
ایران اســت و ناصر تقوایی در کنار علی حاتمی، امیر نادری، 
بهرام بیضایی، داریوش مهرجویی، مســعود کیمیایی، بهمن 
فرمان آرا، پرویــز کیمیاوی، هژیر داریوش، ابراهیم گلســتان، 
فرخ غفاری، پرویز صیاد، کامران شیردل، سهراب شهید ثالث 
و عباس کیارســتمی چهره های شــاخص این نســل هستند. 
ناصر تقوایی در شــرایط اول، ۱۰ مستند، یک فیلم کوتاه برای 
کودکان و ســه فیلم ســینمایی «آرامش در حضور دیگران»، 

«نفرین» و «صادق کرده» و ســریال «دایی جــان ناپلئون» را 
ســاخت  که این ســریال، تا این لحظه، بهترین سریالی است 
که در دو دوره ســاخته شــده. او در شــرایط بعد، سه فیلم 
سینمایی و یک اپیزود از «قصه های کیش» را ساخت . «ناخدا 
خورشــید» یکی از شاهکارهای تاریخ ســینمای ایران است. 
در این دوره، او ســریال و فیلم های نیمه تمام داشــت. ناصر 
تقوایی عکاس، مدرس و داســتان نویس خوبی بود و او اصلا 

از دل ادبیات، ادبیات جنوب به سینمای ایران آمد».
محســن امیریوسفی در ســخنان کوتاهی، روز ۲۲ مهر را 
روز ســیاه ســینمای ایران نامید و گفت: «هفته خیلی غریبی 
را پشت ســر گذاشــتیم. در روز ۲۲ مهر و در دومین سالگرد 
ازدست دادن آقای داریوش مهرجویی و همسر گرامی ایشان، 
خانم وحیده محمدی فر، متأسفانه شاهد ازدست رفتن آقای 
ناصــر تقوایی عزیز بودیــم . به نظر مــن، روز ۲۲ مهر را باید 
به درســتی روز سیاه ســینمای ایران نام گذاری کرد؛ روزی که 
یک فیلم ساز را  به تیغ چاقو و قتل و دیگری را به تیغ سانسور 
در حداقل در ۲۴ ســال گذشــته از دســت دادیم که ایشــان 
نتوانســتند کار کنند. این قصه ای که آقای جیرانی با لطافت 
کلام خودشان، احاطه به تاریخ و آرام آرام گفتند، قصه بسیار 
تلخــی از مبارزه ســینماگران برای احقاق حق خودشــان و 
مبارزه با سانسور و توقیف است که معلوم نیست چه زمانی 
قرار است رخت از سینمای ایران ببندد و فضایی را به وجود 

بیاورد که همه در آرامش بتوانند فیلم بسازند».
دانــش اقباشــاوی، کارگردان، ســخنران بعــدی بود که 
پشــت تریبون قــرار گرفت و گفــت: «افتخــار می کنم که از 
نسل پنجم ســینمای ایران هستم و افتخار می کنم که از این 
نســل هســتم که از آبادان آمده. همان طورکه در پیام نادری 
بزرگ بود که بچه های آبادان نســل اندر نسل نگذارند جای 
آقای تقوایی خالی بماند. واقعیت این اســت که شاید حرف 
کمی خودپسندانه ای درباره آبادانی ها و تنظیم روابط آنها با 
فرهنگ، ادب و ســینما به نظر برســد ولی من تصور می کنم 
به شــهادت تاریخ و شــهادت وجود «صفــدر تقی زاده »ها، 
«نجف دریابندری»ها، «تقوایی »ها، «نادری »ها و نســل های 
بعدی مانند برادر عزیزم آقای امیریوسفی، محمد باشه آهنگر 
و دیگران، ایــن آبادان، محل ورود ادبیات مدرن و ســینما و 
هنــر مدرن بوده اســت و ماهــا در کودکی می خواســتیم یا 
فوتبالیســت یا ســینماگر بشــویم. این آقای تقوایــی نه تنها 
بــه گردن آبادانی هــا، بلکه به گردن ســینمای ایران و حتی 
گاهی ســینمای جهان خیلی حــق دارد. در مرحله بعد، از 
محمد موفق دســتیار کارگردان و برنامه ریز باسابقه سینمای 
ایــران با حضور محمدرضا عرب، دانش اقباشــاوی، فریدون 
جیرانی، وحید موســائیان و محســن امیریوســفی تقدیر به 
عمــل آمد و بیانیه تقدیر کانون کارگردانان ســینمای ایران از 
محمد موفق در ســتایش اهمیت وظیفه دستیار کارگردانی 
و نقش دســتیار کارگردانان در پیشبرد فرایند ساخت فیلم ها 
از ســوی اصغر نعیمی، فیلم ســاز، خوانده شــد. در ادامه، 
یــک مجموعه  مصاحبه  با بهمن مقصودلو منتقد، نویســنده 
و فیلم ســاز، ســعید راد، بازیگر و علی عباسی، تهیه کننده اثر 
و همچنیــن پیام ویدئویــی امیر نادری دربــاره پخش اثر در 
برنامه کلاســیک های کانون؛ امیر نادری با «تنگنا» به نمایش 
درآمد. امیر نــادری اصلی ترین گلایه خودش را به این صورت 
شــرح داد: «یکی از چیزهایی که خیلی غمگینم می کند، این 
است که اینها فکر می کنند من از ایران رفتم، چون که دوست 
نداشتم یا قهر کردم ولی اینها دارد من را کوچک و آنهایی که 
می خواهند راه من را ادامه بدهند، ناامید می کند. من همیشه 
باید حواســم به این ســو می بود و نه اینکه کســی به من بد 

بگوید یا خوب بگوید یا به من 
فحــش بدهد. نــه، من هدف 
داشــتم. هــدف؛ جاه طلبی و 
جاه طلبی مثبت است که باید 
پیگیرش بــود. با عمر، با جان، 
با جوانی و با عشــق. من برای 
آمدم».  نیویــورک  بــه  همین 
شــیوه  درباره  هنرمنــد  ایــن 
فیلم ســازی منحصربه فردش 
را  فیلــم  عنــوان کــرد: «من 
ندانــم چگونه  تا  نمی ســازم 
بایــد تدویــن شــود. فیلم را 
نمی ســازم تا ندانم لوکیشــن 
نمی سازم  را  فیلم  کجاســت. 
تــا ندانــم طراحــی صدایش 
چگونه است. بعد قصه برایم 
مهم است. قصه مثل یک باد 
اســت (تقلید صدای  کوچک 
باد) می آید و می رود و من آن 

را می گیرم».
کارگردان «تنگنا» راجع به علاقه اش به شهر تهران گفت: 
«من همیشه دنبال این بودم که چگونه می شود فیلمی شبیه 
آثار موج نوی فرانســه درباره شهر تهران ساخت؟ برای من، 
تهــران فوق العاده و یــک بافت خاص بود. از خشــونت، از 
بدریختی، از خوش ریختی، از رنگ، از بی رنگی و از شــلوغی، 

یعنی عجیب وغریب بود و من آن را دوست داشتم.
او لوکیشن های مدنظر و نوع نورپردازی به کار گرفته شده 
در «تنگنا» را به این شــکل تشــریح کرد: «لوکیشن برای من 
خیلی مهم بود. درواقع لوکیشــن ها را می شــناختم. خودم 
بچــه لاله زار بــودم و لاله زار بــرای من، مثــل چینه چیتای 
ســینمای ایتالیــا بود. تمــام عرق فروشــی ها، مغازه ها و... . 
اول لالــه زار و آخــر لاله زار را. ســینما تابــان. همه را خوب 
می شناختم، چون آنجا واقعا زندگی می کردم. لوکیشن آنجا، 
لوکیشن پایین شــهر و لوکیشن گیشا که ماشین های قراضه را 
می ریختند یا مُفت آباد این ســمت یا میدان فوزیه. پل چوبی. 
درواقع، دوربین من تمام شــهر را می دیــد و من کاراکترها را 
راه می انداختــم و با اینها، می رفتم، می گشــتم و می گرفتم 
و داســتان ادامه پیدا می کرد. این خیلــی برای من  مهم بود 
که فیلم صبح زود شروع شــود و کم کم نور تغییر کند. ظهر 
تبدیل به غروب و غروب شــب شــود. این کاراکتر پیش برود 
و بشــود یا نشود. تا غروب یا نزدیک شــب، فیلم تمام شود. 
می خواستم این ساختار را اجرا کنم که در سینمای خودمان 
نداشــتیم؛ آن هم تحت تأثیر فیلم هایی که می دیدم و دوست 
داشــتم، بود». با پایــان اکران صد دقیقه ای فیلم ســینمایی 
«تنگنا» ســاخته امیــر نادری و تهیه کنندگی علی عباســی و 
با بازی ســعید راد، نوری کســرایی و عنایت بخشــی، اصغر 
نعیمــی مجری رویداد، فریدون جیرانی منتقد و فیلم ســاز و 
علیرضا زرین دســت مدیر فیلم برداری مطرح سینمای ایران 
و فیلم بردار فیلم ســینمایی «تنگنــا» دقایقی راجع به اثر به 

گفت وگو پرداختند.
فریدون جیرانی درباره تأثیری که تماشــای فیلم در سال 
۱۳۵۲ برای اولین بار بر او گذاشــت، گفــت: این فیلم، فیلم 
یک نســل است. چهارشــنبه ۲۹ فروردین ۱۳۵۲ این فیلم به 
نمایش درآمد و درست یک هفته قبل، ۲۲ فروردین «آرامش 
در حضور دیگران» ناصر تقوایی به نمایش درآمد و آن را در 
ســینما کاپری دیدم و «تنگنا» را ۳۰ فروردین در ســانس ۱۹ 
در طبقه بالکن ســینما آســیا دیدم و وقتی تمام شد، ۲۱ بود. 
من خانه ای در تهران نداشــتم و قرار بود به خانه دوســتی 
در خیابــان جمهوری فعلــی بروم. از آن ســینما تا آنجا که 
خواستم پیاده بروم، تهران مخوف ترین شهری شد که دیدم. 
هیــچ وقت از یــادم نمی رود. از تهران ترســیدم. این را هنوز 

یادم نرفته است.
علیرضا زرین دست در توصیف نحوه شکل گیری سینمای 
خیابانی امیر نادری عنوان کرد: «شــکل گیری هر نوع سبکی 
که برای ســاختار تصویری یک فیلم به وجود می آید، از نوع 
زندگی آدم های سازنده آن فیلم تأثیر می گیرد؛ یعنی وقتی در 
یک شرایطی رشد و زندگی کردی، نگاهت به سینما از همان 
شیوه شکل می گیرد و گردش اقتصادی که داری. وقتی سراغ 
ســوژه ای شبیه خودت و زندگی خودت می روی، بدون اینکه 
اراده ای داشــته باشی، این  نگاه به آن اثر منتقل می شود. من 
و امیر ســبک زندگی مشابهی داشــتیم و هر دو وضع مالی 
خوبی نداشــتیم. وقتی قرار بود «خداحافظ رفیق» را بسازیم 
که زمینه ســاز ریشــه های این نوع ســینمای خیابانی است، 
بزرگ ترین تنگنای ما برای ساختن «خداحافظ رفیق»، نداشتن 
پول، بودجه و پشــتوانه اقتصادی بود. بیشــتر لوکیشن های 
«خداحافظ رفیق» و «تنگنا» خیابانی هســتند که همه آنها، 
ریشــه های اقتصادی دارد. وقتی شما در خیابان کار می کنید، 
خرج تان کمتر اســت. مثلا در کافه چنین نیســت و از شــما 
می خواهند ناهار را از همان جا تهیه کنید. مسئله ای که بارها 
پیش آمده است. اینها همه با هم زنجیروار مرتبط هستند. به 
هر حال، اصل قضیه این است که «تنگنا» ماندگار شده». این 
مدیر فیلم برداری نام آشنای سینما در سخنان پایانی، از تشابه 
امیر نادری بــا لودویگ فان بتهوون پرده برداشــت و گفت: 
«امیــر نادری اصــولا باهوش و آینده نگر اســت و به نزدیک 
فکر نمی کند. افق روشــنی را در ذهنش ترســیم می کند و با 
آن افق روشــن، آن را تبدیل بــه یک فیلم خوب می کند. امیر 
نادری مشابه بتهوون است. اگر بتهوون کرایه خانه اش عقب 
نمی افتاد و آن صاحبخانه به در نمی کوفت، ســمفونی پنج 
به وجود نمی آمد. امیر نادری هم همین شکلی است. اینکه 
شــما این قابلیت را داشته باشی، چند ضربه را تبدیل به یک 
ســمفونی کنی، بی نظیر اســت. این اندیشه یک آدم آرتیست 
است. گسترده کردن یک اندیشه کوچک باید در ژن آدم باشد 
و هر آدمی نمی تواند. نادری جزء این آدم هاست. نادری گوهر 

و جوهر خاصی دارد که بی نظیر است».

نظربازی

در  برنامه کلاسیک های کانون کارگردانان مطرح شد

امیر نادری مشابه بتهوون است

نادری هم همین  امیر   
اینکه  اســت.  شکلی 
شــما ایــن قابلیت را 
داشــته باشــی، چند 
یک  به  تبدیل  را  ضربه 
بی نظیر  کنی،  سمفونی 
است. این اندیشه یک 
آرتیســت است.  آدم 
یــک  گســترده کردن 
باید  کوچک  اندیشــه 
در ژن آدم باشــد و هر 
آدمی نمی تواند. نادری 
جزء این آدم هاســت. 
نادری گوهــر و جوهر 
خاصی دارد که بی نظیر 

است».


