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حسن پورشیرازی از «پیر پسر» 
تا «بدنام» 

حســن پورشــیرازی، بازیگــری کــه 
سال هاســت در میان نسل های مختلف 
ســینمای ایــران بــه عنــوان یکــی از 
بازیگران بی مانند شــناخته می شود، او 
بــا ایفای نقــش در فیلم «پیر پســر» بار 
دیگــر توانمندی اش را به رخ کشــید و 
نشــان داد هنوز می تواند با انتخاب های 
هوشــمندانه و بازی هــای چندلایه اش، 
نبــض مخاطــب و منتقــد را هم زمان 
در دســت بگیــرد. حضــور او در نقش 
غــلام باســتانی در این فیلــم، از همان 
ابتــدا نگاه هــا را بــه خود جلــب کرد؛ 
شــخصیتی که در ظاهر مردی سنتی و 
سرسخت اســت اما در درونش، دنیایی 
از احساســات فروخورده و زخم خورده 
را پنهــان کرده اســت. فیلم «پیرپســر» 
با فــروش فوق العــاده اش و تحســین 
گسترده منتقدان، نقطه عطف تازه ای در 
کارنامه این بازیگر کهنه کار بود. بسیاری 
از منتقدان، ایــن نقش را یکی از بهترین 
بازی های سال های اخیر دانستند و حتی 
برخی آن را بازگشت باشکوه پورشیرازی 
به دوران اوج توصیــف کردند. بازی او، 

آمیزه ای از سکوت و طغیان بود.
اکــران  بــا  هم زمــان  پورشــیرازی 
«پیرپسر» با تازه ترین اثر سعید روستایی، 
«زن و بچه» نیز دیده شد که نقشی کاملا 
متفاوت را تصویــر کرد. پس از موفقیت 
خیره کننده «پیرپســر»، پورشــیرازی وارد 
دوره ای شــد کــه بــه نظر می رســد با 
وســواس و تأمل بیشــتری پیشنهادهای 
کاری را می پذیرد. بی تردید ادامه مســیر 
او در بازیگری و انتخاب هایش به نسبت 
قبل سخت تر شــده است. حضورش در 
فیلم های در دســت تولیــد کارگردانانی 
همچــون مســعود کیمیایــی بــا فیلم 
«عشــق در انفرادی» مــورد توجه قرار 
گرفته اســت؛ اثری که قرار است روایتی 
متفاوت از انسان معاصر و تنهایی هایش 
ارائــه دهنــد. امــا شــاید مهم تریــن و 
حســن  اخیر  حضور  بحث برانگیزتریــن 
پورشــیرازی، بازی او در ســریال خانگی 
«بدنام» باشــد؛ ســریالی کــه از همان 
نامش کنجکاوی برانگیز  ابتدای معرفی، 
بود و حالا با انتشــار نخستین تصاویر از 
پشت صحنه، انتظارها را بالا برده است. 
پورشیرازی در این سریال، نقشی را بازی 
می کند که در محور عشــقی ممنوع قرار 
دارد؛ عشــقی که در مرز میــان اخلاق، 
ایمــان و وسوســه حرکــت می کند. به 
همین دلیل، بسیاری معتقدند این نقش 
از پیچیده ترین تجربه های  می تواند یکی 
بازیگــری او در ســال های اخیر باشــد. 
«بدنــام» که در ابتــدا با عنــوان «جان 
شیفته یلدا» مطرح شــد، به نویسندگی 
و تهیه کنندگی حامــد عنقا و کارگردانی 
احسان سجادی حسینی ساخته می شود. 
این همان ترکیبی اســت کــه پیش تر نیز 
پرحاشیه ای  و  پرمخاطب  در سریال های 
مانند «تنهایــی لیلا» و «آقازاده» امتحان 
خود را پس داده اســت. در آن آثار هم 
مضمون عشــق، ایمان و لغزش انســان 
در برابــر وسوســه های درونــی، نقش 
پررنگی داشــت و حالا به نظر می رســد 
عنقــا بار دیگــر به همان جهــان فکری 
بازگشته اســت، اما این بار با لحنی تندتر 
و شــخصیتی پخته تــر در قالب حســن 
پورشــیرازی و عنقا پیش تر  پورشیرازی. 
در «تنهایــی لیــلا» همــکاری موفقــی 
داشــتند؛ جایی که پورشیرازی در نقش 
پدری مذهبی و ســخت گیر ظاهر شد که 
در برابــر تحولات درونــی دخترش قرار 
می گرفت. او در آن نقش هم با کمترین 
دیالوگ و بیشــترین احســاس، توانست 
تضاد میان باورها و عواطف انســانی را 
به شــکلی تأثیرگــذار نمایش دهد. حالا 
در «بدنــام»، او در موقعیتــی برعکس 
قرار گرفته اســت؛ مردی که خود درگیر 
عشقی ممنوع اســت و باید میان ایمان 
و وسوســه، یکی را انتخــاب کند. همین 
جابه جایی اخلاقی، پتانسیل بالایی برای 
خلق درامی پرکشش فراهم کرده است. 
در کنــار پورشــیرازی، امیر آقایــی نیز از 
«بدنام» است.  برجســته  بازیگران  دیگر 
آقایــی که با بازی در نقــش نیما بحری 
در سریال «آقازاده» به یکی از چهره های 
شاخص آثار عنقا تبدیل شد، اکنون برای 
نخستین بار پس از «سرزمین مادری» در 
کنار پورشیرازی قرار گرفته است. هرچند 
در آن سریال سکانس مشترکی نداشتند، 
اما حالا در «بدنام» قرار اســت رودرروی 
هم ظاهــر شــوند. این مواجهــه برای 
مخاطبان سینما و تلویزیون ایران جذاب 
اســت؛ دو بازیگر باتجربه با ســبک های 
متفــاوت در یــک میــدان احساســی و 

اخلاقی پیچیده.

 نقدی بر نمایش «نسل سکوت»
وقتی جنگ  بر صحنه تئاتر زنده می شود

 ســجاد خلیل زاده: نمایش «نسل ســکوت» به نویسندگی محمدرضا 
عطایی فر و کارگردانی محمدهادی عطایی، تلاشــی اســت در امتداد 
روایت های جنگ؛ اما برخلاف بسیاری از آثار ژانر دفاع مقدس، نه به بازنمایی 
مســتقیم میدان نبرد می پردازد و نه به حماسه ســازی یک سویه، بلکه سعی 
دارد با کنارزدن لایه های تکراری و شــعاری، به فضایی شاعرانه، شخصی و تا 
حدی اســتعاری دست یابد. این اثر به نوعی جست وجوی تازه برای بازتعریف 

تجربه جنگ از خلال حافظه، سکوت و شکاف های نسلی است.
 متن عطایی فر در نگاه نخســت می خواهد از بازگویی روایت های مرسوم 
جنگ فاصله بگیرد و به زوایای انســانی و فردی بپردازد. انتخاب ســه خط 
زمانی (پیش از جنگ، حین جنگ و پس از آن) ظرفیتی است که می توانست 
منجر به ســاختاری پیچیده تر و تأثیرگذارتر شــود. با این حــال، اثر در نهایت 
گرفتار روایت هایی می شود که بارها در قالب های گوناگون دیده و شنیده ایم.
 مشــکل اصلی متن، نداشتن انســجام دراماتیک اســت. اپیزودها بیشتر 
شــبیه جزایر جداگانه اند که با پل هایی سست به هم وصل شده اند. هرچند 
در برخــی لحظــات، مونولوگ ها از قدرت شــاعرانه و ضرباهنگ مناســبی 
برخوردارند، اما در غیاب گره افکنی جدی یا روابط علت و معلولی، انســجام 

کلی نمایش آسیب می بیند.
 کارگردانــی عطایی نشــان می دهد که او دغدغه تصویرســازی نمادین و 
شــاعرانه دارد. طراحی صحنه شــبیه به رینگ مبارزه، تلاش هوشمندانه ای 
برای نشــان دادن جنگ به مثابه کشــتی یا جدال بی پایان است. این انتخاب 
به  ویــژه در لحظاتی کــه بدن بازیگران بــا ریتم حرکتی خــاص وارد میدان 

می شود، جلوه ای چشمگیر پیدا می کند.
 بــا این حــال، همین میدان نمادیــن گاهی به محدودیت بدل می شــود. 
تغییر موقعیت ها و فضاســازی اپیزودها در چنین طراحی ای دشــوار است 
و کارگــردان برای عبــور از یک فضا به فضای دیگر، ناچار بــه تکیه بر نور یا 
موسیقی می شود. همین امر باعث تکرار و کاهش تنوع بصری در نیمه دوم 

نمایش می شود.

 بی تردید بازیگری، ســتون اصلی «نســل ســکوت» اســت. چهار بازیگر 
نمایش، به ویژه در مونولوگ های شخصی، توانسته اند صحنه را از یکنواختی 
برهانند. حضور محســن سالاری و پیمان محسنی با انرژی بدنی و تنوع لحن 
همراه است و مهرآسا مداحی در عین کم رنگ بودن نقش، لحظاتی از عاطفه 
و صداقت را به صحنه می آورد که تأثیرگذار اســت. محمدهادی عطایی نیز 
در مقام بازیگر، گرچه گاهی دچار اغراق حرکتی می شــود، اما توانســته بار 

اجرایی را در سطحی مناسب نگه دارد.
 اگرچه هماهنگی گروهی در برخی صحنه ها می توانســت بیشــتر باشد، 
امــا مجموعا بازیگری نقطه ای اســت که مخاطب را بــا اثر پیوند می دهد و 

ضعف های متنی و کارگردانی را تا حدی می پوشاند.
 موســیقی زنده یا ضبط شــده، به ویژه قطعات امیرحسین انصافی، یکی از 
ابزارهای مؤثر نمایش اســت. موســیقی نه فقط به  عنــوان پس زمینه، بلکه 
به مثابــه زبانی موازی در خدمــت روایت عمل می کنــد. در اپیزودهایی که 
متن به دام تکرار می افتد، موســیقی اســت که تنش و بار عاطفی را افزایش 

می دهد.
 بااین حــال، اســتفاده بیش ازحد از موســیقی در برخــی بخش ها باعث 
می شــود اثر به جای سکوت های معنادار، به موسیقی پناه ببرد. این در حالی 
اســت که با توجه به عنوان نمایش، «نسل سکوت»، سکوت می توانست به 

عنصر مرکزی اجرا تبدیل شود.
 «نســل ســکوت» نمایشــی اســت که صداقت در آن موج می زند. گروه 
اجرایی کوشیده اند از شعارزدگی فاصله بگیرند و تصویری انسانی و شاعرانه 
از جنگ ارائه دهند. با این حال، کاستی های متنی و اجرایی مانع می شود که 

اثر به جایگاهی ماندگار در حافظه تئاتر جنگ دست یابد.
 محمدهادی عطایی در مقام کارگردان نمایش «نســل سکوت»، بیش از 
هر چیز کوشــیده اســت با بهره گیری از یک زبان نمادین و ســاده، تجربه ای 
احساســی و در عین حال قابل  فهم برای مخاطب عام بیافریند. او در این اثر، 
کارگردانی را نه بر مبنای شــلوغی صحنه یا بهره گیــری از امکانات تکنیکی 

گسترده، بلکه بر پایه کمینه گرایی و تصویرسازی استعاری بنا کرده است.
 تقسیم نمایش به سه اپیزود مجزا انتخابی جسورانه است، چراکه امکان 
تنــوع در لحن، فضا و میزانســن را فراهــم می کند. عطایی بــا این انتخاب، 
می کوشــد روایت های ســه گانه (پیش از جنگ، حین جنگ و پس از جنگ) 
را در قالب های متفاوتی ســامان دهد. با این حــال، از منظر کارگردانی، این 
ســاختار بیشــتر به پراکندگی منجر شده تا انســجام. در لحظاتی، مخاطب 
احســاس می کند  با ســه تک پرده مســتقل مواجه اســت و نه با یک کلیت 
یکپارچه. هدایت کارگردان در اینجا می توانســت با یافتن موتیف های بصری 
یا حرکتی مشــترک، پلی میان اپیزودها ایجاد کند تا وحدت اجرایی اثر تقویت 
شــود.  عطایی در مقام کارگردان، تمرکز زیادی بر بدن بازیگران داشته است. 
حرکت هــا، نگاه ها و حتی مکث ها در بســیاری از لحظات، جایگزین دیالوگ 
مســتقیم می شوند. این انتخاب اگرچه هوشمندانه است، اما گاهی به اغراق 
نزدیک می شــود و تعادل میان کلام و بدن از دســت می رود. میزانسن ها در 
بخش هایی روان و خوش ریتم هستند، اما در برخی صحنه ها حالت تکراری 
پیدا می کنند. این تکرار به ویژه در اپیزود میانی، ضرباهنگ نمایش را کند کرده 

و از تنوع اجرایی کاسته است.
 نورپردازی و موسیقی در «نسل سکوت» بیش از آنکه صرفا عناصر تزیینی 
باشــند، به  عنوان ابزار کارگردانی به کار گرفته شــده اند. نــور، اپیزودها را از 
هم تفکیک  و موســیقی ضرباهنگ عاطفی اثر را هدایت می کند. با این حال، 
اســتفاده کارگردان از نور در حداقل ممکن باقی مانده اســت و فرصت های 
زیادی برای خلق تنوع بصری از دســت رفته اســت. در مقابل، موسیقی گاه 
بیش از حد پررنگ می شود و در لحظاتی جای خالی سکوت مورد انتظار را پر 

می کند؛ سکوتی که می توانست خود بدل به عنصر کارگردانی شود.
 کارگردانی «نسل ســکوت» تلاشی است میان سادگی و استعاره؛ نمایشی 
کــه نه می خواهد مخاطب را درگیر جلوه هــای بصری و تکنیکی کند و نه به 
شعارهای مستقیم پناه می برد. عطایی نشان داده است نگاه هنری و شاعرانه 
دارد، اما برای دســتیابی به اجرایی منســجم تر و ماندگارتر، نیازمند جسارت 
بیشتر در خلق میزانسن های متنوع، استفاده از سکوت به  عنوان ابزار اصلی و 

انسجام بخشی به ساختار اپیزودیک است.

خبر برگزیده

تئاترتئاتر

دکتر امیرحامد طالبیان: نمایش «ریش فیدل، غبغب مرکل»، 
یک کمدی سیاســی-اجتماعی اســت که از همان عنوان خود 
بــا کنار هم قــراردادن «ریش فیدل» به  عنــوان نماد انقلاب و 
ایدئولوژی و «غبغب مرکل» به  عنوان نماد عقلانیت اقتصادی 
و جهان سرمایه داری، طنز موقعیتی می سازد. نمایش، سیاست 
و ایدئولوژی را به زندگی روزمره می کشــاند و مسائل کلان را به 
شــکلی خرد و حتی مبتذل بازنمایی می کند. این کوچک سازی 
یکی از شــگردهای کلاسیک کمدی اســت که امر والا را پایین 
می کشــد و فاصله ای خنده آور می ســازد. در سطح محتوایی، 

نمایش مناسبات قدرت و رسانه را نیز نقد می کند.
تقابل چهره های سیاســی با زندگی روزمره: عنوان نمایش 
از همــان ابتــدا یک طنــز موقعیتی ایجــاد می کنــد: کنار هم 
قراردادن «ریش فیدل» (نماد انقلاب و مقاومت ایدئولوژیک) و 
«غبغب مرکل» (نماد بوروکراسی، عقلانیت اقتصادی و جهان 
ســرمایه داری). ایــن juxtaposition یا همنشــینی ناهمگون، 
بنیانی برای طنز سیاســی اســت کــه در آن قدرت های جهانی 
به صورت کاریکاتور و نشــانه های جســمانی به ســطحی ترین 

وجه شان تقلیل داده می شوند.
نمایــش، ایدئولوژی هــا و کشــمکش های جهانــی را بــه 
ســاحت خصوصی و انسانی می کشــد. در نتیجه، مسائل کلان  
در ســطحی خرد و گاهی مبتذل بازنمایی می شوند. این فرایند 
«کوچک سازی» (miniaturization) یکی از ابزارهای کلاسیک 
کمدی اســت که با پایین کشیدن امر والا، خنده و گسست ایجاد 

می کند.
کمــدی این اثر، بیــش از آنکه فقط به شــوخی با چهره ها 
محدود شــود، نظام بازنمایی آنها را هدف قرار می دهد: اینکه 
چگونه عناصری می تواند به نماد بدل شــود و رســانه ها از این 
نشــانه ها برای تثبیت قدرت استفاده کنند. به این معنا، نمایش 
هم جنبه سوسیال ســتایر (هجو اجتماعی-سیاسی) دارد و هم 

جنبه مدیاسَتایر (هجو رسانه ای).
کمدی زبانی (verbal comedy) در دیالوگ ها پررنگ است: 
ایهام ها، کنایه های سیاســی، و شــوخی با واژگان سیاست زده. 
زبان به جای آنکه ابزاری شفاف برای انتقال پیام باشد، به بازی 
و لحن تبدیل می شــود و همین فاصله گــذاری طنزآمیز ایجاد 

می کند.
نمایش، ساختاری اپیزودیک دارد و بیشتر از روایت خطی به 
مونتاژ صحنه های مختلف متکی است. این گسست و پرش های 
روایی یادآور کمدی های مدرن و حتی بکت وار اســت که در آن 
پیوســتگی علت و معلولی جای خود را بــه خرده روایت های 

شوخ طبعانه می دهد.
کمــدی نمایش بر پایــه آیرونی (تناقض میــان آنچه گفته 
می شود و آنچه نشان داده می شود) شکل می گیرد. همین طور 
اســتفاده از تکنیــک فاصله گذاری (به ســبک برشــت) باعث 
می شــود مخاطب فقط نخندد، بلکه به ســازوکارهای قدرت و 

ایدئولوژی بیندیشد.
«ریش فیدل، غبغب مرکل» یک کمدی سیاســی -اجتماعی 
اســت که در آن تقابــل نمادهای قــدرت جهانی به شــکلی 
کاریکاتوریزه و طنزآلود بازنمایی می شــود. محتوای کمدی آن 
در تقلیل سیاســت های بزرگ به نشانه های جسمانی و روزمره 
نهفته است و فرم کمدی اش بر اغراق بدنی، بازی زبانی، ساختار 
اپیزودیک و فاصله گذاری انتقادی تکیه دارد. در مجموع، اثر را 
می توان در ســنت کمدی سیاسی -انتقادی معاصر قرار داد که 
هدف آن صرفا خنداندن نیســت، بلکه خنده را به ابزاری برای 

تأمل در مناسبات قدرت و رسانه بدل می کند.
انتخــاب بازیگران در چنین متنی حکم ســاختن «ماشــین 
کمدی» را دارد. وقتی قرار اســت تیپ ها و نمادها به ســرعت 
و با شــدت نشــان داده شــوند، لازم اســت ترکیبی از بازیگران 
توانمنــد در تیپ ســازی و بازیگران انعطاف پذیر وجود داشــته 
باشد. حضور بازیگران باتجربه کمک می کند ضرباهنگ صحنه 
حفظ شــود و بازیگران جوان تر، انرژی، سرعت و تازگی بیاورند؛ 
اما هماهنگی میان این دو گروه حیاتی است تا «ستاره محوری» 
 straight) موجب ازهم گســیختگی کلی نشود. تقسیم نقش ها
man /funny man، تیپ کمدی/ میانجی جدّی) تعیین می کند 
کجا خنده شــکل می گیرد و کجا موقعیت طنز حفظ می شود. 

انتخاب اشتباه می تواند طنز را سبک یا بی وزن کند.
کاریکاتور بصری و بدنی ابزار اصلی خلق لحظات کمیک در 
این اجراست، اما کاریکاتور باید «زیرساختِ روانیِ» بازی را هم 
داشته باشد تا تبدیل به کلیشه سطحی نشود. بهترین کاریکاتور 
آن اســت کــه از بیرون اغــراق می کند امــا از درون «حقیقت 
انســانی» بازیگر را حفظ می کند؛ یعنی حتی وقتی چهره و بدن 
به  صورت اغراق آمیز اســتفاده می شــوند، بازیگــر باید انگیزه، 

هدف و ضرورت حرکت را بداند. اغراق اگر بی پایه باشــد، فقط 
کاریکاتور می ســازد؛ اگر با زندگی داخلی همراه باشــد، به جای 

مسخره سازی سطحی، هجو مؤثر و معنا دار خلق می کند.
بسیاری از بهترین لحظات کمدی از لحظه ای موسیقایی به  
وجود می آیند که بازیگر واقعــا «اخلاقی»، «مهم» یا «صادق» 
 (commitment) می شود، ولو برای چند ثانیه. این وقار موقتی
باعث می شود تضاد میان آنچه گفته می شود و آنچه موقعیت 
واقعی اســت، مخاطب را بخنداند و بعــد او را به فکر وا دارد. 
در عمل این یعنی بازیگر باید در درون شــوخی، واقعا چیزی را 
باور کند؛ خنده از نتیجه این باور صادقانه و تقابلش با موقعیت 
مضحک حاصل می شود. بدون این «اعتبار لحظه ای»، طنز شل 
و بی اثر می شــود، مخاطب حس می کنــد همه چیز مصنوعی  

است و واکنش او نیز سرد خواهد بود.
در متنــی کــه عناصــر موزیــکال دارد، موســیقی نه فقط 
پشــت  صحنه، که خــودِ مؤلفه ای از کمدی اســت: ضرب ها و 
سکوت های موســیقایی می توانند شــوخی را تقویت یا خنثی 
کننــد. بازیگر بایــد بداند آیا موســیقی «داخلی» (شــخصیت 
می خواند) اســت یــا «خارجی» (متــن را همراهــی می کند) 
و متناســب بــا آن نفــس، جمله بنــدی و حرکتش را شــکل 
دهــد. هماهنگی میــان عبارت گفتــاری و عبارت موســیقایی 
(prosody) در کمدی موزیکال تعیین کننده اســت. موســیقی 
می توانــد زمان بنــدی کمدی را تســریع یا فضاهــای مکث را 
عمیق تر کند؛ اگر هماهنگ نباشد، ریتم نمایش مختل می شود.

زمان بندی (timing) در کمدی معیاری اســت که همه چیز 
را تعیین می کند: چه جایی مکث کن، چه وقت جمله را ول کن، 
کی واکنش بیش از حد داشته باشی و کی «پشت خنده» مکث 
کنی تا تماشــاگر نفس بکشــد. روی صحنه زنــده، کنترل ریتم 
همچنیــن یعنی مدیریت خنده واقعــی مخاطب؛ نپریدن روی 
خنده ها، استفاده از سقف خنده برای تکرار شوخی یا تقویت آن 
و دانســتن لحظه «pull back» یا «double down». یک ثانیه یا 
نصــف ثانیه مکث، گاهی فاصله بین یک جمله معمولی و یک 

گپ (gap) طلایی را می سازد.
ایــن نمایش علاوه بر خنداندن، می خواهد بیننده را به تفکر 
وادارد؛ بنابراین تکنیک های فاصله گذاری -مثل شکســتن دیوار 
چهارم، نریشن مســتقیم، عیان کردن صحنه آرایی یا نشان دادن 
مکانیزم اجرا- می تواند ابزار مؤثری باشــد. بازیگران باید بدانند 
چه زمانی وارد «حالت نقشــی» شوند و چه زمانی از آن بیرون 
بیایند تا پیام هجو تقویت شــود بدون اینکه خنده را بکشــاند. 
فاصله گذاری اگر حساب شده باشــد، خنده را به اندیشه تبدیل 
می کند؛ اگر بی محابا و پی درپی باشد، مخاطب از احساس طنز 

قطع و اثر پراکنده می شود.
این شــش مؤلفه -انتخاب بازیگران، اغــراق کاریکاتوریک، 
وقــار لحظــه ای، تعامــل بــا موســیقی، ریتــم و زمان بندی و 
فاصله گذاری- مثــل چرخ دنده های یک دســتگاه اند: اگر یکی 
درســت تنظیم شــود و دیگری ناهماهنگ، کل ماشین کمدی 
کارایی اش را از دســت می دهد. در اجــرای فعلی تالار حافظ، 
بازیگــران و کارگردان، شــهاب الدین حســین پور، هم زمان روی 
جزئیــات فیزیکی و لایه های فکری کار کردند تا اثر هم خنده دار 

بماند، هم مخاطب را به فکر وادارد.
یکی از ویژگی های مهم در کارگردانی حسین پور، پیوند میان 
اجرا و آموزش است. او نمایش را به چشم صرفا یک محصول 
نهایی نمی بیند، بلکه آن را فرایندی کارگاهی تعریف می کند که 
از تمریــن تا اجرا حامل یادگیری برای بازیگران، به ویژه نیروهای 
جوان و کم تجربه اســت. این رویکرد باعث می شود اجرا نه تنها 
یک اثر نمایشــی، بلکه بســتری آموزشی-پژوهشی باشد که در 
آن هنرجویان، به  طور مســتقیم با تجربه عملی تئاتر حرفه ای 
درگیــر می شــوند. از منظر آموزشــی، کارگردان نقش اســتاد/
مربــی را درون فرایند حفظ می کند و اجــازه می دهد تمرین ها 
بــه کارگاه های عملــی بدل شــوند. این خودآمــوزی گروهی 
باعث انتقال دانش نســل ها می شــود. از منظر اجرایی، حضور 
هنرجویان در کنار بازیگران حرفــه ای موجب تنوع انرژی روی 
صحنه و شــکل گیری نوعــی تنش مثبت می شــود. این تنش، 
کیفیت بازی ها را بالا می برد و حالتی زنده و غیرقابل  پیش بینی 
به اجــرا می دهــد. از منظر زیبایی شناســی، فضــای تمرینی-
کارگاهی، به اجرا حالتی ارگانیک می بخشد؛ اجرا به جای اینکه 
«کاملا بسته و ثابت» باشــد، انعطاف پذیر باقی می ماند و با هر 

شب، رنگ تازه ای می گیرد.
موســیقی در کار حســین پور صرفا یک «پس زمینه» نیست، 
بلکه بخشــی از بدن اجراست. او بر حضور موسیقی زنده تأکید 
دارد و از قطعــات نوســتالژیک یا ملودی های قدیم اســتفاده 
می کند تــا هم پیونــدی تاریخی برقرار شــود و هم واکنشــی 

عاطفی در مخاطب برانگیخته شــود. نقش کارکردی این  است 
که موســیقی زنده با ریتم های مختلف، جایگزین تغییر صحنه 
یا ســکوت های طولانی می شــود و جریان اجرا را پیوسته نگه 
می دارد. نقش احساسی این  اســت که استفاده از ملودی های 
آشــنا، حس جمعی را در ســالن زنده می کنــد و فضایی میان 
خاطره و اکنون می سازد. نقش دراماتیک این  است که موسیقی 
بخشــی از روایــت اســت؛ قطعات موزیــکال نه تنهــا فضا را 
می ســازند، بلکه مفاهیم نمادین (مثلا تقابل سنت و مدرنیته یا 
انقلاب و سرمایه داری) را برجسته می کنند. از منظر تئوریک، این 
انتخاب در امتداد سنت «تئاتر موزیکال انتقادی» (برشتی) قرار 
می گیرد؛ جایی که موسیقی هم زمان سرگرم کننده و فاصله گذار 

است.
حسین پور با همکارانش، متن اولیه امیرعلی نبویان را تغییر 
و بــه آن فرم تــازه ای داده. این تغییرات نه از ســر تزیین، بلکه 
در راســتای انطباق اثر با زبان اجرایی و فرم نمایشی مورد نظر 
اوســت. از منظر روایی، روایت خطی و کلاســیک جای خود را 
به ســاختاری اپیزودیک، کولاژگونه و در جاهایی گروتسک داده 
اســت. این تغییر اجازه می دهد موضوعات پراکنده سیاســی-
اجتماعــی در قاب های مجــزا و طنزآمیز دیده شــوند. از منظر 
move-) اجرایی، افزودن قطعات موزیکال و حرکت های بدنی
ment) متن را از قالب صرفا کلام محور خارج کرده و به اجرایی 
چندرســانه ای نزدیک کرده اســت. از منظــر دراماتورژیک، این 
تغییرات نشان می دهد کارگردان صرفا مجری متن نیست، بلکه 
بــا همکاری دراماتورژ در جایگاه یک مؤلف ایســتاده؛ او متن را 
بازنویسی کرده تا با جهان زیباشناختی خودش هماهنگ شود. 
از منظر زیبایی شناسی، فرم مینیمالیستی و استفاده از نمادها و 
فانتزی ها به نمایش حالتی آیرونیک می دهد؛ به گونه ای که متن 
در عین جدی بودن، در لایه بیرونی بازیگوشانه به نظر می رسد.

کارگردانی حسین پور نشان می دهد او عناصر صحنه را صرفا 
بــه  عنوان ابزار تزیینی نمی بیند، بلکه بــه آنها نقش دراماتیک 
می دهد. طراحــی صحنه، لباس، گریم و نور در این اجرا هر یک 
به مثابه لایه ای معنایی به اثر افزوده می شوند. طراحی صحنه 
با حداقلــی از عناصر فیزیکی اما با کارکرد چندگانه، فضایی باز 
و منعطف می سازد که قابلیت تغییر سریع موقعیت ها را دارد. 
لباس ها اغراق آمیز یا نمادین انتخاب شده اند تا شخصیت ها به 
کاریکاتور سیاســی نزدیک شــوند. این انتخاب با هجو و کمدی 
گروتسک هماهنگ است. نورپردازی نه تنها برای روشنایی، بلکه 
برای ایجاد مرزبندی میان فضاها، زمان ها و سطوح معنایی به 
کار رفته اســت. نور گاهی جنبه فاصله گذارانــه پیدا می کند و 
آگاهانه بر «مصنوعی بودن» صحنه تأکید می کند. عناصر بصری 
اجرا به جــای تقلید واقعیت، خــود به ســاز و کار روایی تبدیل 

شده اند؛ به عبارتی صحنه همان قدر «می گوید» که دیالوگ ها.
حســین پور به وضــوح در پی آن کمدی نیســت که فقط به 
خنده و ســرگرمی بســنده کنــد. او نمایش را وســیله ای برای 
اندیشــیدن به مفاهیم کلان می داند؛ از جمله هویت، رســانه، 
قدرت و وضعیت انســان معاصر در برابر تاریخ و سیاســت. از 
منظــر محتوایی، عنوان نمایش، «ریش فیــدل، غبغب مرکل»، 
خود بیانگر تقلیل نمادهای سیاســی به نشانه های بدنی است؛ 
این تقلیل به ظاهر کمیک اما در باطن نقدی بر رسانه ای شــدن 
سیاست است. از منظر اجرایی، ترکیب کمدی بدنی، شوخی های 

مخاطب  موســیقی،  و  زبانــی 
را درگیــر می کنــد و او را آماده 
دریافت لایه های عمیق تر معنا 
می ســازد. این رویکرد به سنت 
«کمدی انتقادی» نزدیک است؛ 
جایی که خنده نــه پایان، بلکه 
آغــاز یک پرسشــگری اســت. 
تماشاگر پس از خروج از سالن، 
نه تنها تجربه ای ســرگرم کننده، 
بلکه پرسشــی درباره وضعیت 

قدرت و رسانه با خود می برد.
در  حســین پور  شهاب الدین 
این اجــرا کارگردانی را به مثابه 
یک فرایند آموزشــی، پژوهشی 
موســیقی  دیــده.  انتقــادی  و 
زنده، تغییر فــرم متن، طراحی 
صحنه نمادیــن، توجه به ریتم 
و زمان بنــدی و رویکرد انتقادی 
اصلی  ستون های  مخاطب،  به 
کارگردانــی او در «ریش فیدل، 

غبغب مرکل» هستند.

نگاه

یادداشتی بر نمایش «ریش فیدل، غبغب مرکل» به کارگردانی شهاب الدین حسین پور

راوی دیوار پنجم

غبغب  فیــدل،  «ریش 
کمدی  یــک  مــرکل» 
عی  جتما ا ســی - سیا
اســت که در آن تقابل 
نمادهای قدرت جهانی 
کاریکاتوریزه  شکلی  به 
و طنزآلــود بازنمایــی 
محتــوای  می شــود. 
کمــدی آن در تقلیــل 
به  بزرگ  سیاست های 
و  جسمانی  نشانه های 
روزمره نهفته اســت و 
فرم کمدی اش بر اغراق 
زبانی،  بــازی  بدنــی، 
ســاختار اپیزودیــک و 
انتقادی  فاصله گذاری 

تکیه دارد. 
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