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خود را دریافت کردنخستین جایزه بین المللی انیمیشن «ژولیت و شاه» 
و  «ژولیــت  ســینمایی  انیمیشــن 
شــاه» به کارگردانی اشــکان رهگذر و 
تولیــد اســتودیو هورخــش، موفق به 
دریافــت نخســتین جایــزه بین المللی 
خود از جشــنواره بین المللی انیمیشن 

پالم اسپرینگز شد.
این انیمیشــن در مراســم اختتامیه 
انیمیشــن  بین المللــی  جشــنواره 
پالم اســپرینگز موفق به دریافت جایزه 
شــد؛   Streamtacular Award ویــژه 
جایــزه ای که از ســوی پلتفــرم پخش 
دیجیتــال Streamtacular بــه آثــاری 
تعلق می گیرد کــه در فضای آنلاین، با 
استقبال بالای مخاطبان روبه رو شده اند 
و از نظر تأثیرگذاری در رسانه های نوین  

برجسته بوده اند.
انیمیشــن  بین المللــی  جشــنواره 
معتبرتریــن  از  یکــی  پالم اســپرینگز 
رویدادهای مســتقل در حوزه انیمیشن 
در آمریکاســت که هرســاله بــا تمرکز 
بر نمایــش آثار خلاقانــه و نوآورانه از 

سراسر جهان برگزار می شود.
و  «ژولیــت  ســینمایی  انیمیشــن 
شــاه»، نخســتین بازآفرینــی فانتزی و 
شاعرانه از داســتانی تاریخی است که 
رابطه پیچیده ناصرالدین شــاه قاجار و 
بازیگر فرانســوی، ژولیت  را در بستری 
خیال پردازانــه روایت می کنــد. این اثر 
پیش از اکران عمومی، در فستیوال های 

متعددی حضور خواهد داشت.

اشکان رهگذر، نویسنده و کارگردان 
اثــر، در واکنش به دریافــت این جایزه 
اعلام کــرد: «دریافت ایــن جایزه برای 
مــا آغــاز راهی  اســت کــه بــا امید و 
عشــق شــروع کردیم  و خوشحالیم که 
«ژولیــت و شــاه» توانســته در دومین 
حضــور بین المللی خود مــورد توجه 

قرار بگیرد».

برای فیلم «قپان»در جشنواره فیلم تورنتو کاندیدای بهترین کارگردانی 
فیلم کوتــاه «قپان» بــه کارگردانی 
سیداحســان موســویان و تهیه کنندگی 
دوره  نهمیــن  بــه  دهقــان،  فاطمــه 
جشــنواره بین المللی فیلــم «نالیوود» 
تورنتــو راه یافــت و کاندیــدای بهترین 

کارگردانی شد.
هم زمــان با نامــزدی فیلــم کوتاه 
«قپان» در بخش بهترین کارگردانی در 
جشــنواره بین المللی فیلــم «نالیوود» 
تورنتو در کانادا از پوســتر این فیلم  نیز 

رونمایی شد.
جشنواره بین المللی فیلم «نالیوود» یا 
 Toronto International Nollywood
Film Festival (TINFF) که ســپتامبر 
۲۰۲۵ (شــهریورماه ۱۴۰۴) در تورنتوی 
کانــادا برگــزار می شــود، مــورد تأیید 
آکادمی جوایز ســینمایی کانادا (اسکار 

کانادا) است.
ایــن فیلم پیــش از این نیــز در دو 
بخش بهترین فیلم ســاز اول و بهترین 
بازیگر مرد از جشنواره «آلترناتیو» کانادا 

نامزد شده بود.
همچنیــن کیــوان شــعبانی موفق 
به دریافت جایــزه بهترین فیلم برداری 
از نهمیــن دوره جشــنواره بین المللی 
Digital Griffix Film بــرای این فیلم 

در کشور کانادا شد.
اســت  برادر  «قپــان» داســتان دو 
یــک حقیقت  بــرای آشکار شــدن  که 
خانوادگی وارد چالشی جدی می شوند.
آرش  کوتــاه،  فیلــم  ایــن  در 
امیر  و  آتش زای  فلاحت پیشــه، مهران 

قنبری نقش آفرینی کرده  اند.
پخــش بین الملل این فیلم بر  عهده 

کمپانی سون اسکایز است.

درنگی عرفانی-اگزیستانسیالیستی
 در رباعی های ایرج زبردست

به بهانه انتشار گزینه اشعار این شاعر و ۳۰ رباعی سرایی او

رباعی، در ســنت شعر فارســی، همواره عرصه ای برای چکیده گویی های 
فلســفی و عرفانی بوده اســت. از خیام تــا بیدل، این قالــب کوتاه، ظرف 
بزرگ ترین دغدغه های انسانی-وجودی بوده است. در شعر ایرج زبردست، رباعی 
به «تجربه» بازمی گردد؛ تجربه ای از هستی، نه وصفی از آن. او با زبان مینیمال، اما 
لایه لایه، رباعی را در مســیر سلوک مدرن می نشاند؛ سلوکی بدون پیر، بی خانقاه  و 
سرشــار از تعلیق های اگزیستانسیال. ایرج زبردست  در چارچوب چارانه، نه تنها به 
احیــای این قالب کلاســیک پرداخته، بلکه آن را به عرصه ســلوک فردی، انفجار 
لحظه ها و مواجهه هستی با نیستی تبدیل کرده است. او وارث سنت خیام و مولوی  

و در عین حال، هم سخن سارتر، کی یرکگور و هایدگر است.
مرگ و اصالت؛ رباعی به مثابه آینه پرسش

شــعر ایرج زبردســت از همان آغاز  با نوعی آگاهی حاد از مــرگ، گذر زمان  و 
بی پناهی انسان در برابر هستی عجین است. این آگاهی نه بسان شکوهی تراژیک، 
بلکــه به گونه ای روزمره و صمیمی، در لایه های زبانی ســاده و بی تکلف او پنهان 
است. رباعی در دست او به لحظه ای بدل می شود که در آن، انسان با خودِ عریانش 
روبه رو می شــود؛ در آینه ای که هیچ فریب و تعارفی در آن نیســت. در بسیاری از 
رباعی های زبردست، مرگ حضوری پنهان ولی پرطنین دارد؛ نه فقط به عنوان پایان 
زندگی، بلکه همچون ســایه ای که بر لذت، عشــق  و حتی معنا سنگینی می کند. 
از این نظر، او به ســنتی اگزیستانسیالیستی نزدیک می شود، اما از عبوسی فلسفی 
فاصلــه می گیرد و به جای آن، طنز، پذیرش و گاه ســبکباری تأمل برانگیز را به کار 
می گیرد. بنگرید به رباعی کم نظیری که به خالق بوف کور پیشــکش کرده اســت: 
چــون روح وجود تو معمایی بود / آمیــزه ای از جنون و تنهایی بود / روزی که تو را 
خاک در آغوش کشــید / زانو زدن مرگ تماشــایی بود . این رباعی در نهایت ایجاز، 
مواجهه انســان با مرگ را در دو افق نشــان می دهد:  اگزیستانسیالیســتی: «روحِ 
معمایی» ارجاع به Geworfenheit هایدگر اســت؛ «جنــون و تنهایی» وضعیت 
اگزیستانســیالِ گسســت از روزمرگی و ورود به اصالت (Eigentlichkeit)؛ و «زانو 
زدن مــرگ» همان Sein-zum-Tode، لحظه ای که مرگ از تهدید به امکان والای 
بودن بدل می شــود.  عرفانی: معما، همان «سرّ الهی» در انسان است؛ جنون، شور 
فنــا؛ تنهایی، خلوت وصال؛ و مرگِ خاضع، گــذر از کثرت به وحدت. اینجا مرگ، از 

نگاه هر دو سنت، آستانه حقیقت است.
 غربت وجودی؛ تقاطع اگزیستانسیالیسم و عرفان اسلامی در مواجهه با تنهایی 

و معنا
غربــت در اگزیستانسیالیســم تجربــه ای بنیادیــن از «ناخوشــایندی وجود» 
(Existential Discomfort) و مواجهــه بــا «نیســتی» (Nothingness) اســت 
کــه فــرد را در بحــران اصالــت وجــود (Authenticity Crisis) قــرار می دهد. 
این حالــت، گسســت از نظام های معنا و ارزش های پیشــین و تولــد «اضطراب 
وجــودی» (Existential Angst) را رقــم می زند. غربت آگاهــی در این چارچوب 
بــه معنای درک عمیق و دردناک از جدایی خودآگاهانه انســان از هر مرجع ثابت 
و مواجهــه با پوچی مطلق اســت. ایــن تجربه، هم زمان فضایی برای «شــورش 
اصیــل» (Authentic Revolt) و خلق معنای نوین توســط فرد فراهم می آورد و 
در زمینه آزادی حقیقی اســت. اما در عرفان اســلامی، مضمــون «غربت آگاهی» 
( consciousness of homesickness) اســت؛ به این معنا که انســان در این دنیا 
غریبــه ای بیش نیســت و منزل و مــأوای او جای دیگری اســت. اکنون به تقاطع 
اگزیستانسیالیســم و  عرفــان در مواجهه با تنهایی و معنــا در چارانه ایرج بنگرید : 
هر ســنگ دهان  بســته حیرت بود / پرتابی تقدیر به هر غربت بود / هر سنگ سؤال 
منجمد / لال ازل .../ هر سنگ مسافری که بی حرکت بود ...  .  «سنگ» نماد سکون و 
سکوت جهان بی رحم و «دهان بسته حیرت» نشان دهنده مواجهه بی کلام و مرموز 
با پوچی و فقدان پاســخ است. «پرتابی تقدیر به هر غربت» بیانگر تصادفی بودن و 

اجبار سرنوشت است که انسان را در بی حرکتی 
و انجماد وجودی گرفتار می کند؛ وضعیتی که 
در آن پرســش های بنیادی (سنگ های سؤال) 
بی پاسخ و خفه شده اند. این وضعیت، بازتابی 
از تضاد میان شــورش اگزیستانسیالیســتی در 
برابر بی معنایی و ســکون متافیزیکی اســت 
کــه عارف نیز آن را به مثابــه «حیرت» و «فنا» 
تجربه می کنــد؛ جایی که حرکت و ســکون، 
حضــور و غیاب، پرســش و ســکوت در هم 
تنیده اند و انســان در غربتی آگاهانه و معنادار

 اسیر است.
رباعی و تجربه لحظه

در اگزیستانسیالیســم، «تجربــه لحظــه» (Moment Experience) نــه یک 
واحــد زمانی گذرا، بلکه نقطه ای فشــرده از آگاهی وجودی اســت که در آن فرد 
به طور کامل با «بودند خویش» (Being-itself) و شــرایط حال روبه رو می شــود. 
فیلســوفانی همچون هایـــدگر آن را به مثابه Augenblick ( دم چشم برهم زدن ) 
می بینند؛ لحظه ای که زمان خطی می شــکند و انســان با «امــکان اصیل بودن» 
(Authentic Possibility) مواجه می شود. برای کی یرکگور، لحظه نه صرفا اکنون، 
بلکه تلاقی ابدیت و زمان اســت؛ جایی که امکان دگرگونــی بنیادین وجود دارد. 
بــه بیان دیگر، تجربه لحظه در اگزیستانسیالیســم، نقطه تماس انســان با امکان 
معنا بخشــیدن به زندگی، در میانه پوچی و اضطراب  اســت. و لحظه در اصطلاح 
عرفان معادل کشیدن طعم وقت اســت و اغتنام فرصت میان دو نیستی. بنگرید 
بــه این رباعی : هر لحظه هزار لحظه می زاید... و بعد...؟ / لحظه همه را همیشــه 
می بایــد... و بعد...؟/ لحظه که پرید... ناگهان از همه ســو / آن کرکس پر حوصله 
می آید... و بعد...؟  این رباعی، چرخه پویای زمان و فرسایش وجود را نشان می دهد. 
در اگزیستانسیالیسم، «لحظه» میدان انتخاب و آفرینش معناست، اما ناپایداری آن، 
اضطراب و آگاهی به مرگ را برمی انگیزد. تصویر «کرکس» نماد مرگ محتوم است 
کــه پس از گذر لحظه آفریننده، آرام امــا اجتناب ناپذیر فرود می آید. در عرفان، این 
گذر یادآور فنا و بی اعتباری تعلق هاست؛ هر لحظه، هم فرصت وصال است و هم 

دعوت به رهایی از خود.
نتیجه گیری

رباعی های ایرج زبردســت  جلوه ای منحصربه فرد از تلفیق شــعر، فلســفه و 
عرفان  هســتند. او شاعری  اســت که اضطراب، مرگ، تنهایی و شورش را همچون 
ابزارهای هستی شناسی به کار می گیرد. زبردست با رباعی هایش از قعر تاریکی ها 
بالا می کشــد؛ نه برای رســیدن به نوری بیرونی، بلکه برای روشن کردن شعله ای 
درونی. در این نگاه، رباعی دیگر صرفا قالبی شعری نیست؛  تجربه ای اگزیستانسیال، 

مکاشفه ای عرفانی  و روایتی از بودنِ بی قرار است.
*رباعیات آمده در متن برگرفته از کتاب گزینه اشعار ایرج زبردست است
که توسط انتشارات مروارید چاپ و منتشر شده است.

اخبار برگزیده

سینماسینما

در روزگاری کــه بســیاری از تولیــدات نمایشــی بــا تکیه بر 
جلوه هــای بصــری و روایت هــای هیجان زده، تــلاش می کنند 
مخاطب را به سالن بکشانند، «هم این/ هم آن» سهند خیرآبادی 
با انتخاب آگاهانه ای به عقب می رود؛ نه به معنای عقب نشینی، 

بلکه به معنای بازگشت به جوهره تئاتر.
این اثر نه تنها داســتانی از دو شخصیت را بازگو می کند، بلکه 
بهانه ای اســت برای بازخوانی یک پرســش قدیمی اما همواره 
زنده، رابطه میان تجربه و شــهرت، میــان اصالت و بازار  و میان 
نســلی که خاک صحنه خورده، با نسلی که بیشتر محصول قاب 

دوربین و فرهنگ سلبریتی محور است.
گفت وگوهــای ظاهرا ســاده، اما پــر از زیرمعنــا، تکرارهای 
هدفمند و بازی با مکث ها. مضمون محوری، گفت وگویی بین دو 
جهان بینی اســت؛ یکی تجربه  زیسته و محافظه کارانه  و دیگری 
نگاه جوان تر و جســت وجوگر. این تضــاد به خوبی زمینه اصلی 

کشمکش را می سازد.
بــا این حال، متــن در پرده میانی کمــی گرفتار چرخش های 
تکراری می شود و برخی جملات بیش از آنکه به پیشبرد روایت 
کمک کنند، به ایجاد حس کش دارشدن ریتم می انجامند. ساختار 
سه پرده ای آن حفظ شده، اما نقاط اوج می توانستند برجسته تر و 

ضربه زننده تر باشند.
گلاب آدینــه در نقش خود، ترکیبــی از کنترل، جزئی نگری و 
تســلط کامل بر بدن و صدا را ارائه می دهد. هر نگاه و سکوتش 
بخشــی از روایــت را پیش می برد. نورا هاشــمی نیز بــا انرژی، 
صراحــت و ضرباهنگ جوانانه اش، مکملی قدرتمند برای آدینه 
اســت. تضاد نســلی در بازی آنها نه فقط از طریق متن، بلکه در 
کیفیت بدن، ریتم گفتار و حتی نحوه اشغال فضا آشکار می شود.
بازی هــا اغلب در محــدوده «واقع گرایی کنترل شــده» باقی 
می مانند  که هم مزیت اســت و هــم محدودیت؛ مزیت چون از 
کلیشــه های بازی اغراق آمیز تئاتــری دور می مانند، محدودیت 

چون گاه تنوع بیانی کمتر از حد انتظار است.
گلاب آدینــه، بــا حضوری کــه مرز میــان نقش و زیســت 
شخصی اش را محو می کند، به یک مرجع اجرائی بدل می شود؛ 
نه صرفــا بازیگر یک نقش، بلکه آموزگاری کــه با نگاه، مکث  و 
حتی طرز جابه جایی یک فنجــان چای، درس بازیگری می دهد. 
این کیفیــت اجرائی، نه از جنس تظاهر بلکه از جنس ســال ها 
تجربه و درونی ســازی نقش اســت. در مقابل، نورا هاشــمی با 
انــرژی، صراحت و صمیمیت، نقش نســل تــازه را ایفا می کند؛ 
نســلی که می خواهد جایگاهش را بیابد و در عین حال ناخواسته 
حامل کلیشــه های فرهنگی معاصر اســت. این دو اجرا، با تمام 
تضادشان، یکدیگر را کامل می کنند و به نوعی دیالکتیک زنده بر 

صحنه بدل می شوند.

ســهند خیرآبادی با پیشینه فلســفه هنر، فضای مینی مال و 
نشانه پرداز را آگاهانه انتخاب کرده است. نورپردازی ثابت، صحنه 
خلوت  و جزئیات نمادین (مثل تفاوت در ظروف نوشــیدنی) به 
تمرکز بر گفت وگو و درگیری ذهنی شــخصیت ها کمک می کند. 
اما همیــن انتخاب، در نیمه دوم، گاهی بــه یکنواختی بصری و 

کاهش کشش نمایشی می انجامد.
طراحی صــدا و موســیقی اگرچه دقیق و کم حجم اســت، 
اما می توانســت برای ایجاد تغییر ضرباهنگ یا تأکید بر لحظات 

احساسی، جسورانه تر عمل کند.
خیرآبــادی به عمد از عناصر پرتحرک صحنه پرهیز می کند تا 
تمام تمرکز بر کنش کلامی و بازیگری بماند. این رویکرد، هرچند 
باعث شکل گیری لحظات ناب و تمرکز بالای مخاطب بر جزئیات 
بازی می شود، اما در بخش هایی از نمایش، خطر افت ریتم را به 
همراه دارد. با این حال، هدایت دقیق میزانســن ها و هماهنگی 
جزئیات صحنــه، از نورپردازی تا نحوه قرار گرفتن وســایل گریم، 

کیفیت اجرائی را حفظ می کند.
انتخــاب فضای اتاق گریــم، فراتر از یک ترفنــد مکانی، یک 
تصمیم تماتیک هوشمندانه است. اینجا، آینه ها بازتابنده چهره و 
هویت اند؛ جایی که بازیگر، هم خود را می بیند و هم نقشی را که 
باید بازی کند. این دوگانگی، تم اصلی نمایش را تشدید می کند؛ 
«هــم این» بودن و «هم آن» بــودن، بی آنکه یکی بر دیگری غلبه 
کامل یابد. تماشاگر، شاهد گفت وگویی است که در ظاهر میان دو 
زن شــکل می گیرد، اما در عمق، مکالمه ای است میان دو دوران 

از تاریخ تئاتر و سینمای ایران.
نمایش به  جای صدور حکم، بر همزیستی و پذیرش تفاوت ها 
تأکید می کند. این نگاه خاکستری، به ویژه در شرایطی که بسیاری 
از آثار نمایشــی به ساده سازی مسائل روی می آورند، نقطه قوت 
بزرگی است. اثر، تماشــاگر را به پرسش و گفت وگو پس از پایان 

اجرا وامی دارد؛ نه با قطعیت، بلکه با ابهام سازنده.
زیرمتن نمایش، به روشــنی از دغدغه های صنفی و اجتماعی 
تئاتــر امروز می گویــد. از بی توجهــی به پیش کســوتان تا ورود 
شــتاب زده چهره های ســینمایی به عرصه ای که نیازمند سال ها 
ممارســت اســت. خیرآبادی این مضمون را به دام شعارزدگی 
نمی اندازد و به جای محکوم کردن یا ستایش مطلق، گفت وگویی 

خاکستری خلق می کند که هم زمان حزن انگیز و آموزنده است.
طراحــی صوتــی، حداقلی اما معناگراســت. ســکوت های 
طولانــی و صداهای محیطی خفیف، بیشــتر به کار ایجاد حس 
واقعیت و نزدیکی می آیند تا خلق فضای شــاعرانه. شــاید برای 

مخاطب عــام، لحظاتی از موســیقی یا صداگذاری برجســته تر 
می توانست تنوع بیشتری ایجاد کند، اما انتخاب فعلی، با منطق 

روایی اثر همخوان است.
«هم این/ هم آن» نمایشــی اســت که با دو بازیگر قدرتمند، 
متنــی دیالوگ محور و کارگردانی مینی مــال، تجربه ای صمیمی 
اما اندیشــمندانه خلق می کند. هرچند کندی ریتم و کمبود تنوع 
بصری در برخــی بخش ها می تواند تماشــاگر کم حوصله را به 
چالش بکشــد، اما برای مخاطبی که به تئاتر گفت وگو و لایه مند 

علاقه مند است، اثری ارزشمند و تأمل برانگیز محسوب می شود.
«هــم این/ هم آن» نه یک تئاتــر پرزرق وبرق و نه یک روایت 
خطی ساده است. این اثر برای آن دسته از مخاطبان که به «تئاتر 
بازیگرمحور» و مواجهه بی واسطه با گوهر بازیگری علاقه دارند، 
تجربه ای کم نظیر و ماندگار خواهد بود. تماشاگر پس از خروج از 
ســالن، نه تنها صحنه هایی از نمایش، بلکه صحنه هایی از تاریخ 

شفاهی تئاتر ایران را در ذهن خود مرور می کند.
سهند خیرآبادی در «هم این/ هم آن» بار دیگر نشان می دهد 
کــه نگاهش به صحنــه، صرفا اجرائی نیســت، بلکه تجربه ای 
فلســفی و اجتماعی است. او با پیشــینه ای آکادمیک در فلسفه 
هنر، توانسته متنی ظاهرا ســاده را به زمینه ای برای مکاشفه ای 
چندلایه درباره روابط انسانی، فاصله های نسلی و موقعیت های 
اخلاقی بدل کند. کارگردانی این اثر بر مینی مالیسمی هوشمندانه 
اســتوار اســت. میزانســن ها ســاده و بدون اغراق اند، اما در دل 
خود شــبکه ای از نشانه ها و ارجاعات بینامتنی را حمل می کنند. 
تضــاد میان عناصــر صحنه -از چای ســاده در فنجــان تا ماگ 
شــیک وارداتی- به شــکل نمادین تفاوت های طبقاتی و ذهنی 
شــخصیت ها را بازتاب می دهد. این جزئیــات در کنار نورپردازی 
کم تغییر و حساب شــده، فضا را به سمت سکوت های معنادار و 

لحظات تأمل برانگیز سوق می دهد.
بخش مهمــی از موفقیت اجــرا، به توانایــی خیرآبادی در 
هدایــت بازیگــران بازمی گــردد. هماهنگی و هم نفس شــدن 
گلاب آدینه و نورا هاشــمی -که از پیونــد خانوادگی آنها تغذیه 
می کند- تبدیل به شــریان اصلی نمایش شده است. بازی ها، از 
جنس اغراق های تئاتر تجاری نیســتند، بلکه از جنس زندگی اند، 
با مکث ها، ناتمام گفتن هــا و نگاه هایی که گاهی بیش از کلمات 

حرف می زنند.
با این حــال، نمایش در بخــش ریتم دچــار افت وخیزهای 
غیرضــروری می شــود. خیرآبــادی گاه بیــش از انــدازه بــه 
دیالوگ محــوری وفــادار می ماند و از ظرفیــت تغییرات بصری 
و فیزیکــی کمتر بهره می برد. این رویکرد باعث می شــود برخی 
صحنه ها کش دار به نظر برســند و تنش دراماتیک در مقاطعی 

فروکش کند.

 کالین فارل به دلیل نقش آفرینی در فیلم تصنیف یک بازیکن 
کوچک و دســتاوردهای هنری اش، قرار اســت با دریافت جایزه 
آیکون طلایی از جشنواره زوریخ مورد تقدیر قرار گیرد. این مراسم 
در ۲۷ ســپتامبر سال جاری برگزار می شــود. فیلم «تصنیف یک 
بازیکن کوچک» (Ballad of a Small Player) به کارگردانی ادوارد 
برگر، اقتباسی از رمانی به قلم لارنس آزبورن در سال ۲۰۱۴ است 
که برای نخستین بار در جشنواره زوریخ به نمایش درمی آید. این 
فیلم درباره یک قمارباز حرفه ای و کلاهبردار بریتانیایی اســت که 
پس از ایجاد بدهی های سنگین، به ماکائو فرار می کند. در این شهر 
او با شخصی مرموز روبه رو می شود که  احتمال دارد رستگاری و 
نجات او را برایــش فراهم کند. فیلم برداری این اثر در بازه زمانی 
۲۶ ژوئن تا ۲۵ آگوست ۲۰۲۴ در ماکائو   هنگ کنگ انجام شد. طبق 
اعلام نتفلیکس، فیلم قرار اســت به طور محدود در ســینماهای 
آمریکا در ۱۵ اکتبر ۲۰۲۵ اکران شود و سپس از ۲۹ اکتبر در پلتفرم 
نتفلیکس قابل دسترسی باشد. علاوه بر کالین فارل، تیلدا سوینتن 
و فالا چن  نیز بازی می کنند. کالین فارل، بازیگر ایرلندی نامزد اسکار 
را باید نمونه نادری از ترکیب اســتعداد خام و رشد هنرمندانه در 
سینمای جهان دانست. او هم می تواند به عنوان ستاره ای جذاب 
به چشــم مخاطب بیاید و هم در لایه های عمیق و روان شناختی 
نقش ها غوطه ور شود. او از معدود بازیگرانی است که نه به دنبال 
تکرار موفقیت هــای قبلی، بلکه به جســت وجوی مرزهای تازه 
می رود. فارل در ابتدا هنرپیشه ای بود که با حضوری کاریزماتیک 
و انرژی ســرکش خود شناخته شــد، اما به تدریج مسیرش را از 
نقش های اکشــن و پرهیجان به شخصیت های پیچیده و درونی 
سوق داد. او هم به عنوان ستاره ای جذاب برای مخاطب عام عمل 
می کند و هم در لایه های عمیق روان شناختی نقش ها فرو می رود. 
فارل نه به دنبال تکرار موفقیت های قبلی، بلکه به جست وجوی 
مرزهای تازه بیان انسانی است. کالین فارل از آن دسته بازیگرانی 

اســت که به جای اتکا بــر تکنیک های صلــب، از حس لحظه و  
واکنش های آنی استفاده می کند. این ویژگی باعث می شود حتی 
نقش هــای کم دیالوگ هم پــر از جزئیات رفتاری در او باشــد. او 
بی پروا بین ژانرها و شــخصیت ها حرکت می کند؛ از طنزهای تلخ 
یا درام عاشــقانه به ایفای نقش های فرعی در پروژه های پرهزینه 
مانند فیلم بتمن. این تنوع نه تنها مهارتش را نشان می دهد، بلکه 
خطرپذیــری هنر او را نیز اثبات می کند. مورد دیگر این اســت که 
او اســتاد تغییر صدا و ریتم گفتار برای هر نقش اســت که تبدیل 
به یکی از ابزارهای اصلی او برای باورپذیری شــخصیتش شــده 
اســت. یکی از بهترین نقش آفرینی های او در مینی سریال پنگوئن 
بود که با اســتقبال منتقدان مواجهه شد و برای این نقش برنده 
جایزه گلدن گلوب بهترین بازیگر نقش اول در مینی سریال شد. او 
با جسارت این نقش نمادین را در اسپین آفی بر فیلم بتمن با گریم 
سنگین و ساختارشــکن بازی کرد. این هنرمند با استفاده از پروتز، 
فت سوت و آرایش دقیق کاملا توانست هویت خود را پنهان کند. 
این مینی ســریال یک مافیای درجه میانی را بازنمایی کرده بود و 
فارل با نقش پنگوئن به خوبی ویژگی های فروخورده و ناتوان اما 
بلندپروازانه را بازی کرد. نقش او نه تنها تهدیدآمیز بود، بلکه کاملا 
انسانی و آســیب دیده به تصویر درآمده بود. خود او درباره گریم 
در سریال پنگوئن گفته  طراحی او بسیار تاریک و خشن  و روند آن 
زمان بر و دشوار بوده که باعث فرسودگی روحی و روانی اش شده 
است. همچنین در تابستان ۲۰۲۴ از او سریال دیگری به نام شوگر 
در ســبک نوآر مدرن پخش شــد که علاوه بر تصاحب نقش اول 
آن، تهیه کننده این مجموعه هم بود. سریال، داستان جان شوگر را 
دنبال می کند که پس از حل یک پرونده در توکیو به لس آنجلس 

بازمی گــردد تا نوه یک تهیه کننده مشــهور هالیــوود را که ناپدید 
شــده  پیدا کند. پایان ســریال با یک پیچــش غیرمنتظره روبه رو  و 
 مشــخص می شــود شــوگر عضوی از اعضای جامعه فرازمینی 
است، در حالی که بقیه زمین را ترک می کنند، او تصمیم می گیرد  
بماند تا برادر ربوده شــده اش را پیدا کرده و پرونده های بیشــتری 
را حل کند. درواقع این بخشــی اســت که برخــی منتقدان آن را
«Jump the shark» می داننــد؛ یعنــی لحظه ای که داســتان از 
کشــش منطقی و  باورپذیری خودش دور می شــود. بازی کالین 
فــارل در این مجموعه تجربــه ای خاص بود؛ چراکه ســریال به 
زیبایی نوآر کلاســیک را در قالبی مــدرن بازآفرینی کرد و توانایی 
بالایــی در خلق اتمســفر و تلنگرهای بصری داشــت. همچنین 
ظاهر جذاب شــوگر نقطه قوتی شد که مخاطبان این سریال را از 
ســرویس اپل تی وی پلاس دنبال کنند. اســتقبال از این مجموعه 
باعث شــد که بلافاصله ســاخت فصل دوم آن تأیید شود. فارل 
در ایــن نقش یکــی از اجراهایی را به تصویــر درمی آورد که هم 
به شــکل فنی دقیق اســت و هم به نوعی بازی کم صدا اما پراثر 
محسوب می شــود. شــخصیت پردازی فارل آرام و درون گراست 
و بــا اینکه نقــش یــک کارآگاه را بــازی می کند، امــا پرهیجان

 یا اغراق آمیز نیست.
لحــن آرام، نگاه های طولانی، مکث هــای معنادار و آرامش 
درونــی باعث تضاد جالبی با کشــمکش های درونی و گذشــته 
پررمزوراز او شــده اســت. در واقع به دلیل الهام از کارآگاه نوآر 
کلاســیک، کالین فارل شــباهت به شــخصیت همفری بوگارت 
در دهه های ۴۰ و ۵۰ پیدا کرده اســت. او در بیشــتر صحنه های 
هیجانی، آرام اما همچنان پر از حس تعلیق اســت. حتی زمانی 
که ســریال به سمت المان های علمی-تخیلی می رود، او تلاش 
می کند شخصیتش را روی زمین نگه دارد و  واکنش و رفتارهای 

انسانی و باورپذیر داشته باشد.

یادداشت

«هم این/ هم آن» به کارگردانی سهند خیر آبادی درباره نمایش

مواجهه ۲ نسل در آینه گفت وگو

تقدیر از کالین فارل در جشنواره زوریخ
فرزانه متین

سجاد خلیل زاده
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