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تایید مدیرمسئولتایید سردبیرامضای دبیر سرویسساعت پایان ویراستاریساعت پایان صفحه‌آراییساعت شروع صفحه‌آرایی

 نگاهی به پروژه‏ی موسیقی »دستگاه‏های موسیقی ایران«

به آهنگســازی و تألیف حسین علیزاده

خبرسازان

مهرداد فلاحتگر درگذشت 
مهــرداد فلاحتگر، بازیگر ســینما و تلویزیــون پس از 
مدت‏ها مبارزه با بیماری ســرطان در سن ۶۶ سالگی 
درگذشت. پیکر او امروز در بابل به خاک سپرده خواهد 
شد. این بازیگر سینما و تلویزیون که متولد سال  ۱۳۳۸ 
در بابل بود، ابتدا فعالیت هنری خود را در تئاتر آغاز کرد، 
سپس وارد ســینما و تلویزیون شد. فلاحتگر با سریال 
»گل‏های سیاه« در ســال ۱۳۷۱ به کارگردانی مرحوم 
»ســاموئل خاچیکیان«، در یکــی از نقش‏های اصلی 
وارد قاب تلویزیون شــد. در سال ۱۳۷۵ وقتی ۳۷ ساله 
بود، نقش سینوهه در ســریال »یوسف پیامبر« را بازی 
کرد. او در فیلم‏هایی چون »زیر پوســت شهر«، »آژانس 
شیشــه‏ای«، »بودن یا نبودن«، »کار کثیف« و... ایفای 
نقش کرده اســت. در کارنامه کاری فلاحتگر، بازی در 
مجموعه‏های تلویزیونــی ازجمله »مــردان آنجلس«، 
»بچه مهندس«، »شــاید برای شما هم اتفاق بیفتد« و 

»زیرخاکی« هم دیده می‏شود. 

 تحریم جشنواره موسیقی 
در حمایت از فلسطین

تعدادی از گروه‏های موسیقی در اعتراض به ممانعت 
از حضــور یک گــروه ایرلندی حامی فلســطین در 
جشنواره موسیقی انگلیس، این جشنواره را تحریم 
کردند. بعد از آنکه مسئولان جشنواره »ویکتوریوس« 
انگلیس به گروه موســیقی فولکلور ایرلندی »ماری 
والوبرز« به‌دلیل برافراشتن پرچم فلسطین و سر دادن 
شعار فلســطین آزاد اجازه شرکت ندادند، گروه‏های 
»لاســت دینر پارتی«، »کلیفوردز« و »آکادمیک« از 
این جشنواره انصراف دادند. براساس گزارش سایت 
شــبکه خبری »الجزیره«، برگزارکنندگان جشنواره 
در توجیه این اقدام خود در ابتدا ادعا کردند که این 
گروه ایرلندی به‌دلیل سَردادن شعارهای تبعیض‏آمیز 
که با سیاست جشنواره مغایرت داشته و برافراشتن 
پرچم که در جشنواره ممنوع بوده، حذف شدند. این 
گروه ایرلندی نیز در واکنش به ممانعت از حضورش 
در جشــنواره و بیانیه آن اعلام کرد: »این جشنواره 
بیانیه گمراه‏کننده‏ای را برای مطبوعات منتشر کرد 
و مدعی شــد که ما را به‌دلیل شــعار تبعیض‏آمیز، نه 
فراخوان گروه ما برای آزادسازی فلسطین، از برنامه 

حذف کرده است.« 

انتصاب شورای سیاست‏گذاری 
جشنواره تئاتر فجر 

اعضای شــورای سیاســت‏گذاری چهل‏وچهارمین 
جشــنواره بین‏المللی تئاتر فجر منصوب شدند. به 
گزارش روابط عمومی اداره‏کل هنرهای نمایشــی، 
نادره رضایــی، معاون امور هنــری وزارت فرهنگ و 
ارشــاد اســامی طی احکامی جداگانه و براســاس 
آیین‏نامه برگزاری جشــنواره‏ بین‏المللی تئاتر فجر، 
اعضای شورای سیاســت‏گذاری  این رویداد ملی و 
بین‏المللی را منصوب کرد. براین‌اساس رضا مردانی، 
علی منتظــری )رئیس جهــاد دانشــگاهی(، اکبر 
زنجانپور،  شیرین بزرگمهر، شهرام گیل‏آبادی، بهزاد 
آقاجمالی، نســیم ادبی، حمیدرضــا آذرنگ، مریم 
رحیمی، بابک صبوری، افرا افروز و ماهان عبداللهی، 
اعضای شــورای سیاســت‏گذاری چهل‏وچهارمین 
جشنواره بین‏المللی تئاتر فجر را تشکیل می‏دهند. 
چهل‏‌وچهارمین جشــنواره بین‏المللی تئاتر فجر در 

بهمن‌ماه سال 1404 برگزار خواهد شد.

فــرهنـــگ
CULTURE

نویسنده موسیقی
 سما بابایی

در نخستین روزِ شهریورماه، استاد »حسین علیزاده« 74ساله شد. 
در تاریخ معاصر موســیقی ایران، نام این موســیقیدانِ بزرگ، افزون ‏
برآن‏که نقطه عطفی در تکامل هنر موســیقی دســتگاهی شناخته 
می‏شود، به‏عنوان یکی از اندیشمندان و پژوهشگرانی مطرح است 
که همواره پروژه‏‏های موسیقایی خود را در امتداد گفتمان فرهنگی و 
اجتماعی بنا نهاده است، کافی است به تاریخِ انتشارِ »عصیان« توجه 
کنید یا »نی‏نوا« و روزگارِ خلــقِ آن در دهه‏ی غریبِ 60 و »ترکمن« و 
آن »فریاد«ی که با شــجریان سر داد و هر اثرِ دیگرش؛ موضوعی که 
بســیاری دیگر از هنرمندان، عاری از آن هستند و گاه به این مسئله 
نیز تفاخر می‏کنند که هنرشان برای مردمانِ خاص ساخته می‏‏شود 

و لازمان است و لامکان.
علیزاده اما، هرگز موسیقی را یک سرگرمی زیباشناختی ندانسته 
اســت، بلکه آن را زبانِ اندیشــه و کنش اجتماعی تلقی کرده، این 
رویکرد، در تمامِ این ســال‏ها، او را به جایگاهِ روشنفکری رسانده که 
با اســتفاده از ســرمایه‏ی هنری‏اش، در پی بازاندیشی جایگاه هنر 
در جامعه‏ی ایرانی بوده اســت. او همواره کوشیده تا نوعی »اصلاح 
فرهنگی« را در میدان موسیقی دنبال کند و برای این منظور از هرچه 
توانسته، بهره جسته؛ اصلاح در آموزش، اصلاح در نحوه‏ی عرضه‏ی 
موسیقی با تأکید بر کار گروهی و خلق تجربه‏های جمعی و اصلاح در 
نگاه عمومی به سنت با طرح این ایده که سنت، نه شیئی موزه‏ای، 

بلکه زبانی زنده و در حال تکامل است. 
به‏قولِ »فرخزادِ لایق«، نقد حســین علیزاده دشــوار است. این 
دشواری نه از ســر کین یا مبالغه، بلکه از عمق و جدیت کار اوست. 
او اینک پاره‏ای از »تاریخیت« ماست؛ نقد او، نقد خویشتن است، با 
همه‏ی تلخی و تلون‏هایش. دقیقاً از همین منظر اســت که باید او را 
نقد کرد؛ زیرا بی نقدِ علیزاده، از فهم مرتبت کنونی‏مان عاجزیم و در 

گم‏گشتگی متأخر و مکررمان فرومانده‏ایم. 
او در دوره‏ی جوانی خود، یکی از اعضای اصلی جریان چاووش 
 ـهنری که اگرچه عمرِ چندانی نداشت، اما  بود؛ پدیده‏ای فرهنگی 
در همان فاصله‏ی اندک، توجه جامعه را به ظرفیت تبلیغی موسیقی 
ایرانی معطوف کرد. این جمع با استفاده از ردیف موسیقی سنتی و 
در عین حال با فهمی عمیق از مسائلِ جامعه، آهنگ‏ها و تصانیفی 
آفرید که هم‏زمان حامل هویت ملی، روایت اجتماعی و سویه‏ی آرمانی 
بودند، درواقع شــاید مهم‏ترین ویژگی علیــزاده و آن‏چه او را متمایز 
می‏ســازَد، در این نکته نهفته باشد که استادِ آهنگ‏ساز موسیقی را 
یک کنش و تعامل زنده با زمان، مخاطب و متن اجتماعی می‏بیند. 
او در طول بیش از پنج دهه فعالیت فراگیر، در مقام آهنگساز، نوازنده 
)تار، سه‏تار(، پژوهشگر موسیقی و استاد دانشگاه، نقشی تاثیرگذار در 
احیای ردیف موسیقی ایرانی و بازتعریف آن در قالبی معاصر ایفا کرده 
است و در کنســرت‏ها، آثار ضبط‏شده و نگارش‏های تحقیقاتی‏اش 
نشــان داد که نگاه به ردیف نباید به درون‏گرایی و نازک‏نگری صرف 
محصور بماند، بلکه »می‏تواند« و »باید« به‏مثابه‏ی »زبان مشــترک« 
و »فضای گفت‏وگوی تاریخی« عمل کند. پژوهش‏های او در تبیین 
گوشه‏ها، فرم‏های دستگاهی و ساختار مدال ایرانی، پایه‏گذار بسیاری 
از دوره‏های آموزشــی و نظام تحلیل ردیف در دهه‏های اخیر بودند و 
هم‏اکنون انتشــارِ پروژه موســیقی »دســتگاه‏های موسیقی ایران« 

شاهدی دیگر بر این مدعاست. 

آغازِ یک راهِ دشوار �
ردیف موسیقی دستگاهی ایران میراثی است که از قرن سیزدهم 
هجری تا امروز سینه‏به‏ســینه منتقل شده و ستون فقرات موسیقی 

ایرانی به‏شــمار می‏آید. روایت‏های میرزا عبدالله و آقا حسینقلی در 
قرنِ گذشته و پس از آن تلاش‏های علی‏نقی وزیری، ابوالحسن صبا، 
نورعلی برومند و عبدالله دوامی در قرن بیســتم، ردیف را به‏شــکلی 
مدون و قابل آموزش درآورده است، آبشخوری که هم‏چنان موسیقی 
ایران و نوازندگان از آن بهره‏های بسیار می‏برند. بااین‏حال ضبط‏های 
صورت‏گرفتــه در ســده اخیر عمدتاً رویکردی آموزشــی داشــتند؛ 
تک‏صدایی، خشک و بیشتر مناسب هنرجویان تا شنوندگان عادی. 
همین امر باعث شــده بود که ردیف برای بسیاری از علاقه‏مندان به 

موسیقی ایرانی، مجموعه‏ای دشوار و تخصصی جلوه کند.
در چنین بســتری، علیزاده تصمیم گرفت ردیــف را در قالبی 
تازه و شــنیدنی عرضه کند. ســال ۱۳۹۸، همزمان با آغاز دورانی 
بحرانی در تاریخ معاصر ایــران که هم با اعتراضاتی خونین همراه 
بود، هم  پاندمی نه‏فقط این کشور که کُلِ جهان را در تیررسِ خود 
قرار داده بود، حسین علیزاده پروژه‏ای را آغاز کرد که می‏توان آن را 
یکی از مهم‏ترین و جامع‏ترین رویکردها به ردیف موسیقی ایرانی در 
دهه‏های اخیر دانست. شرایط اجتماعی و تاریخی سال‏های پس 
از آن و بالاخص، محدودیت‏ها و فشارهای روانی ناشی از بیماری و 
انزوا، فضای کار جمعی را ناممکن می‏‏نمود، اما آهنگ‏سازِ کهنه‏کار، 
با پشتکار و اعتقادی که در تمام سال‏های فعالیت‏اش دیده می‏شود، 
توانســت گروهی از نوازندگان و خوانندگان جوان را گردِ هم آورد و 
پروژه‏ای وسیع را سامان دهد؛ پروژه‏ای که حاصل آن مجموعه‏ای 
ماندگار، کاربُردی، خلاقانه و نفیس اســت که به جامعه موسیقی 

ایران تقدیم شده است.
علیــزاده برای نیل به ایــن هدف، بیــش از ۴۵ هنرمند جوان و 
باتجربه را گرد هم آورد تا با سرپرستی و حضورش، اثری متفاوت خلق 
شــود. ضبط قطعات به‏صورت گروهی )آنســامبل( صورت گرفت؛ 
رویکردی که هم نیازمنــد توانایی تکنیکی بالای نوازندگان بود، هم 

تمرکز و تعهدی جدی به کار جمعی.

نوآوری، ویژگیِ پیوسته‏ی استادِ ردیف‏دان  �
اگر به کارهای حسین علیزاده از همان اوانِ جوانی تا سال‏های 
اخیر نــگاه کنید، در کنار تمامِ ویژگی‏های موســیقایی با یک اصلِ 
همیشگی روبه‏رو می‏شــوید؛ »نوآوری« و استادِ آهنگ‏ساز در ردیفِ 
خود نیز از این موضوع بهره جُست. در این مجموعه، دستگاه و آواز 
تنها به‏صورت یک روایت خطی و با هدفِ آموزشی تدوین نشده‏اند، 
بلکه همچون یک کنسرت کامل، طراحی و اجرا شده است. ساختار 
هر بخش شــامل پیش‏درآمد، تصنیف، چهارمضراب، رنگ و ســاز و 
آواز اســت؛ درســت همان‏گونه که در یک اجرای زنده‏ی موســیقی 
دستگاهی انتظار داریم. این رویکرد، برخلاف ضبط‏های کلاسیک 
ردیف که اغلب در فضای »تک‏صدایی« شکل می‏گرفتند، به شنونده 
امکان می‏دهد که ردیف را به‏مثابه‏ی یک جریان زنده‏ی موســیقایی 
تجربــه کند. به بیان دیگــر، ردیف در این پــروژه از موقعیت »کتاب 

درسی« بیرون آمده و به عرصه‏ی »اجرا« وارد شده است.
آوازها در این مجموعه جایگاهی کاملًا ویژه یافته‏اند. بیات ترک، 
ابوعطا، افشاری، دشتی و اصفهان هر یک با استقلال کامل و باتوجه 
به تمام جزئیات گوشه‏ها اجرا شده‏اند و این یکی دیگر از نقاطِ تفاوتِ 
ردیف علیزاده با دیگر ردیف‏های موســیقی ایران است. در بسیاری 
از روایت‏هــا، آوازها به‏صورت حاشــیه‏ای و گاه ناقص ارائه شــده‏اند 
و ردیف‏دان بیشــتر به جنبه‏ی آموزشــی توجه داشته تا به تجربه‏ی 
شــنیداری، اما در این پــروژه، آوازها با تمــام رنگ‏ها و ظرفیت‏های 
بیانی‏شان ضبط شده‏اند؛ گویی برای نخستین‏بار، شنونده فرصت 
دارد تا آوازها را همان‏گونه که در سنت شفاهی با تمام غنا و تنوع‏شان 
وجــود دارنــد، در قالبی امروزی و شــنیدنی درک کند. این انتخاب 
هوشمندانه نه‏تنها به حفظ و بازنمایی بخش‏های کمتر شنیده‏شده‏ی 
ردیف کمک می‏کند، بلکه جایگاه آوازها را در کنار دستگاه‏های اصلی 

برجسته می‏سازد و به آن‏ها حیاتی دوباره می‏بخشد.

ظرافت‏های اجرایی که در این پروژه دیده می‏‏شود ازجمله دقت در 
انتقال جمله‏بندی‏ها، رعایت ظرایف مضرابی و آرایشی و در عین حال 
حضور خلاقیت‏های لحظــه‏ای در اجرا، فرصتی منحصربه‏فرد برای 
دانشجویان موســیقی فراهم کرده است تا ردیف را نه چون گذشته و 
به‏شکلی ایستا و تئوریک، بلکه به‏صورت زنده و در جریان اجرا بیاموزند. 
بدین‏ترتیب هنرجو می‏تواند علاوه بر حفظ و بازشناسی گوشه‏ها، با 

نحوه‏ی کاربردِ عملی آن‏ها در یک ساختار اجرایی آشنا شود.
از سوی‏دیگر، استفاده‏ی هوشــمندانه از تکنیک‏های خلاقانه 
در کنار وفاداری به ســنت، الگویی آموزشی می‏سازد که براساس آن 
دانشجو درمی‏یابد، ردیف صرفاً متنی محفوظ و تغییرناپذیر نیست، 
بلکه بســتری زنده برای آفرینش هنری است. این نگاه می‏تواند در 
دانشگاه‏ها افق تازه‏ای بگشاید و جایگزین رویکردی شود که ردیف را 

تنها به‏عنوان »حافظه‏ی تاریخی« می‏نگرد.
به همیــن دلیل، علیزاده توانســته اثری خلق کنــد که هم در 
کلاس درس به‏عنوان منبع آموزشــی معتبر به‏کار گرفته شود، هم 
بر صحنه‏ی کنســرت به‏عنوان یک اجرای کامل و هنری بدرخشد. 
چنین دوگانگی ارزشمندی است که این اثر را از بسیاری از نمونه‏های 
پیشین متمایز می‏ســازد و آن را به الگویی شایسته برای تدریس در 
ســطوح دانشــگاهی و در عین حــال به تجربه‏ای شــنیدنی برای 

مخاطبان عمومی تبدیل می‏کند. 

پیوند شعر و موسیقی  �
یکی از جنبه‏های درخشــان و کم‏سابقه‏ی این مجموعه، پیوند 
مستقیم شعر و موسیقی است. در این پروژه، سیروس جمالی، شاعر، 
موسیقی‏دان و از شاگردان حسین علیزاده، برای آوازها و تصنیف‏ها 
متنی تازه و اختصاصی ســروده است؛ متونی که هم کیفیت ادبی 
مســتقل دارند، هم دقیقاً بــرای نیازهای موســیقایی همین پروژه 
نوشته شده‏اند. در توضیحات ناشر پروژه نیز تصریح شده که شعرها 
»یک‏به‏یک« برای هر گوشه، آواز و تصنیف ساخته شده‏اند. سیروس 
جمالــی از نوجوانی ردیف و نوازندگی تار و ســه‏تار را نــزد داوود آزاد، 
سپس نزد حسین علیزاده پی گرفته و سال‏هاست که به سرودنِ شعر 
مشغول است. همین تربیت دوگانه )شعر و ردیف( سبب شده تا بتواند 

زبان شعر را به‏طور آگاهانه با دستگاه‏ها و گوشه‏ها پیوند دهد. 
در تاریخِ ضبطِ ردیف، غالباً اجراها بی‏کلام ‏هستند و برای مثال 
مجموعه‏های ردیف‏نوازی تار/سه‏تار خودِ استاد علیزاده در مؤسسه‏ی 
ماهور نیز به همین شــکل اســت و در این میان اگر هم آوازی در کار 
اســت، متنِ شــعر از شــاعران کلاســیک می‏آید و معمولًا اشاره‏ی 
مســتقیمی به نام گوشــه ندارد. در پروژه‏ی کنونی اما شعرها هم‏قدِ 
موسیقی ‏هستند و با نام و ظرفیت معنایی گوشه‏ها روبه‏رو می‏شوند 
و به شــنونده ســرنخ می‏دهند که »این ملودی« از کجــا آمده و چه 
عالمی را می‏گشاید. این هم‏نشینیِ هدفمندِ شعر و »هویت نام‏دارِ« 
گوشه‏ها، به‏گواه معرفی رسمی پروژه و شواهد انتشاری، در مقیاس 
یک چرخه‏ی کاملِ دستگاه‏ها کم‏سابقه است. برای درک عرفِ رایجِ 
ضبط ردیف می‏توان به آلبوم‏های آموزشی/تحلیلی ماهور نگاه کرد 
که تمرکز اصلی‏شان بر بیان ساز و معرفی ساختاری گوشه‏هاست. 

چنین تلفیقی سبب می‏‏شود تا »اسم ‏قطعه« به‏مثابه یک قلاب 
حافظه در ذهنِ شــنونده باقی بماند. نام گوشــه در شعر می‏نشیند 
و برای هنرجو به قلاب یادیار تبدیل می‏‏شــود و در چنین شــرایطی 
هنرجو به‏جای حفظِ صرفِ توالی گوشه‏ها، »کلامِ معنا‏دار« مرتبط 
با هر گوشــه را نیز به ذهن می‏ســپارد؛ این یعنی رمزگذاری دوگانه 
)شنیداری/زبانی( و افزایش دقت در بازشناسیِ شخصیت مدال هر 
گوشه. چنین رویکردی از طرفی به درک »منطق درونی« ردیف منجر 
می‏شود. شعرهایِ گوشه‏محور به هنرجو کمک می‏کند که بفهمد چرا 
از گوشه‏ای به گوشــه‏ی دیگر می‏رویم و چه حال‏وهوایی باید حمل 
شود. این کار، گذارهای مدال و مقام‏گردی را از حالت انتزاعی خارج 

و به تجربه‏ای معنادار بدل می‏کند.

آهنگ‏سازِ کهنه‏کار، 
با پشتکار و اعتقادی 

که در تمام سال‏های 
فعالیت‏اش دیده 
می‏شود، توانست 

گروهی از نوازندگان 
و خوانندگان جوان را 

گردِ هم آورد و پروژه‏ای 
وسیع را سامان دهد؛ 

پروژه‏ای که حاصل آن 
مجموعه‏ای ماندگار، 

کاربُردی، خلاقانه 
و نفیس است که به 
جامعه موسیقی ایران 

تقدیم شده است.
علیزاده بیش از ۴۵ 

هنرمند جوان و باتجربه 
را گرد هم آورد تا با 

سرپرستی و حضورش، 
اثری متفاوت خلق 
شود. ضبط قطعات 

به‏صورت گروهی 
)آنسامبل( صورت 
گرفت؛ رویکردی 

که هم نیازمند 
توانایی تکنیکی بالای 

نوازندگان بود، هم 
تمرکز و تعهدی جدی 

به کار جمعی

گزارش 
موسیقی

جغرافیای امید
 از نغمه تا کلمه


