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 چرا داوری برای 
جشنواره فجر را نپذیرفتم؟

خانه‏ی نمایش جایی است که عشــاقِ تئاتر در تالارِ 
بــزرگ آن، گرد هــم آمده‏اند. این تالار ساخته‌شــده 
از حجره‏هایــی در جمجمه‏ی تمامِ نمایش‏نشــینان 
است. حجره‏هایی چیده‌شــده دورتادورِ سالنِ بزرگِ 
نمایــش صحنه در خیــالِ ما. مایی کــه تئاتر را خانه 
می‏دانیم و ســرپناهِ روزهایی کــه آزمودنِ تجربه‏های 
ســخت در اجرای زنــده یا طراحیِ لبــاس، صحنه، 
نور و پوســتر مدرســه‏ای بوده و هســت بهتــر از هر 
آموزشگاهی. حضور در این تالار اعتبارِ اهلِ نمایش 
اســت. همین اســت که خیلی از ستاره‏های سینما 
هنوز با عشق، شب‏های متوالی به صحنه می‏آیند و 
بسیاری از طراحان هنوز با دستمزد اندک برای تئاتر 
کار می‏کنند. از یک نمایش، بعد از اجرا بیش از همه 
چه‌چیزی به‌جا می‏ماند؟ پوستر. اعلانیه‏ای محکم که 
نشان می‏دهد روزگاری فلانی و فلانی در کنار هم، کار 
به صحنه برده‏اند و فلانی پوستر ساخته و امضاء کرده. 
یادگارِ بی‏نظیری که در حافظه‏ی موجود و کتاب‏ها و 
موزه‏ها یک نمایش را با آن می‏توان به یاد آورد. از این 
جهت برای بسیاری از طراحان )ازجمله من( پوستر 
تئاتر برایِ خودِ طراح ممتازترین شکلِ طراحی است. 
بــا فاصله از انواعِ شــاخه‏های طراحــی گرافیک. در 
تمامِ سال درباره‏ی پوســتر، ممیزی اعمال می‏‏شود 
و اداره‏ی رســمی به‌شکلِ خودخوانده مشغول تایید 
و ردِ متن و پوســتر و رد کردن در بازبینی‏هاست. آدم 

دست‌اش به داوری نمی‏رود دیگر.
از طراحان تا بازیگران، سازندگان، تهیه‏کنندگان، 
عوامل سالن‏ها و البته از همه مهمتر تماشاچی‏ها و 
همینطور کسانی که در جشنواره‏ها شرکت می‏کنند، 
از تعاملِ خود و جشــنواره به شــکلِ ســومی دست 
می‏یابند که به آن می‏گوینــد اعتبار. مثلًا می‏گویند 
»طــرف برنده‏ی فجر بوده« یــا »داورِ فجر بوده فلان 
سال«. و اعتبار نباید بیفتد و اگر افتاد، بازگرداندن آب 

رفته به جوی دو هفته‏ای نمی‏شود.
خانه‏ی نمایش، اتاقی جهانی است که چخوف، 
تنســی ویلیامز، پیتر بروک، پینتر، بکت، اکبر رادی، 
ساعدی، سمندریان، بیضایی، مسعود استاد محمد و 
عباس نعلبندیان‏ها باشندگانش بوده‏اند و سقفی اگر 
بود بر سر همه بود، نه سالی یک‌بار یادِ آدم‏ها افتادن و 

در باقی سال هیچ در هیچ. 
جشــنواره‏ها بعد از ســال‏ها فرازوفرود، نامشــان 
نشــانِ اعتبارِ برگزارکنندگان است، نه عکسِ آن. اگر 
دبیرخانه‏ی یک جشــنواره تبدیل شود به سازوکاری 
بــرای برگــزاری صِرف، ناخواســته تبدیل می‏‏شــود 
بــه ابزاری بــرایِ مصرفِ افــراد، نه توســعه‏دهنده و 
مدون‏کننده‏ی افکار. در این وضعیت بین فرد و فکر، 
شکافی هست که نشان می‏دهد جشنواره خود روی 

پایِ خودش نیست.
جشنواره‏ی فجر دارد از نامِ افراد اعتبار می‏گیرد و 
در این سال‏ها دیگر، حجمی بی‏شکل شده که مانند 
لباسِ تعزیه، سالی یک‌بارِ یکی می‏آید تنش می‏کند 
و دور دایــره می‏زند و می‏رود و ســالِ دیگر و آدم‏هایی 

دیگر.
به نظر من شــرکت در جشــنواره فجر به‌شــکلِ 
شرکت‏کننده هیچ عیبی ندارد. جوایز هم از شیرِ مادر 
حلال‏تر. پولِ خود ملت است و حقِ مردم. اما داوری؟ 
گرفتنِ حکم و اجازه از مســئولانِ »نظارت و ارزیابی« 

نقض غرض است.
اصلًا تمامِ گرفتاریِ هنر و فرهنگِ این مملکت از 
عنوانِ »ارزیابی«ســت. نامی بزک‌کرده برای ممیزی 
که شایستگی‏های بدیهی هنرمندان زیادی را نادیده 
گرفتــه و خانه‏های زیــادی را خالی کرده اســت، به 
مهاجرت، به کم‏کاری و بیکاری و مرگِ تدریجی رویاها 
که همین ممیزها و مهمانانِ ناخوانده دامن زده‏اند. 

العاقل یکفیه الاشاره.
مهم این است که بدانیم حضور در جشنواره فجر 
به‏عنوان داور، نه دســتاورد و فضیلت است، نه باعثِ 
شرمســاری و ضعف؛ یک انتخاب است. هرکس راه 
خود را مــی‏رود: آنهایی که ابا دارند، نه با ســکوت و 
هیچ کارگــی، نه با اعلامِ »تحریم« بلکه به شــهادت 
همین نوشــته کــه می‏خوانید، بــه »احتــرازِ فعال« 
دســت می‏زنند و کارِ خود را طورِ دیگر پیش می‏برند 
و با شــرکت‏کنندگان و داوران، هم‏صنفان و دوستان 
کسی سرِ ستیز ندارد. از بیخ و بن زهرِ استبداد رودررو 
قراردادنِ اهل فرهنگ اســت. پادزهرِ این زشتکاری 
تنها احترام به انتخاب افراد است و زبان به‌کام‌گرفتن 
و کارِ خود کردن. باشــنده یا نباشنده هر دو اهلِ این 
آب و خاک‏اند و اگر در برداشت‏ها با هم اختلاف‏نظر 
دارند، به‌صرفِ داورشدن جایی یا نه گفتن به داوری، 

کسی از کسی برتر یا کهتر نیست. 

طراح پوستر تئاتر
صالح تسبیحی

صداهای کلاسیک ایران تثبیت کرد. دراین‌میان منیر وکیلی، 
نخســتین زن ایرانی بود که اپرا را به زبان فارسی و نیز با لحن 
و بیان محلی اجــرا کرد و می‏توان نقش‏های او را آغاز احیای 

هویت ایرانی در هنر اپرا دانست. 
در میــان مردان نیز، حســین سرشــار با صــدای قدرتمند 
باریتون، یکی از اســتوارترین پایه‏های آواز کلاسیک ایران بود و 
طی دهه‏های بسیار در ایران و ایتالیا بر صحنه‏های متعدد خوش 
درخشید. رشید وطن‏دوست، عنایت رضایی و اسفندیار قره‏باغی 
نیز از نام‏های درخشان آواز اپرایی ایران در دوران پهلوی بودند که 
با ارکســتر و گروه کر تهران همکاری داشتند و بخشی از میراث 

ماندگار موسیقی کلاسیک ایران را شکل دادند.
در همین دوران، ستارگانی چون فاخره صبا، اِولین باغچه‏بان، 
منیر وکیلی، حسین سرشار و آهنگسازانی چون پژمان و دهلوی 
شالوده‏ی اپرای ایرانی را بنا نهادند. آثاری چون »جشن دهقان«، 
»دلاور سهند«، »مانا و مانی« و اجراهای کامل اپراهای موتسارت 
و پوچینی، نشان می‏دهد که ایران در دهه‏های ۴۰ و ۵۰ شمسی 
به آستانه‏ی شکل‏گیری سنتی پایدار در هنر اپرا نزدیک شده بود.

اپرا پس از انقلاب  �
با انقلاب ۱۳۵۷، این جریان برای ســال‏ها خاموش شد؛ نه 
ارکستر، نه نظام آموزشی، نه موسیقیدانان و نه امکانات صحنه‏ای 
مجال ادامه‏حیات نیافتند و هنرمندانی‌که دراین‌زمینه فعالیت 
داشــتند، همگی بیکار شدند و کســانی چون حسین سرشار 
سرنوشــتی تراژیک پیدا کردند. او با صــدای باریتون دراماتیک 
شناخته‏شده، یکی از نمادهای درخشان اپرای ایران در دهه‏های 
پیــش از انقلاب بود؛ اما با انحــال گروه اپرای تهران و تعطیلی 
کامل فعالیت اپرا در تــالار رودکی، خانه‏ی معنایی و حرفه‏ایِ او 

نیز فروریخت.
سرشــار از این تعطیلی به‏عنوان یک فاجعه فرهنگی سخن 
می‏گفت و در چندین مصاحبه و سخنرانی وقتی از »مرگ اپرای 
ایران« حرف می‏زد، گریست. تعطیلی اپرا سببِ یک ضربه عمیق 
به هویت هنری و روانی او بود و بسیاری معتقدند که او »قربانی 
تعطیلی اپرا« شد. او در سال‏های بعد از انقلاب، به سینما و دوبله 
روی آورد، اما این تغییر مســیر هیچ‏گاه نتوانســت جای خالی 

صحنه‏ی اپرا را در دل او پر کند. 
لوریــس چکناواریان که تعدادی از برتریــن اپراهای ایرانی را 
نوشته است، می‏گوید: »‏‏اپرای رستم و سهراب که من نوشته‏ام، 
در ایران تنها به‌صورت ‏کنســرت‏ اجرا شد؛ اجرا بسیار باشکوه و 
پرمخاطب بود، اما حتی یک گام هم به‏ســوی اجرای نمایشــی 
برنداشت. نخستین‏بار این اثر با گروه کر و ارکستر ارمنستان ارائه 
شد و بار دوم نیز همان‏گونه، با همراهی سازهای بادی اتریشی 
و یک ارکستر کامل. بدانید که اجرای حقیقی اپرا کمتر از 200 
تــا 300 نفر نیرو نمی‏خواهد؛ از نوازنــده و خواننده تا دکوراتور، 
لباس، نور، صحنه، کارگردانی و مدیریت. امیدوارم روزی فرا رسد 
که وزارت فرهنگ، بودجه‏ای درخور این هنر ســترگ تخصیص 
دهد تا ما بتوانیم ســنت فراموش‏شــده اپرا را در این ســرزمین 
دوباره برپا کنیم. اپرا، تنها یک هنر نیست؛ آیینه‏ای است که شأن 

فرهنگی یک ملت را به جهان نشان می‏دهد.«‏‏
این آهنگساز برجسته ادامه می‏دهد: »حقیقت آن است که 
ما در ایران ‏اپرا‏ نداریم؛ نه به‏معنای حقیقی کلمه و نه در مقیاسی 
کــه این هنر ســترگ و پیچیده اقتضا می‏کند. اپرا دســتگاهی 
منسجم و چندلایه است که شامل ارکستر سمفونیک کارآزموده، 
کُر حرفــه‏ای، کمپانی تئاتر مجهــز، خواننــدگان تعلیم‏دیده و 
مجموعه‏ای از نیروهای فنی اســت که هرکدام ســال‏ها تمرین 
و تجربــه در جــان دارند. اپــرا، هنر ارزان و کم‏خرجی نیســت؛ 
موجودی عظیم اســت که حیات‌اش وابســته به صدها انســان 
آموزش‏دیده است. ما امروز، تأسف‏بار است که بگویم، هیچ‏یک 
از ایــن ارکان را به‌معنــای واقعــی در اختیار نداریــم. اگر روزی 
بخواهیم در این ســرزمین به اپرایی درخور شــأن فرهنگ ایران 
برسیم، ناچاریم استادان بزرگ آواز و ساز را از مراکز معتبر جهان 
فرا بخوانیم. آموزش اپرا، بازیِ چندساله نیست؛ 10 تا 15 سال 
زمان لازم است تا خاکستری که امروز داریم، به آتشی بدل شود 
که نور دهد. موسیقی، به‏ویژه موسیقی اپرایی، علمی نیست که 
امروز بیاموزید و فردا ثمرش را بچینید. خوانندگان و نوازندگانی 
که در اپراها و ارکســترهای معتبر جهان می‏درخشــند، معمولًا 
پشــت ســر خود 20 تا 25 ســال تجربه دارند. امــا اینجا ما، نه 
استادانی داریم که علم اپرا را بشناسند، نه نهادی‌که این دانش 
را به‏درســتی منتقل کند. مردم نیز از اپرا چنان دور افتاده‏اند که 
اگر امروز از 99درصدشــان بپرسید اپرا چیست، حتی با ‏واژه‏ آن 

نیز آشنا نخواهند بود.«‏‏
او وضعیت مخاطب ایرانی چنین تحلیل می‏کند: ‏‏»ملت ما 
با تئاتر و کنسرت بیگانه نیستند؛ از این‏ها استقبال می‏کنند. اما 
اپرا، برای آن‏که بتواند دل این مردم را به‏سوی خود بکشد، باید در 
عالی‏ترین ســطح ممکن ارائه شود. ما سنت اپرا نداریم، مدرسه 
اپرا نداریم، استاد برجسته نداریم. از همه ناگوارتر، اپرا در سراسر 
جهان هنری اســت کم‏درآمد؛ ســهم اقتصادی‏اش صفر تا یک 
درصد است. در اروپا دولت هزینه‏ها را می‏پردازد، در آمریکا مردم 
می‏پردازند و دولت از مالیات‌شان می‏کاهد؛ اما در ایران وقتی اپرا 
ذاتاً درآمدزا نیست، هیچ اسپانسری حاضر نمی‏شود سرمایه‏اش 

را در این مسیر بگذارد.«‏‏
شــهلا میلانــی، هنرمند برجســته‏ی آواز کلاســیک که در 
10‏ســالگی با ساز سنتور وارد هنرســتان موسیقی شد و بعدها 
به تشویق منصوره قصری مسیر خوانندگی را آغاز کرد، ازجمله 
فعــالان مؤثر عرصه‏ی آواز، کُــرال و اُپرا از پیش از انقلاب تا امروز 
بوده است. البته او هیچ‏گاه نتوانســت هنر خود را چنان‏چه در 
حدِ توانایی‏های خویش بود، ادامه دهد: او معتقد است: »وقتی 

کســی وارد آوازخوانی می‏شــود، نمی‏تواند به‌راحتــی از آن دل 
بکند؛ چون آواز یک ساز طبیعی و بسیار جذاب است، اما پس از 
انقلاب، این هنر با بی‏انصافی همراه بود. شناختی وجود نداشت 
و آن را نابود کردند. اگر دلسوزان موسیقی حضور داشتند، اجازه 
نمی‏دادند هنر علمی و ریشــه‏دار اُپرا حذف شــود. بســیاری از 
داســتان‏های ملی و مذهبی ما قابلیت تبدیل‌شــدن بــه اُپرا را 
داشتند؛ همچون »خســرو و شیرین« اثر دهلوی یا »حماسه‏ی 
مختار« احمد پژمان که با وجود اُپرا نبودنِ کامل، دارای دیالوگ، 

کُر، سولیست و حتی حرکات موزون بود.«
او تأکید می‏کند حذف کامل این شاخه هنری خسارت بزرگی 
برای موسیقی ایران بود، زیرا بدون ایجاد جایگزین، بخش مهمی 
از توان فرهنگی کشور کنار گذاشته شد و خوانندگان بسیاری نیز 
فرصتِ کار نیافتند. او تأکید می‏کند که مدیریت گذشته‏ی اُپرا در 
ایران توسط افراد متخصص و خوانندگان حرفه‏ای انجام می‏شد؛ 

چیزی‌که امروز کمتر دیده می‏شود. 
میلانــی که به‌دلیلِ ممنوعیت صدای زنان، خود ســال‏ها از 
خواندن محــروم بوده، انتظار دارد با احیــای کُر ملی،  حمایت 
مالی و معنوی از جوانان مســتعد،  ســاماندهی آمــوزش آواز با 
نظارت جدی و بازگشت به استانداردهای علمی در هنر آواز، این 

هنر بار دیگر نمودی برای رشد داشته باشد. 
در شــرایط کنونی، اپرا با چالش‏های فراوانی روبه‏روست که 
مهم‏ترینِ آن »تک‏خوانی زنان« اســت. در سنت اپرای جهانی، 
نقش‏های ســوپرانو و متزوســوپرانو از ارکان بنیادین‏ هســتند. 
دراین‌میــان »علی رهبری«، آهنگســاز و رهبر نام‏دار ارکســتر، 
راه‏هایــی برای خلــق فرم‏هــای جایگزین پیشــنهاد می‏کند: 
»هم‏خوانــی ســوپرانو و آلتو بــرای حذف تک‏خوانی، ســپردن 
بخش‏هایی از نقش‏های زنانه به دکلمه و مونولوگ )چنان‏که در 
اپراهای بــاروک رایج بود( و مردخوانیِ برخی نقش‏های زنانه که 

نمونه‏هایی در تاریخ اپرا دارد.« 
اما مســئله از ایــن محدودیت‏ها نیز فراتر اســت؛ چراکه در 
این ســال‏ها خواننــدگانِ آکادمیــگ در ایران رشــد نکرده‏اند.  
خوانندگی اپرایی نیاز به کنترل نفس، وســعت صدایی وسیع، 
قدرت پروجکشن بدون میکروفن، مهارت در زبان‏های ایتالیایی، 
آلمانی و فرانسوی و تسلط به سبک‏شناسی تاریخی می‏خواهد و 
از آن‌طرف، اپرا بدون ارکستر شبانه‏روزی و رهبر کارآزموده امکان 
حیات ندارد. به این ماجرا این موضوع را نیز باید اضافه کرد که هر 
آهنگساز برجسته‏ای الزاماً اپرانویس نیست؛ چراکه خلقِ یک اثرِ 
اپرایی نیاز به سواد دراماتورژی، تلفیق شعر و موسیقی و مهارت 

روایی است.

کنسرت- نمایش یا یک سوءتفاهم فرهنگی  �
در سال‏های اخیر، در نبود صحنه، ارکستر تخصصی، گروه 
کُر حرفــه‏ای و زیرســاخت‏های لازم برای اجرای اپــرا، برخی از 
هنرمندان تلاش کردند راهی میانه میان موسیقی صحنه‏ای و 
تئاتر بیابند؛ راهی‌که بعدها با عنوان »کنسرت–نمایش« شناخته 
شد. این قالب قرار بود ‏‏ترکیبی ساده‏شده‏‏ از اپرا باشد؛ موسیقی 
زنده در کنار بازیگری، گاه با حرکات محدود صحنه‏ای و حداقلی 
از طراحی لباس و نور. امید این بود که کنســرت–نمایش بتواند 
خلأ نبود اپرا را جبران کند؛ حداقل به‏گونه‏ای‌که مخاطب ایرانی 
دوباره طعم روایتِ موسیقایی را بچشد. اما این تلاش‏ها با وجود 
انــرژی و خلاقیــت فراوان، در عمل موفق نشــدند جــای اپرا را 

بگیرند.
اما درواقع بسیاری از این آثار فاقدِ ارکستر تخصصی اپرایی، 
‏گــروه کُــر حرفــه‏ای، خوانندگان سولیســت با تکنیــک آوازی 
کلاسیک، ‏کارگردانی صحنه‏ای ویژه اپرا، دکور، نور و لباس کاملًا 
اختصاصی بودند. در بسیاری از کنسرت–نمایش‏ها این عناصر 
یا حذف شــدند یا به‏شکلی بسیار محدود و نمادین اجرا شدند. 
نکته‏ی مهم دراین‌میان، این اســت که اپرا نیازمند خوانندگانی 
اســت که هم توانایی آوازی سطح بالا داشته باشند و هم قدرت 
اجرای صحنه‏ای. پس از تعطیلی اپرا، نسل بعدی این هنرمندان 
تربیت نشــد و کنســرت–نمایش ناچار شــد از خوانندگان پاپ، 
سنتی یا بازیگران تئاتر استفاده کند؛ ترکیبی‌که هرگز نتوانست 

موفق باشد. 
در اغلب کنســرت–نمایش‏ها که بسیاری‏شــان با استقبال 
زیادی نیز مواجه شــده است، موســیقی نقش اصلی را ندارد، 
خوانندگان تکنیک‏های خوانندگی کلاســیک را بلد نیســتند 
و‏ متن‏هــا بیشــتر تئاتری‏انــد تــا موســیقایی و به‏همین‌خاطر‏ 
میزانسن‏ها محدود و غیرارکسترال هستند. البته شاید نمی‏توان 
چندان خرده‏ای نیز به این موضوع گرفت. کنســرت–نمایش در 
ایران گامی صادقانه بود؛ یک تلاش خلاقانه برای اینکه مخاطب 
ایرانی از روایت موســیقایی دور نشود. اما درنهایت ،‏ نه توانست 
خوانندگان اپرا بسازد، ‏ نه ارکستر و کُر اپرایی را احیا کرد و ‏ نه جای 

خالی نمایش‏های بزرگ و استاندارد را گرفت.
درواقع در بخش بزرگی از آثاری‌که عنوانِ کنســرت-نمایش 
را یدک می‏کشند، نه با »کنسرت‏–نمایش« به‌معنای جهانی‏اش 
روبه‏رو هســتیم، نه با »تئاتر موزیکال«. آنچه معمولًا به مخاطب 
عرضه می‏‏شــود چیزی اســت میان یک کنســرت ســاده، یک 
نمایش غیرحرفه‏ای و چند حرکت نمایشی که قرار است ضعف‏ها 

را پنهان کند.
ایــن ‏‏سوءبرداشــت مزمن‏‏ نه‏تنهــا ذائقه‏ی هنــری مخاطب 
را مخــدوش کرده، بلکه مســیر توســعه‏ی هنرهای نمایشــی–
موســیقایی ایران را نیز به بیراهه برده اســت. در تئاتر موزیکال، 
‏‏داســتان، شــخصیت و درام از طریق آواز، دیالــوگ، بازیگری و 
رقص پیش می‏روند‏‏ و نیازمند وجود یک ‏‏کتاب )Book(‏‏ منسجم 
و ســاختار روایی دقیق هستند. ‏ قطعات موسیقی برای ‏‏پیشبرد 
داســتان‏‏ نوشته می‏شوند و بازیگر باید ‏‏بازیگر–خواننده–رقصنده‏‏ 

باشد، نه‌صرفاً خواننده‏ای که بازی می‏کند؛ مانند اتفاقی‌که در 
آثاری چونن »بینوایان«، »همیلتون«، »شیرشاه«، »فنتوم آبرا« 
و... رخ داده اســت. کنسرت‏–نمایش یک ‏‏اجرای موسیقی زنده‏‏ 
اســت که با المان‏های بصری، نور، حرکــت، روایت حداقلی یا 
جلوه‏های تصویری تقویت می‏شود. در این اجرا نیز ‏ ‏‏موسیقی، 
هسته‏ی اصلی‏‏ است و برخلاف آثاری که این روزها اجرا می‏شود،‏ 
نمایش، عنصر پیش‏برنده‏ی درام نیست و اصلا، ‏ الزاماً داستان 
خطی وجود نــدارد و  هدف، ‏‏تقویت تجربه شــنیداری–دیداری‏‏ 
است، مثل اتفاقی‌که در کنســرت‏های پینک فلوید، راجر واترز 
و آثار چندرســانه‏ای برخــی گروه‏هــای راک رخ داد. اما آن‏چه 
به‏عنوان کنسرت- نمایش در ایران اجرا می‏‏شود را نمی‏توان تنها 

یک سوءبرداشت دانست؛ یک بحران فرهنگی است‏‏. 
در بســیاری از تولیدات ایرانی با عنوان »کنسرت‏–نمایش«، 
»نمایش–موزیکال« یا حتی »موزیکال«، ‏گروه موسیقی گوشه‏ی 
صحنه می‏نشــیند و کل اجرا را می‏نوازد، اما نمایش کار خود را 
می‏کند، بخشــی از نمایش ناگهان به یک »اجــرای خواننده« 
تبدیل می‏‏شود که هیچ نقشــی در روایت ندارد و ‏بازیگران بدون 
توان آوازی و بدنی، صرفاً با چند حرکت ســاده یا دکور باشکوه، 
وانمود می‏کنند که  دارند می‏خوانند. درنتیجه اثری اجرا می‏‏شود 
که نه اســتاندارد کنسرت–نمایش را دارد، نه تعریف موزیکال را و 

چیزی بینابین، پرزرق‏وبرق، گران و بدون بنیان هنری است. 

نگران باشید  �
وقتی هر ترکیب »موسیقی + نور + حرکت« را کنسرت‏–نمایش 
بنامیــم، ‏‏تمام این گونه بی‏اعتبار می‏‏شــود و دیگــر فرقی ندارد 
چه‌چیزی اجرا شده؛ صرفاً برچسب مهم است. مخاطبان ایرانی 
تصور می‏کنند که »موزیکال« یعنی همین‌ چیزی که می‏بینند، 
درحالی‏کــه ســاختار موزیکال جهانــی ‏‏یکــی از پیچیده‏ترین 
قالب‏های نمایشی‏‏ است. دراین‌میان مخاطب ‏‏اصلًا نمی‏فهمد 
چه تجربه‏ای را ازدست‌داده است‏‏ و درنتیجه تقاضا برای کارهای 

استاندارد شکل نمی‏گیرد.
علاوه بر آن ســرمایه‏گذاران به‌سمت پروژه‏هایی می‏روند که 
‏‏ظاهر باشــکوه و بازگشت مالی ســریع‏‏ دارند و این وضعیت بال 
طبیعی رشــد هنرهــای نمایشی–موســیقایی را قطع می‏کند. 
دراین‌میان، هیچ‏کس درباره‏ی نبود سولیست تربیت‏شده، نبود 
کُر حرفه‏ای یا ضعف موســیقایی سؤال نمی‏کند. اگر روزی قرار 
باشــد تئاتر موزیکال یا کنســرت‏–نمایش در ایران جدی گرفته 
شــود، اولین قدم، ‏‏اصلاح واژگان و معناها‏‏ست و شاید مهم‏تر از 
آن، رهایــی از توهم اینکه هر کار پرخــرج، الزاماً یک فرم هنری 

معتبر است.
در ایــن ســال‏ها حســین پارســایی، تهمورس و ســهراب 
پورناظــری، از چهره‏هایی بودند که تلاش کردنــد با پروژه‏های 
عظیم صحنــه‏ای، نوعی »تئاتر موزیکال ایرانی« یا »کنســرت–
نمایش« خلق کنند. آنان در کارهای خود تلفیقی از اسطوره‏های 
شــاهنامه، موسیقی چندبخشــی و حرکات موزون صحنه‏ای را 
انجام دادند و برای ایجاد فرم روایی–موسیقایی نیمه‏اپرایی تلاش 
کردند. آثار آنان نیز با اســتقبال مخاطبان همراه شــده است؛ 
اما نمی‏تــوان فراموش کرد کــه این کارها نیز بیشــتر »نمایشِ 
موسیقی‏محور« بودند یا تلفیق نمایش و موسیقی. دراین‌میان، 
گروه‏هایــی دیگری به ایــن ماجرا روی آوردنــد. دراین‌خصوص 
»مهیار علیــزاده« که خود نیز چنــد تجربه دراین‌باره داشــته، 
می‏گوید: »درواقع ما به‏ناچار از چنین برچســب‏هایی استفاده 
می‏کنیم تا مخاطب ایرانی بداند قرار است در چنین پروژه‏هایی 
با ترکیبی چندرســانه‏ای و متفاوت مواجه شود. اما واقعیت این 
اســت که اگر دوز تئاتر بر موســیقی غلبه کند، اســم این قالب 
»تئاتر موزیکال« است؛ ژانری‌که ساختار، قواعد و استانداردهای 
جهانی دارد. اگر عنصر اصلی اجرا مبتنی بر تصویر، مولتی‏مدیا، 
حرکت و چیدمان باشد، عنوان درست »پرفورمنس« یا »اجرای 

چندرسانه‏ای« است.« 
این آهنگســاز ادامــه می‏دهــد: »آنچه ما تولیــد می‏کنیم 
درحقیقت تلفیقی است از سینما، تئاتر، موسیقی، حرکت، نور، 
هنرهای تجسمی و ســایر هنرهای اجرایی؛ فرمی چندلایه که 
طراحی آن نیازمند شــناخت دقیق هریک از این حوزه‏هاست. 
اما چون چنین فرم‏های ترکیبی هنوز در ذهن مخاطب جایگاه 
مشــخصی ندارند، مجبوریم برای معرفی آن‏ها از عنوان موقتی 
و نادقیــق »کنســرت–نمایش« اســتفاده کنیم. ایــن هم نباید 
ایرادی داشته باشد. از نگاه من، هنرمند واقعی پیش از هرچیز 
تجربه‏گراســت. هنرمندی‌که یک قالب را تکرار می‏کند و کارش 
را بدل به شــغل روزمره می‏ســازد، دیر یا زود با بحران خلاقیت 
روبه‏رو می‏شود. هنر، تولید انبوه نیست؛ کنش خلاقانه‏ای است 
که باید »روح جامعه« را صیقل دهد. بنابراین مسئله این نیست 
که هنرمند با تجربه‏گرایی موافق است یا نه؛ مسئله این است که 
چرا سراغ تجربه می‏رود و چه لزومی او را وادار به آزمایش فرم‏های 

تازه می‏کند.« 
علیــزاده البته به این نکته صحه می‏گذارد که هنوز برای 
داوری قطعی زود است. هر پروژه‏ای که تحت این چتر اجرا 
می‏‏شود عملًا تعریف تازه‏ای به آن اضافه می‏کند. فرم هنوز 
به ثبات نرســیده و هیچ مرجع جــدی‌ای آن را تبیین نکرده 
اســت. به‌همین‌دلیل هــر گروه و هر کارگردانی، نســخه‏ای 
مخصــوص به خود ارائه می‏دهد و این ژانر نوپا مدام در حال 

تغییر چهره است.« 
بااین‌حــال نمی‏توان انکار کرد کــه پروژه‏های پرمخاطبی مثل 
»سی« نقش مهمی در جا افتادن این عنوان داشته‏اند. امروز اگر در 
شبکه‏های اجتماعی هشتگ »کنسرت–« را وارد کنید، فوراً »نمایش« 
یا »کنســرت–نمایش ســی« پیشنهاد می‏شــود. این یعنی عنوان، 

دست‏کم در سطح رسانه و مخاطب، رسمیت پیدا کرده است.

 مهیار علیزاده: 
در واقع ما به‌ناچار از 
چنین برچسب‌هایی 
استفاده می‌کنیم تا 
مخاطب ایرانی ب 

بداند قرار است در 
چنین پروژه‌هایی با 

ترکیبی چندرسانه‌ای و 
متفاوت مواجه شود. 
اما واقعیت این است 
که اگر دوز تئاتر بر 
موسیقی غلبه کند، 

اسم این قالب »تئاتر 
موزیکال« است؛ 

ژانری که ساختار، 
قواعد و استانداردهای 

جهانی دارد

 لوریس چکناواریان: 
اگر روزی بخواهیم در 
این سرزمین به اپرایی 
درخور شأن فرهنگ 
ایران برسیم، ناچاریم 
استادان بزرگ آواز و 
ساز را از مراکز معتبر 

جهان فرا بخوانیم. 
آموزش اپرا، بازیِ 

چندساله نیست؛ ده تا 
پانزده سال زمان لازم 
است تا خاکستری که 

امروز داریم به آتشی 
بدل شود که نور دهد

 شهلا میلانی: 
اگر دلسوزان موسیقی 

حضور داشتند، 
اجازه نمی‌دادند هنر 
علمی و ریشه‌دار اُپرا 
حذف شود. بسیاری 
از داستان‌های ملی 
و مذهبی ما قابلیت 
تبدیل شدن به اُپرا 
را داشتند؛ همچون 
خسرو و شیرین اثر 

دهلوی یا حماسه‌ی 
مختار احمد پژمان 

که با وجود اُپرا نبودنِ 
کامل، دارای دیالوگ، 

کُر، سولیست و حتی 
حرکات موزون بود


