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بازیگران با تماشاگر بسیار پررنگ است؛ تا جایی که 
گاهی مخاطب احساس می کند خودش نیز بخشی 
از موقعیت است. این شکستن فاصله میان صحنه 
و سالن، چه کارکردی در نگاه کارگردانی شما داشت؟

ساختار »اسب نورد« از همان ابتدا بر یک قرارداد نمایشی 
استوار بود. بازیگران اجرا را قطع  می‌کنند و می گویند که در 
مســیر آمدن به ســالن با ماجرای دســتگیری یــک خواهر و 
برادر روبه رو شــده اند و دو نامه از آن ها به دستشان رسیده 
اســت. از همان‌جــا تصمیــم می گیرنــد ایــن نامه هــا را برای 
تماشــاگر بخوانند و به تدریج وارد جهان این دو شــخصیت 
می شــوند. بنابراین بازیگران مدام میان »بازیگــر«، »راوی« 
و »شخصیت« در رفت وآمد هستند. وقتی بازیگر مستقیم 
با تماشــاگر ارتباط برقرار می کند، مخاطــب دیگر تنها ناظر 
نیست؛ او به شاهد ماجرا تبدیل می شــود. انگار در جایگاه 
قاضی، همســایه یا عضوی از همان جامعه ای قرار می گیرد 
که این خشونت را دیده و نســبت به آن مسئول است. این 
ارتباط مستقیم باعث می شود نمایش بعد از پایان اجرا نیز در 
ذهن مخاطب ادامه پیدا کند و صرفاًً به یک تجربه نمایشی 

محدود نشود.
 همکاری با بازیگرانی که یکی از آن ها نویسنده متن 

نیز هست، چه ویژگی یا چالشی برای شما داشت؟
حضور مهدی کوشکی به عنوان نویسنده و بازیگر نیز این 
امکان را فراهم می کــرد که در طول تمرین هــا درباره جهان 
متن گفت وگوهای دقیق تری داشته باشــیم، اما در نهایت 
متن با پتانســیل تمام اعضای گروه اما با نویســندگی دقیق 
مهدی به ثمر نشست  و همه در شــکل گیری اجرای نهایی 

سهم داشتند.
 تا چــه انــدازه در تمرین هــا اجــازه بداهه پــردازی و 

کشف لحظه به بازیگران داده می شد؟
در مراحل ابتدایی تمرین، بداهه پردازی بخش مهمی از 
فرآیند ما بود. بسیاری از جزئیات رفتاری شخصیت ها و حتی 
بعضی کیفیت های اجرایی در همین تمرین ها کشف شدند. 
اما هرچه به اجرا نزدیک تر شدیم، ساختار نمایش دقیق تر و 
منسجم تر شد. به اعتقاد من بداهه زمانی ارزشمند است که 
در خدمت جهان اثر باشد و به انسجام نهایی اجرا کمک کند.
 آیا از ابتدا می دانســتید که اجــرا باید تا ایــن اندازه 
مینیمال و مبتنی بر بازی و کلام باشد، یا این فرم در 

طول تمرین ها شکل گرفت؟
مینیمالیسم از همان ابتدا یکی از اصول اصلی کارگردانی 
این اجرا بود. احساس می کردم هرچه عناصر صحنه کمتر 
باشــند، تمرکز مخاطب بیشــتر بر بــازی بازیگــران و حالات  
ذهنی شــخصیت ها قرار می گیرد. البته در طــول تمرین ها 

گاهانه صورت  این نگاه کامل تر شد و بســیاری از حذف ها آ
گرفت. تلاش کردم هیچ عنصر اضافه ای روی صحنه باقی 
نماند و همه اجزا در خدمت پرواز تخیل مخاطب قرار گیرد.

 حضور قطرات ریز آب روی صحنه، یکی از جزئیات 
غیرمنتظره اجرا بود که فضای اثر را سرد، معلق و حتی 
اضطراب‌آور می کرد. این عنصــر چگونه وارد طراحی 

نمایش شد؟
از همان ابتدای طراحی اجرا بــه دنبال عنصری بودم که 
در عین ســادگی، صحنــه را زنده و پویــا نگــه دارد. چون فرم 
گاهانه از شــلوغی  نمایش مینیمــال اســت و میزانســن ها آ
پرهیــز می کنند، حضــور مداوم قطــرات آب باعث می شــود 
فضای بصری صحنه  هیچ‌گاه کاملًاً ایستا نباشد. این حرکت 
دائمی، بدون آنکه تمرکز مخاطب را از بازی بازیگران بگیرد، 
به صحنه ریتم و جریــان می دهــد و کیفیتی زنــده به جهان 

نمایش می بخشد.
 آیا آب در این اجرا صرفاًً یک عنصر زیبایی شناسانه 

بود یا بار معنایی مشخصی هم برای شما داشت؟
آب برای من فقط یک عنصر بصری نبود. در کنار کارکرد 
فرمی، بار معنایی مشخصی هم داشت. این عنصر در عین 
مینیمال بــودن، به تخیــل مخاطب کمــک می کنــد و اجازه 
می دهــد او بخش هایــی از جهــان نمایش را خــودش کامل 
کند. از طــرف دیگر، در متن بارها به باران اشــاره می شــود و 
ما این بارش مداوم را به نوعی جایگزین  بغض، غم و اشک 
شخصیت ها کردیم؛ انگار آنچه آن ها توان بیانش را ندارند، 
باران به جای آن ها می گوید. برای من آب استعاره ای از اندوه، 

سوگواری و رویا های به باد رفته اند.
 طراحی صحنه »اسبنورد« گاهی حالتی کابوس وار 
و ســورئال پیــدا می کرد. آیــا قصد داشــتید مخاطب 
از فضــای واقع گرایانــه فاصلــه بگیــرد و وارد ذهــن 

شخصیت ها شود؟
دقیقاًً همین هــدف را دنبال می کردیــم. اگرچه نمایش 
ریشــه در یک واقعیت اجتماعی دارد، اما آنچه روی صحنه 
می بینیــم بازنمایی صرف واقعیت نیســت، بلکــه تصویری 
از ذهــن و حافظــه شخصیت هاســت. به همیــن دلیل مرز 
میان خاطره، واقعیت، خیال و کابوس عمداًً شفاف نیست. 
علاقه مند بودم مخاطب نیز مانند شخصیت‌ها در این جهانِِ 
شــناور حرکت کنــد و بخــشی از روایــت را در ذهــن خودش 

بازسازی کند.
 به عنوان کارگردان، مهم ترین تصویری که دوست 
دارید بعد از پایان »اسبنورد« در ذهن تماشاگر باقی 

بماند چیست؟
بیش از یک تصویر، دوســت دارم یک پرسش در ذهن 

مخاطب باقی بماند؛ اینکه خشونت چگونه در یک جامعه 
و یک خانواده بازتولید می شود و ســکوتِِ ما در برابر آن چه 
پیامدهایی دارد. اگر مخاطب بعد از خروج از سالن همچنان 
به مفاهیمی مثل قدرت، هویت، تبعیض و مسئولیت فردی 
فکر کند، احســاس می کنم نمایش توانسته به هدف خود 

نزدیک شود.
 صحبت پایانی

پذیــرش تکثــر در هــر جامعــه بشــری مهمتریــن اصــل 
برای رهایی، رشــد و صلح اســت. در شــرایطی که جامعه ما 
بیش از هر زمان دیگری به گفت وگو و شــنیدن روایت های 
مختلف نیاز دارد، تئاتر همچنان می تواند یکی از مهم ترین 
بسترهای این گفت وگو باشد. »اسب نورد« تلاش نمی کند 
نســخه ای برای حل مســائل ارائه دهد، بلکه ســعی می کند 
پرسش هایی را پیش روی مخاطب قرار دهد؛ پرسش هایی 
درباره خشونت، هویت، استبداد و چرخه ای که اگر نسبت به 
گاه نباشیم، مدام تکرار خواهد شد. امیدوارم تماشاگر  آن آ
پس از پایان اجرا، نمایش را در سالن جا نگذارد و آن را با خود 

به زندگی روزمره اش ببرد.

 تماشاگر باید شاهد باشد، 
نه فقط ناظر

عاطفه کوشکی، بازیگر: 

عاطفه کوشــکی بازیگر نمایــش »اســب نورد« می گوید 
مهم تریــن چالش ایــن اثــر، زنده نگــه داشــتن حقیقت هر 
لحظه روی صحنه است؛ نمایشی که در آن سکوت، نگاه و 
مونولوگ ها به اندازه دیالوگ ها روایت می کنند و مخاطب را 

از جایگاه یک ناظر به شاهد ماجرا می رسانند.
 در »اســب نــورد« شــما بــا شــخصیتی مواجــه 
هستید که میان خشونت، آســیب و نوعی احساس 
عدالت خــواهی در رفت وآمــد اســت. بــرای رســیدن 
به این جهــان روانی، از چه مســیری وارد شــخصیت 

شدید؟
من از خشــونت وارد شــخصیت نشــدم، از فقــدان وارد 
شــدم. برای من این دختر قبل از اینکه قاتل باشد، کودکی 
است که بارها شاهد مرگ عزیزانش بوده و هیچ وقت فرصت 
ســوگواری پیدا نکرده اســت. ســعی کردم به جای قضاوت 
کردنش، بفهمم چرا جهــان را این طور می بینــد. وقتی به آن 
زخم نزدیک شدم، خشــونتش هم برایم قابل درک شد؛ نه 

قابل توجیه، بلکه قابل فهم.
 از آنجا که ساختار نمایش مبتنی بر مونولوگ است، 
بازیگر عملًاً بدون پناه کنش های بیرونی باید مخاطب 
را درگیر نگه دارد. سخت ترین بخش این مواجهه برای 

شما چه بود؟
بزرگ ترین چالش این بود که مونولوگ به روایت صرف 
تبدیل نشود. هر جمله باید در همان لحظه کشف می شد، 
نه اینکه از قبل حفظ شــده باشــد. اگر فقط متن را بگویی، 
تماشاگر از تو فاصله می گیرد. باید هر شب دوباره آن خاطره 

را زندگی کنی.
 در طــول اجــرا، ســکوت ها و مکث هــا بــه انــدازه 
دیالوگ ها اهمیت پیــدا می کردند. ایــن ریتم درونی 

چگونه در تمرین ها شکل گرفت؟
در تمرین ها فهمیدیم که همیشــه کلمات حامل 
احســاس نیســتند. گاهی شــخصیت بــه نقطــه‌ای 
می رسد که دیگر زبان جوابش را نمی دهد و سکوت، 
صادقانه تــر از هــر دیالــوگی اســت. ســعی کردیــم 
مکث هــا را اجرا نکنیــم؛ اجازه بدهیــم از وضعیت 

شخصیت به وجود بیایند.
 رابطه خواهر و بــرادر در نمایش، ترکیبی از 

همــدلی، زخــم مشــترک و 
خشونت است. برای 
ساختن این رابطه 
روی صحنه، چقدر 
میان شما و مهدی 
کوشکی گفت وگو 
و طراحی مشترک 

وجود داشت؟
خیــلی زیــاد، مــا 
بخشی از ایــن رابطه 
روی صحنه را مدیون 
احســاس خواهــر و 
برادری مــن و مهدی 
در دنیــای واقــعی 
بخــش  و  بودیــم 
دیگــر را مدیــون 
ی  ا مه‌ یشــنا نما
کاملا پختــه بــه 
لحــاظ دراماتیک 

و جلسات طولانی تمرین و تحلیل کارگردان و سایر اعضای 
گروه تئاتر مستقل تهران. ما بارها در خصوص سکوت های 
مشترک و حتی چیزهایی که هرگز در نمایش گفته نمی شود 
حرف زدیم. تلاش کردیم گذشته ای بسازیم که تماشاگر آن 
را نمی بیند، اما حضورش را احســاس می کنــد ، هر چند که 
نمایشــنامه ای که مهدی کوشکی نویســنده آن باشد خود 
به خود  بازیگر را تا حــد زیادی در موقعیت درســت کاراکتر 

قرار می دهد.
 در بســیاری از لحظــات، نگاه هــا جــای دیالــوگ را 
می گرفتنــد؛ به ویــژه ارتبــاط چشــمی مســتقیمی که 
میان بازیگران و حتی با تماشــاگر شــکل می گرفت. 
این مواجهه مستقیم با مخاطب چه حسی برای شما 

ایجاد می کرد؟
برای من آن لحظه ها شبیه شکســتن مرز میان صحنه 
و ســالن بود. دیگر احســاس نمی کردم دارم برای تماشــاگر 
بازی می کنم؛ انگار دارم از او می خواهم شــاهد باشــد. نگاه 
مســتقیم، مســئولیت ایجاد می کند؛ هم برای بازیگر و هم 

برای مخاطب.
 آیــا در طــول اجــرا، واکنــش و نــگاه تماشــاگر 

می توانست بر بازی شما تأثیر بگذارد؟
قطعاًً. تئاتر هنر لحظه است. گاهی سکوت یک سالن از 
هر تشویقی پررنگ تر است. وقتی احساس می کنی تماشاگر 
نفسش را حبس کرده، انرژی صحنه تغییر می کند و تو هم 

ناخودآگاه با آن جریان همراه می شوی.
 بازی در اثری با چنین حجم از خشونت روانی، بعد 
از پایان اجرا چه اثری روی بازیگر می‌گذارد؟ آیا خروج 

از فضای نقش برایتان دشوار بود؟
بلــه، مخصوصــاًً در اجراهایــی کــه از نظــر احســاسی 
سنگین تر بودند. اما فکر می کنم بازیگر باید یاد بگیرد مرز 
خودش و نقــش را حفظ کند. نقــش را با تمام وجــود زندگی 

می کنی، اما نباید اجازه بدهی با خودت به خانه برگردد.
 مونولوگ های نمایش بسیار اعتراف گونه اند؛ انگار 
شخصیت ها همزمان در حال دفاع، اعتراف و طلب 
بخشش اند. این لایه های متناقض را چگونه در بازی 

کنترل می کردید؟
ســعی نکــردم ایــن تناقــض را حــل کنــم. اتفاقــاًً زیبایــی 
شــخصیت برای من همین بــود که خــودش هــم نمی داند 
دنبال بخشش اســت یا دنبال اثبات حقانیتش. اگر بازیگر 
زودتر از شخصیت به جواب برسد، نقش تک بعدی می شود.
 در طــول اجــرا، لحظــه ای بــوده که احســاس کنید 
ســکوت ســالن یــا واکنــش مخاطــب، مســیر انرژی 

صحنه را تغییر داده است؟
بله، چند بار ایــن اتفاق افتاد. لحظه‌هایی بــود که بعد از 
یک جمله، ســکوت عجیبی در سالن شــکل می گرفت. آن 
ســکوت به من می گفــت که تماشــاگر دیگر فقط شــنونده 
نیست؛ وارد جهان نمایش شده است. آن لحظه ها برای من 

از ارزشمندترین تجربه های اجرا بودند.
 اگر بخواهید تجربه حضور در »اسب نورد« را فقط 

در یک جمله توصیف کنید، چه می‌گویید؟
»اســب نــورد« بــرای مــن ســفری بــود بــه تاریک تریــن 
بخش های انسان؛ جایی که مرز میان قربانی و خشونت گر، 
آن قدر باریک می شــود که دیگر نمی توان با قطعیت درباره 
هیچ کــدام قضــاوت کــرد و البتــه اینکــه مــن این فرصــت را 
داشــتم که دوباره با خانــواده خودم کــه از کــودکی برای من 
الگو بودند یک تجربه هنری جدید را سپری کنم، لطف کار 

را دو چندان کرد.
 صحبت پایانی

امیــدوارم تماشــاگر بعــد از پایــان 
نمایش فقط به قتل ها یا خشــونت 
فکر نکند، بلکه از خودش بپرسد 
چه اتفاقی می افتد که یک انسان 
به چنین نقطه ای می رسد. اگر 
نمایش بتواند این سؤال را در 
ذهن مخاطب زنده نگه دارد، 
فکر می کنم رسالتش را انجام 

داده است.


