
7ادبیـــــات a r m a n m e l i . i r سال پنجم
شماره   1582

یکشنبه 
1402 .04 .04
06    ذی الحجه   1444/    25 ژوئن     2023

  بررسی آثار علی باباچاهی 
در عصر چهارم آوانگارد

مجله ادبی آوانگاردها چهارمین نشست تخصصی 
عصر آوانگارد را با بررسی و نقد آثار علی باباچاهی برگزار 
می کند. عصر آوانگارد که تاکنون سه جلسه آن برگزار 
شده، سلسله نشست های تخصصی شعر و داستان 
است که با دبیری احمد بیرانوند تشکیل می شوند. عصر 
چهارم این سلسله نشست ها به بررسی و نقد اشعار و 
کتاب های منتشرشده علی باباچاهی، از شاعران پست 
مدرنیسم و خلاق کشورمان اختصاص خواهد داشت. 
این نشست، پنجشنبه، یکم تیر، ساعت 17: 30 در 
موسسه بهاران به نشانی تهران، میدان جهاد، خیابان 
جویبار،  خیابان نوربخش، پلاک 21 برگزار خواهد شد. 
علی باباچاهی )زاده 20 آبان 1321( شاعر، نویسنده، 
محقق و منتقد ایرانی اهل بوشهر است. این شاعر معاصر 
که بیشتر در سبک شعر نو یا شعر آزاد )سپید( فعالیت 
دارد، تاکنون کتاب های زیادی هم چون »نم نم بارانم«، 
»عقل عذابم می دهد«، »قیافه ام که خیلی مشکوک 
است«، »رفته  بودم به صید نهنگ«، »پیکاسو در 
آب های خلیج فارس«، »بیا گوش ماهی جمع کنیم« 
و »این کشتی پراسرار« را به چاپ رسانده و گزینه  
اشعار او هم در مجموعه  گزینه های نشر نگاه به چاپ 
رسیده است. سرایش شعر، تنها فعالیت ادبی او نیست 
و رد پای باباچاهی را می توانیم در زمینه های مختلفی 
اعم از نقد و بررسی ادبی، تحقیق و تألیف و حتی شعر 

کودک هم ببینیم. 

 خبــــر

ابتدا خودتان را معرفی کنید و از سوابق 
تحصیلی و اجرایی بفرمایید و از چه زمانی به 
هنر نمایش و اجرا علاقه مند شدید و فعالیت 
هنری خود را از چه سنی و چگونه آغاز کردید؟

محمدرضا امیری هستم، نزدیک به 4 دهه است 
که فعالیت هنری دارم که شرح آن مفصل است. 
وقتی هجده سالم بود، با هنر نمایش آشنا شدم. 
سال 67 تحصیل در دانشکده سینما و تئاتر دانشگاه 
هنر را آغاز کردم و سال 72 در رشته  کارگردانی تئاتر 
فارغ التحصیل شدم. موضوع رساله پایان نامه  نظری ام 
»نشانه شناسی در تئاتر« و پایان  نامه  عملی ام اجرای 
نمایش »مهر تقلبی«؛ یک نمایشنامه از چین باستان 

بود. 

اخیرا خوانش نمایشنامه »بدرود« با کارگردانی 
شما در مشهد روی صحنه رفت. درخصوص 

متن و علت انتخاب آن توضیح دهید. 
زمانی که نمایشنامه »بدرود« نوشته  آنتوان ژکو با 
ترجمه سعیده سادات سیدکابلی را مطالعه کردم، با 
یک تم جهانی و بدون شعارزدگی مواجه شدم. ترجمه 
می تواند »پلی بین فرهنگ ها« ایجاد کند و این مهم 
کاملا در آن ترجمه به چشم می خورد. دغدغه های 
انسان معاصر به شکل موجز و همراه با استعاره و نشانه، 
بارزترین ویژگی نمایشنامه بود. بعُد روانشناسانه  متن 

را نیز نباید از نظر دور داشت. 
مرحوم حمید سمندریان جمله ای داشتند که 
سر کلاس های کارگردانی بیان می کردند؛ و آن 
هم این بود که: »هر متن یک اتاق تاریک است که 
چیزی درش مشخص نیست و دقیقا بعد از پنجاه بار 
خواندن است که نور هایی به درون متن می تابد 

و باعث روشن شدن سطور بین 
متن می شود.« هرچه بیشتر متن 
خوانده شود، کشف نشانه ها در 
متن برای ما مشهودتر می شود. 
نشانه می توانند ما را به سمت 
کنش های متفاوت هدایت کنند 
تا به تاویل های گوناگونی دست 
پیدا کنیم. خلاصه تر اینکه باید با 
متن زندگی کرد و متن را زیست، 
تا پی به کنش های نمایشنامه 
برده و بتوان این کنش ها را در 
وهله اول به بازیگر و سپس به 
بقیه  گروه منتقل کرد تا نتیجه 
مطلوب در حضور تماشاگر تئاتر 
یا نمایش حاصل شود. شاید در 
وهله اول، به تنهایی یک پدر و یا 
رفتن فرزندان پی ببریم که در 
متن وجود دارد ولی کنش های 
دیگری نیز در متن وجود دارد. 
حفظ و نگهداری از جایی است 

که در آن زندگی می کنیم؛ جایی که به آن »زمین« 
می گوییم. »انگار ما باغی داشتیم و گذاشتیم این باغ 
خراب بشه« و دیگر کنش هایی که لابه لای سطور 
وجود دارد؛ از قبیل تنهایی بشریت، منفعل بودن و 
دست روی دست گذاشتن و... تعلیق در واگویه هاست 
و کشمکش بین خود و خویشتن، بین خود و جهان 
اتفاق می افتد. بحران از قبل به وجود آمده است و 

شاید بتوان گفت پدر در یک جمله یک خطی اوضاع را 
چنین بیان می کند: »اونا با صدای مهیب و وحشتناکی 
از اینجا رفتند.« اتفاق افتاده است. داستان شروع شده 
است. اینکه آنها کجا رفته اند، چگونه رفته اند و چرا... را 

می توانیم در خوانش، اجرا دنبال کنیم. 

پرمخاطبی  رسانه های  وجود  با  امروزه 
مانند تلویزیون و سینما، اجرای تک گویی 
همچون نمایشنامه »بدرود« چه هدفی را 
دنبال می کند؟ چگونه می تواند برای مخاطب 

جذابیت ایجاد کند. 
اول؛ نمایشنامه تک پرسوناژ بود و من برای 
رسیدن به اجرا باید با یک بازیگر همکاری می کردم. 
می شود اینطور بیان کرد؛ متن برای تمرین با 
بازیگر و امکان اجرا در مکان ها و فضا های مختلف 
پرتابل بود. دوم؛ هزینه! هزینه های امروزه برای 
به صحنه بردن یک نمایش که بتوان همزمان 
»عمل«، »احساس« و »اندیشه« مخاطب را درگیر 
کرد، به شدت بالاست؛ چراکه یک اجرای موفق، 
اجرایی ست که به لحاظ بصری زیبا باشد. این 
بتدایی ترین آکسسوار صحنه شروع  زیبایی از ا
می شود تا پوستر و بروشوری که به دست تماشاگران 
می رسد. دستمزد بازیگران و دیگر عوامل خودش 
داستانی دیگر است. به صورت خلاصه باید بیان کنم 
با پدیده شگرف به لحاظ تهیه و تولید و هزینه های 
مالی مواجه نبودیم. سوم؛ حسم این بود که شاید 
نویسنده نمایشنامه »بدرود« به لحاظ موضوعی، 
گوشه چشمی به فیلم های »جاذبه« و »جایی در 
میان ستارگان« داشته و شاید خبر »سفر بدون 
بازگشت« پروژه ای که ناسا از چندسال قبل روی آن 
شروع به کار و تحقیق کرده است، 
لهام نویسنده شده  دستمایه ا
باشد. در هر صورت بن مایه آن با 
تجربه های انسانی و شخصی ما را 
با متنی در  عین حال دست یافتنی 
و فراواقعی مواجه می کند که از 
این بابت باید به نویسنده تبریک 
گفت. بدون شک هر نوع اجرایی 
از یک متن، آن نمایشنامه را از 
انبوه کتاب هایی که در کتابخانه 
هست، جدا کرده و در اجرا آن 
بالفعل تبدیل  به  بالقوه  از  را 
می کند. حیات مجدد، شکوفایی 
مرهون  متن،  هر  بالندگی  و 
اجراست؛ در هر شکلی از آن و 
ما توانستیم این جذابیت را برای 
مخاطب در انگاریوم ایجاد کنیم. 
نمایشنامه  خوانش  اجرای 
»بدرود« حدودا 50 دقیقه است. 
اول قرار بود فقط یک اجرا داشته 
باشیم. این اتفاق در تاریخ دوازدهم اسفند 1401 در 
سالن اصلی تئاتر شهر مشهد افتاد. از میان تعداد 
مدعوین تقریبا 200 نفر دعوت ما را پاسخ گفتند و به 
تماشای اثر نشستند. بعد از اجرا و دیدن واکنش های 
مثبت از طرف تماشاگران، پی به این قضیه بردم 
که می شود این اجرا را ادامه داد. این اجرا صرفا 
یک خوانش بود با یک یا دو نور اسپات و چند قطعه 

موسیقی؛ ولی در انگاریوم از یک خوانش صرف ما 
فراتر رفتیم. قطعا برای شروع مجدد و انتخاب 

سالن باید به نشانه هایی که  در متن وجود 
داشت، بیشتر توجه می کردیم تا ازحالت 
خوانش صرف خارج شود. ما به انگاره  یک 
نگاریوم  فضای لایتناهی پی بردیم و به ا
نگاریوم همان  نگار که فضای ا رسیدیم. ا

چیزی بود که برای نمایش ساخته بودند. 
همین جا لازم می دانم که بگویم هیچ توضیح 

صحنه ای در متن وجود ندارد. یک موقعیت لازمانی 
و لامکانی در نمایشنامه وجود دارد. مقدمات اجرا 
بعد از گذشت 2 ماه در اردبیهشت ماه امسال و در 
انگاریوم مهیا شد. حالا می توانستیم توهمات پدر را 
در انگاریوم به تصویر بکشیم و متن را از یک خوانش 
صرف، به سمت یک خوانش- اجرا با پخش تصاویر 
متعدد 360 درجه از کیهان ببریم. شاید اگر در فضای 
انگاریوم بزرگ تری قرار بگیریم؛ اجرایی متفاوتی 
نسبت به طراحی و استفاده از فضای سالن داشته 
باشیم. به خدمت گرفتن فضای هر مکانی در جهت 
رشد و شکوفایی متن، یکی از عناصر مهمی است 
که نباید آن را نادیده گرفت. چالش در مکان های 
مختلف برای اجرای نمایشنامه »بدرود« ایده ای  
است که در اولین دفعه ای که متن رو مطالعه کردم 
به ذهنم رسید. تلویزیون و سینما قدرت تکثیر دارند 
و اندازه گیری این دو مدیوم با مدیوم تئاتر)اجرا( که 
قدرت تکثیرکنندگی و انتشار ندارد، شاید بتوان 
گفت؛ قیاس درستی نباشد. این دو مدیوم )سینما و 
تلویزیون( با واسطه با تماشاگر ارتباط برقرار می کند؛ 
ولی زیبایی تئاتر یا نمایش در اجرا، ارتباط بدون 
واسطه با تماشاگران بوده و این متعالی ترین و لذت 

بخش ترین نوع ارتباط است. 

اجرای  فرایند  در  کارگردان  یک  وظیفه 
نمایش های این چنینی چیست؟ علت متفاوت 
بودن این اجرا نسبت به اجراهای مشابه چه 
بوده است؟ استفاده از تصویر و موسیقی در 
اجرای این نمایشنامه در راستای کدام سبک 
از فعالیت های هنری است آیا تلفیق این دو با 
یکدیگر، شروع اجرای پست مدرن را در تئاتر 

کلید خواهد زد؟
وظیفه یک کارگردان، انتخاب درست است. انتخاب 
متن و انتخاب عوامل و بعد هماهنگی میان این دو. 
این اجرا برای اولین بار در یک چنین فضایی )انگاریوم( 
به صحنه رفته است. بازخورد اجرا در انگاریوم حتی 
برای نویسنده نیز حیرت انگیز بوده است. حقیقتا 
شناخت سبک ها و شیوه ها باعث بهترشدن اجرا 
می شود. ولی تا زمانی که نتوانیم به این سوال پاسخ 
دهیم که »روزمرگی را چگونه به نمایش تبدیل 
کنیم؟« شناخت سبک به تنهایی کاری از پیش 
نخواهد برد. وقتی متنی را شروع به کارگردانی 
می کنم، بدون قرار گرفتن در قید و بندهای سبک و 
شیوه های اجرا به این نکته توجه کرده که اثر موجود 
به چه عناصری نیاز دارد و این جزئیات در پایان با 
حساسیت کنار یکدیگر نشسته و ارتباط شایسته 
و بایسته ای با تماشاگران برقرار می کند. عناصری 
که در هر اثر هنری وجود دارند، خط، نقطه، سطح، 
بافت، حجم، فضا، رنگ، به علاوه  عناصر موجود در 

تئاتر و نمایش هستند که با ترکیب بندهایی در 
کنار هم قرار می گیرند و می توانند سبک اثر 
را مشخص کنند. بالطبع با شناخت دقیق و 
استفاده درست در پایان به سبک و شیوه  اثر 
دست پیدا خواهیم کرد . از اجراهای مشابه 
هیچ اطلاعی ندارم ولی تاجایی که اینترنت 
به ما اجازه داد و جست وجو کردیم، نمونه  

مشابهی پیدا نکردیم. 
تصاویر و موسیقی استفاده شده در انگاریوم، 
نشانه هایی است که بیشتر در خدمت کنش اصلی 
نمایش بوده و احساسات و اندیشه مخاطب را درگیر 
می کند، در روند اجرا تماشاگران از زیبایی ترجمه متن 
و تصاویر پخش شده در انگاریوم بهره مند شده و سوال 
برایشان ایجاد خواهد شد. این سوال یا سوالات ایجاد 
شده، تفکر آنها را برانگیخته و به آگاهی خواهد رساند. 

به کدام یک از زمینه های فعالیت تان بیشتر 
علاقه مند هستید؟ کارگردانی یا نویسندگی؟ 

واقعا نمی دانم بیشتر به کارگردانی علاقه مندام یا 
نویسندگی؛ ولی بعضی از روزها که شروع به نوشتن 
می کنم، حس و حالم از بقیه روزها بهتر است. بعضی 
وقت ها به این نتیجه می رسم که نوشتن چقدر کار 
سختی است و پیشینیان ما در نبود امکانات، چه 
میراث گرانبهایی برای ما به یادگار گذاشته اند تا 
نامشان نامیرا شود و میراثشان جاودانه. مهم ترین 
عامل در کارگردانی برایم »چگونه دیدن« است که 

در برخورد با متن اتفاق می افتد. 

بهترین تجربه ای که داشتید را تعریف کنید 
و بفرمایید چرا از آن به عنوان بهترین تجربه 

یاد می کنید؟
هر نمایش تجربه ای منحصر به فرد است برای 
شناخت و کشف و به اشتراک گذاشتن آنها با 
تماشاگران. سال 13۹3 در کارگردانی نمایشنامه 
»اولئانا« اثر دیوید مامت بود که به جمله ای در کتاب 
»درست و نادرست«ش برخوردم که: »متن خودتان 
را بنویسید و متن خودتان را کارگردانی کنید.« این 
جمله باعث شد تا یک نمایشنامه بنویسم به نام » 
قضاوت گذرا یا اعترافات آقای کی نه« که در سال 
2017 در پاریس توسط انتشارات پانتئون با ترجمه 
خانم سعیده سادات سید کابلی به چاپ رسید. 
در سال بعد این نمایشنامه توسط انتشارات ترانه 
نیز به چاپ رسید. نوشتن این نمایشنامه دوسال 
زمان برد. بعد از این اتفاق شروع به نوشتن چند 
نمایشنامه دیگر کردم یکی از آنها را در دوران کرونا 
شروع به تمرین و اتود کردم ولی با شیوع گسترده، 

تمرین های نمایش متوقف شد. 

مانده است،  باقی  ناگفته ای  اگر  پایان  در 
بفرمایید. 

خوشبختانه پیشینیان همه  نا گفته ها را گفته اند. 
و اینکه لطفا این اجازه را به بنده بدهید تا در پایان از 
سرکار خانم سعیده سادات )مترجم( آقای طوفان 
آذری)بازیگر( آقای مجید صادقیان )مدیر اجرایی 
سالن( و همکارانشان رضا پژواک، مهدی جودی، نعیم 
قائمی و دیگرانی که فروتنانه به رشد و بالندگی اجرا 

کمک های فراوانی کردند تشکر کنم.

زبان موسیقی و موسیقی زبان
(بخش دوم)

هر نشانه ای آکنده از موسیقی است و به اصطلاح 
وزن، ریتم و صدای آهنگین از خودش تراوش می کند، 
اما این تراوش نیاز به یک کاشف دارد. بنابراین زبان 
موسیقی وجود دارد اما این وجود نیاز به یک موجودیت 
را از جانب کاشف می طلبد. همه چیز در جهان هستی 
ممکن است و موسیقی هم: »جهان ممکن و امکان 
است.« به شرطی که این ممکن را کاشف بتواند 
کشف کند. به نظر می رسد که زبان موسیقی هنوز 
کشف نشده است بلکه نوعی نغمه یا آوا و به اصطلاح 
الحان از این زبان به طور ناخودآگاه کشف شده که 
درضمیر خودآگاه ما هنوز نهادینه نشده است. کار 
یک موسیقیدان کشف ضمیر ناخودآگاه موسیقی 
است که نیاز به خودآگاهی دارد. موسیقی از دو زبان 
تشکیل می شود: نخست زبان ناخودآگاه و دوم: زبان 
خودآگاه و سیر تکاملی موسیقی از زبان ناخودآگاه به 
زبان خودآگاه منتقل می شود. موسیقی از ناخودآگاه 
خود به خودآگاهی می رسد و این ذات ذاتاً در وجود 
موسیقی ابراز موجودیت می کند و شاید بتوان گفت 
ذات موسیقی همین است. او هر نیشی که می زند 
از ره کینه نیست بلکه ذات و فطرتش همین است. 
مهم ترین مسأله ای که مدنظر است اینکه موسیقی 
از این جهت زبان دارد که بانی موسیقی بشرِ مُفکر 
)اندیشنده( است. پس بی زبانی در موسیقی هم خود 
نوعی زبان است. مورد دوم: موسیقی زبان است. یک 
رابطه چند سویه و چند گویه در بین موسیقی و زبان 
وجود دارد و یکی از این روابط همان رفتار جامعه و 
طبیعت است که این روابط را عمیق تر می کند. زبان 
یک عنصر فرارونده درجهت تعامل و گفت و گوست و 
رابطه ما را با دنیای درون و بیرون برقرار می کند. زبان 
دو نوع دیالوگ را به تصویر می کشد: یکی دیالوگ 
دوجانبه است که انسان با همنوع خود برقرار می کند 
و دو دیگر، دیالوگ چندجانبه است که همین انسان 
علاوه بر ارتباط با همنوع خود با سایر موجودات و 
طبیعت هم تعامل دارد. بنابراین نوع تعامل می تواند 
جامع الاطراف باشد. نکته دیگر مونولوگ است. هر 
انسانی دارای خودپرُسی یا خودگویی است و با جهان 
خود در تعامل و تعادل به سر می برد. بنابراین زبان 
انسان به نوبه خود موسیقی ها را خلق می کند و به عینه 
تابع عناصر موسیقایی است. عناصر تشکیل دهنده 
زبان کلمات هستند و کلمات هم دارای فرهنگ اند و 
هم از موسیقی خاصی برخوردار شده اند. کلمات هم 
آوامحورند و هم صدایی آهنگین دارند. خود مصوت ها 
صدای صامت ها به شمار می روند و به عنوان روح 
صامت ها از آن ها یاد می شود. هیچ نشانه ای بدون زبان 
نیست و هر زبانی هم دارای موسیقی و ریتم و آوایی 
است که حاکی پیامد و پیامدی کارآمد و فرارونده 
است. کلمات در کنار هم سطرها را خلق می کنند و 
سطرها نیز فصل ها را به وجود می آورند و از مجموع 
فصل ها کتاب شکل می گیرد. بنابراین در زبان نوعی 
پلی فونیک )چندصدایی( وجود دارد که همیشه دیگر 
و دیگران هم می توانند در متن باشند. اعتقاد ما بر آن 
است که هر زبانی فرهنگ سازی می کند و فرهنگ 
آکنده و مشحون از موسیقی است. یک زبان وقتی تکلم 
می کند در واقع با خودش و در خودش مفاهیم طبیعی 
و اجتماعی را جا و مکان می دهد و به عینه سایر کائنات 
نیز در این دیالوگ سهیم و مشترک اند. زبان حاوی 
موسیقی است بدین خاطر که کلمات یا مفاهیم در اجرا 
از نوعی »همنشینی« برخوردارند و در واقع به کمک 
یکدیگر دست به نوعی خلاقیت فکری -  هنری یا غیره 
می زنند و در اینجاست که کلمات یکدیگر را در خلق 

موسیقی خویش کمک می کنند. 

یادداشــــت

آرمان ملی- محمد صابری: از میان گرایش های هنری، قطعا تئاتر را باید نزدیک ترین گرایش به ادبیات دانست. از همین روست که کارگردانان تئاتر، عموما 
دستی بر نوشتن هم دارند و باید آنها را کارگردانان مولف خواند. شاید به این دلیل که تنها با خوانش دراماتیک است که می توان به جهان های ماورایی متن 
پی برد و آنها را روی صحنه تئاتر، جان بخشید. محمدرضا امیری یکی از مصادیق این تعریف است. او اخیرا نمایشنامه  »بدرود« آنتوان ژکو را روی صحنه 

داشت و آنچه در ادامه می خوانید، شرحی از قرابت و تعامل متن، خوانش و اجراست. 

عابدین پاپی
شاعر و منتقد

در گفت وگو با »آرمان ملی« مطرح شد؛ 

مصطفی علیزاده، در نشست  تخصصی انجمن نویسندگان کودک و نوجوان با عنوان 
»نوجوان امروز از ادبیات چه می خواهد؟« گفت: »توجه به ریشه های ادبی، اسطوره ای 
و دینی فرهنگ، برای خلق و پرداخت رمان وحشت ایرانی ضروری است.« علیزاده در 
این نشست که یکم تیرماه 1402 برگزار شد، ضمن بررسی وضعیت ادبیات وحشت 
در ایران گفت: »با توجه به آمار و گزارش ها، کتاب های وحشت نوجوانان که عمدتا 
ترجمه آثار غربی هستند، همواره جزو پرفروش های کتاب های نوجوان به شمار 
می روند و آثار نویسندگان غربی در ژانر وحشت به چاپ های دورقمی رسیده که این 
امر بیانگر استقبال و محبوبیت ژانر وحشت نزد نوجوانان است.« علیزاده در ادامه اضافه 
کرد: اما تعداد آثار تألیفی در حوزه ادبیات وحشت نوجوان بسیار کم است و برخی از 
این اندک آثار تألیف و منتشر شده به نوعی متأثر و وامدار آثار غربی هستند؛ حال آنکه 
ادبیات وحشت در هر فرهنگ ریشه در متون کهن دینی و اسطوره ای و ادبی آن دارد.« 
این پژوهشگر در بخش دیگری از سخنان خود به تعریف ترس و وحشت و ادبیات 
وحشت به عنوان متنی که به قصد ایجاد حس ترس در خواننده نوشته شده، پرداخت 
و گفت: »ترس، احساس ناخوشایند ناشی از مواجهه با خطری بالقوه یا بالفعل است 
که در انسان ایجاد می شود؛ از سویی ادبیات و سینمای وحشت سبب ایجاد لذت در 
مخاطب می شود و طرفداران زیادی دارد. این امر که احساسی ناخوشایند سبب لذت 

شود، ظاهراً پارادوکس می نماید، ولی با تکیه به دلایل روان شناختی درمی یابیم که 
نه تنها پارادوکس نیست بلکه کاملًا موجه و منطقی است.« او در ادامه با پرداختن به 
اصطلاحات ادبیات و گونه شناسی داستان وحشت و معرفی ویژگی ها و خرده ژانرهای 
این نوع از داستان، رمان گوتیک را نیای ادبیات وحشت مدرن تعریف کرد و با بررسی 

ویژگی های آن افزود: »فانتزی سیاه یا تاریک به عنوان فصل مشترک ادبیات وحشت و 
ژانر فانتزی شناخته شده است. نویسنده کتاب »خواب های مشکوک« در بخش دیگری 
از این نشست، ضمن معرفی برخی متون کهن با ظرفیت بالا برای خلق داستان وحشت 
از متون زرتشتی نظیر ارداویراف نامه و بخش هایی از اوستا نام برد و در این رابطه از 
برخی دیوان های ایرانی و خویشکاری های  آنها و نمونه هایی از هزار و یک شب مثال 
آورد. وی همچنین درباره موجودات ترسناک فرهنگ شفاهی و افسانه های قومی، نظیر 
مردآزما، بابادریا، بوسلامه، بختک، گلیم گوش و... توضیح داد. خالق کتاب »کرگدن 
آهنی« در این نشست که با اجرای سمیرا قیومی، نویسنده و فعال حوزه ادبیات کودک 
برگزار شد، به تبیین سنت عجایبه نامه نویسی و نمونه هایی از آن پرداخت و ضمن 
معرفی این متون به عنوان گزارش هایی از حکایت ها و نقل هایی از شگفتی های جهان 
گفت: »عجایبه نامه ها که به نوعی دایره المعارف های زمان خود به شمار می روند، از قرن 
چهارم جای خود را در ایران باز کرده و پر از حکایت ها و باورها و گزارش هایی هستند که 
می تواند به عنوان منبع الهام نویسندگان ژانر وحشت قرار گیرد.« سلسله نشست های 
انجمن نویسندگان کودک و نوجوان با هدف بررسی ویژگی های نوجوانان امروز و 
ضرورت شناخت دقیق تر آنها در محل این انجمن برگزاری می شود و حضور در این 

جلسات گفت وگومحور برای تمام علاقه مندان آزاد است. 

تمایل نوجوان ها به »وحشت«های غربی

      شکوفایی و بالندگی هر متن، مرهون اجراست

تصاویر و 
موسیقی 

استفاده شده 
در انگاریوم، 
نشانه هایی 

است که بیشتر 
در خدمت 

کنش اصلی 
نمایش بوده 

و احساسات و 
اندیشه مخاطب 
را درگیر می کند، 

در روند اجرا 
تماشاگران از 

زیبایی ترجمه 
متن و تصاویر 

پخش شده 
در انگاریوم 

بهره مند شده و 
سوال برایشان 

ایجاد خواهد 
شد. این سوال یا 

سوالات ایجاد 
شده، تفکر آنها 

را برانگیخته 
و به آگاهی 

خواهد رساند

باید با متن 
زندگی کرد و 
متن را زیست تا 
پی به کنش های 
نمایشنامه 
برده و بتوان 
این کنش ها را 
در وهله اول به 
بازیگر و سپس 
به بقیه  گروه 
منتقل کرد


