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جایگاه لباس در پیشبرد کنش دراماتیک در 
تئاتر قرن بیستم با نگرشی بر آثار کارگردانان 
مطرح این سده
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گلناز گلشن     عضو هیات علمی دانشكده سینما تئاتر
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چکیده

بی  شک لباس، يکی از بخش  های بسیار مهم در هر اجرا است. لباس بخشی از بازيگر است و 

عنصر  يک  به عنوان  تنها  تئاتر  در  لباس  کاربرد  درمی  آيد.  واحد  تصویر  يک  صورت  به  او  همراه 

تزيینی نیست. لباس  های نمایشی اين قابلیت را دارند که به وسیله فرم، رنگ و بافتِ خود، نه تنها، 

به  به ما نشان دهند بلکه  از متن را  اقتصادی و خوانش کارگردان  پايگاه اجتماعی و  زمان ومکان، 

خاطر ویژگی های منحصر به فردی که در معرفی شخصیت و آشکارسازی آن دارند، می توانند  موجب 

پیشبرد کنش دراماتیک شوند. لباس هم چنین  می  تواند نشانه  های بی  شماری را بر خود حمل کند و 

به اين وسیله معنا و مفهوم نمایش، و در نهايت فضای کلی اثر را برای مخاطب آشکار کند. کارگردان 

از  عمیقی  درک  به   نیز  بازيگر  آن  کنار  در  و  بپردازد  به خلق شخصیت  می تواند  لباس  وسیله  به 

شخصیت نمایشی رسیده و درنتیجه اثر، برای مخاطب بیگانه و نا آشنا نخواهد بود.

اين تحقیق ابتدا نگاهی به وضیعت لباس در تئاتر يونان باستان تا قرن نوزدهم خواهد داشت و پس 

از آن لباس در آثار کارگردانان و طراحان صاحب نام قرن بیستم و، جايگاه و، اهمیت آن در پیشبرد 

کنش دراماتیک، در اين سده موردبررسی قرار می گیرد.

واژگان کلیدی: لباس تئاتر. کنش دراماتیک. قرن بیستم
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مقدمه

متن، دکور، نور، گريم، لباس و... ابزارهايی هستند که دست اندرکاران هر اجرا، به کمک آن ها به 

معرفی شخصیت، مکان، زمان، روايتِ داستان و درنهايت فضای کلی نمایش می  پردازند. از آن جا 

ون بازيگر بی  معناست، و لباس نیز به شکل مستقیم بر تنِ بازيگر پوشانده می شود، با  که تئاتر بد

او حرکت می کند و به صورت يک تصویر واحد درمی  آيد، بنابراين می توان لباس را از مهم  ترين 

بخش  های يک اجرا دانست. 

لباس، بخشی از بازيگر است و درحقیقت به حدی به او وابسته است که ما گاهی موجوديت مستقل 

آن را ناديده می گیريم. بازيگر در فرآيندِ نقش  آفرينی، وظیفه دارد تا اين جامه را از آنِ شخصیتی کند 

که می  آفريند. تماشاگر نیز  به کمک ویژگی  های شاخصی که در لباس وجود دارد، از بازيگر دور، و 

به شخصیت نمایشی نزديک می شود. لباس، بازيگر را از خودِ هرروزه  اش جدا و توجه تماشاگر را 

به اين نکته معطوف می کند که اين بازيگری است؛ بازيگری در برابر زندگی واقعی.

لباس، جلوه  یِ بیرونیِ نقش، احساسات و حال و هوای درونی بازيگر است و قابلیت  های بی نظیری 

در آشکارسازی شخصیت دارد و می تواند –به کمک شکل، رنگ و بافتِ خود- از هر کلامی که 

بازيگر بر زبان می  آورد، موثرتر باشد.  لباس عاملی مهم در ايجاد ارتباط و رساندن پیام  است و 

معنای درونی نمایش نامه را از طريق نشانه  های بیرونی بیان می کند. اين ویژگی لباس، در زندگی 

روزمره نیز کاربردهای زيادی دارد. زمانی که شخصی را برای نخستین بار می  بینیم، اطلاعات و 

پیام  های بسیاری را از نوع و شیوه پوشش او درمی  يابیم و بر اساس اين اطلاعات درباره او قضاوت 

هر  چراکه  می  رسند؛  به نظر  برجسته  تر  بسیار  تئاتر  صحنه  در  ساده  ايی  اطلاعات  چنین   می  کنیم. 

عنصری بر صحنه نمایش به يک نشانه تبديل می شود و بخشی از معنای کلی نمایش را در خود 

مهم ترين و  از  به عنوان يکی  لباس-  بسیارِ  قابلیت  های  از  بايد  کارگردان  از اين رو  جای می  دهد. 

دراماتیک و ساخت فضای کلی  کنش  پیشبردِ  در معرفی شخصیت،  اجرايی  ابزارهای  موثرترين 

نمایش آگاهی کامل داشته باشد. 

قرن بیستم قرن نوآوری و تجربه در تئاتر بود. در زمینه لباس های تئاتری نیز کارگردانان و طراحان 

لباس دست به نوآوری های بی شماری زدند. اما بايد درنظر داشت که لباس های تئاتری درهرحال 

ویژگی هايی دارند. 

در کلی  ترين شکل لباس، نشان دهنده جنسیت، شغل و سن پوشنده  اش است. لباس ها می  توانند 

در چه جايی و چه شرايط  بگويند کنش  ما  به  به سرعت  و  کنند  را مشخص  نمایش  زمان ومکان 

تاريخی يا اجتماعی صورت می پذیرد. يکی ديگر از ویژگی  های لباس، مشخص کردن شخصیت  های 

اصلی است؛ به اين ترتیب می توان به کمک لباس بر اهمیت يک شخصیت در میان ده  ها شخصیت 
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فرعی ديگر تاکید کرد. لباس ها هم چنین می توانند نشان دهنده دسته يا گروهی خاص باشند. لباس 

حتی در بردارنده یِ اطلاعاتی درمورد شیوه و سبک اجرايیِ نمایش نیز هست. 

لباس هم چنین می تواند نشان دهنده  یِ خوانش کارگردان از متن باشد. لباس شخصیت ها می تواند 

نشان دهنده طبقه اجتماعی ، پايگاه اقتصادی، اعتقادهای مذهبی و عادت های شخصیِ شخصیت 

نمایشی باشد. با استفاده از فرم  های خاص، بافت  ها و رنگ  های ویژه می توان تفاوت بین طبقات 

بالا و پايین و حتی تفاوت بین اعضای يک طبقه خاص را نشان داد.  لباس هم چنین  به بازيگر اين 

امکان را می دهد تا تغییر شخصیت را در طول اجرا به نمایش بگذارد. لباس ها می توانند بازگوکننده 

اوج و فرود اجتماعی شخصیت در جريان حرکت دراماتیک باشند.

 لباس نمایش اين توانايی را دارد که نوع نگاه، ماهیت روانی و درون شخصیت را بر ما آشکار کند. 

برخی از لباس ها نیز حرکت هايی خاص را به پوشنده اش تحمیل می کند. به عنوان نمونه نوع حرکت 

بازيگری که پیراهنی تنگ، چسبان و بلند به تن دارد، با بازيگری که لباسی کوتاه، گشاد و راحت 

پوشیده متفاوت است. 

با توجه به ویژگی های ذکرشده درباره لباس های نمایشی چنین به نظر می رسد که لباس ها، بیشتر 

داده های  درحالی که  لباس ها  که  به اين معنی  دارند.  دربر  هم زمان  صورت   به  را  ویژگی  چندين 

واقعگرايانه- شمايلی1- را عرضه می کنند،  هم زمان دلالت نمادين2 نیز دارند. به عنوان مثال انتخاب 

اين  را معین سازد.  نمایش  آن  معنای  و  لباس، می تواند حالت  برای  ویژه  يا سبک هنریِ  و  رنگ 

درحالی است که لباس ها کارکردی همانند شاخص های نمايه ای3 را نیز دارند؛ يعنی با استفاده از 

لباس های خاص می توان بر شخصیت های مهم تاکید کرد و توجه تماشاگر را به آن ها معطوف کرد. 

به اين ترتیب لباس های نمایشی  می توانند در يک زمان نشانه های شمايلی، نمادين و نمايه ای را در 

خود داشته باشند. 

به طور کلی آن چه که درباره قابلیت ها و کارکردهای لباس گفته شد، بايد در جهت هرچه بهتر جلوه گر 

شدن شخصیت نمایشی در ذهن تماشاگر باشد و درنهايت به پیشبرد کنش دراماتیک ياری رساند. 

فرانسیس هاچ در کتاب کارگردانی نمایش نامه، يکی از بهترين تعبیرها را درباره لباس تئاتر ارايه 

به  که  کنیم  مشاهده  زنده ای  آرايی  صحنه  از  بخشی  همچون  بايد  را  تئاتری  لباس   « است:  کرده 

)فرانسیس  دارد.«  جلوه گری  خاص،  نمایش نامه ای  در  و  خاص  نقشی   در  بازيگر  پوشش  عنوان 

هاج،1382: 423(

پیشینه تحقیق

بررسی لباس در تئاتر از آغاز تاسده  ی  بیستم

بی شک لباس، يکی از اجزای اصلی نمایش های يونان باستان بوده است. "لباس تراژدی های يونانی 
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آن  تا شده و يک طرف  کتان که دولا  يا  از پشم  )پارچه ای مستطیل شکل  بلندی   )Chiton(کیتان

دوخته می شد( بود که بر روی آن هیماتیون )Himation( )شال بزرگی که زنان و مردان آن را به دور 

بدن خود می پیچیدند( و کلامیس)Chlamys()شنل سبک تابستانی از پارچه های مرغوب که بر روی 

کیتان پوشیده می شد.( می پوشیدند." )جیمز لاور، 1964: 18(

لباس های تراژدی عموما آستین بلند بود، درحالی که شهروندان آتنی هرگز در کوچه و بازار با دست ها 

بود،  تک رنگ  که  مردم  روزمره  لباس های  برخلاف  نمی شدند. هم چنین  ظاهر  پوشیده  پاهای  و 

لباس های تراژدی بسیار پرکار و رنگارنگ بود 

کاتارنوس )Cothurnus( يا چکمه هايی با کف ضخیم برای بلند جلوه گر شدن قد بازيگر و بزرگ 

نماياندن او دربرابر چشم تماشاگر و نشان دادن درجات متفاوت شان و منزلت پرسوناژهای مختلف 

استفاده می شد. 

لباس های کمدی کیتان بسیار کوتاه و تنگ همراه با فالوس بود. فالوس)Phallus( قطعه ای چرم بود و  

به صورت جمع يا آزاد در جلوی لباس قرار داشت.  

با گذشت زمان و در کمدی های جديدتر، عناصر اساطیری به کلی حذف و لباس بازيگران به لباس 

مردم کوچه و بازار نزديک تر شد.

در تئاتر روم ، با تغییر در شیوه و سبک نمایش ، لباس نیز تغییراتی کرد. " زمانی که رومی ها درام 

های خودشان را به وجود آوردند، جامه های معمول رومی ، همانند توگا)Toga( )پارچه ای پشمین 

که به شکل مستطیل بود و دور بدن پیچیده می شد.( و استولا)Stola( )ردای راسته و بلندی که زنان 

روی زیرپوش خود می پوشیدند( را به لباس هایشان افزودند." )فیلیث هارول، 1967: 210(

با ظهور مسیحیت و سقوط امپراتوری روم وتسلط کلیسا بر همه ی امور و مخالفت شديد مسیحیون 

با نمایش های رومی، نمایش ممنوع شد. اما پس از مدت کوتاهی نمایش از دل کلیساها و از مراسم 

عشاء ربانی سر برآورد.  لباس در درام های عبادی همان لباس مخصوص کلیسا بود که احتمالا 

قطعات و ضمايمی واقعی يا نمادين بدان افزوده می شد. 

لباس در اين دوران بیش از واقع گرايی، کارکردی نمادين داشت. يکی ديگر از وظايف لباس در اين 

دوران، ايجاد تفاوت بین ساکنان بهشت ، جهنم و زمین بود. 

پانتومیم،  و  آواز  نمایش های ساتیر، رقص و  تراژدی، کمدی،  دربار،  در  ابتدای قرن چهاردهم  در 

دوباره پا گرفت و طراحان و هنرمندان بر سر نشان دادن لباس های باشکوهی که برمبنای دنیای قديم 

بود.  از دکور  لباس بخشی   ، به رقابت پرداختند. در نمایش های رسمی رنسانس  با يکديگر  بود، 

هرچه نمایش باشکوه تر ، لباس ها نیز پرکارتر می شدند. 

از آن جا که صحنه پردازی در انگلستان و تئاترهای الیزابتی اهمیت چندانی نداشت و همواره خود 
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بازيگر مورد نظر بود، بنابراين لباس از نظر ديداری نقشی مهم داشته است.

با وجود تلاش های جسته و گريخته ای که توسط هنرمندان در اواخر قرن 17 صورت گرفت ، مردان 

در باله و اپرا ، هم چنان  با لباس های رومی وار و کلاه خود هايی با پرهای بسیار بلند ظاهر می شدند.

ون اينکه تنوعی پیدا کنند،  در سال های اولیه قرن هجدهم ، لباس های تئاتری درسرتاسر اروپا ، بد

روز به روز سنگین تر و پرکارتر می شدند. لباس معمولا نماينده توان مالی و اعتبار بازيگر بود و نه 

ود سال 1740 به بعد  شخصیتی که نقش آن  را ايفا می کرد. در انگلستان، فرانسه و آلمان ، از حد

، به منظور رعايت صحت تاريخی، حرکت هايی  از جانب بازيگران صورت پذیرفت. هم چنین در 

اين دوران کتاب هايی نیز در زمینه تاريخ لباس منتشر شد.

بازيگران در سال های پايانی قرن هجدهم دريافتند زمانی که نمایش نیاز به لباس های کهنه و فرسوده 

ون درنظرگرفتن محتوای  دارد، بايد همان ها را بپوشند و نبايد تنها بر زيبايی و برازندگیِ لباس- بد

لباس، با  در  واقع گرايی  رعايت  بازيگران  به منظور  از  برخی  تلاش های  داشت.  اصرار  نمایش- 

لباس های درست  از  آگاهی  نتیجه داد و دانش و  به نظر نمی رسید ، درنهايت  اين که چندان  موثر 

تاريخی  روز به روز بیشتر شد. لباس هايی که هنرمندان در قرن هجدهم به تن می کردند ، با بیشتر 

دوره ها و مکان های مختلف انطباق داشت.

هنرمندان قرن نوزدهم، خیال پردازی را کنار گذاشتند و دقت و ریزبینی را جايگزين آن کردند. يکی 

از رويدادهای مهم در اواخر قرن نوزدهم، ايجاد رشته ای مستقل به نام طراحی لباس و استخدام 

هنرمندانی به اين منظور بود. در اواخر سده ی نوزدهم راسینه)Racinet( کتابی به نام لباس تاریخی 

نوشت که در 1888م. کامل شد و راهنمای کاملی برای طراحان لباس به شمار می رفت. 

بررسی لباس در تئاتر قرن بیستم

بی شک تئاتر قرن بیستم را می توان تئاتری تجربه گر نامید که با هنرمندان پرشور و نوآور  آفريننده 

در  متعددی  آزمایش های  و  نوزدهم، تجربه ها  قرن  اواخر  بود. از  جديد  نظريه های  و  سبک ها 

زمینه های گوناگون تئاتر و ازجمله در طراحیِ صحنه و لباس، صورت پذیرفت که موجب پیشرفت 

و رساندن آن به جايگاه امروز شد. طراحی لباس برای اولین بار در سال های پايانی قرن نوزدهم، به 

صورت حرفه ايی جداگانه معرفی شد. بی شک دوک ساکس ماينینگن و گروه تئاتری اش در اين امر 

سهم به سزايی داشتند. يکی از نوآوری هايی که موجب شهرت او شد، تطابق تاريخی لباس و دکور 

بود. او برای نخستین بار، تمرين با لباس را در تئاتر مطرح کرد. به اين ترتیب بازيگران در دوره های 

طولانی تمرين، با لباس های صحنه ای خود آشنا می شدند. تاکید اصلی  او بر روش دوخت لباس 

بود. ماينینگن اعتقاد داشت که اگر لباسی به درستی دوخته نشود و طرح و برش صحیحی نداشته 

باشد، بازيگر نمی تواند تاثیر مطلوبی بر جای بگذارد. برای او جنس، بافت و رنگ پارچه بسیار 
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مهم بود. او آشنايی با تاريخ لباس ورعايت فوت و فن های خیاطی را نیز مهم ترين اصل در طراحی 

لباس می دانست.

با تأثیر  آنتوان و کنستانتین استانیسلاوسکی نیز از بزرگانی بودند که در اواخر قرن نوزدهم  آندره 

گرفتن از اجراهای گروه ماينینگن، نقش مهمی را در تولیدات تئاتری ايفا کردند.

در  کامل،  لباس های  با  بازيگران  ناتورالیسم صحنه ای-  بنیانگذار   – آنتوان  آندره  نمایشی  آثار  در 

صحنه ای با دکورهای واقعی و طبیعی حضور پیدا می کردند.  بی شک دغدغه انطباق بیش  تر لباس با 

شخصیت، با طراحی های ناتورالیستی پديدار شد. به نظر می رسد ناتورالیست ها خیلی به نشان دادن 

اهمیت می دادند و وظیفه  نمایشی  بیان جايگاه اجتماعی شخصیت  لباس و هم چنین  زمان ومکان 

لباس در آثار آنان بیان هرچه بیشتر و بهتر واقعیت بود.

استانیسلاوسکی نیز همانند آنتوان، از بازيگران و طراحانش می خواست تا همواره جزيیات را درنظر 

داشته باشند و مايل بود تا پیش از آغاز تمرين ها، مطالعه گسترده ای در مورد اصل مکان های موجود 

در نمایش نامه به عمل آيد و يا اين که آن مکان ها را از نزديک ببینند.

در اواخر قرن 19 و اوايل قرن 20، گرایش های واقعگرايی و طبیعت گرايی در سرتاسر جهان و در 

آثار بیشتر کارگردانان ديده می شد. اما ديدگاه های آنان مخالفانی هم داشت و  هم زمان در کشورهای 

و کريگ  آپیا  ديدگاه های  بی شک  در گرفت.  نظريه  دو  اين  علیه  و روسیه،  شورش هايی  اروپايی 

ازجمله آنان بود. آن ها از طرفداران سمبولیسم بودند و واكنش های شديدی در برابر تئاتر ناتورالیستی 

نشان دادند. آن ها معتقد بودند که هیچ چیزی در صحنه اجازه نمایش ندارد، مگر آن  که ضرورت 

نمایشی اش وجود داشته باشد. به اين ترتیب به نظر می رسد که لباس نیز در آثار آنان بخشی از فضای 

کلی صحنه بود که به دور از هرگونه واقع گرايی برای رسیدن به يکپارچگی، بايد با تصویر صحنه 

ادغام می شد. لباس در آثار آنان تنها در پی بازنمايی تاريخی و نشان دادن پايگاه اجتماعی شخصیت 

نمایشی نبود، بلکه عنصری معنادار و نمادين  بود که در کنار دکور، بازيگر، گريم، نمایش نامه و 

غیره به فضای حاکم بر آن نمایش معنا می داد. آن چه که برای نمادگرايان اهمیت داشت، فضای کلی 

نمایش بود. آپیا اعتقاد داشت که لباس با رهايی از قیود رئالیسم و شکوه و جلال ظاهریِ آن می تواند 

کارکرد اصلی خود را به دست آورد. برای کريگ نیز، خلاقیت فردی و انتخاب صحیح در طراحی 

لباس اهمیت ویژه ای داشت.

ناتورالیستی،  تئاترهای  آماده  و  نداشتند. فضای حاضر  تئاتر  در  نقشی  تماشاگران هیچ  آن زمان،  تا 

هرگونه خلاقیتی را از آنان سلب می کرد؛ اما به نظر می رسد که تماشاگران از ابتدای قرن بیستم با 

فضايی تازه و با صحنه و لباس هايی روبه رو بودند که ديگر بی دلیل و فقط برای زيبايی و تزيینِ 

صحنه، حضور نداشتند. در چنین فضايی  تماشاگران  وظیفه داشتند تا با نیروی تخیل خود، معنای 
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کلی نمایش را درک کنند. 

ون شک سرگئی دياگیلف)Sergei Diaghilev( )1872-1929(با باله  روس اش تاثیر شگفت انگیزی  بد

بر طراحی صحنه و لباس و ديگر شاخه های هنری در روسیه و سراسر اروپا گذاشت. در طول 

بیست سال که او گروه نوآورش را اداره می کرد، بهترين و برجسته ترين طراحان رقص، رقصندگان و 

طراحان زمان خودش را گرد هم آورد. طراحان صحنه و لباسی که با باله  روس همکاری می کردند، 

به:الکساندر  می توان  آنان  ازجمله  گذاشتند.  تاثیر  اروپا  هنر سراسر  بر  هنر روسیه بلکه  بر  نه تنها 

روئريچ )Nicholas Roerich( ناتالیا  نیکولاس   ،(Leon Bakst(باکست لئون   ،)Alexander  Benois( بنوا

کرد.  اشاره   (Mikhail Larionov( لاريونوف  میشل  همسرش  و   (Natalia Goncharova(گنچاروا

بومی و حال و هوای  با حفظ طرح های  فانتزی  فرم های جديد، تصویرهای  زنده و شاد،  رنگ های 

شرقی از ویژگی های اصلی طراحی باله روس بود. دياگیلف برای طراحی های لباس و صحنه آثارش 

هم چنین ازهنرمندان معاصر اروپايی هم چون ماتیس، دکیرکو، درن، براک و پیکاسو نیز بهره می برد.

شورش علیه رئالیسم در آلمان در آثار ماکس رينهارت)Max Reinhardt( )1873-1943( تجلی پیدا 

کرد. نبوغ رينهارت به عنوان کارگردان، در همکاری با بزرگان بازيگری، طراحی و نمایش نامه نویسیِ 

تا  ناتورالیسم  از  وسیعی  حوزه یِ  آثارش  و  بود  به گزين  کارگردانی  رينهارت  بود.  خودش  دوران 

شیوه پردازی افراطی را دربر می گرفت. به نظر می رسد او چنین شیوه ای را در طراحی لباس آثارش 

نیز به کار می گرفت. لباس در آثار او در تشخیص حال و هوای شخصیت ها وسبک کلی اجرا، بسیار 

 )Ernst Stern(و ارنست اشترن )Alfred Roller(آلفرد رولر ،(Emil Orlik(موثر بوده است. امیل اورلیک

از طراحان برجسته صحنه و لباس،  در اجرا های رينهارت بودند.

آزمایش های جديد و بزرگ در زمینه های  سال های پس از جنگ جهانی اول، سال های تجربه و 

گوناگون تئاتر بود. » لئوپولد یسنر)Leopold Jessner( )1878-1945( در نمایش نامه ريچارد سوم 

از شکسپیر، صحنه تاج گذاری و اوج قدرت ريچارد را با لباس هايی قرمز و به رنگ خون اجرا کرد. 

پلکان زیر پای او و آسمان بالای سرش نیز همه قرمز بودند.« )ورا رابرتز، 1974: 451(

امیل پیرشان)Emil Pirchan) و سزار کلاين)Cesar Klein( ،که هر دو از طراحان صحنه و لباس آثار 

یسنر بودند، صحنه پردازی پرزرق و برقِ رايج را کنار گذاشتند و دکورهای شیوه پردازانه را جانشین 

نمادين و  با همان شیوه، کیفیت هايی صرفا  نورهايی  لباس و  اين قطعات در کنار  آن ها کردند. » 

احساسی ايجاد می کردند.«) اسکار براکت، 1۳76.ج۳: 11۳)

بی شک  بسیاری از جسورانه ترين تجربه ها در طراحی لباس قرن بیستم، بین سال های 1923 تا 

 )1934-1888(  )Oscar Schlemmer(اسکار شلمر نظر  زیر  باهاوس،  نمایش  کارگاه  در  1929م. 

روی داد. تئاتر باهاوس براساس اصول بنیادين انتزاع و مکانیزاسیون، گرایش داشت تاجنبه های 
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و  سنگین  و صورتک هايی  لباس ها  پس  در  را  آن ها  و  بردارد  ازمیان  را  اجراکنندگان خود  انسانی 

پرآب و تاب پنهان کند. شلمر گاهی سر اجراگر را به کر ه ای فلزی تبديل می کرد و و گاه نیز بدن او را 

با خط های سیاه و سفید به شکل مارپیچ درمی آورد. او در پی آن بود تا بدن انسان را با لباس هايی سه 

بعدی تغییر دهد. او به جای آن  که فضای صحنه را با شکل طبیعی بدن انسان هماهنگ کند، بر آن 

بود تا اندام انسان را با فضای انتزاعی صحنه به وحدت برساند.)تصویر شماره 1(

يکی ديگر از جنبش های اوايل دهه بیست که تاثیر زيادی بر تئاتر و به ویژه طراحی لباس گذاشت، 

به طورمعمول، به موضوع هايی هندسی  آثار فوتوریست ها  بازيگران در  بود.   (Futurism(فوتوریسم

و قطعه های متفکر يک ماشین تبديل می شدند و حرکت های بازيگران بر اساس فعالیت منقطع 

ماشین ها شکل گرفته بود. به نظر می رسد که طراحی لباس چه در نمایش و چه در باله های فوتوریستی 

به شدت از فرم های موجود در نقاشی های فوتوریستی مايه گرفته بود. در يکی از مهم ترين اجراهای 

فوتوریستی به نام باله مکانیکی که در سال 1919م. به وسیله میخیلوف )Michilov( اجرا و طراحی 

لباس آن را ايوو پاناجی )Ivo Pannagi) بر عهده داشت، لباس های طراحی شده، فرم های کوبیستی 

را با فضای مکانیکی صحنه درهم می آمیخت و به اين ترتیب اجراکننده با فضای مکانیکی که در آن 

قرار داشت، يکی می شد.

سال های پس از انقلاب، رهبریِ هنری شوروی در دست فوتوریست ها بود. در سال 1913 کازيمیر 

مالويچ)Kazimir Malevitch) مجموعه ای از طرح ها را برای اولین اپرای فوتوریستی، به نام پیروزی بر 

خورشید به وجود آورد. »او بی باکانه اصول کوبیسم را در لباس های عجیب و غريب شخصیت ها 

شامل  نمایش  اين  برای  او  لباس  طرح  شدند.  توجه  کانون  لباس ها  وبه اين ترتیب  کارگرفت  به 

بود.«  انسان  نیمه  ربوت-  نیمه  شخصیت های  از  طعنه آمیز  و  گروتسک  تصاویر  از  مجموعه ايی 

)کنستانتین رودنیسکی، 1988: 13(

دادا جنبشی بود که در سال 1916، در زوريخ، توسط چند شاعر و نقاش آغاز شد. نخستین شب 

باشکوه دادا در جولای سال 1916م. شامل برنامه های موسیقی، رقص، نظريه پردازی، انواع بیانیه ها، 

شعر، عکس و ماسک و شعر فونتیک بود که به اين مناسبت لباس ویژه ايی نیز طراحی شد. در 

اين شب  هوگو بال)Hugo Ball(، فیلسوف، عارف و شاعر که کاباره ولتر را در زوريخ به عنوان مرکز 

تجمع روشنفکران بی پناه تاسیس کرده، لباسی پوشیده بود که در آن پاهایش تا بالای ران درون يک 

استوانه باريک از مقوای براق قرار گرفته و او را  کاملا شبیه به يک ستون ساخته بود. همراه با آن 

شنل بزرگی از مقوا که سطح رويی آن طلايی و زیرين آن سرخ بود بر دوش افکنده و جلوآن را در 

زیر گلو بسته بود. شنل به گونه ای بود که با حرکت آرنج ها، هم چون بال پرندگان بالا و پايین می رفت. 

با اين لباس کلاهی استوانه ای شکل با راه های سفید و آبی، چون کلاه جادوگران برسر داشت.
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در اين اجراها لباس، کاملا با فضای دادائیستی هماهنگ بود. لباس ها اغلب مقواهای هندسی شکلی 

بودند که اجراکننده در آن تبديل به يک روبات می شد. لباس ها با شکل های عجیب و رنگ های 

لباس هايی  آن را طراحی کرده است. بی شک در چنین  بودند که گويی کودکی  متضادشان طوری 

حرکت برای بازيگر سخت و دشوار بود. 

را، تحت  عنوان  نظراتش  ديدگاه  ها و   ،)1940-1874(  )Vsevolod Meyerhold( میرهولد  وسولد 

پلکان، سه  مکانیکی،  از سازه های  استفاده  با  میرهولد  کرد.  کانستراکتیویسم مطرح  و  بیومکانیک 

پايه ها، سطوح و سکوهای شیب دار، سعی در ساختن گونه ای  ماشین بازی داشت.  او در پی آن 

میرهولد در سال های  باشد.  تا فضايی کاملا مکانیکی را خلق کند که در خور عصر ماشین  بود 

اولیه کار خود، سعی می کرد تا با يکسره هایِ يک شکلِ بازيگران، توجه تماشاگر را به خود بازيگر 

و حرکات او بر دکورهای کانستراکتیویستی جلب کند، تا به اين ترتیب بازيگر مهارت های بدنی اش 

ون استفاده از امکاناتی چون گريم و لباس بروز دهد. نظريات میرهولد در  را به گونه ای ناب و بد

به  اندکی  تا  کرد  بعدی اش سعی  آثار  در  و  يافت  تعديل  روز به روز  واقع گرايی  از  گرفتن  فاصله 

واقع گرايی نزديک شود.  در نمایش هايی که  او در دهه 20 به صحنه برد، ديگر از يکسره های يک 

شکل بازيگران خبری نبود. 

بانفوذترين   )1950-1885((Alexander Tairov(تایروف الکساندر  ون شک  بد میرهولد  از  پس 

کارگردان دهه یِ 1920 در روسیه بود. او در تئاتر مستقل کامِرنی از طراحان برجسته صحنه و لباس 

استفاده می کرد. او به طراحی صحنه و لباس به شدت اهمیت می داد و برخلاف غالب تهیه کنندگان 

بود  آن  بر  می پوشاندند،  تماشاگران  هم چون  متحدالشکلی  لباس های  بازيگران،  تن  بر  که  آن زمان 

تا تماشاگران را از فضای يکنواخت زندگیِ روزمره بیرون بکشد. بی شک يکی  از برجسته ترين 

طراحان صحنه و لباس تئاتر تایروف، الکساندرا اکستر )Alexandra Exter) )1882-1949(بود. او 

از هنرمندان پیشروِ هنرهای دکوراتیو آوان گارد روسی بود که اغلب به عنوان هنرمند کوبیست افراطی 

يا فوتوریست شناخته می شد. طراحی های تئاتری او هم چنین بر هنر مد و لباس های روزمره مردم 

تاثیر به سزايی گذاشت.

برای  آن ها   بدن را مطرح کرد.  نقاشی  ايده  تامیرس کیتاردس  نمایش  اکستر در  به کمک  تایروف 

تاکید بر برجستگی عضلات، از تصویر کردن خطوط نازک بر اندام بهره جستند . اين تمهید نتیجه 

فوق العاده ای داشت. با اينکه خطوط کشیده شده از جايگاه تماشاچیان قابل رويت نبودند، اما بدن ها 

بزرگ تر و قوی تر به نظر می رسیدند. 

در فاصله بین دو جنگ، هنرمندان برجسته ای در اروپا ظهور کردند که  در میان آنان بی شک، آنتونن 

آرتو )Antonin Artaud) )1896-1948( درفرانسه، چهره برجسته ای ا ست. آرتو معتقد بود هرچیزی 
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بر صحنه نمایش، بايد تاثیری تکان دهنده بر روان تماشاگر بگذارد. ازهمین رو به نظر می رسد لباس 

نیز در آثارش-به عنوان بخشی از صحنه- چنین کارکردی داشت. از ديدگاه وی لباس بايد بُعدی 

افسانه ای و اسطوره ای به خود گرفته و چیزی در اعماق وجود تماشاگر را به حرکت درآورد. حالت 

رمزگونه یِ لباس، نمایش را تبديل به يک آيین و مراسم باشکوه می کند و شايد پیشنهاد استفاده از 

لباس های قديمی در آثارش نیز به همین دلیل باشد.

و  بزرگ  کارگردانان  از  ديگر  يکی  آلمان،  در  نیز   )1956-1898( )Bertolt Brecht(برشت برتولت 

پرآوازه فاصله بین دو جنگ بود. برشت تئاتری را پیشنهاد می کند که بتواند تماشاگر را از حوادث 

صحنه جدا کرده )فاصله گذاری( و به او امکان دهد تا حوادث را با نظری انتقادی بنگرد. برشت 

درمورد لباس تئاتر می گويد:» دريک نمایش جمعی، ممکن است وضعی پیش بیايد که بازيگران، 

برای آن که متمایز باشند مجبور شوند از لباس مبدل استفاده کنند. اما اين استفاده از لباس هم،   باز 

ودی صورت می گیرد چرا که قصد، ايجاد توهم نیست که بازيگران واقعا همان  فقط به شکل محد

اشخاص نمایش هستند.) تئاتر داستانی، اين توهم را می تواند با لباس های غلو آمیز يا با لباس هايی 

که نمایشگاهی  بودنشان به نحوی مشخص می شود، مختل کند.« ) برتولت برشت.55:1357(

با اين حال، به نظر می رسد که لباس دربرخی آثار برشت، نه تنها نشان دهنده شخصیت ها بلکه نمايانگر 

موقعیت اجتماعی آنان نیز بود. به اين ترتیب می توان به وضوح، گرایش های ناتورالیستی را در طراحی 

تاريخی  اجتماعی-  ننه دلاور و فرزندانش،  زمینه  نمایش  در  مثلا  ديد.  او  آثار  از  برخی  لباس 

شخصیت ها اهمیت زيادی دارد و اين وظیفه لباس است که اين موقعیت را به نمایش بگذارد.

دانکن  ایزادورا  گرفت.  صورت  چشمگیری  تحولات  نیز  باله  و  رقص  زمینه  در  سال ها  اين  در 

هنرهای  از  ملهم  نه تنها  آمريکايی،  نوآور  و  برجسته  رقصنده   )1927-1877(  )Isadora Dunken(

کلاسیک يونان، رقص های محلی و نیروهای طبیعی بود، بلکه از ورزش هايی چون پرش و دو نیز 

در رقص هایش مايه گرفته بود. پیراهن های بلند، مواج و تک رنگ دانکن، از مجسمه ها و نقاشی های 

يونان باستان گرفته شده بود. او معمولا با پاهای برهنه، تونیک ساده و رنگ نشده ای به تن می کرد 

که بر روی شانه هایش [ به شیوه يونانی ] جمع می شد. نوآوری های او هم در زمینه رقص و هم 

 )Alwinدر لباس زمینه فعالیت پیشگامان رقص مدرن شد.  ازجمله آنان می توان به آلوين نیکلایس

)Nikolais )1910-1993(، طراح رقص، صحنه و لباس اشاره کرد. به نظر می رسد که نیکلایس، 

تحت تاثیر اشکال متافیزيکی اشلمر، در پی آن بود تا وجه انسانی بازيگران را ازبین برده و بدن ها 

را به بخشی از طراحی صحنه و فضا تبديل کند.  در برخی از آثار او بازيگران لباس هايی تنگ 

و چسبان به تن دارند و با پاهای برهنه )به سنت دانکن( بر صحنه ظاهر می شوند. اما همیشه هم 

چنین نیست، نیکلایس برای رسیدن به مفهوم موردنظرش از هر وسیله و جنس بافتی که در خدمت 
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بافت  و  نادرست جنس  انتخاب  او  ديدگاه  از  زیرا  می گیرد،  باشد کمک  زيباشناسانه اش  اهداف 

می تواند به حرکات بدن بازيگر لطمه بزند. در اجراهای او بازيگران لباس هايی از آهن، پلاستیک، 

آلومینیوم و ... به تن می کنند.

در  لباس  که  آمد  به وجود  پرسش  اين  ازآن،  پس  و سال های  قرن  نیمه  در  نو  نمایش های  موج  با 

اين گونه اجراها چه نقشی دارد؟  بسیاری از جنبش های نو و گروه های آوان گارد تئاتر در نیمه دوم 

قرن بیستم، طراحی لباس را از تئاتر حذف کردند. آن ها اعتقاد داشتند که بازيگر بايد لباس ساده 

ون هیچ نشانه ای که حاکی از برتری يا تفاوت او از تماشاچی باشد. گروه هايی نیز معتقد  بپوشد، بد

ون هیچ پوششی می طلبد و به اين منظور بازيگر يا  بودند که شیوه درست اجرا، بدن انسان را بد

نگ به دور خود می پیچید. بسیاری ديگر نیز هم چنان به شیوه قرن هجده 
ُ
برهنه بود و يا تنها يک ل

پنجاه و شصت دوران  با اين وجود دهه  دادند.  ادامه  بود،  بازسازی عین به عین واقعیت  نوزده که  و 

برای  را  راه  دوران  اين  در  کارگردانان  نوآوری های  و  تجربیات  بود.  کهن  و  نوين  تئاتر  همزیستی 

تغییرات اساسی  در تئاتر هموار کرد.

)Jerzy Grotowski(بی شک يکی از نیروهای موثر در تئاتر تجربیِ پس از جنگ، یرژی گروتفسکی

ون گريم، لباس، دکور و  ) 1933-1999( ( بود. او به اين نتیجه رسیده بود که تئاتر می تواند بد

حتی صحنه و نورپردازی به حیات خود ادامه دهد زیرا آن چه که در يک تئاتر حایزاهمیت است، 

رابطه بین تماشاگر و بازيگر است. گروتفسکی لباس وصحنه پردازی را، به معنای رايج آن، کنار 

زده و درعوض در صحنه ای سراسر سیاه، تنها اشیايی را قرار می داد که درطول نمایش به کار برده 

به فکر  تا تماشاگر را  باشند  بايد دارای معنا و مفهوم  او عناصر يک نمایش  از ديدگاه  می شدند. 

آثار گروتفسکی هم چون نمایش های شرقی، بازيگر و تماشاگر هر دو بر هم تاثیر  فرو ببرند. در 

می گذارند. بر صحنه نمایش های او هیچ چیز بی دلیل حضور ندارد و لباس نیز که بخشی از فضای  

کلی صحنه است،  بايد دارای معنا و مفهوم باشد.  به غیر از برخی آثارش، که در آن ها او لباس 

ايفا کرده  لباس نقش مهمی  اجراها  به نظر می رسد که در سایر  زايد، رد می کند،  به منزله چیزی  را 

و با دقت بسیار زياد طراحی شده است. در اين نمایش ها، تماشاگران موظف هستند تا ازطريق 

رمزگشايیِ نمادها و نشانه های موجود در لباس، معنای کلی نمایش را دريابند و اين دقیقا اتفاقی 

نیز  نمایش ها  اين گونه  در  می دهد.  روی  نو  و  کاتاکالی  ازجمله  شرقی،  نمایش های  در  که  است 

در کنار مهارت های فوق العاده بازيگر، نمادها و نشانه ها در عناصری چون لباس، صحنه، گريم، 

نورپردازی و....به چشم می خورد و تماشاگرِ آگاه به  وسیله درک اين نمادها، مفهوم کلی نمایش را 

درمی يابد. به طور کلی گروتفسکی، هرگونه واقع گرايی و تزيین گرايی درصحنه و لباس را رد کرده 

و به بدن بازيگر اين امکان را می دهد تا قابلیت های نمایشی اش را در تجسم شخصیت نمایش، 
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درآمیختن با فضايی که بايد بیافريند و ارتباطش با شخصیت های ديگر، بروز دهد.

با شیوه   )1939( (Ariane Mnouchkine(با گروتفسکی، در فرانسه، آريان منوشکین تقريبا  هم زمان 

تئاتری جديدش سعی در شکستن قواعد کهنه تئاتری داشت. به نظر می رسد استفاده از لباس های 

پررمزو راز و پرکار شرقی به منظور واداشتن تماشاگر به استفاده از نیروی تخیلش و ارايه تصویری 

جديد و زيبا، به دور از هرگونه کلیشه پردازی رايج، ویژگی اصلی لباس در آثار منوشکین است. 

صحنه،  جزءجزء  در  به وضوح  می توان  را  نمایشی  شخصیت های  به  منوشکین  اسطوره ایِ   نگاه 

با  تمرين  زمان  از  و  ابتدا  از  بازيگران شرقی  هم چون  او  ديد. بازيگران  بازيگران  لباس  از جمله 

لباس های خود آشنا شده و آن ها را به تن می کنند وبه اين ترتیب  از قابلیت های  لباس هایشان آگاه 

می شوند .)تصویر شماره 5(

يکی از نافذترين و معتبرترين کارگردانان سال های اخیر انگلستان، پیتر بروک  )Peter Brook) است.  

او در اجراهای خود، از شیوه های مختلف و ترکیب آن ها با يکديگر استفاده می کند. بروک در پی 

آن بود که تئاتر را برای مردم تبديل به يک نیاز کند، هم چنانکه پیش از اين چنین بوده است. به نظر 

می رسد به همین دلیل به شکل های ساده و ابتدايی اهمیت زيادی می دهد. هم چنین از ديدگاه بروک 

يکی ديگر از راه های جذب تماشاگر، استفاده از سرگرمی های روزمره ای چون سیرک، آکروبات و 

... است. اين ویژگی ها را به وضوح می توان در صحنه و لباس آثار بروک ديد. در اجراهای بروک 

عمومی چون  و سرگرمی های  زنده  و  شاد  ورنگ های  فرم ها  و  ساده هستند  بسیار  اغلب  لباس ها 

سیرک در آن ها ديده می شود. يکی ديگر از ویژگی های لباس و صحنه در بیشتر آثار بروک، نمادين 

بودن آن هاست. بی شک اين ویژگی نتیجه آموخته های بروک از کارگردانان شرق گرای پیش از خود 

است. سالی جیکوبز)Sally Jacobs) و کلوئه ابلنسکی)Chloe Oblensky( از طراحان صحنه و لباس 

آثار بروک هستند.

شکوفايی لباس تئاتر در آمريکا را می توان از سال های دهه چهل و پنجاه، با نمایش های موزيکال 

برادوی درنظر گرفت. در اين دوران برادوی از وجود طراحان  برجسته هالیوود چون سسیل بیتن 

)Cecil Beaton)و ایرنه شاروف)Irene Sharoff( بهره مند بود. موزيکال های آمريکايی باعث همکاری 

در  می رسد  به نظر  شد.  رقص  طراحان  و  کارگردانان  نمایش نامه نویسان،  با  طراحان  هرچه بیشتر 

نمایش موزيکال، وظیفه طراح لباس چندبرابر می شود زیرا طرح ها علاوه بر اين که بايد زمان ومکان 

نمایش را مشخص کرده وبه ساخت و پرداخت هرچه بهتر شخصیت کمک کنند، درعین حال بايد 

روح موسیقی و شعر را نیز  در خود داشته و فضای مناسبی برای آن به وجود آورند.

پیدایش  موجب  اقتصادی  و  اجتماعی، سیاسی  تحولات  آمريکا،  در  بیستم  قرن  آخر  دهه های  در 

زنده  تئاتر   ،)Open Theatre(باز تئاتر   ،)Bread And Puppet(عروسک و  نان  تئاتر  چون  گروه هايی 
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)Living Theatre) و هپنینگ)Happening(  شد. اين گروه ها عموما از حداقل صحنه پردازی و لباس 

با لباس های خود، بر صحنه حضور پیدا  تا  استفاده کرده و اغلب به بازيگرانشان اجازه می دادند 

کنند. در بیشتر اين گروه ها بازيگران هنگام اجرا با لباسِ تمرين ظاهر می شدند و تا پايان نمایش 

ودی را به کار می گرفتند.  اين گروه ها  آن را برتن داشتند؛ هیچ نوع آرایشی نمی کردند و وسايل معد

و  بودند  معترض  همه کس  و  همه چیز  به  فقر،  و  از جنگ  که خسته  بودند  جوانانی  اغلب شامل 

به اين ترتیب ترجیح می دادند تا برخلاف جريان متداول جامعه حرکت کنند، از ديدگاه آنان لباس،  

تنها وسیله ای برای پوشش بود و نه بیشتر.

قراردادهای  و  ديوارها  از  بیرون  وسیعی  نمایشی  نیز، فعالیت های  بیستم  قرن  آخر  سده های  در 

سنتی در حال رشد و گسترش بود. در دهه های 50 و 60، نسلی جديد که متاثر از دادائیست ها 

وسوررئالیست ها بودند، نمایش هايی با رويدادهای بی نظیر و منحصر به فرد را تجربه کردند که به 

هپنینگ شهرت يافتند. در اين گونه نمایشی، گاه تماشاگر و بازيگر يکسان می شوند. هدف چنین 

نمایش هايی آگاه کردن تماشاگر است و به او همانند مصرف کننده ی دستاورد هنرمند نمی نگرد. در 

بسیاری از اجراهای هپنینگ، اجراکنندگان لباسی شبیه لباس تماشاگران به تن دارند. در اين گونه 

اجراها لباس، هیچ کارکرد نمایشی ندارد و آن ها ترجیح می دهند لباسی شبیه تماشاگران بپوشند. اما 

در برخی ديگر از اين اجراها، برای  بازيگران لباس هايی خاص، با توجه به موضوع و مکان اجرا، 

طراحی می شود.

پرفورمنس آرت)Performance Art) يا هنر اجرايی نیز يکی ديگر ازجريان هايی  بود که در سال های 

آمده  عمل  به  آرت  پرفورمنس  از  زيادی  تعاريف  تا به حال  مطرح شد.  به صورت جدی   70 دهه 

است اما شايد کامل ترين آن، تعريفی باشد که  فرهنگ کمبريج از اين اصطلاح ارايه داده است: 

»پرفورمنس آرت عنصرهايی از هنرهای تصویری، شنیداری، اجرايی، فرهنگ عامه و زندگی روزمره 

را با يکديگر ترکیب می کند تا آن را به وسیله بدن هنرمند- که صرفا يک ابزار هنری است و ذهن 

وی که دارای ساختاری ايدئولوژيک است-ارايه دهد.....اجرای پرفورمنس می تواند در هر مکان 

و در هر مدتی از زمان نشان داده شود. هم چنین می تواند به طور کامل هنری مفهومی، که هستی 

آن فقط در ذهن اجرا کننده است، باشد.«) احمد دامود،1384: 18-17(  اجراکنندگان پرفورمنس 

لباس هايی به تن می کنند که برای اجرایشان کاربرد خاصی داشته باشد. به نظر می رسد آن ها آزادند 

تا هر چه که دوست دارند بپوشند. اما در کنار اين آزادی بايد بدانند که لباسشان چه کاربردی دارد 

و چطور می توانند هم از لباس خودشان و هم از لباس سایر اجراکنندگان استفاده کنند. برخلاف 

يک نمایش که درآن نوع و شیوه پوشش مهم است، آن چه که در پرفورمنس اهمیت دارد اين است 

که چرا چنین لباسی را می پوشیم؟
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برخی ديگر از گروه های کوچک تئاتری در آمريکا، در دهه های هفتاد و هشتاد به پست مدرنیسم 

اين جنبش هستند.   بارز  نمونه  تئاتری اش  )Robert Wilson(و گروه  رابرت ويلسون  آوردند.  روی 

با اجراهای جسم محور دهه 60 در تضاد می داند.آثار ويلسون  به طورکلی  تئاتر خود را  ويلسون 

برخلاف ديگر گروه های اواخر قرن بیستم، که لباس را به کلی از کار حذف می کردند، سلسله مراتب 

به طور کامل،  لباس  و  صحنه  می گذارد. طراحی  نمایش  به  را  کارگردان  و  طراح  بین  رابطه  سنتی 

در تمام آثار ويلسون، ديده می شود. در عین حال در همه ی اجراهای او، لباس  و صحنه پردازی با 

فضای پست مدرنِ اجرا هماهنگ هستند. در گروه تئاتری ويلسون معمولا طراحان لباس برجسته ای 

 (Fridaپارمجانی کانکلین)John Concklin(، فريدا  جان   ،)Caterina Czepek( ژپک  کاترينا  چون 

)Parmeggiani، و بسیاری ديگر به چشم می خورند. ويلسون هم چنین از وجود طراحان برجسته مد، 

بود. بهره مند  نیز   )Gianni Versace(و جیانی ورساچی )Giorgio Armani( آرمانی هم چون جورجیو 

)تصویر شماره6( 

در تئاتر معاصر آمريکا، بی شک جولی تیمور)Julie Taymor( )1953( از برجسته ترين کارگردانان 

و طراحان صحنه و لباس است. او به دلیل استفاده از لباس های متنوع، رنگارنگ و درخشان در 

آثارش شهرت زيادی کسب کرده است. تیمور به شدت متاثر از تئاتر مشرق زمین بود. استفاده متنوع 

و به جا از گونه های مختلف فرهنگی همراه با خلاقیت فردی از ویژگی های اصلی آثار تیمور است. 

و  بازيگران  از  تلفیقی  بیشتر  او  اجراهای  و  دارند  ویژه ای  بسیار  نقش  تیمور عروسک ها  آثار  در 

عروسک های کوچک و بزرگ است. هم چنین بیشتر بازيگران برای نقش حیوانات از ماسک های 

بسیار زيبا و بزرگی استفاده می کنند که خود تیمور طراحی آن ها را برعهده دارد. در آثار او، آدم ها 

و عروسک ها به گونه ای هماهنگ در کنار يکديگر قرار می گیرند.  به نظر می رسد که طراحی های 

ونزی  تیمور بر پايه زيبايی شناسیِ فرهنگ های گوناگون استوار است. او عناصری از ژاپن، هند، اند

و.. را با اشکالی از اپراهای چینی، کمديا دل آرته و پرفورمنس آرت درهم می آمیزد تا لباس هايی 

جذاب خلق کند و به اين ترتیب تماشاگران را مسحور تصاویر و لباس های  بی نظیر و منحصر به فرد 

آثار خود کند. 

 قرن بیستم به پیشرفت های چشم گیری دست يافت. در میان هنرمندانِ 
ِ
هنر رقص نیز در نیمه دوم

ون شک بايد از پینا بائوش)Pina Bausch( طراح رقص و رقصنده آلمانی نام برد. آثار  اين رشته بد

بائوش ترکیبی از گفت وگو، آواز، موسیقی، سیرک و ژيمناستیک، تصاویر ديداری وبصری، تصاویر 

ترکیب  و  کاتاکالی  رقص  از  گرفتن  ياری  هم چنین  است.  به ياد ماندنی  لباس های  و  پروژکتوری 

عناصری از  فرهنگ های گوناگون نیز به زيبايی اجراهایش می افزود. هدف اصلی او، درآمیختن 

 (Peter رقص های اکسپرسیو با هنرهای ديگر بود. طراحی صحنه آثار او بیشتر بر عهده پیتر پابست
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)Pabst و طراحی لباس با ماريون چیتو )Marion Cito) بود.

در  زن ها  اغلب  و  است  پیام های جنسی  فرستنده  لباس  دارد.  مهمی  نقش  بائوش، لباس  آثار  در 

آثار او لباس هايی به شدت بلند و زنانه، از جنس  ابریشم و ساتن به تن می کنند. لباس هایِ بلند 

بازيگران با حرکات و چرخش های نرم و زيبا تصاویر بسیار زيبايی را به وجود می آورد. پارچه های 

ابریشمیِ رنگی و متنوع از ویژگی لباس های آثار بائوش است. در بسیاری از اجراهای او بازيگران 

با نوک  تیز و  با پاهای برهنه بر صحنه ظاهر می شوند و دربعضی ديگر کفش هايی  و رقصندگان 

پاشنه های بلند به پا دارند. مردان نیز با بدن های ورزيده و عضلانی اشان، گاهی برهنه و گاهی نیز با 

لباس های عادی و يا رسمی بر صحنه ظاهر می شوند. در بعضی از اجراها نیز بائوش برتن بازيگران 

مرد لباس هايی زنانه می پوشاند.

لباس  طراحی  و  تئاتر  هنر  در  جديدی  راه  شد،  اشاره  آن ها  به  که  مهمی  چهره های  از  هريک 

گشودند و هرکدام ديگری را غنی تر و کامل تر کردند. در زمینه لباس و صحنه پردازی نیز- به عنوان 

تاثیرگذار اين رشته- هرروز شاهد نوآوری های طراحان بزرگ در سراسر دنیا  عنصرهای مهم و 

ون شک جايگاه لباس در تئاتر امروز دنیا، مديون هنرمندان و طراحانی است که با تلاش  هستیم. بد

بی وقفه شان ، آن را به عنوان عنصری مهم و موثر در دنیای تئاتر مطرح کرده اند. هنرمندانی که در اين 

تحقیق سعی شد، به صورت خلاصه، به بررسی آثارشان پرداخته شود و هم چنین صدها هنرمند و 

وديت اين تحقیق، مجالی برای پرداختن به آن ها دست نداد. طراح ديگری که به دلیل محد

نتیجه گیری

به طور خلاصه می توان گفت که لباس بخش بسیار مهمی از اجرای نمایش است. لباس، بخشی از 

ون بازيگر بی معناست. تماشاگر نیز به کمک ویژگی هايی که در لباس های  بازيگر است و تئاتر بد

نمایشی وجود دارد، از خودِ بازيگر دور و به شخصیتِ بازنمايی شده، نزديک می شود.

لباس، جلوه و بازتاب بیرونی نقش آفرينی، احساسات و حال و هوای درونی بازيگر است و می تواند 

معنای درون نمایش نامه را از طريق نشانه های بیرونی بیان کند. لباس عاملی قوی در بیان احساسات 

شخصیت نمایشی است و هم به بازيگر و هم به تماشاگر در درک هر چه بهتر نمایش نامه و فضای 

کلی اثر ياری می رساند. 

به طور کلی فرم، رنگ و بافت جايگاه ویژه ای در طراحی لباس تئاتر دارند و در صورت ناديده گرفتن 

آن ها، لباس ویژگی بیانی خود را ازدست می دهد. لباس به وسیله فرم، رنگ و بافت اين توانايی را 

دارد که نشانه های بی شماری را بر خود حمل کند و از اين طريق به معرفی بهتر شخصیت نمایشی 

و فضای نمایش بپردازد.

بايد توجه داشت که قابلیت ها و کارکردهای لباس، درنهايت بايد درجهت هرچه بهتر جلوه گر شدن 
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شخصیت نمایشی در ذهن تماشاگر باشد و به پیشبرد کنش دراماتیک ياری رساند.

 شخصیت در جريان کنش شکل می گیرد و از دل کنش دراماتیک بیرون می آيد. لباس های طراحی 

باشند. لباس ها بايد با کنش ها هماهنگ بوده و  شده نیز بايد برحسب زبان خاص کنش نمایشی 

باعث پیشبرد و پیشرفت آن شوند. لباس های  نمایشی، برای هر حرکت و کنش شخصیت، منطق 

نمایش،  پايان  در  درهم شکسته  لیرِ  کنش های  و  حرکت  به عنوان مثال؛  می آورند.  به وجود  را  لازم 

و  لیر  شخصیت  چراکه  می نمايد،  منطقی  بسیار  اثر  تماشاگر  برای  تیره  و  مندرس  لباس هايی  با 

درهم شکستگی او به وسیله لباس به تماشاگر نشان داده شده است. 

از  داد.  به وسیله سمبولیست ها رخ  و  بیستم  قرن  ابتدای  در  لباس،  در زمینه  انقلاب  اما مهم ترين 

اين زمان به بعد لباس تنها وسیله ای برای نشان دادن هرآن چه که در نمایش روی می داد، نبود؛ بلکه 

تماشاگران از طريق لباس، به حال و هوای عمومی، و فضای کلی نمایش پی می بردند. 

جنبش ها و سبک هايی که بیشتر در نیمه اول قرن بیستم شکل گرفتند؛ هم چون فوتوریسم، دادائیسم، 

کانستراکتیویسم و بسیاری ديگر، تاثیر قابل توجهی بر همه جنبه های تئاتر-ازجمله لباس- گذاشتند. 

اين تاثیر ها تا سال ها و حتی امروز نیز در بسیاری از اجراها ديده می شود.

از نیمه دوم قرن بیستم نیز کارگردانان بزرگ و نوآور، به شیوه های مختلف، از لباس استفاده می کردند. 

بسیاری از جنبش های نو و گروه های آوان گارد تئاتر - در نیمه دوم قرن بیستم- طراحی لباس را 

ون هیچ نشانه ای که  از تئاتر حذف کردند. آن ها اعتقاد داشتند که بازيگر بايد لباس ساده بپوشد، بد

حاکی از برتری يا تفاوت او از تماشاگر باشد. لباس در آثار چنین گروه هايی تنها وسیله ای برای 

پوششی  ون هیچ  بد را  انسان  بدن  اجرا،  بودند که شیوه درست  معتقد  نیز  بود. گروه هايی  پوشش 

می طلبد و به اين منظور بازيگر يا برهنه بود و يا تنها يک لنگ به دور خود می پیچید. بسیاری از اين 

گروه ها جوانان عاصی و معترضی بودند که در واکنش به جنگ و فقر و بدبختی  موجود، دست به 

تجربه شیوه های جديد در تئاتر زدند. بیشتر اين گروه ها نیز پس از مدتی ازهم پاشیدند.

بسیاری ديگر نیز هم چنان به شیوه قرن های هجدهم و نوزدهم، که بازسازی عین به عین واقعیت بود، 

ادامه دادند. با اين وجود دهه پنجاه و شصت دوران هم زیستی تئاتر نوين و کهن بود.

هموار  تئاتر  در  اساسی  تغییر های  برای  را  راه  دوران  اين  در  کارگردانان  نو آوری هایِ  و  تجربه ها 

کرد. ازجمله آنان می توان به کارگردانان بزرگی چون؛ بروک، باربا، گروتفسکی، منوشکین، تیمور و 

بسیاری ديگر اشاره کرد. در چنین اجراهايی به  لباس - هم چون سایر بخش ها- بسیارتوجه می شد 

و معمولا طراحان برجسته ای وظیفه طراحی لباس را برعهده داشتند. با نگاهی اجمالی به لباس در 

اين اجراها می توان نتیجه گرفت که نوآوری هایِ صورت گرفته، موجب آشکار شدن ابعاد مختلف 

لباس در معرفی شخصیت و پیشبرد کنش دراماتیک شده است. در چنین اجراهايی لباس- با همه 
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بخش ها- ازجمله نور، دکور، حرکت بندی ها و خوانش کارگردان از متن، بسیار هماهنگ، و بیشتر 

بازتاب ايده های کارگردانان بر صحنه نمایش بودند.     

با ویژگی های  و  بازيگر است  از  لباس بخشی  بسیار مهمی است.  تئاتر، عنصر  در صحنه  لباس 

منحصر به فردش، در اجرای هرچه بهتر نقش، به او کمک می کند. لباس تنها عنصری تزيینی نیست، 

بلکه با کمک فرم، رنگ و بافت، می تواند مفاهیم زيادی را به مخاطب اثر منتقل کرده و درنهايت 

وسیله ای در جهت پیشبرد کنش دراماتیک باشد.

1- آرتو آنتونن،)1383(  تئاتر و همزادش، ترجمه نسرين خطاط، تهران: قطره.

2- آقاعباسی يدالله،)1385( پرفورمنس، هنر هنگامه: مفهوم، مجله صحنه، ش)33(، شهريور

3- اسلین مارتین،)1382( دنیای درام، ترجمه محمد شهبا، تهران: هرمس

4- اسلین مارتین،)1379( نمایش چیست، ترجمه شیرين تعاونی، تهران: نمایش 

5- الام کِر،)1382( نشانه شناسی تئاتر و درام، ترجمه فرزان سجودی، تهران: قطره

6- براکت اسکار،)1376( تاریخ تئاترجهان، سه جلد، ترجمه هوشنگ آزادی ور، تهران: مرواريد 

7- برشت برتولت،)1357( درباره تئاتر، ترجمه فرامرز بهزاد، تهران: خوارزمی

8- بروک پیتر،)1383( فضای خالی، ترجمه اکبر اخلاقی، اصفهان: فردا 

9- پیکرينگ کنت،)1381( چگونه نمایش نامه مدرن را بخوانیم، ترجمه آنیتا هایراپتیان، تهران: نوروز هنر

10- تیس له من هانس،)1383( تئاتر پست دراماتیک، ترجمه نادعلی همدانی، تهران: قطره،  

 11- حسینی ناصر،)1383( تئاتر معاصر اروپا، دو جلد، تهران: انتشارات نمایش

12- دامود احمد،)1384( بازیگری و پرفورمنس آرت، تهران: نشر مرکز 

13- دامود احمد،)1380( اصول کارگردانی تئاتر، تهران: کتاب ماد 

14- روبین ژان ژاک،)1383( تئاتر و کارگردانی، ترجمه مهشید نونهالی، تهران: قطره 

15- روز اونز جیمز،)1370( تئاتر تجربی از استانیسلاوسکی تا پیتر بروک، ترجمه مصطفی اسلامیه، تهران: سروش 

16- سجودی فرزان،)1383( نشانه شناسی کاربردی، تهران: قصه

17- سلف ديويد،)1374( نمایش و فنون نمایشی، ترجمه شیرين بزرگمهر، تهران: انتشارات دانشگاه هنر 

 18-شائفنر آندره وديگران،)1383( دائره المعارف  پلیاد، ترجمه نادعلی همدانی، تهران: انتشارات نمایش 

19- علیزاد علی اکبر)گردآوری(، )1382( رویکردهایی به نظریه اجرا، تهران: ماکان 

20- کريگ ادوارد گوردون،)1383( در باب هنر تئاتر، ترجمه افضل وثوقی، تهران: قطره 

21- گروتفسکی یرژی،)1383( به سوی تئاتر بی چیز، ترجمه کیاسا ناظران، تهران: قطره 

22- لوسی اسمیت ادوارد،)1380( فرهنگ اصطلاحات هنری، ترجمه فرهاد گشایش، تهران: عفاف

23-  مکی ابراهیم، )1366( شناخت عوامل نمایش، تهران: سروش 

24-  مک کالو کریستوفر،)1383( تئاتر معاصر و اروپا، ترجمه نغمه ثمینی، تهران: قطره

25- ملک پور جمشید،)1364( گزیده ایی از تاریخ نمایش در جهان، تهران: کیهان

26- ويل کاکس روت ترنر، )1379( تاریخ لباس، ترجمه شیرين بزرگمهر، تهران: توس 

27- هاج فرانسیس،)1382( کارگردانی نمایش نامه، ترجمه منصور براهیمی و علی اکبر علیزاد، تهران: انتشارات سمت

28- هولتن اورلی،)1364( مقدمه بر تئاتر آیینه طبیعت، محبوبه مهاجر، تهران: سروش 
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1- نشانه  های شمايلی تصویر مستقیم موضوع هستند.) مارتین اسلین.1382: 23(

2- نشانه  های نمادين کاملا بر قرارداد استوار هستند و هیچ رابطه اندام وار روشنی با مدلول خود 

ندارند.) مارتین اسلین.1382: 23(

3- نشانه  های نمايه  ای نشانه  هايی هستند که معنای آن ها ناشی از رابطه مستقیم با موضوعی است 

که نمایش می دهند. ) مارتین اسلین.1382: 23(
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