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Wstęp
Historia  kostiumu  teatralnego  jest  jednocześnie  historią  teatru,  przemian 

kulturowych  oraz  sposobów  rozumienia  człowieka  i  jego  obecności  na  scenie. 
Kostium nigdy nie był jedynie dodatkiem do przedstawienia ani wyłącznie elementem 
dekoracyjnym.  Od  najdawniejszych  rytuałów  religijnych  po  współczesne 
eksperymenty  sceniczne  pełnił  funkcję  symboliczną,  społeczną,  estetyczną  i 
dramaturgiczną.  Pozwalał  aktorowi  przekroczyć  własną  tożsamość,  a  widzowi  — 
rozpoznać  postać,  jej  status,  emocje  i  miejsce  w  świecie  przedstawionym.  Był 
znakiem kultury, narzędziem komunikacji i nośnikiem idei epoki.

Niniejsza książka stanowi próbę ukazania historii rozwoju kostiumów teatralnych 
jako zjawiska wielowymiarowego — pozostającego na styku historii  teatru,  historii 
ubioru,  historii  sztuki  oraz  antropologii  widowisk.  Jej  celem  nie  jest  wyłącznie 
przedstawienie chronologicznego przeglądu form scenicznego ubioru,  lecz przede 
wszystkim ukazanie przemian funkcji kostiumu teatralnego: od rytualnego narzędzia 
transformacji  w teatrze antycznym, poprzez symboliczne i  dydaktyczne znaczenia 
średniowiecza,  reprezentacyjny  przepych renesansu i  baroku,  aż  po realistyczne, 
psychologiczne  i  eksperymentalne  rozwiązania  teatru  nowoczesnego  i 
współczesnego.

Rozważania  zawarte  w  pracy  obejmują  zarówno  rozwój  europejskiej  tradycji 
teatralnej, jak i wybrane kultury pozaeuropejskie — przede wszystkim teatr Indii, Chin 
i Japonii. Zabieg ten ma charakter celowy. Historia kostiumu teatralnego nie rozwijała 
się  bowiem  wyłącznie  w  obrębie  kultury  Zachodu.  W  wielu  cywilizacjach  strój 
sceniczny osiągnął niezwykle wysoki poziom symbolicznego i formalnego rozwoju, 
stając  się  integralnym  elementem  rytuału,  tańca,  muzyki  i  filozofii  widowiska. 
Porównanie  różnych  tradycji  pozwala  dostrzec  zarówno  uniwersalne  funkcje 
kostiumu teatralnego, jak i odmienność wynikającą z religii,  estetyki oraz struktury 
społecznej poszczególnych kultur.

Publikacja  ta  wpisuje  się  w  istniejący  nurt  badań  nad  historią  teatru  i 
kostiumografii,  jednocześnie  próbując  połączyć  rozproszone  zagadnienia  w  jedną 
syntetyczną narrację. W literaturze przedmiotu znaleźć można liczne opracowania 
dotyczące historii ubioru, historii teatru czy scenografii, jednak zagadnienie kostiumu 
teatralnego bywa często traktowane fragmentarycznie — jako element historii mody, 
dodatku  do  scenografii  lub  jedynie  ilustracja  przemian  stylowych  poszczególnych 
epok.

Istotne  znaczenie  dla  badań  nad  kostiumem  teatralnym  miały  klasyczne 
opracowania  dotyczące historii  stroju  i  scenografii,  między innymi  prace François 
Bouchera, Jamesa Lavera czy Maxa Tilmanna, a także publikacje poświęcone historii 
teatru  autorstwa  Oskara  Brocketta,  Margot  Berthold  czy  Allardyce’a  Nicolla.  W 
kontekście  polskim  ważnym  punktem  odniesienia  pozostają  badania  związane  z 
historią scenografii i teatru prowadzone przez Zbigniewa Raszewskiego, Jana Kotta 
czy Mieczysława Porębskiego. Wiele cennych informacji odnaleźć można również w 
opracowaniach poświęconych kostiumografii  operowej,  baletowej  i  filmowej.  Mimo 
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bogactwa literatury nadal stosunkowo niewiele istnieje publikacji przedstawiających 
dzieje kostiumu teatralnego w sposób przekrojowy — od starożytności po XXI wiek, z 
uwzględnieniem zarówno funkcji estetycznych, jak i kulturowych oraz społecznych.

Książka  ma  charakter  syntetyczny  i  popularyzatorski,  choć  opiera  się  na 
ustaleniach  badaczy  historii  teatru,  historii  sztuki  i  kostiumologii.  Jej  objętość  nie 
pozwala  na  wyczerpanie  wszystkich  zagadnień  związanych  z  historią  kostiumu 
scenicznego,  dlatego  świadomie  skupiono  się  na  najważniejszych  zjawiskach, 
epokach  i  przemianach  estetycznych.  Szczególną  uwagę  poświęcono  funkcjom 
kostiumu, jego relacji z aktorem oraz wpływowi przemian społecznych i ideowych na 
sposób projektowania stroju scenicznego.

Układ pracy ma charakter chronologiczny. Rozważania rozpoczynają się od teatru 
starożytnej  Grecji  i  Rzymu, gdzie ukształtowały się podstawowe funkcje kostiumu 
teatralnego oraz znaczenie maski jako narzędzia transformacji scenicznej. Następnie 
omówione  zostały  przemiany  teatru  średniowiecznego,  renesansowego  i 
barokowego,  rozwój  widowisk  dworskich,  narodziny  realizmu  scenicznego  w  XIX 
wieku oraz rewolucja estetyczna teatru XX i XXI stulecia. Osobne miejsce zajmują 
tradycje teatralne Azji,  które wywarły  ogromny wpływ na nowoczesne myślenie o 
teatrze i scenicznej plastyce.

Historia  kostiumu  teatralnego  jest  historią  zmieniającego  się  spojrzenia  na 
człowieka, sztukę i sam teatr. To także historia relacji między rzeczywistością a iluzją, 
między  ciałem  aktora  a  rolą  sceniczną,  między  kulturą  codzienności  a  światem 
widowiska. Kostium sceniczny, choć materialny i związany z modą oraz rzemiosłem, 
pozostaje przede wszystkim językiem teatru — językiem formy, symbolu i obrazu.
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Historia kostiumu w teatrze greckim
Omawianie historii kostiumu teatralnego w kulturze europejskiej należy rozpocząć 

od  starożytnej  Grecji  –  nie  tylko  dlatego,  że  jest  ona  kolebką  teatru,  lecz  także 
dlatego, że już tam kostium stanowił integralny i znaczący element przedstawienia. 
W  teatrze  greckim  nie  był  on  jedynie  „ubiorem  aktora”,  ale  nośnikiem  sensu, 
symbolem oraz narzędziem transformacji.

Źródeł greckiego kostiumu teatralnego należy szukać w obrzędach religijnych ku 
czci Dionizosa – boga wina, płodności i odradzającej się natury. Podczas Dionizjów 
uczestnicy:  przebierali  się  za  satyrów  i  menady,  używali  skór  zwierzęcych,  liści, 
masek  i  symboli  fallicznych,  wchodzili  w  stan  rytualnej  ekstazy. We  wczesnych 
produkcjach  aktorzy  używali  malowania  ciała.  Stopniowo  zaczęli  używać  skór 
zwierzęcych, uszu, a nawet piór (patrz Ptaki Arystofanesa).

Już na tym etapie pojawiają się kluczowe funkcje kostiumu: rytualna – umożliwiała 
kontakt  z  sacrum, transformacyjna – pozwalała „stać się kimś innym”, społeczna – 
znosiła  codzienne role i  normy.  Te elementy stały się fundamentem późniejszego 
teatru.

Pierwsze  przedstawienia  teatralne  przypisywane  są  Tespisowi  (VI  w.  p.n.e.). 
Kostium w tym okresie był jeszcze bardzo prosty i silnie związany z codziennością 
oraz rytuałem. Na jego elementy składały się: chitony (luźne tuniki z lnu lub wełny), 
himationy  (płaszcze),  brak  wyspecjalizowanego  obuwia  (zwykłe  trzewiki),  makijaż 
zamiast masek lub ich prowizoryczne formy, peruki i elementy zwierzęce. Kostium 
pełnił  przede  wszystkim  funkcję  praktyczną  –  miał  być  widoczny  w  przestrzeni 
plenerowej i czytelny dla widza.

W  V  w.  p.n.e.,  szczególnie  za  sprawą  Ajschylosa,  kostium  ulega  znacznemu 
przekształceniu:  staje  się  bardziej symboliczny  i  monumentalny,  zaczyna 
podkreślać status i charakter postaci, zostaje ujednolicony dla gatunków teatralnych.

Podstawowymi elementami kostiumu  tragicznego były: długi,  bogato  zdobiony 
chiton, himation lub peplos, maska, specjalne obuwie – cothurnus (koturny), atrybuty 
(berło,  miecz,  skóra  lwa  itd.).  W tym okresie  kostium przestał być  „codzienny”  – 
stał się ikoną postaci.

Kostium w teatrze greckim spełniał kilka kluczowych funkcji:

1.  Identyfikacyjną  –  pozwalał  widzowi  natychmiast  rozpoznać:  płeć  (np.  długie 
chitony  dla  kobiet),  status  społeczny  (purpura  dla  władców),  stan  emocjonalny 
(ciemne barwy – cierpienie, jasne – szczęście).

2.  Symboliczną  – Kolor,  forma  i  dodatki  niosły  znaczenie  (np.  biel  Apollina  – 
światło, czerń śmierci).

3. Transformacyjną  –  aktor  „znikał”  jako  osoba i  stawał  się  postacią  –  było  to 
związane z religijnym charakterem teatru.
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4. Wizualną  –  kostium  musiał  być  czytelny  z  dużej  odległości  w  ogromnych 
teatrach (np. Teatr Dionizosa).

Centralnym elementem kostiumu greckiego  tego  okresu  była  maska. Wywodziła 
się  z  rytuałów dionizyjskich,  gdzie  pełniła  funkcje:  religijne,  magiczne (ochronne), 
społeczne (anonimowość i wolność ekspresji).

Maski  wykonywano z  lnu,  korka,  drewna lub skóry,  były  formowane na kształt 
głowy (jak hełm). Posiadały: małe otwory na oczy, duży otwór na usta, zintegrowaną 
perukę.

Maski służyły identyfikacji  postaci określając ich typ, umożliwiały wcielanie  się  w 
rolę,  ale  też  ponadto  działając  jako  rezonator  głosu  pełniły funkcję  akustyczną, 
były też  wykorzystywane w  budowaniu  dramaturgii  przedstawienia, 
pozwalając jednemu aktorowi grać wiele postaci. Maska eliminowała mimikę twarzy, 
przez co ekspresja przenosiła się na ciało i gest (cheironomia).

 
Według  Julius  Pollux  istniało  kilkadziesiąt  typów  masek:  ok.  30  męskich  (np. 

starcy, tyrani, żołnierze), ok. 17 kobiecych (matrony, dziewczęta, kurtyzany), maski 
sług (therapontes), maski satyrów.

Maski  kobiece  malowano jaśniejszym odcieniem.  Stosowano również  wełniane 
peruki. W zasadzie każdej persona dramatis przyporządkowywano jedną maskę, co 
ułatwiało orientację widowni.

W  okresie  hellenistycznym  maski:  stały  się  bardziej  realistyczne  (portretowe), 
uległy  powiększeniu  się  (onkos)  oraz  zwiększyła  się  liczba  ich  typów  (nawet  o 
dodatkowe 70).

Kostium w teatrze greckim różnicował w zależności  od gatunku przedstawienia. 
Inny był w tragedii, inny w komedii i jeszcze inny w teatrze satyrowym.

W tragedii, w  której  obowiązywał  styl  podniosły,  monumentalny, na  kostium 
składały  się długie,  bogate  szaty,  zwiększające  wzrost  koturny oraz maski  o 
poważnym wyrazie. W efekcie bohaterowie wydawali się niemal boscy.

Tragedia grecka w okresie klasycznym (V w. p.n.e.) była bardziej konserwatywna, 
więc kostium ewoluował raczej w kierunku udoskonalenia formy, a nie radykalnych 
zmian. U  twórców  takich  jak  Ajschylos,  Sofokles  czy  Eurypides  utrzymywały  się 
podstawowe cechy: Maski – poważne, idealizowane, oddające typ emocji (np. ból, 
gniew),  a  nie  groteskę. Długie  szaty  (chitony)  i  płaszcze  (himationy) –  nadające 
postaciom godność i podniosłość. Koturny (wysokie obuwie) – zwiększające wzrost 
aktora i monumentalność sylwetki.

U  Ajschylosa  kostium  pełnił  przede  wszystkim  funkcję monumentalną, 
symboliczną i widowiskową. Był mniej „psychologiczny” (jak później u Sofoklesa), a 
bardziej nastawiony na tworzenie wrażenia sacrum i wielkości mitu.
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Ajschylos wzmacniał teatralną „większość niż życie” swoich bohaterów korzystając 
z takich elementów kostiumu jak: długie, ciężkie szaty nadawały postaciom powagę i 
hieratyczność, koturny  (wysokie  obuwie) powiększały  sylwetkę  aktora oraz maski  i 
stroje sprawiały, że postacie wyglądały niemal jak figury rytualne lub boskie, a nie 
ludzie  codzienni. W  efekcie bohater  tragedii  stawał  się  figurą  o  wymiarze  niemal 
nadludzkim.

Mozaika Orestesa,  głównego  bohatera  trylogii  Ajschylosa, Oresteja.  Domena 
publiczna.

W  dramatach  Ajschylosa  kostium  podkreślał status  boski  lub  półboski (np. 
bogowie, herosi), wzmacniał poczucie, że akcja rozgrywa się w świecie mitu i fatum, 
miał charakter bardziej rytualny niż realistyczny. Teatr był jeszcze silnie związany z 
kultem Dionizosa, więc strój miał także wymiar quasi-religijny.

U Ajschylosa szczególnie ważny był chór, którego kostiumy były często jednolite i 
rytualne, mogły symbolizować grupy zbiorowe (np. starców, Erynie, Persów), tworzyły 
wrażenie zbiorowego podmiotu moralnego lub religijnego. Chór nie był realistyczny – 
był „głosem wspólnoty” ujętym wizualnie.

W  przeciwieństwie  do  późniejszych  tragediopisarzy  kostium  u  Ajschylosa nie 
różnicował silnie psychologii postaci, bardziej wskazywał rolę w micie niż charakter 
jednostki, bohaterowie są „typami mitycznymi” (król, bogini, posłaniec losu).
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Ajschylos używał stroju, by budować nastrój grozy, boskiej potęgi i nieuchronności 
losu, wzmacniać efekt  scen zbiorowych (np.  procesje,  lamenty),  tworzyć wizualną 
spójność z tematami tragedii: winą, karą, fatum.

U Ajschylosa kostium był przede wszystkim monumentalny i rytualny, symboliczny, 
a nie realistyczny, podporządkowany idei tragedii jako obrazu boskiego porządku i 
nieuchronnego losu. Nie służył jeszcze psychologii postaci – jego główną rolą było 
budowanie wzniosłego, mitycznego świata scenicznego.

W przypadku Sofoklesa kostium nie był już tylko elementem konwencji scenicznej, 
ale stawał się ważnym środkiem charakteryzacji postaci i budowania sensu dramatu. 
Nie wprowadził on rewolucji w formie (jak komedia), lecz wyraźnie rozwinął sposób 
jej  użycia.  Sofokles  bardzo  konsekwentnie  wykorzystywał  strój  do 
podkreślenia: pozycji  społecznej (królewskie  szaty,  insygnia  władzy), płci  i  roli 
społecznej oraz pochodzenia (np. obcego).

Marmurowa  płaskorzeźba  przedstawiająca  poetę,  prawdopodobnie  Sofoklesa. 
Domena  publiczna.  By  Marie-Lan  Nguyen  –  Own  work,  Public  Domain, 
https://commons.wikimedia.org/w/index.php?curid=738526
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W tragediach takich jak Król Edyp czy Antygona widz od razu rozpoznawał, kim 
jest postać – zanim jeszcze zaczęła mówić.

U Sofoklesa strój często współgra z sytuacją bohatera: zmiana lub kontrast stroju 
może podkreślać napięcie tragiczne, elementy kostiumu mogą wskazywać na kryzys, 
żałobę,  winę  czy  upadek.  Przykładowo:  postacie  w  żałobie  noszą  ciemniejsze, 
prostsze szaty, bohater znajdujący się w konflikcie może być wizualnie „oderwany” 
od reszty (np. inny kolor, mniej ozdób).

W  odróżnieniu  od  wcześniejszego  Ajschylosa  Sofokles ogranicza  przesadną 
monumentalność,  dąży  do  większej harmonii  między  kostiumem  a  charakterem 
postaci, unika nadmiaru dekoracyjności na rzecz czytelności.

Maska  i  strój  tworzą  u  niego  spójny  system:  maska  pokazuje typ  emocji  i 
charakter,  kostium dopełnia  to  przez status  i  sytuację  życiową.  Dzięki  temu widz 
otrzymuje pełny obraz postaci już na poziomie wizualnym.

Najważniejsze u Sofoklesa jest to, że kostium nie tylko „pokazuje”, ale interpretuje 
postać,  wspiera  główne  tematy  tragedii:  los,  wina,  odpowiedzialność,  pomaga  w 
budowaniu kontrastów między bohaterami (np. władca vs buntownik).

Sumując,  u Sofoklesa  kostium  staje  się  bardziej funkcjonalny  i  znaczący niż 
wcześniej,  ściśle  powiązany  z psychologią  i  sytuacją  bohatera,  podporządkowany 
zasadzie umiaru  i  klarowności.  Nie  zmienia  on  radykalnie  formy  tragedii,  ale 
znacząco pogłębia świadome, dramaturgiczne wykorzystanie kostiumu.

Eurypides  wprowadzał  bardziej  „życiowe”  postaci,  co  przekładało  się  na  mniej 
schematyczne kostiumy oraz większą dbałość o dopasowanie stroju do sytuacji (np. 
postać w żałobie rzeczywiście ubrana skromniej).

W  tragediach  Eurypidesa  zauważamy  lepsze  wykorzystanie  kolorów,  tkanin  i 
dodatków  (np.  berła,  miecze).  Kostium  coraz  częściej  wspierał charakterystykę 
postaci  i  akcję,  a  nie  tylko  jej  status.  Choć  maski  pozostały  standardem,  mogły 
stawać  się bardziej  wyraziste  emocjonalnie.  Sylwetka  aktora  była  nadal 
powiększana, ale większy nacisk kładziono na spójność wyglądu z rolą.

Tragedię  grecka  okresu  klasycznego  cechuje ciągłość  formy (maski,  koturny, 
długie  szaty),  przy  jednoczesnym stopniowym wzroście  różnorodności  i  realizmu, 
zwłaszcza  u  późniejszych  tragediopisarzy.  Innymi  słowy:  tragedia  nie  zmienia 
kostiumu „rewolucyjnie”, lecz doskonali jego funkcję dramatyczną i symboliczną.

W komedii,  gdzie  obowiązywał  styl  realistyczno-groteskowy, stosowano krótsze 
stroje, przerysowane elementy ciała (brzuch, fallus) oraz karykaturalne maski. Dzięki 
temu osiągano efekt satyry i społecznej krytyki.

W czasie kilku wieków rozwoju komedii  greckiej  ta oczywiście zmieniała się,  a 
wraz z nią ewoluował również kostium.
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W komedii starej (V  w.  p.n.e.) będącej  narzędziem ostrej  satyry  politycznej  i 
społecznej, kostium miał  szokować, ośmieszać  i  wyolbrzymiać postaci. W 
kostiumach  eksponowano  przede  wszystkim:  przesadne  elementy  ciała:  aktorzy 
nosili  wypchane  brzuchy  i  pośladki,  co  nadawało  sylwetce  groteskowy 
wygląd; sztuczny fallus (często bardzo widoczny) – symbol płodności, ale też źródło 
humoru  obscenicznego. Maski były duże,  karykaturalne,  wyolbrzymiające  cechy 
postaci  (np.  polityków  czy  filozofów). Barwne,  fantastyczne  stroje:  np.  kostiumy 
zwierząt, bogów, czy personifikacji (chór często był przebrany bardzo widowiskowo).

Medea  zabija  swego  syna,  amfora czerwonofigurowa z  Kampanii ,  ok.  330 
p.n.e., Luwr (K 300). Domena publiczna.

W  czasach  tzw.  komedii średniej (IV  w.  p.n.e.) zaczęto ograniczać 
obsceniczność (np. fallus stawał się mniej eksponowany lub znikał). Kostiumy były 
nadal  stylizowane,  ale mniej  groteskowe.  Maski  pozostawały  ważne,  ale  mniej 
karykaturalne. Zmiany te wynikały m.in. z osłabienia bezpośredniej satyry politycznej.

W  czasach komedii nowej (koniec  IV  w.  p.n.e.) związanej  m.in. z  twórczością 
Menandra postacie nosiły stroje bardziej zbliżone do codziennych ubiorów Greków 
(np.  chitony,  himationy). Brak było elementów  obscenicznych –  znikają  przesadne 
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wypchania i  fallus. Maski  typologiczne:  przedstawiały  raczej  typy społeczne (stary 
skąpiec, zakochany młodzieniec, sprytna niewolnica), a nie konkretne osoby.

Scena  teatralna  z  dwoma  aktorami  komediowymi  na  sycylijskim kielichu 
czerwonofigurowym- kraterze , ok.  350–340 p.n.e. Plik  ten  jest  licencjonowany  na 
podstawie licencji Creative Commons     Attribution 3.0 Unported  . © Marie-Lan Nguyen / 
Wikimedia Commons

Kostium przestał być narzędziem groteski, a zaczyna wspierać rozpoznawalność 
typów postaci i fabułę obyczajową.

Zmiany ta odzwierciedlały ewolucję samej komedii – od ostrej satyry politycznej do 
bardziej uniwersalnych historii o życiu codziennym.

W dramacie satyrowym  gdzie  obowiązywał  styl  dziki  i  instynktowny, 
wykorzystywano skóry  zwierzęce,  ogony  i  uszy,  wyeksponowany (ogromnych 
rozmiarów) fallus oraz brak koturnów. Dzięki temu uzyskiwano efekt chaosu, natury 
i erotyzmu.

Członkowie  chóru  nosili  maski  zgodnie  z  tradycją  bachiczną. Najwcześniejsze 
wiarygodne świadectwo dostarcza waza Pandory datowana na połowę V wieku p.n.e. 
Na  wazie  tej  satyrowie  przedstawieni  są  jako  pół  ludzie,  pół  kozły,  noszący  na 
głowach rogi kozła, nawiązując w ten sposób do bóstw kozłów typu doryckiego. 

Późniejsze przedstawienie można zobaczyć na wazie Pronomos, znalezionej w 
Neapolu. Element kozi zniknął, a satyrowie przypominają dawnych jońskich Silenów, 
bóstwa koni. Artyści noszą końskie ogony i krótkie spodnie z doczepionym fallusem, 
symbolem kultu dionizyjskiego. Haigh twierdzi, że doryccy satyrowie byli pierwotnymi 
wykonawcami  tragedii  attyckich  i  dramatów  satyrycznych,  podczas  gdy  element 
joński został wprowadzony później. 
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Puchar do  picia, ok. 490–480  p.n.e.,  przedstawiający menadę i 
satyra. MatthiasKabel  –  Praca  własna,  copyleft:  Wielolicencja  z  GFDL i  Creative 
Commons CC-BY-SA-2.5 i starszymi wersjami (2.0 i 1.0)

Specjalnymi elementami kostiumu były: prosterneda –  imitacja  kobiecego 
biustu, progastreda –  wybrzuszenie  brzucha,  wyściełanie  ciała  (zwłaszcza  w 
komedii),  peruki  i  nakrycia  głowy  (onkos).  Aktorami byli  wyłącznie  mężczyznami, 
dlatego kostium pełnił kluczową rolę w kreowaniu płci postaci.

Kostium – zwłaszcza maska – wpływał na sposób gry: brak mimiki → ekspresja 
całym ciałem, gesty były skodyfikowane, aktorstwo miało charakter deklamacyjny i 
fizyczny.  Jak zauważał  Arystoteles,  w jego czasach gra aktorska była już bardzo 
ekspresyjna i gestyczna.

Warto  zauważyć  jednak,  że  w  swojej  Poetyce  Arystoteles  traktował  kostium  i 
oprawę  sceniczną  (opsis)  jako  najmniej  istotny  element  dramatu.  Uważał,  że 
prawdziwa  wartość  sztuki  tkwi  w  logicznej  fabule  i  słowie,  a  nie  w  efektach 
wizualnych, które uznał za podrzędne rzemiosło. 
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Zmiany w okresie hellenistycznym

Okres hellenistyczny (323–30 r. p.n.e.) przyniósł głęboką transformację greckiego 
społeczeństwa.  Zmianie uległa dotychczasowa struktura polityczna i  społeczna,  a 
Grecy  z  obywateli  niezależnych  polis  stali  się  częścią  wielkich  monarchii. Dzięki 
podbojom Aleksandra Wielkiego świat grecki  otworzył  się na Wschód. W wielkich 
metropoliach, takich jak Aleksandria w Egipcie czy Antiochia, Grecy i Macedończycy 
wymieszali się z ludnością lokalną (Egipcjanami, Persami, Żydami).

Obywatelstwo  dotychczas  zamkniętych  wspólnot  straciło  na  znaczeniu 
politycznym. Władzę przejęli  monarchowie i ich urzędnicy, a dawne zgromadzenia 
ludowe miały coraz mniejszy wpływ na decyzje państwowe.

Wokół dworów królewskich powstała nowa, wpływowa elita urzędnicza i wojskowa. 
Język  grecki  (tzw.  koine)  stał  się  uniwersalnym  językiem  urzędowym  i 
międzynarodowym w  całym basenie  Morza  Śródziemnego.   Utrata  niezależności 
politycznej  sprzyjała skupieniu się na życiu prywatnym i  osobistym szczęściu.  Na 
popularności  zyskały  nowe  nurty  filozoficzne  (np.  stoicyzm,  epikureizm,  cynizm), 
które uczyły, jak odnaleźć się w nowym, niepewnym świecie.

Tradycyjni  greccy  bogowie  (olimpijczycy)  zaczęli  być  utożsamiani  z  bóstwami 
wschodnimi. Pojawiły się nowe kulty (np. bóstwa Serapisa), a także powszechny kult 
władców hellenistycznych.

Powyższe zmiany znalazły swe odbicie w rozwoju teatru, w tym także w kostiumie. 
W okresie hellenistycznym (po śmierci Aleksander Wielki w 323 p.n.e.) kostiumy w 
antycznej  Grecji  uległy  wyraźnym  przemianom,  które  odzwierciedlały  większą 
różnorodność  kulturową  i  wpływy  ze  wschodu.  To  był  czas,  kiedy  grecka  moda 
przestała być tak „klasycznie prosta”, a zaczęła bardziej eksperymentować.

Najważniejsze  zmiany  w  kostiumie  teatralnym tego  okresu  to 
wzrost różnorodności i  bogactwa stylów. W  przeciwieństwie  do  wcześniejszego 
okresu klasycznego, gdzie dominowały proste formy jak chiton czy peplos, w epoce 
hellenistycznej pojawiło się więcej wariantów krojów i sposobów drapowania. Stroje 
stały  się  bardziej  złożone  i  dekoracyjne.  Rozwój  scenografii,  w  tym  budowa 
głębszego i wyższego proskenionu, wymusił zmianę proporcji kostiumu. Aktorzy stali 
się bardziej odseparowani od widzów, przez co rekwizyty, maski i odzież musiały być 
bardziej wyraziste niż za czasów klasycznych. 
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Papposilenus –  przedstawienie Sylena jako starca,  typowej  postaci  w sztukach 
satyrycznych. Gra na krotale (cymbałach). Domena publiczna.

W kostiumach widoczne były wpływy wschodnie (orientalne), pojawiły się bardziej 
luksusowe tkaniny (np. jedwabie), stosowano bogatsze wzory i kolory, stroje zaczęły 
być  bardziej  ozdobne  i  mniej  „surowe”  niż  wcześniej. Zaczęto 
przywiązywać większą rolę do detalu i dekoracji. Hafty, bordiury i zdobienia stały się 
bardziej  popularne.  Ubrania  często  podkreślały  status  społeczny  –  im  bogatsze 
zdobienia, tym wyższa pozycja. Choć tradycyjne stroje nie zniknęły, pojawiły się też 
nowe  bardziej  dopasowane  tuniki,  płaszcze  o  różnych  fasonach,  elementy 
inspirowane strojem perskim (np. rękawy, które wcześniej były rzadkie w Grecji).

Maski  hellenistyczne, w odróżnieniu od wcześniejszych epok, stały się bardziej 
realistyczne (wręcz portretowe) i powiększone. Dodawano do nich onkos – wysoką, 
spiczastą konstrukcję włosów na czole. Liczba typów masek wzrosła do około stu, co 
pozwalało na precyzyjne odróżnienie wieku, płci i charakteru postaci. 
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Maska teatralna z IV/III wieku p.n.e. Wystawiona w Muzeum tarożytnej Agory w 
Atenach,  w  Stoa  Attalosa.  Zdjęcie  Giovanniego  Dall’Orto,  9  listopada  2009  r. 
Uprawnienia=Creative Commons ShareAlike 1.0

W teatrze hellenistycznym kostiumy stały się bardziej realistyczne i zróżnicowane 
społecznie (np. inne dla bogaczy, inne dla niewolników), co odzwierciedlało rozwój 
tzw. nowej komedii związanej z twórczością Menander. W modzie zaczęto bardziej 
akcentować  indywidualny  styl  i  gust,  zamiast  trzymać  się  jednolitych  norm 
obowiązujących w polis w okresie klasycznym.

W okresie hellenistycznym kostiumy stały się bardziej różnorodne, dekoracyjne i 
kosmopolityczne.  Widać  w  nich  wyraźne  odejście  od  prostoty  ku  większemu 
przepychowi i wpływom międzynarodowym.

Nasza  wiedza  o  kostiumach antycznej  Grecji jest stosunkowo ograniczona, 
ponieważ:  wykonywano  je  z  nietrwałych  materiałów,  nie  zachowały 
się ich oryginały. W  badaniach opieramy  się  głównie  na:  malarstwie  wazowym, 
tekstach literackich, późniejszych opisach.
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Brązowa statua greckiego aktora, 150–100 p.n.e. Półmaska  zasłaniająca oczy i 
nos wskazuje na to, że postać jest aktorem. Nosi on męski stożkowaty czepek, ale 
kobiece  szaty,  zgodnie  z  greckim  zwyczajem  odgrywania  ról  kobiecych  przez 
mężczyzn.  Później  zaczęto  wykorzystywać  do  odgrywania  drugoplanowych  ról 
kobiecych, a także w komediach niewolnice. Domena publiczna.

Sumując,  kostium w  teatrze  greckim  przeszedł  drogę: od  rytuału,  przez  formy 
prymitywne,  do  wysoce  symbolicznego  systemu  teatralnego. Nie  był  jedynie 
dodatkiem do przedstawienia, lecz był narzędziem transformacji, nośnikiem znaczeń, 
elementem  religijnym,  podstawą  komunikacji  z  widzem.  Najważniejszym  jego 
elementem była maska, która pozwalała aktorowi przekroczyć własną tożsamość i 
stać  się  częścią  świata  mitu.  W  efekcie  aktor  grecki  nie  był  postrzegany  jako 
jednostka, lecz jako żywy znak sceniczny – połączenie kostiumu, ruchu i głosu. 
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Historia kostiumu w teatrze rzymskim
Spektakle  w  starożytnym  Rzymie  były w  swym  założeniu  początkowo formą 

rozrywki;  często jednak stawały  się  też medium,  za  pośrednictwem  którego 
przekazywano idee społeczne i polityczne, często stanowił scenę satyry politycznej, 
komentarza na temat norm społecznych i rozważań moralnych. Historia kostiumu w 
teatrze  rzymskim to zagadnienie,  które  pozwala  zrozumieć  nie  tylko  estetykę 
przedstawień,  lecz  także  społeczne  i  kulturowe  mechanizmy  funkcjonowania 
antycznego Rzymu.

Tancerze  i  muzycy  przedstawieni  na  etruskim  fresku  w  Grobowcu 
Lampartów. Domena publiczna.

Początki  teatru  rzymskiego,  przypadające  na  okres  od  V  do  III  wieku  p.n.e., 
pozostawały pod silnym wpływem tradycji  greckiej,  a częściowo również etruskiej, 
zwłaszcza w zakresie tańca. Według przekazów to właśnie z Etrurii sprowadzono do 
Rzymu pierwszych artystów scenicznych w IV wieku p.n.e. Rzymianie przejęli od nich 
elementy maski, muzyki oraz gestu scenicznego.

Warto jednak zauważyć, że Etruskowie nie stworzyli teatru w formie tak rozwiniętej 
jak Grecy. Organizowali natomiast widowiska o charakterze religijnym i rytualnym, 
wykorzystujące  muzykę,  taniec  oraz  maski.  Ich  obrzędy  zawierały  elementy 
inscenizacji  i  performansu.  Wiedza  na  temat  tych  praktyk  pochodzi  głównie  z 
malowideł grobowych (m.in. z Tarquinii), opisów autorów rzymskich, takich jak Tytus 
Liwiusz, oraz znalezisk archeologicznych, obejmujących instrumenty i maski.

To  jednak  dramat  grecki  stał  się  zasadniczym  wzorcem  dla  twórców  teatru 
rzymskiego, takich jak Plaut i Terencjusz. Autorzy ci w dużym stopniu adaptowali, a 
niekiedy  wręcz  przejmowali,  komediowe  fabuły,  typowe  postacie  oraz  kostiumy 
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charakterystyczne  dla  Nowej  Komedii  Greckiej.  Rzymianie  przejęli  od  Greków 
zarówno  formy  dramatyczne,  jak  i  podstawowe  elementy  kostiumu  scenicznego. 
Mimo tych zapożyczeń wykształcili jednak własny, odrębny styl.

W  przeciwieństwie  do  teatru  greckiego,  silnie  związanego  z  kultem  bogów  i 
obrzędowością  religijną,  teatr  rzymski  pełnił  przede  wszystkim  funkcję  publicznej 
rozrywki. Znajdowało to odzwierciedlenie również w kostiumach scenicznych, które 
były  bardziej  efektowne  i  wyraziste  wizualnie.  Ich  forma  podporządkowana  była 
szybkiemu rozpoznaniu postaci oraz podkreśleniu dynamicznego, często farsowego 
charakteru przedstawień.

Podczas  gdy  w  teatrze  greckim  dominował  chiton,  w  Rzymie  podstawowym 
strojem  scenicznym  stała  się  toga. Rzymianie  wprowadzili  ideę fabula  togata,  w 
której sztuki komiczne były osadzone w kontekście rzymskim, a nie greckim. W tych 
przedstawieniach  kostiumy  odeszły  od  greckich  płaszczy  na  rzecz 
ikonicznej rzymskiej  togi – szerokiego,  półokrągłego  stroju. Był  to  strój 
charakterystyczny  dla  obywateli  rzymskich,  co  już  samo  w  sobie  wskazuje  na 
przesunięcie akcentu – z uniwersalnego, mitologicznego świata Greków ku bardziej 
społecznemu i obywatelskiemu charakterowi teatru rzymskiego. Rzymskie kostiumy 
nigdy nie były statyczne, ale płynnie dostosowywały się do zmieniających się gustów 
i wrażliwości widzów teatru w cesarstwie.

Aktor przebrany za króla i dwie muzy. Fresk z Herkulanum, 30-40 n.e.Plik ten jest 
licencjonowany na warunkach licencji Creative Commons     Uznanie autorstwa-Na tych   
samych warunkach 4.0 Międzynarodowe .
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Toga w teatrze rzymskim nie była jednolita – różnicowano ją poprzez kolory, wzory 
oraz  sposób  drapowania.  Elementy  te  pełniły  funkcję  znaków  scenicznych: Biała 
toga –  przypisywana  starcom;  kolor  ten  w  Rzymie  miał  konotacje  żałobne  i 
powagi. Purpura –  noszona  przez  młodych  mężczyzn  oraz  postacie  o  wysokim 
statusie;  była  symbolem  władzy  i  prestiżu. Szarość –  kojarzona  z  postaciami 
negatywnymi, takimi jak złodzieje czy oszuści (stąd powiedzenie „zrobić kogoś na 
szaro”).  Warto  dodać,  że  purpura  była  barwnikiem  niezwykle  kosztownym, 
pozyskiwanym  z  morskich  ślimaków.  W  rzeczywistości  społecznej  była 
zarezerwowana dla elit, zwłaszcza senatorów, co teatr wykorzystywał jako czytelny 
kod wizualny.

Jednym z najważniejszych elementów kostiumu była maska. W teatrze rzymskim 
maski były dopasowane do typu postaci (bohater, złoczyńca, sługa itp.), cechowały 
się większym  realizmem  i  szczegółowością niż  maski  greckie,  wykonywano  je  z 
lekkich materiałów organicznych (np. lnu, drewna, skóry), dlatego nie zachowały się 
do naszych czasów.

Rzymska, republikańska lub wczesnocesarska płaskorzeźba  przedstawiająca 
siedzącego poetę ( Menandera ) z maskami Nowej Komedii, I w. p.n.e. – początek I 
w. n.e., Muzeum Sztuki Uniwersytetu Princeton. Domena publiczna.

Maska  pełniła  kilka  funkcji:  umożliwiała  jednemu  aktorowi  granie  wielu  ról, 
pozwalała  mężczyznom  odgrywać  role  kobiece,  wzmacniała  ekspresję  postaci  i 
ułatwiała jej rozpoznanie przez widza.

Istotnym elementem rzymskiej tradycji kostiumowej było wyściełanie części ciała, 
szczególnie w komediach. Zabieg ten służył: wyolbrzymieniu cech fizycznych postaci, 
budowaniu  efektu  komicznego,  podkreśleniu  stereotypów  (np.  otyły  starzec, 
przesadnie  umięśniony  bohater).  Ten  typ  deformacji  scenicznej  można  uznać  za 
prekursora  późniejszych  konwencji  komediowych,  obecnych  choćby  w  teatrze 
dell’arte.
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Tragiczne i komiczne maski, mozaika willi Hadriana. Domena publiczna.

Starożytna rzymska maska teatralna. Około I-II wieku. Muzeum Brytyjskie. 
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Kostium  nie  pełnił  więc  wyłącznie  funkcji  estetycznych  –  był  narzędziem 
komunikacji z widzem.

Na  kostium wpływał  również  rozwój  monumentalnych  budowli,  takich  jak 
amfiteatry i teatry kamienne. Duża przestrzeń wymagała wyrazistości form i kolorów, 
detale musiały być widoczne z dużej odległości, kostium współgrał z architekturą jako 
element widowiska.

Podobnie jak w teatrze greckim, w teatrze rzymskim kostium był ściśle powiązany 
z gatunkiem – nie tylko „ubierał” aktora, ale od razu komunikował widzowi, z jakim 
typem postaci i  stylem przedstawienia ma do czynienia. Różnice między tragedią, 
komedią i pantomimą są tu bardzo wyraźne.

Silnie  inspirowana  teatrem  greckim  tragedia  (fabula  cothurnata),  zachowywała 
podniosły,  stylizowany  charakter.  Szaty  były  długie,  bogato  drapowane  tuniki  i 
płaszcze (często w intensywnych kolorach jak purpura czy czerwień), podkreślające 
wysoką  rangę  bohaterów  (królowie,  herosi).  Wysokie  koturny  (cothurni),  które 
dodawały aktorowi  wzrostu i  majestatu.  Maski:  duże,  wyraziste,  o  przesadzonych 
rysach – pomagały widzom z daleka rozpoznać emocje i typ postaci. Dodatki: berła, 
diademy, elementy „egzotyczne” (np. stroje wschodnie), jeśli akcja działa się poza 
Rzymem. Kostium nie miał być realistyczny – był symboliczny i monumentalny.

Bardziej  „przyziemna” komedia  (fabula  palliata  i  togata),  pokazująca  życie 
codzienne,  choć  nadal  w  konwencji używała krótsze  tuniki,  płaszcze  (np. 
grecki pallium w  komedii  typu palliata),  bardziej  zbliżone  do  ubioru  zwykłych 
ludzi. Kolory miały znaczenie typologiczne – np. określone barwy dla niewolników, 
młodzieńców,  pasożytów. W  obu  formach  komedii  kolory  kostiumów  i  dodatków 
świadczyły o pozycji społecznej. Postać zamożna lub arystokratyczna mogła nosić 
bogato farbowany płaszcz (często czerwony lub fioletowy, które były kosztownymi 
barwnikami),  podczas  gdy  postać  uboższa  mogła  nosić  niefarbowany  lub 
jednokolorowy strój. Były obecne także maski, ale często bardziej karykaturalne niż w 
tragedii (przerysowane nosy, uśmiechy). Kostium od razu zdradzał postać – skąpy 
starzec,  sprytny  niewolnik,  zakochany  młodzieniec  (częste  u  Plautus  i 
Terence). Efekt: kostium był czytelny i schematyczny, ale bliższy codzienności niż w 
tragedii.

Najbardziej  „widowiskowe”  i  nowatorskie  formy  dostrzegamy  w  pantomimie. 
Stosowano  tu  szaty  lekkie,  dopasowane  do  ciała,  umożliwiające  swobodny  ruch 
(ważne,  bo  opowieść  przekazywano  gestem  i  tańcem).  Również  w  pantomimie 
często używano masek, ale bardziej subtelnych; w mimie bywały ograniczane lub 
pomijane,  by  pokazać  mimikę.  Materiały  i  dekoracje:  bogate  tkaniny,  czasem 
półprzezroczyste; większa dbałość o efekt wizualny niż wcześniej. Zmiany kostiumu: 
możliwe  szybkie  przebrania,  by  jeden  aktor  mógł  odgrywać  różne  role.  Postacie 
kobiece: częściej grane przez kobiety (w przeciwieństwie do wcześniejszych form), 
co wpływało na bardziej realistyczny strój. Efekt: kostium był dynamiczny i zmysłowy, 
podporządkowany ruchowi i ekspresji ciała.
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Figurka z kości słoniowej przedstawiająca rzymskiego aktora tragicznego, I wiek 
n.e. Domena publiczna. W teatrze rzymskim kostiumy ewoluowały wyraźnie między 
okresem republiki  a  cesarstwa,  głównie  pod  wpływem  zmieniających  się  gustów 
publiczności, rozwoju widowiskowości oraz wpływów greckich i lokalnych tradycji.

Rzymski aktor grający Papposilenusa, statua marmurowa, ok. 100 r. n.e., według 
greckiego oryginału z IV w. p.n.e. Domena publiczna.
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Na początku teatr  rzymski  był  silnie inspirowany kulturą grecką.  Kostiumy były 
więc  dość  proste  i  schematyczne:  Aktorzy  nosili  tuniki  i  płaszcze  (podobne  do 
greckiego chitonu i himationu). Używano masek (łac. personae), które określały typ 
postaci  (np.  starzec,  niewolnik,  młodzieniec).  Kolory  i  dodatki  miały  znaczenie 
symboliczne (np. określały status społeczny). W komedii (np. u Plautus czy Terence) 
kostiumy były bardziej „codzienne”, ale nadal stylizowane.

Mozaika  przedstawiająca  rzymskich  aktorów  i  muzyka  z  Domu  Tragisty  w 
Pompejach. Domena publiczna.

Przejście od republiki do cesarstwa przyniosło gwałtowny wzrost liczby ludności i 
terytorium  oraz  centralizację  władzy  w  rękach  jednej  osoby.  Społeczeństwo 
przekształciło się z niewielkiej wspólnoty obywatelskiej w kosmopolityczną mozaikę 
narodów, opartą na nowych, ściśle określonych stanach i zależnościach społecznych. 

W  czasach  schyłkowej  republiki  populacja  wynosiła  kilkanaście  milionów,  a  w 
okresie największej ekspansji terytorialnej (panowanie cesarza Trajana) wzrosła do 
poziomu  od  ok.  50  do  nawet  75–100  milionów  mieszkańców  basenu  Morza 
Śródziemnego. 

W okresie późnej republiki miasto Rzym liczyło kilkaset tysięcy mieszkańców. W 
szczytowym okresie cesarstwa (I–II w. n.e.) metropolia osiągnęła od ok. 600 tys. do 
nawet ponad 1 miliona ludzi, stając się największym miastem świata.

W kolejnych wiekach doszło też do zmiany struktur i hierarchii społecznej.  Zanikł 
podział  na  patrycjuszy  i  plebejuszy,  w  cesarstwie  decydował  przede  wszystkim 
majątek oraz przychylność panującego.
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W republice prawa przysługiwały głównie mieszkańcom Italii. W 212 r. n.e. cesarz 
Karakalla  nadał  obywatelstwo  rzymskie  niemal  wszystkim  wolnym  mieszkańcom 
imperium,  co  zatarło  różnice  między  zdobywcami  a  podbitymi  ludami 
prowincjonalnymi.

W  okresie  późnego  cesarstwa  uległ  stopniowej  poprawie  prawny  status 
niewolników dzięki wpływom filozofii (np. stoicyzmowi) oraz chrześcijaństwu. Z kolei 
wolni,  ubożsi  obywatele  zasilili  warstwę miejskiego plebsu,  utrzymywanego przez 
państwo (system panem et circenses – chleba i igrzysk). 

Myślę,  że  to  głównie  te  przemiany,  obok  oczywiście  takich  zjawisk  jak 
gromadzenie  wiedzy,  poznawanie  dorobku  innych  kultur,  spowodowały  zmiany 
również w teatrze rzymskim.

W czasach cesarstwa (od I w. p.n.e./n.e.) teatr stał się bardziej spektakularny i 
nastawiony na efekt: Kostiumy stały się bogatsze, bardziej dekoracyjne i realistyczne. 
Pojawiły  się  bardziej  zróżnicowane  materiały  (jedwab,  barwione  tkaniny)  oraz 
ozdoby. Maski zaczęły być mniej używane w niektórych formach (np. w pantomimie), 
gdzie większą rolę odgrywała mimika i gest. W widowiskach takich jak pantomima 
czy mim pojawiały się kostiumy bardziej dopasowane do ciała, podkreślające ruch. 
Częściej stosowano kostiumy historyczne lub egzotyczne, odpowiadające fabule.

Lampa naftowa ozdobiona maskami komedii. Domena publiczna.

Rzymskie  kostiumy  teatralne  wykonywano  z  materiałów  powszechnie 
stosowanych w ówczesnej produkcji  tekstyliów. Najpowszechniejszymi materiałami 
były  len i  wełna. Jedwab, choć znany i  niekiedy importowany z odległych krajów, 
takich jak Chiny, był niezwykle drogi, dlatego też częściej pojawiał się jako dodatek 
lub ozdoba, jeśli w ogóle był używany.

Elementy dekoracyjne mogły obejmować haft, nici metalowe lub wzory tkane, ale 
były one zazwyczaj zarezerwowane dla osób o wyższym statusie lub na specjalne 
występy związane z obchodami świąt religijnych lub państwowych. 

Ponieważ kostiumy teatralne trzeba było szybko zakładać i zdejmować w ciasnych 
przestrzeniach za sceną, prostota konstrukcji była kluczowa. Ubrania często spinano 
szpilkami  lub  pasami,  zamiast  przeszywać  je  skomplikowanymi  szwami,  co 
pozwalało na szybką zmianę stroju. Maski również zazwyczaj wykonywano z lekkich 
materiałów,  takich  jak  len,  korek  lub  drewno,  aby  zmniejszyć  obciążenie  karku 
aktorów i ułatwić emisję głosu
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Tradycja kostiumu rzymskiego przetrwała aż do upadku Cesarstwa Rzymskiego. 
Wraz  z  zanikiem  teatru  w  późnej  starożytności  wiele  z  tych  praktyk  zostało 
zapomnianych, by odrodzić się dopiero w średniowieczu.

Dziedzictwo rzymskiego  kostiumu scenicznego obejmuje:  użycie  kostiumu jako 
znaku społecznego,  rozwiniętą symbolikę koloru,  znaczenie maski  jako narzędzia 
aktorskiego, wykorzystanie deformacji ciała w komedii.

Sumując,  kostium  w  teatrze  rzymskim  stanowił  złożony  system  znaków,  który 
łączył  funkcje  estetyczne,  społeczne  i  dramaturgiczne.  Był  nie  tylko  elementem 
ubioru  scenicznego,  lecz  także  nośnikiem  informacji  o  postaci,  jej  statusie  i 
charakterze. W ten sposób teatr rzymski wypracował język wizualny, który – mimo 
upływu wieków – pozostaje fundamentem współczesnej scenografii i kostiumologii.   
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Historia  kostiumu  w  teatrze 
średniowiecznej Europy

Średniowiecze obejmuje niemal tysiąc lat historii Europy — od upadku Cesarstwa 
Zachodniorzymskiego w V wieku do początków renesansu w XV wieku. Był to okres 
głębokich przemian społecznych, religijnych i  kulturowych, które wywarły ogromny 
wpływ na rozwój sztuki, w tym również teatru i kostiumu scenicznego.

Choć  średniowiecze  trwało  prawie  dziesięć  wieków,  właściwy  rozwój  teatru 
średniowiecznego rozpoczął się około X wieku. Jego korzeni należy szukać przede 
wszystkim w liturgii i praktykach religijnych Kościoła chrześcijańskiego. To właśnie w 
przestrzeni  sakralnej  narodziły  się  pierwsze  formy  średniowiecznego  kostiumu 
teatralnego.

We wczesnym średniowieczu przedstawienia miały charakter ściśle religijny i były 
integralną  częścią  nabożeństw.  Wprowadzano  je,  aby  przybliżyć  wiernym  treści 
biblijne  oraz  wzmacniać  wspólnotę  religijną.  Kościoły  zaczęły  inscenizować 
wydarzenia biblijne podczas najważniejszych świąt, wykorzystując bogatą symbolikę, 
ceremonialne gesty kapłanów, ołtarze oraz szaty liturgiczne.

Najwcześniejsze  formy  dramatyczne,  takie  jak  tropy  wielkanocne  (np.  Quem 
quaeritis?),  nie  wymagały  jeszcze  odrębnych  kostiumów  scenicznych. 
Wykorzystywano  przede  wszystkim  stroje  duchowieństwa  —  alby,  ornaty  i  kapy. 
Kostium nie był wówczas autonomicznym środkiem wyrazu artystycznego, lecz pełnił 
funkcję symboliczną i rytualną.

Już  wtedy  wykształciły  się  najważniejsze  cechy  średniowiecznego  kostiumu 
teatralnego.  Jego  zadaniem  nie  było  wierne  odtwarzanie  rzeczywistości,  lecz 
podkreślanie znaczenia postaci i przekazywanie określonych treści religijnych oraz 
moralnych.

Początki teatru średniowiecznego i pierwsze kostiumy

Najwcześniejsze formy dramatu średniowiecznego pojawiły  się  między X a  XII 
wiekiem w Kościele. Były to dramaty liturgiczne — krótkie sceny odgrywane podczas 
nabożeństw, szczególnie w okresie Wielkanocy i Bożego Narodzenia. Ich zadaniem 
było przybliżenie wiernym treści biblijnych, ponieważ większość społeczeństwa nie 
znała łaciny.

Za początek średniowiecznego dramatu uznaje się scenę Quem quaeritis? („Kogo 
szukacie?”), przedstawiającą trzy Marie przy grobie Chrystusa. W przedstawieniach 
tych występowali duchowni ubrani w zwykłe szaty liturgiczne — alby, kapy i ornaty.

We  wczesnym  średniowieczu  ubiór  europejski  pozostawał  stosunkowo  prosty. 
Dominowały  tuniki,  płaszcze  i  długie  szaty  inspirowane  strojem  późnorzymskim. 
Tkaniny  były  kosztowne,  dlatego  również  w  teatrze  wykorzystywano  istniejące 
ubrania i szaty kościelne. Nie istniały jeszcze profesjonalne garderoby teatralne, a 
wykonawcy często używali własnych strojów.
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Rozwój dramatów religijnych

Od  XII  wieku  teatr  średniowieczny  rozwijał  się  niezwykle  dynamicznie. 
Ukształtowały  się  trzy  podstawowe  gatunki  dramatu  religijnego:  misteria  — 
przedstawiające wydarzenia biblijne, mirakle — opowiadające o cudach i żywotach 
świętych, moralitety — alegoryczne sztuki ukazujące walkę dobra ze złem.

Wraz  z  rozwojem  teatru  spektakle  stawały  się  coraz  bardziej  rozbudowane  i 
widowiskowe. Przedstawienia stopniowo przechodziły z łaciny na języki narodowe, a 
udział w nich zaczęli brać również świeccy.

Rozbudowa  fabuły  i  pojawienie  się  licznych  postaci  wymagały  wyraźniejszego 
zróżnicowania  kostiumów.  Strój  sceniczny  zaczął  pełnić  funkcję:  identyfikacyjną, 
symboliczną, dydaktyczną i widowiskową.

Kostium  w  teatrze  średniowiecznym  nie  miał  wiernie  odtwarzać  realiów 
historycznych.  Ważniejsza  była  czytelność  symbolu  niż  realizm.  Dlatego  postacie 
biblijne ubierano zwykle zgodnie z modą współczesną wykonawcom.

Charakterystyczne rozwiązania kostiumowe

W  średniowiecznych  widowiskach  wykształciły  się  określone  sposoby 
przedstawiania bohaterów: Chrystus i  apostołowie — ukazywani byli  zazwyczaj w 
uproszczonych,  współczesnych wykonawcom szatach, Bóg Ojciec — często nosił 
stroje przypominające szaty biskupie, aniołowie — występowali w białych albach ze 
skrzydłami,  aureolami  i  złotymi  ozdobami,  święci  —  posiadali  bogate  płaszcze  i 
charakterystyczne atrybuty, diabły i postacie negatywne — nosiły groteskowe maski, 
rogi, ogony, łuskowate kostiumy oraz jaskrawe kolory.

Przedstawiane postacie  obejmowały  kapłanów,  aniołów,  męczenników,  postacie 
biblijne i istoty nadprzyrodzone. Inspiracją dla ich wyglądu była współczesna sztuka 
religijna — freski, mozaiki, rzeźby portalowe i iluminowane manuskrypty.

Aby odróżnić postacie kobiece od męskich, maski kobiet wykonywano z większymi 
oczami i ustami. Postacie nadprzyrodzone niemal zawsze nosiły maski.

Jeśli postacie związane były z istotami niebiańskimi, maski złocono złotymi liśćmi, 
które  błyszczały  w  świetle  świec  i  pochodni.  Stroje  anielskie  składały  się  z 
eleganckich szat kościelnych, skrzydeł i pozłacanych masek.

Postacie  diabłów  przedstawiano  natomiast  jako  groteskowe  potwory 
przypominające drapieżne ptaki lub zwierzęta z rogami, pazurami, łuskami i ogonami.

Maski i techniki barwienia

W tworzenie masek wkładano ogromny wysiłek. Rzemieślnicy uzyskiwali  kolory 
dzięki naturalnym składnikom: korzeniom, korze drzew, ziołom, owocom, kwiatom, 
owadom.
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Odcienie fioletu uzyskiwano z drewna drzew wschodnioindyjskich. Żywą czerwień 
masek diabłów otrzymywano z korzenia marzanny barwierskiej (Rubia tinctorum) lub 
z owadów.

Najdroższym barwnikiem był  kermes  — uzyskiwany  z  rozgniecionych  owadów 
żyjących na dębach. Dawał on niezwykle głęboki karmazynowy kolor i był symbolem 
luksusu.

Jean Fouquet, Męczeństwo świętej Apollonii. Domena publiczna.
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Cechy sztuki romańskiej w kostiumie teatralnym

W pierwszych okresach rozwoju teatru średniowiecznego wyraźnie widoczne są 
wpływy sztuki romańskiej.

Sztuka  romańska  charakteryzowała  się:  surowością,  monumentalnością, 
uproszczeniem  form,  symbolicznością  i  hieratycznością  postaci.  Te  same  cechy 
przeniesiono  do  kostiumów  teatralnych.  Stroje  były  ciężkie,  długie  i  pozbawione 
realistycznych detali. Liczył się przede wszystkim efekt symboliczny. Kostium nie miał 
odtwarzać rzeczywistości, lecz jednoznacznie wskazywać rolę postaci — świętego, 
diabła, anioła czy króla.

Zarówno sztuka romańska, jak i teatr średniowieczny pełniły funkcję dydaktyczną. 
Ich zadaniem było przekazywanie treści religijnych osobom niepiśmiennym.

W tym kontekście  kostium teatralny działał  jak  znak wizualny — podobnie  jak 
rzeźby romańskie na portalach kościołów.

Wpływ ikonografii religijnej

Twórcy  kostiumów  teatralnych  wzorowali  się  na  przedstawieniach  znanych  z: 
fresków, mozaik, rzeźb romańskich, iluminowanych manuskryptów.

Ikonografia  romańska  stworzyła  spójny  system  symboli  religijnych:  aureole 
oznaczały  świętość,  złoto symbolizowało  boskość,  biel  oznaczała  czystość,  czerń 
kojarzono ze śmiercią i piekłem, czerwień oznaczała męczeństwo lub grzech. Ważną 
rolę odgrywały również bestiariusze i symbole zwierzęce przedstawiające dobro i zło.

Postacie  święte  i  królewskie  nosiły  długie  tuniki  oraz  płaszcze  z  bogato 
zdobionymi obrzeżami.  Dodawano korony,  aureole i  berła  jako symbole świętości 
oraz władzy.

Wpływ rzeźby romańskiej szczególnie widoczny był w przedstawieniach diabłów. 
Charakterystyczne  były:  maski  o  wyolbrzymionych  rysach  twarzy,  rogi,  futra, 
zwierzęce  elementy  stroju,  groteskowy wygląd.  Aktorzy  odgrywający  role  diabłów 
wykonywali  gwałtowne  ruchy,  nosili  łańcuchy  i  dzwonki,  co  zwiększało 
widowiskowość spektaklu.

Kostium w misteriach

Misteria były najbardziej widowiskową formą średniowiecznego teatru religijnego. 
Przedstawiały sceny biblijne — od stworzenia świata aż po Sąd Ostateczny. 

Początkowo funkcjonowały jako część liturgii,  jednak z czasem wykształciły się 
jako  samodzielny  gatunek  teatralny.  Przełomowym momentem było  przeniesienie 
widowisk  poza  wnętrze  świątyni  —  na  place  miejskie  i  ulice.  Przedstawienia 
odbywały się często na ruchomych wozach misteryjnych. Zmienił się również skład 
wykonawców  —  duchownych  zastąpili  świeccy,  głównie  członkowie  cechów 
rzemieślniczych.

29



Stroje postaci świętych

Postacie  boskie  i  święci  nosili  bogate  szaty  inspirowane  liturgią  kościelną. 
Chrystusa przedstawiano zwykle w długiej tunice lub przepasce biodrowej podczas 
scen męki, Maryja występowała najczęściej w niebieskim płaszczu symbolizującym 
czystość i niebo, Apostołowie i prorocy posiadali laski, księgi i inne charakterystyczne 
atrybuty.

Materiały kostiumów i ich wykonanie

Kostiumy  wykonywano  z  materiałów  dostępnych  lokalnie:  lnu,  wełny,  sukna, 
jedwabiu, aksamitu, futer. 

Angielscy i francuscy kupcy sprowadzali jedwabie i aksamity z Włoch, Hiszpanii, 
Turcji oraz Dalekiego Wschodu.

Anglia posiadała największy rynek wełny w Europie. Najdroższa była szkarłatna 
wełna barwiona kermesem. Wełna służyła do produkcji  niemal każdego elementu 
ubioru, natomiast kosztowne tkaniny wykorzystywano głównie do szat liturgicznych i 
kostiumów najważniejszych postaci.

Moralitety

Moralitet to gatunek dramatyczny o tematyce religijnej, do ukształtowania, którego 
doszło na północy Europy w XIV wieku. Moralitety ukazywały dzieje jednostkowego 
bohatera, wybierającego pomiędzy złem a dobrem, potępieniem a zbawieniem.

Bohater  moralitetu  pozbawiony był  wszelkich cech jednostkowych,  narodowych 
itp.  i  stanowił  uosobienie  całej  ludzkości.  Ważnym  elementem  utworu  była 
psychomachia,  w której o duszę bohatera walczyły personifikacje cnót i występków 
(np. Dobro, Zło, Zawiść, Wiara, Pycha itp.); zależnie od wyniku tej walki i dokonanych 
przez bohatera wyborów, uzyskiwał  on albo Boskie miłosierdzie i  zbawienie,  albo 
zostawał  skazany na piekielne męki.  Przesłanie miało być uniwersalne,  moralitety 
unikały  więc  wszelkich  konkretów,  zarówno  w  określeniu  miejsca  akcji,  jak  i 
konstrukcji bohatera.

Były to zazwyczaj utwory długie (nawet ponad 20000 wersów). Chociaż tematyka 
moralna była  przedstawiona w sposób poważny,  to  czasami  występowały  w nich 
elementy komiczne, związane z postaciami diabłów i demonów piekielnych.

Kostium w moralitetach

Kostium  w  moralitetach  odgrywał  szczególną  rolę  i  był  jednym  z 
najważniejszych  elementów  przedstawienia.  Moralitety,  popularne  od  końca  XIV 
wieku, ukazywały walkę dobra ze złem oraz los człowieka stojącego przed wyborem 
między  cnotą  a  grzechem.  Na  scenie  pojawiały  się  personifikacje  pojęć 
abstrakcyjnych, takich jak Cnota, Grzech, Śmierć, Miłosierdzie, Wiedza, Dobro czy 
Zło.  Ponieważ  bohaterowie  nie  byli  zwykłymi  ludźmi,  lecz  symbolicznymi 
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uosobieniami wartości i wad, kostium pełnił funkcję znaku i pomagał widzom od razu 
rozpoznać charakter postaci.

W moralitetach kostium zastępował psychologię postaci i stawał się głównym 
nośnikiem znaczenia.  Strój  miał  jasno wskazywać,  czy  dana postać  reprezentuje 
dobro,  czy  zło.  Cnoty  przedstawiano  zazwyczaj  w  jasnych,  prostych  szatach, 
symbolizujących czystość, uczciwość i duchowość. Postacie negatywne nosiły stroje 
ciemne,  bogato  zdobione  lub  groteskowe,  często  z  elementami  budzącymi  lęk  i 
niepokój. Śmierć mogła być ukazywana jako szkielet lub postać odziana w czarny 
płaszcz,  natomiast  Diabeł  nosił  maski,  rogi  i  jaskrawe kolory.  Dzięki  temu nawet 
niewykształcony odbiorca mógł łatwo zrozumieć przesłanie sztuki.

Kostiumy wykonywano z materiałów dostępnych w średniowieczu, takich jak 
len,  wełna  czy  sukno.  W  bogatszych  przedstawieniach  wykorzystywano  również 
jedwab,  futra  oraz  ozdobne  tkaniny  haftowane  złotą  nicią.  Stroje  często 
przygotowywali  rzemieślnicy  związani  z  cechami  miejskimi,  które  organizowały 
widowiska religijne i teatralne. Do wykonania masek, koron, skrzydeł czy diabelskich 
rogów używano drewna, skóry, papieru i metalu. Ważne było przede wszystkim to, 
aby kostium był wyrazisty i czytelny symbolicznie, nawet z dużej odległości.

Charakterystyczną  cechą  kostiumów  w  moralitetach  była  ich  umowność  i 
symboliczność.  Nie  dążono  do  realistycznego  odwzorowania  świata,  lecz  do 
przekazania określonych idei moralnych i religijnych. Strój pomagał budować nastrój 
przedstawienia  oraz  wzmacniał  dydaktyczny  charakter  utworu.  Dzięki  kostiumom 
widzowie mogli łatwiej odczytać sens spektaklu i zrozumieć przesłanie o walce dobra 
ze złem oraz o odpowiedzialności człowieka za własne czyny.

Najważniejsze cechy kostiumu moralitetowego

Jedną  z  podstawowych  cech  kostiumu  moralitetowego  była  jego 
symboliczność. Strój wskazywał, co dana postać uosabia: Cnota mogła być ubrana 
na biało, Grzech lub Diabeł — w ciemne barwy z groteskowymi dodatkami.

Wykorzystywano  także  charakterystyczne  przedmioty:  korona  —  Władza, 
waga — Sprawiedliwość, kosa — Śmierć, łańcuchy i maski — Grzech i Pokusa.

Przykładami  moralitetów są angielski  Everyman oraz  polska Rozmowa Mistrza 
Polikarpa  ze  Śmiercią.  Everyman (z  ang.  każdy  człowiek)  to  określenie  bohatera 
średniowiecznych moralitetów, na którego miejscu mógł się postawić każdy widz – 
był  to bohater  o uniwersalnych cechach.  Stawiany był  wobec upersonifikowanych 
alegorii dobra i zła,  które walczyły o jego duszę.

Wyjście teatru poza mury kościoła

W XII  i  XIII  wieku  dramat  religijny  zaczął  opuszczać  przestrzeń  świątyń  i 
przenosić się na place miejskie oraz ulice.

Przedstawienia wystawiano na wozach misteryjnych — ruchomych scenach 
przemieszczających się przez miasto.
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Ten  misterny  obraz, Representation  of  a  Pageant  Vehicle  at  the  time  of  
Performance, został zamówiony jako frontispis do A Dissertation on the Pageants or  
Dramatic Mysteries Anciently Performed at Coventry by the Trading Companies of  
that  City (1825)  autorstwa Thomasa  Sharpa (1770-1841).  Obraz  został 
zaprojektowany i wykonany miedziorytem przez Davida Gee (1793-1872). Odtwarza 
on  XV-wieczną sztukę  pasyjną ( The  Trial  and  Crucifixion  of  Christ )  autorstwa 
Smiths’  Company  z  Coventry.  Wiele  szczegółów,  w  tym sam  projekt  wozu 
paradnego i  ludzie  na ulicy,  opiera  się  na relacjach pisemnych.  Scena na scenie 
przedstawia  Chrystusa  ze  związanymi  rękami  przed 
tronującym Piłatem. Annasz i Kajfasz są  ukazani  w mitrowych  kapeluszach ,  a 
chłopiec niesie miskę wody, aby Piłat umył ręce. Chociaż nieco spekulatywny, obraz 
ten miał wpływ i jest często reprodukowany. Domena publiczna.

Za  organizację  widowisk  odpowiadały  cechy  rzemieślnicze.  Każdy  cech 
przygotowywał określoną część cyklu biblijnego. Rzemieślnicy wykorzystywali swoje 
umiejętności  do  tworzenia:  scenografii,  mechanizmów  scenicznych,  kostiumów, 
rekwizytów. Była to również forma reklamy poszczególnych cechów.
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Aktorzy  i  ich  rodziny  często  samodzielnie  wykonywali  kostiumy  potrzebne  do 
przedstawień.

Kostium a społeczeństwo średniowieczne

Kostium  teatralny  odzwierciedlał  strukturę  społeczną  średniowiecza.  Strój 
wskazywał: pozycję społeczną, zawód, status majątkowy, moralną ocenę postaci.

Królowie  i  członkowie  rodzin  królewskich  często  występowali  w  widowiskach 
religijnych. Nosili królewski błękit oraz złote hafty symbolizujące władzę i prestiż.

Ponieważ ubrania były bardzo kosztowne, bogate kostiumy świadczyły również o 
pozycji sponsorującego przedstawienie cechu.

W średniowieczu nie istniały profesjonalne garderoby teatralne. Aktorzy przynosili 
własne ubrania, a luksusowe stroje często pochodziły z testamentów lub darowizn 
bogatych mieszczan. 

Efekty specjalne i widowiskowość

Średniowieczne  misteria  słynęły  z  niezwykle  efektownej  oprawy  scenicznej. 
Wykorzystywano: zapadnie prowadzące do „piekła”, ruchome platformy dla aniołów, 
sztuczny ogień i dym, fajerwerki, manekiny do scen śmierci, sztuczną krew, ogromne 
piekielne  paszcze  ziejące  płomieniami.  Wozy  misteryjne  posiadały  czasem 
skomplikowane mechanizmy służące do podnoszenia aktorów grających aniołów.

Kostiumy  współgrały  z  mechaniką  sceniczną,  muzyką  i  efektami  specjalnymi, 
tworząc niezwykle widowiskowe spektakle.

Wpływ gotyku na kostium teatralny

Od XII wieku rozwój stylu gotyckiego zaczął wyraźnie wpływać na modę i kostium 
teatralny. Gotyk, który dominował w architekturze, sztuce i rzemiośle średniowiecznej 
Europy,  przeniknął  również  do  widowisk  religijnych,  misteriów  oraz  przedstawień 
dworskich. Kostium sceniczny zaczął pełnić nie tylko funkcję praktyczną, ale także 
symboliczną i reprezentacyjną — miał podkreślać status postaci, jej charakter oraz 
znaczenie w spektaklu.

Gotycka  estetyka  opierała  się  na:  wertykalności,  dekoracyjności,  ekspresji 
wizualnej oraz wydłużonych sylwetkach. Inspiracją dla ubiorów były strzeliste formy 
gotyckich  katedr,  bogate  ornamenty  oraz  zamiłowanie  do intensywnych kolorów i 
zdobień.  W  teatrze  kostiumy  stawały  się  coraz  bardziej  efektowne,  ponieważ 
widowiska  często  odbywały  się  na  otwartej  przestrzeni  i  wymagały  silnego 
oddziaływania wizualnego na widza.

Do  charakterystycznych  elementów  kostiumu  gotyckiego  należały:  spiczaste 
rękawy,  wysokie  nakrycia  głowy,  długie  płaszcze  typu  houppelande,  plisowania  i 
drapowania  oraz  długie,  szpiczaste  buty  typu  poulaines.  Stroje  wykonywano  z 
kosztownych  tkanin,  takich  jak  aksamit,  brokat  czy  jedwab,  a  ich  bogactwo 
podkreślano haftami, futrami i metalowymi ozdobami. Kolory również miały znaczenie 

33



symboliczne  —  purpura  i  złoto  oznaczały  władzę  oraz  sacrum,  natomiast  czerń 
zaczęła być kojarzona z powagą i dostojnością.

W teatrze religijnym kostium pomagał  odróżnić  postacie  świętych,  aniołów czy 
diabłów.  Anioły  ubierano  w  jasne,  bogato  zdobione  szaty,  natomiast  postacie 
demoniczne  często  otrzymywały  kostiumy  o  ostrych  liniach,  ciemnych  kolorach  i 
groteskowych  detalach.  W  widowiskach  dworskich  stroje  podkreślały  hierarchię 
społeczną  oraz  splendor  dworu.  Dzięki  temu  gotycki  kostium  teatralny  stał  się 
ważnym  środkiem  budowania  nastroju  i  wyrazistości  scenicznej,  a  jego  wpływy 
można odnaleźć także w późniejszych epokach teatru historycznego i operowego.

Okładka moralitetu Mundus et Infans z 1522 r. Domena publiczna.
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Materiały i kolorystyka

W kostiumach inspirowanych gotykiem wykorzystywano: aksamit, jedwab, złocone 
hafty, dekoracyjne aplikacje. Dominowały barwy: czerń, bordo, purpura, fiolet, ciemna 
czerwień.

Czerń symbolizowała śmierć, tajemnicę, władzę i nieśmiertelność.

Symbolika  gotycka.  W  kostiumach  pojawiały  się:  krzyże,  motywy  czaszek, 
ornamenty roślinne, symbole heraldyczne. Symbolika ta podkreślała: walkę dobra ze 
złem, temat winy i odkupienia, przemijanie, lęki egzystencjalne.

Misteria jako kosmiczny dramat

Średniowieczne misteria przedstawiały całe dzieje świata — od stworzenia świata 
i upadku Lucyfera aż po Sąd Ostateczny.

Obok postaci boskich pojawiali  się zwykli ludzie: pasterze, kupcy, żołnierze czy 
grzesznicy.

Widowiska łączyły  religię  z  humorem,  muzyką,  tańcem i  efektami  specjalnymi, 
dzięki czemu silnie oddziaływały emocjonalnie na publiczność.

Schyłek średniowiecznego teatru religijnego

W  XVI  wieku  misteria  zaczęły  zanikać.  Reformacja  protestancka  krytykowała 
widowiska  religijne  jako  zbyt  świeckie  i  kosztowne.  W  Anglii  zakazywano  ich 
stopniowo  za  panowania  Henryka  VIII  i  Elżbiety  I.  Również  Kościół  katolicki  po 
Soborze  Trydenckim  coraz  niechętniej  odnosił  się  do  nadmiernie  widowiskowych 
form  teatru  religijnego.  Mimo  upadku  średniowiecznych  misteriów  ich  kostiumy 
pozostawiły trwałe dziedzictwo i stały się fundamentem późniejszego rozwoju teatru 
renesansowego oraz profesjonalnej sztuki projektowania kostiumów scenicznych.

Historia kostiumu w teatrze średniowiecznej Europy ukazuje drogę od prostych 
szat  liturgicznych  do  rozbudowanych,  symbolicznych  i  widowiskowych  strojów 
scenicznych.

Najważniejsze cechy średniowiecznego kostiumu teatralnego to:  symboliczność 
zamiast  realizmu,  silny  związek  z  religią,  wykorzystywanie  współczesnej  mody, 
alegoryczność postaci, widowiskowość i ekspresja, brak profesjonalnych warsztatów 
kostiumowych, ścisły związek kostiumu z funkcją dydaktyczną i społeczną.

Średniowieczny  kostium  teatralny  był  nie  tylko  elementem  dekoracyjnym,  lecz 
przede  wszystkim  narzędziem  przekazywania  treści  religijnych,  moralnych  i 
społecznych.  Dzięki  bogatej  symbolice,  wyrazistym  kolorom  oraz  widowiskowej 
formie pozostawił trwały ślad w historii europejskiego teatru i sztuki scenicznej.
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Kostium teatralny w teatrze renesansu 
–  funkcje,  symbolika  i  rozwój  w 
Europie 

Nazwą  renesans, odrodzenie  fr.  renaissance „odrodzenie”)  określamy  epokę w 
historii kultury europejskiej, obejmująca przede wszystkim XVI wiek, określany często 
jako „odrodzenie sztuk i  nauk”  oraz koncepcja historiozoficzna  odnosząca się  do 
historii kultury włoskiej od Dantego do roku 1520.  Termin ten nie jest jednoznaczny. 
Jako epoka w historii  kultury renesans obejmuje wiek XV i XVI, lecz jego granice 
czasowe nie są jasno ustalone.

Renesans  był  epoką  przełomową  w  całej  kulturze,  w  tym  dla  rozwoju 
europejskiego teatru i sztuki kostiumu. Wraz z odrodzeniem zainteresowania kulturą 
antyczną  zmieniło  się  postrzeganie  sceny,  aktora  oraz  widowiska  teatralnego. 
Kostium  przestał  pełnić  jedynie  funkcję  praktyczną  lub  symboliczną,  jak  w 
średniowieczu,  a  stał  się  ważnym  środkiem  wyrazu  artystycznego,  elementem 
reprezentacji społecznej oraz narzędziem budowania świata przedstawionego.

Występ trupy Commedia dell’arte I Gelosi , Hieronymusa Franckena I , ok.  1590. 
Domena publiczna.  

Od  XIV  wieku,  obok  przedstawień  religijnych,  rozwijał  się  teatr  świecki 
związany  z  uroczystościami  dworskimi,  wjazdami  monarchów,  maskaradami  i 
widowiskami  miejskimi.  Renesansowe  spektakle  zachwycały  przepychem, 
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bogactwem tkanin i niezwykłą oprawą wizualną. Włoscy artyści i projektanci, między 
innymi Leonardo da Vinci, tworzyli widowiska inspirowane mitologią Grecji i Rzymu, 
które stały się wzorem dla całej Europy. 

Renesansowe inspiracje antykiem

Kultura  renesansu  opierała  się  na  fascynacji  starożytnością.  W  teatrze 
widoczne  było  to  przede  wszystkim  w  kostiumach  stylizowanych  na  greckie  i 
rzymskie stroje. Aktorzy występowali  w togach, kirysach, sandałach oraz hełmach 
ozdobionych pióropuszami. Nie była to jednak wierna rekonstrukcja historyczna, lecz 
połączenie antycznych motywów z modą współczesną epoce.

W renesansowych widowiskach pojawiały się alegoryczne postacie, bogowie i 
bohaterowie  mitologiczni.  Szczególnie  popularne  były  intermezzi  —  krótkie 
widowiska muzyczno-taneczne wystawiane pomiędzy aktami dramatów. To właśnie z 
nich rozwinęła się później opera.

Dwory  europejskie  rywalizowały  ze  sobą  przepychem  organizowanych 
uroczystości. We Francji popularne były entrées, we Włoszech triumfalne procesje 
wzorowane na antycznych pochodach cesarskich,  a  w Anglii  widowiska dworskie 
zwane  masques.  Kostium  stanowił  centralny  element  tych  przedstawień  i  miał 
zachwycać widza bogactwem oraz kunsztem wykonania.

Kostium na dworach renesansowych

Na  dworach  królewskich  teatr  był  przede  wszystkim  manifestacją  potęgi  i 
prestiżu  władcy.  Kostiumy  wykonywano  z  luksusowych  materiałów:  jedwabiu, 
aksamitu,  brokatu,  satyny  i  tafty.  Zdobiono  je  złotymi  nićmi,  haftami,  perłami  i 
kamieniami  szlachetnymi.  Im  wyższa  pozycja  społeczna  postaci,  tym  bardziej 
okazały był jej strój.

Ważnym elementem renesansowych widowisk były maskarady. Łączyły one 
teatr, taniec i bal dworski. Maska oraz kostium pozwalały uczestnikom ukrywać swoją 
tożsamość i jednocześnie podkreślały atmosferę tajemnicy oraz zabawy.

Włoskie  widowiska  dworskie  wywarły  ogromny  wpływ  na  teatr  europejski. 
Szczególnie istotną postacią był Inigo Jones, który po podróży do Włoch przeniósł 
włoskie  wzorce do Anglii.  Projektował  kostiumy inspirowane antykiem:  napierśniki 
formowane  do  ciała,  rzymskie  kirysy,  pióra,  hełmy  i  ozdobne  spódnice  zwane 
tonneler. Stroje damskie charakteryzowały się lekkością, przezroczystymi tkaninami 
oraz głębokimi dekoltami.

Włoski renesans i rozwój kostiumu teatralnego

Centrum przemian artystycznych renesansu były Włochy. Rozwinięty przemysł 
tekstylny umożliwił produkcję coraz bardziej wyrafinowanych ubiorów. Kolor i rodzaj 
tkaniny informowały o pozycji społecznej właściciela stroju. Funkcjonowały również 
prawa sumptuarne, które określały, kto może nosić określone materiały, futra i kolory.
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Renesansowa moda teatralna pozostawała pod wpływem ubiorów wojskowych. 
Popularne  były  rozcięcia  w  rękawach  i  nogawkach,  które  zwiększały  swobodę 
ruchów  oraz  tworzyły  efekt  dekoracyjny.  Charakterystyczne  stały  się  także 
kontrastowe zestawienia kolorystyczne.

W XVI wieku coraz częściej stosowano ciemniejsze barwy symbolizujące powagę, 
godność  i  prestiż.  Jednocześnie  stroje  nadal  zachowywały  niezwykłe  bogactwo 
zdobień.

Commedia  dell’arte  –  teatr  masek,  improwizacji  i  wyrazistych 
postaci

Commedia  dell’arte,  czyli  dosłownie  „teatr  ludzi  sztuki”,  była  formą  włoskiego 
teatru komediowego, która narodziła się w XVI wieku. Słowo arte oznaczało wówczas 
zawód  lub  rzemiosło,  dlatego  nazwa  podkreślała,  że  przedstawienia  tworzyli 
zawodowi  aktorzy.  Był  to  teatr  żywy,  dynamiczny  i  oparty  przede  wszystkim  na 
improwizacji.

Spektakle  wystawiano  na  ulicach,  placach  miejskich  oraz  dworach.  Wędrowne 
trupy aktorskie podróżowały od miasta do miasta, prezentując widowiska oparte na 
prostych  scenariuszach  zwanych canovacci.  Zawierały  one  jedynie  zarys  fabuły, 
natomiast dialogi i większość komicznych sytuacji powstawały spontanicznie podczas 
przedstawienia.

Claude Gillot (1673–1722), Cztery postacie z Commedia dell’Arte: Trzej panowie i  
Pierrot, ok. 1930-1999.  1715
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Commedia dell’arte wyróżniała się: improwizacją aktorów, wyrazistymi typami 
postaci,  maskami  i  charakterystycznymi  kostiumami,  przesadną  gestykulacją, 
elementami akrobatyki i pantomimy, komicznymi gagami zwanymi lazzi.

Najważniejszą  rolę  odgrywał  ruch  sceniczny  i  kontakt  z  publicznością.  Dzięki 
charakterystycznym maskom oraz kostiumom widzowie mogli natychmiast rozpoznać 
bohaterów i ich cechy charakteru.

Historia i rozwój

Commedia  dell’arte  narodziła  się  około  1545  roku  w  północnych  Włoszech, 
szczególnie  w  okolicach  Mediolanu  i  Padwy.  W  tym  okresie  zaczęły  powstawać 
pierwsze profesjonalne zespoły aktorskie, takie jak Compagnia dei Gelosi.

Trupy  teatralne  występowały  nie  tylko  we  Włoszech,  lecz  także  na  dworach 
Francji,  Hiszpanii  i  Anglii.  Początkowo kostiumy oraz  maski  były  bardzo  proste  i 
wykonywane z łatwo dostępnych materiałów. Z czasem jednak poszczególne role 
nabrały stałych, rozpoznawalnych cech.

W XVII wieku stroje i maski zostały niemal całkowicie ujednolicone. Publiczność 
mogła rozpoznać bohatera już po samym wyglądzie i sposobie poruszania się.

W XVIII wieku Carlo Goldoni próbował zreformować włoską komedię, ograniczając 
improwizację  i  wprowadzając  bardziej  realistyczne  dialogi.  Stopniowo  klasyczna 
forma  commedii  dell’arte  zaczęła  zanikać,  jednak  jej  wpływ  na  teatr  europejski 
pozostał ogromny.

Commedia  dell’Arte  Trupa  na  wozie  na  rynku  miejskim Jana Miela (1640). 
Domena publiczna.
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Kostiumy i maski – znak rozpoznawczy commedii dell’arte

Kostium  pełnił  w  commedii  dell’arte  niezwykle  ważną  funkcję.  Ponieważ 
scenografia  była  zazwyczaj  skromna,  strój  i  maska  stawały  się  podstawowym 
środkiem identyfikacji postaci.

Każdy bohater  posiadał  charakterystyczny wygląd:  służący nosili  stroje  lekkie  i 
wygodne,  starcy  i  uczeni  występowali  w  cięższych,  sztywniejszych  ubraniach, 
żołnierze  prezentowali  przesadnie  ozdobione  mundury,  zakochani  wyróżniali  się 
eleganckimi strojami renesansowymi.

Kolory  kostiumów  również  miały  znaczenie  symboliczne:  czerwień  oznaczała 
bogactwo i  namiętność,  czerń kojarzono ze starością i  powagą,  wielobarwne łaty 
symbolizowały biedę, chaos i spryt.

Maski wykonywano najczęściej ze skóry lub papier-mâché. Zakrywały górną część 
twarzy, pozostawiając odkryte usta. Dzięki temu aktorzy mogli  swobodnie mówić i 
jednocześnie wykorzystywać mimikę.

Cechy masek były mocno przerysowane: haczykowate nosy, wyolbrzymione brwi, 
szerokie policzki, groteskowe deformacje twarzy.

Maska nie tylko ukrywała twarz aktora, ale także zamieniała postać w teatralny 
archetyp.

Najważniejsze postacie commedii dell’arte

Zanni – komiczni służący.

Zanni  byli  służącymi  pochodzącymi  ze  wsi.  Zazwyczaj  byli  biedni,  głodni, 
przebiegli  i  niezwykle ruchliwi.  To oni  odpowiadali  za większość humoru i  energii 
scenicznej.
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Arlekin (Arlecchino)

Arlekin  to  najbardziej  znany zanni.  Był  sprytnym,  wesołym i  wiecznie  głodnym 
sługą, skłonnym do psot oraz oszustw.

Jego  kostium  początkowo  składał  się  z  łat  i  kawałków  materiału  w  różnych 
kolorach. Z czasem przekształcił  się w charakterystyczny strój pokryty kolorowymi 
rombami.

Charakterystyczne elementy: czarna półmaska, akrobatyczne ruchy, drewniany kij 
zwany slapstick, niezwykła zwinność i ruchliwość.

Od nazwy tego kija pochodzi współczesne określenie komedii slapstickowej.

Brighella

Brighella był bardziej cyniczny i  przebiegły niż Arlekin. Często występował jako 
karczmarz, sługa lub żołnierz.

Nosił  kremowy  lub  biały  kostium  obszyty  zielenią  oraz  ciemną  maskę  z 
haczykowatym nosem i wyraźnymi wąsami.

Pulcinella

Pulcinella  był  postacią groteskową i  nieprzewidywalną — jednocześnie głupią i 
sprytną.

Jego wygląd obejmował: luźny biały strój, stożkowaty kapelusz, czarną maskę z 
dziobowatym nosem, garbatą sylwetkę.

Postać ta stała się inspiracją dla angielskiego bohatera Puncha.

Pierrot

Pierrot  wywodzi  się z  włoskiego Pedrolina.  Był  melancholijnym i  marzycielskim 
sługą, często nieszczęśliwie zakochanym.

W przeciwieństwie do większości bohaterów nie nosił maski. Jego biały kostium z 
dużymi guzikami oraz przypudrowana twarz podkreślały delikatność i smutek postaci.

Vecchi – starcy i autorytety

Vecchi  reprezentowali  władzę,  pieniądze  i  społeczne  autorytety.  Najczęściej 
stawali się obiektem żartów.

Pantalone

Pantalone  był  bogatym  kupcem  weneckim,  skąpcem  i  człowiekiem  opętanym 
pieniędzmi.
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Nosił  czerwony  obcisły  strój,  czarną  pelerynę,  spiczaste  buty,  maskę  z 
haczykowatym nosem i brodą.

Jego komizm wynikał między innymi z prób zdobywania względów młodych kobiet 
mimo podeszłego wieku.

Il Dottore

Il  Dottore był uczonym, lekarzem lub prawnikiem, który imponował innym pustą 
erudycją.  Ubierał  się  niemal  wyłącznie  na  czarno,  w  akademicką  togę,  szeroki 
płaszcz i białą kryzę. Maska zakrywała czoło i nos, pozostawiając policzki odkryte.

Żołnierze i samochwały

Il Capitano

Il  Capitano był  chełpliwym żołnierzem i  samochwałą,  który opowiadał o swoich 
bohaterskich czynach, choć w rzeczywistości był tchórzem.

Jego wygląd był przesadnie efektowny: wielki kapelusz z piórami, ogromny miecz, 
bogato zdobiony mundur, maska z szerokimi wąsami.

Postacie bez masek:

Kolumbina

Kolumbina była inteligentną i sprytną służącą, często partnerką Arlekina.

Nosiła: kolorową suknię, fartuszek, czepek zamiast maski. Brak maski pozwalał jej 
wykorzystywać mimikę i szybkie dialogi.

Kochankowie – innamorati

Innamorati  byli  młodzi,  piękni  i  eleganccy.  Reprezentowali  romantyczny  ideał 
miłości.

Występowali bez masek i nosili modne stroje renesansowe wykonane z drogich 
tkanin. Dzięki temu wyróżniali się na tle groteskowych bohaterów w maskach.

Znaczenie i wpływ na teatr współczesny

Commedia  dell’arte  wywarła  ogromny  wpływ  na  rozwój  europejskiego  teatru  i 
komedii.

Inspiracje jej stylem można odnaleźć w twórczości Molière, Williama Shakespeare 
i innych licznych autorów komedii europejskiej.

Wpływy commedii  dell’arte widoczne są także w: pantomimie, teatrze ulicznym, 
operze  buffa,  cyrku,  filmowej  komedii  slapstickowej,  współczesnych  serialach 
komediowych.
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Archetypy sprytnego sługi, skąpego starca czy tchórzliwego żołnierza funkcjonują 
w kulturze popularnej do dziś.

Choć  klasyczna  forma  commedii  dell’arte  zanikła  pod  koniec  XVIII  wieku,  jej 
dziedzictwo  przetrwało  dzięki  charakterystycznym  maskom,  kostiumom  oraz 
sposobowi budowania komizmu. Pozostaje ona jednym z najważniejszych zjawisk w 
historii teatru europejskiego.

Kostium w teatrze elżbietańskim

W  Anglii  renesansowy  teatr  osiągnął  szczyt  rozwoju  w  epoce  elżbietańskiej. 
Publiczne teatry londyńskie, takie jak Globe Theatre, stały się miejscem masowej 
rozrywki.

W teatrze elżbietańskim dekoracji było niewiele, dlatego ogromną rolę odgrywały 
kostiumy.  To  one  pomagały  widzowi  rozpoznać  status  społeczny,  zawód  oraz 
charakter bohatera. Aktorzy nosili zazwyczaj stroje współczesne epoce, nawet jeśli 
akcja sztuki rozgrywała się w starożytnym Rzymie czy średniowieczu. W sztukach 
Szekspira  można  było  zobaczyć  połączenie  współczesnej  mody  z  elementami 
antycznymi, takimi jak togi czy kirysy.

Kostiumy Globe Theatre były niezwykle kosztowne i wykonywane z luksusowych 
materiałów.  Część  szyto  specjalnie  dla  aktorów,  inne  pochodziły  z  darów 
arystokratycznych mecenasów lub z garderób dworskich. Sztuki wystawiano bardzo 
szybko, dlatego nie tworzono historycznie wiernych kostiumów dla każdej sztuki. W 
przedstawieniu  takim jak  „Juliusz  Cezar”  obok  tog  można  było  zobaczyć  typowo 
elżbietańskie stroje.

Stroje epoki elżbietańskiej; szkic Williama Hickmana Smitha Aubreya, ok. 1867 r. 
Domena publiczna.

W epoce elżbietańskiej obowiązywały surowe prawa sumptuarne regulujące ubiór 
wszystkich warstw społecznych. Zwykłym ludziom nie wolno było nosić luksusowych 
materiałów  ani  ubrań  zarezerwowanych  dla  arystokracji.  Kary  za  złamanie  tych 
przepisów mogły obejmować wysokie grzywny, utratę majątku, a nawet więzienie.
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Aktorzy  stanowili  jednak  wyjątek.  Licencjonowane zespoły  teatralne,  działające 
pod patronatem możnych rodów lub samej królowej, mogły legalnie używać bogatych 
kostiumów  scenicznych.  Dzięki  temu  teatr  stał  się  także  miejscem  prezentacji 
najnowszej mody.

Kolory  i  materiały  miały  znaczenie  symboliczne:  purpura  oznaczała  władzę 
królewską, aksamit i  jedwab symbolizowały bogactwo, futra świadczyły o wysokim 
statusie społecznym, bawełna i tafta wskazywały na niższą pozycję społeczną.

Wszystkie role kobiece grali chłopcy w wieku od 13 do 18 lat. Nosili oni obszerne 
suknie, gorsety, kryzy i peruki. Aby nadać sylwetce odpowiedni kształt, stosowano 
fiszbiny, halki i specjalne poduszki podtrzymujące ciężkie spódnice. 

By z daleka wyglądali „kobieco” dla widowni korzystano z charakteryzacji.  Twarz 
wybielano pudrem lub farbą. By uzyskać efekt rumieńców lub podkreślić czerwień ust 
używano pigmentów czerwonych i różowych. Czasem delikatnie podkreślano oczy 
sadzą lub ciemnym pigmentem. 

Problem w  tym,  że  wiele  dawnych  kosmetyków było  toksycznych.  Najbardziej 
znana była tzw.  Venetian ceruse — biały makijaż zawierający: ołów, ocet, czasem 
rtęć.  Długie  używanie  mogło  powodować:  zatrucia  ołowiem,  uszkodzenia  skóry, 
wypadanie  włosów,  problemy  neurologiczne,   osłabienie  organizmu.  Czerwone 
pigmenty również bywały niebezpieczne, bo zawierały cynober (siarczek rtęci) albo 
inne metale ciężkie.

Trzeba  jednak  zaznaczyć,  że:  aktorzy  teatralni  zwykle  używali  makijażu  mniej 
intensywnie  niż  arystokracja  dworska,   więcej  źródeł  opisuje  szkodliwość 
kosmetyków elit  niż samych aktorów Globe, nie mamy wielu dokładnych receptur 
stricte teatralnych z tamtego okresu. 

Garderoby teatralne i przechowywanie kostiumów

Kostium  był  często  najdroższym  elementem  przedstawienia.  Teatry 
przechowywały stroje przez wiele lat, przekazując je kolejnym aktorom. Niekiedy role 
przydzielano wykonawcom na podstawie tego, jakie kostiumy znajdowały się już w 
garderobie.

Świadectwem  bogactwa  renesansowych  garderób  teatralnych  są  zachowane 
spisy  kostiumów,  między  innymi  z  londyńskiego  Rose  Theatre.  W  inwentarzach 
wymieniano satynowe dublety, stroje z tafty, suknie zdobione złotą koronką, kostiumy 
Robin Hooda, tureckie nakrycia głowy czy bogato dekorowane płaszcze.

Istotne znaczenie miał również makijaż. Modna była blada cera, którą uzyskiwano 
za  pomocą  pudrów  zawierających  toksyczny  biały  ołów.  Aktorzy  stosowali  także 
peruki, sztuczne brody oraz mocny makijaż podkreślający mimikę twarzy.

Kostium teatralny w teatrze Francji renesansu
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Teatr  francuski  okresu  renesansu  i  wczesnego  baroku  rozwijał  się  inaczej  niż 
scena  włoska  czy  angielska.  We  Francji  dominowały  tragedia  i  komedia 
podporządkowane  zasadom  klasycyzmu,  a  widowiska  dworskie  stopniowo 
przekształcały się w bardziej uporządkowaną oraz wyrafinowaną sztukę sceniczną. 
Jednym z najważniejszych elementów spektaklu był kostium teatralny, który nie tylko 
określał status postaci, lecz także odzwierciedlał przemiany społeczne, polityczne i 
estetyczne epoki.

Francuski teatr renesansowy rozwijał się pod silnym wpływem humanizmu oraz 
kultury  włoskiej.  Dwór  królewski  inspirował  się  sztuką  antyczną,  a  także 
nowoczesnym  teatrem  włoskim.  Szczególną  rolę  odegrały  tu  kontakty  z  Italią 
rozwijane przez królową Katarzyna Medycejska oraz działalność kardynałów Armand 
Jean  du  Plessis  de  Richelieu  i  Jules  Mazarin.  Dzięki  nim  do  Francji  przenikały 
włoskie idee teatralne, dekoracyjne i kostiumowe.

Tło historyczne i kulturowe
Koniec XV oraz cały XVI wiek były we Francji okresem nieustannych konfliktów 

religijnych pomiędzy katolikami a hugenotami. Punktem kulminacyjnym napięć była 
noc św. Bartłomieja w 1572 roku, podczas której doszło do masakry protestantów. 
Stabilizacja polityczna nastąpiła dopiero po objęciu tronu przez Henryk IV i wydaniu 
edyktu nantejskiego w 1598 roku.

Wraz  z  ustaniem  najpoważniejszych  konfliktów  Francja  zaczęła  rozwijać  się 
gospodarczo i politycznie. Rozkwit sztuki oraz teatru wspierał dwór królewski, który 
traktował widowiska sceniczne jako narzędzie reprezentacji monarchii i propagandy 
władzy.  Szczególne  znaczenie  miały  balety  dworskie  i  opery  organizowane  dla 
arystokracji.

Początki teatru francuskiego

Jeszcze  przed  renesansem  Francja  posiadała  bogate  tradycje  teatralne. 
Popularnością cieszyły się: misteria religijne, moralitety, farsy, „sermons joyeux”, czyli 
humorystyczne parodie kazań.

Znanym  przykładem  średniowiecznej  farsy  była  anonimowa  „Farce  de  maître 
Pierre  Pathelin”  z  około  1457  roku.  Tradycje  te  stały  się  podstawą  rozwoju 
późniejszego teatru humanistycznego.

W  XVI  wieku  francuscy  dramatopisarze  zaczęli  tworzyć  sztuki  inspirowane 
antykiem. Szczególną rolę odegrali: Étienne Jodelle, Jean de la Taille i Théodore de 
Bèze.

Rozwijali oni dramat humanistyczny oparty na wzorach starożytnych i zasadach 
klasycyzmu.

Narodziny teatru neoklasycznego

Przełomowym wydarzeniem było sprowadzenie włoskich wzorców teatralnych na 
dwór francuski. Katarzyna Medycejska wspierała tłumaczenia i wystawienia włoskich 
tragedii humanistycznych, między innymi „Sofonisby” Giangiorgia Trissina.
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Duży  sukces  odniosła  również  komedia  „La  Calandra”  kardynała  Bibbieny. 
Spektakl zachwycał profesjonalną grą aktorów, muzyką, dekoracjami oraz bogatymi 
kostiumami. Widowisko wyznaczyło nowy standard francuskiego teatru dworskiego.

W  XVII  wieku  teatr  francuski  coraz  silniej  podporządkowywał  się  zasadom 
klasycyzmu propagowanym przez Académie française. Szczególnie ważne stały się 
zasady harmonii, decorum i umiaru.

Charakterystyka kostiumu teatralnego

Francuski  kostium  teatralny  renesansu  różnił  się  od  strojów  stosowanych  we 
włoskiej  commedii  dell’arte  czy  teatrze  elżbietańskim.  Aktorzy  zazwyczaj  sami 
zapewniali sobie stroje sceniczne. Najczęściej były to eleganckie ubiory współczesne 
epoce, jedynie stylizowane na antyczne lub historyczne.

W  tragediach  inspirowanych  starożytnością  pojawiały  się:  płaszcze 
przypominające togi,  sandały,  ozdobne pasy,  wieńce laurowe,  hełmy,  dekoracyjne 
zbroje.

Nie dążono jednak do wiernego odtwarzania historycznych realiów. Najważniejsze 
było podkreślenie godności bohatera oraz estetycznej harmonii zgodnej z ideałami 
klasycyzmu.

W  komediach  dominowały  stroje  współczesne,  bogato  zdobione:  koronkami, 
haftami, jedwabiem, aksamitami oraz biżuterią.

Ubiór wyraźnie określał pozycję społeczną postaci. Arystokraci nosili  kosztowne 
materiały  i  ozdoby,  natomiast  mieszczanie  oraz  służba  ubierani  byli  znacznie 
skromniej.

Wpływy włoskie i rozwój widowiskowości

Początkowo  teatr  francuski  odrzucał  charakterystyczne  dla  włoskiej  commedii 
dell’arte  maski.  Francuzi  cenili  przede  wszystkim  mimikę  aktora  oraz  sztukę 
deklamacji tekstu.

Sytuacja  zaczęła  się  zmieniać  pod  wpływem  włoskich  trup  teatralnych 
przybywających do Francji. Wraz z rozwojem opery i widowisk dworskich pojawiły się 
bardziej efektowne kostiumy, bogatsze dekoracje oraz rozbudowana scenografia.

W baletach  dworskich  zaczęto  stosować:  pióra,  złocenia,  wyszukane  nakrycia 
głowy, symbole mitologiczne, monumentalne peleryny i bogato zdobione zbroje.

Ogromny wpływ na rozwój francuskiego teatru miał włoski scenograf i  architekt 
Giacomo  Torelli,  który  został  sprowadzony  do  Francji  przez  kardynała  Mazarina. 
Torelli wprowadził nowoczesną maszynerię sceniczną umożliwiającą szybkie zmiany 
dekoracji,  efekty  specjalne  oraz  widowiskowe  transformacje  sceniczne.  Jego 
spektakle zachwycały francuski dwór rozmachem i bogactwem oprawy wizualnej.
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Pracował między innymi w teatrach Palais Royal oraz Petit Bourbon, gdzie tworzył 
dekoracje dla oper i baletów królewskich.

Kostium a teatr dworski

Największy  rozmach  kostium  teatralny  osiągnął  w  przedstawieniach  dworskich 
organizowanych dla  monarchii  francuskiej.  Szczególną  popularnością  cieszyły  się 
balety dworskie i opery łączące muzykę, taniec oraz spektakularne efekty sceniczne.

Kostium  pełnił  w  nich  funkcję  reprezentacyjną.  Miał  zachwycać  bogactwem  i 
podkreślać potęgę monarchy. Stroje wykonywano z kosztownych materiałów, takich 
jak: aksamit, jedwab, brokat, złotogłów.

Uzupełniano je drogą biżuterią, haftami i elementami symbolicznymi odnoszącymi 
się do mitologii oraz władzy królewskiej.

Szczególne  znaczenie  teatr  uzyskał  za  panowania  Ludwik  XIV,  który 
wykorzystywał  sztukę  sceniczną  jako  narzędzie  propagandy  absolutystycznej 
monarchii.  Sam król  występował  w baletach dworskich,  nosząc niezwykle  bogate 
kostiumy. Najsłynniejszym przykładem był jego występ jako Apollo — bóg słońca — 
w „Ballet royal de la nuit” z 1653 roku. Wydarzenie to przyczyniło się do utrwalenia 
wizerunku „Króla Słońce”.

Projektanci kostiumów, tacy jak Henri Gissey czy Daniel Rabel, tworzyli niezwykle 
bogate  stroje  dla  dworu  królewskiego.  Francuskie  widowiska  barokowe słynęły  z 
przepychu, a kostiumy przewyższały bogactwem nawet stroje włoskiej opery.

Organizacja zespołów teatralnych a kostiumy

Francuskie zespoły teatralne działały często jako spółdzielnie aktorskie. Aktorzy, 
zwani sociétaires, dzielili dochody pomiędzy siebie po każdym przedstawieniu i sami 
inwestowali w garderobę sceniczną.

Kostiumy  były  niezwykle  cenną  częścią  majątku  trupy  teatralnej.  Stroje 
wykorzystywano wielokrotnie, przerabiano oraz dostosowywano do nowych ról.

Ponieważ wykonanie ubioru z drogich materiałów było kosztowne, aktorzy często 
przeznaczali znaczną część zarobków właśnie na kostiumy.

Istotnym zjawiskiem było także dopuszczenie kobiet do występów scenicznych. 
Aktorki,  takie  jak  Madeleine  Béjart  czy  Armande  Béjart,  zdobywały  ogromną 
popularność, a ich stroje wpływały na modę dworską.

Kostium a estetyka klasycyzmu

Francuski teatr XVII wieku coraz silniej podporządkowywał się zasadom harmonii, 
umiaru i decorum. Kostium miał współgrać z klasyczną kompozycją przedstawienia 
oraz podkreślać rangę bohaterów.
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W  tragediach  dominowały  stroje:  dostojne,  symetryczne,  eleganckie, 
uporządkowane kompozycyjnie.

W  komediach  kostium  pomagał  rozpoznać  typ  postaci  —  arystokratę, 
mieszczanina, służącego czy żołnierza. Unikano przesadnej groteski i nadmiernego 
realizmu.

Francuski teatr wykształcił dzięki temu charakterystyczny styl sceniczny oparty na 
elegancji, harmonii i klasycznej równowadze.

Funkcje kostiumu renesansowego

Kostium teatralny w renesansie pełnił wiele istotnych funkcji: identyfikował postać i 
jej status społeczny, zastępował ubogą scenografię, budował atmosferę spektaklu, 
podkreślał  charakter  widowiska,  stanowił  oznakę  prestiżu  teatru  i  mecenasa, 
wzmacniał propagandowy charakter widowisk dworskich.

Strój sceniczny był więc nie tylko elementem dekoracyjnym, lecz także ważnym 
środkiem komunikacji z widzem.

Kostium  teatralny  we  Francji  renesansu  i  wczesnego  baroku  był  jednym  z 
najważniejszych elementów widowiska scenicznego. Łączył funkcję reprezentacyjną, 
estetyczną oraz symboliczną. Początkowo oparty głównie na współczesnej modzie 
dworskiej, z czasem zaczął przejmować wpływy włoskie i stawał się coraz bardziej 
efektowny.

Rozwój teatru francuskiego, wspierany przez monarchię oraz instytucje takie jak 
Akademia  Francuska,  doprowadził  do  stworzenia  stylu  scenicznego  opartego  na 
harmonii, elegancji i klasycznym umiarze. Kostium nie miał jedynie odtwarzać realiów 
historycznych — przede wszystkim budował prestiż spektaklu i podkreślał społeczną 
oraz artystyczną rangę teatru.

To  właśnie  w  teatrze  renesansowym  ukształtowały  się  podstawowe  funkcje 
kostiumu  scenicznego  obecne  do  dziś:  identyfikacja  postaci,  kreowanie  świata 
przedstawionego  oraz  komunikacja  z  widzem.  Renesans  stworzył  fundament 
nowoczesnego myślenia o kostiumie jako języku wizualnym teatru.

Rozwój  kostiumu  teatralnego  w  Hiszpanii  okresu  renesansu  i 
Złotego Wieku

Renesans  i  barokowy  „Złoty  Wiek”  teatru  hiszpańskiego  należą  do 
najważniejszych okresów w historii europejskiej sceny. W XVI i XVII wieku Hiszpania 
stała  się  centrum niezwykle  dynamicznego życia  teatralnego,  a  sztuka sceniczna 
była obecna zarówno na dworach królewskich, jak i w przestrzeni miejskiej. Rozwój 
teatru wiązał się bezpośrednio z rozwojem kostiumu teatralnego, który pełnił nie tylko 
funkcję  estetyczną,  ale  także  symboliczną,  społeczną  i  ideologiczną.  Stroje 
sceniczne odzwierciedlały hierarchię społeczną, religijność epoki, ideały honoru oraz 
bogactwo hiszpańskiego imperium.
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Kostium  teatralny  w  Hiszpanii  renesansu  rozwijał  się  pod  wpływem  tradycji 
średniowiecznych, włoskiej commedii dell’arte, ceremoniału dworskiego oraz mody 
elżbietańskiej.  Jednocześnie  zachował  cechy  charakterystyczne  dla  kultury 
hiszpańskiej,  takie  jak  przepych,  ceremonialność  i  silny  związek  z  katolicką 
moralnością.

Początki hiszpańskiego teatru renesansowego

Za jednego z ojców hiszpańskiego dramatu uważa się Juan del Encina, którego 
twórczość  z  końca  XV  wieku  wyznaczyła  początek  nowoczesnego  teatru 
hiszpańskiego. Wczesne przedstawienia miały charakter religijny i były wystawiane 
podczas świąt kościelnych lub uroczystości dworskich. Kostiumy aktorów opierały się 
głównie na codziennym ubiorze epoki,  wzbogacanym o elementy symboliczne — 
korony, płaszcze, aureole czy stroje aniołów i diabłów.

Wraz  z  rozwojem  profesjonalnych  zespołów  teatralnych  kostium  przestał  być 
jedynie  dodatkiem  do  przedstawienia  i  stał  się  integralnym  elementem  kreacji 
scenicznej. Ważną rolę odegrał również Lope de Rueda, który popularyzował teatr 
publiczny  i  uprościł  formę  przedstawień,  czyniąc  je  bardziej  przystępnymi  dla 
szerokiej publiczności.

Teatr Złotego Wieku i znaczenie kostiumu

Okres hiszpańskiego Złotego Wieku obejmuje lata około 1590–1681 i  związany 
jest z twórczością takich dramaturgów jak Lope de Vega, Pedro Calderón de la Barca 
czy Tirso de Molina. W tym czasie teatr osiągnął ogromną popularność społeczną, a 
przedstawienia  odbywały  się  zarówno  w  teatrach  publicznych  typu corrales  de 
comedias, jak i na dworze królewskim.

Kostium  teatralny  stał  się  jednym  z  najważniejszych  elementów  widowiska. 
Aktorzy  ubierali  się  niezwykle  bogato,  często  wzorując  stroje  na  modzie 
arystokratycznej. Według zachowanych dokumentów artyści przeznaczali od jednej 
piątej do nawet połowy swoich zarobków na zakup pojedynczego kostiumu. Miasta i 
organizatorzy  widowisk  finansowali  stroje,  ponieważ  publiczność  przywiązywała 
ogromną wagę do wizualnej strony spektaklu.

W praktyce teatralnej kostium miał przede wszystkim podkreślać status społeczny 
bohatera.  Królowie występowali  w ciężkich aksamitach,  haftowanych płaszczach i 
ozdobach ze złota, natomiast postacie komiczne nosiły stroje bardziej uproszczone i 
kontrastujące z ubiorem arystokracji.  Szczególne znaczenie miał  kostium kobiecy, 
ponieważ honor rodziny i mężczyzny często symbolicznie wyrażano poprzez ubiór 
kobiety.

Wpływ mody dworskiej

Hiszpania XVI i  XVII wieku słynęła z wyjątkowo ceremonialnej mody dworskiej. 
Charakterystyczne były ciemne, ciężkie tkaniny, kryzy, hafty i geometryczne sylwetki. 
Te  elementy  zostały  przeniesione  do  teatru.  Aktorzy  na  scenie  często  wyglądali 
podobnie do przedstawicieli hiszpańskiej arystokracji.
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Na dworze królewskim widowiska miały szczególnie reprezentacyjny charakter. Za 
panowania  Filipa  III  i  Filipa  IV  teatr  stał  się  narzędziem  propagandy  monarchii. 
Spektakle organizowane w pałacu Buen Retiro wykorzystywały kosztowne dekoracje, 
maszyny sceniczne i bogate kostiumy inspirowane modą włoską i francuską. Włoscy 
scenografowie,  tacy  jak  Cosimo  Lotti,  wprowadzali  nowoczesne  rozwiązania 
techniczne i bardziej widowiskową oprawę wizualną.

Kostium był  więc  nie  tylko  środkiem artystycznym,  ale  także symbolem potęgi 
państwa hiszpańskiego.

Kostiumy w autos sacramentales

Szczególną  rolę  kostium  odgrywał  w  religijnych  widowiskach  zwanych autos 
sacramentales.  Były  to  alegoryczne  przedstawienia  związane  z  uroczystościami 
Bożego Ciała. Łączyły one elementy religijne, moralizatorskie i widowiskowe.

W tych spektaklach pojawiały się postacie alegoryczne, takie jak Grzech, Wiara, 
Łaska  czy  Śmierć.  Wymagało  to  tworzenia  rozbudowanych  i  symbolicznych 
kostiumów.  Stroje  wykonywano  z  jedwabiu  i  aksamitu,  a  przepisy  państwowe 
dokładnie  określały,  jak  aktorzy  mają  wyglądać  na  scenie.  Kobietom  zabraniano 
noszenia zbyt wyzywających strojów, głębokich dekoltów oraz nadmiernie szerokich 
spódnic.  Jednocześnie  wymagano  wysokiej  jakości  materiałów,  aby  podkreślić 
uroczysty charakter przedstawień.

Kostium w autos  sacramentales miał  przede wszystkim funkcję  dydaktyczną — 
widz powinien natychmiast rozpoznać moralne znaczenie postaci.

Organizacja zespołów teatralnych i produkcja kostiumów

Rozwój  profesjonalnego  teatru  doprowadził  do  powstania  licencjonowanych 
zespołów aktorskich. Od początku XVII wieku działalność teatralna podlegała kontroli 
państwa.  Zespoły  miały  obowiązek  utrzymywania  odpowiedniego  poziomu 
artystycznego,  a  kostiumy były  jednym z  najważniejszych  elementów ocenianych 
przez publiczność i władze.

W  Madrycie  działały  profesjonalne  kompanie  teatralne  wyposażone  w  własne 
magazyny  kostiumów.  Stroje  były  wielokrotnie  przerabiane  i  dostosowywane  do 
nowych  sztuk.  Ponieważ  koszty  produkcji  były  ogromne,  często  wykorzystywano 
jeden kostium w wielu przedstawieniach.

Interesujące jest również to, że aktorzy mogli nosić tylko jeden kostium podczas 
spektaklu, chyba że tekst wyraźnie wymagał zmiany stroju. Ograniczenie to wynikało 
zarówno z kosztów, jak i z obowiązujących regulacji państwowych.

Kobiety na scenie i przemiany kostiumu

Hiszpania była jednym z pierwszych krajów europejskich, które dopuściły kobiety 
do  występów  teatralnych.  Już  pod  koniec  XVI  wieku  aktorki  mogły  legalnie 
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występować  na  scenie,  choć  podlegały  licznym  ograniczeniom  moralnym  i 
obyczajowym.

Obecność kobiet wpłynęła na rozwój kostiumu teatralnego. Stroje damskie zaczęły 
odgrywać coraz większą rolę w budowaniu atrakcyjności widowiska. Kostium kobiecy 
łączył  elegancję  dworską  z  wymogami  skromności  narzucanymi  przez  Kościół 
katolicki.

W sztukach  Lope  de  Vegi  czy  Calderóna  bohaterki  często  przebierały  się  za 
mężczyzn, co tworzyło nowe możliwości sceniczne i zwiększało znaczenie kostiumu 
jako środka budowania tożsamości postaci.

Scenografia i widowiskowość

Rozwój  kostiumu był  ściśle  związany z rozwojem scenografii.  W XVII  wieku w 
hiszpańskich  teatrach  zaczęto  stosować  malowane  dekoracje,  ruchome elementy 
sceniczne oraz efekty specjalne imitujące burze, fale morskie czy lot  postaci  nad 
sceną.

Bogate  kostiumy  harmonizowały  z  coraz  bardziej  widowiskową  scenografią. 
Szczególnie spektakularne były przedstawienia dworskie, w których wykorzystywano 
maszyny teatralne inspirowane teatrem włoskim.

Znaczenie społeczne i kulturowe kostiumu
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Kostium  teatralny  w  Hiszpanii  renesansu  pełnił  wiele  funkcji  jednocześnie: 
identyfikował  status  społeczny  bohatera,  podkreślał  religijny  lub  alegoryczny 
charakter  postaci,  budował  widowiskowość  przedstawienia,  odzwierciedlał  modę i 
obyczaje epoki, wzmacniał przekaz moralny i polityczny dramatu.

W kulturze  hiszpańskiego  baroku  ogromne  znaczenie  miały  honor,  reputacja  i 
ceremonialność  życia  społecznego.  Wszystkie  te  wartości  znajdowały  odbicie  w 
kostiumie scenicznym.

Rozwój kostiumu teatralnego w Hiszpanii okresu renesansu i Złotego Wieku był 
nierozerwalnie związany z rozwojem samego teatru. Od prostych strojów religijnych 
po  bogate  kostiumy  dworskie  XVII  wieku,  teatr  hiszpański  stworzył  własną, 
wyjątkową estetykę sceniczną. Kostium stał  się narzędziem budowania spektaklu, 
symbolem społecznego prestiżu oraz ważnym elementem przekazu artystycznego i 
ideologicznego.

Hiszpański  teatr  Złotego Wieku wywarł  ogromny wpływ na rozwój  europejskiej 
sceny  nowożytnej.  Do  dziś  zachwyca  bogactwem  formy,  widowiskowością  i 
niezwykłą dbałością o wizualny aspekt przedstawienia, którego kostium był jednym z 
najważniejszych elementów.

Poniższy  artykuł  syntetyzuje  informacje  z  dostępnych  opracowań  naukowych  i 
popularnonaukowych  dotyczących  historii  teatru  i  kostiumologii,  odnosząc  je  do 
specyfiki  Królestwa Polskiego w epoce renesansu (XVI–początek XVII w.). Należy 
zaznaczyć,  że  bezpośrednie  źródła  dotyczące  samego  kostiumu  teatralnego  w 
Królestwie Polskim z tego okresu są ograniczone, dlatego rekonstrukcja opiera się 
także na danych o teatrze europejskim i jego recepcji w kulturze polskiej.

Rozwój kostiumów teatralnych w renesansie na obszarze Niemiec

Okres  renesansu  (XVI  wiek)  w  Europie  był  czasem  intensywnych  przemian 
kulturowych,  które  objęły  także  teatr  i  jego  oprawę  wizualną.  Na  terenach 
niemieckich,  wchodzących  w  skład  Świętego  Cesarstwa  Rzymskiego,  rozwój 
kostiumu  teatralnego  pozostawał  ściśle  związany  zarówno  z  przemianami 
społecznymi,  jak  i  z  ewolucją  mody  dworskiej  oraz  mieszczańskiej.  Kostium 
sceniczny  nie  był  jeszcze  odrębną kategorią  artystyczną –  często  opierał  się  na 
rzeczywistym  ubiorze  współczesnym,  wzbogaconym  o  elementy  symboliczne  i 
dekoracyjne.

Kontekst kulturowy i wpływy mody

W XVI-wiecznych Niemczech rozwijała się charakterystyczna moda renesansowa, 
silnie inspirowana stylem wojskowym (zwłaszcza landsknechtów), który wprowadził 
do  ubioru  elementy  takie  jak  kontrastowe  kolory,  rozcięcia  tkanin  oraz  bogate 
zdobienia. Moda ta była efektowna i wyrazista, co czyniło ją szczególnie atrakcyjną 
dla widowisk scenicznych. Jak wskazują badania nad kostiumem epoki, niemieckie 
stroje  renesansowe  cechowały  się  dużą  objętością,  szerokimi  rękawami  oraz 
bogactwem materiałów, takich jak jedwab, aksamit i brokaty.
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Te  same  cechy  przenikały  do  teatru,  gdzie  aktorzy  występowali  często  w 
odświętnych strojach własnych lub wypożyczonych z zasobów dworskich. Kostium 
nie  był  jeszcze  projektowany  wyłącznie  „dla  sceny”,  lecz  stanowił  przedłużenie 
codziennej kultury wizualnej elit.

Teatr i kostium w Rzeszy Niemieckiej

W  renesansowych  Niemczech  teatr  rozwijał  się  głównie  w  środowiskach 
dworskich,  miejskich  oraz  szkolnych  (teatr  szkolny  i  jezuicki).  W  tych  formach 
widowisk  kostium  pełnił  funkcję  nie  tylko  estetyczną,  ale  także  dydaktyczną  i 
symboliczną.  Przedstawienia  o  tematyce  religijnej,  moralitetowej  i  historycznej 
wymagały  wyraźnego  odróżnienia  postaci  –  dlatego  stosowano  kostiumy 
podkreślające status społeczny, cnoty lub wady bohaterów.

Szczególnie  ważnym  źródłem  inspiracji  były  drukowane  zbiory  strojów  (tzw. 
„Trachtenbücher”),  które  od  połowy  XVI  wieku  zaczęły  dokumentować  i 
systematyzować  różne  typy  ubiorów.  Publikacje  te  przedstawiały  zarówno  stroje 
współczesne, jak i „narodowe” kostiumy różnych regionów Europy, w tym Niemiec. 
Stały się one istotnym punktem odniesienia dla twórców teatralnych, pomagając w 
ujednoliceniu wizualnej reprezentacji postaci scenicznych.

Symbolika i funkcja kostiumu scenicznego

W  niemieckim  teatrze  renesansowym  kostium  miał  przede  wszystkim  funkcję 
reprezentacyjną. Umożliwiał  natychmiastowe rozpoznanie postaci – króla,  rycerza, 
mieszczanina  czy  postaci  alegorycznej.  Z  tego  powodu  często  wykorzystywano 
bogato zdobione szaty dworskie, które podkreślały hierarchię społeczną.

Jednocześnie rozwój  humanizmu i  zainteresowanie człowiekiem jako jednostką 
wpływały  na  coraz  większą  dbałość  o  realizm  przedstawień.  Kostium  stawał  się 
narzędziem  budowania  wiarygodności  scenicznej,  choć  nadal  pozostawał  silnie 
związany z konwencją symboliczną.

Znaczenie druków i wymiana kulturowa

Rozwój druku w XVI wieku odegrał kluczową rolę w rozpowszechnianiu wzorców 
kostiumowych. Księgi ubiorów oraz ryciny umożliwiały szybkie przenoszenie stylów 
między  regionami  Europy.  W  efekcie  niemieckie  kostiumy  teatralne  były  częścią 
szerszego,  europejskiego  systemu  wymiany  wizualnej,  w  którym  przenikały  się 
wpływy włoskie, francuskie i lokalne tradycje germańskie.

Kostium  teatralny  w  renesansowych  Niemczech  rozwijał  się  na  styku  mody 
dworskiej, tradycji widowisk religijnych oraz rosnącej świadomości artystycznej epoki. 
Nie był jeszcze autonomiczną dziedziną projektowania scenicznego, lecz wyrastał z 
codziennego  ubioru  i  systemu  symboli  społecznych.  Dopiero  późniejsze  stulecia 
przyniosły pełne wyodrębnienie kostiumu teatralnego jako wyspecjalizowanej formy 
sztuki scenicznej.
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Rozwój  kostiumów  teatralnych  w  Królestwie  Polskim  i 
Rzeczpospolitej Obojga Narodów w okresie renesansu

Kontekst teatralny renesansu

W epoce renesansu teatr europejski,  w tym jego odmiany docierające do ziem 
polskich,  pozostawał  pod silnym wpływem tradycji  antycznej  oraz rozwijającej  się 
dramaturgii  humanistycznej.  W  tym  czasie  zaczęły  kształtować  się  nowe  formy 
widowisk, w których coraz większą rolę odgrywała warstwa wizualna przedstawienia, 
w  tym  kostiumy  i  elementy  scenografii.  W  teatrze  elżbietańskim  czy  włoskim 
(commedia  dell’arte)  kostiumy  były  jednym  z  kluczowych  środków  budowania 
znaczenia scenicznego i rozpoznawalności postaci .

Na  ziemiach  polskich  w  XVI  wieku  teatr  nie  miał  jeszcze  stałej  formy 
instytucjonalnej.  Widowiska odbywały się głównie: na dworze królewskim (m.in.  w 
czasie  uroczystości),  w  środowiskach  szkolnych  (teatr  jezuicki  i  akademicki),  w 
ramach spektakli okazjonalnych i religijnych.

W tych warunkach kostium teatralny nie był jeszcze samodzielną dziedziną sztuki 
scenicznej, lecz pełnił funkcję przede wszystkim symboliczną i reprezentacyjną.

Charakter kostiumów w XVI wieku

W renesansowym teatrze Królestwa Polskiego i Rzeczpospolitej Obojga Narodów 
kostiumy miały charakter:

a) Symboliczny i umowny

Nie dążono do historycznej dokładności. Strój miał przede wszystkim wskazywać 
rolę, status społeczny lub funkcję alegoryczną postaci.

b) Dworski i ceremonialny

Na dworze królewskim wykorzystywano kosztowne tkaniny,  często  inspirowane 
modą  zachodnioeuropejską.  Kostium  był  elementem  prestiżu,  a  nie  realizmu 
scenicznego.

c) Mieszany stylistycznie

W  jednym  przedstawieniu  mogły  współistnieć  elementy  stroju  antycznego, 
współczesnego i  fantastycznego,  co było  typowe dla  wczesnonowożytnej  estetyki 
teatru europejskiego.
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Wpływy europejskie

Rozwój  kostiumu  teatralnego  w  Królestwie  Polskim,  później  w  Rzeczpospolitej 
Obojga Narodów był ściśle związany z importem wzorców: z Włoch (teatr dworski, 
opera w zalążku), z Niemiec (teatr szkolny), z Francji (formy widowisk dworskich).

W  Europie  renesansowej  kostium  teatralny  stopniowo  stawał  się  bardziej 
widowiskowy i znaczeniowy, a jego funkcją było wzmacnianie ekspresji scenicznej, 
szczególnie wobec ograniczonej scenografii .

Teatr szkolny i jezuicki jako główny nośnik kostiumu

W  Królestwie  Polskim  szczególne  znaczenie  miał  teatr  jezuicki, 
który: wykorzystywał  spektakle  jako  narzędzie  dydaktyczne, stosował  bogate 
kostiumy  alegoryczne  (Cnota,  Grzech,  Śmierć)  oraz rozwijał  tradycję  widowisk  o 
charakterze moralitetowym.

Kostiumy były tu często tworzone z dostępnych materiałów, ale starannie dobrane 
pod względem symboliki.

Funkcje kostiumu w renesansowym teatrze polskim

Kostium  pełnił  kilka  kluczowych  ról:  identyfikacyjną  (rozpoznanie  postaci), 
symboliczną  (przekaz  treści  moralnych  i  religijnych),  estetyczną  (podkreślenie 
uroczystości spektaklu) i reprezentacyjną (manifestacja statusu dworu lub instytucji).

Kostium  teatralny  w  Królestwie  Polskim  w  okresie  renesansu  nie  był  jeszcze 
rozwiniętą  dziedziną  scenografii,  lecz  elementem  podporządkowanym  funkcji 
widowiska. Jego rozwój następował stopniowo pod wpływem wzorców europejskich, 
szczególnie  włoskich i  niemieckich.  W przeciwieństwie do późniejszych epok,  nie 
dążono  do  realizmu  historycznego  –  dominowała  symbolika,  umowność  i 
reprezentacyjność.

Podsumowanie

Renesans przyniósł fundamentalną zmianę w postrzeganiu kostiumu teatralnego. 
Strój sceniczny przestał być wyłącznie praktycznym dodatkiem do przedstawienia, a 
stał się świadomym środkiem wyrazu artystycznego i ważnym elementem budowania 
widowiska. W całej  Europie — od Włoch i  Francji  po Anglię, Hiszpanię, Niemcy i 
Królestwo  Polskie  — kostium rozwijał  się  pod  wpływem kultury  antycznej,  mody 
dworskiej oraz rosnącej widowiskowości teatru.
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Choć  poszczególne  kraje  wykształciły  własne  tradycje  sceniczne,  wszędzie 
kostium  pełnił  podobne  funkcje:  identyfikował  bohatera,  podkreślał  jego  pozycję 
społeczną,  wzmacniał  symbolikę  przedstawienia  i  rekompensował  ograniczenia 
scenografii. W teatrze dworskim stał się także narzędziem reprezentacji politycznej i 
manifestacją prestiżu monarchy.

Szczególne znaczenie miały  włoska commedia dell’arte,  teatr  elżbietański  oraz 
widowiska francuskiego i  hiszpańskiego dworu,  które wywarły  ogromny wpływ na 
rozwój  nowoczesnej  sceny  europejskiej.  To  właśnie  w  epoce  renesansu 
ukształtowały  się  podstawowe  funkcje  kostiumu  teatralnego  obecne  do  dziś: 
kreowanie postaci, budowanie świata przedstawionego oraz komunikacja z widzem 
poprzez język obrazu i symbolu.
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Rozwój kostiumu teatralnego w epoce 
baroku i rokoko

Barok jako epoka teatralizacji świata

Epoka  baroku  przyniosła  zupełnie  nowe  rozumienie  sztuki.  Renesansowa 
harmonia,  spokój  i  matematyczny porządek ustąpiły  miejsca dynamice,  emocjom, 
iluzji i efektowi zaskoczenia. Sztuka przestała jedynie odzwierciedlać rzeczywistość 
— zaczęła przede wszystkim oddziaływać na odbiorcę, poruszać jego wyobraźnię i 
emocje. Dlatego barok często określa się mianem „sztuki ruchu” i „sztuki perswazji”.

Jean-Antoine Watteau,  Aktorzy Comédie-Française, między 1711 a 1718 rokiem, 
Ermitaż, Sankt Petersbur. Domena publiczna.

Kostium teatralny w epoce baroku, obejmującej XVII i XVIII wiek, stał się jednym z 
najważniejszych elementów widowiska scenicznego. Nie był jedynie strojem aktora, 
lecz  narzędziem  budowania  iluzji,  podkreślania  hierarchii  społecznej  oraz 
manifestowania  potęgi  monarchii  i  dworu.  Barokowy  teatr  podporządkowany  był 
zasadzie widowiskowości — miał zachwycać widza przepychem, ruchem, muzyką i 
bogactwem dekoracji.  Zgodnie  z  charakterystycznym dla  epoki  przekonaniem,  że 
„świat jest teatrem”, teatralność przenikała niemal wszystkie dziedziny życia: modę, 
ceremoniał dworski, taniec, architekturę i sztukę religijną.
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Teatr  miał  przede  wszystkim  przemawiać  do  oczu  i  wyobraźni  widza.  Nie 
oczekiwano  od  niego  intelektualnej  analizy  czy  poszukiwania  prawdy  w  sensie 
filozoficznym.  Liczyło  się  sugestywne  oddziaływanie,  zdolność  wywoływania 
zachwytu  i  emocjonalnego  zaangażowania.  Łatwiej  było  bowiem  przekonywać 
obrazem  niż  abstrakcyjnym  pojęciem.  Z  tego  względu  teatr  barokowy  przyjął 
charakter  malarski  i  muzyczny  —  opierał  się  na  widowiskowych  obrazach 
scenicznych, efektach świetlnych, dekoracjach i bogactwie kostiumów.

W  sztuce  XVII  wieku  pojawiło  się  nowe  podejście  do  odbiorcy.  Artysta  nie 
studiował już wyłącznie natury, lecz przede wszystkim ludzką psychikę i mechanizmy 
emocjonalnego  oddziaływania.  Teatr,  architektura,  malarstwo  i  muzyka 
podporządkowane zostały wspólnej zasadzie perswazji. Wpływ miała na to również 
teoria  afektów wywodząca się  z  retoryki  Arystotelesa,  według której  dzieło  sztuki 
powinno wzbudzać określone emocje i kierować reakcjami widza.

Teatralność baroku nie ograniczała się wyłącznie do sceny teatralnej. Widoczna 
była  w  architekturze  pałaców  i  kościołów,  ceremoniale  dworskim,  układach 
ogrodowych, modzie i codziennych gestach arystokracji. Ogromne kościoły, pałace i 
ogrody  projektowano  tak,  aby  wywoływały  wrażenie  nieskończoności  i 
monumentalności. Lustra, sztuczne zbiorniki wodne, spiralne kolumny, kopuły oraz 
iluzjonistyczne sklepienia miały potęgować poczucie przestrzeni i przepychu.

Barok  szczególnie  fascynował  się  iluzją  optyczną  i  teatralnym  złudzeniem. 
Popularność  zdobyła  technika trompe  l’oeil,  polegająca  na  tworzeniu  złudzenia 
trójwymiarowości  na  płaskiej  powierzchni.  Doskonałym  przykładem  była 
perspektywiczna kolumnada Francesca Borrominiego w Palazzo Spada w Rzymie, 
która  dzięki  odpowiednio  obliczonej  perspektywie  sprawiała  wrażenie  znacznie 
dłuższej  niż  w  rzeczywistości.  Podobne  efekty  wykorzystywano  w  teatrze  — 
scenografia miała oszukiwać oko widza i tworzyć iluzję nieskończonej przestrzeni.

Religijna  sztuka  baroku  również  posługiwała  się  teatralnością  i  iluzją.  Gian 
Lorenzo  Bernini,  Borromini  czy  Caravaggio  wykorzystywali  światło,  ruch  i 
dramatyczną  kompozycję,  aby  silniej  oddziaływać  na  emocje  odbiorców. 
Monumentalne  kolumnady,  złociste  światło,  dynamiczne  rzeźby  i  iluzjonistyczne 
sklepienia  miały  wzmacniać  przeżycie  religijne  i  wywoływać  poczucie  kontaktu  z 
rzeczywistością nadprzyrodzoną.

Barok  fascynował  się  także  grą  pozorów  i  świadomym  odgrywaniem  ról 
społecznych. Teatr bardzo często wykorzystywał efekt „teatru w teatrze” (mise en 
abyme), który zacierał granicę między rzeczywistością a sceniczną iluzją. Aktorzy i 
widzowie uczestniczyli w wielopoziomowej grze pozorów, a sam kostium stawał się 
symbolem przemiany, maski i teatralnej autokreacji.

Teatr barokowy i narodziny widowiskowości

Barok przyniósł rozwój nowych form teatralnych, takich jak opera, balet dworski, 
maskarady oraz widowiska alegoryczne. Teatr odchodził od renesansowej prostoty i 
harmonii na rzecz bogactwa efektów, łączenia różnych sztuk oraz zacierania granicy 
między rzeczywistością  a  iluzją  sceniczną.  W operze,  balecie  i  teatrze  dworskim 
spotykały się muzyka, poezja, taniec, pantomima, akrobatyka i sztuki plastyczne.
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Szczególnie we Francji teatr stał się narzędziem propagandy monarchicznej. Za 
panowania Ludwika XIV przedstawienia służyły budowaniu wizerunku monarchy jako 
centrum  politycznego  i  boskiego  porządku.  Widowiska  organizowane  na  dworze 
królewskim miały imponować rozmachem i podkreślać wielkość państwa. Odbywały 
się  zarówno  w  teatrach  publicznych,  takich  jak  Comédie-Française,  Hôtel  de 
Bourgogne czy Théâtre du Marais, jak i w prywatnych teatrach dworskich.

Na  dworze  francuskim  pojawiła  się  cała  plejada  scenografów  i  projektantów 
kostiumów.  Szczególną  rolę  odegrał  Giacomo Torelli,  sprowadzony  z  Wenecji  za 
panowania Ludwika XIII i Ludwika XIV. Torelli był jednym z głównych twórców teatru 
barokowego.  Projektował  monumentalne  dekoracje  przedstawiające  świątynie, 
pałace, kolumnady i fantastyczne przestrzenie sceniczne.

Scenografia Torellego do V aktu Andromedy Pierre’a Corneille’a, wystawionej w 
Petit-Bourbon w 1650 roku. Domena publiczna.

Dzięki  jego  maszynerii  scenicznej  możliwe  stały  się  szybkie  zmiany  dekoracji, 
ruchome platformy oraz spektakularne efekty iluzjonistyczne.

Eksplozja barokowego przepychu na scenie była świadomą manifestacją potęgi 
monarchii. Im bardziej wystawne widowisko, tym silniej podkreślało prestiż i splendor 
Króla Słońce. Teatr stał się politycznym narzędziem reprezentacji władzy.

Ważną  rolę  odegrała  także  działalność  francuskiej  grupy  humanistów  Plejada, 
która dążyła do stworzenia widowiska wzorowanego na tragedii greckiej, łączącego 
poezję,  muzykę  i  taniec.  W  rezultacie  balet  dworski  stał  się  rozbudowanym 
spektaklem  złożonym  z  arii,  pieśni  chóralnych,  monologów,  dialogów,  tańców 
solowych i zespołowych, pantomimy oraz efektów scenicznych. Tematyka widowisk 
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często  odwoływała  się  do  mitologii  greckiej  i  rzymskiej,  a  postacie  alegoryczne 
symbolizowały cnoty, żywioły czy władzę.

W  teatrze  barokowym  ogromną  popularność  zdobył  także  gatunek  pasterski, 
szczególnie rozwijający się we Francji w latach 1650–1700 pod wpływem włoskich 
dzieł  pastoralnych.  Sielanka  sceniczna  łączyła  wyidealizowany  obraz  natury  z 
dramatycznymi  konfliktami,  takimi  jak  utrata  miłości,  śmierć  czy  ingerencja  sił 
nadprzyrodzonych.  Harmonia  pastoralnego  świata  była  często  naruszana  przez 
bogów, czarodziejów, druidów lub fantastyczne stworzenia.

Francuska opera barokowa, wywodząca się z sielanki lirycznej Pierre’a Perrina 
oraz tragedii lirycznej, wykorzystywała niezwykle rozbudowane widowiska sceniczne. 
W tragedii lirycznej Atys Philippe’a Quinaulta i Jean-Baptiste’a Lully’ego ważną rolę 
odgrywały nadprzyrodzone interwencje bogini Kybele, podkreślające dramatyczny i 
iluzjonistyczny  charakter  przedstawienia.  Świat  teatru  pastoralnego  inspirował  się 
mitologią klasyczną oraz Orlandem szalonym Ludovica Ariosta, z którego czerpano 
motywy magiczne i rycerskie.

Teatr barokowy podporządkowany był zasadzie silnego oddziaływania na widza. 
Liczyły  się efekty wizualne,  ruch sceniczny i  teatralna iluzja.  Rozwijała  się scena 
pudełkowa  oraz  iluzjonistyczna  scenografia,  a  dzięki  nowoczesnej  maszynerii 
scenicznej możliwe stało się unoszenie aktorów i tancerzy, tworzenie efektów ognia, 
wody czy gwałtownych zmian dekoracji.

Cechy charakterystyczne kostiumu barokowego

Najważniejszą  cechą  kostiumu  teatralnego  baroku  był  przepych.  Stroje 
wykonywano z kosztownych materiałów: jedwabiu, aksamitu, brokatu, adamaszku, 
muślinu i gazy. Bogato zdobiono je złotymi i srebrnymi haftami, koronkami, perłami, 
drogimi  kamieniami  oraz  piórami.  Kostium  nie  miał  wiernie  odtwarzać  realiów 
historycznych  — jego  głównym zadaniem było  podkreślenie  rangi  bohatera  oraz 
widowiskowego charakteru spektaklu.

Kronikarze XVII wieku opisywali niezwykły splendor kostiumów pojawiających się 
w  baletach,  operach  i  przedstawieniach  dramatycznych.  Złote  brokaty  pokryte 
koronkami, diamentami, szmaragdami, wstążkami i ogromnymi trenami należały do 
codzienności dworskich widowisk Francji. Francuskie kostiumy operowe uchodziły za 
najbogatsze w Europie i pod względem przepychu przewyższały nawet włoskie.

Barokowy  kostium  teatralny  cechował  się  eklektyzmem.  Łączono  elementy 
współczesnej  mody  dworskiej  z  antycznymi  zbrojami,  orientalnymi  dodatkami, 
fantastycznymi  ozdobami  i  alegorycznymi  rekwizytami.  Bohaterowie  tragedii 
antycznych często występowali w strojach przypominających modę dworu Ludwika 
XIV. W widowiskach alegorycznych kostiumy miały charakter symboliczny — Wiatr 
mógł nosić wiatraki  na głowie, Furie trzymały sploty węży, a postacie związane z 
naturą lub żywiołami otrzymywały rozbudowane atrybuty sceniczne.

Szczególne znaczenie miały przebranie i maska. Arystokraci chętnie występowali 
jako  pasterze,  nimfy  czy  bohaterowie  mitologiczni,  tworząc  wyidealizowany obraz 
życia  pastoralnego.  Kostium  pasterski  stał  się  ważnym  elementem  dworskiej 
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autokreacji.  Strój  nie  ukrywał  sztuczności  przedstawienia,  lecz  przeciwnie  — 
podkreślał  jego teatralny charakter.  Dobrym przykładem jest portret  Philipa, Lorda 
Whartona  autorstwa  Anthony’ego  van  Dycka,  ukazujący  arystokratę  jako 
eleganckiego pasterza w pelerynie i z laską pasterską.

W początkach XVII wieku projektant Daniel Rabel tworzył dla francuskiego dworu 
niezwykle pomysłowe i  groteskowe kostiumy pełne humoru i  fantazji.  Burleskowe 
stroje oraz komiczne deformacje postaci stały się modną rozrywką arystokracji. Obok 
monumentalnych widowisk heroicznych rozwijała się więc także estetyka groteski i 
teatralnego żartu.

Istotnym elementem kostiumu  były  także  maski  i  peruki.  Popularność  zdobyły 
ogromne,  pudrowane  peruki  typu  „allongé”,  symbolizujące  elegancję  i  status 
społeczny. W commedii dell’arte aktorzy nosili charakterystyczne maski określające 
typ  bohatera,  takie  jak  Harlekin,  Pierrot  czy  Scaramouche.  Commedia  dell’arte 
opierała się na improwizacji oraz rozpoznawalnych typach postaci, dlatego ich stroje 
były niezwykle wyraziste i kolorowe.

Teatralność epoki widoczna była nie tylko na scenie. Teatralne były fryzury, gesty, 
taniec  dworzan,  ceremonialny  sposób  poruszania  się  oraz  bogato  metaforyczny 
język.  Nawet  wnętrza kościołów czy ogrody projektowano tak,  aby tworzyły  iluzję 
spektaklu.

Kostiumy męskie i kobiece

Kostiumy męskie inspirowano często militarną elegancją i wzorcami antycznymi. 
Bohaterowie tragedii występowali w stylizowanych rzymskich zbrojach połączonych z 
elementami francuskiej mody dworskiej. Tzw. habillements à la romaine obejmowały 
kirysy,  tuniki,  bogate  płaszcze,  ozdobne  szarfy  i  wysokie  obuwie.  Stroje  te 
podkreślały heroizm, władzę oraz godność postaci.

W projektach Jeana Beraina  męskie  kostiumy utrzymane były  właśnie  w stylu 
rzymskim. Tuniki ściśle przylegały do torsu, noszono je z krótką spódniczką tonnelet, 
wysokimi  butami  i  pelerynami.  Berain  unikał  monotonii  dzięki  niezwykle  bogatym 
dekoracjom:  haftom,  frędzlom,  bufom,  wycięciom,  aplikacjom  z  kamieni 
półszlachetnych  i  ornamentalnym  motywom  roślinnym.  Łuskowate  zbroje, 
ząbkowane liście, klejnoty i fantazyjne elementy tworzyły wyrafinowane kompozycje 
sceniczne.

W  widowiskach  baletowych  kostium  musiał  być  jednocześnie  efektowny  i 
dostosowany  do  ruchu  scenicznego.  Używano  więc  lżejszych  materiałów, 
papierowych  zbroi  czy  woskowych  masek.  W  baletach  królewskich  role  kobiece 
wykonywali  niekiedy  mężczyźni  przebrani  za  kobiety,  co  dodatkowo  podkreślało 
umowność i teatralność przedstawień.

Kostiumy  kobiece  były  równie  wystawne.  Kobiety  nosiły  usztywniane  gorsety 
modelujące sylwetkę oraz szerokie suknie typu manteau. Objętość sukni zwiększano 
za pomocą halek i stelaży, a długie treny nadawały ruchom ceremonialny charakter. 
Stroje dekorowano haftami, koronkami, piórami i klejnotami.
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Jean Berain projektował dla kobiet stroje wzorowane na modzie dworskiej Ludwika 
XIV.  Charakteryzowały  się  one obcisłymi  gorsetami,  rozkloszowanymi  baskinami  i 
bogato dekorowanymi spódnicami z trenami. Ważną rolę odgrywały nakrycia głowy 
—  kompozycje  z  piór,  koronek  i  ozdobnych  aplikacji.  Kostium  tworzył  niemal 
jednolitą, monumentalną sylwetkę.

Projekt kostiumów dla Pulcinelli (1703). Domena publiczna.
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W  teatrze  pastoralnym  popularność  zdobyły  także  kostiumy  pasterskie. 
Arystokratki  występowały  jako  nimfy  lub  pasterki  w  strojach  stylizowanych  na 
rustykalne, lecz wykonywanych z najdroższych materiałów. Łączono w nich elementy 
sielankowej prostoty z dworskim luksusem. Pasterki nosiły ozdobne kapelusze, lekkie 
peleryny, wstążki, koronki i symboliczne laski pasterskie, a ich stroje harmonizowały 
z dekoracjami ogrodów i parków.

W  późnym  baroku  i  rokoku  kostiumy  stawały  się  jednak  coraz  lżejsze  i 
subtelniejsze.  Po  śmierci  Beraina  monumentalny  styl  wczesnego  baroku  zaczął 
zanikać.  Projekty  Claude’a  Gillota  do  baletu Les  Éléments z  1721  roku  ukazują 
wyraźną  zmianę  gustów.  Ciężkie  tkaniny  i  bogate  hafty  zastąpiono  lżejszymi 
materiałami,  pastelowymi satynami i  bardziej  delikatnymi aplikacjami.  Popularność 
zdobyły  rustykalne  i  sielankowe  kostiumy  pasterskie,  zdobione  wstążkami  i 
koronkami. Kobiece stroje zaczęły uwzględniać modne suknie typu sacque.

Balet dworski i rozwój kostiumu baletowego

Ogromne  znaczenie  dla  rozwoju  kostiumu  teatralnego  miał  balet  dworski, 
szczególnie we Francji XVII wieku. Widowiska baletowe były połączeniem muzyki, 
tańca,  poezji  i  scenografii.  Dworskie  przedstawienia  dzielono  na  akty  i  sceny 
zwane entrées,  podczas których występowały  kolejne grupy tancerzy,  wykonujące 
tańce zespołowe, sceny pantomimiczne lub groteskowe skecze.

Kostiumy  baletowe  podporządkowane  były  widowiskowości.  Pojawiały  się 
mitologiczne bóstwa, personifikacje cnót, żywiołów i kontynentów, egzotyczni Turcy, 
Maurowie,  Indianie,  fauni,  demony  czy  błazny.  Każda  postać  posiadała 
charakterystyczne  rekwizyty  i  symboliczne  elementy  stroju.  Balety  często 
kończył grand  ballet —  wspólny  taniec  wszystkich  wykonawców,  nierzadko  z 
udziałem króla lub królowej.

Największy rozkwit  balet  dworski  przeżył  za panowania Ludwika XIV,  zwanego 
Królem Słońce. Władca sam występował w spektaklach baletowych i uważał taniec 
za  narzędzie  wychowania  moralnego  oraz  budowania  autorytetu  monarchii. 
Szczególną sławę zdobyły widowiska Ballet de la Nuit czy Ballet de Psyche.

Wyjątkowe znaczenie miały kostiumy projektowane dla króla przez Henry’ego de 
Gissey. Stroje wykonywano z jedwabiu i  aksamitu haftowanego złotem i  srebrem, 
dekorowanego  kamieniami  szlachetnymi.  Kostium  Ludwika  XIV  jako  Słońca 
pokrywały symbole promieni i emblematy solarne, mające podkreślać boski charakter 
władzy monarchy.

Szczególną sławę zdobyła również wielka Karuzela z 1662 roku, przygotowana 
przez Gisseya. Było to monumentalne widowisko konne z udziałem około pięciuset 
arystokratów ubranych w fantastyczne kostiumy reprezentujące różne narody świata. 
Rzymianie występowali w czerwieni i złocie pod przewodnictwem króla, Osmanowie 
w czerni  i  żółci,  Indianie w bieli  i  złocie,  a Amerykanie w zieleni  i  złocie.  Konie i 
jeźdźcy zostali udekorowani piórami, haftami i klejnotami, tworząc jeden z najbardziej  
spektakularnych pokazów kostiumowych epoki baroku.
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Ważnym  wydarzeniem  były  także  uroczystości Plaisirs  de  l’Îsle 
enchantée organizowane  w  Wersalu.  Wystawiono  tam między  innymi Księżniczkę 
d’Elide Moliera, w której  sam Ludwik XIV pojawił  się w kostiumie rycerza Rogera. 
Dworzanie  występowali  jako  postacie  pastoralne,  satyrowie  i  bohaterowie 
mitologiczni.  Scenografia,  kostiumy i  układ ogrodów wersalskich tworzyły wspólną 
teatralną przestrzeń, w której granica między spektaklem a rzeczywistością dworu 
praktycznie zanikała.

Strój lutnika. Domena publiczna.
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Strój żołnierza. Domena publiczna.

Strój Apollona, wykonany przez Ludwika XIV. Domena publiczna.
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W 1661 roku Ludwik XIV założył Królewską Akademię Tańca, która przyczyniła się 
do profesjonalizacji sztuki tanecznej i utrwalenia dworskich wzorców widowiskowych.

Francuski klasycyzm i zasada decorum

W  XVII  wieku  teatr  francuski  coraz  silniej  podporządkowywał  się  zasadom 
klasycyzmu. Dramaturdzy tacy jak Pierre Corneille, Jean Racine i Molier tworzyli teatr 
oparty  na zasadzie decorum, czyli  stosowności.  Kostium miał  odpowiadać randze 
bohatera  i  charakterowi  sztuki.  W  tragediach  dominowała  monumentalność  i 
elegancja,  natomiast  w komediach kostium podkreślał  cechy charakteru i  pozycję 
społeczną postaci.

Jednocześnie aktorzy często występowali we własnych strojach lub w kostiumach 
podarowanych  przez  patronów.  Dlatego  bohaterowie  antyczni  przypominali 
współczesnych  arystokratów  XVII  wieku.  Nie  traktowano  tego  jako  błędu 
historycznego — ważniejsze było reprezentowanie splendoru i kultury dworu.

Włoskie wpływy i rozwój scenografii

Ogromny wpływ na rozwój teatru barokowego wywarły włoskie trupy teatralne oraz 
rozwój opery. Włoskie widowiska dworskie — maskarady, intermedia i balety konne 
— wyróżniały się monumentalnością i pomysłowymi efektami scenicznymi. Właśnie z 
tych form wyrosła późniejsza opera włoska.

Ważną rolę odegrał Giacomo Torelli, twórca nowoczesnej maszynerii scenicznej. 
Dzięki ruchomym dekoracjom i mechanizmom umożliwiającym szybkie zmiany scen 
kostium  zaczął  współgrać  z  dynamiczną  oprawą  widowiska.  Rozwijano  efekty 
świetlne, platformy unoszące aktorów oraz urządzenia imitujące żywioły.

Commedia dell’arte  szczególnie  silnie  wpłynęła na europejski  teatr  komediowy. 
Charakterystyczne  maski,  typizacja  bohaterów  i  kolorowe  kostiumy  stały  się 
inspiracją dla wielu twórców francuskich i włoskich.

Teatr dworski w Anglii, Hiszpanii, Niemczech i Rosji

W Anglii rozwinęła się narodowa forma widowiska dworskiego zwana mask. Były 
to widowiska łączące poezję, taniec, muzykę i efekty sceniczne. Ich twórcami byli 
między innymi Ben Jonson i Inigo Jones. Maski rozpoczynały się często od występu 
króla  lub  królowej,  a  następnie  prezentowano  fantastyczne  sceny  pełne  alegorii, 
przepychu i niezwykłych kostiumów.

W  przedstawieniach  pojawiały  się  personifikacje  zjawisk  atmosferycznych  — 
tancerze odgrywający Deszcz nosili  mokre włosy i  rozpryskiwali  wodę, a postacie 
Śniegu  występowały  w  białych  perukach  i  brodach.  Widowiska  wykorzystywały 
ruchome dekoracje, rozsuwane kotary oraz platformy unoszące grupy tancerzy.
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W  Hiszpanii  teatr  dworski  przybrał  formę danzas  habladas —  „tańców 
mówionych”. Łączono tańce ludowe z recytacją poetycką ku czci monarchy. Także 
tutaj ogromne znaczenie miały bogate kostiumy i dekoracje.

W Niemczech i Austrii widowiska dworskie łączyły wpływy francuskie i włoskie z 
lokalną tradycją ludową. Podczas uroczystości dworskich uczestnicy przebierali się 
za pasterzy, wieśniaków czy oberżystów i wykonywali zarówno tańce dworskie, jak i 
ludowe.

W  Rosji  pierwsze  widowiska  baletowe  pojawiły  się  w  drugiej  połowie  XVII 
wieku. Balet  o  Orfeuszu  i  Eurydyce wystawiony  dla  cara  Aleksego łączył  muzykę 
instrumentalną,  śpiew,  pantomimę  i  taniec.  W  rosyjskim  teatrze  dworskim 
występowały także zagraniczne zespoły artystyczne.

Kostium teatralny i balet na dworze polskim

Barokowy teatr i balet rozwijały się również w Polsce, szczególnie za panowania 
Władysława IV Wazy. Królewicz podczas pobytu we Florencji zetknął się z włoskimi 
widowiskami  operowo-baletowymi  i  po  powrocie  sprowadził  do  Polski  włoskich 
artystów.

Na  dworze  królewskim  wystawiano  opery  z  intermediami  tanecznymi,  balety 
dworskie  oraz  maskarady.  Jednym  z  najgłośniejszych  widowisk  była Afryka 
błagająca z  1638 roku,  w której  śpiewaczka Małgorzata  Catanea wystąpiła  w roli 
Murzynki jadącej na słoniu w otoczeniu egzotycznego orszaku baletowego.

W polskich przedstawieniach wykorzystywano lekkie  kostiumy dostosowane do 
tańca  —  papierowe  zbroje,  woskowe  maski  i  dekoracyjne  stroje  stylizowane  na 
orientalne lub antyczne. W 1643 roku otwarto stały teatr na Zamku Królewskim w 
Warszawie, co przyczyniło się do dalszego rozwoju widowisk dworskich.

Żona  Jana  Kazimierza,  Maria  Ludwika  Gonzaga,  popularyzowała  francuskie 
wzorce  baletu  dworskiego.  W Balecie  królewskim z  1654  roku  damy  dworu 
występowały jako pasterki, żniwiarki czy myśliwe, a widowisko łączyło taniec, muzykę 
i poezję.

Równolegle  rozwijały  się  także  inne  formy  teatru  barokowego  w  Polsce:  teatr 
szkolny  jezuitów,  widowiska  religijne,  procesje  kalwaryjne,  teatr  rybałtowski  oraz 
intermedia  jarmarczne.  W  każdej  z  tych  form  kostium  pełnił  ważną  funkcję 
symboliczną i widowiskową.

Znaczenie kostiumu teatralnego w epoce baroku

Kostium  teatralny  epoki  baroku  był  integralną  częścią  widowiska  i  jednym  z 
najważniejszych środków budowania iluzji scenicznej. Współtworzył spektakl wraz z 
muzyką,  tańcem,  dekoracją  i  światłem.  Jego  zadaniem było  zachwycanie  widza, 
podkreślanie  splendoru  dworu  oraz  wzmacnianie  ideologicznego  przekazu 
przedstawienia.
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Barokowy teatr stał się przestrzenią, w której sztuka, polityka, moda i propaganda 
wzajemnie się  przenikały.  Rozwój  opery,  baletu dworskiego,  teatru pastoralnego i 
widowisk alegorycznych sprawił, że kostium zyskał ogromne znaczenie artystyczne i 
symboliczne. Był nie tylko strojem, lecz także znakiem władzy, narzędziem perswazji 
i elementem wielkiej teatralnej iluzji epoki.

Wpływy barokowej estetyki teatralnej pozostają widoczne do dziś — zarówno w 
projektowaniu  kostiumów  scenicznych,  jak  i  w  kulturze  wizualnej  współczesnego 
teatru, opery i filmu.

Rokoko – teatr dekoracyjności i dworskiego przepychu

Epoka  rokoka,  rozwijająca  się  około  lat  1720–1780,  była  reakcją  na 
monumentalność  i  ciężkość  baroku.  Styl  ten  charakteryzował  się  lekkością, 
asymetrią,  elegancją  i  dekoracyjnością.  Sama  nazwa  pochodzi  od  francuskiego 
słowa  rocaille,  oznaczającego  ornament  przypominający  muszlę.  Rokoko 
preferowało subtelność i wdzięk zamiast patosu oraz monumentalnej pompy. 

W teatrze rokokowym dominował tzw. „kostium sygnalizujący”. Oznaczało to, 
że strój nie miał wiernie odtwarzać epoki historycznej przedstawionej w dramacie, 
lecz  sygnalizować  status  społeczny,  charakter  postaci  lub  egzotyczność  miejsca 
akcji.  Aktorzy  występowali  więc  najczęściej  w  modnych,  współczesnych  strojach 
dworskich, nawet gdy akcja rozgrywała się w starożytnym Rzymie czy na Dalekim 
Wschodzie.

Kostiumy sceniczne tego okresu cechowały: pastelowe kolory: błękity,  róże, 
jasne zielenie i żółcie, bogate zdobienia: koronki, falbany, hafty, kokardy i wstążki, 
luksusowe  tkaniny,  takie  jak  jedwab,  atłas  i  adamaszek,  połyskujące  ozdoby 
odbijające światło świec scenicznych. 

W  teatrze  ważne  było  również  oddziaływanie  wizualne.  Stroje  naszywano 
cekinami  i  metalowymi  nićmi,  aby  były  lepiej  widoczne  w  słabym świetle  świec. 
Dekoracyjność kostiumów współgrała z rozwojem scenografii barokowo-rokokowej, 
która wykorzystywała bogate dekoracje, perspektywę i skomplikowaną maszynerię 
sceniczną.

Stroje aktorek i aktorów

Aktorki nosiły przede wszystkim suknie typu robe à la française, wyposażone 
w  szerokie  rogówki  (panier),  które  rozszerzały  sylwetkę  na  biodrach. 
Charakterystyczne były głębokie dekolty, bogato marszczone rękawy do łokci i obfite 
zdobienia. Strój miał przede wszystkim olśniewać widza i podkreślać elegancję ruchu 
scenicznego.  Aktorzy  występowali  w  jedwabnych  kaftanach,  haftowanych 
kamizelkach,  krótkich  spodniach  do  kolan  oraz  pudrowanych  perukach. 
Charakteryzacja  obejmowała puder,  róż i  mocno stylizowane fryzury.  Kostium był 
więc przedłużeniem dworskiej mody XVIII wieku.

Antoine Watteau i teatralność rokoka

68



Przejście  od  późnego  baroku  do  rokoka  doskonale  ukazuje  twórczość  Jean-
Antoine’a Watteau.  Artysta  fascynował  się  światem teatru,  szczególnie  commedią 
dell’arte i baletem. W jego obrazach pojawiają się postacie teatralne w fantazyjnych 
kostiumach: Pierrot, Harlekin, Columbina czy Mezzetin.

Jean-Antoine Watteau,  Włoscy komicy ,  ok.  1719–1721, National  Gallery of  Art, 
Waszyngton, DC. Domena publiczna 

Watteau odegrał ważną rolę w rozwoju estetyki kostiumu XVIII wieku. Jego obrazy 
przedstawiały stroje lżejsze, bardziej  eleganckie i  subtelniejsze niż monumentalne 
kostiumy wcześniejszego baroku. Od jego nazwiska pochodzi nazwa „sukni Watteau” 
— luźnej sukni z charakterystycznymi plisami spływającymi z ramion.

Twórczość artysty wpłynęła nie tylko na malarstwo, lecz także na modę, teatr i 
sztukę dekoracyjną XVIII wieku, łącząc teatralność baroku z delikatnością rodzącego 
się rokoka.

Pierwsze reformy – dążenie do naturalności
W połowie XVIII wieku zaczęto krytykować sztuczność i przesadną dekoracyjność 

teatru rokokowego. Ważną rolę odegrali filozofowie oświecenia, którzy uważali, że 
teatr  powinien  oddziaływać  moralnie  i  psychologicznie,  a  nie  jedynie  zachwycać 
przepychem.

Szczególne  znaczenie  miał  Denis  Diderot,  który  krytykował  przesadny  luksus 
kostiumów  scenicznych.  Według  niego  bogato  zdobione  stroje  odciągały  uwagę 
widza od emocji i charakteru bohatera. Postulował większą prostotę oraz zgodność 
kostiumu z sytuacją dramatyczną i społecznym pochodzeniem postaci. 
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Reformy  szczególnie  widoczne  były  w  teatrze  operowym i  balecie.  Francuska 
tancerka Marie Sallé wystąpiła w balecie Pigmalion (1734) w lekkiej muślinowej sukni 
inspirowanej sztuką antyczną, rezygnując z gorsetów, panierów i ciężkich ozdób. Jej 
występ  był  przełomowy,  ponieważ  po  raz  pierwszy  kostium  podporządkowano 
ruchowi i ekspresji ciała.

Sallé, ok. 1730, według Nicolasa Lancreta. Domena publiczna. 
 
Podobne idee rozwijał reformator baletu Jean-Georges Noverre, który uważał, że 

kostium powinien podkreślać emocje i  dynamikę ruchu tancerza. Odrzucał ciężkie 
stroje rokoka jako przeszkodę dla naturalności gry scenicznej.

Narodziny kostiumu historycznego

Pod  koniec  XVIII  wieku  coraz  większe  znaczenie  zyskiwała  historyczna 
wiarygodność kostiumu.  Artyści  i  reżyserzy  zaczęli  interesować się  autentycznym 
ubiorem dawnych epok. Był to początek kostiumologii teatralnej.

We Francji aktorzy Lekain i Mlle Clairon próbowali wprowadzać uproszczone stroje 
bardziej  zgodne  z  realiami  historycznymi  dramatów  Woltera.  Jeszcze  większe 
poruszenie  wywołał  François-Joseph  Talma,  który  wystąpił  w  tragedii  Brutus w 
prostej rzymskiej todze zamiast współczesnego stroju dworskiego.

François-Joseph  Talma,  jako  młody  aktor  po  raz  pierwszy  zyskał  sławę  i 
stopniowo  osiągnął  niezrównaną  pozycję  jako  przedstawiciel  silnej  i 
skoncentrowanej  pasji.  Talma należał  do pierwszych zwolenników realizmu w 
scenografii  i  kostiumach,  wspomagany  przez  swojego  przyjaciela,  malarza 
Jacques’a-Louisa Davida.   Jego  pierwszym  krokiem  w  tym  kierunku  było 
pojawienie  się  w  małej  roli  Proculusa  w  BrutusieWoltera,  w  todze  i  krótkiej 
rzymskiej  fryzurze,  ku wielkiemu zaskoczeniu publiczności przyzwyczajonej do 
kostiumów z XVIII wieku na scenie, niezależnie od tego, czy pasowały one do 
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odgrywanej  roli.  Często  przypisuje  mu  się  wprowadzenie  męskiej  fryzury 
neoklasycznej. 

Talma jako Neron w Britannicus Racine’a, namalowany przez Eugène’a Delarroix. 
Domena publiczna.

W  Anglii  reformy  podejmował  David  Garrick,  dążąc  do  większego  realizmu 
scenicznego.  Z  kolei  aktor  Charles  Macklin  wystąpił  jako  Makbet  w  stroju 
inspirowanym  autentycznym  ubiorem  szkockim.  Były  to  ważne  kroki  w  stronę 
historycznej dokładności kostiumu.
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Kostium  teatralny  XVIII  wieku  – 
między  konwencją  a  początkiem 
realizmu

XVIII  wiek  był  dla  teatru  europejskiego  okresem  intensywnych  przemian 
artystycznych i  społecznych.  Zmieniały  się  formy dramatu,  sposób gry  aktorskiej, 
organizacja  sceny oraz  relacje  między teatrem a publicznością.  Przemianom tym 
towarzyszyła ewolucja kostiumu teatralnego, który stopniowo przestawał być jedynie 
dekoracyjnym symbolem bogactwa i  pozycji  społecznej,  a zaczynał pełnić funkcję 
środka interpretacji  postaci oraz budowania wiarygodności scenicznej. Był to czas 
przejściowy między barokową umownością a narodzinami realizmu i historyzmu w 
kostiumografii.

Popas francuskiej wędrownej trupy teatralnej. Domena publiczna.

Barokowy przepych i teatralna konwencja

Na  początku  XVIII  wieku  europejskie  sceny  pozostawały  wciąż  pod  silnym 
wpływem  estetyki  baroku  i  rokoka.  Kostium  teatralny  miał  przede  wszystkim 
olśniewać widza, podkreślać splendor widowiska oraz odpowiadać modzie dworskiej, 
zwłaszcza francuskiej. W praktyce oznaczało to niemal całkowite ignorowanie realiów 
historycznych i geograficznych przedstawianych wydarzeń.

Aktorzy  występujący  w  tragediach  antycznych,  dramatach  historycznych  czy 
sztukach egzotycznych nosili współczesne stroje dworskie. Postacie rozpoznawano 
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nie dzięki wiernemu odtworzeniu epoki, lecz poprzez pojedyncze symbole: korona 
oznaczała władcę, hełm wojownika, a turban bohatera orientalnego. Był to tak zwany 
„kostium  sygnalizujący”,  którego  zadaniem  nie  było  realistyczne  przedstawienie 
świata, lecz jedynie jego umowne zaznaczenie.

Wikimedia Commons / Cooper Hewitt Museum.

Męskie  stroje  teatralne  wzorowano  głównie  na  modzie  francuskiego  dworu 
Ludwika XV. Składały się z bogato haftowanych kamizelek, jedwabnych kaftanów, 
ozdobnych spodni do kolan, jasnych pończoch oraz pantofli  na obcasach. Całość 
uzupełniały peruki, kapelusze i szpady. Kostiumy wykonywano z kosztownych tkanin 
– jedwabi, aksamitów i batystów – zdobionych złotymi nićmi, haftami i pasmanterią. 
Bogactwo dekoracji miało także znaczenie praktyczne: w świetle świec błyszczące 
elementy  lepiej  odbijały  światło,  dzięki  czemu postać  była  bardziej  widoczna  dla 
publiczności.

Jeszcze większy przepych charakteryzował kostiumy kobiece. Aktorki i śpiewaczki 
operowe  nosiły  szerokie  suknie  na  stelażach  i  panierach,  często  przesadnie 
rozbudowane.  Popularna  była  suknia  typu  contouche,  z  charakterystyczną 
kontrafałdą spływającą od karku aż do ziemi. Stroje zdobiono falbanami, koronkami, 
klejnotami i sztucznymi kwiatami. W drugiej połowie wieku modne stały się ogromne 
pudrowane peruki, niekiedy osiągające wysokość kilkudziesięciu centymetrów.

W balecie  kostium również  podporządkowany  był  efektowi  wizualnemu.  Stroje 
tancerzy bywały ciężkie i  sztywne, utrudniały ruch,  lecz mimo to uznawano je za 
konieczny element  widowiskowości  scenicznej.  Projektanci  tacy  jak  Jean-Baptiste 
Martin czy Louis-René Boquet tworzyli niezwykle dekoracyjne kostiumy inspirowane 
rokokową elegancją. Szczególnie Boquet wywarł ogromny wpływ na modę teatralną 
całej  Europy – jego projekty pełne były  pastelowych barw,  girland,  ornamentów i 
wyrafinowanych ozdób.
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Francja – centrum europejskiej mody teatralnej

Francja była najważniejszym ośrodkiem europejskiego teatru i mody XVIII wieku. 
To  właśnie  tam  rozwijały  się  najważniejsze  trendy  sceniczne,  które  następnie 
rozprzestrzeniały się po całym kontynencie. Francuski kostium teatralny inspirował 
się stylem dworu Ludwika XV oraz estetyką rokoka. Dominowały jasne, pastelowe 
kolory, dekoracyjność, koronki, hafty i bogate peruki.

W połowie XVIII wieku we Francji rozpoczęły się jednak reformy teatru i kostiumu 
scenicznego. Filozof Denis Diderot krytykował przesadny przepych oraz sztuczność 
teatralnych strojów. Uważał, że kostium powinien być bardziej naturalny i zgodny z 
charakterem sztuki. Pisał, że „ostentacja psuje wszystko”, ponieważ widz dostrzega 
przede wszystkim bogactwo stroju, a nie człowieka ukrytego pod nim.

Podobne  poglądy  głosił  Wolter,  który  domagał  się  większej  historycznej  i 
geograficznej wiarygodności scenicznej. Krytykował sytuacje, w których bohaterowie 
starożytnego Rzymu występowali w pudrowanych perukach i francuskich sukniach 
dworskich. Coraz częściej pojawiały się więc próby dostosowania stroju do czasu i 
miejsca akcji.

Znaczącym wydarzeniem była premiera sztuki L’Orphelin de la Chine Woltera w 
1755  roku.  Aktorzy  Lekain  i  Mademoiselle  Clairon  wystąpili  w  uproszczonych 
kostiumach pozbawionych typowych dla epoki krynolin i nadmiernych ozdób. Był to 
ważny krok w kierunku realistycznej stylizacji scenicznej.

Najbardziej  symboliczny przełom nastąpił  jednak pod koniec XVIII  wieku, gdy - 
wspomniany  już  poprzednio  -  François-Joseph  Talma  wystąpił  w 
tragedii Brutus Woltera ubrany w prostą tunikę wzorowaną na antycznych rzeźbach. 
Aktor zrezygnował z peruki i współczesnych ozdób, odsłaniając ramiona oraz nogi 
zgodnie  z  wyobrażeniem  stroju  starożytnego  Rzymu.  Dla  publiczności 
przyzwyczajonej do teatralnego przepychu był to prawdziwy szok, ale jednocześnie 
początek nowoczesnego myślenia o kostiumie historycznym.

Rozwój kostiumu teatralnego w Anglii  w XVIII  wieku– droga ku 
realizmowi

W  XVIII  wieku  teatr  angielski  rozwijał  się  głównie  wokół  dramatów  William 
Shakespeare  oraz  teatru  mieszczańskiego.  Początkowo  aktorzy  występowali  w 
kostiumach współczesnych sobie, niezależnie od epoki przedstawianej w dramacie. 
Z  czasem  jednak  zaczęto  przywiązywać  coraz  większą  wagę  do  realizmu  i 
historycznej zgodności stroju scenicznego.

Kostium angielski różnił się od francuskiego większą prostotą i funkcjonalnością. 
Dominowały  ciemniejsze  kolory,  skromniejsze  dekoracje  oraz  wygodniejsze  kroje. 
Coraz ważniejsze stawało się nie tylko widowisko,  ale także wiarygodne oddanie 
charakteru postaci i atmosfery sztuki. Te zmiany były związane z rozwojem realizmu 
w teatrze angielskim.
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Zmiłuj  się,  Jezu!  Spokojnie!  Tylko  śniłem.
O tchórzliwe sumienie, jakże mnie dręczysz! – Ryszard III Szekspira, akt V, scena 3.
David  Garrick  w  1745  roku  jako  Ryszard  III  tuż  przed  bitwą  pod  Bosworth 
Field, nawiedzany przez duchy zamordowanych, budzi się ze świadomością, że jest 
sam na świecie i że śmierć jest nieuchronna. Obraz angielskiego malarza Williama 
Hogartha (wystawiony w Walker Art Gallery w Liverpoolu). Domena publiczna.

Istotną rolę w reformie teatru odegrał David Garrick – aktor i dyrektor teatru Drury 
Lane.  Garrick  sprzeciwiał  się  przesadnie  ozdobnym  strojom  oraz  sztucznej  grze 
aktorskiej.  Dążył  do  większej  naturalności  na  scenie  i  próbował  dostosowywać 
kostiumy  do  charakteru  przedstawienia  oraz  osobowości  bohaterów.  Wprowadzał 
bardziej realistyczne dekoracje i większą spójność między scenografią, kostiumem a 
akcją dramatu.

Jeszcze  dalej  w  stronę  historycznego  realizmu  poszedł  Charles  Macklin.  Był 
jednym z pierwszych aktorów, którzy świadomie wykorzystywali  kostium zgodny z 
epoką  przedstawianych  wydarzeń.  W  1773  roku  wystąpił  jako  Makbet  w  stroju 
inspirowanym szkockim ubiorem góralskim. Spektakl ten uznaje się za ważny krok w 
kierunku  historycznej  autentyczności  w  teatrze.  Macklin  uważał,  że  odpowiedni 
kostium  pomaga  aktorowi  lepiej  oddać  charakter  postaci  i  zwiększa  realizm 
przedstawienia.

Najważniejszą  rolą  Macklina,  tą,  która  katapultowała  go  do  sławy  w  XVIII-
wiecznym Londynie, była rola Shylocka w Kupcu weneckim wystawiona 14 lutego 
1741 roku.  Przez  kilka  dziesięcioleci  popularną wersją  sztuki  był  „stały”  tekst 
George’a Granville’a  atytułowany Żyd  z  Wenecji.  W  niej  wiele  ról  zostało 
rozszerzonych,  podczas  gdy  Shylock  i  inne  zostały  dramatycznie  skrócone. 
Widzowie XVIII wieku przywykli do widoku komicznego Shylocka.

Macklin  chciał  innej  drogi  do  odegrania  tej  postaci.  Chociaż  Macklin  nie 
powrócił do scenariusza Szekspira dokładnie tak, jak został napisany, wprowadził 
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własne poprawki do swojego scenariusza, które były znacznie bliższe tekstowi 
Granville'a.  Zamiast  przedstawiać  Shylocka  jako  zwykłego  komicznego 
pantolone,  zagrał  go  jako  mrocznie  złowrogiego,  poważnego  i  wysoce 
satyrycznego. Następnie, zamiast przebierać Shylocka za klauna, Macklin zbadał 
swoją  rolę.  Studiował „Starożytności  żydowskie”  Józefa  Flawiusza  i  Stary 
Testament.  Dowiedział  się,  że  włoscy  Żydzi, zwłaszcza  z  Wenecji,  znani  byli  z 
noszenia czerwonych kapeluszy, więc wziął to za podstawę swojego kostiumu. 

Macklin jako Shylock i Maria Macklin jako Porcja. Jane Lessingham wciela się w 
rolę  Nerissy  (przedstawionej  u  stóp  podium). Charles  Macklin  jako 
Shylock autorstwa Johana Zoffany’ego, ok. 1768 r.  CC BY-SA 4.0

Starając się przedstawić Żydów dokładnie tak, jak wyglądali,  Macklin podkreślił 
ideę  historycznej  dokładności  w  kostiumach,  która  później  stała  się  nieodłączną 
cechą realizmu w XIX wieku. Macklin nie tylko „studiował” Żydów. Według Appletona 
„rzeczywiście wchodził z nimi w interakcje na targowiskach i stopniowo nauczył się 
dostosowywać do ich sposobu mówienia”.

Rozwój kostiumu teatralnego w Anglii XVIII wieku zapoczątkował ważne zmiany, 
które  w  XIX  wieku  doprowadziły  do  pełnego  historyzmu  i  realizmu  scenicznego. 
Dzięki reformatorom takim jak Garrick i Macklin teatr stał się bardziej wiarygodny, a 
kostium  zaczął  pełnić  nie  tylko  funkcję  dekoracyjną,  ale  również  artystyczną  i 
psychologiczną.

Włochy – między operą a commedią dell’arte
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We  Włoszech  ogromny  wpływ  na  kostium  teatralny  miała  tradycja  commedii 
dell’arte.  Charakterystyczne  stroje  Arlekina,  Pantalona  czy  Kolombiny  były  łatwo 
rozpoznawalne i symbolizowały określone typy bohaterów. Kostium pełnił tu funkcję 
nie tylko estetyczną, ale także komiczną i symboliczną.

W XVIII wieku dynamicznie rozwijała się również opera włoska. Kostiumy operowe 
były  niezwykle  efektowne,  bogato  dekorowane  i  inspirowane  modą  dworską.  W 
Wenecji  oraz Neapolu popularne były stroje pełne złotych haftów, masek i  ozdób. 
Włoski  teatr  zachował  większą  widowiskowość  i  swobodę niż  teatr  francuski  czy 
angielski. Szczególne znaczenie miały kolory, ruch sceniczny i dekoracyjność stroju.

Niemcy – teatr podporządkowany dramaturgii

W Niemczech teatr oświeceniowy rozwijał się początkowo pod silnym wpływem 
francuskim, jednak stopniowo wykształcił własny styl. Niemieccy reformatorzy teatru 
podkreślali  znaczenie  zgodności  kostiumu  z  epoką  oraz  charakterem  bohatera. 
Stroje  stawały  się  coraz  bardziej  realistyczne  i  podporządkowane  dramaturgii 
przedstawienia.

Duże znaczenie miały teatry dworskie, zwłaszcza w Berlinie i Weimarze. Kostiumy 
były starannie projektowane i wykonywane z drogich materiałów, jednak pod koniec 
XVIII  wieku  widoczna  stała  się  tendencja  do  większej  prostoty  oraz  historycznej 
dokładności.

Polski teatr XVIII wieku

Na  ziemiach  polskich  rozwój  kostiumu  teatralnego  przebiegał  równolegle  z 
rozwojem  teatrów  magnackich  i  publicznych.  W  drugiej  połowie  XVIII  wieku 
magnateria zakładała własne sceny dworskie między innymi w Puławach, Nieświeżu 
czy  Dukli.  Spektakle  finansowane  przez  arystokrację  wymagały  bogatej  oprawy 
plastycznej, dlatego kostiumy często sprowadzano z Francji lub wzorowano się na 
europejskich trendach.

Ważnym  momentem  było  powstanie  w  1765  roku  Teatru  Narodowego  w 
Warszawie  z  inicjatywy  Stanisława Augusta  Poniatowskiego.  Teatr  miał  charakter 
edukacyjny i patriotyczny, a kostium sceniczny zaczął odgrywać coraz większą rolę w 
budowaniu charakteru postaci oraz świata przedstawionego.

Polskie kostiumy teatralne pozostawały pod silnym wpływem estetyki francuskiej. 
Aktorzy  występowali  w  perukach,  frakach,  sukniach  rokokowych  i  bogatych 
zdobieniach.  Jednocześnie  w  sztukach  o  tematyce  narodowej  zaczęto 
wykorzystywać elementy stroju polskiego, takie jak kontusz czy żupan.

W  Polsce  zmiany  w  kierunku  realizmu  następowały  wolniej  niż  w  Europie 
Zachodniej,  jednak  również  tutaj  kostium  przestawał  być  wyłącznie  ozdobą. 
Widowiska teatralne  często  łączono z  efektowną oprawą świetlną  i  fajerwerkami, 
szczególnie  podczas  uroczystości  dworskich  i  patriotycznych  obchodów  czasów 
stanisławowskich.
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Neoklasycyzm i narodziny realizmu

Druga  połowa  XVIII  wieku  przyniosła  wyraźny  zwrot  ku  neoklasycyzmowi. 
Fascynacja antykiem wpłynęła na architekturę, malarstwo i teatr. Kostiumy zaczęto 
upraszczać,  ograniczano  ilość  dekoracji,  a  większą  uwagę  poświęcano  harmonii, 
proporcjom oraz funkcjonalności stroju.

Kostium teatralny przestawał być jedynie reprezentacyjną ozdobą. Coraz częściej 
miał wspierać ruch sceniczny, podkreślać charakter postaci i współtworzyć znaczenie 
przedstawienia.  Rozwój  psychologii  postaci  scenicznej  sprawił,  że  strój  powinien 
odpowiadać osobowości bohatera i jego sytuacji społecznej.

  
This portrait shows the acclaimed actor Mary Ann Yates (1728–1787) as Mandane, 

a character in Arthur Murphy’s tragedy The Orphan of China. Domena publiczna.

Zmiany te były ściśle związane z przemianami społecznymi epoki oświecenia. 
Wraz z rozwojem mieszczaństwa teatr przestawał być wyłącznie rozrywką dworską. 
Po  rewolucji  francuskiej  odrzucono  nadmierny  luksus  kojarzony  z  arystokracją  i 
ancien régime’em. Moda codzienna zaczęła się upraszczać pod wpływem fascynacji 
antykiem, a tendencje te znalazły odbicie także na scenie teatralnej.
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Najważniejsze  cechy  kostiumów  teatralnych  epoki  oświecenia  to:  bogactwo 
dekoracji  i  inspiracja modą dworską, wykorzystanie peruk,  koronek i  haftów, silny 
wpływ  estetyki  rokoka,  początkowa  umowność  i  brak  zgodności  historycznej, 
stopniowe przechodzenie od dekoracyjności do realizmu, coraz większa dbałość o 
historyczną wiarygodność stroju, podporządkowanie kostiumu charakterowi postaci i 
dramaturgii dzieła oraz rosnąca funkcjonalność oraz wygoda kostiumów scenicznych.

Kostium historyczny w teatrach amatorskich i szkolnych

Wystawianie sztuk klasycznych w teatrach szkolnych, świetlicowych i amatorskich 
wiązało  się  z  dużymi  trudnościami  organizacyjnymi  i  finansowymi.  Repertuar 
obejmujący  dzieła  Shakespeare’a,  Moliera  czy  Goldoniego  wymagał  użycia 
stylowych  kostiumów  historycznych,  których  wykonanie  często  przekraczało 
możliwości  niewielkich  zespołów  teatralnych.  Wypożyczanie  strojów  z  teatrów 
zawodowych lub specjalnych kostiumerni było kosztowne, szczególnie że do jednej 
sztuki potrzebowano zwykle od 10 do 15 kompletnych kostiumów.

Z tego względu zaczęto poszukiwać bardziej  praktycznych rozwiązań.  Jedną z 
propozycji  było  tworzenie  kostiumów  „uniwersalnych”,  które  dzięki  wymiennym 
elementom  można  było  dostosowywać  do  różnych  epok  i  typów  przedstawień. 
Szczególnie popularny stał się projekt męskiego kostiumu dwustronnego, szytego na 
kolorowej  podszewce  i  wyposażonego  w  odpinane  części,  pozwalające  uzyskać 
wiele wariantów stroju historycznego.

Taki zestaw umożliwiał  stworzenie kostiumów inspirowanych różnymi epokami i 
konwencjami scenicznymi, między innymi: kostiumów „ludowych” XVI–XVIII wieku, 
kostiumu  szekspirowskiego  z  końca  XVI  wieku,  kostiumu  muszkieterskiego  z 
pierwszej połowy XVII wieku, kostiumów molierowskich z drugiej połowy XVII wieku, 
kostiumów odpowiadających modzie połowy XVIII wieku.

Rozwiązanie  to  miało  ogromne  znaczenie  ekonomiczne.  Zamiast  wykonywać 
osobne  kostiumy  do  każdej  sztuki,  teatr  mógł  korzystać  z  jednego  zestawu 
podstawowego, zmieniając jedynie dodatki, peleryny, rękawy, kołnierze czy ozdoby. 
Dzięki  temu  możliwe  było  przygotowanie  nawet  kilkunastu  różnych  stylizacji 
scenicznych przy znacznie mniejszym zużyciu materiału.

Do szycia takich kostiumów stosowano zwykle gęste płótno żaglowe lub surówkę, 
a  szczególną  uwagę  zwracano  na  możliwość  wielokrotnego  wykorzystania 
poszczególnych  elementów  garderoby.  Ważną  rolę  odgrywały  także  dodatki  – 
kapelusze, pasy, kokardy czy ozdoby obuwia – które pozwalały sygnalizować epokę i 
status postaci bez konieczności wykonywania całkowicie nowych strojów.

Rozwój tego typu praktycznych rozwiązań pokazuje,  że kostium teatralny XVIII 
wieku  i  epok  późniejszych  pełnił  nie  tylko  funkcję  estetyczną,  ale  również 
organizacyjną i  użytkową. W teatrze amatorskim oraz edukacyjnym liczyła się nie 
tylko historyczna stylizacja, lecz także ekonomia wykonania, trwałość materiałów i 
możliwość  wielokrotnego  wykorzystania  kostiumu  w  różnych  realizacjach 
scenicznych.
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Znaczenie przemian XVIII wieku

XVIII  wiek  był  okresem  przejściowym  między  dawną  teatralną  umownością  a 
nowoczesnym rozumieniem kostiumu scenicznego. Początkowo dominował przepych 
i reprezentacyjność podporządkowane modzie dworskiej oraz efektowi wizualnemu. 
Z  czasem  jednak  zaczęto  dostrzegać  potrzebę  większej  zgodności  stroju  z 
charakterem postaci, epoką historyczną i dramaturgią dzieła.

Reformatorzy  teatru  –  Diderot,  Wolter,  Garrick,  Macklin  czy  Talma  – 
zapoczątkowali proces, który doprowadził do narodzin nowoczesnej kostiumografii. 
Kostium  przestał  być  jedynie  ozdobą  aktora,  a  stał  się  środkiem  interpretacji, 
nośnikiem  znaczeń  społecznych  i  psychologicznych  oraz  ważnym  elementem 
budowania iluzji scenicznej.

To właśnie w XVIII wieku rozpoczęła się droga ku realizmowi, która w XIX stuleciu 
doprowadziła do pełnego historyzmu i świadomego projektowania kostiumu zgodnie 
z wizją inscenizacji. 
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Kostium  teatralny  w  XIX  wieku  – 
narodziny realizmu scenicznego

XIX  wiek  stanowi  jeden  z  najważniejszych  momentów  w  historii  kostiumu 
teatralnego. To właśnie wtedy strój  sceniczny przestaje być wyłącznie dekoracją i 
widowiskowym  dodatkiem  do  przedstawienia,  a  zaczyna  pełnić  funkcję 
dramaturgiczną,  psychologiczną  i  interpretacyjną.  Kostium  nie  służy  już  jedynie 
podkreśleniu pozycji aktora czy atrakcyjności spektaklu – staje się integralną częścią 
świata przedstawionego oraz narzędziem budowania realizmu scenicznego.

Pauline Leroux jako Marie w operze baletowej La tentation Halévy’ego z 1832 
roku.  By  Louis  Maleuvre,  engraver  –  Bibliothèque  nationale  de  France,  Public  
Domain, https://commons.wikimedia.org/w/index.php?curid=18692938
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Wcześniejsze epoki, zwłaszcza XVII i XVIII wiek, opierały się przede wszystkim na 
teatralnej umowności. Aktorzy występowali często w kostiumach zgodnych z aktualną 
modą  dworską,  niezależnie  od  czasu  akcji  dramatu.  Postacie  antyczne, 
średniowieczne  czy  orientalne  ubierano  w  stroje  efektowne,  ciężkie  i  bogato 
zdobione,  lecz  niewiele  mające  wspólnego  z  historyczną  prawdą.  Dominowała 
reprezentacyjność i  dekoracyjność,  a  kostium podkreślał  przede wszystkim status 
społeczny wykonawcy oraz splendor widowiska.

Przełom przyniosły  przemiany  społeczne  i  kulturowe  XIX  wieku.  Rozwój  klasy 
mieszczańskiej, wzrost znaczenia teatru publicznego oraz rosnące zainteresowanie 
historią  i  archeologią  sprawiły,  że  publiczność  zaczęła  oczekiwać  większej 
wiarygodności scenicznej. W epoce romantyzmu i realizmu teatr coraz częściej miał 
nie tylko zachwycać, ale również przekonywać widza prawdopodobieństwem świata 
przedstawionego. Kostium zaczął być postrzegany jako ważne źródło informacji  o 
epoce, charakterze bohatera, jego pozycji społecznej i psychice.

Narodziny historycznej dokładności

Jedną  z  najważniejszych  postaci  reformujących  kostium teatralny  był  angielski 
dramaturg i  badacz dawnego stroju  James Robinson Planché.  W latach 20.  XIX 
wieku rozpoczął on walkę o historyczną autentyczność inscenizacji szekspirowskich. 
Współpracując  z  teatrem  Covent  Garden,  przygotował  w  1823  roku 
inscenizację Króla Jana Williama Shakespeare’a, reklamowaną jako przedstawienie 
o  niespotykanej  dotąd  dbałości  o  kostium  historyczny.  Stroje  wykonywano  na 
podstawie  badań  średniowiecznych  rzeźb,  iluminowanych  rękopisów  i  zabytków 
znajdujących się między innymi w British Museum.

Afisze  teatralne  podkreślały,  że  „każda  postać  pojawi  się  w  stroju  właściwym 
epoce”, a kostiumy zostały przygotowane przez najwyższe autorytety w dziedzinie 
historii ubioru. Było to wydarzenie przełomowe, ponieważ po raz pierwszy kostium 
traktowano  jako  element  rekonstrukcji  historycznej,  a  nie  wyłącznie  dekorację 
sceniczną.

Sukces przedstawienia okazał się ogromny. Publiczność zachwyciła się wizualnym 
realizmem  spektaklu,  a  historyczna  dokładność  zaczęła  stopniowo  stawać  się 
standardem w europejskim teatrze. Planché zapoczątkował tym samym rewolucję w 
praktyce scenicznej XIX wieku.

Charles Kean i teatr historycznego realizmu

Idee  Planchégo  rozwinął  później  wybitny  angielski  aktor  i  menedżer  teatralny 
Charles  Kean.  W  połowie  XIX  wieku  Kean  stworzył  serię  monumentalnych 
inscenizacji  dramatów Shakespeare’a,  w których historyczna zgodność kostiumów 
stała się jednym z najważniejszych elementów przedstawienia.

Charles  Kean  wprowadził  do  kostiumu  teatralnego  przede  wszystkim  zasadę 
historycznej autentyczności. W połowie XIX wieku zerwał z wcześniejszą praktyką 
ubierania  bohaterów  dramatów  —  zwłaszcza  sztuk  Shakespeare’a  —  w  stroje 
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współczesne  aktorom.  Zamiast  tego  zaczął  rekonstruować  kostiumy  zgodnie  z 
realiami epoki przedstawionej na scenie. 

Kean prowadził  szczegółowe badania  dotyczące epoki,  architektury  i  dawnego 
ubioru.  Jego  przedstawienia  wyróżniały  się  niezwykłą  precyzją  w  odtwarzaniu 
historycznych detali. Szczególne znaczenie miała inscenizacja Makbeta z 1858 roku, 
przygotowana  wspólnie  z  żoną,  Ellen  Kean.  Aktorzy  wystąpili  w  kostiumach 
inspirowanych XI-wieczną Szkocją, co było całkowitym odejściem od wcześniejszej 
praktyki  ubierania  bohaterów  Shakespeare’a  w  stroje  współczesne  epoce 
wykonawców.

Charles Kean (1811–1868), jako Hamlet w „Hamlecie” Williama Szekspira, Samuel 
John Stump (1838). Domena publiczna. 

W  teatrze  Keana  kostium  nie  funkcjonował  już  samodzielnie.  Był  częścią 
całościowej wizji inscenizacji obejmującej scenografię, światło i sposób gry aktorskiej. 
Mimo dążenia do realizmu jego spektakle były bardzo bogate wizualnie; historyczne 
stroje łączono z rozbudowaną scenografią i  efektami scenicznymi.   Powstał nowy 
model  widowiska historycznego,  który zdominował  teatr  europejski  drugiej  połowy 
XIX wieku.

Reformy kostiumu w Niemczech i Francji

Równolegle podobne tendencje pojawiały się w innych krajach europejskich. W 
Niemczech ogromny wpływ wywarł August Wilhelm Iffland, który postulował większą 

83



zgodność kostiumu z epoką dramatu. Niemieccy projektanci coraz częściej sięgali do 
źródeł historycznych i odchodzili od przypadkowej dekoracyjności.

Istotną rolę odegrał również George II, Duke of Saxe-Meiningen, twórca słynnego 
zespołu  Meiningeńczyków.  Był  on  jednym z  pierwszych reżyserów kontrolujących 
wszystkie  elementy  przedstawienia  –  od  scenografii  po  kostium.  Dążył  do  pełnej 
spójności wizualnej spektaklu, a stroje podporządkowywał realizmowi historycznemu 
i dramaturgii. Jego działalność zapowiadała nowoczesny teatr reżyserski XX wieku.

We  Francji  rozwój  kostiumu  teatralnego  związany  był  zarówno  z  dramatem 
romantycznym, jak i z operą oraz baletem. Projektanci tacy jak Auguste Garneray 
oraz Hippolyte Lecomte tworzyli  stroje inspirowane historią  różnych epok i  kultur. 
Szczególnie Lecomte słynął z precyzji  historycznej oraz malarskiego podejścia do 
kostiumu.

We francuskim dramacie  romantycznym XIX  wieku  kostium teatralny  odgrywał 
bardzo  ważną  rolę  —  nie  był  już  jedynie  dekoracją,  lecz  środkiem  budowania 
nastroju, charakteru postaci i historycznego kolorytu. Szczególne znaczenie zyskał 
po  premierze  dramatu  Hernani  autorstwa  Victor  Hugo,  która  symbolicznie 
zapoczątkowała triumf romantyzmu we Francji.

Najważniejsze cechy kostiumu w dramacie romantycznym we Francji to:

• Historyzm — bohaterów ubierano zgodnie z epoką, w której rozgrywała się 
akcja  dramatu.  Inspiracji  szukano  w  średniowieczu,  renesansie,  kulturze 
hiszpańskiej,  orientalnej  oraz w dawnej Francji.  Kostium miał  tworzyć iluzję 
historycznej prawdy. 

• Malarskość  i  widowiskowość — stroje  były  bogate,  pełne  kontrastowych 
kolorów,  peleryn,  kapeluszy,  haftów  i  ozdób.  Duże  znaczenie  miał  efekt 
wizualny oraz emocjonalny. 

• Indywidualizacja  postaci —  kostium  podkreślał  charakter  bohatera 
romantycznego: buntownika, poety, wygnańca czy rycerza. Ciemne płaszcze, 
szerokie rękawy, miecze i egzotyczne dodatki budowały aurę tajemniczości. 

• Inspiracje  średniowieczne  i  egzotyczne —  romantycy  fascynowali  się 
dawnymi  epokami  oraz  obcymi  kulturami.  W  kostiumach  pojawiały  się 
elementy gotyckie, hiszpańskie, orientalne i ludowe. 

• Swoboda i ekspresja — odchodzono od sztywnej klasycystycznej elegancji. 
Kostium miał wspierać ruch sceniczny i emocjonalność gry aktora. 

• Wpływ opery i  baletu — francuski teatr romantyczny czerpał inspiracje z 
opery i  baletu romantycznego. Popularne stały się lekkie,  zwiewne tkaniny, 
szczególnie w przedstawieniach fantastycznych i poetyckich. 

• Ważnymi projektantami i twórcami kostiumów byli m.in. Hippolyte Lecomte 
oraz Auguste Garneray, którzy dbali o historyczną dokładność oraz malarski 
charakter stroju scenicznego.
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Reformy kostiumu baletowego

XIX wiek przyniósł także fundamentalne zmiany w kostiumie tanecznym. Już pod 
koniec XVIII  wieku pojawiły  się  pierwsze próby uwolnienia tancerzy od ciężkich i 
sztywnych  strojów  rokoka.  Francuska  tancerka  Marie  Sallé  wystąpiła  w 
balecie Pigmalion w lekkiej  muślinowej  sukni  inspirowanej  antykiem,  rezygnując  z 
gorsetu i rozbudowanych panierów. Był to gest rewolucyjny.

Reformatorem baletu  stał  się  również  Jean-Georges  Noverre,  który  postulował 
uproszczenie stroju tanecznego oraz podporządkowanie go ekspresji ruchu. Uważał, 
że kostium powinien podkreślać dynamikę ciała i emocjonalność tańca.

Najbardziej charakterystycznym symbolem romantycznego baletu stał się jednak 
kostium z  baletu Sylfida z  1832 roku.  Projektant  Eugène Lami  stworzył  dla  Marie 
Taglioni lekką, zwiewną suknię z muślinu, która stała się wzorem klasycznego tutu 
romantycznego. Kostium ten podkreślał  eteryczność postaci i  iluzję unoszenia się 
nad ziemią, idealnie odpowiadając estetyce romantyzmu.

Maria Taglioni jako Sylfida w balecie „La Sylphide” Filippo Taglioniego, 1832.CC 
BY-SA 3.0 

Pod  koniec  XIX  wieku  widowiska  baletowe  i  operowe  osiągnęły  niezwykły 
rozmach. W mediolańskiej La Scala czy londyńskiej Alhambrze tworzono ogromne 
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spektakle z udziałem wielkich zespołów tanecznych. Projektanci, tacy jak C. Wilhelm, 
eksperymentowali z fantazyjnymi formami inspirowanymi światem owadów, kwiatów 
czy egzotycznych stworzeń. Kostium stawał się coraz bardziej  widowiskowy, choć 
jednocześnie podporządkowany ruchowi scenicznemu i efektowi wizualnemu.

Kostium a realizm psychologiczny

W drugiej połowie XIX wieku teatr realistyczny i naturalistyczny zaczął traktować 
kostium jako środek analizy psychologicznej postaci. Strój miał nie tylko wskazywać 
epokę czy status społeczny bohatera, ale również ujawniać jego charakter, emocje i 
miejsce w strukturze społecznej.

W dramatach Henrik Ibsen kostium stawał się nośnikiem znaczeń społecznych. 
W Domu lalki prostota i  elegancja stroju Nory podkreślały ograniczenia narzucone 
kobiecie przez mieszczańskie normy obyczajowe. Z kolei w utworach Anton Czechow 
codzienne,  pozornie  nieefektowne  ubrania  bohaterów  wyrażały  monotonię  życia, 
melancholię i poczucie stagnacji. W Wujaszku Wani kostium niemal „znika” – staje 
się naturalnym przedłużeniem rzeczywistości scenicznej.

To właśnie w teatrze realistycznym narodziła się idea kostiumu „niewidzialnego”, 
który nie dominuje nad aktorem, lecz wspiera jego psychologiczną kreację.

Rozwój technologii i produkcji kostiumów

Ogromny  wpływ  na  rozwój  kostiumu  teatralnego  miała  również  rewolucja 
przemysłowa.  Wynalezienie  maszyny  do  szycia  oraz  rozwój  przemysłu 
włókienniczego znacząco przyspieszyły proces tworzenia strojów scenicznych. Teatry 
zaczęły  organizować  własne  pracownie  kostiumowe,  zatrudniające 
wyspecjalizowanych krawców, hafciarzy i projektantów.

Łatwiejszy dostęp do tkanin umożliwił większą różnorodność materiałów i szybszą 
produkcję  kostiumów.  Wprowadzono  także  standaryzację  elementów  garderoby 
scenicznej,  co  pozwalało  przygotowywać  duże  widowiska  z  udziałem  licznych 
statystów i zespołów tanecznych.

Rozwój  technologii  wpłynął  również  na  estetykę  kostiumu.  Lżejsze  materiały 
umożliwiały  większą  swobodę  ruchu,  a  nowe  techniki  farbowania  i  zdobienia 
pozwalały osiągać bardziej realistyczne efekty wizualne.

Od realizmu do stylizacji

Pod koniec XIX wieku pojawiły się jednak pierwsze reakcje przeciwko skrajnemu 
realizmowi scenicznemu. Artyści związani z symbolizmem i secesją zaczęli ponownie 
traktować kostium jako autonomiczne dzieło sztuki i środek budowania nastroju. Nie 
oznaczało to jednak powrotu do dawnej przypadkowości. Doświadczenia XIX wieku – 
badania  historyczne,  integracja  kostiumu  z  dramaturgią  oraz  rozwój  funkcji 
psychologicznej stroju – na trwałe zmieniły teatr europejski.

Narodziła się nowoczesna koncepcja kostiumu teatralnego: kostium miał nie tylko 
zdobić scenę, lecz współtworzyć sens przedstawienia. Dziewiętnastowieczne reformy 
przygotowały grunt pod eksperymenty XX wieku – od symbolizmu i ekspresjonizmu 
po teatr awangardowy i współczesny design sceniczny.
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Historia kostiumu teatralnego w XX i 
XXI wieku

Od reformy teatru do nowoczesnego języka sceny

Historia kostiumu teatralnego XX i XXI wieku jest historią gwałtownych przemian 
estetycznych,  społecznych  i  technologicznych.  O  ile  wiek  XIX  doprowadził  do 
ścisłego związania kostiumu z dramaturgią i grą aktorską, o tyle XX stulecie uczyniło 
z niego pełnoprawny język teatru – autonomiczny środek wyrazu zdolny budować 
znaczenia  niezależnie  od  tekstu  dramatycznego.  Kostium  przestał  być  jedynie 
dekoracją  lub  ilustracją  epoki.  Stał  się  narzędziem  interpretacji,  symbolem  idei, 
znakiem kulturowym oraz integralnym elementem kompozycji scenicznej.

Na przełomie XIX i XX wieku teatr europejski zaczął odchodzić od dominującego 
wcześniej  realizmu  i  naturalizmu.  Szczególną  rolę  odegrali  reformatorzy  teatru  – 
Adolphe Appia oraz Edward Gordon Craig. Appia sprzeciwiał się iluzjonistycznemu 
realizmowi sceny dziewiętnastowiecznej i uważał, że kostium nie powinien kopiować 
historycznych ubiorów, lecz jedynie sugerować ich charakter. Najważniejsze było dla 
niego  stworzenie  harmonii  pomiędzy  światłem,  ruchem  aktora  i  przestrzenią 
sceniczną.  Rozwinął  również  nowoczesne myślenie  o  świetle  jako równorzędnym 
elemencie kompozycji scenicznej – „wizualnej muzyce”, która współtworzy znaczenie 
przedstawienia. Dzięki jego koncepcjom kostium zaczął być postrzegany jako część 
rytmicznej i przestrzennej całości widowiska, a nie samodzielna dekoracja.

Craig rozwijał ideę „teatru totalnego”, w którym scenografia, ruch, światło i kostium 
tworzyły  jedną,  spójną  kompozycję  wizualną  podporządkowaną  nadrzędnej  wizji 
artystycznej. Szczególne znaczenie miała jego koncepcja „Übermarionety” – aktora 
podporządkowanego rytmowi  i  plastyce spektaklu.  Craig  uważał,  że  indywidualna 
psychologia  aktora  powinna  ustąpić  miejsca  abstrakcyjnej  formie  scenicznej. 
Wpłynęło  to  bezpośrednio  na  rozwój  kostiumu  syntetycznego,  uproszczonego  i 
podporządkowanego kompozycji ruchu.

Wpływ  reformatorów  doprowadził  do  odejścia  od  drobiazgowej  rekonstrukcji 
historycznej na rzecz stylizacji. Kostium zaczął funkcjonować jako znak plastyczny 
podporządkowany nastrojowi i idei przedstawienia. Zmiana ta pozostawała w ścisłym 
związku  z  rozwojem  symbolizmu  i  secesji,  które  podkreślały  dekoracyjność, 
metaforyczność i emocjonalne oddziaływanie obrazu scenicznego.

Prawdziwym  przełomem  w  historii  kostiumu  teatralnego  stała  się  działalność 
rosyjskiego  zespołu  Ballets  Russes  założonego  przez  Sergiusz  Diagilew.  Debiut 
zespołu  w  Paryżu  w  1909  roku  wywołał  ogromne  zainteresowanie  i  całkowicie 
odmienił europejskie myślenie o teatrze i balecie. Kostium oraz scenografia przestały 
pełnić  funkcję  tła  dla  tańca  –  stały  się  równorzędnymi  elementami  widowiska. 
Diagilew stworzył nowoczesny model współpracy między malarzami, choreografami, 
kompozytorami i projektantami kostiumów, dzięki czemu teatr zaczął funkcjonować 
jako dzieło interdyscyplinarne. 
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Artyści współpracujący z Ballets Russes, między innymi Léon Bakst,  Alexandre 
Benois,  Natalia  Gonczarowa  czy  Nicholas  Roerich,  tworzyli  projekty  inspirowane 
rosyjskim folklorem, orientem, kubizmem oraz sztuką awangardową. Bakst odegrał 
szczególną  rolę  w  unowocześnieniu  kostiumu  baletowego  –  odrzucił  pastelową 
delikatność XIX-wiecznego baletu na rzecz intensywnych kolorów, ornamentalności i 
egzotycznych  inspiracji.  Jego  projekty  do  „Szeherezady”  czy  „Popołudnia  fauna” 
wywarły ogromny wpływ nie tylko na teatr, ale także na modę europejską początku 
XX wieku.

Projekty  Gonczarowej  do baletu  Le Coq d’or z  1914 roku stały  się  symbolem 
nowoczesnej  scenografii.  Dominowały  w  nich  ostre  kontrasty  czerwieni,  żółci  i 
pomarańczy,  uproszczone  geometryczne  formy  oraz  inspiracje  rosyjskim  strojem 
ludowym  przetworzonym  przez  estetykę  kubizmu.  Artystka  połączyła  folklor  z 
awangardą,  tworząc  jeden  z  pierwszych  przykładów  nowoczesnego  kostiumu 
syntetycznego.

Wpływ  Ballets  Russes  wykraczał  daleko  poza  teatr.  Projekty  kostiumów 
inspirowały  twórców  haute  couture,  takich  jak  Paul  Poiret  czy  Coco  Chanel. 
Współpraca  sztuk  wizualnych,  muzyki,  choreografii  i  kostiumu  zapowiadała 
nowoczesne myślenie o teatrze jako dziele interdyscyplinarnym.

XX  wiek  był  epoką  awangardy,  która  radykalnie  zmieniła  funkcję  kostiumu 
teatralnego. Kubizm, futuryzm, ekspresjonizm, konstruktywizm i surrealizm wpłynęły 
na sposób projektowania ubioru scenicznego.  Kostium przestał  być realistycznym 
odwzorowaniem rzeczywistości; zaczął deformować sylwetkę, upraszczać kształty i 
wykorzystywać abstrakcyjne formy.

W  rosyjskim  teatrze  eksperymentalnym  ogromną  rolę  odegrał  Wsiewołod 
Meyerhold.  W jego  inscenizacjach  aktor  był  traktowany  jako  część  abstrakcyjnej 
kompozycji scenicznej. Meyerhold rozwijał biomechanikę aktorską oraz teatr groteski, 
inspirując  się  commedią  dell’arte,  cyrkiem  i  teatrem  japońskim.  Kostiumy 
projektowane dla jego spektakli miały charakter mechaniczny i ekspresjonistyczny, 
podkreślały rytm ruchu oraz fizyczność aktora. Współpracujący z nim konstruktywiści 
tworzyli stroje przypominające maszyny lub elementy architektury przemysłowej.

W  nurcie  konstruktywizmu  szczególne  znaczenie  miały  projekty  Aleksandra 
Ekster, Lubow Popowa oraz Warwara Stiepanowa. Popowa projektowała kostiumy i 
scenografie  podporządkowane  dynamice  ruchu  scenicznego.  W  przedstawieniu 
Wspaniałomyślny  rogacz z  1922  roku  stworzyła  konstrukcję  sceniczną 
przypominającą maszynę, w której kostium i ruch aktora funkcjonowały jako część 
jednego mechanizmu teatralnego.

Szczególną  rolę  w  przemianach  kostiumu  odegrały  ruchy  dadaistyczne  i 
surrealistyczne. Dadaizm narodził się podczas I wojny światowej w Zurychu wokół 
środowiska  Cabaret  Voltaire  jako  protest  przeciwko  kulturze  mieszczańskiej  i 
racjonalizmowi. Te założenia znalazły wyraźne odbicie w kostiumie teatralnym. Strój 
sceniczny  przestał  być  realistycznym  odwzorowaniem  ubioru  postaci.  Stał  się 
konstrukcją artystyczną przypominającą ruchomą rzeźbę lub mechaniczną formę.
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Jednym  z  najważniejszych  twórców  związanych  z  teatrem  dadaistycznym  był 
Hugo  Ball.  Podczas  występów  w  Cabaret  Voltaire  pojawiał  się  w  kubicznych 
kostiumach  wykonanych  z  kartonu  i  tkanin,  które  całkowicie  zmieniały  proporcje 
ludzkiego  ciała.  Dzięki  temu  aktor  przestawał  być  indywidualną  postacią 
psychologiczną – stawał się elementem abstrakcyjnej kompozycji wizualnej.

W latach dwudziestych idee awangardowe rozwinęły się w kierunku surrealizmu. 
Szczególnie  ważną rolę  odegrał  Salvador  Dalí,  projektujący kostiumy dla baletu i 
teatru.  Jego projekty charakteryzowały się deformacją proporcji,  organiczną linią i 
obecnością  symboli  zaczerpniętych  ze  świata  snu.  Dalí  traktował  kostium  jako 
przedłużenie  psychiki  postaci  oraz  element  wizualnego  szoku.  Istotny  wpływ  na 
rozwój kostiumu miała także twórczość Jean Cocteau, który łączył teatr z poetyką 
obrazu  i  symboliczną  plastyką  sceniczną.  Inspiracje  surrealistyczne  przenikały 
również do świata mody dzięki działalności Elsa Schiaparelli.

Eksperymenty awangardy otworzyły drogę dla późniejszych zjawisk artystycznych, 
takich  jak  teatr  absurdu,  happening,  performance  czy  współczesny  teatr 
eksperymentalny. Kostium przestał być jedynie uzupełnieniem gry aktorskiej – stał 
się samodzielnym środkiem wyrazu artystycznego.

Szczególnym polem eksperymentów okazał się taniec współczesny. Dynamiczny 
rozwój  choreografii  modernistycznej  wymusił  zmianę  myślenia  o  kostiumie,  który 
musiał  współpracować  z  ruchem,  światłem  i  przestrzenią.  Merce  Cunningham 
traktował  kostium jako  neutralny  element  pozwalający  wydobyć  autonomię  ruchu 
tancerza.  Z  kolei  Alwin  Nikolais  tworzył  widowiska,  w  których  kostium stawał  się 
częścią  abstrakcyjnej  instalacji  teatralnej.  Rozciągnięte  tkaniny,  maski  i  sztuczne 
formy deformowały sylwetkę tancerza, czyniąc go częścią ruchomego obrazu.

W połowie XX wieku kostium coraz częściej stawał się narzędziem komentarza 
społecznego  i  politycznego.  Szczególnie  widoczne  było  to  w  twórczości  Bertolt 
Brecht.  W  jego  teatrze  epickim  kostium  nie  służył  iluzji,  lecz  demaskował 
rzeczywistość.  Poprzez  groteskę,  kontrast  i  celową  stylizację  ukazywano 
mechanizmy społeczne oraz nierówności ekonomiczne.

Do  najważniejszych  zjawisk  europejskiej  scenografii  XX  wieku  należy  polska 
szkoła kostiumografii. Jej wyjątkowość polegała na odejściu od funkcji ilustracyjnej 
kostiumu  na  rzecz  traktowania  go  jako  autonomicznego  środka  wyrazu 
artystycznego.

Szczególną rolę odegrał Tadeusz Kantor oraz jego teatr Cricot 2. Kantor stworzył 
estetykę „teatru śmierci”,  w której  kostium stawał się nośnikiem pamięci  i  traumy. 
Wykorzystywał  zniszczone mundury,  manekiny,  zdeformowane sylwetki  i  wyblakłe 
tkaniny,  budując obraz człowieka uwikłanego w historię XX wieku.  Jego kostiumy 
miały charakter obiektów artystycznych i często funkcjonowały na granicy instalacji.

Równie ważną postacią był Józef Szajna, którego doświadczenia obozowe silnie 
wpłynęły na estetykę jego teatru. Szajna tworzył kostiumy o charakterze rzeźbiarskim 
i asamblażowym, wykorzystując worki, liny, metalowe elementy i surowe materiały. 
Jego  projekty  ukazywały  człowieka  zdehumanizowanego  i  pozbawionego 
indywidualności.
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Szczególne znaczenie miała współpraca Szajny z Jerzy Grotowski przy spektaklu 
Akropolis z 1962 roku. Aktorzy ubrani  byli  w workowate kostiumy przypominające 
obozowe uniformy,  z  otworami  obszytymi  materiałem sugerującym rozdarte  ciało. 
Kostium stał się tutaj znakiem egzystencjalnego cierpienia i dehumanizacji.

Grotowski rozwinął koncepcję „teatru ubogiego”, w którym kostium był ograniczony 
do minimum i podporządkowany ekspresji ciała aktora. Rezygnował z dekoracyjności 
na rzecz ascetycznej symboliki. Uważał, że aktor powinien dokonywać transformacji 
przede  wszystkim poprzez  ciało  i  działanie  sceniczne,  a  nie  dzięki  zewnętrznym 
efektom wizualnym.

Istotny wkład w rozwój polskiej kostiumografii wnieśli również Andrzej Stopka oraz 
Jerzy Skarżyński wraz z Lidia Skarżyńska. Ich projekty inspirowane były malarstwem, 
groteską  i  sztuką  ludową.  Rozwijali  oni  dekoracyjny,  fantastyczny  nurt  polskiej 
scenografii operowej.

Od lat 70. i 80. XX wieku coraz większe znaczenie zdobywały twórczynie kostiumu 
teatralnego. Jedną z najważniejszych postaci była Barbara Ptak. Jej projekty łączyły 
historyczną  inspirację  z  nowoczesnym  uproszczeniem  formy.  Ptak  budowała 
psychologię  postaci  poprzez  kolor,  fakturę  i  detal  kostiumu,  współpracując  z 
najwybitniejszymi reżyserami polskiego teatru i filmu.

Wyjątkową rolę odegrała także Zofia de Ines, która wprowadziła do kostiumografii 
myślenie architektoniczne i rzeźbiarskie. Modelowała formę bezpośrednio na aktorze, 
traktując  kostium  jako  przestrzenną  konstrukcję  współpracującą  z  ruchem. 
Szczególnie  ważna  była  jej  współpraca  z  Henryk  Tomaszewski,  dzięki  której 
rozwinęła kostium podporządkowany ekspresji fizycznej i choreografii ciała.

Na przełomie XX i  XXI  wieku polski  kostium teatralny  otworzył  się  na wpływy 
postmodernizmu,  mody  i  nowych  technologii.  Coraz  częściej  wykorzystywano 
tworzywa syntetyczne, światło LED, projekcje multimedialne oraz druk 3D.

Jednym z najważniejszych współczesnych twórców jest Boris Kudlička, związany 
z Teatr Wielki – Opera Narodowa i współpracujący z Mariusz Treliński. Jego estetyka 
opiera się na minimalizmie, geometrii i relacji kostiumu ze światłem oraz przestrzenią 
sceniczną.

Znaczący wkład w rozwój współczesnego kostiumu teatralnego wniosła również 
Anna  Kontek.  Jej  projekty  dla  Finnish  National  Opera  and  Ballet  łączyły 
monumentalność formy z funkcjonalnością ruchową. Kontek traktowała kostium jako 
część  architektury  scenicznej,  budując  dramaturgię  poprzez  kolor,  skalę  i  rytm 
tkaniny.

Dorobek  polskiej  kostiumografii  został  podsumowany  w  licznych  projektach 
badawczych  i  wystawienniczych,  między  innymi  na  wystawie  Zmiana  ustawienia. 
Polska scenografia teatralna i społeczna XX i XXI wieku.

W  Stanach  Zjednoczonych  niezwykle  istotnym  zjawiskiem  stał  się  rozwój 
musicalu.  Broadway  stworzył  nowy  model  współpracy  pomiędzy  choreografami, 
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scenografami  i  projektantami  kostiumów.  Kostium  musiał  jednocześnie  wspierać 
choreografię i budować atrakcyjność widowiska. Produkcje takie jak My Fair Lady, 
West Side Story, Cats czy The Lion King pokazały, że kostium może łączyć funkcję 
symboliczną, technologiczną i rzeźbiarską.

W  XXI  wieku  kostium  teatralny  funkcjonuje  na  styku  teatru,  filmu,  mody, 
performansu  i  kultury  popularnej.  Współczesne  projekty  coraz  rzadziej  służą 
rekonstrukcji  historycznej.  Ich  zadaniem  jest  interpretacja  tekstu  i  budowanie 
znaczeń. Kostium może reagować na światło,  ruch i  dźwięk, stając się aktywnym 
elementem performansu.

Historia kostiumu teatralnego XX i XXI wieku ukazuje przejście od historycznego 
realizmu  do  pełnej  swobody  interpretacyjnej.  Reformatorzy  początku  XX  wieku 
rozpoczęli proces odchodzenia od iluzjonizmu, awangarda europejska przekształciła 
kostium w autonomiczne dzieło sztuki, a teatr polityczny i eksperymentalny nadał mu 
wymiar  społeczny  i  ideologiczny.  Współczesność  przyniosła  natomiast 
hybrydyczność stylów oraz wykorzystanie nowych technologii.

Dziś kostium teatralny nie musi być wierny epoce ani realistyczny. Najważniejsze 
jest  to,  aby  był  znaczący.  Kostium  stał  się  jednym  z  podstawowych  języków 
współczesnego teatru – wizualnym systemem znaków interpretującym rzeczywistość, 
budującym emocje i łączącym przeszłość z teraźniejszością.
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Rozwój  kostiumu  teatralnego  w 
historii  teatru  Indii  –  od 
starożytności do współczesności

Historia  kostiumu  teatralnego  w  Indiach  należy  do  najbardziej 
fascynujących  dziejów  sztuki  widowiskowej  na  świecie.  W  kulturze 
indyjskiej  teatr  nigdy  nie  był  wyłącznie  rozrywką  –  stanowił  połączenie 
rytuału,  religii,  muzyki,  tańca i  filozofii.  W związku z tym kostium teatralny 
nie pełnił  jedynie funkcji  dekoracyjnej.  Był  nośnikiem znaczeń duchowych, 
społecznych  i  symbolicznych,  a  także  narzędziem  transformacji  aktora  w 
postać  sceniczną.  Rozwój  indyjskiego  kostiumu  teatralnego  odzwierciedla 
zmiany polityczne, religijne i  kulturowe zachodzące na subkontynencie: od 
epoki  wedyjskiej,  przez  teatr  sanskrycki,  wpływy  islamu  i  kolonializmu 
brytyjskiego, aż po współczesny teatr eksperymentalny.

Początki teatru indyjskiego i najstarsze formy kostiumu

Korzenie teatru indyjskiego sięgają bardzo odległej  starożytności.  Wielu 
badaczy  wskazuje  na  XV  wiek  p.n.e.,  kiedy  w  tekstach  wedyjskich, 
zwłaszcza  w  Rigwedzie,  pojawiają  się  dialogi  i  sceny  rytualne 
przypominające  protoformy  dramatu.  Widowiska  związane  były  przede 
wszystkim z obrzędami religijnymi i  ceremoniami yajna (yagya),  czyli  ofiar 
składanych  bogom.  Już  wtedy  wykorzystywano  elementy  kostiumowe: 
specjalne  nakrycia  głowy,  symboliczne  kolory  czy  ozdoby  związane  z 
kultem bóstw.

Najważniejszym  momentem  w  historii  teatru  indyjskiego  było  jednak 
powstanie  sanskryckiego traktatu  Natjaszatra autorstwa Bharaty  Muniego. 
Dzieło to,  powstałe prawdopodobnie między II  wiekiem p.n.e.  a II  wiekiem 
n.e.,  stanowiło kompleksowy podręcznik teatru, muzyki i  tańca. Opisano w 
nim  nie  tylko  zasady  dramaturgii  i  aktorstwa,  ale  również  szczegółowo 
omówiono  kostium  i  makijaż  sceniczny,  określane  jako  aharya  abhinaya. 
Bharata  Muni  podkreślał,  że  wygląd  postaci  powinien  odpowiadać  jej 
charakterowi, statusowi społecznemu i moralności.

W tym okresie kostium był silnie skodyfikowany. Każda grupa bohaterów 
posiadała  określony  typ  stroju:  królowie  i  bogowie  nosili  bogato  zdobione 
szaty,  korony  i  biżuterię,  ascetyczni  mędrcy  występowali  w  prostych, 
jasnych tkaninach,  wojownicy  mieli  kostiumy podkreślające siłę  i  heroizm, 
demony  przedstawiano  przy  pomocy  kontrastowych  kolorów  i 
deformujących dodatków.

Kolorystyka  odgrywała  fundamentalną  rolę  symboliczną:  zielony 
oznaczał  szlachetność i  boskość,  biały  –  czystość i  duchowość,  czerwony 
– gniew i agresję, czarny – zło, chaos lub demoniczność. 
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Teatr indyjski od początku nie dążył do realizmu. Kostium miał charakter 
archetypiczny i symboliczny. Aktor nie tyle „odgrywał” postać, ile stawał się 
jej wcieleniem.

Złoty wiek teatru sanskryckiego (I–X wiek n.e.)

Okres  od  I  do  X  wieku  n.e.  uznawany  jest  za  złoty  wiek  teatru 
indyjskiego.  Powstawały  wtedy  liczne  dramaty  autorstwa  takich  twórców 
jak  Kalidasa,  a  teatr  rozwijał  się  pod  patronatem  dworów  królewskich  i 
świątyń.

Kostium  teatralny  osiągnął  wówczas  niezwykły  poziom  złożoności.  Był 
integralną  częścią  całościowego  systemu  estetycznego  obejmującego: 
muzykę,  taniec,  architekturę  sceny,  charakteryzację,  rekwizyty, 
gestykulację (mudry).

Charakterystyczne cechy kostiumu tego okresu obejmowały:

-  Holistyczność.  Strój  współgrał  z  ruchem,  rytmem  i  muzyką.  Tkaniny 
były  projektowane  tak,  aby  podkreślały  ruch  ciała  podczas  tańca  i 
ekspresyjnej gestykulacji.

-  Symboliczność.  Każdy  element  kostiumu  miał  określone  znaczenie. 
Rodzaj  korony,  długość  szaty  czy  nawet  sposób  malowania  oczu 
informowały widza o charakterze postaci.

-  Standaryzację.  Powstały  ustalone  typy  kostiumów  dla  konkretnych 
kategorii  bohaterów.  Dzięki  temu  widz  już  po  wejściu  postaci  na  scenę 
rozpoznawał jej rolę moralną i społeczną.

W teatrze  sanskryckim dużą  rolę  odgrywał  również  makijaż.  Często  był 
ważniejszy  niż  sam  strój,  ponieważ  tworzył  rodzaj  rytualnej  maski. 
Stosowano naturalne pigmenty  pozyskiwane z  minerałów,  roślin,  kurkumy, 
indygo czy henny.

Kutijattam – najstarszy żywy teatr sanskrycki

Jedną  z  najstarszych  zachowanych  tradycji  teatralnych  Indii  jest 
Kutijattam (Koodiyattam),  rozwijający się  w Kerali.  UNESCO uznaje go za 
jedną z najstarszych żywych tradycji teatralnych świata.

Kutijattam  był  teatrem  świątynnym,  wystawianym  w  specjalnych 
przestrzeniach  zwanych  kuttampalam.  Kostiumy  zachowywały  silny 
charakter  rytualny:  bogato  zdobione  nakrycia  głowy,  wyrazisty  makijaż 
oczu,  ceremonialna  biżuteria,  ciężkie  tkaniny  podkreślające 
majestatyczność postaci.

 
Aktorzy przechodzili  wieloletnie szkolenie obejmujące także umiejętność 

poruszania się w ciężkich kostiumach oraz kontrolę mimiki twarzy.
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Istotną  cechą  Kutijattam  była  również  obecność  kobiet  na  scenie  – 
rzadkość  w  wielu  dawnych  tradycjach  teatralnych.  Współczesne  badania 
wskazują,  że  w  okresie  postkolonialnym  nastąpił  powrót  kobiecych 
performerek do tej tradycji.

Kathakali – kulminacja tradycji kostiumowej

Najbardziej  widowiskową  formą  indyjskiego  teatru  jest  bez  wątpienia 
Kathakali,  rozwijający  się  od  XVI–XVII  wieku  w  Kerali.  Kathakali  stanowi 
syntezę wcześniejszych tradycji, takich jak Kutijattam i Krishnanattam.

 Kathakali, klasyczna forma teatru z Kerali w Indiach.  CC BY-SA 3.0
 
Kostium  w  Kathakali  osiągnął  skrajną  teatralizację:  ogromne 

wielowarstwowe  spódnice,  monumentalne  nakrycia  głowy,  ciężka 
biżuteria,skomplikowany makijaż geometryczny, sztuczne brody i  elementy 
deformujące twarz. 

Przygotowanie  aktora  trwa  nieraz  kilka  godzin,  a  cały  kostium  może 
ważyć kilkanaście kilogramów.

System  kostiumowy  Kathakali  jest  niezwykle  precyzyjny.  Typ  postaci 
określa kolor makijażu i rodzaj stroju: Pacha (zielony) – bohaterowie boscy 
i  szlachetni,  Kathi –  postacie złowrogie,  ale arystokratyczne,  Tatti/Thadi – 
demony  i  wojownicy,  Kari –  postacie  złe  i  dzikie,  Minukku –  kobiety  i 
mędrcy.

Kathakali  rozwijało  się  pod  patronatem  lokalnych  władców  Kerali,  a 
później  przeszło  proces  modernizacji  i  instytucjonalizacji  dzięki  szkołom 
artystycznym XX wieku, takim jak Kerala Kalamandalam.
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Regionalne gatunki teatralne i różnorodność kostiumu

Indie są krajem ogromnej różnorodności kulturowej, dlatego wykształciło 
się  wiele  regionalnych  form  teatralnych  posiadających  własne  konwencje 
kostiumowe.

Yakshagana

Teatr z Karnataki,  łączący taniec, śpiew i  dramat. Kostiumy Yakshagany 
są  bardzo  ekspresyjne:  wielkie  korony,  wyraziste  malowanie  twarzy, 
rozbudowane  naramienniki,  dynamiczne,  kolorowe  stroje  wojowników  i 
demonów.

Kathak

W  północnych  Indiach  rozwijał  się  Kathak,  który  pod  wpływem  kultury 
muzułmańskiej  i  dworów  Mogołów  zaczął  wykorzystywać  bardziej 
eleganckie,  dworskie  stroje:  długie  szaty,  haftowane  tkaniny,  turbany, 
wpływy perskie i islamskie.

Bharatanatjam

Południowoindyjski  teatr  tańca  związany  ze  świątyniami  tamilskimi 
zachował  bardziej  klasyczny  charakter  kostiumu:  jedwabne  sari,  złota 
biżuteria,  ozdoby  stóp  i  dłoni,  geometryczne  układy  fałd  podkreślające 
ruch tancerki.

Wpływy polityczne i kulturowe
Wpływy islamskie i okres Mogołów

Od  XII  wieku  Indie  coraz  silniej  podlegały  wpływom  islamu  i  kultury 
perskiej.  W  teatrze  północnych  Indii  zaczęły  pojawiać  się:  bogate  hafty, 
luksusowe tkaniny, nowe kroje szat, ornamentyka perska.

Zmieniła  się  także  estetyka  dworska.  Kostium  stał  się  bardziej 
realistyczny  i  dekoracyjny,  szczególnie  w  teatrze  związanym  z  elitami 
muzułmańskimi.

Jednocześnie  część  tradycji  świątynnych  na  południu  Indii  zachowała 
dawny rytualny charakter i była mniej podatna na wpływy islamskie.

Kolonializm brytyjski

Panowanie  brytyjskie  w  XVIII  i  XIX  wieku  wywołało  ogromne  zmiany  w 
teatrze  indyjskim.  Europejski  model  sceny  pudełkowej  oraz  realizm 
teatralny zaczęły wypierać tradycyjne konwencje symboliczne.
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W teatrze miejskim pojawiły się: kostiumy inspirowane modą europejską, 
realistyczna  scenografia,  wpływy  teatru  wiktoriańskiego,  nowe  materiały 
tekstylne produkowane przemysłowo.

Jednocześnie  wiele  tradycyjnych  form  teatralnych  straciło  patronat 
świątyń i lokalnych władców. Dotknęło to m.in. Kutijattam, który znalazł się 
w kryzysie po upadku systemu feudalnego.

Kolonializm  wywołał  jednak  również  ruch  odrodzenia  narodowego. 
Artyści  zaczęli  traktować  tradycyjne  kostiumy  jako  symbol  indyjskiej 
tożsamości kulturowej.

Współczesność – między tradycją a nowoczesnością

Po uzyskaniu  niepodległości  w  1947  roku  teatr  indyjski  wszedł  w  nową 
fazę rozwoju. Powstały narodowe instytucje kultury i szkoły teatralne, które 
rozpoczęły ochronę tradycyjnych form widowiskowych.

Współczesny kostium teatralny w Indiach rozwija się w kilku kierunkach:

Rekonstrukcja tradycji
Wielu  artystów  wiernie  odtwarza  historyczne  kostiumy  Kathakali, 

Kutijattam czy Yakshagany.
Minimalizm i teatr eksperymentalny

Nowoczesne  grupy  teatralne  często  upraszczają  kostium,  koncentrując 
się bardziej na psychologii postaci niż na rytualnej symbolice.

Globalizacja i teatr międzykulturowy

Współczesny  teatr  indyjski  łączy  tradycyjne  elementy  z  estetyką 
zachodnią, multimediami i nowoczesnym designem.

Dziedzictwo kulturowe i UNESCO

Tradycyjne  formy,  takie  jak  Kutijattam  i  Kathakali,  są  dziś  promowane 
jako element światowego dziedzictwa kulturowego.

Funkcja społeczna i religijna kostiumu

Przez całą historię teatru indyjskiego kostium pełnił  kilka podstawowych 
funkcji:  sakralną  –  teatr  był  ofiarą  dla  bogów,  dydaktyczną –  przekazywał 
wartości  moralne,  społeczną  –  określał  hierarchię  i  role,  estetyczną  – 
budował widowiskowość spektaklu.

W  wielu  tradycjach  kostiumy  przechowywano  jak  obiekty  święte.  Były 
dziedziczone  w  rodzinach  teatralnych  i  objęte  ścisłymi  zasadami 
użytkowania.
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Rozwój  kostiumu teatralnego w historii  Indii  ukazuje  niezwykłą  ciągłość 
kulturową i bogactwo indyjskiej estetyki. Od rytualnych początków w epoce 
wedyjskiej,  przez  skodyfikowany  teatr  sanskrycki,  monumentalne 
widowiska  Kathakali,  wpływy  islamu  i  kolonializmu  brytyjskiego,  aż  po 
współczesny  teatr  eksperymentalny  –  kostium  pozostawał  jednym  z 
najważniejszych elementów indyjskiej sztuki scenicznej.

Teatr indyjski nigdy nie dążył przede wszystkim do realizmu. Jego celem 
było  ukazanie  uniwersalnych  prawd  duchowych  i  moralnych  poprzez 
stylizację,  symbol  i  rytuał.  Kostium był  więc nie tylko strojem scenicznym, 
ale  narzędziem  przemiany,  dzięki  któremu  aktor  mógł  stać  się  bogiem, 
demonem, bohaterem lub archetypem ludzkich emocji.
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Rozwój kostiumu w teatrze Chin od 
starożytności do współczesności

Historia teatru chińskiego należy do najstarszych i najbardziej złożonych 
tradycji  performatywnych  świata.  Rozwój  kostiumu  teatralnego  w  Chinach 
był  ściśle związany z przemianami religijnymi,  społecznymi,  politycznymi  i 
estetycznymi.  Kostium nie pełnił  wyłącznie funkcji  dekoracyjnej  – stanowił 
nośnik  znaczeń  symbolicznych,  narzędzie  identyfikacji  postaci,  a  także 
element  rytuału  i  komunikacji  scenicznej.  Ewolucja  stroju  teatralnego 
odzwierciedlała  rozwój  samego  teatru:  od  obrzędów  szamańskich  i 
widowisk  rytualnych  po  wyrafinowaną  operę  chińską  oraz  współczesne 
formy sceniczne.

Początki teatru i kostiumu – dynastia Shang

Początków teatru w Chinach część badaczy doszukuje się już w czasach 
dynastii  Shang (XVI w. p.n.e. – ok. 1046 r.  p.n.e.),  choć należałoby mówić 
raczej  o  widowiskach  religijnych  o  charakterze  performatywnym. 
Znaleziska  archeologiczne,  zwłaszcza  kości  wróżebne,  wskazują  na 
obecność rytuałów, w których szamani wykonywali tańce, pieśni i działania 
mające  zapewnić  przychylność  sił  nadprzyrodzonych.  Wspomina  się 
między  innymi  o  tańcach  deszczu  odprawianych  w  celu  sprowadzenia 
opadów i zapewnienia urodzaju.

W  tym  okresie  kostium  miał  przede  wszystkim  funkcję  magiczną  i 
rytualną.  Strój  szamana  umożliwiał  symboliczną  przemianę  wykonawcy  w 
ducha,  przodka  lub  bóstwo.  Używano masek,  piór,  skór  zwierzęcych  oraz 
elementów  imitujących  siły  natury.  Niektóre  maski  mogły  mieć  charakter 
totemiczny  i  reprezentować  konkretne  duchy  opiekuńcze  lub  moce 
kosmiczne.  Kostium  nie  służył  jeszcze  estetyce  widowiska,  lecz 
uczestniczył w akcie religijnym i miał wpływać na rzeczywistość duchową.

Podobnie  jak  w  teatrze  antycznej  Grecji  czy  starożytnych  Indii,  rozwój 
kostiumu  teatralnego  był  w  Chinach  nierozerwalnie  związany  z  religią  i 
strukturą  społeczną.  W  kulturze  chińskiej  szczególne  znaczenie  miała 
jednak  estetyka  dworska,  która  z  czasem  silnie  wpłynęła  na  teatralną 
formę stroju.

Dynastia Zhou – narodziny widowiska dworskiego

W okresie  dynastii  Zhou (ok.  1046–256 p.n.e.)  teatr  zaczął  przyjmować 
bardziej  zorganizowaną  formę.  Dwór  królewski  zatrudniał  profesjonalnych 
tancerzy,  muzyków  i  aktorów,  którzy  występowali  podczas  uroczystości 
państwowych  i  ceremonii  dworskich.  Widowiska  często  przedstawiały 
sceny bitewne, triumfy militarne oraz heroiczne czyny monarchów.

Kostium  stawał  się  coraz  bardziej  funkcjonalny  i  symboliczny.  Strój 
wyraźnie  identyfikował  status  społeczny,  funkcję  oraz  charakter  postaci. 
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Aktorzy  odgrywający  wojowników  nosili  kostiumy  przypominające  zbroje, 
natomiast  postacie  dworskie  występowały  w  bogato  zdobionych  szatach 
ceremonialnych.  Już  wtedy  zaczęto  stosować  system  symbolicznych 
kolorów: czerwony oznaczał odwagę i lojalność, czarny symbolizował siłę i 
uczciwość, biały kojarzono z podstępem lub zdradą, złoty i żółty wiązano z 
władzą cesarską. 

Ten  system  kodowania  kolorystycznego  stanie  się  później  podstawą 
kostiumów i charakteryzacji opery chińskiej.

Dynastia Han – teatr jako widowisko rozrywkowe

W epoce dynastii  Han (206 p.n.e. – 220 n.e.) teatr zaczął pełnić funkcję 
rozrywkową.  Popularne  stały  się  przedstawienia  akrobatyczne,  pokazy 
mimiczne, żonglerka oraz występy muzyczne. Malowidła ścienne z II wieku 
n.e. przedstawiają artystów zabawiających dwór cesarski i publiczność.

Kostiumy  tego  okresu  stawały  się  coraz  bardziej  dekoracyjne  i 
widowiskowe.  Pojawiły  się  długie  rękawy  (shuixiu),  które  z  czasem  stały 
się jednym z najbardziej charakterystycznych elementów chińskiego teatru. 
Aktorzy używali  ich jako środka ekspresji  emocjonalnej  – odpowiedni  ruch 
rękawem mógł wyrażać gniew, smutek, elegancję lub melancholię.

Rozwój  kostiumu  był  możliwy  dzięki  postępowi  technologicznemu: 
produkcja  jedwabiu  pozwoliła  tworzyć  lekkie  i  bogato  zdobione  stroje, 
rozwój  naturalnych  barwników umożliwił  uzyskanie  intensywnych  kolorów, 
wysoki  poziom  sztuki  hafciarskiej  przyczynił  się  do  powstawania 
skomplikowanych ornamentów.

Hafty  zaczęły  pełnić  funkcję  symboliczną.  Smok  był  znakiem  cesarza, 
feniks  symbolizował  cesarzową,  a  liczba  pazurów  smoka  określała  rangę 
społeczną.  Cesarz  mógł  nosić  smoka  pięciopazurzastego,  podczas  gdy 
urzędnicy niższej rangi mieli prawo do mniejszej liczby pazurów.

Okres od VI do X wieku – rozwój przestrzeni teatralnej

Niewiele wiadomo o teatrze chińskim między VI a X wiekiem n.e., jednak 
wiadomo,  że  już  w  XI  wieku  budowano  specjalne  teatry  zwane 
„ogrodzonymi  zagrodami”.  Były  to  prostokątne  konstrukcje  z  niewielką 
sceną  przykrytą  dachem  wspartym  na  czterech  słupach.  Publiczność 
częściowo  siedziała  na  ławach  lub  galeriach,  jednak  większość  widzów 
stała przed sceną.

Rozwój przestrzeni teatralnej wpłynął również na kostium. Stroje musiały 
być  widoczne  z  większej  odległości,  dlatego  zaczęto  stosować  bardziej 
kontrastowe  kolory,  większe  ornamenty  i  wyraźniejsze  sylwetki.  Kostium 
przestawał  być  wyłącznie  elementem  rytuału,  a  stawał  się  środkiem 
komunikacji scenicznej.
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Dynastia Tang – złoty wiek sztuki dworskiej

Dynastia  Tang  (618–907)  była  okresem  niezwykłego  rozkwitu  kultury 
chińskiej.  Cesarz  Xuanzong  założył  słynną  „Gruszkową  Akademię” 
(Liyuan), uznawaną za pierwszą państwową szkołę teatralną i muzyczną.

Kostiumy  z  epoki  Tang  cechowały  się  bogactwem  tkanin, 
wyrafinowanymi  haftami  oraz wpływami  kultur  Azji  Środkowej.  Stroje  stały 
się  bardziej  eleganckie,  płynne  i  dekoracyjne.  Popularne  były:  szerokie 
rękawy,  wielowarstwowe  szaty,  bogate  nakrycia  głowy,  ozdoby  z  jadeitu  i 
złota.

W tym okresie teatr zaczął silniej oddziaływać na modę dworską, a moda 
wpływała  na  teatr.  Kostium sceniczny  stawał  się  odbiciem ideału  piękna  i  
harmonii.

Dynastia  Song  i  Yuan  –  narodziny  klasycznych  form 
operowych

W  okresie  dynastii  Song  (960–1279)  i  Yuan  (1271–1368)  rozwijały  się 
pierwsze  dojrzałe  formy  dramatu  muzycznego,  zwłaszcza  zaju  i  nanxi. 
Teatr  stał  się  bardziej  literacki,  a  role  sceniczne  zostały  wyraźnie 
skodyfikowane.

Kostium  zaczął  odpowiadać  konkretnym  typom  postaci:  sheng –  role 
męskie,  dan –  role  kobiece,  jing –  postacie  o  silnym charakterze,  często 
wojownicy, chou – role komiczne. 

Każdy  typ  postaci  posiadał  określony  rodzaj  stroju,  kolorystykę  oraz 
dodatki. Kostium stawał się systemem znaków rozpoznawalnych dla widza. 
Publiczność  mogła  natychmiast  rozpoznać  status,  charakter  i  funkcję 
bohatera.

Dynastie Ming i Qing – klasyczna opera chińska

Największy rozwój kostiumu teatralnego nastąpił w okresie dynastii Ming 
(1368–1644)  i  Qing (1644–1912),  kiedy ukształtowały  się  klasyczne formy 
opery chińskiej, zwłaszcza opera kunqu i późniejsza opera pekińska.

Opera kunqu

Opera  kunqu  charakteryzowała  się  elegancją  i  subtelnością.  Kostiumy 
były  lekkie,  harmonijne  i  inspirowane  strojem  arystokracji  epoki  Ming. 
Dominowały delikatne hafty i stonowane kolory.

Opera pekińska
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Najbardziej  rozpoznawalną  formą  chińskiego  teatru  stała  się  opera 
pekińska,  rozwijająca  się  od  XVIII  wieku.  Kostiumy  osiągnęły  w  niej 
niezwykły poziom formalizacji.

Najważniejsze  elementy  kostiumu:  bogato  haftowane  szaty  cesarskie, 
stroje  wojowników  z  „flagami”  na  plecach  symbolizującymi  armię,  długie 
rękawy służące ekspresji  emocjonalnej,  wysokie nakrycia głowy i  ozdobne 
korony, specjalne obuwie zmieniające sposób poruszania się aktora.

Kolory  i  wzory  miały  ścisłe  znaczenie  symboliczne.  Smok  oznaczał 
władzę  cesarską,  żuraw  mądrość,  tygrys  siłę  wojownika.  Równie  istotna 
była  charakteryzacja  twarzy:  czerwony  oznaczał  lojalność,  biały  zdradę, 
czarny uczciwość, niebieski dzikość, złoty i srebrny odnosiły się do postaci 
nadprzyrodzonych. 

Kostium i makijaż tworzyły razem spójny system znaków teatralnych.

Współczesność – między tradycją a nowoczesnością

W  XX  wieku  teatr  chiński  przeszedł  ogromne  przemiany  pod  wpływem 
modernizacji,  kontaktów  z  Zachodem i  przemian  politycznych.  Tradycyjne 
kostiumy  operowe  zaczęto  upraszczać,  dostosowując  je  do  nowoczesnej 
scenografii i nowych form teatru.

Po  rewolucji  komunistycznej  część  tradycyjnych  form uznano  za  relikty 
feudalizmu,  jednak  opera  pekińska  przetrwała  jako  ważny  element 
dziedzictwa  narodowego.  Współcześnie  kostiumy  teatralne  w  Chinach 
funkcjonują w dwóch głównych nurtach:

-     tradycyjnym – zachowującym historyczne formy operowe, 
- nowoczesnym – eksperymentującym z minimalizmem, multimediami 
i modą współczesną. 

Współcześni  projektanci  kostiumów  często  łączą  klasyczne  elementy, 
takie  jak  hafty  czy  symboliczne  kolory,  z  nowoczesnymi  materiałami  i 
technologią  sceniczną.  Tradycyjny  kostium  operowy  pozostaje  jednak 
jednym z najbardziej rozpoznawalnych symboli kultury chińskiej.

Funkcje kostiumu w teatrze chińskim

Na przestrzeni  wieków kostium teatralny w Chinach pełnił  wiele  funkcji: 
rytualną –  umożliwiał  kontakt  ze  światem  duchów,  narracyjną –  określał 
rolę  postaci,  symboliczną –  komunikował  status  społeczny  i  cechy 
charakteru,  estetyczną – zwiększał  widowiskowość spektaklu,  ekspresyjną 
– wspierał gest, ruch i emocje aktora.

Kostium w teatrze chińskim nigdy nie był  jedynie ubraniem scenicznym. 
Stanowił  integralny  element  sztuki  performatywnej  oraz  skomplikowany 
język wizualny, zrozumiały dla widzów.
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Zakończenie

Rozwój kostiumu w teatrze Chin ukazuje drogę od rytuału religijnego do 
wysoce  skodyfikowanej  sztuki  scenicznej.  Już  w  najwcześniejszych 
epokach pojawiły się elementy,  które później  stały się fundamentem opery 
chińskiej:  symbolika kolorów, znaczenie ornamentów, ekspresyjność stroju 
i ścisły związek kostiumu z ruchem scenicznym.

Chiński  kostium  teatralny  jest  jednym  z  najbardziej  rozwiniętych 
systemów znaków w historii  teatru  światowego.  Łączy funkcję  estetyczną, 
symboliczną i  narracyjną,  a  jego ewolucja  odzwierciedla  historię  chińskiej 
kultury, religii  i  społeczeństwa. Dzięki temu pozostaje nie tylko elementem 
scenografii,  ale  także  świadectwem  wielowiekowej  tradycji  artystycznej 
Chin.
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Rozwój  kostiumu w teatrze  Japonii 
od starożytności do współczesności

Historia  kostiumu  teatralnego  w  Japonii  stanowi  wyjątkowy  przykład 
połączenia  sztuki,  symboliki  i  tradycji  społecznej.  W  kulturze  japońskiej 
kostium sceniczny nigdy nie  był  jedynie  elementem dekoracyjnym – pełnił 
funkcję  narracyjną,  symboliczną  i  estetyczną.  Dzięki  niemu  widz  mógł 
rozpoznać  status  społeczny  bohatera,  jego  charakter,  emocje,  a  nawet 
duchową naturę postaci.

Rozwój  kostiumu  teatralnego  był  ściśle  związany  z  przemianami 
historycznymi Japonii, ewolucją poszczególnych gatunków teatralnych oraz 
zmianami  społecznymi.  Od  ceremonialnych  szat  teatru  Nō,  poprzez 
widowiskowe  stroje  Kabuki,  aż  po  realistyczne  kostiumy  współczesnego 
teatru  Shingeki  –  japoński  kostium  sceniczny  pozostaje  jednym  z 
najbardziej rozpoznawalnych elementów światowej kultury teatralnej.

Początki teatru japońskiego i znaczenie kostiumu

Najstarsze formy japońskiej sztuki widowiskowej wywodzą się z rytuałów 
religijnych związanych z shintō i buddyzmem. Już w starożytności podczas 
ceremonii  religijnych  używano  masek,  bogato  zdobionych  szat  oraz 
elementów  symbolicznych  mających  podkreślać  kontakt  człowieka  z 
bóstwami i światem duchowym.

W okresie  Heian  (794–1185)  rozwijała  się  kultura  dworska,  która  miała 
ogromny  wpływ  na  późniejsze  kostiumy  teatralne.  Arystokracja  nosiła 
wielowarstwowe  jedwabne  stroje  o  subtelnych  zestawieniach 
kolorystycznych.  Te  właśnie  elementy  zostały  później  przejęte  przez  teatr 
Nō.

Kostium od początku pełnił kilka podstawowych funkcji: identyfikacyjną – 
określał  pozycję społeczną postaci,  symboliczną – wyrażał emocje i  cechy 
charakteru,  estetyczną  –  budował  harmonię  widowiska,  rytualną  – 
podkreślał sakralny charakter przedstawienia.

Kostium w teatrze Nō

Powstanie i charakter teatru Nō

Teatr Nō rozwinął się w XIV i  XV wieku dzięki działalności Kan’amiego i  
Zeamiego.  Był  to  teatr  elitarny,  związany  z  dworem  cesarskim  i  klasą 
samurajską.  Jego  estetyka  opierała  się  na  prostocie,  harmonii  i 
duchowości.

Kostiumy Nō należą do najbardziej charakterystycznych w historii  teatru 
światowego.  Ich  forma  praktycznie  nie  zmieniła  się  przez  stulecia,  co 
podkreśla rytualny charakter tej sztuki.
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Charakterystyczne cechy kostiumów Nō

Najważniejsze  elementy  kostiumów:  bogato  tkane  jedwabie, 
wielowarstwowość  stroju,  szerokie  rękawy  i  długie  szaty,  hafty 
wykonywane  złotą  i  srebrną  nicią,  symboliczne  wzory  roślinne  i 
geometryczne.

Kostium nō , ok. 1800 r. Domena publiczna.

Kolory  miały  znaczenie  symboliczne:  czerwony  oznaczał  młodość  i 
energię,  biały  symbolizował  duchowość  i  świat  nadprzyrodzony,  ciemne 
barwy wskazywały na dojrzałość lub cierpienie.

W  teatrze  Nō  ogromne  znaczenie  miały  również  maski,  które 
współtworzyły  kostium.  Razem z  odpowiednim strojem pozwalały  aktorowi 
ukazać postać kobiety, ducha, wojownika czy bóstwa.

Typy kostiumów Nō

W  teatrze  Nō  nie  istniała  jedna  „lista  projektantów  kostiumów”  w 
nowoczesnym  sensie.  Kostiumy  rozwijały  się  jako  część  całego  systemu 
artystycznego  (szkoły  aktorskie  +  warsztaty  tkackie  +  patronat 
arystokracji).  Najważniejsze  postacie  i  środowiska,  które  miały  wpływ  na 
rozwój  kostiumów  Nō,  to  przede  wszystkim  twórcy  teatru  oraz  szkoły 
wykonawcze.

Kan’ami i Zeami – fundamenty estetyki Nō
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Kan'ami Kiyotsugu

Kan’ami był jednym z twórców formy Nō w XIV w. Wprowadzał elementy 
widowiskowe i muzyczne, które wymagały bardziej wyrafinowanych strojów 
niż wcześniejsze formy teatralne. Jego działalność przyczyniła się do tego, 
że  kostium  zaczął  pełnić  funkcję  symboliczną  (status,  charakter,  rola 
postaci).

Zeami Motokiyo
Zeami  doprowadził  Nō  do  klasycznej  formy  i  stworzył  teorię  „yūgen” 

(subtelnego  piękna).  W  jego  ujęciu  kostium  nie  był  tylko  dekoracją,  ale 
częścią  „estetycznej  iluzji”.  Uporządkował  typy  ról  (shite,  waki),  co 
doprowadziło  do  standaryzacji  kostiumów  dla  poszczególnych  kategorii 
postaci.

Szkoły Nō i standaryzacja kostiumów

Od XV–XVI  wieku rozwój  kostiumów był  związany  z  pięcioma głównymi 
szkołami: Kanze, Hōshō, Komparu, Kongō, Kita.

 
Szkoły  te  nie  „projektowały”  kostiumów  w  pojedynczym  sensie,  ale 

utrwalały  ich  formy,  kolory  i  sposoby użycia.  Dzięki  temu powstał  system, 
w którym kostium jednoznacznie  określał:wiek  i  status  postaci,  płeć  i  rolę 
(duch, wojownik, kobieta itd.) oraz nastrój i rangę sceniczną

Rzemieślnicy i rozwój techniki tkanin

Ogromny  wkład  w  historię  kostiumu  Nō  mieli  anonimowi  mistrzowie 
tkactwa  i  farbiarstwa  z  okresu  Muromachi  i  później.  To  oni:  wprowadzili 
bogato  zdobione  jedwabie  importowane  z  Chin  (np.  brokaty)  rozwijali 
techniki  takie  jak  haft  metaliczną  nicią  i  złocenia  tworzyli 
charakterystyczne typy tkanin Nō (np. karaori, nuihaku, atsuita)

Znaczenie w historii kostiumu teatralnego

Wpływ Nō na historię kostiumu teatralnego polegał na tym, że:

• kostium stał się systemem semiotycznym (czytelny „kod” postaci) 

• wprowadzono silną standaryzację ubioru scenicznego 

• rozwinięto luksusowe techniki tekstylne używane później w teatrze 
Kabuki i w kostiumografii dworskiej 

• kostium  zaczął  funkcjonować  jako  równorzędny  element 
dramaturgii, a nie tylko dekoracja

Do  najważniejszych  rodzajów  kostiumów  należały:  karaori –  bogato 
haftowane  kimono  kobiece,   atsuita –  szata  męska  o  geometrycznych 
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wzorach,  kara-ori – wielobarwne stroje arystokratyczne,  suikan – kostiumy 
inspirowane strojem dworskim.

Każdy  detal  był  podporządkowany  tradycji  i  określonym  konwencjom 
scenicznym.

Kostium w teatrze Kyōgen

Funkcja Kyōgen

Kyōgen rozwijał  się  równolegle  z  teatrem Nō jako  komiczny  przerywnik 
między  poważnymi  dramatami.  W  przeciwieństwie  do  podniosłego 
charakteru Nō, Kyōgen skupiał się na codziennym życiu, humorze i satyrze 
społecznej.

Sztuka kyōgen w świątyni buddyjskiej Mibu w Kioto, 2006 r. 

Cechy kostiumów Kyōgen

Kostiumy  były  znacznie  prostsze  i  bardziej  realistyczne:  ograniczona 
dekoracyjność,  mniejsza  liczba  warstw,  lżejsze  materiały,  uproszczone 
wzory.

Choć  zachowywano  tradycyjne  kroje,  stroje  bardziej  przypominały 
codzienny  ubiór  mieszkańców  Japonii.  Dzięki  temu  publiczność  łatwiej 
identyfikowała się z bohaterami przedstawień.
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Maski  stosowano  rzadziej  niż  w  Nō,  głównie  przy  przedstawianiu 
demonów lub zwierząt.

W teatrze kyōgen (tradycyjnej japońskiej komedii scenicznej związanej z 
nō)  rozwój  kostiumu  teatralnego  był  dziełem  przede  wszystkim  szkół 
aktorskich,  warsztatów  tkackich  i  rodów  związanych  z  nōgaku,  a  nie 
pojedynczych  „projektantów”  w nowoczesnym rozumieniu.  Mimo to  można 
wskazać kilka kluczowych środowisk i postaci, które miały istotny wpływ na 
kształt kostiumu kyōgen.

Szkoły i system Kyōgen

Najważniejsze środowiska:

Ōkura-ryū

Ōkura  Toraakira  -  standaryzacja  kostiumów,  uproszczenie  form,  wprowadzenie 
kamishimo i hakama, rozwój geometrycznych wzorów kataginu.

Izumi-ryū-  rozwój  symboliki  kolorów,  lekkość kostiumów,  większa dynamika 
ruchu. 

Rzemiosło Nishijin

Ogromny wpływ miały warsztaty tkackie w Nishijin, które: tworzyły brokaty dla Nō, 
opracowały  dekoracyjne  tkaniny  Kyōgen,  rozwijały  techniki  farbowania 
szablonowego.

Najważniejsze cechy Kyōgen to: uproszczenie kostiumu, typologia postaci (sługa, 
samuraj,  mnich,  chłop,  oszust,  demon),  humorystyczne wzory  (homary,  rzodkiew, 
przedmioty codzienne), funkcjonalność ruchowa. 

Najważniejsze szkoły i środowiska

Szkoła Ōkura (Ōkura-ryū)

Ōkura Toraakira

Jeden  z  najwybitniejszych  mistrzów  szkoły  Ōkura.
Jego  znaczenie  polegało  przede  wszystkim  na  skodyfikowaniu 
praktyki scenicznej Kyōgen, w tym zasad używania kostiumów.

Wkład: uporządkowanie  relacji  między  statusem  postaci  a  ubiorem, 
rozwój  bardziej  realistycznych kostiumów codziennych,  ograniczenie 
nadmiernej  dekoracyjności  znanej  z  teatru  Nō,  utrwalenie 
charakterystycznych  elementów:  szerokich  hakama,  kamishimo, 
prostych wzorów geometrycznych i roślinnych. 
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Dzięki  temu  kostium  w  Kyōgen  zaczął  pełnić  funkcję  społeczną  i 
komiczną — widz rozpoznawał po stroju klasę, zawód i temperament 
bohatera.

Ōkura school

Jedna z najstarszych szkół kyōgen, działająca od okresu Muromachi. 
Aktorzy  tej  szkoły  utrwalili  podstawowe  typy  kostiumów  dla  postaci 
służących, mnichów, samurajów i chłopów. Ich wkład polegał głównie 
na:  standaryzacji  kroju  kostiumów  scenicznych,  utrzymaniu 
prostszego  stylu  niż  w  teatrze  nō,  rozwinięciu  charakterystycznych 
geometrycznych  i  humorystycznych  wzorów  na  kataginu 
(bezrękawnikach scenicznych).  To właśnie dzięki  tej  tradycji  kostium 
kyōgen zachował codzienny, bardziej „ludzki” charakter, odmienny od 
ceremonialnego przepychu nō. 

Szkoła Izumi (Izumi-ryū)
Izumi school

Szkoła  ta  rozwinęła  bardziej  wyrafinowaną  symbolikę  kostiumów. 
Aktorzy i  mistrzowie Izumi-ryū:  dopracowali  użycie kolorów i  wzorów 
jako  oznaczeń  statusu  społecznego  postaci,  rozwinęli  lekkie  i 
wygodne  stroje  umożliwiające  dynamiczną  grę  komiczną,  zachowali 
tradycję  używania  konopnych  i  jedwabnych  tkanin  o  prostszej 
strukturze  niż  w  nō.  Ich  praktyka  wpłynęła  na  współczesny  wygląd 
kostiumu kyōgen w XX i XXI wieku. 

Warsztaty tkackie Nishijin

Tkacze z Nishijin w Kioto

Nishijin

Ogromny  wpływ  na  rozwój  kostiumów  miały  warsztaty  tkackie 
Nishijin,  słynące  z  luksusowych tkanin.  Produkowano tam:  brokaty  i 
barwione  materiały  dla  nō,  bardziej  uproszczone,  ale  dekoracyjne 
tkaniny dla kyōgen, wzory odpowiadające określonym typom postaci. 

Tkacze  Nishijin  rozwinęli  techniki  farbowania  szablonowego  i 
powtarzalnych  motywów,  które  stały  się  znakiem  rozpoznawczym 
kostiumów kyōgen. 

Kluczowe postacie historyczne teatru nō i kyōgen:

Kan'ami i Zeami

Choć byli  przede wszystkim reformatorami teatru nō,  ich działalność 
pośrednio  wpłynęła  również  na  kyōgen.  Ustalili  oni:  relację  między 
poważnym  nō  a  komicznym  kyōgen,  różnicę  wizualną  między 
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bogatym  kostiumem  nō  a  prostszym  strojem  kyōgen,  teatralne 
konwencje dotyczące ruchu i funkcji ubioru scenicznego. 

Dzięki  temu  kostium  kyōgen  rozwinął  własną  estetykę:  bardziej 
realistyczną, funkcjonalną i komiczną. 

Najważniejsze cechy wkładu kyōgen w historię kostiumu 
teatralnego

• Uproszczenie  kostiumu  scenicznego
Kyōgen odrzucił  część ceremonialnego przepychu nō na rzecz stroju 
inspirowanego codziennym ubiorem epoki Edo. 

• Rozwój  kostiumu  typologicznego

Strój  zaczął  natychmiast  identyfikować  typ  postaci:  sługa,  samuraj, 
mnich, chłop, oszust, demon lub zwierzę. 
•
Wprowadzenie  humorystycznych  motywów  dekoracyjnych

Popularne  były  duże,  wyraziste  wzory  przedstawiające:  homary, 
rzodkwie, zwierzęta, przedmioty codziennego użytku. 

Funkcjonalność ruchowa

Kostium  projektowano  tak,  by  umożliwiał  szybkie  ruchy,  gesty 
komiczne  i  ekspresję  ciała  —  co  odróżniało  kyōgen  od  bardziej 
statycznego  nō.  W  rezultacie  kostium  kyōgen  stał  się  jednym  z 
najważniejszych  przykładów  teatralnego  stroju  opartego  na 
charakterze  postaci  i  funkcji  scenicznej,  a  nie  wyłącznie  na 
dekoracyjności.

 Rozkwit kostiumu w teatrze Kabuki

Narodziny Kabuki

Teatr  Kabuki  powstał  na  początku  XVII  wieku,  w  okresie  Edo.  Był 
teatrem  miejskim  i  popularnym,  skierowanym  do  mieszczan.  W 
przeciwieństwie do surowego Nō, Kabuki stawiało na widowiskowość, ruch 
i spektakularny efekt wizualny.

To  właśnie  w  Kabuki  kostium  osiągnął  najbardziej  dekoracyjną  i 
teatralną formę.

Wpływ ograniczeń społecznych

Rozwój  kostiumów  Kabuki  był  silnie  związany  z  ograniczeniami 
narzucanymi  przez  władzę  siogunatu  Tokugawa.  Aktorom  zabraniano 
kopiowania strojów arystokracji  i  samurajów.  W odpowiedzi  twórcy Kabuki 
zaczęli  przesadzać  formę  kostiumów:  zwiększano  objętość  rękawów  i 
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ramion,  stosowano  intensywne  kolory,  wykorzystywano  bogate  hafty  i 
aplikacje, tworzono wyolbrzymione sylwetki.

W  rezultacie  kostiumy  sceniczne  stały  się  bardziej  efektowne  niż 
autentyczne stroje epoki.

Izumo no Okuni. Okuni kabuki byobu-zu przycięty i ulepszony.jpg
Domena publiczna.

Charakterystyczne cechy kostiumów Kabuki

Najważniejsze  elementy:  przesadna  dekoracyjność,  kontrastowe 
zestawienia kolorystyczne, hafty ze złotych i srebrnych nici, monumentalne 
sylwetki, luksusowe jedwabie.
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Kostium  był  ściśle  związany  z  typem  postaci:  bohaterowie  pozytywni 
nosili  harmonijne i  jasne barwy, złoczyńcy otrzymywali  ciemne, agresywne 
wzory,  wojownicy występowali w ciężkich, monumentalnych strojach.

Ogromną  rolę  odgrywał  także  makijaż  kumadori,  który  współgrał  z 
kostiumem i wzmacniał ekspresję sceniczną.

Hikinuki – szybka zmiana kostiumu

Jednym  z  najbardziej  widowiskowych  elementów  Kabuki  była  technika 
hikinuki, czyli  błyskawiczna zmiana kostiumu na scenie. Dzięki specjalnym 
szwom  i  pomocy  obsługi  aktor  mógł  w  jednej  chwili  zmienić  strój,  co 
symbolizowało przemianę emocjonalną lub fabularną bohatera.

Symbolika wzorów i kolorów

W Kabuki  każdy detal  miał  znaczenie:  smoki  oznaczały siłę,  kwiat  wiśni 
symbolizował  ulotność  życia,  fale  kojarzono  z  energią  i 
niebezpieczeństwem,  czerwony  kolor  podkreślał  odwagę,  niebieski  lub 
indygo wskazywały na zło i chłód emocjonalny.

 
Znająca  konwencje  publiczność  mogła  odczytywać  znaczenia  kostiumu 

niemal jak język wizualny.

Teatr  Kabuki  rozwinął  niezwykle  rozbudowaną  kulturę  kostiumu 
scenicznego,  w  której  projektanci,  aktorzy  i  warsztaty  tkackie  wspólnie 
tworzyli  charakterystyczną estetykę.  W przeciwieństwie do współczesnego 
teatru, przez większość historii Kabuki nie istniał zawód „kostiumografa” w 
dzisiejszym rozumieniu  — ogromny wpływ mieli  przede wszystkim wybitni 
aktorzy, rody teatralne oraz mistrzowie rzemiosła tekstylnego.

Przesada jako estetyka

Ograniczenia  władz  Tokugawa  zakazujące  kopiowania  strojów  arystokracji 
doprowadziły  do  ich  przekształcenia  w  formy  przesadzone:  zwiększone  rękawy  i 
sylwetki, intensywne kolory, bogate hafty, monumentalne formy.

Symbolika i kolory

• smoki – siła, 
• kwiat wiśni – ulotność życia, 
• fale – energia i niebezpieczeństwo, 
• czerwony – odwaga, 
• niebieski/indygo – zło, chłód. 

Makijaż kumadori współtworzył ekspresję kostiumu.

Hikinuki i transformacja

Technika  hikinuki  umożliwiała  błyskawiczną  zmianę  kostiumu  na  scenie, 
symbolizując przemianę bohatera.
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Twórcy Kabuki

Ichikawa Danjūrō I
• styl aragoto, 
• monumentalne kostiumy wojowników, 
• kontrastowe kolory i siła ekspresji. 

Sakata Tōjūrō I
• styl wagoto, 
• realizm i subtelność, 
• psychologia postaci. 

Segawa Kikunojō I
• rozwój kostiumów kobiecych, 
• wpływ na modę Edo. 

Bandō Mitsugorō III
• rozwój hikinuki, 
• kostium jako element dramaturgii. 

Rzemiosło Kabuki

Kluczową rolę odgrywali: tkacze yūzen, warsztaty Kioto, twórcy brokatów nishiki. 

Najważniejsi twórcy i reformatorzy kostiumu Kabuki
Ichikawa Danjūrō I

Jeden  z  najważniejszych  twórców  stylu  aragoto („gwałtownego”, 
heroicznego stylu gry) w XVII wieku.

Wkład w kostium:  wprowadził  monumentalne,  silnie  stylizowane  stroje 
wojowników,  używał  kontrastowych  kolorów  i  przesadzonych  sylwetek, 
rozwinął  powiązanie  kostiumu  z  typem  bohatera,  jego  styl  wpłynął  na 
późniejsze kostiumy samurajskie i nadnaturalnych bohaterów.

Charakterystyczne  elementy:  szerokie  rękawy,  ciężkie  brokaty, 
intensywna czerwień symbolizująca siłę i odwagę.

Sakata Tōjūrō I

Twórca bardziej realistycznego stylu wagoto w regionie Kansai.

Wkład  w  kostium:  uprościł  stroje  sceniczne,  wprowadził  subtelniejsze 
tkaniny  i  bardziej  codzienny  wygląd  postaci,  podkreślał  psychologię 
bohatera zamiast widowiskowości.

Jego  wpływ:  kostium  zaczął  wspierać  charakter  postaci,  a  nie  jedynie 
efekt  wizualny,  pojawiła  się  większa  zgodność  stroju  z  epoką  i  społeczną 
pozycją bohatera.
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Segawa Kikunojō I

Legendarny aktor onnagata (specjalizujący się w rolach kobiecych).

Wkład  w  kostium:  udoskonalił  kobiece  kimona  sceniczne,  rozwinął 
elegancki  sposób  drapowania  obi,  popularyzował  modne  wzory 
inspirowane kulturą mieszczańską Edo. 

Znaczenie:  kostiumy  Kabuki  zaczęły  wpływać  na  rzeczywistą  modę 
japońską, widzowie kopiowali wzory i kolory noszone przez aktorów.

Bandō Mitsugorō III

Znany z widowiskowych efektów scenicznych.

Wkład  w  kostium:  rozwijał  szybkie  zmiany  kostiumów  (hikinuki), 
udoskonalał  mechanizmy  teatralne  pozwalające  zerwać  zewnętrzną 
warstwę  stroju  w  kilka  sekund,  zwiększył  znaczenie  kostiumu  jako 
elementu dramaturgii i transformacji postaci.

Warsztaty i rzemieślnicy tekstylni

Choć nazwiska  wielu  twórców nie  zachowały  się,  ogromny wpływ mieli: 
mistrzowie  farbowania  kimono  (yūzen),  tkacze  z  Kyoto,  rzemieślnicy 
tworzący hafty złotą nicią i brokaty nishiki.

Ich wkład obejmował: rozwój luksusowych tkanin scenicznych, tworzenie 
materiałów odpornych na intensywne użytkowanie, opracowanie kostiumów 
widocznych z dużej odległości dzięki wyrazistym wzorom.

Najważniejsze osiągnięcia kostiumu Kabuki

Symbolizacja postaci

Kolor,  wzór  i  fason  zaczęły  oznaczać:  status  społeczny,  charakter 
moralny, emocje, typ bohatera.

Przykłady:  czerwony  → bohaterstwo,  niebieski/granat  → zło  lub  duchy, 
złoto → władza i nadnaturalność.

Rozwój technik scenicznych

Kabuki  rozwinęło:  kostiumy  warstwowe,  stroje  transformacyjne, 
przesadnie  wydłużone  rękawy  i  treny  zwiększające  ekspresję  ruchu, 
ułatwiło błyskawiczne przebieranie,

Wpływ na historię teatru
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Kostium Kabuki:  wpłynął  na  teatr  nō  i  bunraku,  inspirował  europejskich 
scenografów  XIX  i  XX  wieku,  oddziaływał  na  modę,  film  i  współczesny 
design japoński.

Wpływy Kabuki można dostrzec m.in. w pracach Eiko Ishioka, projektach 
dla kina oraz w modzie awangardowej Japonii.

Kostium w teatrze Bunraku
Specyfika teatru lalek

Bunraku, czyli klasyczny teatr lalek, rozwinął się również w okresie Edo. 
Mimo  że  bohaterami  przedstawień  były  lalki,  kostium  odgrywał  niezwykle 
ważną rolę.

W  Bunraku  (tradycyjnym  japońskim  teatrze  lalek)  kostium  pełni 
wyjątkowo  ważną  rolę  —  nie  tylko  określa  status  społeczny  postaci,  ale 
także pomaga animatorom budować charakter, emocje i rytm sceniczny. W 
przeciwieństwie  do  teatru  europejskiego  twórcami  kostiumów  byli  często 
rzemieślnicy  współpracujący  z  mistrzami  lalek,  scenografami  i  teatrami 
rodzinnymi.

Do najważniejszych postaci związanych z rozwojem estetyki kostiumu w 
bunraku należą:

Uemura Bunrakuken

Uważany  za  twórcę  nowoczesnej  formy bunraku  w XVIII  wieku.  Nie  był 
kostiumografem w dzisiejszym znaczeniu,  ale  stworzył  system organizacji 
teatru,  w  którym  ogromną  wagę  przywiązywano  do  jakości  lalek  i  ich 
ubioru.  Dzięki  temu  kostium  w  bunraku  zaczął  być  traktowany  jako 
integralna część dramaturgii.

Chikamatsu Monzaemon

Najwybitniejszy  dramaturg  bunraku.  Jego  sztuki  wymagały  coraz 
bardziej  zróżnicowanych  kostiumów  —  od  ubiorów  mieszczańskich  po 
stroje  samurajskie  i  ceremonialne.  Wpłynął  na  rozwój  realizmu 
kostiumowego oraz symbolicznego użycia kolorów i tkanin.

Yoshida Bungorō

Jeden z najwybitniejszych animatorów lalek XX wieku. Rozwinął  sposób 
prowadzenia  postaci  kobiecych  i  dramatycznych,  co  wpłynęło  również  na 
konstrukcję  kostiumów  —  stroje  musiały  być  lżejsze,  bardziej  ruchome  i 
dostosowane do subtelnej animacji.

Warsztaty kostiumograficzne teatrów bunraku

W  tradycji  japońskiej  ogromną  rolę  odgrywały  rodzinne  pracownie 
szyjące kostiumy dla  teatrów.  Ich  wkład obejmował:  rozwój  miniaturowych 
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wersji  autentycznych  kimon,  wykorzystanie  luksusowych jedwabi  i  haftów, 
opracowanie  technik  szycia  umożliwiających  płynny  ruch  lalek, 
symboliczne użycie kolorów i wzorów dla podkreślenia emocji bohaterów.

Wkład bunraku w rozwój kostiumu teatralnego

Teatr  bunraku  wywarł  wpływ  na  światową  scenografię  i  kostiumografię 
poprzez:  połączenie  realizmu  z  symboliczną  stylizacją,  traktowanie 
kostiumu jako elementu narracji,  precyzyjne dostosowanie stroju do ruchu 
scenicznego,  inspirację  dla  współczesnego  teatru  lalek  i  teatru 
eksperymentalnego.

Wpływy  bunraku  można  zauważyć  także  w  europejskim  teatrze 
awangardowym  XX  wieku  oraz  w  nowoczesnym  teatrze  lalek.  Bogate, 
ciężkie  kostiumy i  silna  symbolika  wizualna  są  charakterystyczne również 
dla innych tradycyjnych teatrów japońskich, takich jak kabuki.

Cechy kostiumów Bunraku

Stroje  lalek  wykonywano  z  ogromną  precyzją:odzwierciedlały 
rzeczywistą  modę epoki  Edo,  szyto  je  z  prawdziwego jedwabiu  i  bawełny, 
uwzględniano status społeczny postaci, stosowano realistyczne detale.

Dzięki  starannie  wykonanym  kostiumom  widzowie  łatwo  rozpoznawali 
charakter i pozycję bohaterów, mimo że postacie były lalkami.

Kostiumy musiały również umożliwiać animatorom swobodne poruszanie 
lalką, dlatego ich konstrukcja była wyjątkowo przemyślana.

Modernizacja Japonii i wpływy zachodnie

Modernizacja: Meiji i Shingeki

W  okresie  Meiji  Japonia  otworzyła  się  na  Zachód.  Powstał  Shingeki –  teatr 
realistyczny.

Cechy kostiumów: odejście od symboliki, realizm, współczesna moda, psychologia 
postaci.

Jednocześnie  utrzymywano  elementy  estetyki  tradycyjnej,  tworząc  syntezę 
Wschodu i Zachodu.

Okres Meiji i zmiany kulturowe

W  drugiej  połowie  XIX  wieku  Japonia  rozpoczęła  intensywną 
modernizację.  Otwarcie  kraju  na  Zachód  wpłynęło  również  na  teatr  i  
kostium sceniczny.

Zaczęły  pojawiać  się  nowe  gatunki  inspirowane  europejskim  dramatem 
realistycznym.
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Shingeki – nowoczesny teatr realistyczny

Najważniejszym  nowoczesnym  nurtem  był  Shingeki  („nowy  teatr”), 
rozwijający się w XX wieku.

Kostiumy  w  Shingeki  różniły  się  od  tradycyjnych  form:  odchodziły  od 
symboliki,  opierały  się  na  realizmie,  wykorzystywały  współczesną  modę, 
podporządkowywały się psychologii postaci.

Celem  nie  było  już  tworzenie  widowiskowej  stylizacji,  lecz  wiarygodne 
przedstawienie codziennego życia.

Mimo  wpływów  zachodnich  twórcy  często  zachowywali  elementy 
tradycyjnej  estetyki  japońskiej,  dzięki  czemu  powstawało  interesujące 
połączenie nowoczesności i tradycji.

Kostium teatralny we współczesnej Japonii

Współczesne reinterpretacje tradycji

Dzisiejszy  teatr  japoński  bardzo  często  łączy  tradycyjne  techniki  z 
nowoczesnym  designem.  Współcześni  projektanci  inspirują  się: 
klasycznym  Kabuki,  minimalistycznym  Nō,  historycznymi  tkaninami  i 
wzorami, modą uliczną oraz kulturą popularną.

Kostium staje się przestrzenią eksperymentu artystycznego.

Teatr eksperymentalny i multimedia

W  nowoczesnych  przedstawieniach  wykorzystuje  się:  syntetyczne 
materiały,  projekcje  multimedialne,  podświetlane  tkaniny,  elementy  mody 
futurystycznej.

Mimo  technologicznych  zmian  nadal  zachowuje  się  fundamentalną 
zasadę  teatru  japońskiego:  kostium  ma  wspierać  narrację  i  emocjonalny 
odbiór spektaklu.

Funkcje kostiumu w teatrze japońskim

Kostium teatralny w Japonii pełni wiele funkcji jednocześnie:
Funkcja identyfikacyjna

Pozwala  rozpoznać:  status  społeczny  postaci,  wiek,  płeć,   zawód  i 
pochodzenie.

Funkcja symboliczna

Kolory, wzory i materiały przekazują znaczenia emocjonalne i duchowe.
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Funkcja estetyczna

Kostium  buduje  harmonię  wizualną  spektaklu  i  współgra  z  ruchem 
aktora.

Funkcja narracyjna

Pomaga opowiadać historię nawet bez użycia słów.

Funkcja rytualna

W tradycyjnych  gatunkach  podkreśla  sakralny  i  ceremonialny  charakter 
przedstawienia.

Historia  kostiumu  teatralnego  w  Japonii  ukazuje  niezwykłą  ciągłość 
tradycji  oraz  zdolność  kultury  japońskiej  do  łączenia  dawnych  form  z 
nowoczesnością.  Od  ceremonialnych  szat  teatru  Nō,  przez  barokową 
ekspresję  Kabuki,  aż  po  realistyczne  kostiumy  współczesnego  Shingeki  – 
kostium pozostaje jednym z najważniejszych środków wyrazu scenicznego.

Japoński  kostium  teatralny  to  nie  tylko  ubranie  aktora.  To  złożony 
system  znaków,  symboli  i  estetycznych  konwencji,  który  przez  stulecia 
kształtował  sposób odbioru przedstawień. Dzięki  bogactwu form i  znaczeń 
kostium w teatrze Japonii do dziś fascynuje zarówno badaczy kultury, jak i 
widzów na całym świecie.
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Zakończenie

Historia  kostiumu  teatralnego  ukazuje,  że  strój  sceniczny  nigdy  nie  był 
jedynie  dodatkiem  do  przedstawienia.  Od  antycznych  rytuałów 
dionizyjskich  po  współczesny  teatr  eksperymentalny  pełnił  funkcję 
znacznie szerszą — współtworzył  sens widowiska, określał  relacje między 
aktorem  a  widzem,  budował  symbolikę  sceny  oraz  odzwierciedlał 
przemiany społeczne, religijne i estetyczne kolejnych epok.

Analiza  dziejów kostiumu teatralnego pozwala  dostrzec,  że  jego  rozwój 
przebiegał równolegle z historią samego teatru. W teatrze greckim kostium 
i  maska  miały  charakter  rytualny  i  transformacyjny;  w  teatrze  rzymskim 
podporządkowane  zostały  widowiskowości  i  rozrywce.  Średniowiecze 
uczyniło  z  kostiumu  przede  wszystkim  narzędzie  dydaktyki  religijnej  i 
symbolicznego  przekazu,  natomiast  renesans  odkrył  jego  potencjał 
reprezentacyjny  i  estetyczny.  Barok  doprowadził  teatralność  stroju  do 
granic  przepychu  i  iluzji,  zaś  XVIII  i  XIX  wiek  rozpoczęły  proces 
stopniowego  podporządkowywania  kostiumu  psychologii  postaci  oraz 
realizmowi scenicznemu.

Szczególne  znaczenie  miały  przemiany  XX  wieku,  kiedy  kostium 
teatralny  uzyskał  status  autonomicznego  środka  wyrazu  artystycznego. 
Reformatorzy  teatru  zerwali  z  przekonaniem,  że  strój  sceniczny  powinien 
wyłącznie  ilustrować  epokę  lub  tekst  dramatu.  Kostium  stał  się  znakiem 
plastycznym, metaforą,  elementem rytmu scenicznego i  integralną częścią 
kompozycji  widowiska. Współczesny teatr wykorzystuje go dziś zarówno w 
sposób  minimalistyczny,  jak  i  skrajnie  widowiskowy  —  od  realistycznej 
rekonstrukcji po abstrakcyjną formę performatywną.

Równie  ważnym wnioskiem płynącym z  przedstawionych  rozważań  jest 
uniwersalność  funkcji  kostiumu  teatralnego.  Niezależnie  od  różnic 
kulturowych  teatr  europejski,  indyjski,  chiński  czy  japoński  wykorzystywał 
strój  sceniczny  jako  narzędzie  identyfikacji  postaci,  budowania  znaczeń 
symbolicznych  i  podkreślania  relacji  między  światem  realnym  a  światem 
widowiska.  Choć  poszczególne  tradycje  rozwijały  się  odmiennie,  wspólne 
pozostawało  przekonanie,  że  kostium  posiada  moc  transformacji  — 
pozwala człowiekowi stać się kimś innym, przekroczyć codzienność i wejść 
w przestrzeń sztuki oraz rytuału.
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Współczesna  kostiumografia  teatralna  pozostaje  dziedziną  niezwykle 
dynamiczną.  Korzysta  zarówno  z  dorobku  dawnych  epok,  jak  i  z  nowych 
technologii,  materiałów  oraz  sposobów  myślenia  o  scenie.  Rozwój 
multimediów, teatru performatywnego i sztuk interdyscyplinarnych sprawia, 
że granice między kostiumem, scenografią,  instalacją artystyczną i  ciałem 
aktora  stają  się  coraz  bardziej  płynne.  Jednocześnie  kostium  teatralny 
nadal  zachowuje  swoją  podstawową  funkcję  —  pozostaje  jednym  z 
najważniejszych środków komunikacji między sceną a widzem.

Niniejsza  książka  nie  wyczerpuje  oczywiście  wszystkich  zagadnień 
związanych z historią kostiumu teatralnego. Temat ten pozostaje niezwykle 
szeroki  i  otwarty  na  dalsze  badania  obejmujące  między  innymi  rozwój 
nowoczesnej kostiumografii, wpływ filmu i nowych mediów na teatr, a także 
relacje między modą a sztuką sceniczną.  Przedstawione rozważania mają 
przede  wszystkim  ukazać,  że  historia  kostiumu  teatralnego  jest  ważną 
częścią  historii  kultury  —  historią  sposobów  przedstawiania  człowieka, 
jego ról społecznych, marzeń, lęków i wyobrażeń o świecie.

Kostium  teatralny,  choć  związany  z  materią  tkaniny,  koloru  i  formy, 
pozostaje czymś więcej niż ubiorem. Jest obrazem epoki, znakiem kultury i 
jednym z  najważniejszych  narzędzi  budowania  teatralnej  iluzji.  Bez  niego 
historia teatru byłaby historią niepełną.
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Książka  Kostium teatralny (Rozwój  i  przemiany od Europy po Azję) została 
opracowana przy wsparciu narzędzi sztucznej inteligencji (AI – ChatGTP). 
Ostateczna treść została zweryfikowana i zatwierdzona przez autora.

 Książka  Kostium teatralny (Rozwój i przemiany od Europy po Azję) jest 
dostępna  na  Licencji  CreativeCommons,  Uznanienie  autorstwa_Bez  utworów 
zależnych  3,0 Polska) 

121

https://creativecommons.org/licenses/by-nd/4.0/deed.pl
https://creativecommons.org/licenses/by-nd/4.0/deed.pl
https://creativecommons.org/licenses/by-nd/4.0/deed.pl

	Centralnym elementem kostiumu greckiego tego okresu była maska. Wywodziła się z rytuałów dionizyjskich, gdzie pełniła funkcje: religijne, magiczne (ochronne), społeczne (anonimowość i wolność ekspresji).
	Maski wykonywano z lnu, korka, drewna lub skóry, były formowane na kształt głowy (jak hełm). Posiadały: małe otwory na oczy, duży otwór na usta, zintegrowaną perukę.
	Maski służyły identyfikacji postaci określając ich typ, umożliwiały wcielanie się w rolę, ale też ponadto działając jako rezonator głosu pełniły funkcję akustyczną, były też wykorzystywane w budowaniu dramaturgii przedstawienia,  pozwalając jednemu aktorowi grać wiele postaci. Maska eliminowała mimikę twarzy, przez co ekspresja przenosiła się na ciało i gest (cheironomia).
	
	Według Julius Pollux istniało kilkadziesiąt typów masek: ok. 30 męskich (np. starcy, tyrani, żołnierze), ok. 17 kobiecych (matrony, dziewczęta, kurtyzany), maski sług (therapontes), maski satyrów.
	Maski kobiece malowano jaśniejszym odcieniem. Stosowano również wełniane peruki. W zasadzie każdej persona dramatis przyporządkowywano jedną maskę, co ułatwiało orientację widowni.
	W okresie hellenistycznym maski: stały się bardziej realistyczne (portretowe), uległy powiększeniu się (onkos) oraz zwiększyła się liczba ich typów (nawet o dodatkowe 70).
	W tragedii, w której obowiązywał styl podniosły, monumentalny, na kostium składały się długie, bogate szaty, zwiększające wzrost koturny oraz maski o poważnym wyrazie. W efekcie bohaterowie wydawali się niemal boscy.
	Tragedia grecka w okresie klasycznym (V w. p.n.e.) była bardziej konserwatywna, więc kostium ewoluował raczej w kierunku udoskonalenia formy, a nie radykalnych zmian. U twórców takich jak Ajschylos, Sofokles czy Eurypides utrzymywały się podstawowe cechy: Maski – poważne, idealizowane, oddające typ emocji (np. ból, gniew), a nie groteskę. Długie szaty (chitony) i płaszcze (himationy) – nadające postaciom godność i podniosłość. Koturny (wysokie obuwie) – zwiększające wzrost aktora i monumentalność sylwetki.
	U Ajschylosa kostium pełnił przede wszystkim funkcję monumentalną, symboliczną i widowiskową. Był mniej „psychologiczny” (jak później u Sofoklesa), a bardziej nastawiony na tworzenie wrażenia sacrum i wielkości mitu.
	W tragediach takich jak Król Edyp czy Antygona widz od razu rozpoznawał, kim jest postać – zanim jeszcze zaczęła mówić.
	U Sofoklesa strój często współgra z sytuacją bohatera: zmiana lub kontrast stroju może podkreślać napięcie tragiczne, elementy kostiumu mogą wskazywać na kryzys, żałobę, winę czy upadek. Przykładowo: postacie w żałobie noszą ciemniejsze, prostsze szaty, bohater znajdujący się w konflikcie może być wizualnie „oderwany” od reszty (np. inny kolor, mniej ozdób).
	W odróżnieniu od wcześniejszego Ajschylosa Sofokles ogranicza przesadną monumentalność, dąży do większej harmonii między kostiumem a charakterem postaci, unika nadmiaru dekoracyjności na rzecz czytelności.
	Maska i strój tworzą u niego spójny system: maska pokazuje typ emocji i charakter, kostium dopełnia to przez status i sytuację życiową. Dzięki temu widz otrzymuje pełny obraz postaci już na poziomie wizualnym.
	Najważniejsze u Sofoklesa jest to, że kostium nie tylko „pokazuje”, ale interpretuje postać, wspiera główne tematy tragedii: los, wina, odpowiedzialność, pomaga w budowaniu kontrastów między bohaterami (np. władca vs buntownik).
	Sumując, u Sofoklesa kostium staje się bardziej funkcjonalny i znaczący niż wcześniej, ściśle powiązany z psychologią i sytuacją bohatera, podporządkowany zasadzie umiaru i klarowności. Nie zmienia on radykalnie formy tragedii, ale znacząco pogłębia świadome, dramaturgiczne wykorzystanie kostiumu.
	Eurypides wprowadzał bardziej „życiowe” postaci, co przekładało się na mniej schematyczne kostiumy oraz większą dbałość o dopasowanie stroju do sytuacji (np. postać w żałobie rzeczywiście ubrana skromniej).
	Kostium przestał być narzędziem groteski, a zaczyna wspierać rozpoznawalność typów postaci i fabułę obyczajową.
	Zmiany ta odzwierciedlały ewolucję samej komedii – od ostrej satyry politycznej do bardziej uniwersalnych historii o życiu codziennym.
	W dramacie satyrowym gdzie obowiązywał styl dziki i instynktowny, wykorzystywano skóry zwierzęce, ogony i uszy, wyeksponowany (ogromnych rozmiarów) fallus oraz brak koturnów. Dzięki temu uzyskiwano efekt chaosu, natury i erotyzmu.
	Najważniejsze zmiany w kostiumie teatralnym tego okresu to wzrost różnorodności i bogactwa stylów. W przeciwieństwie do wcześniejszego okresu klasycznego, gdzie dominowały proste formy jak chiton czy peplos, w epoce hellenistycznej pojawiło się więcej wariantów krojów i sposobów drapowania. Stroje stały się bardziej złożone i dekoracyjne. Rozwój scenografii, w tym budowa głębszego i wyższego proskenionu, wymusił zmianę proporcji kostiumu. Aktorzy stali się bardziej odseparowani od widzów, przez co rekwizyty, maski i odzież musiały być bardziej wyraziste niż za czasów klasycznych.
	W kostiumach widoczne były wpływy wschodnie (orientalne), pojawiły się bardziej luksusowe tkaniny (np. jedwabie), stosowano bogatsze wzory i kolory, stroje zaczęły być bardziej ozdobne i mniej „surowe” niż wcześniej. Zaczęto przywiązywać większą rolę do detalu i dekoracji. Hafty, bordiury i zdobienia stały się bardziej popularne. Ubrania często podkreślały status społeczny – im bogatsze zdobienia, tym wyższa pozycja. Choć tradycyjne stroje nie zniknęły, pojawiły się też nowe bardziej dopasowane tuniki, płaszcze o różnych fasonach, elementy inspirowane strojem perskim (np. rękawy, które wcześniej były rzadkie w Grecji).
	Nasza wiedza o kostiumach antycznej Grecji jest stosunkowo ograniczona, ponieważ: wykonywano je z nietrwałych materiałów, nie zachowały się ich oryginały. W badaniach opieramy się głównie na: malarstwie wazowym, tekstach literackich, późniejszych opisach.
	Historia kostiumu w teatrze rzymskim
	Spektakle w starożytnym Rzymie były w swym założeniu początkowo formą rozrywki; często jednak stawały się też medium, za pośrednictwem którego przekazywano idee społeczne i polityczne, często stanowił scenę satyry politycznej, komentarza na temat norm społecznych i rozważań moralnych. Historia kostiumu w teatrze rzymskim to zagadnienie, które pozwala zrozumieć nie tylko estetykę przedstawień, lecz także społeczne i kulturowe mechanizmy funkcjonowania antycznego Rzymu.
	Podczas gdy w teatrze greckim dominował chiton, w Rzymie podstawowym strojem scenicznym stała się toga. Rzymianie wprowadzili ideę fabula togata, w której sztuki komiczne były osadzone w kontekście rzymskim, a nie greckim. W tych przedstawieniach kostiumy odeszły od greckich płaszczy na rzecz ikonicznej rzymskiej togi – szerokiego, półokrągłego stroju. Był to strój charakterystyczny dla obywateli rzymskich, co już samo w sobie wskazuje na przesunięcie akcentu – z uniwersalnego, mitologicznego świata Greków ku bardziej społecznemu i obywatelskiemu charakterowi teatru rzymskiego. Rzymskie kostiumy nigdy nie były statyczne, ale płynnie dostosowywały się do zmieniających się gustów i wrażliwości widzów teatru w cesarstwie.
	Toga w teatrze rzymskim nie była jednolita – różnicowano ją poprzez kolory, wzory oraz sposób drapowania. Elementy te pełniły funkcję znaków scenicznych: Biała toga – przypisywana starcom; kolor ten w Rzymie miał konotacje żałobne i powagi. Purpura – noszona przez młodych mężczyzn oraz postacie o wysokim statusie; była symbolem władzy i prestiżu. Szarość – kojarzona z postaciami negatywnymi, takimi jak złodzieje czy oszuści (stąd powiedzenie „zrobić kogoś na szaro”). Warto dodać, że purpura była barwnikiem niezwykle kosztownym, pozyskiwanym z morskich ślimaków. W rzeczywistości społecznej była zarezerwowana dla elit, zwłaszcza senatorów, co teatr wykorzystywał jako czytelny kod wizualny.
	Jednym z najważniejszych elementów kostiumu była maska. W teatrze rzymskim maski były dopasowane do typu postaci (bohater, złoczyńca, sługa itp.), cechowały się większym realizmem i szczegółowością niż maski greckie, wykonywano je z lekkich materiałów organicznych (np. lnu, drewna, skóry), dlatego nie zachowały się do naszych czasów.
	Istotnym elementem rzymskiej tradycji kostiumowej było wyściełanie części ciała, szczególnie w komediach. Zabieg ten służył: wyolbrzymieniu cech fizycznych postaci, budowaniu efektu komicznego, podkreśleniu stereotypów (np. otyły starzec, przesadnie umięśniony bohater). Ten typ deformacji scenicznej można uznać za prekursora późniejszych konwencji komediowych, obecnych choćby w teatrze dell’arte.
	Kostium nie pełnił więc wyłącznie funkcji estetycznych – był narzędziem komunikacji z widzem.
	Na kostium wpływał również rozwój monumentalnych budowli, takich jak amfiteatry i teatry kamienne. Duża przestrzeń wymagała wyrazistości form i kolorów, detale musiały być widoczne z dużej odległości, kostium współgrał z architekturą jako element widowiska.
	Podobnie jak w teatrze greckim, w teatrze rzymskim kostium był ściśle powiązany z gatunkiem – nie tylko „ubierał” aktora, ale od razu komunikował widzowi, z jakim typem postaci i stylem przedstawienia ma do czynienia. Różnice między tragedią, komedią i pantomimą są tu bardzo wyraźne.
	Silnie inspirowana teatrem greckim tragedia (fabula cothurnata), zachowywała podniosły, stylizowany charakter. Szaty były długie, bogato drapowane tuniki i płaszcze (często w intensywnych kolorach jak purpura czy czerwień), podkreślające wysoką rangę bohaterów (królowie, herosi). Wysokie koturny (cothurni), które dodawały aktorowi wzrostu i majestatu. Maski: duże, wyraziste, o przesadzonych rysach – pomagały widzom z daleka rozpoznać emocje i typ postaci. Dodatki: berła, diademy, elementy „egzotyczne” (np. stroje wschodnie), jeśli akcja działa się poza Rzymem. Kostium nie miał być realistyczny – był symboliczny i monumentalny.
	Na początku teatr rzymski był silnie inspirowany kulturą grecką. Kostiumy były więc dość proste i schematyczne: Aktorzy nosili tuniki i płaszcze (podobne do greckiego chitonu i himationu). Używano masek (łac. personae), które określały typ postaci (np. starzec, niewolnik, młodzieniec). Kolory i dodatki miały znaczenie symboliczne (np. określały status społeczny). W komedii (np. u Plautus czy Terence) kostiumy były bardziej „codzienne”, ale nadal stylizowane.

	Historia kostiumu w teatrze średniowiecznej Europy
	Średniowiecze obejmuje niemal tysiąc lat historii Europy — od upadku Cesarstwa Zachodniorzymskiego w V wieku do początków renesansu w XV wieku. Był to okres głębokich przemian społecznych, religijnych i kulturowych, które wywarły ogromny wpływ na rozwój sztuki, w tym również teatru i kostiumu scenicznego.
	Choć średniowiecze trwało prawie dziesięć wieków, właściwy rozwój teatru średniowiecznego rozpoczął się około X wieku. Jego korzeni należy szukać przede wszystkim w liturgii i praktykach religijnych Kościoła chrześcijańskiego. To właśnie w przestrzeni sakralnej narodziły się pierwsze formy średniowiecznego kostiumu teatralnego.
	We wczesnym średniowieczu przedstawienia miały charakter ściśle religijny i były integralną częścią nabożeństw. Wprowadzano je, aby przybliżyć wiernym treści biblijne oraz wzmacniać wspólnotę religijną. Kościoły zaczęły inscenizować wydarzenia biblijne podczas najważniejszych świąt, wykorzystując bogatą symbolikę, ceremonialne gesty kapłanów, ołtarze oraz szaty liturgiczne.
	Najwcześniejsze formy dramatyczne, takie jak tropy wielkanocne (np. Quem quaeritis?), nie wymagały jeszcze odrębnych kostiumów scenicznych. Wykorzystywano przede wszystkim stroje duchowieństwa — alby, ornaty i kapy. Kostium nie był wówczas autonomicznym środkiem wyrazu artystycznego, lecz pełnił funkcję symboliczną i rytualną.
	Już wtedy wykształciły się najważniejsze cechy średniowiecznego kostiumu teatralnego. Jego zadaniem nie było wierne odtwarzanie rzeczywistości, lecz podkreślanie znaczenia postaci i przekazywanie określonych treści religijnych oraz moralnych.

	Początki teatru średniowiecznego i pierwsze kostiumy
	Najwcześniejsze formy dramatu średniowiecznego pojawiły się między X a XII wiekiem w Kościele. Były to dramaty liturgiczne — krótkie sceny odgrywane podczas nabożeństw, szczególnie w okresie Wielkanocy i Bożego Narodzenia. Ich zadaniem było przybliżenie wiernym treści biblijnych, ponieważ większość społeczeństwa nie znała łaciny.
	Za początek średniowiecznego dramatu uznaje się scenę Quem quaeritis? („Kogo szukacie?”), przedstawiającą trzy Marie przy grobie Chrystusa. W przedstawieniach tych występowali duchowni ubrani w zwykłe szaty liturgiczne — alby, kapy i ornaty.
	We wczesnym średniowieczu ubiór europejski pozostawał stosunkowo prosty. Dominowały tuniki, płaszcze i długie szaty inspirowane strojem późnorzymskim. Tkaniny były kosztowne, dlatego również w teatrze wykorzystywano istniejące ubrania i szaty kościelne. Nie istniały jeszcze profesjonalne garderoby teatralne, a wykonawcy często używali własnych strojów.

	Rozwój dramatów religijnych
	Od XII wieku teatr średniowieczny rozwijał się niezwykle dynamicznie. Ukształtowały się trzy podstawowe gatunki dramatu religijnego: misteria — przedstawiające wydarzenia biblijne, mirakle — opowiadające o cudach i żywotach świętych, moralitety — alegoryczne sztuki ukazujące walkę dobra ze złem.
	Wraz z rozwojem teatru spektakle stawały się coraz bardziej rozbudowane i widowiskowe. Przedstawienia stopniowo przechodziły z łaciny na języki narodowe, a udział w nich zaczęli brać również świeccy.
	Rozbudowa fabuły i pojawienie się licznych postaci wymagały wyraźniejszego zróżnicowania kostiumów. Strój sceniczny zaczął pełnić funkcję: identyfikacyjną, symboliczną, dydaktyczną i widowiskową.
	Kostium w teatrze średniowiecznym nie miał wiernie odtwarzać realiów historycznych. Ważniejsza była czytelność symbolu niż realizm. Dlatego postacie biblijne ubierano zwykle zgodnie z modą współczesną wykonawcom.

	Charakterystyczne rozwiązania kostiumowe
	W średniowiecznych widowiskach wykształciły się określone sposoby przedstawiania bohaterów: Chrystus i apostołowie — ukazywani byli zazwyczaj w uproszczonych, współczesnych wykonawcom szatach, Bóg Ojciec — często nosił stroje przypominające szaty biskupie, aniołowie — występowali w białych albach ze skrzydłami, aureolami i złotymi ozdobami, święci — posiadali bogate płaszcze i charakterystyczne atrybuty, diabły i postacie negatywne — nosiły groteskowe maski, rogi, ogony, łuskowate kostiumy oraz jaskrawe kolory.
	Przedstawiane postacie obejmowały kapłanów, aniołów, męczenników, postacie biblijne i istoty nadprzyrodzone. Inspiracją dla ich wyglądu była współczesna sztuka religijna — freski, mozaiki, rzeźby portalowe i iluminowane manuskrypty.
	Aby odróżnić postacie kobiece od męskich, maski kobiet wykonywano z większymi oczami i ustami. Postacie nadprzyrodzone niemal zawsze nosiły maski.
	Jeśli postacie związane były z istotami niebiańskimi, maski złocono złotymi liśćmi, które błyszczały w świetle świec i pochodni. Stroje anielskie składały się z eleganckich szat kościelnych, skrzydeł i pozłacanych masek.
	Postacie diabłów przedstawiano natomiast jako groteskowe potwory przypominające drapieżne ptaki lub zwierzęta z rogami, pazurami, łuskami i ogonami.

	Maski i techniki barwienia
	W tworzenie masek wkładano ogromny wysiłek. Rzemieślnicy uzyskiwali kolory dzięki naturalnym składnikom: korzeniom, korze drzew, ziołom, owocom, kwiatom, owadom.
	Odcienie fioletu uzyskiwano z drewna drzew wschodnioindyjskich. Żywą czerwień masek diabłów otrzymywano z korzenia marzanny barwierskiej (Rubia tinctorum) lub z owadów.
	Najdroższym barwnikiem był kermes — uzyskiwany z rozgniecionych owadów żyjących na dębach. Dawał on niezwykle głęboki karmazynowy kolor i był symbolem luksusu.
	
	Jean Fouquet, Męczeństwo świętej Apollonii. Domena publiczna.

	Cechy sztuki romańskiej w kostiumie teatralnym
	W pierwszych okresach rozwoju teatru średniowiecznego wyraźnie widoczne są wpływy sztuki romańskiej.
	Sztuka romańska charakteryzowała się: surowością, monumentalnością, uproszczeniem form, symbolicznością i hieratycznością postaci. Te same cechy przeniesiono do kostiumów teatralnych. Stroje były ciężkie, długie i pozbawione realistycznych detali. Liczył się przede wszystkim efekt symboliczny. Kostium nie miał odtwarzać rzeczywistości, lecz jednoznacznie wskazywać rolę postaci — świętego, diabła, anioła czy króla.
	Zarówno sztuka romańska, jak i teatr średniowieczny pełniły funkcję dydaktyczną. Ich zadaniem było przekazywanie treści religijnych osobom niepiśmiennym.
	W tym kontekście kostium teatralny działał jak znak wizualny — podobnie jak rzeźby romańskie na portalach kościołów.
	Wpływ ikonografii religijnej
	Twórcy kostiumów teatralnych wzorowali się na przedstawieniach znanych z: fresków, mozaik, rzeźb romańskich, iluminowanych manuskryptów.
	Ikonografia romańska stworzyła spójny system symboli religijnych: aureole oznaczały świętość, złoto symbolizowało boskość, biel oznaczała czystość, czerń kojarzono ze śmiercią i piekłem, czerwień oznaczała męczeństwo lub grzech. Ważną rolę odgrywały również bestiariusze i symbole zwierzęce przedstawiające dobro i zło.
	Postacie święte i królewskie nosiły długie tuniki oraz płaszcze z bogato zdobionymi obrzeżami. Dodawano korony, aureole i berła jako symbole świętości oraz władzy.
	Wpływ rzeźby romańskiej szczególnie widoczny był w przedstawieniach diabłów. Charakterystyczne były: maski o wyolbrzymionych rysach twarzy, rogi, futra, zwierzęce elementy stroju, groteskowy wygląd. Aktorzy odgrywający role diabłów wykonywali gwałtowne ruchy, nosili łańcuchy i dzwonki, co zwiększało widowiskowość spektaklu.

	Kostium w misteriach
	Misteria były najbardziej widowiskową formą średniowiecznego teatru religijnego. Przedstawiały sceny biblijne — od stworzenia świata aż po Sąd Ostateczny.
	Początkowo funkcjonowały jako część liturgii, jednak z czasem wykształciły się jako samodzielny gatunek teatralny. Przełomowym momentem było przeniesienie widowisk poza wnętrze świątyni — na place miejskie i ulice. Przedstawienia odbywały się często na ruchomych wozach misteryjnych. Zmienił się również skład wykonawców — duchownych zastąpili świeccy, głównie członkowie cechów rzemieślniczych.
	Stroje postaci świętych
	Postacie boskie i święci nosili bogate szaty inspirowane liturgią kościelną. Chrystusa przedstawiano zwykle w długiej tunice lub przepasce biodrowej podczas scen męki, Maryja występowała najczęściej w niebieskim płaszczu symbolizującym czystość i niebo, Apostołowie i prorocy posiadali laski, księgi i inne charakterystyczne atrybuty.
	Materiały kostiumów i ich wykonanie
	Kostiumy wykonywano z materiałów dostępnych lokalnie: lnu, wełny, sukna, jedwabiu, aksamitu, futer.
	Angielscy i francuscy kupcy sprowadzali jedwabie i aksamity z Włoch, Hiszpanii, Turcji oraz Dalekiego Wschodu.
	
	Ten misterny obraz, Representation of a Pageant Vehicle at the time of Performance, został zamówiony jako frontispis do A Dissertation on the Pageants or Dramatic Mysteries Anciently Performed at Coventry by the Trading Companies of that City (1825) autorstwa Thomasa Sharpa (1770-1841). Obraz został zaprojektowany i wykonany miedziorytem przez Davida Gee (1793-1872). Odtwarza on XV-wieczną sztukę pasyjną ( The Trial and Crucifixion of Christ ) autorstwa Smiths’ Company z Coventry. Wiele szczegółów, w tym sam projekt wozu paradnego i ludzie na ulicy, opiera się na relacjach pisemnych. Scena na scenie przedstawia Chrystusa ze związanymi rękami przed tronującym Piłatem. Annasz i Kajfasz są ukazani w mitrowych kapeluszach , a chłopiec niesie miskę wody, aby Piłat umył ręce. Chociaż nieco spekulatywny, obraz ten miał wpływ i jest często reprodukowany. Domena publiczna.
	Za organizację widowisk odpowiadały cechy rzemieślnicze. Każdy cech przygotowywał określoną część cyklu biblijnego. Rzemieślnicy wykorzystywali swoje umiejętności do tworzenia: scenografii, mechanizmów scenicznych, kostiumów, rekwizytów. Była to również forma reklamy poszczególnych cechów.
	Aktorzy i ich rodziny często samodzielnie wykonywali kostiumy potrzebne do przedstawień.


	Kostium a społeczeństwo średniowieczne
	Kostium teatralny odzwierciedlał strukturę społeczną średniowiecza. Strój wskazywał: pozycję społeczną, zawód, status majątkowy, moralną ocenę postaci.
	Królowie i członkowie rodzin królewskich często występowali w widowiskach religijnych. Nosili królewski błękit oraz złote hafty symbolizujące władzę i prestiż.
	Ponieważ ubrania były bardzo kosztowne, bogate kostiumy świadczyły również o pozycji sponsorującego przedstawienie cechu.
	W średniowieczu nie istniały profesjonalne garderoby teatralne. Aktorzy przynosili własne ubrania, a luksusowe stroje często pochodziły z testamentów lub darowizn bogatych mieszczan.
	Efekty specjalne i widowiskowość
	Średniowieczne misteria słynęły z niezwykle efektownej oprawy scenicznej. Wykorzystywano: zapadnie prowadzące do „piekła”, ruchome platformy dla aniołów, sztuczny ogień i dym, fajerwerki, manekiny do scen śmierci, sztuczną krew, ogromne piekielne paszcze ziejące płomieniami. Wozy misteryjne posiadały czasem skomplikowane mechanizmy służące do podnoszenia aktorów grających aniołów.

	Wpływ gotyku na kostium teatralny
	
	Okładka moralitetu Mundus et Infans z 1522 r. Domena publiczna.
	Materiały i kolorystyka
	W kostiumach inspirowanych gotykiem wykorzystywano: aksamit, jedwab, złocone hafty, dekoracyjne aplikacje. Dominowały barwy: czerń, bordo, purpura, fiolet, ciemna czerwień.
	Czerń symbolizowała śmierć, tajemnicę, władzę i nieśmiertelność.

	Symbolika gotycka. W kostiumach pojawiały się: krzyże, motywy czaszek, ornamenty roślinne, symbole heraldyczne. Symbolika ta podkreślała: walkę dobra ze złem, temat winy i odkupienia, przemijanie, lęki egzystencjalne.

	Misteria jako kosmiczny dramat
	Średniowieczne misteria przedstawiały całe dzieje świata — od stworzenia świata i upadku Lucyfera aż po Sąd Ostateczny.
	Obok postaci boskich pojawiali się zwykli ludzie: pasterze, kupcy, żołnierze czy grzesznicy.
	Widowiska łączyły religię z humorem, muzyką, tańcem i efektami specjalnymi, dzięki czemu silnie oddziaływały emocjonalnie na publiczność.

	Schyłek średniowiecznego teatru religijnego
	W XVI wieku misteria zaczęły zanikać. Reformacja protestancka krytykowała widowiska religijne jako zbyt świeckie i kosztowne. W Anglii zakazywano ich stopniowo za panowania Henryka VIII i Elżbiety I. Również Kościół katolicki po Soborze Trydenckim coraz niechętniej odnosił się do nadmiernie widowiskowych form teatru religijnego. Mimo upadku średniowiecznych misteriów ich kostiumy pozostawiły trwałe dziedzictwo i stały się fundamentem późniejszego rozwoju teatru renesansowego oraz profesjonalnej sztuki projektowania kostiumów scenicznych.
	Historia kostiumu w teatrze średniowiecznej Europy ukazuje drogę od prostych szat liturgicznych do rozbudowanych, symbolicznych i widowiskowych strojów scenicznych.
	Najważniejsze cechy średniowiecznego kostiumu teatralnego to: symboliczność zamiast realizmu, silny związek z religią, wykorzystywanie współczesnej mody, alegoryczność postaci, widowiskowość i ekspresja, brak profesjonalnych warsztatów kostiumowych, ścisły związek kostiumu z funkcją dydaktyczną i społeczną.
	Średniowieczny kostium teatralny był nie tylko elementem dekoracyjnym, lecz przede wszystkim narzędziem przekazywania treści religijnych, moralnych i społecznych. Dzięki bogatej symbolice, wyrazistym kolorom oraz widowiskowej formie pozostawił trwały ślad w historii europejskiego teatru i sztuki scenicznej.

	Kostium teatralny w teatrze renesansu – funkcje, symbolika i rozwój w Europie 
	Renesans był epoką przełomową w całej kulturze, w tym dla rozwoju europejskiego teatru i sztuki kostiumu. Wraz z odrodzeniem zainteresowania kulturą antyczną zmieniło się postrzeganie sceny, aktora oraz widowiska teatralnego. Kostium przestał pełnić jedynie funkcję praktyczną lub symboliczną, jak w średniowieczu, a stał się ważnym środkiem wyrazu artystycznego, elementem reprezentacji społecznej oraz narzędziem budowania świata przedstawionego.
	Renesansowa moda teatralna pozostawała pod wpływem ubiorów wojskowych. Popularne były rozcięcia w rękawach i nogawkach, które zwiększały swobodę ruchów oraz tworzyły efekt dekoracyjny. Charakterystyczne stały się także kontrastowe zestawienia kolorystyczne.
	W XVI wieku coraz częściej stosowano ciemniejsze barwy symbolizujące powagę, godność i prestiż. Jednocześnie stroje nadal zachowywały niezwykłe bogactwo zdobień.
	Commedia dell’arte – teatr masek, improwizacji i wyrazistych postaci
	Commedia dell’arte, czyli dosłownie „teatr ludzi sztuki”, była formą włoskiego teatru komediowego, która narodziła się w XVI wieku. Słowo arte oznaczało wówczas zawód lub rzemiosło, dlatego nazwa podkreślała, że przedstawienia tworzyli zawodowi aktorzy. Był to teatr żywy, dynamiczny i oparty przede wszystkim na improwizacji.
	Spektakle wystawiano na ulicach, placach miejskich oraz dworach. Wędrowne trupy aktorskie podróżowały od miasta do miasta, prezentując widowiska oparte na prostych scenariuszach zwanych canovacci. Zawierały one jedynie zarys fabuły, natomiast dialogi i większość komicznych sytuacji powstawały spontanicznie podczas przedstawienia.
	Najważniejszą rolę odgrywał ruch sceniczny i kontakt z publicznością. Dzięki charakterystycznym maskom oraz kostiumom widzowie mogli natychmiast rozpoznać bohaterów i ich cechy charakteru.

	Historia i rozwój
	Commedia dell’arte narodziła się około 1545 roku w północnych Włoszech, szczególnie w okolicach Mediolanu i Padwy. W tym okresie zaczęły powstawać pierwsze profesjonalne zespoły aktorskie, takie jak Compagnia dei Gelosi.
	Trupy teatralne występowały nie tylko we Włoszech, lecz także na dworach Francji, Hiszpanii i Anglii. Początkowo kostiumy oraz maski były bardzo proste i wykonywane z łatwo dostępnych materiałów. Z czasem jednak poszczególne role nabrały stałych, rozpoznawalnych cech.
	W XVII wieku stroje i maski zostały niemal całkowicie ujednolicone. Publiczność mogła rozpoznać bohatera już po samym wyglądzie i sposobie poruszania się.
	W XVIII wieku Carlo Goldoni próbował zreformować włoską komedię, ograniczając improwizację i wprowadzając bardziej realistyczne dialogi. Stopniowo klasyczna forma commedii dell’arte zaczęła zanikać, jednak jej wpływ na teatr europejski pozostał ogromny.

	Kostiumy i maski – znak rozpoznawczy commedii dell’arte
	Kostium pełnił w commedii dell’arte niezwykle ważną funkcję. Ponieważ scenografia była zazwyczaj skromna, strój i maska stawały się podstawowym środkiem identyfikacji postaci.
	Każdy bohater posiadał charakterystyczny wygląd: służący nosili stroje lekkie i wygodne, starcy i uczeni występowali w cięższych, sztywniejszych ubraniach, żołnierze prezentowali przesadnie ozdobione mundury, zakochani wyróżniali się eleganckimi strojami renesansowymi.
	Kolory kostiumów również miały znaczenie symboliczne: czerwień oznaczała bogactwo i namiętność, czerń kojarzono ze starością i powagą, wielobarwne łaty symbolizowały biedę, chaos i spryt.
	Maski wykonywano najczęściej ze skóry lub papier-mâché. Zakrywały górną część twarzy, pozostawiając odkryte usta. Dzięki temu aktorzy mogli swobodnie mówić i jednocześnie wykorzystywać mimikę.
	Cechy masek były mocno przerysowane: haczykowate nosy, wyolbrzymione brwi, szerokie policzki, groteskowe deformacje twarzy.
	Maska nie tylko ukrywała twarz aktora, ale także zamieniała postać w teatralny archetyp.

	Najważniejsze postacie commedii dell’arte
	Zanni – komiczni służący.
	Zanni byli służącymi pochodzącymi ze wsi. Zazwyczaj byli biedni, głodni, przebiegli i niezwykle ruchliwi. To oni odpowiadali za większość humoru i energii scenicznej.
	Arlekin (Arlecchino)
	Arlekin to najbardziej znany zanni. Był sprytnym, wesołym i wiecznie głodnym sługą, skłonnym do psot oraz oszustw.
	Jego kostium początkowo składał się z łat i kawałków materiału w różnych kolorach. Z czasem przekształcił się w charakterystyczny strój pokryty kolorowymi rombami.
	Charakterystyczne elementy: czarna półmaska, akrobatyczne ruchy, drewniany kij zwany slapstick, niezwykła zwinność i ruchliwość.
	Od nazwy tego kija pochodzi współczesne określenie komedii slapstickowej.
	Brighella
	Brighella był bardziej cyniczny i przebiegły niż Arlekin. Często występował jako karczmarz, sługa lub żołnierz.
	Nosił kremowy lub biały kostium obszyty zielenią oraz ciemną maskę z haczykowatym nosem i wyraźnymi wąsami.
	Pulcinella
	Pulcinella był postacią groteskową i nieprzewidywalną — jednocześnie głupią i sprytną.
	Jego wygląd obejmował: luźny biały strój, stożkowaty kapelusz, czarną maskę z dziobowatym nosem, garbatą sylwetkę.
	Postać ta stała się inspiracją dla angielskiego bohatera Puncha.
	Pierrot
	Pierrot wywodzi się z włoskiego Pedrolina. Był melancholijnym i marzycielskim sługą, często nieszczęśliwie zakochanym.
	W przeciwieństwie do większości bohaterów nie nosił maski. Jego biały kostium z dużymi guzikami oraz przypudrowana twarz podkreślały delikatność i smutek postaci.
	Vecchi – starcy i autorytety
	Vecchi reprezentowali władzę, pieniądze i społeczne autorytety. Najczęściej stawali się obiektem żartów.
	Pantalone
	Pantalone był bogatym kupcem weneckim, skąpcem i człowiekiem opętanym pieniędzmi.
	Nosił czerwony obcisły strój, czarną pelerynę, spiczaste buty, maskę z haczykowatym nosem i brodą.
	Jego komizm wynikał między innymi z prób zdobywania względów młodych kobiet mimo podeszłego wieku.
	Il Dottore
	Il Dottore był uczonym, lekarzem lub prawnikiem, który imponował innym pustą erudycją. Ubierał się niemal wyłącznie na czarno, w akademicką togę, szeroki płaszcz i białą kryzę. Maska zakrywała czoło i nos, pozostawiając policzki odkryte.
	Żołnierze i samochwały
	Il Capitano
	Il Capitano był chełpliwym żołnierzem i samochwałą, który opowiadał o swoich bohaterskich czynach, choć w rzeczywistości był tchórzem.
	Jego wygląd był przesadnie efektowny: wielki kapelusz z piórami, ogromny miecz, bogato zdobiony mundur, maska z szerokimi wąsami.
	Postacie bez masek:
	Kolumbina
	Kolumbina była inteligentną i sprytną służącą, często partnerką Arlekina.
	Nosiła: kolorową suknię, fartuszek, czepek zamiast maski. Brak maski pozwalał jej wykorzystywać mimikę i szybkie dialogi.
	Kochankowie – innamorati
	Innamorati byli młodzi, piękni i eleganccy. Reprezentowali romantyczny ideał miłości.
	Występowali bez masek i nosili modne stroje renesansowe wykonane z drogich tkanin. Dzięki temu wyróżniali się na tle groteskowych bohaterów w maskach.

	Znaczenie i wpływ na teatr współczesny
	Commedia dell’arte wywarła ogromny wpływ na rozwój europejskiego teatru i komedii.
	Inspiracje jej stylem można odnaleźć w twórczości Molière, Williama Shakespeare i innych licznych autorów komedii europejskiej.
	Wpływy commedii dell’arte widoczne są także w: pantomimie, teatrze ulicznym, operze buffa, cyrku, filmowej komedii slapstickowej, współczesnych serialach komediowych.
	Archetypy sprytnego sługi, skąpego starca czy tchórzliwego żołnierza funkcjonują w kulturze popularnej do dziś.
	Choć klasyczna forma commedii dell’arte zanikła pod koniec XVIII wieku, jej dziedzictwo przetrwało dzięki charakterystycznym maskom, kostiumom oraz sposobowi budowania komizmu. Pozostaje ona jednym z najważniejszych zjawisk w historii teatru europejskiego.

	Kostium w teatrze elżbietańskim
	W Anglii renesansowy teatr osiągnął szczyt rozwoju w epoce elżbietańskiej. Publiczne teatry londyńskie, takie jak Globe Theatre, stały się miejscem masowej rozrywki.
	W teatrze elżbietańskim dekoracji było niewiele, dlatego ogromną rolę odgrywały kostiumy. To one pomagały widzowi rozpoznać status społeczny, zawód oraz charakter bohatera. Aktorzy nosili zazwyczaj stroje współczesne epoce, nawet jeśli akcja sztuki rozgrywała się w starożytnym Rzymie czy średniowieczu. W sztukach Szekspira można było zobaczyć połączenie współczesnej mody z elementami antycznymi, takimi jak togi czy kirysy.
	Kostiumy Globe Theatre były niezwykle kosztowne i wykonywane z luksusowych materiałów. Część szyto specjalnie dla aktorów, inne pochodziły z darów arystokratycznych mecenasów lub z garderób dworskich. Sztuki wystawiano bardzo szybko, dlatego nie tworzono historycznie wiernych kostiumów dla każdej sztuki. W przedstawieniu takim jak „Juliusz Cezar” obok tog można było zobaczyć typowo elżbietańskie stroje.
	Aktorzy stanowili jednak wyjątek. Licencjonowane zespoły teatralne, działające pod patronatem możnych rodów lub samej królowej, mogły legalnie używać bogatych kostiumów scenicznych. Dzięki temu teatr stał się także miejscem prezentacji najnowszej mody.
	Kolory i materiały miały znaczenie symboliczne: purpura oznaczała władzę królewską, aksamit i jedwab symbolizowały bogactwo, futra świadczyły o wysokim statusie społecznym, bawełna i tafta wskazywały na niższą pozycję społeczną.
	Wszystkie role kobiece grali chłopcy w wieku od 13 do 18 lat. Nosili oni obszerne suknie, gorsety, kryzy i peruki. Aby nadać sylwetce odpowiedni kształt, stosowano fiszbiny, halki i specjalne poduszki podtrzymujące ciężkie spódnice.
	By z daleka wyglądali „kobieco” dla widowni korzystano z charakteryzacji. Twarz wybielano pudrem lub farbą. By uzyskać efekt rumieńców lub podkreślić czerwień ust używano pigmentów czerwonych i różowych. Czasem delikatnie podkreślano oczy sadzą lub ciemnym pigmentem.
	Problem w tym, że wiele dawnych kosmetyków było toksycznych. Najbardziej znana była tzw. Venetian ceruse — biały makijaż zawierający: ołów, ocet, czasem rtęć. Długie używanie mogło powodować: zatrucia ołowiem, uszkodzenia skóry, wypadanie włosów, problemy neurologiczne, osłabienie organizmu. Czerwone pigmenty również bywały niebezpieczne, bo zawierały cynober (siarczek rtęci) albo inne metale ciężkie.
	Trzeba jednak zaznaczyć, że: aktorzy teatralni zwykle używali makijażu mniej intensywnie niż arystokracja dworska, więcej źródeł opisuje szkodliwość kosmetyków elit niż samych aktorów Globe, nie mamy wielu dokładnych receptur stricte teatralnych z tamtego okresu.

	Garderoby teatralne i przechowywanie kostiumów
	Kostium był często najdroższym elementem przedstawienia. Teatry przechowywały stroje przez wiele lat, przekazując je kolejnym aktorom. Niekiedy role przydzielano wykonawcom na podstawie tego, jakie kostiumy znajdowały się już w garderobie.
	Świadectwem bogactwa renesansowych garderób teatralnych są zachowane spisy kostiumów, między innymi z londyńskiego Rose Theatre. W inwentarzach wymieniano satynowe dublety, stroje z tafty, suknie zdobione złotą koronką, kostiumy Robin Hooda, tureckie nakrycia głowy czy bogato dekorowane płaszcze.
	Istotne znaczenie miał również makijaż. Modna była blada cera, którą uzyskiwano za pomocą pudrów zawierających toksyczny biały ołów. Aktorzy stosowali także peruki, sztuczne brody oraz mocny makijaż podkreślający mimikę twarzy.
	Kostium teatralny w teatrze Francji renesansu
	Teatr francuski okresu renesansu i wczesnego baroku rozwijał się inaczej niż scena włoska czy angielska. We Francji dominowały tragedia i komedia podporządkowane zasadom klasycyzmu, a widowiska dworskie stopniowo przekształcały się w bardziej uporządkowaną oraz wyrafinowaną sztukę sceniczną. Jednym z najważniejszych elementów spektaklu był kostium teatralny, który nie tylko określał status postaci, lecz także odzwierciedlał przemiany społeczne, polityczne i estetyczne epoki.
	Francuski teatr renesansowy rozwijał się pod silnym wpływem humanizmu oraz kultury włoskiej. Dwór królewski inspirował się sztuką antyczną, a także nowoczesnym teatrem włoskim. Szczególną rolę odegrały tu kontakty z Italią rozwijane przez królową Katarzyna Medycejska oraz działalność kardynałów Armand Jean du Plessis de Richelieu i Jules Mazarin. Dzięki nim do Francji przenikały włoskie idee teatralne, dekoracyjne i kostiumowe.

	Tło historyczne i kulturowe
	Koniec XV oraz cały XVI wiek były we Francji okresem nieustannych konfliktów religijnych pomiędzy katolikami a hugenotami. Punktem kulminacyjnym napięć była noc św. Bartłomieja w 1572 roku, podczas której doszło do masakry protestantów. Stabilizacja polityczna nastąpiła dopiero po objęciu tronu przez Henryk IV i wydaniu edyktu nantejskiego w 1598 roku.
	Wraz z ustaniem najpoważniejszych konfliktów Francja zaczęła rozwijać się gospodarczo i politycznie. Rozkwit sztuki oraz teatru wspierał dwór królewski, który traktował widowiska sceniczne jako narzędzie reprezentacji monarchii i propagandy władzy. Szczególne znaczenie miały balety dworskie i opery organizowane dla arystokracji.

	Początki teatru francuskiego
	Jeszcze przed renesansem Francja posiadała bogate tradycje teatralne. Popularnością cieszyły się: misteria religijne, moralitety, farsy, „sermons joyeux”, czyli humorystyczne parodie kazań.
	Znanym przykładem średniowiecznej farsy była anonimowa „Farce de maître Pierre Pathelin” z około 1457 roku. Tradycje te stały się podstawą rozwoju późniejszego teatru humanistycznego.
	W XVI wieku francuscy dramatopisarze zaczęli tworzyć sztuki inspirowane antykiem. Szczególną rolę odegrali: Étienne Jodelle, Jean de la Taille i Théodore de Bèze.
	Rozwijali oni dramat humanistyczny oparty na wzorach starożytnych i zasadach klasycyzmu.

	Narodziny teatru neoklasycznego
	Przełomowym wydarzeniem było sprowadzenie włoskich wzorców teatralnych na dwór francuski. Katarzyna Medycejska wspierała tłumaczenia i wystawienia włoskich tragedii humanistycznych, między innymi „Sofonisby” Giangiorgia Trissina.
	Duży sukces odniosła również komedia „La Calandra” kardynała Bibbieny. Spektakl zachwycał profesjonalną grą aktorów, muzyką, dekoracjami oraz bogatymi kostiumami. Widowisko wyznaczyło nowy standard francuskiego teatru dworskiego.
	W XVII wieku teatr francuski coraz silniej podporządkowywał się zasadom klasycyzmu propagowanym przez Académie française. Szczególnie ważne stały się zasady harmonii, decorum i umiaru.
	Charakterystyka kostiumu teatralnego
	Francuski kostium teatralny renesansu różnił się od strojów stosowanych we włoskiej commedii dell’arte czy teatrze elżbietańskim. Aktorzy zazwyczaj sami zapewniali sobie stroje sceniczne. Najczęściej były to eleganckie ubiory współczesne epoce, jedynie stylizowane na antyczne lub historyczne.
	W tragediach inspirowanych starożytnością pojawiały się: płaszcze przypominające togi, sandały, ozdobne pasy, wieńce laurowe, hełmy, dekoracyjne zbroje.
	Nie dążono jednak do wiernego odtwarzania historycznych realiów. Najważniejsze było podkreślenie godności bohatera oraz estetycznej harmonii zgodnej z ideałami klasycyzmu.
	W komediach dominowały stroje współczesne, bogato zdobione: koronkami, haftami, jedwabiem, aksamitami oraz biżuterią.
	Ubiór wyraźnie określał pozycję społeczną postaci. Arystokraci nosili kosztowne materiały i ozdoby, natomiast mieszczanie oraz służba ubierani byli znacznie skromniej.

	Wpływy włoskie i rozwój widowiskowości
	Początkowo teatr francuski odrzucał charakterystyczne dla włoskiej commedii dell’arte maski. Francuzi cenili przede wszystkim mimikę aktora oraz sztukę deklamacji tekstu.
	Sytuacja zaczęła się zmieniać pod wpływem włoskich trup teatralnych przybywających do Francji. Wraz z rozwojem opery i widowisk dworskich pojawiły się bardziej efektowne kostiumy, bogatsze dekoracje oraz rozbudowana scenografia.
	W baletach dworskich zaczęto stosować: pióra, złocenia, wyszukane nakrycia głowy, symbole mitologiczne, monumentalne peleryny i bogato zdobione zbroje.
	Ogromny wpływ na rozwój francuskiego teatru miał włoski scenograf i architekt Giacomo Torelli, który został sprowadzony do Francji przez kardynała Mazarina. Torelli wprowadził nowoczesną maszynerię sceniczną umożliwiającą szybkie zmiany dekoracji, efekty specjalne oraz widowiskowe transformacje sceniczne. Jego spektakle zachwycały francuski dwór rozmachem i bogactwem oprawy wizualnej.
	Pracował między innymi w teatrach Palais Royal oraz Petit Bourbon, gdzie tworzył dekoracje dla oper i baletów królewskich.

	Kostium a teatr dworski
	Największy rozmach kostium teatralny osiągnął w przedstawieniach dworskich organizowanych dla monarchii francuskiej. Szczególną popularnością cieszyły się balety dworskie i opery łączące muzykę, taniec oraz spektakularne efekty sceniczne.
	Kostium pełnił w nich funkcję reprezentacyjną. Miał zachwycać bogactwem i podkreślać potęgę monarchy. Stroje wykonywano z kosztownych materiałów, takich jak: aksamit, jedwab, brokat, złotogłów.
	Uzupełniano je drogą biżuterią, haftami i elementami symbolicznymi odnoszącymi się do mitologii oraz władzy królewskiej.
	Szczególne znaczenie teatr uzyskał za panowania Ludwik XIV, który wykorzystywał sztukę sceniczną jako narzędzie propagandy absolutystycznej monarchii. Sam król występował w baletach dworskich, nosząc niezwykle bogate kostiumy. Najsłynniejszym przykładem był jego występ jako Apollo — bóg słońca — w „Ballet royal de la nuit” z 1653 roku. Wydarzenie to przyczyniło się do utrwalenia wizerunku „Króla Słońce”.
	Projektanci kostiumów, tacy jak Henri Gissey czy Daniel Rabel, tworzyli niezwykle bogate stroje dla dworu królewskiego. Francuskie widowiska barokowe słynęły z przepychu, a kostiumy przewyższały bogactwem nawet stroje włoskiej opery.

	Organizacja zespołów teatralnych a kostiumy
	Francuskie zespoły teatralne działały często jako spółdzielnie aktorskie. Aktorzy, zwani sociétaires, dzielili dochody pomiędzy siebie po każdym przedstawieniu i sami inwestowali w garderobę sceniczną.
	Kostiumy były niezwykle cenną częścią majątku trupy teatralnej. Stroje wykorzystywano wielokrotnie, przerabiano oraz dostosowywano do nowych ról.
	Ponieważ wykonanie ubioru z drogich materiałów było kosztowne, aktorzy często przeznaczali znaczną część zarobków właśnie na kostiumy.
	Istotnym zjawiskiem było także dopuszczenie kobiet do występów scenicznych. Aktorki, takie jak Madeleine Béjart czy Armande Béjart, zdobywały ogromną popularność, a ich stroje wpływały na modę dworską.


	Kostium a estetyka klasycyzmu
	Francuski teatr XVII wieku coraz silniej podporządkowywał się zasadom harmonii, umiaru i decorum. Kostium miał współgrać z klasyczną kompozycją przedstawienia oraz podkreślać rangę bohaterów.
	W tragediach dominowały stroje: dostojne, symetryczne, eleganckie, uporządkowane kompozycyjnie.
	W komediach kostium pomagał rozpoznać typ postaci — arystokratę, mieszczanina, służącego czy żołnierza. Unikano przesadnej groteski i nadmiernego realizmu.
	Francuski teatr wykształcił dzięki temu charakterystyczny styl sceniczny oparty na elegancji, harmonii i klasycznej równowadze.

	Funkcje kostiumu renesansowego
	Kostium teatralny w renesansie pełnił wiele istotnych funkcji: identyfikował postać i jej status społeczny, zastępował ubogą scenografię, budował atmosferę spektaklu, podkreślał charakter widowiska, stanowił oznakę prestiżu teatru i mecenasa, wzmacniał propagandowy charakter widowisk dworskich.
	Strój sceniczny był więc nie tylko elementem dekoracyjnym, lecz także ważnym środkiem komunikacji z widzem.
	Kostium teatralny we Francji renesansu i wczesnego baroku był jednym z najważniejszych elementów widowiska scenicznego. Łączył funkcję reprezentacyjną, estetyczną oraz symboliczną. Początkowo oparty głównie na współczesnej modzie dworskiej, z czasem zaczął przejmować wpływy włoskie i stawał się coraz bardziej efektowny.
	Rozwój teatru francuskiego, wspierany przez monarchię oraz instytucje takie jak Akademia Francuska, doprowadził do stworzenia stylu scenicznego opartego na harmonii, elegancji i klasycznym umiarze. Kostium nie miał jedynie odtwarzać realiów historycznych — przede wszystkim budował prestiż spektaklu i podkreślał społeczną oraz artystyczną rangę teatru.
	To właśnie w teatrze renesansowym ukształtowały się podstawowe funkcje kostiumu scenicznego obecne do dziś: identyfikacja postaci, kreowanie świata przedstawionego oraz komunikacja z widzem. Renesans stworzył fundament nowoczesnego myślenia o kostiumie jako języku wizualnym teatru.

	Rozwój kostiumu teatralnego w Hiszpanii okresu renesansu i Złotego Wieku
	Renesans i barokowy „Złoty Wiek” teatru hiszpańskiego należą do najważniejszych okresów w historii europejskiej sceny. W XVI i XVII wieku Hiszpania stała się centrum niezwykle dynamicznego życia teatralnego, a sztuka sceniczna była obecna zarówno na dworach królewskich, jak i w przestrzeni miejskiej. Rozwój teatru wiązał się bezpośrednio z rozwojem kostiumu teatralnego, który pełnił nie tylko funkcję estetyczną, ale także symboliczną, społeczną i ideologiczną. Stroje sceniczne odzwierciedlały hierarchię społeczną, religijność epoki, ideały honoru oraz bogactwo hiszpańskiego imperium.
	Kostium teatralny w Hiszpanii renesansu rozwijał się pod wpływem tradycji średniowiecznych, włoskiej commedii dell’arte, ceremoniału dworskiego oraz mody elżbietańskiej. Jednocześnie zachował cechy charakterystyczne dla kultury hiszpańskiej, takie jak przepych, ceremonialność i silny związek z katolicką moralnością.
	Okres hiszpańskiego Złotego Wieku obejmuje lata około 1590–1681 i związany jest z twórczością takich dramaturgów jak Lope de Vega, Pedro Calderón de la Barca czy Tirso de Molina. W tym czasie teatr osiągnął ogromną popularność społeczną, a przedstawienia odbywały się zarówno w teatrach publicznych typu corrales de comedias, jak i na dworze królewskim.
	Kostium teatralny stał się jednym z najważniejszych elementów widowiska. Aktorzy ubierali się niezwykle bogato, często wzorując stroje na modzie arystokratycznej. Według zachowanych dokumentów artyści przeznaczali od jednej piątej do nawet połowy swoich zarobków na zakup pojedynczego kostiumu. Miasta i organizatorzy widowisk finansowali stroje, ponieważ publiczność przywiązywała ogromną wagę do wizualnej strony spektaklu.
	W praktyce teatralnej kostium miał przede wszystkim podkreślać status społeczny bohatera. Królowie występowali w ciężkich aksamitach, haftowanych płaszczach i ozdobach ze złota, natomiast postacie komiczne nosiły stroje bardziej uproszczone i kontrastujące z ubiorem arystokracji. Szczególne znaczenie miał kostium kobiecy, ponieważ honor rodziny i mężczyzny często symbolicznie wyrażano poprzez ubiór kobiety.
	Na dworze królewskim widowiska miały szczególnie reprezentacyjny charakter. Za panowania Filipa III i Filipa IV teatr stał się narzędziem propagandy monarchii. Spektakle organizowane w pałacu Buen Retiro wykorzystywały kosztowne dekoracje, maszyny sceniczne i bogate kostiumy inspirowane modą włoską i francuską. Włoscy scenografowie, tacy jak Cosimo Lotti, wprowadzali nowoczesne rozwiązania techniczne i bardziej widowiskową oprawę wizualną.
	Kostium był więc nie tylko środkiem artystycznym, ale także symbolem potęgi państwa hiszpańskiego.

	Kostiumy w autos sacramentales
	Szczególną rolę kostium odgrywał w religijnych widowiskach zwanych autos sacramentales. Były to alegoryczne przedstawienia związane z uroczystościami Bożego Ciała. Łączyły one elementy religijne, moralizatorskie i widowiskowe.
	W tych spektaklach pojawiały się postacie alegoryczne, takie jak Grzech, Wiara, Łaska czy Śmierć. Wymagało to tworzenia rozbudowanych i symbolicznych kostiumów. Stroje wykonywano z jedwabiu i aksamitu, a przepisy państwowe dokładnie określały, jak aktorzy mają wyglądać na scenie. Kobietom zabraniano noszenia zbyt wyzywających strojów, głębokich dekoltów oraz nadmiernie szerokich spódnic. Jednocześnie wymagano wysokiej jakości materiałów, aby podkreślić uroczysty charakter przedstawień.
	Kostium w autos sacramentales miał przede wszystkim funkcję dydaktyczną — widz powinien natychmiast rozpoznać moralne znaczenie postaci.
	Rozwój profesjonalnego teatru doprowadził do powstania licencjonowanych zespołów aktorskich. Od początku XVII wieku działalność teatralna podlegała kontroli państwa. Zespoły miały obowiązek utrzymywania odpowiedniego poziomu artystycznego, a kostiumy były jednym z najważniejszych elementów ocenianych przez publiczność i władze.
	W Madrycie działały profesjonalne kompanie teatralne wyposażone w własne magazyny kostiumów. Stroje były wielokrotnie przerabiane i dostosowywane do nowych sztuk. Ponieważ koszty produkcji były ogromne, często wykorzystywano jeden kostium w wielu przedstawieniach.
	Interesujące jest również to, że aktorzy mogli nosić tylko jeden kostium podczas spektaklu, chyba że tekst wyraźnie wymagał zmiany stroju. Ograniczenie to wynikało zarówno z kosztów, jak i z obowiązujących regulacji państwowych.
	Obecność kobiet wpłynęła na rozwój kostiumu teatralnego. Stroje damskie zaczęły odgrywać coraz większą rolę w budowaniu atrakcyjności widowiska. Kostium kobiecy łączył elegancję dworską z wymogami skromności narzucanymi przez Kościół katolicki.
	W sztukach Lope de Vegi czy Calderóna bohaterki często przebierały się za mężczyzn, co tworzyło nowe możliwości sceniczne i zwiększało znaczenie kostiumu jako środka budowania tożsamości postaci.
	Rozwój kostiumu był ściśle związany z rozwojem scenografii. W XVII wieku w hiszpańskich teatrach zaczęto stosować malowane dekoracje, ruchome elementy sceniczne oraz efekty specjalne imitujące burze, fale morskie czy lot postaci nad sceną.
	Bogate kostiumy harmonizowały z coraz bardziej widowiskową scenografią. Szczególnie spektakularne były przedstawienia dworskie, w których wykorzystywano maszyny teatralne inspirowane teatrem włoskim.
	Kostium teatralny w Hiszpanii renesansu pełnił wiele funkcji jednocześnie: identyfikował status społeczny bohatera, podkreślał religijny lub alegoryczny charakter postaci, budował widowiskowość przedstawienia, odzwierciedlał modę i obyczaje epoki, wzmacniał przekaz moralny i polityczny dramatu.
	W kulturze hiszpańskiego baroku ogromne znaczenie miały honor, reputacja i ceremonialność życia społecznego. Wszystkie te wartości znajdowały odbicie w kostiumie scenicznym.
	Rozwój kostiumu teatralnego w Hiszpanii okresu renesansu i Złotego Wieku był nierozerwalnie związany z rozwojem samego teatru. Od prostych strojów religijnych po bogate kostiumy dworskie XVII wieku, teatr hiszpański stworzył własną, wyjątkową estetykę sceniczną. Kostium stał się narzędziem budowania spektaklu, symbolem społecznego prestiżu oraz ważnym elementem przekazu artystycznego i ideologicznego.
	Hiszpański teatr Złotego Wieku wywarł ogromny wpływ na rozwój europejskiej sceny nowożytnej. Do dziś zachwyca bogactwem formy, widowiskowością i niezwykłą dbałością o wizualny aspekt przedstawienia, którego kostium był jednym z najważniejszych elementów.
	Poniższy artykuł syntetyzuje informacje z dostępnych opracowań naukowych i popularnonaukowych dotyczących historii teatru i kostiumologii, odnosząc je do specyfiki Królestwa Polskiego w epoce renesansu (XVI–początek XVII w.). Należy zaznaczyć, że bezpośrednie źródła dotyczące samego kostiumu teatralnego w Królestwie Polskim z tego okresu są ograniczone, dlatego rekonstrukcja opiera się także na danych o teatrze europejskim i jego recepcji w kulturze polskiej.
	Okres renesansu (XVI wiek) w Europie był czasem intensywnych przemian kulturowych, które objęły także teatr i jego oprawę wizualną. Na terenach niemieckich, wchodzących w skład Świętego Cesarstwa Rzymskiego, rozwój kostiumu teatralnego pozostawał ściśle związany zarówno z przemianami społecznymi, jak i z ewolucją mody dworskiej oraz mieszczańskiej. Kostium sceniczny nie był jeszcze odrębną kategorią artystyczną – często opierał się na rzeczywistym ubiorze współczesnym, wzbogaconym o elementy symboliczne i dekoracyjne.
	Te same cechy przenikały do teatru, gdzie aktorzy występowali często w odświętnych strojach własnych lub wypożyczonych z zasobów dworskich. Kostium nie był jeszcze projektowany wyłącznie „dla sceny”, lecz stanowił przedłużenie codziennej kultury wizualnej elit.

	Teatr i kostium w Rzeszy Niemieckiej
	W renesansowych Niemczech teatr rozwijał się głównie w środowiskach dworskich, miejskich oraz szkolnych (teatr szkolny i jezuicki). W tych formach widowisk kostium pełnił funkcję nie tylko estetyczną, ale także dydaktyczną i symboliczną. Przedstawienia o tematyce religijnej, moralitetowej i historycznej wymagały wyraźnego odróżnienia postaci – dlatego stosowano kostiumy podkreślające status społeczny, cnoty lub wady bohaterów.
	Szczególnie ważnym źródłem inspiracji były drukowane zbiory strojów (tzw. „Trachtenbücher”), które od połowy XVI wieku zaczęły dokumentować i systematyzować różne typy ubiorów. Publikacje te przedstawiały zarówno stroje współczesne, jak i „narodowe” kostiumy różnych regionów Europy, w tym Niemiec. Stały się one istotnym punktem odniesienia dla twórców teatralnych, pomagając w ujednoliceniu wizualnej reprezentacji postaci scenicznych.

	Symbolika i funkcja kostiumu scenicznego
	W niemieckim teatrze renesansowym kostium miał przede wszystkim funkcję reprezentacyjną. Umożliwiał natychmiastowe rozpoznanie postaci – króla, rycerza, mieszczanina czy postaci alegorycznej. Z tego powodu często wykorzystywano bogato zdobione szaty dworskie, które podkreślały hierarchię społeczną.
	Jednocześnie rozwój humanizmu i zainteresowanie człowiekiem jako jednostką wpływały na coraz większą dbałość o realizm przedstawień. Kostium stawał się narzędziem budowania wiarygodności scenicznej, choć nadal pozostawał silnie związany z konwencją symboliczną.

	Znaczenie druków i wymiana kulturowa
	Rozwój druku w XVI wieku odegrał kluczową rolę w rozpowszechnianiu wzorców kostiumowych. Księgi ubiorów oraz ryciny umożliwiały szybkie przenoszenie stylów między regionami Europy. W efekcie niemieckie kostiumy teatralne były częścią szerszego, europejskiego systemu wymiany wizualnej, w którym przenikały się wpływy włoskie, francuskie i lokalne tradycje germańskie.
	Kostium teatralny w renesansowych Niemczech rozwijał się na styku mody dworskiej, tradycji widowisk religijnych oraz rosnącej świadomości artystycznej epoki. Nie był jeszcze autonomiczną dziedziną projektowania scenicznego, lecz wyrastał z codziennego ubioru i systemu symboli społecznych. Dopiero późniejsze stulecia przyniosły pełne wyodrębnienie kostiumu teatralnego jako wyspecjalizowanej formy sztuki scenicznej.

	Rozwój kostiumów teatralnych w Królestwie Polskim i Rzeczpospolitej Obojga Narodów w okresie renesansu
	Kontekst teatralny renesansu
	Charakter kostiumów w XVI wieku
	W renesansowym teatrze Królestwa Polskiego i Rzeczpospolitej Obojga Narodów kostiumy miały charakter:
	a) Symboliczny i umowny
	Nie dążono do historycznej dokładności. Strój miał przede wszystkim wskazywać rolę, status społeczny lub funkcję alegoryczną postaci.
	b) Dworski i ceremonialny
	Na dworze królewskim wykorzystywano kosztowne tkaniny, często inspirowane modą zachodnioeuropejską. Kostium był elementem prestiżu, a nie realizmu scenicznego.
	c) Mieszany stylistycznie
	W jednym przedstawieniu mogły współistnieć elementy stroju antycznego, współczesnego i fantastycznego, co było typowe dla wczesnonowożytnej estetyki teatru europejskiego.


	Wpływy europejskie
	Rozwój kostiumu teatralnego w Królestwie Polskim, później w Rzeczpospolitej Obojga Narodów był ściśle związany z importem wzorców: z Włoch (teatr dworski, opera w zalążku), z Niemiec (teatr szkolny), z Francji (formy widowisk dworskich).
	W Europie renesansowej kostium teatralny stopniowo stawał się bardziej widowiskowy i znaczeniowy, a jego funkcją było wzmacnianie ekspresji scenicznej, szczególnie wobec ograniczonej scenografii .

	Teatr szkolny i jezuicki jako główny nośnik kostiumu
	Funkcje kostiumu w renesansowym teatrze polskim
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	Stroje aktorek i aktorów
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