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Wstęp

Historia  scenografii  jest  zarazem  historią  ludzkiego  sposobu  widzenia  świata. 
Każda  epoka  tworzyła  własny  model  przestrzeni  teatralnej,  własne  rozumienie 
obrazu scenicznego oraz własną odpowiedź na pytanie, czym właściwie jest teatr. Od 
rytualnych  placów  antycznej  Grecji,  przez  monumentalne  sceny  rzymskie, 
średniowieczne  misteria,  renesansowe  odkrycie  perspektywy,  barokowe  machiny 
iluzji,  realistyczne  dekoracje  XIX  wieku  aż  po  współczesne  przestrzenie 
multimedialne  i  immersyjne  —  dzieje  scenografii  są  opowieścią  o  przemianach 
kultury, technologii, estetyki i ludzkiej wyobraźni.

Przez długi czas scenografia pozostawała jednak na marginesie badań nad sztuką 
i  teatrem.  Traktowano  ją  często  jedynie  jako  „tło”  dla  dramatu  i  gry  aktorskiej, 
dekoracyjny  dodatek  do  przedstawienia  lub  techniczne  wyposażenie  sceny. 
Współczesne badania teatrologiczne, performatywne i  artystyczne coraz wyraźniej 
pokazują jednak, że scenografia jest autonomicznym językiem kultury — sposobem 
organizowania przestrzeni, budowania znaczeń i kształtowania doświadczenia widza.

W ostatnich dekadach nastąpił wyraźny zwrot w myśleniu o scenografii. Badacze 
tacy  jak  Arnold  Aronson,  Rachel  Hann,  Joslin  McKinney  czy  Astrid  von  Rosen 
zwracają uwagę, że scenografia nie jest wyłącznie materialnym układem dekoracji, 
lecz  dynamicznym  wydarzeniem  angażującym  przestrzeń,  ciało,  światło,  dźwięk, 
ruch,  materię  i  percepcję.  Scenografia  współtworzy  emocjonalny  i  sensoryczny 
wymiar spektaklu; organizuje relację między aktorem a widzem; wpływa na sposób 
odbioru sztuki, architektury i otaczającej rzeczywistości.

Greckie  pojęcie  skenographia,  od  którego  wywodzi  się  współczesny  termin 
„scenografia”,  oznaczało  pierwotnie  „malowanie  sceny”  lub  „opis  sceny”. 
Współczesne  rozumienie  tego  pojęcia  jest  jednak  znacznie  szersze.  Dzisiejsza 
scenografia  obejmuje  nie  tylko  teatr  dramatyczny,  lecz  także  operę,  balet, 
performance, widowiska plenerowe, instalacje artystyczne, przestrzenie muzealne, 
multimedia,  projekcje  cyfrowe,  architekturę  wydarzeń,  a  nawet  doświadczenia 
immersyjne i wirtualne. Coraz częściej mówi się również o „rozszerzonej scenografii” 
—  koncepcji  zakładającej,  że  człowiek  nieustannie  funkcjonuje  w  przestrzeniach 
organizowanych scenograficznie: miejskich, medialnych, rytualnych czy cyfrowych.

Niniejsza książka powstała z potrzeby spojrzenia na historię scenografii w sposób 
możliwie  szeroki  i  interdyscyplinarny.  Nie  jest  ona  wyłącznie  historią  dekoracji 
teatralnej  ani  katalogiem stylów scenicznych.  Stanowi  próbę ukazania  scenografii 
jako zjawiska kulturowego, które rozwijało się równolegle z historią architektury, sztuk 
wizualnych, techniki, religii, filozofii i przemian społecznych.

W  odróżnieniu  od  wielu  klasycznych  opracowań  koncentrujących  się  przede 
wszystkim na teatrze europejskim, książka uwzględnia również rozwój scenografii w 
kulturach  pozaeuropejskich  —  w  Indiach,  Chinach,  Japonii  oraz  wybranych 
tradycjach Azji  Południowo-Wschodniej  i  Bliskiego Wschodu. Dzięki  temu możliwe 
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staje  się  spojrzenie  na  dzieje  scenografii  nie  jako  na  jedną  liniową  historię 
prowadzącą od antyku ku nowoczesności, lecz jako na sieć równoległych tradycji i 
odmiennych sposobów rozumienia przestrzeni teatralnej.

Publikacja  sytuować  się  może  pomiędzy  klasycznymi  syntetycznymi  historiami 
teatru a współczesnymi studiami nad performansem i scenografią rozszerzoną. W 
polskiej  literaturze  przedmiotu  nadal  stosunkowo  niewiele  istnieje  całościowych 
opracowań poświęconych wyłącznie historii scenografii. Większość publikacji omawia 
scenografię  fragmentarycznie  —  jako  element  historii  teatru,  historii  architektury 
teatralnej  lub  historii  sztuki.  Niniejsza  książka  podejmuje  próbę  połączenia  tych 
perspektyw.

Na tle dotychczasowego dorobku naukowego publikacja wpisuje się w nurt badań 
rozwijanych między innymi przez Oskar Schlemmer, Adolphe Appia, Edward Gordon 
Craig czy współczesnych badaczy performansu i przestrzeni wizualnej. Jednocześnie 
książka ma charakter syntetyczny i popularyzatorski: łączy rzetelność historyczną z 
przystępnym językiem narracji.

Celem tej publikacji nie jest jedynie przedstawienie kolejnych epok rozwoju teatru. 
Znacznie ważniejsze wydaje się pokazanie, w jaki sposób człowiek różnych kultur i 
czasów próbował  organizować  przestrzeń  widowiska,  budować  iluzję,  wywoływać 
emocje i nadawać sens wspólnemu doświadczeniu uczestnictwa w przedstawieniu.

Historia scenografii  okazuje się  bowiem historią  patrzenia — ale także historią 
przeżywania przestrzeni. 
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Rozwój scenografii w antycznej Grecji

Wprowadzenie. Narodziny przestrzeni teatralnej

Kiedy  myślimy  dziś  o  scenografii,  wyobrażamy  sobie  ogromne  dekoracje, 
skomplikowane projekcje multimedialne, ruchome platformy, światło budujące nastrój 
i  całe  zespoły  projektantów odpowiedzialnych za  wizualny  kształt  przedstawienia. 
Tymczasem u źródeł teatru europejskiego nie było ani zawodowych scenografów, ani 
nawet sceny w nowoczesnym znaczeniu tego słowa. A jednak to właśnie starożytni 
Grecy  stworzyli  fundamenty  tego,  co  współcześnie  nazywamy  organizacją 
przestrzeni scenicznej.

Rozwój scenografii w antycznej Grecji jest historią niezwykle ciekawą, ponieważ 
pokazuje,  jak  z  prostych  rytuałów  religijnych  stopniowo  wyłaniało  się  złożone 
widowisko  teatralne.  Początkowo  przestrzeń  gry  była  niemal  całkowicie  pusta. 
Najważniejszy był chór, rytm pieśni, słowo i obecność wspólnoty uczestniczącej w 
obrzędzie.  Z  czasem  jednak  pojawiła  się  potrzeba  uporządkowania  przestrzeni, 
stworzenia miejsca dla aktorów, oddzielenia świata przedstawienia od codzienności. 
Tak  narodziły  się  pierwsze  budowle  teatralne,  pierwsze  dekoracje,  pierwsze 
urządzenia mechaniczne i pierwsze próby budowania iluzji scenicznej.

Warto  przy  tym  pamiętać,  że  scenografia  grecka  nigdy  nie  miała  charakteru 
realistycznego  w  nowoczesnym  sensie.  Grecy  nie  próbowali  wiernie  odtwarzać 
wnętrz  pałaców  czy  krajobrazów.  Ich  teatr  był  umowny,  symboliczny  i 
podporządkowany  tekstowi  dramatycznemu.  Scenografia  miała  pomagać  widzowi 
orientować się w miejscu akcji oraz wzmacniać dramaturgię przedstawienia.

Mimo  tej  umowności  Grecy  dokonali  rzeczy  przełomowej:  stworzyli  pierwszy 
świadomy system organizacji przestrzeni scenicznej. To właśnie z teatru greckiego 
wywodzą się takie elementy jak budynek sceniczny, dekoracja malarska, urządzenia 
mechaniczne czy koncepcja sceny jako przestrzeni symbolicznej.

Teatr jako święto religijne i społeczne

Aby zrozumieć rozwój scenografii w antycznej Grecji, trzeba najpierw zrozumieć 
sam charakter  greckiego  teatru.  Nie  był  on  początkowo  rozrywką  w  dzisiejszym 
sensie.  Przedstawienia  teatralne  stanowiły  część  świąt  religijnych  poświęconych 
Dionizosowi — bogu wina, płodności, ekstazy i odradzającej się natury.

Podczas Wielkich Dionizjów mieszkańcy polis uczestniczyli w widowiskach, które 
miały  zarówno  wymiar  religijny,  jak  i  obywatelski.  Finansowanie  spektakli  było 
obowiązkiem  bogatych  obywateli,  autorzy  dramatów  rywalizowali  ze  sobą  w 
konkursach, a widownia składała się z mieszkańców całego miasta-państwa.
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Teatr  był  więc wydarzeniem społecznym o ogromnym znaczeniu. Widzowie nie 
przychodzili wyłącznie po rozrywkę. Oglądali dramaty poruszające kwestie moralne, 
polityczne  i  religijne.  Przedstawienia  miały  charakter  wspólnotowy  —  całe  polis 
uczestniczyło w przeżywaniu tragedii bohaterów.

Teatr Dionizosa w Atenach.  CC BY-SA 4.0

Ta  religijna  geneza  teatru  miała  ogromny  wpływ  na  rozwój  scenografii. 
Początkowo nie potrzebowano dekoracji.  Sam obrzęd był ważniejszy niż wizualna 
oprawa. Najistotniejsze było słowo, muzyka oraz obecność chóru.

Początki przestrzeni teatralnej

Najwcześniejsze widowiska teatralne odbywały się prawdopodobnie na otwartych 
placach lub agorach. Centralnym miejscem była orchestra — okrągły lub półkolisty 
plac  przeznaczony  dla  chóru.  Sama  nazwa  pochodzi  od  greckiego  słowa 
oznaczającego „miejsce tańca”.

Na środku  orchestry  znajdował  się  thymele,  czyli  ołtarz  Dionizosa.  To  właśnie 
wokół  niego  wykonywano  pieśni  i  tańce  chóralne.  Chór  był  początkowo 
najważniejszym  uczestnikiem  widowiska.  Dopiero  później  pojawił  się  aktor 
prowadzący z nim dialog.

Tradycja przypisuje Tespisowi z Ikarii wprowadzenie pierwszego aktora około 534 
roku p.n.e. Było to wydarzenie przełomowe dla historii  teatru. Narodził się dramat 
jako forma dialogu między jednostką a wspólnotą reprezentowaną przez chór.

Pierwsze  przedstawienia  odbywały  się  jednak  nadal  w  bardzo  prostych 
warunkach.  Nie  istniały  jeszcze trwałe  budynki  teatralne ani  dekoracje.  Widzowie 
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siedzieli  na  zboczach  wzgórz  lub  prowizorycznych  drewnianych  trybunach.  Akcja 
rozgrywała się praktycznie w pustej przestrzeni.

To właśnie dlatego w najstarszych tragediach Ajschylosa, takich jak „Persowie” czy 
„Błagalnice”, scenografia odgrywa niewielką rolę. Znaczenie mają przede wszystkim 
słowo, rytm chóru oraz ekspresja aktorów.

Narodziny architektury teatralnej

Wraz  z  rozwojem  tragedii  konieczne  stało  się  uporządkowanie  przestrzeni 
widowiska.  Z  czasem  zaczęto  budować  teatry  jako  trwałe  konstrukcje 
architektoniczne.

Najważniejszym  przykładem  był  ateński  Teatr  Dionizosa,  znajdujący  się  na 
południowym zboczu Akropolu. To właśnie tam swoje tragedie wystawiali Ajschylos, 
Sofokles i Eurypides.

Grecki  teatr  składał  się  z  kilku  podstawowych  części:  orchestra  — przestrzeń 
chóru,  theatron  —  widownia,  parodos  —  boczne  wejścia,skene  —  budynek 
sceniczny.

Theatron miał zwykle kształt półkolisty lub wachlarzowy i wykorzystywał naturalne 
ukształtowanie  terenu.  Grecy  doskonale  rozumieli  zasady  akustyki.  Dzięki 
odpowiedniemu rozmieszczeniu kamiennych rzędów nawet widz siedzący wysoko 
mógł dobrze słyszeć aktorów.

Architektura teatru była więc jednocześnie elementem scenografii. Sam krajobraz 
stawał się częścią przedstawienia. Tłem dla tragedii mogły być góry, morze lub niebo.

Warto pamiętać, że wszystkie przedstawienia odbywały się w świetle dziennym. 
Grecy  nie  dysponowali  sztucznym  oświetleniem  scenicznym.  To  oznaczało,  że 
architektura  i  naturalne  światło  odgrywały  ogromną  rolę  w  budowaniu  atmosfery 
widowiska.

Skene — narodziny scenografii

Prawdziwy  przełom  w  historii  scenografii  nastąpił  około  V  wieku  p.n.e.,  kiedy 
pojawiła się skene. Początkowo była to jedynie prowizoryczna drewniana konstrukcja 
służąca aktorom jako garderoba. Tradycja przypisuje jej wprowadzenie Ajschylosowi 
około  465  roku  p.n.e.  Z  czasem  jednak  skene  zaczęła  pełnić  coraz  ważniejszą 
funkcję sceniczną. To właśnie wtedy po raz pierwszy pojawiła się idea stałego tła 
scenicznego.

Skene ustawiano naprzeciw widowni, za orchestrą. Budynek posiadał zwykle troje 
drzwi: środkowe dla najważniejszych postaci, boczne dla pozostałych bohaterów. Już 
samo  rozmieszczenie  wejść  miało  znaczenie  dramaturgiczne.  Środkowe  drzwi 
symbolizowały  zwykle  pałac  królewski  lub  świątynię.  Dzięki  temu  widz  od  razu 
rozpoznawał miejsce akcji.

7



Z  czasem  skene  zaczęła  być  dekorowana  malowidłami  i  elementami 
architektonicznymi. Stała się nie tylko zapleczem technicznym, lecz również częścią 
świata przedstawionego. To właśnie od słowa „skene” wywodzi się późniejsze pojęcie 
sceny.

Rozwój malarstwa scenicznego

Wraz z rozbudową budynku scenicznego zaczęto rozwijać dekoracje malarskie. 
Był to kolejny ważny krok w historii scenografii.

Arystoteles  rozwój malarstwa scenicznego przypisywał Sofoklesowio, natomiast 
rzymski  architekt  Witruwiusz  wspominał   jako  pierwszego  twórcę  dekoracji 
teatralnych  Agatarchosa  z  Samos.  Agatarchos  jest  często  określany  mianem 
pierwszego scenografa w historii teatru.

Dekoracje wykonywano na drewnianych panelach lub płótnach zwanych pinakes. 
Umieszczano  je  na  ścianach  skene  albo  między  kolumnami  proskenionu. 
Przedstawiały  one:  pałace,  świątynie,  krajobrazy,  ulice  miasta.  Były  to  jednak 
dekoracje symboliczne i  umowne. Grecy nie dążyli  do realistycznego odtwarzania 
przestrzeni.

Mimo  to  właśnie  w  teatrze  greckim  pojawiły  się  pierwsze  próby  stosowania 
perspektywy.  Malarze  starali  się  stworzyć  iluzję  głębi  i  architektury.  Według 
późniejszych przekazów wyróżniano trzy podstawowe typy dekoracji:  tragiczne — 
przedstawiające pałace i  monumentalne  budowle,  komiczne — ukazujące zwykłe 
domy i miejskie uliczki, satyrowe — przedstawiające krajobrazy wiejskie i leśne.

Był to początek myślenia o scenografii jako o środku budowania nastroju i gatunku 
teatralnego.

Proskenion i rozwój przestrzeni aktorskiej

Wraz  z  rozwojem  dramaturgii  zmieniała  się  również  organizacja  przestrzeni 
scenicznej.  W  początkowym  okresie  aktorzy  występowali  razem  z  chórem  w 
orchestrze.  Jednak  stopniowe  zwiększanie  liczby  aktorów  oraz  bardziej 
skomplikowana akcja dramatyczna wymusiły wyodrębnienie osobnej przestrzeni gry.

Przed  budynkiem  skene  zaczęto  budować  proskenion  —  kolumnowy  portyk 
stanowiący  podwyższoną  scenę  dla  aktorów.  To  rozwiązanie  miało  ogromne 
znaczenie:  oddzielało  aktorów  od  chóru,  poprawiało  widoczność,  wzmacniało 
hierarchię przestrzeni.

W okresie hellenistycznym scena była jeszcze bardziej podnoszona. Pojawiło się 
także logeion — wysoka platforma przeznaczona dla  aktorów.  W rezultacie  teatr 
stawał  się  coraz  bardziej  widowiskowy  i  coraz  mniej  przypominał  dawny  rytuał 
chóralny.
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Mechanika sceniczna — antyczne efekty specjalne

Jednym  z  najbardziej  fascynujących  aspektów  teatru  greckiego  jest  rozwój 
mechaniki  scenicznej.  Wbrew  popularnym  wyobrażeniom  teatr  antyczny  nie  był 
prymitywny technologicznie. Grecy stworzyli wiele urządzeń pozwalających osiągać 
spektakularne efekty wizualne.

Najbardziej znanym urządzeniem była mechane — rodzaj dźwigu lub żurawia. Za 
pomocą mechane unoszono aktora nad scenę, dzięki czemu mógł on odgrywać boga 
pojawiającego  się  z  nieba.  To  właśnie  stąd  pochodzi  słynne  określenie  deus  ex 
machina. Urządzenie to było szczególnie chętnie wykorzystywane przez Eurypidesa. 
W finale wielu jego dramatów bóstwo pojawiało się nagle, aby rozwiązać konflikt.

Innym ważnym wynalazkiem było ekkyklema — platforma na kołach wysuwana 
zza skene. Ponieważ grecka tragedia unikała pokazywania przemocy bezpośrednio 
na scenie,  zabójstwa odbywały się poza wzrokiem widzów. Ekkyklema pozwalała 
następnie  ukazać  skutki  tych  wydarzeń  —  na  przykład  ciała  zamordowanych 
bohaterów.

Szczególnie  interesujące  były  także  periaktoi  —  trójścienne  obracane 
graniastosłupy  pokryte  malowidłami.  Każda  ściana  przedstawiała  inną  dekorację. 
Obrót  konstrukcji  umożliwiał  szybką  zmianę  miejsca  akcji.  Było  to  rozwiązanie 
niezwykle nowoczesne jak na swoje czasy.

W okresie hellenistycznym rozwijano kolejne urządzenia: hemikyklion, stropheion, 
systemy imitujące grzmoty i błyskawice.

Teatr antyczny stawał się coraz bardziej złożonym widowiskiem technicznym.

Symboliczna organizacja przestrzeni

Mimo rozwoju dekoracji teatr grecki nadal pozostawał teatrem umownym. Grecy 
wypracowali  system  konwencji  przestrzennych,  dzięki  którym  widzowie  rozumieli 
miejsce akcji  nawet bez rozbudowanej scenografii.  Przykładowo: wejście z prawej 
strony  oznaczało  zwykle  przybycie  z  miasta  lub  portu,  wejście  z  lewej  strony 
symbolizowało wieś lub obce kraje,  budynek skene oznaczał  pałac,  świątynię lub 
dom. Dzięki temu scenografia mogła być oszczędna.

Grecki  widz  nie  oczekiwał  iluzji  realistycznej.  Najważniejsze  było  znaczenie 
symboliczne  przestrzeni.  To  właśnie  dlatego  antyczna  scenografia  różni  się  tak 
bardzo od nowożytnych dekoracji iluzjonistycznych.

Ewolucja tragedii i wpływ na scenografię

Rozwój scenografii był ściśle związany z przemianami dramaturgii. W najstarszych 
tragediach  dominował  chór,  a  akcja  miała  charakter  niemal  rytualny.  Jednak  już 
Sofokles  i  Eurypides  zaczęli  rozwijać  bardziej  skomplikowaną  fabułę  oraz 
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psychologię  postaci.  Zmniejszała  się  rola  chóru,  rosło  znaczenie  dialogów  i 
indywidualnych  bohaterów.  To  wymuszało  zmiany  przestrzenne:  potrzebowano 
większej  liczby  wejść,  wzrastało  znaczenie  budynku  scenicznego,  rozwijano 
dekoracje i mechanikę.

W komedii  proces  ten  przebiegał  jeszcze  szybciej.  Arystofanes  wykorzystywał 
bardziej dynamiczną akcję, efekty wizualne oraz groteskowe kostiumy. W późniejszej 
komedii  nowej  Menandra  scenografia  zaczęła  przedstawiać  codzienne  życie 
miejskie.  W  rezultacie  teatr  stopniowo  odchodził  od  rytuału  na  rzecz  widowiska 
dramatycznego.

Teatr hellenistyczny — scenografia jako widowisko

Okres  hellenistyczny  przyniósł  największy  rozwój  scenografii  greckiej.  Po 
podbojach Aleksandra Wielkiego kultura grecka rozprzestrzeniła się na ogromnym 
obszarze  świata  śródziemnomorskiego.  Powstawały  nowe  miasta  i  nowe  teatry. 
Budowle teatralne stawały się coraz bardziej monumentalne.

Skene zaczęła przybierać formę wielokondygnacyjnej fasady architektonicznej z: 
kolumnami, balkonami, niszami, rzeźbami. Dekoracje stawały się bogatsze i bardziej 
realistyczne. Pojawił się także hyposkenion — przestrzeń pod sceną wykorzystywana 
przez aktorów odgrywających duchy lub postacie nadprzyrodzone.

W  tym  okresie  teatr  wyraźnie  tracił  swój  dawny  religijny  charakter.  Coraz 
ważniejsza stawała się widowiskowość. Widzowie oczekiwali: efektów specjalnych, 
bogatej oprawy wizualnej, bardziej realistycznych dekoracji.

Teatr hellenistyczny przygotował grunt pod późniejszy teatr rzymski.

Teatr w Epidauros — doskonałość architektury

Najlepiej zachowanym przykładem greckiej architektury teatralnej pozostaje teatr 
w Epidauros. Zaprojektowany przez Polikleta Młodszego około IV wieku p.n.e., mógł 
pomieścić około 14 tysięcy widzów. Do dziś zachwyca swoją akustyką.

W Epidauros szczególnie  dobrze widać,  jak  architektura  i  scenografia  tworzyły 
jedną  całość.  Naturalne  otoczenie  teatru  było  integralnym elementem widowiska. 
Widownia  harmonijnie  wpisywała  się  w  krajobraz,  a  monumentalna  przestrzeń 
budowała atmosferę przedstawienia.

Grecy doskonale rozumieli, że teatr nie jest tylko budynkiem, lecz doświadczeniem 
przestrzennym.

Ograniczenia scenografii greckiej

Mimo  licznych  innowacji  scenografia  grecka  miała  także  swoje  ograniczenia. 
Najważniejsze  z  nich  wynikały  z  charakteru  teatru  plenerowego.  Przedstawienia 
odbywały się za dnia, co uniemożliwiało stosowanie efektów świetlnych. Nie istniała 
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także  możliwość  szybkiej  zmiany  dekoracji  w  nowoczesnym  sensie.  Scenografia 
pozostawała przede wszystkim statyczna.

Grecki teatr nie pokazywał także wnętrz budynków. Większość akcji rozgrywała 
się przed pałacem lub świątynią. Ograniczenia techniczne wpływały jednak twórczo 
na rozwój  dramaturgii.  Ponieważ nie  można było pokazać wszystkiego wizualnie, 
ogromne znaczenie miało słowo. To właśnie dlatego tragedia grecka osiągnęła tak 
wysoki poziom literacki.

Dziedzictwo scenografii greckiej

Wpływ  teatru  greckiego  na  późniejszą  historię  scenografii  jest  trudny  do 
przecenienia.  To  właśnie  Grecy  stworzyli  podstawowe  elementy  organizacji 
przestrzeni  teatralnej:  budynek  sceniczny,  dekorację  malarską,  urządzenia 
mechaniczne,  konwencję  przestrzeni  scenicznej,  podział  na  przestrzeń  gry  i 
widownię.

Rozwiązania wypracowane w Grecji przejęli później Rzymianie, którzy rozwinęli je 
w kierunku większego monumentalizmu i realizmu.

W  epoce  renesansu  europejscy  artyści  ponownie  odkryli  antyczne  traktaty 
dotyczące teatru i perspektywy scenicznej.

Można  więc  powiedzieć,  że  nowoczesna  scenografia  wyrasta  bezpośrednio  z 
doświadczeń starożytnych Greków.

Zakończenie

Rozwój  scenografii  w  antycznej  Grecji  był  procesem  stopniowym  i  ściśle 
związanym  z  ewolucją  samego  teatru.  Od  prostych  obrzędów  chóralnych 
wykonywanych wokół ołtarza Dionizosa teatr przeszedł drogę do złożonych widowisk 
wykorzystujących architekturę, malarstwo i zaawansowaną mechanikę sceniczną.

Grecy nigdy nie stworzyli  scenografii  realistycznej w nowoczesnym rozumieniu. 
Nie taki był zresztą cel ich teatru. Scenografia miała przede wszystkim organizować 
przestrzeń, wspierać dramaturgię i kierować wyobraźnią widza. To jednak właśnie w 
Grecji po raz pierwszy świadomie potraktowano przestrzeń sceniczną jako integralny 
element przedstawienia. W tym sensie antyczna Grecja stworzyła fundament całej 
europejskiej scenografii.

Dzisiejsze teatry wykorzystujące ruchome dekoracje, efekty specjalne czy złożoną 
architekturę  sceniczną  wciąż  —  choć  często  nieświadomie  —  odwołują  się  do 
wynalazków i idei, które narodziły się ponad dwa i pół tysiąca lat temu na stokach 
ateńskiego Akropolu.
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Rozwój teatru i scenografii w Rzymie 
okresu republiki i cesarstwa

Od drewnianej estrady do kamiennego imperium

Historia  teatru  rzymskiego  jest  opowieścią  o  niezwykłej  przemianie  –  od 
prowizorycznych, drewnianych konstrukcji  ustawianych na kilka dni  podczas świąt 
religijnych  po  monumentalne  budowle,  które  stały  się  jednym  z  najważniejszych 
symboli  potęgi  imperium. To również historia  scenografii,  która z prostego tła  dla 
aktorów  przeobraziła  się  w  rozbudowany  system  iluzji  architektonicznej,  efektów 
mechanicznych i widowiskowego przepychu.

Rzymianie odziedziczyli teatr po Grekach, lecz bardzo szybko nadali mu własny 
charakter. Grecki teatr wyrastał z religijnego rytuału i harmonii z naturą – widownię 
budowano na  zboczach  wzgórz,  a  przestrzeń  sceniczna  pozostawała  otwarta  na 
krajobraz. Rzymianie natomiast myśleli  kategoriami miasta, władzy i  inżynierii.  Ich 
teatr  miał  dominować  nad  otoczeniem  tak  samo,  jak  imperium  dominowało  nad 
światem śródziemnomorskim.

W  rezultacie  narodził  się  zupełnie  nowy  model  architektoniczny:  wolnostojący, 
monumentalny  gmach  teatralny,  zamknięty  w  jednej  bryle,  wyposażony  w 
rozbudowaną  fasadę  sceniczną,  system  komunikacji  dla  tysięcy  widzów  oraz 
urządzenia pozwalające tworzyć efekty specjalne. Rozwój scenografii rzymskiej był 
więc nierozerwalnie związany z rozwojem architektury.

Greckie korzenie rzymskiego teatru

Choć  teatr  rzymski  uchodzi  za  jeden  z  najbardziej  charakterystycznych 
wynalazków kultury antycznej, jego początki związane są bezpośrednio z wpływami 
greckimi. Pierwsze budowle teatralne pojawiły się bowiem nie w samym Rzymie, lecz 
w greckich koloniach Sycylii i południowej Italii, znanych jako Magna Graecia.

Już w V wieku p.n.e. na Sycylii funkcjonowały teatry w Syrakuzach, Katanii czy 
Segescie.  Najsławniejszy  z  nich,  teatr  w  Syrakuzach,  uchodził  za  jeden  z 
najpiękniejszych w świecie greckim. To właśnie tam Ajschylos miał wystawić swoje 
tragedie  „Persowie”  i  „Etnijki”.  Budowle  te  zachowywały  klasyczny  model  grecki: 
półkolista  widownia  wykuta  w  zboczu  wzgórza,  kolista  orchestra  oraz  skromny 
budynek sceniczny.

Grecki  teatr  był  przede wszystkim przestrzenią  wspólnotowego doświadczenia. 
Centralnym punktem pozostawała orchestra – miejsce chóru i rytuału. Sama scena 
miała  jeszcze  charakter  stosunkowo  prosty.  Dekoracje  zmieniano  za  pomocą 
malowanych paneli, periaktów i urządzeń mechanicznych takich jak ekkyklema czy 
mechane.
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Rzymianie przejęli od Greków zarówno repertuar, jak i podstawowe rozwiązania 
sceniczne.  Wczesne  komedie  Plauta  i  Terencjusza  były  adaptacjami  greckich 
wzorców  nowej  komedii.  Jednak  już  w  tych  utworach  widać  rodzące  się  cechy 
typowo rzymskie: większą dynamikę akcji,  silniejsze podporządkowanie widowiska 
publiczności oraz rozwój teatralnej iluzji.

Teatr republikański – sztuka tymczasowości

Najbardziej zaskakującą cechą teatru republikańskiego jest fakt,  że przez wiele 
stuleci  Rzym  nie  posiadał  stałego  teatru  kamiennego.  W  świecie  greckim 
monumentalne teatry istniały od dawna, tymczasem w samym centrum rosnącego 
imperium przedstawienia odbywały się na prowizorycznych drewnianych scenach.

Powody  były  przede  wszystkim polityczne  i  ideologiczne.  Konserwatywna elita 
republikańska uważała teatr za potencjalnie niebezpieczne narzędzie oddziaływania 
na  tłum.  Obawiano  się,  że  stałe  widowiska  mogą  prowadzić  do  rozluźnienia 
obyczajów, szerzenia „greckiego luksusu” i utraty dyscypliny obywatelskiej.

Appian pisał, że Rzymianie długo traktowali teatr jako źródło moralnego zepsucia. 
Dlatego każda budowa sceny wymagała zgody senatu,  a po zakończeniu igrzysk 
konstrukcje rozbierano.

To  jednak  właśnie  w  epoce  prowizorycznych  scen  narodziły  się  najważniejsze 
rozwiązania rzymskiej scenografii.

Drewniane sceny i mobilna architektura

Spektakle organizowano najczęściej podczas świąt religijnych: Ludi Romani, Ludi 
Plebei, Ludi Apollinares czy Ludi Megalenses. Sceny ustawiano przy świątyniach lub 
na forum.

Były to konstrukcje drewniane, ale często niezwykle zaawansowane technicznie. 
Już w II wieku p.n.e. teatry tymczasowe posiadały: podwyższone podium sceniczne, 
wielopoziomowe dekoracje, system wejść i kulis, zadaszenia dla widowni, urządzenia 
mechaniczne.

W  komediach  Plauta  pojawiają  się  fachowe  terminy  teatralne,  co  świadczy  o 
istnieniu  profesjonalnego  aparatu  scenicznego.  W  „Amfitrionie”  konieczne  było 
wykorzystanie piętra i okna scenicznego, co dowodzi, że scenografia republikańska 
była bardziej skomplikowana, niż dawniej sądzono.

Widowisko jako demonstracja prestiżu

W miarę jak republika rozszerzała swoje granice, a do Rzymu napływały ogromne 
łupy  wojenne,  organizatorzy  igrzysk  zaczęli  prześcigać  się  w  wystawności. 
Powstawały  tymczasowe  teatry  przypominające  bardziej  pałace  niż  konstrukcje 
użytkowe.
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W 58 roku p.n.e. Marek Emiliusz Skaurus zbudował drewniany teatr, który Pliniusz 
Starszy  nazwał  „największym dziełem wzniesionym ręką człowieka”.  Trzypiętrowa 
fasada  posiadała  360  kolumn,  ściany  z  marmuru  i  szkła  oraz  tysiące  posągów. 
Konstrukcja mogła pomieścić dziesiątki tysięcy widzów.

Scenografia republikańska rozwijała się więc w kierunku monumentalizmu i iluzji. 
Malowane fasady były  tak realistyczne,  że – jak pisał  Pliniusz – ptaki  próbowały 
siadać na namalowanych dachach.

Pierwsze efekty specjalne

Rzymianie  bardzo  wcześnie  zainteresowali  się  techniką  sceniczną.  Znano  już: 
obrotowe sceny, ruchome dekoracje, zapadnie, systemy lin i przeciwwag, urządzenia 
do „latania” aktorów, efekty dźwiękowe i świetlne.

W  79  roku  p.n.e.  Lukullusowie  zbudowali  pierwszą  scenę  obrotową.  Kilka  lat 
później Gajusz Skryboniusz Kurio stworzył dwa gigantyczne teatry obracające się na 
osiach, które po połączeniu tworzyły amfiteatr dla walk gladiatorów.

To jeden z najbardziej niezwykłych przykładów antycznej inżynierii widowiskowej.

Teatr Pompejusza – narodziny rzymskiego modelu

Przełom nastąpił w 55 roku p.n.e., kiedy Pompejusz Wielki otworzył pierwszy stały, 
murowany teatr w Rzym. Było to wydarzenie o znaczeniu nie tylko architektonicznym, 
ale także politycznym i symbolicznym. Budowę rozpoczęto już w 61 roku p.n.e., a jej 
celem  było  stworzenie  monumentalnego  kompleksu,  który  miał  zapewnić 
mieszkańcom rozrywkę, a jednocześnie umocnić pozycję polityczną Pompejusza.

Rysunek przedstawiający teatr (1908). Domena publiczna.
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W  czasach  republiki  w  Rzymie  obowiązywał  zakaz  budowy  stałych  teatrów. 
Konserwatywna  część  senatu  uważała  bowiem,  że  tego  typu  miejsca  sprzyjają 
moralnemu rozprężeniu i zbyt silnym wpływom kultury greckiej. Pompejusz znalazł 
jednak sposób, by obejść ten zakaz. U szczytu widowni umieścił świątynię Wenus 
Zwyciężczyni, dzięki czemu cały kompleks oficjalnie uznano za budowlę sakralną, a 
nie  teatr.  W  rzeczywistości  stworzył  jednak  nowy  model  architektoniczny,  który 
zdominował całe cesarstwo rzymskie.

Otwarcie  teatru  29  września  55  roku  p.n.e.,  prawdopodobnie  związane  z 
urodzinami Pompejusza, stało się jednym z najważniejszych wydarzeń publicznych 
epoki.  Inauguracji  towarzyszyły  widowiskowe  przedstawienia  i  uroczystości,  które 
miały ukazać potęgę fundatora. Teatr od początku był więc nie tylko miejscem sztuki, 
ale także narzędziem propagandy politycznej.

Architektura nowego typu

Teatr  Pompejusza  różnił  się  od  greckich  pierwowzorów  niemal  pod  każdym 
względem  i  wyznaczył  kierunek  rozwoju  architektury  widowiskowej  w  świecie 
rzymskim.

Najważniejsze cechy nowego modelu:

1. Wolnostojąca konstrukcja

Teatr nie był już wpisany w naturalne zbocze wzgórza. Dzięki zastosowaniu 
betonu  rzymskiego  można było  wznieść  samonośną konstrukcję  opartą  na 
łukach  i  sklepieniach.  Było  to  rozwiązanie  rewolucyjne,  które  pozwalało 
budować teatry praktycznie w dowolnym miejscu miasta. 

2. Jednolita bryła architektoniczna

Widownia,  scena  i  budynek  sceniczny  zostały  połączone  w  jeden 
monumentalny  organizm.  Rzymianie  zrezygnowali  z  otwartej  kompozycji 
charakterystycznej  dla  teatrów  greckich  i  stworzyli  zamkniętą  przestrzeń 
podporządkowaną monumentalnemu efektowi. 

3. Monumentalna scaenae frons

Fasada  sceniczna  osiągnęła  wysokość  widowni  i  stała  się  najważniejszym 
elementem dekoracyjnym teatru. Jej wielopiętrowa struktura była ozdobiona 
kolumnami,  niszami,  marmurami oraz posągami przedstawiającymi bogów i 
podbite krainy. 

4. Rozbudowany system komunikacyjny

Widzowie poruszali się siecią przejść i korytarzy zwanych vomitoriami, które 
umożliwiały szybkie zajmowanie miejsc oraz sprawne opuszczanie widowni. 
Było to rozwiązanie niezwykle nowoczesne jak na starożytność. 
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5. Integracja teatru z przestrzenią miejską\

Kompleks obejmował  nie tylko sam teatr,  ale  także portyki,  ogrody,  galerie 
sztuki  i  przestrzenie  spotkań  politycznych.  Dzięki  temu  budowla  stała  się 
ważnym centrum życia społecznego Rzymu. 

Półkoliste  audytorium miało  około  150  metrów  średnicy  i  mogło  pomieścić  od 
około 11 do nawet  20 tysięcy widzów.  Sama scena osiągała niemal  100 metrów 
szerokości.  Konstrukcja  została  zaprojektowana  tak,  aby  zapewnić  doskonałą 
akustykę i widoczność z każdego miejsca widowni.

Scenografia jako architektura

W teatrze greckim dekoracje były zazwyczaj lekkie i łatwe do zmiany. Rzymianie 
stworzyli  natomiast  scenografię  trwałą  i  monumentalną.  Scaenae  frons  nie  była 
jedynie tłem dla aktorów, lecz integralną częścią całego widowiska.

Ogromna  fasada  sceniczna  przypominała  reprezentacyjny  pałac  lub 
monumentalne  miasto.  Wielopiętrowe  kolumnady,  nisze  z  posągami  i  bogata 
dekoracja  marmurowa  tworzyły  iluzję  przestrzeni  i  splendoru.  Rzymski  widz  miał 
odnieść  wrażenie  uczestnictwa  w  wydarzeniu  odbywającym się  wewnątrz  świata 
władzy, bogactwa i imperialnej potęgi.

W  ten  sposób  scenografia  zaczęła  pełnić  funkcję  iluzjonistyczną.  Architektura 
sama stawała się spektaklem.

Teatr  jako  centrum  życia  politycznego  i 
społecznego

Znaczenie  teatru  Pompejusza  wykraczało  daleko  poza  funkcję  rozrywkową. 
Budowla  szybko  stała  się  jednym z  najważniejszych  miejsc  życia  publicznego  w 
Rzymie. Organizowano tam przedstawienia teatralne, uroczystości religijne, debaty 
oraz spotkania polityczne.

Kompleks Pompejusza pełnił rolę centrum społecznego, gdzie mieszkańcy miasta 
mogli  nie tylko oglądać spektakle, ale również dyskutować, zawierać znajomości i 
uczestniczyć w życiu publicznym. Portyki i ogrody wokół teatru sprzyjały spacerom i 
spotkaniom elit politycznych.

To  właśnie  w  pobliżu  teatru  Pompejusza  doszło  do  jednego  z  najbardziej 
dramatycznych wydarzeń starożytnego Rzymu — zabójstwa Juliusz Cezar w 44 roku 
p.n.e.  Senat  obradował  wówczas  w  pomieszczeniach  kompleksu  teatralnego,  co 
dodatkowo podkreśla polityczne znaczenie tego miejsca.

Wpływ na architekturę cesarstwa
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Teatr Pompejusza stał się wzorem dla późniejszych teatrów budowanych w całym 
imperium. Rozwiązania zastosowane przez jego architektów wykorzystano później 
między innymi w Teatr Marcellusa oraz Teatr Balbusa.

Rzymski model teatru wpłynął również na rozwój architektury publicznej w ogóle. 
Konstrukcje  oparte  na  łukach,  sklepieniach  i  betonowych  podporach  zaczęto 
stosować w amfiteatrach, bazylikach i termach. Teatr Pompejusza okazał się więc nie 
tylko miejscem widowisk, ale także laboratorium nowych rozwiązań urbanistycznych.

Tajemnice i dziedzictwo teatru Pompejusza

Z teatrem Pompejusza wiąże się  wiele  legend i  opowieści.  Według niektórych 
przekazów w jego murach odbywały się tajne spotkania polityczne, a monumentalne 
rzeźby zdobiące arkady miały symbolicznie przedstawiać podbite przez Rzym krainy. 
W późniejszych wiekach wokół ruin narosły nawet historie o duchach i nawiedzonych 
podziemiach.

Do naszych czasów nie zachowała się cała budowla. Jej pozostałości znajdują się 
dziś w piwnicach i fundamentach nowożytnych pałaców między Campo de’ Fiori a 
Torre Argentina w Rzymie. Mimo że monumentalny teatr niemal zniknął z powierzchni 
miasta, jego układ nadal wpływa na urbanistykę tej części stolicy Włoch.

Dziedzictwo teatru Pompejusza pozostaje żywe również współcześnie. Inspiruje 
historyków, architektów i twórców teatralnych, a organizowane w Rzymie wydarzenia 
artystyczne  często  nawiązują  do  tradycji  starożytnego  widowiska.  W  ten  sposób 
pierwszy  wielki  teatr  Rzymu  nadal  oddziałuje  na  kulturę  europejską  ponad  dwa 
tysiące lat po swoim powstaniu.

Teatr cesarski – architektura imperium
W okresie cesarstwa teatr stał się jednym z najważniejszych symboli  rzymskiej 

cywilizacji. Cesarze budowali teatry w całym imperium – od Hiszpanii po Syrię.

Każde większe miasto posiadało własny teatr, często finansowany przez cesarza 
lub lokalnych elitarnych fundatorów.

Teatr Marcellusa

Najważniejszym  wzorem  dla  późniejszych  realizacji  stał  się  Teatr  Marcellusa, 
ukończony za Augusta.

Budowla mogła pomieścić około 15–20 tysięcy widzów. Jej fasadę tworzyły arkady 
z  trawertynu,  zestawione  w  rytmiczny  układ  porządków  architektonicznych.  To 
właśnie ten model stał się inspiracją dla późniejszych teatrów w Orange, Aspendos, 
Meridzie czy Leptis Magna.

Beton i rewolucja konstrukcyjna

Największym  osiągnięciem  rzymskich  architektów  było  wykorzystanie  betonu. 
Pozwalał  on  budować:  wielopiętrowe  arkady,  sklepienia  kolebkowe,  szerokie 
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przejścia, rozbudowane systemy komunikacji, ogromne widownie. Dzięki temu teatr 
przestał zależeć od warunków naturalnych. Mógł powstać praktycznie wszędzie.

To właśnie  rzymska technologia  umożliwiła  stworzenie  nowoczesnego budynku 
widowiskowego.

Teatr di Marcellusa.  CC BY-SA 4.0

Scaenae  frons  –  narodziny  monumentalnej 
scenografii

Jednym  z  najważniejszych  osiągnięć  scenografii  rzymskiej  było  rozwinięcie 
scaenae  frons.  W  okresie  cesarskim  fasady  sceniczne  osiągały  gigantyczne 
rozmiary. Składały się z: wielopiętrowych kolumnad, nisz z posągami, marmurowych 
okładzin,  złoconych  dekoracji,  monumentalnych  portali.  W  niektórych  teatrach 
wysokość fasady przekraczała 30 metrów.

Scaenae  frons  była  jednocześnie:  dekoracją,  symbolem  potęgi  państwa, 
architekturą iluzji, narzędziem akustycznym. Bogata ornamentyka odbijała dźwięk w 
stronę widowni, poprawiając słyszalność.

Rzymianie  rozumieli,  że  scenografia  nie  jest  wyłącznie  obrazem,  lecz  częścią 
całego doświadczenia teatralnego.

Kurtyna, mechanika i iluzja

Współczesny widz często wyobraża sobie teatr antyczny jako przestrzeń prostą i 
statyczną.  Tymczasem teatr  rzymski  był  zaskakująco nowoczesny  pod względem 
technicznym.
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Aulaeum – rzymska kurtyna

Jednym  z  najciekawszych  wynalazków  była  kurtyna  zwana  aulaeum.  W 
przeciwieństwie do współczesnych kurtyn nie podnosiła się do góry, lecz opuszczała 
w  dół,  chowając  się  w  specjalnym  rowie  przed  sceną.  Pozwalało  to  na  nagłe 
odsłonięcie gotowej aranżacji scenicznej. Sam moment otwarcia przedstawienia miał 
więc charakter spektakularny.

Urządzenia sceniczne

Źródła  literackie  i  archeologiczne  potwierdzają  użycie:  zapadni,  platform 
podnoszących, mechanizmów linowych, ruchomych dekoracji,  urządzeń do imitacji 
burz i grzmotów, efektów wodnych.

W  widowiskach  późnego  cesarstwa  pojawiały  się  nawet  miniaturowe  bitwy 
morskie  i  skomplikowane  machinacje  sceniczne.  Rzymianie  traktowali  teatr  jako 
sztukę totalną.

Velarium – teatr pod żaglami

Wielkie rzymskie teatry musiały zapewnić komfort tysiącom widzów. Dlatego nad 
widownią  rozciągano  ogromne  płócienne  żagle  zwane  velarium.  System  lin  i 
masztów  pozwalał  osłaniać  publiczność  przed  słońcem  i  deszczem.  Było  to 
rozwiązanie niezwykle nowoczesne.

W największych obiektach stosowano także: systemy chłodzenia wodą, rozpylanie 
perfum, fontanny, portyki zapewniające cień.

Teatr stawał się miejscem komfortu, luksusu i masowej rozrywki.

Teatr jako przestrzeń społeczna i polityczna

Rzymski teatr nigdy nie był wyłącznie miejscem sztuki. Był również: przestrzenią 
polityczną,  miejscem  demonstracji  władzy,  forum  społecznym,  narzędziem 
propagandy.

Widzowie  reprezentowali  wszystkie  warstwy  społeczne.  Istniał  jednak  ścisły 
podział  miejsc:  senatorowie  zajmowali  orchestra,  elity  siedziały  najbliżej  sceny, 
kobiety  i  niższe  warstwy  umieszczano  wyżej.  Architektura  teatru  odzwierciedlała 
strukturę społeczną imperium.

Jednocześnie  teatr  pozostawał  miejscem  zbiorowych  emocji.  Podczas  igrzysk 
organizowanych  przez  Pompejusza  publiczność  reagowała  gwałtownie  i 
spontanicznie. Cyceron wielokrotnie podkreślał,  że tłum teatralny potrafił  wywierać 
ogromną presję polityczną.
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Aktorzy, maski i typy sceniczne

Rozwój scenografii był związany także z ewolucją gry aktorskiej. Rzymscy aktorzy 
występowali  w  maskach,  które  wzmacniały  ekspresję  i  pomagały  widzom 
rozpoznawać typ postaci.

Komedie Plauta i Terencjusza utrwaliły zestaw archetypów: sprytnego niewolnika, 
chciwego  starca,  zakochanego  młodzieńca,  pyszałkowatego  żołnierza,  przebiegłą 
kurtyzanę.

Scenografia  musiała  być  podporządkowana  szybkiemu  tempu  akcji  i  częstym 
wejściom  bohaterów.  Dlatego  fasada  sceniczna  posiadała  zwykle  troje  drzwi 
symbolizujących domy bohaterów.

W tragedii  dominował  monumentalizm i  patos.  Seneka,  którego  dramaty  silnie 
wpłynęły później na teatr renesansowy i barokowy, rozwijał psychologię postaci oraz 
monolog wewnętrzny.

Akustyka i nauka o teatrze

Rzymianie  byli  również  znakomitymi  praktykami  akustyki.  Witruwiusz  w  swoim 
traktacie  „O  architekturze  ksiąg  dziesięć”  szczegółowo  opisywał  zasady  budowy 
teatru.

Zwracał uwagę na: proporcje widowni,  układ przejść, rezonans dźwięku, wpływ 
materiałów budowlanych, zastosowanie naczyń rezonansowych. Dzięki temu nawet 
ogromne teatry pozwalały słyszeć aktorów bez współczesnego nagłośnienia.

Scenografia i  architektura były więc projektowane nie tylko wizualnie, ale także 
akustycznie.

Rzym a Grecja – dwie filozofie teatru

Porównanie  teatru  greckiego  i  rzymskiego  pokazuje  dwie  odmienne  wizje 
widowiska.

Teatr  grecki  był:  otwarty  na  krajobraz,  związany z  rytuałem,  podporządkowany 
chórowi, harmonijny wobec natury.

Teatr  rzymski  był:  zamknięty  i  monumentalny,  podporządkowany  architekturze, 
nastawiony na widowisko, oparty na iluzji i technice.

Najważniejsze różnice widoczne są w trzech elementach.

Orchestra

W Grecji była pełnym kołem i centrum akcji chóru.
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W Rzymie została zmniejszona do półkola i często służyła jako miejsca honorowe 
dla elit.

Proscaenium

Rzymska scena została podwyższona i silniej oddzielona od widowni.

Scaenae frons

W Grecji budynek sceniczny pozostawał stosunkowo niski.
W Rzymie przekształcił  się  w monumentalną fasadę tworzącą zamknięty świat 

przedstawienia.

Późne cesarstwo i zmierzch teatru antycznego

W późnym cesarstwie  teatr  stopniowo tracił  swoją  dawną rolę.  Coraz większą 
popularnością cieszyły się: walki gladiatorów, wyścigi rydwanów, widowiska cyrkowe, 
pantomima.  Chrześcijańscy autorzy krytykowali  teatr  jako miejsce niemoralności  i 
pogaństwa.

Mimo  to  wiele  budowli  teatralnych  funkcjonowało  jeszcze  przez  kilka  stuleci. 
Niektóre przekształcono później w: twierdze, pałace, dzielnice mieszkalne.

Teatr Marcellusa stał się częścią średniowiecznego kompleksu obronnego.

Dziedzictwo rzymskiej scenografii

Wpływ teatru rzymskiego na historię scenografii okazał się ogromny. To właśnie 
Rzymianie  stworzyli:  ideę monumentalnej  fasady scenicznej,  teatr  jako zamknięty 
budynek,  rozwiniętą  mechanikę  sceniczną,  widowisko  masowe,  architekturę 
podporządkowaną efektowi wizualnemu.

Renesansowi  architekci  studiowali  Witruwiusza  i  ruiny  teatrów  rzymskich, 
projektując pierwsze nowożytne sceny.

Barok  przejął  od  Rzymian  zamiłowanie  do  iluzji,  ruchomej  dekoracji  i  efektów 
specjalnych.

Współczesne  budynki  teatralne  nadal  korzystają  z  rozwiązań opracowanych w 
starożytności: amfiteatralnego układu widowni, systemów komunikacji, akustycznego 
modelowania przestrzeni, relacji między sceną a widownią.

Zakończenie

Rozwój teatru i scenografii w Rzymie był procesem, w którym sztuka spotkała się 
z  polityką,  inżynierią  i  ambicją  imperialną.  Rzymianie  nie  tylko  przejęli  greckie 
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dziedzictwo, lecz całkowicie je przekształcili.  Grecki teatr był przestrzenią rytuału i 
wspólnoty. Rzymski teatr stał się maszyną widowiska.

To  właśnie  w  Rzymie  scenografia  po  raz  pierwszy  osiągnęła  skalę 
architektonicznego spektaklu. Monumentalne scaenae frons, ruchome mechanizmy, 
kurtyny, efekty specjalne i ogromne kompleksy teatralne stworzyły model, który przez 
następne dwa tysiące lat  pozostawał  punktem odniesienia  dla  europejskiej  sztuki 
scenicznej.

Ruiny teatrów w Orange, Aspendos, Meridzie czy Rzymie do dziś przypominają, 
że antyczny teatr był czymś znacznie więcej niż miejscem wystawiania sztuk.

Był  obrazem  potęgi  świata,  który  wierzył,  że  dzięki  architekturze  i  widowisku 
można podporządkować sobie zarówno naturę, jak i ludzką wyobraźnię.
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Rozwój teatru i scenografii w czasach 
średniowiecza

Na tle rozwoju teatru epoki romańskiej i gotyckiej

Średniowiecze  –  epoka,  która  nie  zapomniała  o 
teatrze

Przez długi czas historia teatru średniowiecznego była opowiadana jako historia 
„milczenia  sceny”.  Jeszcze  dziewiętnastowieczni  badacze  powtarzali,  że  wraz  z 
upadkiem  Cesarstwa  Zachodniorzymskiego  teatr  europejski  właściwie  przestał 
istnieć,  a  odrodził  się  dopiero  w  renesansie.  Dzisiaj  wiemy,  że  był  to  obraz 
uproszczony.  Teatr  nie  zniknął  –  zmienił  jedynie  swoją  formę,  przestrzeń  oraz 
funkcję.

Średniowiecze  stworzyło  bowiem  zupełnie  nowe  rozumienie  widowiska 
teatralnego.  Nie  opierało  się  ono  na  antycznym  budynku  teatru  ani  na  iluzji 
realistycznej scenografii. Teatr średniowieczny wyrósł z rytuału religijnego, z procesji, 
śpiewu  liturgicznego,  symbolu  i  obrazu.  Jego  scenografia  nie  była  dekoracją  w 
nowoczesnym  sensie  tego  słowa.  Stanowiła  raczej  system  znaków,  które  miały 
prowadzić widza ku zrozumieniu treści religijnych.

Średniowieczny teatr rozwijał się w kulturze całkowicie podporządkowanej religii 
chrześcijańskiej.  Po upadku Cesarstwa Zachodniorzymskiego Kościół katolicki stał 
się  najważniejszą  instytucją  organizującą życie  duchowe,  społeczne i  artystyczne 
Europy. Sztuka – podobnie jak teatr – miała przede wszystkim funkcję dydaktyczną i 
religijną.  Malarstwo,  rzeźba,  architektura  czy  iluminowane  rękopisy  służyły 
przekazywaniu historii  biblijnych oraz nauki  Kościoła  społeczeństwu w większości 
niepiśmiennemu.  Dzięki  sztuce  wiara  stawała  się  bardziej  zrozumiała,  a  obrazy, 
symbole i widowiska pomagały wiernym doświadczać sacrum.

To  właśnie  średniowiecze  stworzyło  jedną  z  najważniejszych  idei  w  dziejach 
scenografii  –  przestrzeń  symultaniczną.  Widz  mógł  jednocześnie  oglądać  Niebo, 
Ziemię i Piekło. Akcja nie rozgrywała się w jednym miejscu, lecz w wielu punktach 
przestrzeni równocześnie. Średniowieczny teatr nie próbował ukrywać teatralności. 
Nie  budował  iluzji  rzeczywistości.  Przeciwnie  –  chętnie  eksponował  mechanizmy 
widowiska.

Współczesne  wyobrażenia  o  średniowiecznej  scenografii  przez  dziesięciolecia 
kształtowały dwa słynne zabytki ikonograficzne: plan inscenizacji moralitetu „Zamek 
Wytrwałości”  oraz  miniatura  Jeana  Fouqueta  przedstawiająca  „Męczeństwo  św. 
Apolonii”. Historycy teatru długo sądzili, że średniowieczne widowiska odbywały się 
przede wszystkim na scenach kolistych,  gdzie widownia i  aktorzy dzielili  wspólną 
przestrzeń.  Dzisiaj  wiemy,  że rzeczywistość była  znacznie bardziej  zróżnicowana. 
Jedyną  naprawdę  trwałą  cechą  średniowiecznej  scenografii  pozostawała 
wielomiejscowość akcji oraz ścisły związek dekoracji z architekturą.
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Rozwój  średniowiecznego  teatru  i  scenografii  przebiegał  równolegle  z 
przemianami  kultury  romańskiej  i  gotyckiej.  Sztuka romańska nadała  widowiskom 
surową symbolikę i monumentalną prostotę, natomiast gotyk wprowadził dynamikę, 
wertykalizm, rozbudowaną plastykę przestrzeni oraz widowiskowość.

Średniowieczny teatr był więc nie tylko formą rozrywki czy religijnej dydaktyki. Stał 
się  także laboratorium nowych rozwiązań scenicznych,  z  których wiele  – choć w 
zmienionej postaci – powróciło w teatrze nowoczesnym.

Narodziny teatru średniowiecznego

Między zakazem a potrzebą widowiska

Kościół średniowieczny odnosił się do teatru z dużą nieufnością. Ojcowie Kościoła, 
między  innymi  Tertulian,  Augustyn  czy  Tacjan,  uznawali  widowiska  teatralne  za 
pozostałość  pogańskiego  świata  rzymskiego.  Aktorów  postrzegano  jako  ludzi 
moralnie  podejrzanych,  a  samo  naśladowanie  życia  uznawano  za  próbę 
konkurowania z boskim dziełem stworzenia.

W  VI  wieku  cesarz  Justynian  ograniczył  działalność  teatrów  w  Cesarstwie 
Bizantyjskim,  a  późniejsze  dekrety  soborowe  zakazywały  wielu  form  widowisk 
publicznych. Jednak potrzeba przedstawiania historii i rytuałów okazała się silniejsza 
niż zakazy.

Paradoksalnie  to  właśnie  Kościół  stał  się  miejscem  narodzin  nowego  teatru 
europejskiego.

Liturgia jako początek dramatu

Wczesnośredniowieczne  społeczeństwo  było  w  ogromnej  większości 
niepiśmienne. Liturgia musiała więc przemawiać nie tylko słowem, ale także obrazem 
i działaniem. Z czasem fragmenty nabożeństw zaczęły przyjmować formę dialogów.

Najbardziej znanym przykładem jest wielkanocny trop „Quem quaeritis?” („Kogo 
szukacie?”),  wykonywany  około  X  wieku  podczas  liturgii  rezurekcyjnej.  Dialog 
pomiędzy aniołami a niewiastami przy grobie Chrystusa uznawany jest za początek 
dramatu liturgicznego.

Początkowo nie było jeszcze aktorów ani  scenografii  w dzisiejszym znaczeniu. 
Wystarczały  symbole:  ołtarz  oznaczał  Grób  Chrystusa,  chór  symbolizował  Niebo, 
krypta lub przestrzeń pod prezbiterium stawała się Piekłem, światło świec oznaczało 
obecność boskości.

Średniowieczny teatr rodził się więc bez oddzielnej sceny. Scenografią była sama 
architektura kościoła.

Widowisko liturgiczne działało podobnie jak średniowieczne malarstwo czy rzeźba. 
Nie  miało  jedynie  przedstawiać  wydarzeń,  lecz  prowadzić  wiernego  ku 
doświadczeniu duchowemu. Średniowieczny człowiek odczytywał symbole obecne w 
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przestrzeni kościoła równie naturalnie, jak obrazy w freskach i portalach katedr. Teatr 
był  więc  częścią  większego  systemu  komunikacji  religijnej  opartego  na  znaku, 
kolorze, geście i rytuale.

Scenografia teatru liturgicznego

Architektura sakralna jako przestrzeń teatralna

Najstarsza scenografia średniowieczna była całkowicie podporządkowana wnętrzu 
świątyni.  Kościół  romański  i  później  gotycki  pełnił  funkcję  ogromnej  machiny 
symbolicznej.

Sztuka  średniowieczna  rozwijała  się  nieprzerwanie  przez  wieki,  tworząc  dwa 
wielkie style epoki: romański i gotycki. Oba style wpłynęły nie tylko na architekturę 
czy malarstwo, ale również na teatr i scenografię.

W  sztuce  romańskiej  dominowała  ciężka,  masywna  architektura  o  wyraźnym 
podziale  przestrzeni.  Wnętrza  kościołów miały  charakter  surowy i  hieratyczny.  Ta 
sama  zasada  przenosiła  się  na  widowiska  liturgiczne.  Przestrzeń  była  czytelna, 
statyczna i podporządkowana symbolowi.

Podobnie  jak  architektura  romańska,  średniowieczna  scenografia  operowała 
uproszczeniem  i  monumentalnym  symbolem.  Romańskie  malarstwo  i  rzeźba  nie 
dążyły do realizmu ani perspektywy. Chrystusa przedstawiano jako władcę świata, 
postacie ukazywano frontalnie, a przestrzeń pozostawała płaska i  hieratyczna. Tę 
samą zasadę odnajdujemy w teatrze: najważniejsze było znaczenie religijne, a nie 
iluzja rzeczywistości.

Charakterystyczny  dla  architektury  romańskiej  łuk  półkolisty,  grube  mury  i 
niewielkie  okna  wpływały  również  na  atmosferę  widowisk.  Wnętrze  świątyni 
przypominało symboliczną twierdzę sacrum, w której światło i cień budowały nastrój 
misterium.

W  okresie  gotyku  scenografia  zaczęła  nabierać  większej  dynamiki.  Wysokie 
sklepienia, ostre łuki i ogromne witraże budowały wrażenie ruchu ku górze. Gotyckie 
katedry  przypominały  monumentalne  sceny  teatralne  pełne  światła,  kolorów  i 
narracyjnych obrazów.

Niebo lokowano wysoko, często w pobliżu chóru lub empor. Piekło znajdowało się 
poniżej poziomu sceny, w ciemnych przestrzeniach krypty lub pod podestami.

Mansjony  –  pierwsze  konstrukcje 
sceniczne

Z  czasem sama  architektura  kościoła  przestała  wystarczać.  Zaczęto  budować 
niewielkie  konstrukcje  symboliczne  zwane  mansjonami.  Mansjon  był  miniaturową 

25



budowlą oznaczającą konkretne miejsce akcji: Betlejem, pałac Heroda, Grób Pański, 
raj czy piekło.

Nie chodziło o realistyczne odwzorowanie miejsca, lecz o znak rozpoznawalny dla 
widza.  Jeden  element  architektoniczny  wystarczał,  aby  uruchomić  wyobraźnię. 
Scenografia średniowieczna pozostawała więc głęboko symboliczna. Widownia nie 
oczekiwała iluzji. Oczekiwała znaczenia.

Symultanizm przestrzeni

Jednym z największych osiągnięć średniowiecznej scenografii był symultanizm. W 
przeciwieństwie do późniejszego teatru renesansowego średniowiecze nie ukrywało 
zmian miejsca akcji.  Wszystkie  lokalizacje  mogły  być widoczne jednocześnie.  Na 
jednej przestrzeni współistniały: Niebo, Ziemia, Piekło, pałace, miasta, pustynie i raj. 
Aktor po prostu przechodził od jednego mansjonu do drugiego.

Dla współczesnego widza mogłoby się to wydawać chaotyczne. Średniowieczny 
odbiorca doskonale jednak rozumiał taki  język przestrzeni. Był przyzwyczajony do 
myślenia symbolicznego obecnego w malarstwie, rzeźbie i architekturze epoki.

Wpływ sztuki romańskiej na scenografię

Symbol i hierarchia

Sztuka romańska rozwijała się mniej  więcej  od XI do połowy XII  wieku. Był  to 
pierwszy  wielki  styl  średniowiecznej  Europy.  Jej  najważniejszą  cechą  była 
monumentalność i podporządkowanie całości religijnemu przekazowi.

Podobnie wyglądała scenografia teatru romańskiego. Nie była realistyczna. Nie 
próbowała  odtwarzać  świata.  Operowała  znakiem,  symbolem  i  hierarchią. 
Najważniejsze miejsca sytuowano najwyżej: Niebo, tron Boga, przestrzeń anielska. 
Najniżej  umieszczano:  piekło,  otchłań  i  miejsce  demonów.  Przestrzeń  teatralna 
stawała się więc odbiciem średniowiecznej wizji kosmosu.

Romańska monumentalność

Kościoły romańskie przypominały twierdze wiary. Grube mury, małe okna i ciężkie 
bryły tworzyły atmosferę tajemnicy i  sacrum. Ta estetyka wpływała na widowiska. 
Scenografia  była  prosta,  ale  monumentalna.  Nawet  niewielkie  elementy  dekoracji 
miały wyrazistą formę.

Mansjon  piekła  często  przybierał  postać  ogromnej  paszczy  potwora.  Raj 
przedstawiano jako bramę lub arkadę ozdobioną tkaninami  i  światłem.  W teatrze 
romańskim dominował frontalny sposób oglądania przestrzeni. Widz miał odczytywać 
znaczenia niczym ilustrację z księgi.

Kolor i materia
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Kolorystyka scenografii romańskiej była ograniczona, lecz niezwykle symboliczna. 
Złoto oznaczało boskość, czerwień – mękę i władzę, błękit – niebo i Maryję, czerń – 
grzech i piekło.

Podobnie jak w średniowiecznym malarstwie i rzeźbie ogromne znaczenie miały 
kosztowne  materiały.  Złoto  symbolizowało  świat  boski  i  wieczność,  dlatego 
wykorzystywano je zarówno w ikonach, relikwiarzach i ołtarzach, jak i w dekoracjach 
teatralnych oraz kostiumach postaci świętych i anielskich.

Dekoracje  wykonywano  z  drewna,  płótna  i  tkanin.  Często  korzystano  z 
przedmiotów liturgicznych, świec, relikwiarzy czy chorągwi.

Teatr  średniowieczny  nie  oddzielał  jeszcze  sztuk  plastycznych  od  widowiska. 
Wszystko było częścią jednego rytuału.

Gotyk i narodziny widowiska monumentalnego

Teatr epoki gotyckiej

Od  XII  wieku  Europa  zaczęła  się  gwałtownie  zmieniać.  Rozwijały  się  miasta, 
handel i cechy rzemieślnicze. W tym samym czasie sztuka gotycka stworzyła nowy 
model przestrzeni. Gotyk był sztuką światła, wysokości i ruchu.

Katedra  gotycka  przypominała  wielką  teatralną  scenę:  pełną  światła,  kolorów, 
rzeźb  i  narracji  obrazowych.  Sztuka  gotycka  przyniosła  również  większe 
zainteresowanie  obserwacją  rzeczywistości.  W  malarstwie  pojawiły  się  próby 
budowania perspektywy oraz bardziej  realistycznego ukazywania postaci  i  emocji. 
Podobne  tendencje  można  zauważyć  w  teatrze.  Widowiska  stawały  się  bardziej 
dynamiczne, bogatsze wizualnie i silniej oddziałujące na emocje widzów.

To właśnie w epoce gotyku teatr wyszedł poza mury kościołów.

Misteria miejskie

Największym  osiągnięciem  średniowiecznego  teatru  stały  się  misteria.  Były  to 
ogromne  widowiska  religijne  przedstawiające  historię  stworzenia  świata,  życie 
Chrystusa, dzieje świętych oraz sceny Sądu Ostatecznego.

Misteria mogły trwać wiele godzin, a nawet kilka dni. Ponieważ wnętrza kościołów 
okazały się  zbyt  małe,  przedstawienia przeniesiono na place miejskie,  cmentarze 
przykościelne, ulice i rynki. Wraz z tą zmianą nastąpił prawdziwy rozwój scenografii.

Scena symultaniczna

Na  placach  miejskich  budowano  rozbudowane  ciągi  mansjonów.  Mogły  być 
ustawiane w linii, półkolem, okręgiem lub wokół centralnej przestrzeni gry. Widownia 
obserwowała wszystkie miejsca akcji jednocześnie.
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Scena  średniowieczna  przypominała  ogromną  mapę  świata  duchowego. 
Najbardziej efektowne były trzy przestrzenie:

Niebo

Umieszczane  wysoko,  bogato  dekorowane  tkaninami  i  światłem.  Często 
wykorzystywano mechanizmy umożliwiające „zstępowanie” aniołów.

Ziemia

Przestrzeń działań ludzi.  Mogła obejmować miasta,  pałace,  pola czy warsztaty 
rzemieślnicze.

Piekło

Najbardziej  widowiskowy  element  scenografii.  Przedstawiane  jako  ogromna 
paszcza  potwora  ziejąca  ogniem  i  dymem.  Wykorzystywano  ogień,  siarkę,  dym, 
hałas  i  mechaniczne  urządzenia.  Średniowieczna  publiczność  była  zachwycona 
efektami specjalnymi.

Machiny teatralne i efekty specjalne

Średniowieczny teatr cudów

Choć  średniowiecze  często  uważa  się  za  epokę  technicznego  zacofania, 
scenografia teatralna rozwijała niezwykle pomysłowe rozwiązania mechaniczne.

Twórcami tych urządzeń byli  najczęściej  cieśle,  kowale,  rzemieślnicy cechowi  i 
budowniczowie  katedr.  To  oni  konstruowali  teatralne  „sekrety”,  czyli  ukryte 
mechanizmy sceniczne.

Największe  wrażenie  robiły  urządzenia  pozwalające  na  unoszenie  aktorów.  Za 
pomocą lin, bloczków, przeciwwag i ukrytych podestów opuszczano aniołów z góry 
lub wznoszono postacie ku niebu. Widz miał doświadczać cudu niemal fizycznie.

Scenografowie  wykorzystywali  płonące  pochodnie,  lustra  odbijające  światło, 
beczki z kamieniami imitujące grzmot, dym z siarki oraz huk metalowych blach.

Piekło miało być nie tylko widoczne, ale niemal namacalne.

Mechanika gotyckiego widowiska

Rozwój gotyku i wielkich budów katedralnych wpłynął również na technikę teatru.
Średniowieczni  budowniczowie  znakomicie  opanowali  konstrukcje  drewniane, 

systemy  dźwigowe,  rusztowania  i  podnośniki.  Te  same  rozwiązania  stosowano 
później w widowiskach teatralnych.

W  pewnym  sensie  średniowieczna  scenografia  była  więc  młodszą  siostrą 
architektury gotyckiej.
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Gatunki teatru średniowiecznego a scenografia
Dramat liturgiczny

Najstarsza forma średniowiecznego teatru. Scenografia była tutaj jeszcze bardzo 
oszczędna. Najważniejsze elementy stanowiły architektura kościoła, światło świec, 
śpiew oraz symbole liturgiczne.

Przestrzeń miała charakter sakralny i rytualny.

Misteria

Misteria stworzyły najbardziej rozwiniętą scenografię średniowiecza. Potrzebowały 
wielu  mansjonów,  dużej  przestrzeni  miejskiej,  efektów  specjalnych,  machin 
teatralnych i licznych rekwizytów. Były widowiskami totalnymi.

Cechy rzemieślnicze rywalizowały ze sobą w bogactwie dekoracji i kostiumów.

Mirakle

Mirakle opowiadały o cudach świętych i Matki Boskiej. Scenografia była bardziej 
kameralna niż w misteriach, ale silnie oddziaływała emocjonalnie.

Ważną  rolę  odgrywały  miejsca  objawień,  przestrzenie  cudowne  oraz  symbole 
boskiej interwencji.

Moralitety

Moralitet  był  teatrem alegorii.  Postacie reprezentowały Cnoty,  Grzechy, Śmierć, 
Duszę  czy  Pokusę.  Scenografia  miała  charakter  symboliczny.  Najsłynniejszym 
przykładem pozostaje „Zamek Wytrwałości”.

Rysunek  sceniczny  z  XV-wiecznego  moralitetu  pt.   Zamek 
wytrwałości (znajdującego się w Makrorękopisie ). CC BY-SA 4.0
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„Zamek Wytrwałości”

To  jeden  z  najważniejszych  dokumentów  średniowiecznej  scenografii. 
Przedstawienie odbywało się na planie kolistym. W centrum znajdował się zamek 
symbolizujący ludzką duszę i drogę ku zbawieniu. Wokół rozmieszczano mansjony 
reprezentujące  świat,  grzech,  diabła  oraz  Niebo.  Całość  przypominała 
średniowieczną mapę kosmosu.

Farsy i teatr świecki

Teatr  świecki  korzystał  z  dużo  prostszej  scenografii.  Kuglarze,  komedianci  i 
wędrowni artyści używali mobilnych podestów, skrzyń, tkanin i prostych rekwizytów. 
Najważniejszy był aktor, jego ciało i kontakt z publicznością. Jednak nawet ten ubogi 
teatr przejął od widowisk religijnych umiejętność gry przestrzenią i symbolem.

Wozy  misteryjne  –  ruchoma  scenografia 
średniowiecza

Pageant wagons

Szczególnie  w  Anglii  ogromną  popularność  zdobyły  wozy  misteryjne.  Były  to 
wielkie, piętrowe platformy na kołach. Dolna część służyła jako garderoba, magazyn 
rekwizytów  i  miejsce  przygotowań  aktorów.  Na  górnej  części  rozgrywano 
przedstawienie.

Wozy  przemieszczały  się  ulicami  miasta.  Na  kolejnych  stacjach  odgrywano 
następne epizody biblijne. Mieszkańcy miasta oglądali widowisko niczym żywy film.

Każdy cech odpowiadał za konkretną scenę: piekarze mogli wystawiać Ostatnią 
Wieczerzę, cieśle budowę Arki Noego, a rybacy sceny związane z apostołami.

Wozy misteryjne były prawdziwą rewolucją. Scenografia przestała być związana z 
jednym miejscem. Stała się mobilna, modułowa i łatwa do przebudowy.

To rozwiązanie wyprzedzało wiele późniejszych koncepcji teatru objazdowego.

Aktor i widz w przestrzeni średniowiecznej
Brak wyraźnej granicy

W  teatrze  średniowiecznym  nie  istniał  jeszcze  wyraźny  podział  na  scenę  i 
widownię. Aktorzy często poruszali się pomiędzy publicznością. Widz uczestniczył w 
wydarzeniu emocjonalnie, religijnie i fizycznie. Teatr miał charakter wspólnotowy.

Średniowieczne  widowisko  nie  było  dziełem  jednego  autora.  Powstawało  przy 
współudziale  duchowieństwa,  cechów rzemieślniczych,  budowniczych,  muzyków i 
mieszkańców  miast.  Podobnie  jak  większość  sztuki  średniowiecznej,  teatr  miał 
charakter anonimowy i zbiorowy.
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Przestrzeń immersyjna

Współczesny  teatr  eksperymentalny  często  odwołuje  się  do  idei  „teatru 
immersyjnego”, w którym widz zanurza się w świecie przedstawienia. Średniowiecze 
stosowało tę zasadę od dawna. Widowisko otaczało odbiorcę dźwiękiem, zapachem, 
ruchem,  światłem  i  tłumem.  Scenografia  nie  była  tłem.  Była  środowiskiem 
doświadczenia.

Kostium i rekwizyt jako element scenografii
Symboliczny kostium

W  średniowieczu  kostium  pełnił  funkcję  równie  ważną  jak  dekoracja.  Kolory  i 
materiały miały znaczenie symboliczne. Chrystus występował w bieli lub czerwieni, 
diabły  nosiły  futra,  maski  i  rogi,  anioły  miały  złote  skrzydła,  a  królowie  używali  
kosztownych tkanin.

Średniowieczna  scenografia  i  kostium  funkcjonowały  jako  system  znaków 
podobny do symboliki obecnej w malarstwie i rzeźbie epoki. Gołąb oznaczał Ducha 
Świętego,  baranek  niewinność  Chrystusa,  lew boską potęgę,  a  światło  obecność 
Boga.  Dzięki  temu  nawet  prosta  dekoracja  mogła  przekazywać  złożone  treści 
teologiczne.

Maski i charakteryzacja

W farsach i widowiskach ludowych popularne były maski. Diabły przedstawiano 
groteskowo:  z  wielkimi  zębami,  pazurami  i  wykrzywionymi  twarzami.  Te  środki 
budowały silny efekt wizualny.

Rekwizyt jako znak

Podobnie jak mansjon, rekwizyt był przede wszystkim znakiem. Korona oznaczała 
władzę. Krzyż – mękę. Miecz – sprawiedliwość lub przemoc. Średniowieczny teatr 
nie potrzebował wielu przedmiotów. Wystarczał jeden dobrze rozpoznawalny symbol.

Średniowieczna  scenografia  a  narodziny 
nowoczesnego teatru

Dziedzictwo średniowiecza

Renesans  bardzo  długo  traktował  średniowieczny  teatr  jako  prymitywny  i 
nieuporządkowany.  Nowa epoka preferowała perspektywę,  jedność miejsca,  iluzję 
realistyczną oraz architekturę stałego teatru. Jednak wiele nowoczesnych koncepcji 
scenicznych ma źródła właśnie w średniowieczu.

Powrót do przestrzeni wieloplanowej

W XX wieku reformatorzy teatru – między innymi Edward Gordon Craig, Adolphe 
Appia, Jerzy Grotowski czy Peter Brook – ponownie zainteresowali się przestrzenią 
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otwartą,  symboliczną i  wieloplanową. Wielu badaczy zauważa,  że średniowieczny 
symultanizm przypomina współczesny montaż filmowy oraz teatr środowiskowy.

Teatr jako doświadczenie zbiorowe

Średniowiecze  rozumiało  teatr  jako  wspólne  przeżycie  całej  społeczności.  Nie 
chodziło  wyłącznie  o  estetykę.  Widowisko  miało  uczyć,  wzruszać,  przerażać  i 
integrować społeczność.  W tym sensie średniowieczna scenografia była nie tylko 
dekoracją, ale narzędziem oddziaływania społecznego.

Zakończenie.  Średniowiecze  –  epoka  wielkiej 
wyobraźni scenicznej

Historia średniowiecznej scenografii to opowieść o niezwykłej kreatywności epoki, 
którą  przez  stulecia  niesłusznie  uważano  za  „ciemną”.  Od  prostych  gestów 
liturgicznych  po  monumentalne  misteria  miejskie  średniowiecze  stworzyło  bogaty 
język teatralnej przestrzeni.

Scenografia  rozwijała  się  równolegle  z  architekturą  romańską  i  gotycką  –  od 
surowej  symboliki  romańskiej  po dynamiczną,  świetlistą i  widowiskową przestrzeń 
gotyku.  Teatr  średniowieczny rozwijał  się  równolegle  z  innymi  dziedzinami  sztuki: 
architekturą,  malarstwem,  rzeźbą  i  iluminatorstwem.  Wszystkie  te  formy  tworzyły 
wspólny  język  symboli  służący  wyjaśnianiu  świata  i  przybliżaniu  wiernym 
rzeczywistości sacrum.

Najważniejszym osiągnięciem tej epoki było jednak inne spojrzenie na teatr. Nie 
był on miejscem iluzji realistycznej. Był przestrzenią symbolu, wspólnoty i duchowego 
doświadczenia.  Średniowieczny  scenograf  nie  próbował  ukrywać  mechanizmów 
widowiska.  Przeciwnie  –  eksponował  je,  czyniąc  z  całej  przestrzeni  miasta  lub 
kościoła ogromną scenę.

W  tym  sensie  teatr  średniowieczny  okazuje  się  zaskakująco  nowoczesny. 
Dzisiejszy teatr alternatywny, site-specific czy teatr immersyjny często powraca do 
idei obecnych już w misteriach i moralitetach: otwartej przestrzeni, wieloplanowości, 
ruchu  widza,  symbolicznej  scenografii  oraz  bezpośredniego  kontaktu  aktora  z 
publicznością.

Średniowiecze nie było więc jedynie okresem przejściowym pomiędzy antykiem a 
renesansem. Było epoką, która stworzyła własny, niezwykle oryginalny język teatru i 
scenografii – język oparty na obrazie, rytuale, emocji i wspólnotowym doświadczeniu 
świata.
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Rozwój teatru i scenografii w czasach 
renesansu

Wprowadzenie. Gdy teatr odkrył przestrzeń

Renesans był epoką, która nauczyła Europę patrzeć. Nie tylko patrzeć na świat, 
ale  patrzeć  świadomie:  dostrzegać  proporcje,  perspektywę,  harmonię  i  piękno 
ludzkiego ciała oraz architektury. Artyści odrodzenia odkrywali na nowo starożytność, 
czytali Witruwiusza, studiowali ruiny Rzymu, mierzyli budowle antyczne i próbowali 
zrozumieć,  jak  działa  iluzja  przestrzeni.  W  malarstwie  pojawiła  się  perspektywa 
linearna. W architekturze powrócono do zasad symetrii i ładu. Teatr również nie mógł 
pozostać obojętny wobec tych przemian.

Średniowieczny teatr był teatrem umownym. Rozgrywał się na placach miejskich, 
w kościołach, na ruchomych wozach, pomiędzy symbolicznymi „miejscami gry”, które 
widz musiał sobie dopowiadać. Renesans przyniósł całkowicie nowe myślenie: scena 
miała stać się obrazem świata. Nie wystarczało już opowiedzieć historii — należało ją 
pokazać. Właśnie wtedy narodziła się nowoczesna scenografia.

To  w  epoce  renesansu  teatr  zaczął  stopniowo  przekształcać  się  z  rytualnego 
widowiska w sztukę wizualną i  architektoniczną.  Powstały  pierwsze stałe  budynki 
teatralne, rozwinęły się profesjonalne zespoły aktorskie, pojawiły się nowe gatunki 
dramatyczne, a scenografia stała się samodzielną dziedziną sztuki.

Teatr elżbietański. Domena publiczna.

Co  niezwykle  ciekawe,  rozwój  teatru  renesansowego  nie  przebiegał  jednak 
jednakowo w całej  Europie. Włochy stworzyły teatr iluzji  perspektywicznej i  scenę 
pudełkową. Anglia wykształciła dynamiczny teatr publiczny oparty na słowie i grze 
aktora. Hiszpania rozwinęła teatralne „corrales”, czyli sceny dziedzińcowe, a Francja 
przejęła  włoskie  rozwiązania,  tworząc  podwaliny  teatru  dworskiego  i  operowego. 
Polska zaś rozwijała teatr szkolny, dworski i humanistyczny.
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Renesansowy teatr jest  więc fascynującą opowieścią o spotkaniu sztuki,  nauki, 
architektury, polityki i widowiska. To epoka, która stworzyła podstawy nowoczesnego 
myślenia o scenie.

Humanizm i odkrycie antyku jako fundament teatru 
renesansowego

Nie  sposób  zrozumieć  teatru  renesansu  bez  zrozumienia  idei  humanizmu. 
Humaniści  XV i  XVI  wieku byli  przekonani,  że kultura starożytnej  Grecji  i  Rzymu 
stanowi  wzór  doskonałości.  Odkrywano  na  nowo  rękopisy  antycznych  autorów, 
studiowano  tragedie  Seneki,  komedie  Plauta  i  Terencjusza,  a  także  traktaty 
architektoniczne.

Szczególne znaczenie miało  odnalezienie dzieła  Witruwiusza „De architectura”, 
opisującego między innymi teatr antyczny. Renesansowi architekci i scenografowie 
potraktowali ten tekst niemal jak instrukcję odbudowy utraconej sztuki teatru.

Początkowo  jednak  renesansowy  teatr  nadal  przypominał  średniowieczny. 
Spektakle  odbywały  się  na  placach  miejskich,  w  pałacowych  salach  i  ogrodach. 
Dekoracje  były  skromne,  a  sceny  często  symultaniczne  —  kilka  miejsc  akcji 
znajdowało się jednocześnie na jednej przestrzeni.

Zmiana  nastąpiła  dopiero  wtedy,  gdy  artyści  renesansu  połączyli  fascynację 
antykiem  z  nowoczesną  wiedzą  o  perspektywie.  To  właśnie  w  tym  momencie 
scenografia zaczęła zmieniać się w sztukę iluzji.

Narodziny nowoczesnej scenografii we Włoszech

Perspektywa linearna i teatralna iluzja

Największą rewolucję w dziejach scenografii przyniosły Włochy. To tam powstały 
podstawy nowoczesnego myślenia o przestrzeni scenicznej. Artyści tacy jak Filippo 
Brunelleschi,  Leon  Battista  Alberti  czy  Piero  della  Francesca  opracowali  zasady 
perspektywy  linearnej.  Odkryto,  że  za  pomocą  matematyki  i  geometrii  można 
stworzyć  złudzenie  głębi  na  płaskiej  powierzchni.  Dla  scenografii  oznaczało  to 
prawdziwy przełom. Średniowieczna scena była płaska i symboliczna. Renesansowa 
scena zaczęła  przypominać  obraz  oglądany  przez  widza  z  jednego,  określonego 
punktu. Dekoracje ustawiano tak, aby wszystkie linie zbiegły się w jednym punkcie 
perspektywicznym.  Ulice  zwężały  się  ku  tyłowi  sceny,  budynki  malały,  a  podłoga 
sceniczna  bywała  lekko  pochylona.  Widz  miał  odnieść  wrażenie,  że  patrzy  na 
prawdziwe miasto. To właśnie tutaj rodzi się idea teatru jako „okna na świat”.

Sebastiano Serlio i teoria scenografii

Kluczową postacią renesansowej scenografii był Sebastiano Serlio. W 1545 roku 
opublikował  traktat  „Architettura”,  który  stał  się  pierwszym  nowoczesnym 
podręcznikiem  scenografii  i  architektury  teatralnej.  Serlio  zaproponował  trzy 
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podstawowe  typy  dekoracji  scenicznych:  Scenę  tragiczną  —  przedstawiającą 
monumentalne pałace, świątynie i budowle władców. Scenę komiczną — pokazującą 
miejskie  ulice,  domy  mieszczan  i  sklepy.  Scenę  satyrową  —  ukazującą  pejzaże 
wiejskie,  lasy  i  rustykalne krajobrazy.  Było  to  niezwykle  ważne,  ponieważ po raz 
pierwszy scenografia została powiązana z gatunkiem dramatycznym.

Sebastiano  Serlio,  portret  autorstwa  Bartolomeo  Passarotti.  Domena 
publiczna.

Serlio opisywał również sposoby ustawiania kulis, tła oraz oświetlenia. Wprowadził 
rozwiązania  techniczne,  które  przez  kolejne  stulecia  pozostaną  podstawą  teatru 
europejskiego.

Kulisy, periakty i scena perspektywiczna

Renesansowa scena włoska była przestrzenią niezwykle pomysłową technicznie. 
Dekoracje  ustawiano  po  bokach  sceny  w  postaci  kulis  —  płaskich  lub 
trójwymiarowych  elementów  przedstawiających  budynki,  kolumny  lub  drzewa. 
Wykorzystywano  także  periakty,  czyli  obracające  się  graniastosłupy  o  trzech 
ścianach.  Każda  ściana  mogła  przedstawiać  inną  dekorację.  Obrót  konstrukcji 
pozwalał szybko zmieniać miejsce akcji. Później pojawiły się bardziej zaawansowane 
systemy  przesuwania  dekoracji.  Rozwój  techniki  scenicznej  był  odpowiedzią  na 
rosnące  wymagania  widowisk  dworskich.  W  teatrze  renesansowym  publiczność 
coraz bardziej oczekiwała spektaklu, zdumienia i efektu wizualnego.

Narodziny nowoczesnej architektury teatralnej

Od scen tymczasowych do budynków teatralnych
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W średniowieczu teatr nie posiadał własnej architektury. Spektakle odbywały się w 
kościołach,  na placach miejskich lub w adaptowanych salach. Renesans stworzył 
teatr jako osobny budynek. Początkowo były to konstrukcje tymczasowe budowane 
na uroczystości dworskie. Z czasem zaczęto jednak wznosić stałe gmachy teatralne.

To  właśnie  wtedy  pojawia  się  nowy  typ  przestrzeni:  widownia  zorganizowana 
według zasad architektonicznych, wyraźnie oddzielona scena, urządzenia techniczne 
do zmiany dekoracji, miejsce dla orkiestry, system oświetlenia.

Renesans położył fundament pod teatr nowożytny.

Teatro Olimpico — pierwszy nowoczesny teatr

Najbardziej symbolicznym osiągnięciem architektury teatralnej renesansu stał się 
Teatro Olimpico w Vicenzy. Zaprojektowany przez Andreę Palladia i ukończony przez 
Vincenza Scamozziego teatr otwarto w 1585 roku. Był to pierwszy nowoczesny, kryty 
teatr Europy.

Fragment  drewnianej  i  gipsowej  dekoracji  zaprojektowanej  przez Vincenza 
Scamozziego, widzianej przez porta regia scaenae frons. CC BY-SA 4.0 
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Palladio  wzorował  się  na  teatrze  rzymskim.  Widownia  przypominała  półkoliste 
cavea  znane  z  antyku.  Za  sceną  znajdowała  się  monumentalna  architektura  z 
kolumnami i posągami.

Największe wrażenie  robiły  jednak  iluzjonistyczne uliczki  zaprojektowane przez 
Scamozziego. Dzięki zastosowaniu perspektywy wydawały się niezwykle głębokie, 
choć w rzeczywistości były krótkimi dekoracjami zwężającymi się ku końcowi.

Teatro  Olimpico  był  bardziej  dziełem  sztuki  niż  praktycznym  teatrem.  Stał  się 
jednak symbolem renesansowego marzenia o odrodzeniu antyku.

Teatro all’Antica i Teatro Farnese

Kolejnym ważnym etapem rozwoju architektury teatralnej był Teatro all’Antica w 
Sabbionecie. Projekt Vincenza Scamozziego rozwijał idee Palladia, ale scena była 
bardziej funkcjonalna i podporządkowana iluzji perspektywicznej.

Teatr Farnese w Parmie. CC BY-SA 4.0 

Jeszcze większe znaczenie miał Teatro Farnese w Parmie. To właśnie tam pojawił 
się  łuk  prosceniowy  —  rama  oddzielająca  scenę  od  widowni.  Łuk  prosceniowy 
zmienił  historię  teatru.  Od  tej  chwili  widz  oglądał  przedstawienie  niczym  obraz 
zamknięty  w  ramie.  Powstała  iluzja  oddzielonego  świata  scenicznego.  Scena 
pudełkowa, rozwinięta później w baroku, miała swoje korzenie właśnie w renesansie.

Intermedia i narodziny widowiska teatralnego

Renesansowy teatr włoski nie ograniczał się do dramatów. Ogromną popularność 
zdobyły  intermedia  —  krótkie  widowiska  muzyczne  i  taneczne  wykonywane 
pomiędzy  aktami  sztuki.  Intermedia  często  nie  miały  związku  z  fabułą 
przedstawienia. Ich celem było zachwycenie publiczności.

To  właśnie  dla  intermediów rozwijano:  efekty  specjalne,  mechanikę  sceniczną, 
ruchome dekoracje, urządzenia do lotów postaci, spektakularne efekty świetlne. Na 
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scenach pojawiały się chmury zstępujące z sufitu, bogowie lecący nad publicznością, 
morskie  potwory,  ruchome  góry  i  całe  miasta.  Teatr  renesansu  coraz  bardziej 
przypominał widowisko totalne. Właśnie z intermediów narodzi się później opera.

Opera jako dziecko renesansu

Pod  koniec  XVI  wieku  florencka  Camerata  —  grupa  humanistów,  muzyków  i 
poetów  —  podjęła  próbę  odtworzenia  antycznej  tragedii  greckiej.  Uważano,  że 
starożytne dramaty były śpiewane. Z tych eksperymentów narodziła się opera.

Pierwsze  opery  były  połączeniem:  muzyki,  poezji,  tańca,  scenografii,  efektów 
mechanicznych. Nowy gatunek wymagał zupełnie nowego typu sceny.

Scena  pudełkowa  idealnie  nadawała  się  do  tworzenia  iluzji,  szybkich  zmian 
dekoracji  i  monumentalnych  widowisk.  Opera  przyspieszyła  rozwój:  maszynerii 
teatralnej, systemów kulisowych, oświetlenia, architektury teatralnej.

To  właśnie  dla  opery  rozbudowywano  teatry  i  tworzono  coraz  bardziej 
skomplikowane urządzenia sceniczne.

Commedia dell’arte — teatr żywy i ruchomy

Równolegle do teatru dworskiego rozwijała się zupełnie inna tradycja. Commedia 
dell’arte  była  teatrem  zawodowych  aktorów,  improwizacji  i  żywego  kontaktu  z 
publicznością. Narodziła się we Włoszech w XVI wieku i bardzo szybko podbiła całą 
Europę.

Teatr aktora, nie dekoracji

W przeciwieństwie do widowisk dworskich commedia dell’arte nie opierała się na 
rozbudowanej scenografii. Spektakle grano: na placach miejskich, w gospodach, na 
prowizorycznych podestach, w wynajętych salach. Najważniejszy był aktor.

Scenografia była minimalna lub nie było jej wcale. Miejsce akcji tworzyły: maski, 
kostiumy, gest, ruch, improwizowany dialog.

Typy postaci i kostium

Commedia  dell’arte  stworzyła  galerię  słynnych  postaci:  Arlekina,  Pantalona, 
Pulcinellę,  Kolombinę,  Doktora,  Kapitana.  Każda  postać  posiadała: 
charakterystyczną maskę, ustalony kostium, sposób poruszania, typ głosu, określony 
temperament.

Kostium  pełnił  funkcję  scenograficzną  —  widz  natychmiast  rozpoznawał  typ 
bohatera.

Lazzi i improwizacja
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Aktorzy korzystali z gotowych schematów fabularnych, ale dialogi improwizowali. 
Szczególnie popularne były lazzi — komiczne gagowe scenki, popisy akrobatyczne i 
pantomimiczne. Commedia dell’arte wywarła ogromny wpływ na teatr europejski: na 
dramat Szekspira,  teatr  francuski,  późniejszą farsę,  operę buffa,  teatr  jarmarczny. 
Była także początkiem profesjonalnego aktorstwa europejskiego.

Teatr elżbietański — triumf słowa i aktora

Anglia i narodziny teatru publicznego

Podczas gdy Włochy rozwijały teatr iluzji perspektywicznej, Anglia stworzyła teatr 
oparty na aktorze i słowie. W czasach królowej Elżbiety I nastąpił gwałtowny rozwój 
kultury  teatralnej.  W  1576  roku  James  Burbage  wybudował  pierwszy  stały  teatr 
publiczny — The Theatre. Później powstały: The Curtain, The Rose, The Swan, The 
Globe.

Teatry  miały  charakter  komercyjny.  Widowiska  były  dostępne  dla  szerokiej 
publiczności. Teatr stał się przedsiębiorstwem.

Architektura teatru elżbietańskiego

Teatry  elżbietańskie  przypominały  wielokondygnacyjne  dziedzińce.  Najczęściej 
miały: plan okrągły lub wieloboczny, otwarty dach nad widownią, scenę wysuniętą w 
stronę publiczności, galerie otaczające dziedziniec. Scena była platformą otoczoną 
widzami z trzech stron.  Nie stosowano kurtyny ani  iluzjonistycznych dekoracji.  Za 
sceną znajdowała się wielopoziomowa fasada z balkonem.

Balkon  mógł  być:  murami  miasta,  balkonem  Julii,  pokładem  statku,  zamkiem, 
wzgórzem. Ta elastyczność przestrzeni była ogromną zaletą teatru elżbietańskiego.

Ascetyczna scenografia

W teatrze angielskim scenografia była minimalna. Miejsce akcji określały: słowa 
aktorów,  kostium,  pojedyncze  rekwizyty.  Las,  pałac  czy  pole  bitwy  mogły  istnieć 
wyłącznie dzięki wyobraźni widza. Wielką rolę odgrywał język poetycki. To dlatego 
dramaty Szekspira są tak silnie oparte na obrazowaniu słownym.

Aktor i publiczność

Teatr  elżbietański  był  niezwykle  żywiołowy.  Publiczność:  reagowała  głośno, 
komentowała  akcję,  miała  się,  wygwizdywała  aktorów.  Aktorzy  utrzymywali 
bezpośredni kontakt z widzami.

Role  kobiece  grali  chłopcy.  Aktorzy  tworzyli  zawodowe zespoły  działające  pod 
patronatem arystokratów.

Najsłynniejszym dramatopisarzem epoki  był  oczywiście  William Szekspir.  Obok 
niego ważną rolę odegrali: Christopher Marlowe, Ben Jonson, Thomas Kyd.
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Gatunki teatru elżbietańskiego

W  Anglii  rozwijały  się:  tragedie  zemsty,  kroniki  historyczne,  komedie,  dramaty 
romantyczne, tragedie filozoficzne.

Thomas Kyd stworzył model tragedii zemsty.Christopher Marlowe fascynował się 
postaciami  wielkich  indywidualistów,  takich  jak  Faust  czy  Tamerlan.  Ben  Jonson 
rozwinął  komedię  charakterów,  czyli  tzw.  komedię  humorów.  Szekspir  połączył 
wszystkie te elementy w teatr niezwykle nowoczesny i wielowarstwowy.

Teatr hiszpańskiego Złotego Wieku

W Hiszpanii teatr rozwijał się bardzo dynamicznie w XVI i XVII wieku. Hiszpańskie 
sceny zwane corrales powstawały na dziedzińcach otoczonych kamienicami. Były to 
przestrzenie  półotwarte:  z  galeriami,  balkonami,  prostą  podwyższoną  sceną. 
Podobnie  jak  w Anglii  nie  stosowano rozbudowanej  scenografii  perspektywicznej. 
Miejsce akcji budował tekst. Ważniejszy od dekoracji był rytm gry aktorskiej.

Największymi twórcami hiszpańskiego teatru byli: Lope de Vega, Calderón de la 
Barca,  Cervantes.  Hiszpański  teatr  łączył  religijność,  widowiskowość  i  dynamikę 
akcji. Był niezwykle popularny we wszystkich warstwach społecznych.

Francja i narodziny teatru dworskiego

Francja  początkowo  pozostawała  pod  silnym  wpływem  Włoch.  Na  dworach 
organizowano  widowiska  baletowe,  maski  i  przedstawienia  alegoryczne.  W  XVII 
wieku  francuski  teatr  zacznie  przejmować  włoski  model  sceny  pudełkowej. 
Szczególną rolę odegrał kardynał Richelieu, który wspierał rozwój teatru dworskiego. 
Francja  przejęła:  perspektywiczne  dekoracje,  łuk  prosceniowy,  włoską  technikę 
sceny. Jednocześnie rozwijała własną dramaturgię. Wkrótce pojawią się: Corneille, 
Racine, Molier. Francja stanie się centrum klasycznego teatru europejskiego.

Teatr renesansowy w Polsce

Humanizm i teatr szkolny

W  Polsce  teatr  renesansowy  rozwijał  się  przede  wszystkim:  na  dworach,  w 
szkołach, w środowiskach humanistycznych. Ogromną rolę odegrały teatry szkolne, 
szczególnie jezuickie. Przedstawienia służyły nauce retoryki i łaciny. Grano: tragedie 
antyczne, moralitety, dramaty religijne, sztuki okolicznościowe.

Scenografia była skromna, ale pełna symboliki.  Postacie alegoryczne posiadały 
określone  atrybuty:  Prawda  trzymała  lustro,  Sprawiedliwość  miecz,  Miłosierdzie 
płonące serce.

Jan Kochanowski i dramat humanistyczny
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Najważniejszym  polskim  dramatem  renesansowym  była  „Odprawa  posłów 
greckich” Jana Kochanowskiego. Wystawiono ją w 1578 roku w Ujazdowie. Był to 
dramat wzorowany na tragedii antycznej. Przedstawienie miało charakter polityczny i 
patriotyczny.

Teatr dworski

Na dworach królewskich organizowano widowiska inspirowane teatrem włoskim. 
Sprowadzano: włoskich muzyków, scenografów, aktorów, architektów. W Polsce nie 
wykształciły się jeszcze wielkie stałe budynki teatralne na wzór włoski czy angielski. 
Jednak kultura widowiskowa rozwijała się bardzo intensywnie.

Rozwój techniki scenicznej

Renesans  był  epoką  narodzin  nowoczesnej  techniki  teatralnej.  Rozwijano: 
systemy przesuwania dekoracji, urządzenia do lotów postaci, mechanizmy obrotowe, 
zapadnie, efekty świetlne, urządzenia akustyczne. Włoski scenograf Giacomo Torelli 
opracował  system  wózków  i  słupów  umożliwiający  jednoczesną  zmianę  całej 
scenografii. Był to prawdziwy cud techniki.

Scenografia do La finta pazza (Paryż, 1645). Domena publiczna.

Mechanizacja  sceny  stanie  się  później  jednym  z  najważniejszych  elementów 
teatru barokowego.

Oświetlenie sceniczne
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W średniowieczu większość spektakli odbywała się za dnia. Renesansowy teatr 
kryty  wymagał  sztucznego  oświetlenia.  Stosowano:  świece  łojowe,  lampy  olejne, 
pochodnie.

Oświetlenie  pełniło  funkcję  praktyczną,  ale  zaczęto  dostrzegać  także  jego 
znaczenie nastrojowe. Światło mogło sugerować: noc, świt, tajemnicę, dramatyzm. 
Był to początek myślenia o świetle jako środku artystycznym.

Kostium jako element scenografii

Renesansowy teatr  przywiązywał  ogromną wagę do kostiumu.  W widowiskach 
dworskich stroje bywały niezwykle kosztowne. Kostium pełnił kilka funkcji:  określał 
status społeczny bohatera, budował widowiskowość, pomagał rozpoznać typ postaci, 
wzmacniał symbolikę przedstawienia. W commedia dell’arte kostium stawał się wręcz 
znakiem postaci. W teatrze elżbietańskim dekoracje były skromne, dlatego właśnie 
kostium odgrywał tak ważną rolę wizualną.

Renesans jako początek nowoczesnego teatru

Trudno przecenić znaczenie renesansu dla historii scenografii. To właśnie wtedy: 
powstała  nowoczesna  architektura  teatralna,  narodziła  się  scena  pudełkowa, 
opracowano zasady perspektywy scenicznej, rozwinęła się mechanika sceny, teatr 
stał się sztuką wizualną, pojawił się zawodowy aktor, wykształciły się nowe gatunki 
dramatyczne, narodziła się opera.

Renesans stworzył fundament pod teatr barokowy, klasycystyczny i nowoczesny. 
Najważniejsze było jednak nowe myślenie o scenie.  Scena przestała być jedynie 
miejscem gry  aktorów.  Stała  się  przestrzenią  iluzji.  Teatr  zaczął  budować własny 
świat.  I  właśnie  w  tym  sensie  renesans  można  uznać  za  moment  narodzin 
nowoczesnej scenografii.

Zakończenie

Historia  teatru  renesansowego  jest  historią  wielkiego  odkrycia  przestrzeni. 
Odkrycia,  że  scena  może  nie  tylko  opowiadać  historię,  ale  także  tworzyć  nową 
rzeczywistość. Włosi nauczyli teatr perspektywy i iluzji. Anglicy pokazali siłę słowa i 
aktora. Hiszpanie stworzyli  dynamiczny teatr miejski.  Francuzi rozwinęli widowisko 
dworskie.  Polska  zaś  włączyła  teatr  w  nurt  humanistycznej  edukacji  i  kultury 
dworskiej.

Renesans  połączył  sztukę,  naukę,  architekturę  i  technikę.  Dzięki  temu  teatr 
przestał  być wyłącznie rytuałem lub moralitetem. Stał  się widowiskiem. I  choć od 
czasów Palladia, Serlia czy Szekspira minęły stulecia, współczesna scena teatralna 
nadal korzysta z rozwiązań wymyślonych właśnie wtedy: z łuku prosceniowego, z 
kulis, z dekoracji perspektywicznych, z mechaniki scenicznej, z podziału widowni, z 
idei teatru jako autonomicznego świata. Renesans nie tylko odrodził teatr antyczny. 
On stworzył teatr nowoczesny.
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Rozwój teatru i  scenografii  w czasach 
baroku i rokoka

Wprowadzenie. Kiedy teatr zaczął olśniewać

Jeżeli  średniowieczny  teatr  był  przede  wszystkim  opowieścią  moralną,  a  teatr 
renesansu próbował odtworzyć harmonię antyku, to epoka baroku postanowiła widza 
po  prostu  zachwycić.  W  XVII  wieku  scena  przestała  być  wyłącznie  miejscem 
wypowiadania  tekstu.  Stała  się  machiną  iluzji,  laboratorium  światła,  ruchu  i 
perspektywy. Teatr miał już nie tylko opowiadać historię — miał działać na wszystkie 
zmysły.

Barok był epoką kontrastów: religijnej żarliwości i dworskiego przepychu, mistyki i 
widowiskowości, dyscypliny i emocjonalnego nadmiaru. Wszystkie te cechy znalazły 
odbicie w teatrze. Właśnie wtedy ukształtowała się nowoczesna scena pudełkowa, 
pojawił  się  łuk  prosceniowy  oddzielający  widownię  od  świata  przedstawienia, 
rozwinęła się skomplikowana maszyneria teatralna oraz iluzjonistyczna scenografia 
wykorzystująca prawa perspektywy.

Widz barokowy oczekiwał zdumienia. Chciał zobaczyć bóstwa zstępujące z nieba, 
statki rozbijające się podczas sztormu, płonące miasta, przemiany pałaców w ogrody 
i  ludzi  unoszących  się  w  powietrzu.  Scenografia  przestała  być  dodatkiem  do 
spektaklu — stała się jednym z jego najważniejszych bohaterów.

W XVIII wieku, wraz z nadejściem rokoka, teatr zmienił tonację. Monumentalność 
ustąpiła lekkości, heroizm — intymności, a patos — elegancji i wdziękowi. Jednak to 
właśnie  rokoko  doprowadziło  do  niezwykłego  wyrafinowania  sztukę  dekoracji 
scenicznej.  Rodzina Bibiena stworzyła najbardziej  śmiałe wizje architektoniczne w 
historii  europejskiego  teatru,  a  wnętrza  teatrów  zaczęły  przypominać  rokokowe 
salony i pałace.

Rozwój  scenografii  w  epoce baroku i  rokoka był  więc  nie  tylko  historią  zmian 
estetycznych. Był także historią nowoczesnego myślenia o przestrzeni teatralnej, o 
relacji widza i sceny oraz o teatrze jako maszynie iluzji.

Teatr baroku — narodziny widowiska totalnego

Europa XVII wieku i narodziny nowej teatralności

Wiek XVII był czasem ogromnych przemian politycznych, religijnych i społecznych. 
Reformacja i  kontrreformacja,  wojny religijne,  rozwój  absolutyzmu oraz ekspansja 
dworów monarszych sprawiły, że sztuka zaczęła pełnić funkcję propagandową. Teatr 
doskonale nadawał się do tego celu.

Kościół  katolicki,  zwłaszcza  po  soborze  trydenckim,  wykorzystywał  widowiska 
religijne  do  oddziaływania  emocjonalnego  na  wiernych.  Dwory  europejskie 
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organizowały  spektakle  mające  podkreślać  potęgę  monarchy.  W  rezultacie  teatr 
przestał  być  jedynie  literaturą  sceniczną  —  stał  się  złożonym  wydarzeniem 
wizualnym.

Barokowa  estetyka  opierała  się  na  ruchu,  dynamice  i  kontraście.  W  sztuce 
dominowały  silne  emocje,  teatralne  gesty  i  monumentalne  kompozycje.  Scena 
szybko przejęła wszystkie te cechy.

W przeciwieństwie do renesansu,  który cenił  umiar  i  harmonię,  teatr  barokowy 
kochał  nadmiar.  Im  bardziej  skomplikowana  dekoracja,  im  bardziej 
nieprawdopodobny efekt specjalny, tym większy sukces spektaklu.

Narodziny opery — synteza sztuk

Najważniejszym  wydarzeniem  dla  teatru  XVII  wieku  były  narodziny  opery.  To 
właśnie opera stworzyła zapotrzebowanie na nową przestrzeń sceniczną oraz nowe 
środki scenograficzne.

Pierwsze  opery  powstały  we  Florencji  pod  koniec  XVI  wieku  w  środowisku 
Cameraty Florenckiej, której członkowie marzyli o odtworzeniu antycznego dramatu 
muzycznego. Za jedną z pierwszych oper uznaje się „Eurydykę” Jacopa Periego z 
1600 roku.

Opera szybko stała się ulubioną rozrywką dworów europejskich. Łączyła poezję, 
muzykę, taniec, architekturę i malarstwo. Wymagała więc niezwykle rozbudowanej 
oprawy scenicznej.

To właśnie opera najbardziej  przyczyniła  się do rozwoju scenografii  barokowej. 
Dekoracje  musiały  zmieniać  się  błyskawicznie,  przedstawiać  fantastyczne  światy, 
pałace bogów,  piekło,  morze,  miasta i  ogrody.  Scenografia  zaczęła  funkcjonować 
niemal jak ruchomy obraz.

W  Wenecji  otwierano  pierwsze  publiczne  teatry  operowe.  Było  to  zjawisko 
rewolucyjne, ponieważ teatr przestawał być wyłącznie rozrywką dworską i trafiał do 
bogatego mieszczaństwa.

Rewolucja scenograficzna baroku

Perspektywa jako fundament iluzji

Największym odkryciem scenografii  barokowej  było  wykorzystanie  perspektywy 
linearnej.  Już  renesansowi  artyści  znali  prawa  perspektywy,  jednak  dopiero  teatr 
baroku uczynił z niej podstawowe narzędzie budowania iluzji.

Scenografowie  projektowali  dekoracje  w  taki  sposób,  aby  widz  miał  wrażenie 
ogromnej głębi przestrzeni. Malowane kulisy przedstawiały długie galerie, pałacowe 
sale, ulice miast czy ogrody ciągnące się w nieskończoność.
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Perspektywa podporządkowana była najczęściej  jednemu punktowi widzenia — 
loży królewskiej znajdującej się naprzeciw sceny. To właśnie monarcha miał oglądać 
„idealny obraz”. Widzowie siedzący z boku widzieli dekoracje pod innym kątem, ale 
nie  miało  to  większego znaczenia.  Teatr  dworski  podporządkowany  był  hierarchii 
społecznej.

Włoscy  scenografowie  doprowadzili  sztukę  iluzji  do  niezwykłej  doskonałości. 
Szczególną rolę odegrali tutaj Giacomo Torelli oraz później rodzina Galli da Bibiena.

Giacomo Torelli i teatr przemian

Giacomo Torelli, działający w XVII wieku włoski scenograf i inżynier, był jednym z 
największych reformatorów teatru barokowego.  To on udoskonalił  system szybkiej 
wymiany dekoracji.

Kulisy  i  prospekty  mocowano  do  wózków  poruszających  się  po  szynach  pod 
sceną. Jeden ruch mechanizmu pozwalał zmienić całą przestrzeń sceniczną w ciągu 
kilku sekund. Publiczność obserwowała przemiany pałaców w lasy, świątyń w porty 
morskie czy ogrodów w sale tronowe. Efekt był oszałamiający. Teatr stał się sztuką 
przemiany.  Torelli  pracował  między  innymi  we  Francji,  gdzie  jego  rozwiązania 
techniczne wywarły ogromny wpływ na rozwój teatru dworskiego.

Rodzina Bibiena i perspektywa narożna

W  XVIII  wieku  scenografia  osiągnęła  nowy  poziom  dzięki  rodzinie  Bibiena. 
Ferdinando  Galli  Bibiena  i  jego  potomkowie  stworzyli  nowatorski  system  zwany 
„veduta per angolo”, czyli perspektywą narożną.

W tradycyjnej scenografii  linie perspektywy prowadziły centralnie w głąb sceny. 
Bibienowie zerwali z tą zasadą. Architektura sceniczna została ustawiona pod kątem. 
Korytarze, schody i kolumnady nie prowadziły już frontalnie, lecz diagonalnie.

Dzięki temu scena wydawała się znacznie większa i bardziej dynamiczna. Widz 
odnosił wrażenie, że przestrzeń nie ma końca.

Scenografie Bibienów były monumentalne, pełne schodów, arkad, galerii i kopuł. 
Często przypominały fantastyczne miasta lub pałace niemożliwe do zbudowania w 
rzeczywistości.

Ich wpływ na teatr europejski był ogromny. Pracowali dla dworów Austrii, Niemiec, 
Włoch i Francji, a ich projekty kopiowano jeszcze przez wiele dziesięcioleci.

Rozwój architektury teatralnej

Od sceny renesansowej do sceny pudełkowej

Jedną  z  najważniejszych  przemian  epoki  baroku  było  powstanie  nowoczesnej 
sceny pudełkowej. W średniowieczu i renesansie scena często była otwarta, a widz 
znajdował się bardzo blisko aktora. W baroku przestrzeń sceniczna została wyraźnie 
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oddzielona  od  publiczności.  Powstał  łuk  prosceniowy  —  dekoracyjna  rama 
oddzielająca świat widzów od świata przedstawienia. To rozwiązanie miało ogromne 
znaczenie.  Po  pierwsze,  pozwalało  ukryć  maszynerię  teatralną.  Po  drugie, 
wzmacniało  iluzję  obrazu  oglądanego  niczym  żywe  malowidło.  Po  trzecie, 
umożliwiało  kontrolowanie  perspektywy.  Scena  zaczęła  przypominać  zamknięte 
pudełko, którego wnętrze można dowolnie aranżować.

Teatro Farnese — model nowoczesnego teatru

Jednym  z  najważniejszych  budynków  teatralnych  epoki  był  Teatro  Farnese  w 
Parmie, ukończony w 1618 roku. Teatr ten uznawany jest za pierwszy nowoczesny 
teatr barokowy. Posiadał monumentalny łuk prosceniowy oraz ogromną scenę zdolną 
pomieścić rozbudowane dekoracje i efekty specjalne. Można tam było organizować 
nawet widowiska wodne. Specjalne systemy pozwalały zalewać część sceny wodą, 
tworząc  sztuczne jeziora  czy  bitwy  morskie.  Teatro  Farnese  stał  się  wzorem dla 
późniejszych teatrów operowych.

Widownia w kształcie podkowy

Wraz  z  rozwojem  opery  zmieniała  się  również  organizacja  widowni.  Powstał 
charakterystyczny  układ  podkowy  z  piętrowymi  lożami.  Rozwiązanie  to  miało 
znaczenie  zarówno  akustyczne,  jak  i  społeczne.  Loże  były  symbolem  prestiżu. 
Arystokracja nie tylko oglądała spektakl,  ale sama stawała się częścią widowiska. 
Publiczność  obserwowała  siebie  nawzajem  niemal  równie  uważnie  jak  scenę. 
Widownia  odzwierciedlała  strukturę  społeczną  epoki:  najważniejsza  była  loża 
królewska, arystokracja zajmowała loże boczne, bogate mieszczaństwo siedziało na 
parterze,  niższe  warstwy  społeczne  trafiały  na  najwyższe  galerie.  Architektura 
teatralna stawała się więc także manifestacją społecznej hierarchii.

Kanał orkiestrowy

W epoce baroku pojawił  się  również kanał  orkiestrowy.  Orkiestrę  umieszczano 
poniżej poziomu sceny, co poprawiało akustykę i pozwalało widzom lepiej skupić się 
na akcji. To rozwiązanie stało się standardem w teatrach operowych.

Maszyneria teatralna — magia techniki

Teatr jako maszyna cudów

Barok kochał techniczne cuda. Scenograf był jednocześnie malarzem, architektem 
i  inżynierem.  Pod  sceną  i  nad  sceną  instalowano  skomplikowane  systemy  lin, 
bloczków, przeciwwag i zapadni. Dzięki nim można było tworzyć niezwykłe efekty: 
zstępowanie bogów z nieba, pojawianie się duchów, loty postaci, sztormy i pożary, 
wybuchy, ruchome morze, obracające się dekoracje.

Widownia miała odnieść wrażenie uczestnictwa w czymś nadprzyrodzonym.
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Deus ex machina

Jednym z najpopularniejszych efektów było tzw. deus ex machina, czyli  „bóg z 
maszyny”.  Postacie boskie opuszczano na scenę za pomocą systemów linowych. 
Widzowie obserwowali, jak bogowie dosłownie zstępują z nieba. Efekt ten miał nie 
tylko znaczenie estetyczne, ale również symboliczne. Barokowy teatr bardzo często 
operował metafizyką i religijną symboliką.

Oświetlenie

Oświetlenie sceniczne było jeszcze oparte na świecach i lampach oliwnych, ale 
już wtedy starano się kontrolować atmosferę światła. Świece ustawiano: na rampie 
przed sceną, w żyrandolach, za kulisami, w reflektorach kierunkowych.

Eksperymentowano  z  kolorowym  szkłem  oraz  ekranami  odbijającymi  światło. 
Choć  możliwości  techniczne  były  ograniczone,  teatr  barokowy stworzył  podstawy 
nowoczesnego projektowania światła.

Główne formy teatru barokowego

Teatr dworski

Najbardziej  reprezentacyjną  formą  teatru  był  teatr  dworski.  Spektakle 
organizowane  na  dworach  królewskich  i  książęcych  służyły  przede  wszystkim 
propagandzie  władzy.  Monarcha  przedstawiany  był  jako  gwarant  ładu,  harmonii  i 
boskiego  porządku.  Widowiska  miały  często  charakter  alegoryczny.  Bogowie 
olimpijscy  wychwalali  cnoty  władcy,  zwycięstwa  militarne  ukazywano  jako  triumf 
dobra  nad  chaosem.  Wersal  Ludwika  XIV  stał  się  jednym  z  najważniejszych 
ośrodków teatru  dworskiego.  Król-Słońce  sam występował  w baletach  dworskich. 
Teatr był tam częścią ceremoniału politycznego.

Opera

Opera stała się najbardziej prestiżowym gatunkiem teatralnym epoki. Wyróżniano: 
operę seria — poważną, heroiczną, operę buffa — komiczną, widowiska pastoralne, 
maskarady i balety dworskie.

Opera  wymagała  ogromnych  nakładów  finansowych.  Rozbudowana  orkiestra, 
dekoracje, kostiumy i efekty specjalne czyniły ją najdroższą formą sztuki teatralnej.

 
Komedia dell’arte

Równolegle rozwijał się zupełnie inny nurt — włoska commedia dell’arte. Był to 
teatr żywy, improwizowany i oparty na wyrazistych typach postaci. Arlekin, Pantalone, 
Kolombina  czy  Brighella  szybko  zdobyli  popularność  w  całej  Europie.  W 
przeciwieństwie do monumentalnego teatru dworskiego, commedia dell’arte często 
korzystała  z  bardzo  prostych  dekoracji.  Najważniejszy  był  aktor,  ruch  i  komizm 
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sytuacyjny.  Jednak  także  ten  nurt  wpłynął  na  rozwój  scenografii,  szczególnie 
dekoracji miejskich i wnętrz mieszczańskich.

Teatr szkolny i religijny

W krajach katolickich ogromną rolę odgrywał teatr jezuicki. Jezuici wykorzystywali 
widowiska teatralne  do edukacji  i  propagandy religijnej.  Spektakle  były  niezwykle 
rozbudowane  i  często  dorównywały  rozmachem  teatrowi  dworskiemu.  W  Polsce 
teatry jezuickie odegrały ogromną rolę w rozwoju kultury teatralnej.

Francja — między klasycyzmem a widowiskiem

Teatr francuski XVII wieku

Francja  wypracowała  własny  model  teatru  barokowego,  silnie  związany  z 
klasycyzmem. Dramaturdzy tacy jak Pierre Corneille, Jean Racine i Molière tworzyli 
dzieła  podporządkowane  zasadzie  trzech  jedności.  Jednocześnie  jednak  sama 
inscenizacja  coraz  bardziej  zmierzała  ku  widowiskowości.  Paryski  Hôtel  de 
Bourgogne oraz późniejszy Palais-Royal należały do najważniejszych teatrów epoki.

Dekoracja symultaniczna

We  Francji  długo  utrzymywała  się  dekoracja  symultaniczna.  Na  scenie 
jednocześnie znajdowało się kilka miejsc akcji: pałac, ulica, świątynia, ogród. Aktorzy 
przechodzili  między  nimi  zgodnie  z  rozwojem  fabuły.  Dopiero  wpływy  włoskie 
doprowadziły do rozpowszechnienia sceny perspektywicznej.

Molière i teatr miejski

Molière  odziedziczył  po  wcześniejszych  zespołach  dekoracje  przedstawiające 
miejskie  ulice  i  wnętrza.  Jego  teatr  był  bardziej  związany  z  codziennością  i 
obyczajem niż monumentalna opera włoska. Jednak również tutaj rozwijały się nowe 
rozwiązania sceniczne, szczególnie związane z organizacją przestrzeni teatralnej.

Włochy — ojczyzna opery i scenografii

Włoska dominacja

To właśnie Włochy wyznaczały kierunek rozwoju teatru europejskiego XVII i XVIII 
wieku.  Włoscy scenografowie,  architekci  i  inżynierowie byli  zatrudniani  na  niemal 
wszystkich  dworach  Europy.  To  we Włoszech:  narodziła  się  opera,  rozwinęła  się 
scena pudełkowa, powstała nowoczesna scenografia perspektywiczna udoskonalono 
maszynerię teatralną.

Wenecja i teatr publiczny
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Wenecja  odegrała  szczególną  rolę  jako  centrum  teatru  publicznego.  Otwarcie 
publicznych  teatrów  operowych  oznaczało,  że  teatr  przestał  być  wyłącznie 
przywilejem arystokracji. Widzowie kupowali bilety, a teatry zaczęły konkurować ze 
sobą  rozmachem  dekoracji  i  atrakcyjnością  widowisk.  To  właśnie  ekonomia 
widowiska przyspieszyła rozwój techniki scenicznej.

Niemcy i Austria — triumf teatru iluzji

Dwory niemieckie

W XVIII wieku niemieckie i austriackie dwory stały się jednymi z najważniejszych 
ośrodków teatralnych Europy. Szczególnie silny wpływ wywarła tam rodzina Bibiena. 
Scenografie osiągały ogromną skalę i niezwykłe wyrafinowanie architektoniczne.

Teatry rokokowe

W Niemczech rozwinęły się również jedne z najpiękniejszych teatrów rokokowych. 
Przykładem jest Residenztheater w Monachium, zaprojektowany przez François de 
Cuvilliés.  Jego  wnętrze  stanowi  niemal  podręcznikowy przykład  rokoka:  złocenia, 
ornament  rocaille,  asymetria,  pastelowa  kolorystyka,  lekkość  dekoracji.  Wnętrze 
teatru samo stawało się spektaklem.

Rokoko — teatr lekkości i elegancji

Od monumentalności do intymności

Około  1720  roku  Europa  zaczęła  odchodzić  od  ciężkiego,  monumentalnego 
baroku.  Rokoko  przyniosło  nową  estetykę:  lekkość,  asymetrię,  dekoracyjność, 
kameralność, zmysłowość.

Zmiana ta odbiła się również w teatrze. Scenografie stały się bardziej subtelne. 
Zamiast monumentalnych pałaców pojawiały się: ogrody, altany, buduary, pawilony, 
romantyczne ruiny.

Teatr salonowy

Rokoko  rozwijało  kulturę  salonu.  Powstawały  niewielkie  teatry  prywatne 
organizowane w pałacach arystokracji. Spektakle miały bardziej intymny charakter. 
Popularność  zdobywały:  komedie  obyczajowe,  farsy,  opera  buffa,  przedstawienia 
pastoralne.

Widz  miał  już  nie  tyle  doznać  metafizycznego  wstrząsu,  ile  przyjemności  i 
estetycznej elegancji.

Watteau i teatralność rokoka
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Malarstwo Antoine’a  Watteau znakomicie  oddaje  atmosferę  teatru  rokokowego. 
Jego  obrazy  przedstawiają  aktorów  commedia  dell’arte,  eleganckie  spotkania  w 
parkach i melancholijne widowiska. Teatr rokoka był bardziej subtelny emocjonalnie 
niż teatr baroku.

Jean-Antoine  Watteau,  Treść  Pierrota,  ok.  1711–1712, Muzeum  Thyssen-
Bornemisza, Madryt. Domena publiczna.

Polska wobec teatru baroku i rokoka

Dwór Władysława IV

W Polsce początki nowoczesnego teatru wiążą się z panowaniem Władysława IV 
Wazy.  Król  fascynował  się  włoską  operą  i  sprowadzał  do  Warszawy  włoskich 
muzyków,  scenografów  oraz  architektów.  Na  Zamku  Królewskim  organizowano 
widowiska operowe z rozbudowaną scenografią i efektami specjalnymi. Były to jedne 
z pierwszych oper wystawianych poza Włochami.
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Teatry magnackie

W XVIII  wieku ogromną rolę odegrały prywatne teatry magnackie.  Arystokracja 
budowała własne sceny w pałacach i rezydencjach. Widowiska organizowano między 
innymi  w:  Nieświeżu,  Puławach,  Warszawie,  Białymstoku.  Teatry  te  korzystały  z 
europejskich wzorców scenograficznych.

10.3. Recepcja rokoka

Rokoko silnie oddziaływało na polską kulturę dworską. Scenografie przypominały 
rokokowe  wnętrza  i  ogrody.  Popularne  były  dekoracje  pastoralne,  sielankowe  i 
sentymentalne. Wpływy francuskie i saskie widoczne były zarówno w architekturze 
teatralnej, jak i w kostiumach oraz dekoracjach.

Aktor i widz w epoce baroku i rokoka

Sztuka gestu

Aktorstwo epoki baroku było silnie związane z retoryką. Każda emocja posiadała 
określony zestaw gestów i  póz.  Aktor nie tyle „przeżywał”  rolę,  ile prezentował ją 
zgodnie  z  ustalonym kodem.  Widownia  potrafiła  odczytywać  te  znaki  niemal  jak 
język.

Kobiety na scenie

Jedną  z  najważniejszych  zmian  było  pojawienie  się  kobiet  na  scenie.  W 
renesansie role kobiece często grali  mężczyźni lub chłopcy. W XVII wieku aktorki 
zaczęły zdobywać ogromną popularność. Zmiana ta wpłynęła również na kostium, 
sposób gry oraz tematykę przedstawień.

Widz jako uczestnik widowiska

Publiczność barokowa zachowywała się  inaczej  niż  współczesna.  Rozmawiano 
podczas spektakli, komentowano akcję, flirtowano i demonstrowano swoją pozycję 
społeczną. Teatr był wydarzeniem towarzyskim. W epoce rokoka aspekt ten jeszcze 
się nasilił. Loże teatralne stawały się przedłużeniem salonu.

Dziedzictwo baroku i rokoka

Narodziny nowoczesnego teatru

Barok  i  rokoko  stworzyły  fundamenty  nowoczesnego  teatru  europejskiego.  To 
właśnie wtedy: powstała scena pudełkowa, rozwinęła się nowoczesna scenografia, 
pojawił się zawód scenografa, udoskonalono technikę oświetleniową, rozwinęła się 
architektura operowa, teatr stał się syntezą wielu sztuk.
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Współczesne kino widowiskowe, musical czy teatr multimedialny wciąż korzystają 
z idei narodzonych w epoce baroku.

Teatr jako iluzja

Najważniejszym dziedzictwem baroku pozostaje jednak przekonanie, że teatr jest 
sztuką  iluzji.  Barok  nauczył  europejską  scenę  myślenia  obrazem.  Scenografia 
przestała być tłem — zaczęła współtworzyć dramaturgię spektaklu.  Widz miał  nie 
tylko słuchać historii, ale przede wszystkim ją oglądać i przeżywać.

Rokoko i narodziny estetyki nastroju

Rokoko  z  kolei  nauczyło  teatr  subtelności.  Wprowadziło:  bardziej  intymną 
przestrzeń  sceniczną,  nastrojowość,  elegancję  dekoracji,  psychologiczny  klimat 
wnętrz. To właśnie z rokoka wyrasta późniejszy teatr sentymentalny i mieszczański.

Zakończenie

Historia  teatru  baroku  i  rokoka  jest  historią  wielkiej  przemiany  europejskiej 
wyobraźni.  W ciągu zaledwie dwóch stuleci  scena przeszła drogę od stosunkowo 
prostych  dekoracji  renesansowych  do  niezwykle  skomplikowanych  machin  iluzji. 
Teatr nauczył się operować przestrzenią, światłem, ruchem i perspektywą w sposób 
niemal filmowy.

Barok stworzył  teatr  monumentalny, nastawiony na olśnienie i  spektakularność. 
Rokoko nadało mu lekkość,  wdzięk i  intymność.  Razem obie epoki  ukształtowały 
podstawowe  zasady  nowoczesnej  scenografii.  Właśnie  wtedy  narodził  się  teatr 
rozumiany jako kompletne widowisko — miejsce, w którym architektura, malarstwo, 
muzyka, światło i ruch łączą się w jedną całość.

Dzisiejsza  scena  teatralna  nadal  pozostaje  spadkobierczynią  tamtych  odkryć. 
Kurtyna,  scena  pudełkowa,  perspektywiczna  dekoracja,  efekty  specjalne,  kanał 
orkiestrowy czy teatralna iluzja — wszystkie te elementy mają swoje źródło właśnie w 
epoce baroku i rokoka.
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Rozwój teatru i scenografii XVIII wieku

Na tle przemian teatru europejskiego epoki oświecenia

Gdyby widz z początku XVIII wieku znalazł się nagle w teatrze końca tego samego 
stulecia, prawdopodobnie miałby wrażenie, że uczestniczy w zupełnie innym rodzaju 
sztuki.  Jeszcze około  roku 1700 teatr  pozostawał  przede wszystkim widowiskiem 
dworskim  –  ceremonialnym,  podporządkowanym  etykiecie,  zdominowanym  przez 
operę,  balet  i  spektakularne  efekty  maszynerii  scenicznej.  Sto  lat  później  coraz 
częściej stawał się przestrzenią publicznej debaty, miejscem edukacji obywatelskiej i 
zwierciadłem społecznych przemian.

XVIII  wiek  był  zatem  epoką  przejścia:  od  barokowego  teatru  iluzji  ku 
nowoczesnemu teatrowi psychologicznemu; od sceny podporządkowanej dworowi ku 
scenie publicznej; od dekoracyjnego przepychu ku poszukiwaniu realizmu i nastroju. 
Był  również  czasem narodzin  nowoczesnej  scenografii  rozumianej  nie  jako  zbiór 
dekoracji, lecz jako świadomie projektowana przestrzeń dramatyczna.

To  właśnie  w  XVIII  wieku  utrwalił  się  model  teatru  pudełkowego  z  wyraźnym 
podziałem na scenę i widownię, rozwinęła się perspektywa sceniczna, udoskonalono 
maszynerię teatralną, pojawiły się pierwsze próby reżyserii jako samodzielnej funkcji 
artystycznej, a scenograf zaczął odgrywać rolę współtwórcy przedstawienia. Włoscy 
architekci  i  malarze  sceniczni  eksportowali  swoje  rozwiązania  do  Francji,  Austrii, 
Niemiec, Rosji i Polski. Jednocześnie w Anglii i Francji rodził się teatr mieszczański, 
który oczekiwał od sceny nie tylko widowiska, ale także emocji, moralnej refleksji i 
prawdopodobieństwa.

Nie bez znaczenia pozostawały również przemiany społeczne. Oświecenie, rozwój 
mieszczaństwa, urbanizacja i wzrost liczby teatrów publicznych sprawiły, że sztuka 
sceniczna przestała być przywilejem elit. Teatr XVIII wieku był miejscem spotkania 
wszystkich  klas  społecznych:  arystokratów  siedzących  w  lożach,  mieszczan 
zajmujących galerie i tłocznej publiczności stojącej pod sceną. Był zarazem salonem, 
giełdą opinii, widowiskiem i szkołą obyczajów.

Dzieje  scenografii  tego  okresu  są  nierozerwalnie  związane  z  rozwojem 
architektury  teatralnej.  Zmiana  przestrzeni  scenicznej  pociągała  za  sobą  zmianę 
sposobu gry aktorskiej, rytmu przedstawienia i relacji między widzem a aktorem. To 
właśnie  dlatego  historia  XVIII-wiecznej  scenografii  jest  zarazem historią  narodzin 
nowoczesnego teatru.

 Teatr europejski u progu XVIII wieku

U początków XVIII wieku Europa odziedziczyła po epoce baroku teatr niezwykle 
widowiskowy, podporządkowany zasadzie olśnienia widza. W XVII wieku połączenie 
odkryć perspektywy linearnej z rozwojem opery stworzyło fundament nowoczesnej 
sceny włoskiej. Właśnie we Włoszech wykształcił się model teatru wyposażonego w 
proscenium, głęboką scenę oraz rozbudowaną maszynerię sceniczną.
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Najważniejszą  cechą  teatru  barokowego  była  iluzja.  Scena  miała  sprawiać 
wrażenie nieskończonej przestrzeni, a dekoracje – mimo swej płaskości – tworzyć 
obraz monumentalnych pałaców,  świątyń i  miejskich perspektyw.  Teatr  stawał  się 
machiną do produkowania cudów.

Wciąż jednak był to teatr elitarny. W wielu krajach funkcjonował przede wszystkim 
jako  teatr  dworski,  związany  z  ceremoniałem  monarchy.  Przedstawienia 
organizowano  z  okazji  ślubów,  koronacji,  narodzin  dynastycznych  czy  wizyt 
dyplomatycznych. Publiczność nie oglądała jedynie sztuki – oglądała również władzę.

W XVIII wieku ten model zaczął się stopniowo zmieniać. Rosły miasta, wzrastało 
znaczenie mieszczaństwa, a wraz z nim zapotrzebowanie na publiczną rozrywkę. 
Powstawały nowe gmachy teatralne, zdolne pomieścić tysiące widzów. Opera nadal 
dominowała we Włoszech i Austrii, lecz obok niej rozwijał się dramat mieszczański, 
komedia sentymentalna, teatr muzyczny oraz widowiska popularne.

Zmieniała  się  także  estetyka.  Barokowy  przepych  zaczął  ustępować  miejsca 
klasycyzmowi  i  sentymentalizmowi.  Widz  coraz  częściej  oczekiwał  nie  tylko 
zachwytu,  ale  także  emocjonalnego  prawdopodobieństwa.  W  konsekwencji 
scenografia  stopniowo  odchodziła  od  fantastycznych  pałaców  ku  krajobrazom, 
wnętrzom mieszkalnym i dekoracjom historycznym.

Narodziny teatru publicznego

Jednym  z  najważniejszych  procesów  XVIII  wieku  było  przejście  od  teatru 
dworskiego  do  publicznego.  Oczywiście  teatry  publiczne  istniały  już  wcześniej, 
jednak dopiero w XVIII wieku zaczęły dominować w życiu kulturalnym wielkich miast.

Teatr jako instytucja miejska

Nowe teatry budowano w centrach rozwijających się metropolii: Londynu, Paryża, 
Wiednia, Mediolanu, Hamburga czy Petersburga. Gmach teatralny przestawał być 
jedynie salą widowiskową – stawał się symbolem miejskiego prestiżu.

Przemiana ta miała charakter zarówno społeczny, jak i architektoniczny. Widownia 
rosła, pojawiały się wielopoziomowe loże, galerie i kanały orkiestrowe. Teatr zaczynał 
przypominać nowoczesną machinę społeczną, w której  każdy element przestrzeni 
odpowiadał określonej hierarchii.

W lożach zasiadała arystokracja. Galerie przeznaczone były dla mieszczaństwa. 
Najubożsi  tłoczyli  się  najwyżej  lub  stali  pod  sceną.  Widzowie  nie  przychodzili 
wyłącznie  oglądać  spektaklu  –  równie  ważne  było  pokazywanie  siebie.  Teatr  był 
miejscem towarzyskiej demonstracji statusu.

La Scala i narodziny monumentalnego teatru operowego

Szczególną rolę odegrały publiczne teatry operowe. Najsłynniejszym przykładem 
stała  się  mediolańska  La  Scala,  otwarta  w  latach  1776–1778.  Gmach  ten  był 
logicznym rozwinięciem wcześniejszych teatrów dworskich, lecz w znacznie większej 
skali.
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Widownia  mogła  pomieścić  ponad  dwa  tysiące  osób.  Monumentalna  scena 
pozwalała  na  realizację  rozbudowanych  widowisk  operowych  i  baletowych.  Loże 
tworzyły charakterystyczny układ podkowy, który stanie się wzorem dla późniejszych 
teatrów europejskich.

Teatr  operowy  XVIII  wieku  był  zarazem  przestrzenią  muzyki,  architektury  i 
scenografii. Dekoracje nie stanowiły dodatku do przedstawienia – były jednym z jego 
głównych bohaterów.

Angielski teatr restauracji

Inny model teatru publicznego rozwinął  się w Anglii.  Tamtejszy teatr  restauracji 
zachował  część  tradycji  elżbietańskiej.  Charakterystyczna  była  głęboka  scena  z 
wysuniętym fartuchem scenicznym, na którym grali aktorzy.

Rozwiązanie to miało ogromne znaczenie dla relacji między aktorem a widzem. 
Anglicy  długo  nie  chcieli  zrezygnować  z  bezpośredniego  kontaktu  publiczności  z 
wykonawcą.  Aktor  występował  niejako  „na  widowni”,  podczas  gdy  malowane 
dekoracje pozostawały w tle.

W teatrze Drury Lane czy Covent Garden scenografia włoska współistniała więc z 
dawną tradycją gry frontalnej. To właśnie w Anglii najdłużej utrzymywała się scena 
łącząca cechy teatru renesansowego i nowoczesnego teatru pudełkowego.

Architektura teatralna XVIII wieku

Widownia w kształcie podkowy

Najbardziej  charakterystycznym  elementem  osiemnastowiecznego  teatru  była 
widownia w kształcie podkowy. Rozwiązanie to wywodziło się z architektury włoskiej i 
rozpowszechniło się niemal w całej Europie.

Układ ten nie był przypadkowy. Podkowa poprawiała akustykę, umożliwiała dobrą 
widoczność sceny i podkreślała hierarchię społeczną. Loże rozmieszczone piętrowo 
przypominały strukturę społeczeństwa stanowego.

W teatrze dworskim najważniejszym miejscem była loża królewska umieszczona 
centralnie naprzeciw sceny. Cała perspektywa dekoracji projektowana była właśnie z 
myślą o tym punkcie obserwacyjnym.

Oddzielenie sceny od widowni

W  XVIII  wieku  wyraźnie  pogłębił  się  podział  między  sceną  a  publicznością. 
Wcześniej  widownia  była  często  równie  jasna jak  scena,  a  część  widzów mogła 
nawet przebywać na samym podium scenicznym.

Stopniowo jednak  scena została  odizolowana za  pomocą łuku prosceniowego. 
Widz miał patrzeć na spektakl niczym na obraz zamknięty w ramie. To rozwiązanie 
wzmacniało iluzję i umożliwiało bardziej kontrolowane operowanie światłem.
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Kanał  orkiestrowy,  umieszczony  pomiędzy  sceną  a  widownią,  dodatkowo 
podkreślał tę granicę. Powstawała nowoczesna przestrzeń teatralna, w której widz 
obserwował przedstawienie z dystansu.

Rozwój akustyki

Architekci  XVIII  wieku  coraz  większą  uwagę  poświęcali  akustyce.  Stosowano 
sklepione sufity i owalne układy widowni, które wzmacniały dźwięk.

W  epoce  przed  mikrofonami  każdy  szczegół  konstrukcji  miał  znaczenie.  Łuk 
prosceniowy  pomagał  koncentrować  głos  aktora,  a  drewniane  elementy  wnętrza 
poprawiały rezonans.

Bezpieczeństwo i zagrożenie pożarami

Teatry  XVIII  wieku  były  piękne,  ale  niebezpieczne.  Drewniane  konstrukcje, 
ogromna liczba świec i lamp olejowych oraz dekoracje wykonane z płótna sprawiały, 
że pożary wybuchały często.

Spłonęły liczne słynne teatry, między innymi Drury Lane. W odpowiedzi zaczęto 
stosować pierwsze zabezpieczenia przeciwpożarowe. Pod koniec wieku pojawiły się 
żelazne kurtyny bezpieczeństwa oraz zbiorniki wodne umieszczane na dachach.

Był to początek nowoczesnego myślenia o bezpieczeństwie scenicznym.

Rewolucja scenograficzna

Od dekoracji do scenografii

W XVIII wieku scenografia przestała być jedynie dekoracyjnym tłem dla aktora. 
Coraz  częściej  stawała  się  integralną  częścią  widowiska.  Barok  odziedziczył  po 
renesansie fascynację perspektywą. Jednak dopiero XVIII  wiek doprowadził  ją do 
skrajnej  doskonałości.  Włoscy  scenografowie  stworzyli  iluzję  przestrzeni  tak 
sugestywną, że scena wydawała się niemal nieskończona.

Rodzina Bibiena

Największy  wpływ  na  rozwój  scenografii  wywarła  rodzina  Bibiena  –  dynastia 
architektów, malarzy i  scenografów działających w całej Europie. Ferdinando Galli 
Bibiena wprowadził około 1703 roku tak zwaną scenę kątową (scena per angolo). W 
przeciwieństwie  do  wcześniejszej  perspektywy  jednopunktowej  stosował  kilka 
punktów zbiegu. Efekt był rewolucyjny. Monumentalne pałace, schody i dziedzińce 
nie wyglądały już jak płaskie dekoracje, lecz jak fragmenty ogromnej, nieskończonej 
architektury. Perspektywa diagonalna nadawała scenie dynamikę i ruch. Dekoracje 
Bibienów oddziaływały na wyobraźnię całej Europy. Ich projekty wykorzystywano we 
Włoszech, Austrii, Niemczech, Francji i Rosji. Styl ten zdominował operę XVIII wieku.
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Mechanika sceniczna

Rozwojowi scenografii towarzyszył rozwój maszynerii teatralnej. Wykorzystywano 
systemy lin, bloczków i wózków przesuwających kulisy. Płaskie skrzydła dekoracyjne 
ustawiano  w  rowkach  podłogi  i  przesuwano  równolegle  do  siebie.  Dzięki  temu 
zmiana scenografii mogła odbywać się szybko, a nawet na oczach publiczności. W 
teatrach  barokowych  widzowie  szczególnie  cenili  właśnie  moment  przemiany. 
Magiczna zmiana krajobrazu była atrakcją samą w sobie.

Giacomo Torelli i scena przemian

Jednym z pionierów mechaniki scenicznej był Giacomo Torelli. Opracował system 
„rydwanu  i  drążka”,  umożliwiający  jednoczesne  przesuwanie  wielu  elementów 
dekoracji. Torelli zrewolucjonizował teatr francuski. W Palais-Royal jego urządzenia 
pozwalały na płynne transformacje sceny podczas trwania akcji. To właśnie wtedy 
scena zaczęła funkcjonować niczym wielka maszyna iluzji.

Projekt scenografii teatralnej stworzonej przez Giacomo Torelli da Fano do baletu 
„Les Noces de Thétis”, z „Décorations et machine aprestees aux nopces de Tétis, 
Ballet Royal” 1654. Plik ten jest udostępniany na licencji Creative Commons     CC0 1.0   
Universal Public Domain Dedication. 

Scenografia pejzażowa i narodziny nastroju

W  drugiej  połowie  XVIII  wieku  estetyka  teatralna  zaczęła  się  zmieniać. 
Publiczność była już częściowo zmęczona monumentalnym barokowym przepychem. 
Rosło  zainteresowanie  naturą,  historią  i  autentycznością.  Odkrycie  Pompejów 
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pobudziło  fascynację  antykiem,  ruinami  i  historycznym  detalem.  Rozwijał  się 
sentymentalizm.

Philip James de Loutherbourg

Jednym  z  najważniejszych  reformatorów  scenografii  był  Philip  James  de 
Loutherbourg, pracujący dla teatru Drury Lane w Londynie. Loutherbourg przesunął 
punkt  ciężkości  z  monumentalnej  architektury  na  krajobraz  i  atmosferę.  Zamiast 
pałacowych  wnętrz  pojawiały  się  pejzaże,  burze,  księżycowe  noce  i  realistyczne 
widoki  natury.  Był  również  pionierem efektów świetlnych.  Stosował  przezroczyste 
płótna, podświetlenia oraz cięte dekoracje tworzące iluzję głębi. Jego przedstawienia 
zapowiadały romantyczną estetykę XIX wieku.

Narodziny „lokalnego kolorytu”

W  XVIII  wieku  scenografia  zaczęła  odzwierciedlać  konkretne  miejsca  i  epoki. 
Wcześniej  dekoracje miały  charakter  uniwersalny – pałac był  po prostu pałacem. 
Tymczasem  nowa  publiczność  oczekiwała  realizmu  i  historycznej  wiarygodności. 
Pojawiały się sceny przedstawiające chińskie miasta, gotyckie zamki czy angielskie 
krajobrazy. Był to ważny krok w kierunku nowoczesnej scenografii realistycznej.

Oświetlenie i atmosfera sceniczna

Światło świec i lamp olejowych

Przez większą część XVIII wieku teatry oświetlano świecami i lampami olejowymi. 
Ich światło było nierówne, migotliwe i niebezpieczne. Na scenie stosowano reflektory 
rampowe, światła boczne oraz żyrandole. Świece umieszczano również za kulisami i 
wzdłuż proscenium. Widzowie siedzieli w półmroku, ale widownia nadal pozostawała 
częściowo oświetlona. Dopiero później zaczęto ją zaciemniać, aby skupić uwagę na 
spektaklu.

Narodziny światła dramatycznego

Najważniejsza zmiana polegała jednak nie na samej technologii, lecz na sposobie 
użycia światła. Projektanci zaczęli wykorzystywać oświetlenie do budowania nastroju. 
Cień, kontrast i kierunkowe światło stawały się narzędziem dramaturgii. Pojawiły się 
pierwsze próby filtrowania światła kolorowymi materiałami. Burza, noc czy zachód 
słońca mogły być sugerowane nie tylko dekoracją, ale również światłem. To właśnie 
w XVIII  wieku  rodzi  się  myślenie  o  świetle  jako  o  samodzielnym środku  wyrazu 
scenicznego.

Aktor, reżyser i nowy styl gry

Zmiana scenografii i architektury teatralnej wpłynęła także na aktorstwo.

Od deklamacji do psychologii

W XVII wieku aktorzy często posługiwali się patetyczną deklamacją i ustalonym 
repertuarem gestów. XVIII wiek przyniósł stopniowe odejście od tej konwencji. David 
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Garrick  w  Anglii  stał  się  symbolem nowego  stylu  gry.  Odrzucał  sztuczne  pozy  i 
przesadną retorykę na rzecz naturalności. Aktor miał nie tylko recytować tekst, ale 
przeżywać emocje postaci.

Narodziny reżyserii

Choć  funkcja  reżysera  w  nowoczesnym rozumieniu  pojawi  się  dopiero  w  XIX 
wieku, XVIII stulecie przygotowało grunt pod jej narodziny. Coraz większe znaczenie 
miała spójność przedstawienia. Ktoś musiał  koordynować dekoracje,  światło,  ruch 
aktorów i muzykę. Scenografowie, aktorzy-menedżerowie i dyrektorzy teatrów zaczęli 
pełnić funkcję organizatorów widowiska.

Gatunki teatralne XVIII wieku

Opera

Najbardziej  spektakularnym gatunkiem XVIII  wieku pozostawała opera.  Łączyła 
muzykę,  architekturę,  taniec  i  scenografię  w  jedno  monumentalne  widowisko.  W 
operze rozwijały się najbardziej zaawansowane rozwiązania techniczne. To właśnie 
dla  oper  tworzono  gigantyczne  dekoracje,  efekty  chmur,  burz,  lotów  bogów  i 
przemian przestrzeni.

Balet

W XVIII  wieku balet stopniowo uniezależniał się od opery. Rozwój klasycznego 
tańca  wymagał  nowych  rozwiązań  scenicznych  –  większej  przestrzeni,  bardziej 
przejrzystej kompozycji i płynnych zmian dekoracji.

Komedia sentymentalna

Teatr mieszczański preferował bardziej kameralne gatunki. Popularność zdobyła 
komedia  sentymentalna,  podkreślająca  cnoty  życia  rodzinnego i  moralne  wzorce. 
Scenografia  takich  przedstawień  była  skromniejsza  i  bardziej  realistyczna.  Coraz 
częściej przedstawiała wnętrza mieszkalne.

Melodramat

Pod koniec wieku pojawił się melodramat – gatunek wykorzystujący emocjonalną 
grę  aktorską,  muzykę  i  efekty  sceniczne.  Melodramat  stanie  się  jednym  z 
najważniejszych pomostów między teatrem XVIII i XIX wieku.

Francja – między klasycyzmem a widowiskiem

Francja XVIII wieku pozostawała jednym z głównych centrów kultury europejskiej.

Teatr dworski i opera

Dwór francuski długo utrzymywał tradycję monumentalnych widowisk. Salle des 
Machines  należała  do  największych  teatrów  Europy.  Scena  miała  gigantyczne 
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rozmiary  i  była  wyposażona  w  niezwykle  skomplikowaną  maszynerię.  To  tutaj 
rozwijano efekty specjalne, ruchome platformy i wielkie transformacje sceniczne.

Comédie-Française

Równolegle  rozwijał  się  bardziej  oszczędny  teatr  dramatyczny  reprezentowany 
przez  Comédie-Française.  Scenografia  tragedii  była  tam  stosunkowo  statyczna. 
Często stosowano neutralne dekoracje typu palais à volonté – uniwersalne wnętrza 
pałacowe.

Jednak także we Francji pod koniec wieku zaczęto dążyć do większego realizmu 
historycznego.

Rewolucja francuska i teatr obywatelski

Rewolucja  francuska  nadała  teatrowi  nową  funkcję  polityczną.  Widowiska 
republikańskie  projektowane  przez  Jacques-Louisa  Davida  wykorzystywały 
monumentalną scenografię  neoklasyczną.  Teatr  stał  się  narzędziem propagandy i 
obywatelskiej edukacji.

Włochy – ojczyzna scenografii

Żaden kraj nie wywarł na rozwój scenografii XVIII wieku tak wielkiego wpływu jak 
Włochy.

Architekci i malarze sceniczni

Włoscy artyści eksportowali swoje rozwiązania do całej Europy. Rodzina Bibiena, 
Juvarra czy Burnacini pracowali dla dworów cesarskich, książęcych i królewskich. To 
we Włoszech rozwinęły się: scena pudełkowa, perspektywa teatralna, nowoczesna 
maszyneria sceniczna, monumentalna opera.

Opera jako synteza sztuk

Włoska opera była laboratorium nowoczesnego widowiska. Łączyła architekturę, 
malarstwo, muzykę i technikę sceniczną. Scenograf nie był już tylko dekoratorem – 
stawał się architektem iluzji.

Anglia – między tradycją a nowoczesnością

Angielski teatr XVIII wieku rozwijał się odmiennie niż teatr kontynentalny.

Tradycja szekspirowska

Anglicy  długo  zachowywali  przywiązanie  do  bezpośredniej  gry  aktorskiej. 
Wysunięty  fartuch  sceniczny  pozwalał  aktorowi  utrzymywać  kontakt  z  widownią. 
Dlatego scenografia pełniła początkowo rolę bardziej dekoracyjną niż dramatyczną.
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Drury Lane i Garrick

Teatr  Drury  Lane  stał  się  centrum  reform  teatralnych.  David  Garrick 
zrewolucjonizował styl gry aktorskiej i zwiększył znaczenie spójności widowiska. Pod 
koniec wieku rozwój  scenografii  pejzażowej Loutherbourga przygotował  grunt  pod 
romantyczny teatr XIX wieku.

Cenzura i teatry patentowe

W Anglii działalność teatralna podlegała ścisłej kontroli państwa. Patentowe teatry 
posiadały monopol na wystawianie „legalnego dramatu”.

W efekcie ogromną popularność zdobywały widowiska muzyczne,  pantomimy i 
spektakle wizualne.

Niemcy i Austria – teatr jako instytucja kultury

W krajach niemieckich teatr coraz wyraźniej postrzegano jako instytucję publiczną 
i edukacyjną.

Hamburg i idea teatru narodowego

W 1767 roku powstał Hamburgski Teatr Narodowy – pierwszy niekomercyjny teatr 
publiczny finansowany przez obywateli. Było to wydarzenie przełomowe. Teatr miał 
służyć społeczeństwu, podobnie jak biblioteka czy muzeum.

Głównym  agentem  zmian  na  scenie  niemieckiej  opery  tego  okresu  był  Abel 
Seyler (ur. 23  sierpnia 1730 w  Liestal,  zm. 25  kwietnia 1800 w  Rellingen).  To 
szwajcarski  dyrektor  teatru,  dziś  uważany  za  „czołowego  mecenasa  teatru 
niemieckiego”.  Odegrał  kluczową  rolę  w  rozwoju  teatru  i  opery  niemieckiej, 
wprowadzając Szekspira do niemieckiej publiczności, promując teatr narodowy oraz 
wspierając  eksperymentalne  produkcje.  Opisywany  jako  „jeden  z  najbardziej 
zasłużonych ludzi  niemieckiej  sztuki”,  Seyler  pomógł  uczynić Hamburg ośrodkiem 
teatralnych  innowacji  i  był  orędownikiem  publicznie  finansowanego  teatru  w 
Niemczech. 

Wiedeń i opera dworska

W Austrii  dominowała  opera  włoska.  Wiedeńskie  sceny  korzystały  z  osiągnięć 
włoskiej architektury i scenografii. Jednocześnie rozwój klasycyzmu muzycznego – 
Haydna i Mozarta – wpływał na zmianę estetyki teatralnej. Widowisko stawało się 
bardziej harmonijne i podporządkowane dramaturgii.

Rosja – teatr imperialny

Rosyjski teatr XVIII wieku rozwijał się pod silnym wpływem Zachodu.

Import włoskich wzorców
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Włoskie zespoły operowe i commedia dell’arte przywoziły do Rosji nowoczesną 
scenografię  i  maszynerię.  Dwór  carski  finansował  monumentalne  przedstawienia 
mające podkreślać imperialny prestiż.

Teatr narodowy

Jednocześnie rodził się teatr narodowy dostępny dla szerszej publiczności. Choć 
długo pozostawał słabszy od scen dworskich, odegrał ważną rolę w popularyzacji 
kultury teatralnej.

Hiszpania i Europa Północna

Hiszpania

W XVIII  wieku teatr  hiszpański  rozwijał  się  już  znacznie  wolniej  niż  w okresie 
Złotego  Wieku.  Scena  pozostawała  pod  silnym  wpływem  wzorców  włoskich  i 
francuskich, szczególnie na dworze Burbonów, gdzie ceniono widowiskowość, operę 
oraz rozbudowaną oprawę sceniczną. W Madrycie powstawały nowe przestrzenie 
teatralne i dworskie teatry, w których wykorzystywano coraz bardziej zaawansowane 
dekoracje  perspektywiczne,  ruchome kulisy  oraz  efekty  mechaniczne inspirowane 
teatrem włoskim. Mimo obecności zagranicznych artystów i scenografów Hiszpania 
nie  wypracowała  jednak  własnego,  nowoczesnego  modelu  scenografii,  a  rozwój 
teatru miał głównie charakter adaptacji europejskich trendów. Ważną rolę odgrywały 
widowiska dworskie, łączące teatr, muzykę i elementy spektaklu plenerowego, które 
podkreślały reprezentacyjny charakter monarchii. 

Niderlandy

W XVIII wieku teatr w Niderlandach rozwijał się pod wpływem klasycyzmu oraz 
wzorców francuskich  i  włoskich.  Szczególne znaczenie  miał  teatr  zaprojektowany 
przez Jacoba van Campena w Amsterdamie, otwarty w XVII wieku, który stał  się 
ważnym modelem dla późniejszych scen niderlandzkich. Budynek ten łączył funkcje 
reprezentacyjne  z  nowoczesnym  układem  teatralnym  i  umożliwiał  stosowanie 
dekoracji perspektywicznych oraz bardziej zaawansowanej mechaniki scenicznej. W 
XVIII  wieku  teatry  niderlandzkie  stopniowo  rozwijały  scenografię  opartą  na  iluzji 
przestrzeni,  ruchomych kulisach i  efektach świetlnych,  choć ich działalność miała 
bardziej mieszczański niż dworski charakter. Rozwój sceny teatralnej w Amsterdamie 
i  innych  miastach  handlowych  sprzyjał  popularyzacji  opery,  komedii  i  widowisk 
muzycznych,  a  teatr  stawał  się  ważnym  elementem  życia  publicznego  i  kultury 
miejskiej. 

Polski teatr XVIII wieku

Teatr przed reformami Stanisława Augusta

Przez  długi  czas  polski  teatr  rozwijał  się  głównie  na  dworach  magnackich  i 
królewskich.  Funkcjonowały  sceny  szkolne,  jezuickie  oraz  widowiska  dworskie. 
Wpływy włoskie były bardzo silne, szczególnie w operze i scenografii.
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Powstanie Teatru Narodowego

Momentem przełomowym było  utworzenie  w 1765 roku  Teatru  Narodowego w 
Warszawie  przez  króla  Stanisława  Augusta  Poniatowskiego.  Była  to  pierwsza 
publiczna  scena  narodowa  w  Polsce.  Jej  zadaniem  było  nie  tylko  dostarczanie 
rozrywki, ale również kształtowanie języka, obyczajów i świadomości obywatelskiej. 
Teatr Narodowy propagował idee oświecenia, patriotyzmu i reform społecznych.

  19 listopada 1765 roku w nieistniejącym dziś budynku Operalni przy ul. Królewskiej 
Aktorowie  Jego  Królewskiej  Mości dali  premierę Natrętów Józefa  Bielawskiego, 
komedii będącej swobodną przeróbką z Molière’a. 

Zygmunt Vogel, Teatr Narodowy na placu Krasińskich w Warszawie,  ok. 1791 / 
domena publiczna 

Scenografia i repertuar

Na polskiej scenie pojawiały się zarówno opery, komedie, jak i dramaty społeczne. 
Scenografia  początkowo  korzystała  z  włoskich  wzorców  perspektywicznych.  Z 
czasem zaczęła jednak uwzględniać lokalny koloryt i realistyczne wnętrza. Rozwój 
polskiego  teatru  był  częścią  szerszego  europejskiego  procesu  przechodzenia  od 
widowiska dworskiego ku scenie publicznej.

Publiczność XVIII wieku

Publiczność XVIII-wieczna różniła  się od współczesnej.  W teatrze rozmawiano, 
jedzono, pito alkohol i komentowano przedstawienie na głos. Widzowie przychodzili i 
wychodzili  w  trakcie  spektaklu.  Teatr  był  wydarzeniem  społecznym  bardziej  niż 
kontemplacyjnym.

Jednocześnie rozwój nowych gatunków dramatycznych i realistycznej scenografii 
stopniowo wymuszał większą koncentrację widza. Z czasem zaciemnienie widowni i 
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oddzielenie  sceny  od  publiczności  stworzyły  nowy  model  odbioru  teatralnego  – 
bardziej skupiony i emocjonalny.

Dziedzictwo XVIII wieku

Wpływ XVIII  wieku na historię teatru i  scenografii  trudno przecenić.  To właśnie 
wtedy: utrwalił się nowoczesny model budynku teatralnego, rozwinęła się scenografia 
perspektywiczna,  pojawiła  się  idea jedności  widowiska,  światło  zaczęto  traktować 
jako  środek  dramaturgiczny,  teatr  publiczny  stał  się  instytucją  kultury,  aktorstwo 
zaczęło zmierzać ku realizmowi psychologicznemu.

Scenografia XVIII  wieku przygotowała grunt pod romantyzm, realizm XIX wieku 
oraz  narodziny  nowoczesnej  reżyserii.  Barokowa  scena  iluzji  stopniowo 
przekształcała się w przestrzeń dramatycznego doświadczenia.

Zakończenie

XVIII wiek był epoką wielkiego przełomu teatralnego. Teatr przestał być wyłącznie 
ceremonialnym widowiskiem dworskim i zaczął pełnić funkcję społeczną, edukacyjną 
oraz obywatelską.

Zmieniała się architektura teatrów, sposób gry aktorskiej, relacja widza ze sceną 
oraz  sama idea  przedstawienia.  Wraz  z  rozwojem miast  i  publicznych  gmachów 
teatralnych  sztuka  sceniczna  stawała  się  coraz  bardziej  dostępna.  Najbardziej 
spektakularna przemiana dokonała się jednak w scenografii. Dzięki rodzinie Bibiena, 
Torellemu,  Juvarrze  czy  Loutherbourgowi  scena  XVIII  wieku  osiągnęła  niezwykły 
poziom iluzji przestrzennej i technicznego wyrafinowania.

A jednak równocześnie właśnie w tym stuleciu  rozpoczęło się  odchodzenie od 
czystego widowiska ku realizmowi, nastrojowi i psychologii. Dekoracja przestawała 
być wyłącznie efektem specjalnym – stawała się środkiem interpretacji dramatu.

Dziedzictwo  XVIII  wieku  pozostaje  obecne  do  dziś.  Współczesny  teatr  nadal 
korzysta z rozwiązań wypracowanych w epoce oświecenia: z podziału przestrzeni 
teatralnej,  myślenia  o  świetle,  organizacji  widowiska  i  idei  scenografii  jako 
autonomicznej  sztuki.  W tym sensie  XVIII  wiek był  nie  tylko końcem baroku,  ale 
początkiem nowoczesnego teatru.
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Rozwój teatru i scenografii XIX wieku

Na  tle  przemian  społecznych,  technicznych  i 
artystycznych epoki

Wiek, który stworzył teatr nowoczesny

XIX stulecie było dla teatru epoką prawdziwego przełomu. To właśnie wtedy scena 
europejska  i  amerykańska  przestała  być  jedynie  miejscem  prezentacji  tekstu 
dramatycznego  i  popisów  wielkich  aktorów,  a  zaczęła  stawać  się  złożonym 
organizmem  artystycznym,  w  którym  każdy  element  –  architektura  teatru, 
scenografia, światło, muzyka, ruch aktora, kostium i przestrzeń – podporządkowany 
został jednej wizji inscenizacyjnej.

Wiek  XIX  stworzył  teatr  nowoczesny.  To  wtedy  narodził  się  zawód  reżysera, 
pojawiło się myślenie o spektaklu jako autonomicznym dziele sztuki, a scenografia z 
dekoracyjnego dodatku przeobraziła się w samodzielny język teatralny. Był to także 
czas  gwałtownych  przemian  społecznych:  rewolucji  przemysłowej,  rozwoju  miast, 
narodzin  klasy  mieszczańskiej  oraz  demokratyzacji  kultury.  Wszystkie  te  zjawiska 
wpływały bezpośrednio na teatr.

Wcześniejsze epoki traktowały widowisko przede wszystkim jako rytuał, dworską 
reprezentację  lub  literacką  ilustrację.  W  teatrze  antycznym  dominowała 
monumentalna architektura amfiteatru i symboliczna przestrzeń gry. Renesans odkrył 
perspektywę i  iluzję malarską, barok doprowadził  machinę teatralną do niezwykłej 
doskonałości,  zaś klasycyzm podporządkował scenę rygorowi harmonii  i  zasadzie 
trzech jedności. Jednak dopiero romantyzm i późniejsze nurty realistyczne sprawiły, 
że teatr zaczął szukać własnego języka.

Co istotne, przemiany te zachodziły równocześnie w wielu krajach Europy. Francja 
stworzyła  melodramat  i  widowisko romantyczne,  Niemcy wypracowały  ideę teatru 
totalnego i nowoczesnej reżyserii, Anglia rozwinęła realizm sceniczny i nowoczesną 
architekturę  teatralną,  Rosja  stworzyła  fundamenty  teatru  psychologicznego,  zaś 
Stany Zjednoczone uczyniły z teatru wielki przemysł rozrywkowy.

Wszystkie te procesy prowadziły ku temu, co pod koniec wieku nazwano Wielką 
Reformą Teatru.

Teatr  XIX  wieku  –  między  romantyzmem  a 
nowoczesnością

Dziedzictwo XVIII wieku
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Początek XIX stulecia nie przyniósł  od razu rewolucji.  Teatry europejskie nadal 
korzystały z rozwiązań wypracowanych w wieku XVIII. Dominowała scena pudełkowa 
z łukiem prosceniowym, oddzielającym aktorów od widowni  niczym rama obrazu. 
Dekoracje były najczęściej malowanymi prospektami wykonywanymi według zasad 
perspektywy zbieżnej.  Kulisy  ustawiano równolegle  do rampy świetlnej,  a  zmiany 
dekoracji odbywały się mechanicznie, przy pomocy systemu rowków i przesuwanych 
płócien.

Najważniejszą rolę w teatrze odgrywali aktorzy-gwiazdy. Publiczność przychodziła 
oglądać  konkretne  nazwiska,  nie  zaś  określone  inscenizacje.  Aktorzy  często 
improwizowali, zmieniali teksty dramatów i sami decydowali o sposobie prowadzenia 
roli. Reżyser w dzisiejszym rozumieniu jeszcze nie istniał.

Teatr był również silnie zhierarchizowany społecznie. Arystokracja zajmowała loże, 
mieszczaństwo miejsca  centralne,  a  najubożsi  widzowie  tłoczyli  się  na  galeriach. 
Sama architektura teatru odzwierciedlała strukturę społeczną epoki.

Jednocześnie zaczynały już działać nowe siły historyczne. Rewolucja francuska, 
rozwój kapitalizmu i industrializacja zmieniały odbiorcę sztuki teatralnej. Publiczność 
mieszczańska oczekiwała innych tematów, większego realizmu i silniejszych emocji.

Romantyzm i narodziny nowego dramatu

To właśnie romantyzm stał się pierwszym wielkim impulsem przemian teatralnych 
XIX wieku. Romantycy odrzucili klasycystyczny porządek. Zerwano z zasadą trzech 
jedności, mieszano style i gatunki, łączono tragizm z groteską, realizm z fantastyką. 
Scena miała stać się miejscem gwałtownych emocji i duchowych przeżyć.

Najbardziej  symbolicznym  wydarzeniem  tej  epoki  była  premiera  „Hernaniego” 
Victora  Hugo  w  1830  roku  w  paryskiej  Comédie-Française.  Spektakl  wywołał 
prawdziwą  „bitwę  romantyków  z  klasykami”.  Zwolennicy  nowej  sztuki  starli  się  z 
obrońcami dawnego porządku niemal dosłownie. Zwycięstwo romantyzmu okazało 
się  jednak  trwałe.  Dramat  romantyczny  wymagał  nowych  środków  scenicznych. 
Pojawiły się: monumentalne sceny historyczne, egzotyczne krajobrazy, efekty burz, 
pożarów  i  katastrof,  rozbudowana  maszyneria  teatralna,  dynamiczne  zmiany 
dekoracji, widowiskowe oświetlenie. Romantyzm doprowadził więc do gwałtownego 
rozwoju scenografii.

Rozwój architektury teatralnej w XIX wieku

Od teatru dworskiego do teatru mieszczańskiego

Przemiany społeczne XIX wieku całkowicie zmieniły architekturę teatralną. Dawny 
teatr  dworski,  przeznaczony dla elit,  ustępował miejsca wielkim teatrom miejskim. 
Rozrastające  się  miasta  potrzebowały  nowych  budynków  widowiskowych.  W 
pierwszej połowie stulecia dominowały jeszcze klasycystyczne gmachy teatralne z 
bogato zdobionymi lożami i monumentalnymi fasadami. Jednak już od połowy wieku 
zaczęto projektować teatry bardziej funkcjonalne.
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Najważniejsze  zmiany  dotyczyły:  widoczności  sceny,  bezpieczeństwa 
przeciwpożarowego,  akustyki,  organizacji  widowni,  rozbudowy  zaplecza 
scenicznego.

Wcześniejsze  teatry  były  niezwykle  niebezpieczne.  Oświetlenie  świecowe  i 
gazowe  powodowało  liczne  pożary.  Dopiero  zastosowanie  żelaznych  kurtyn 
przeciwpożarowych oraz elektryczności pod koniec wieku poprawiło sytuację.

Nowe typy widowni

Wiek XIX przyniósł odejście od barokowego układu lożowego. Richard Wagner w 
Bayreuth zaproponował widownię wachlarzową, podporządkowaną nie reprezentacji 
społecznej, lecz percepcji widowiska. To rozwiązanie miało ogromne znaczenie.

Bayreuth Festspielhaus : odbitka fotochromowa z ok.  1895. Domena publiczna.

W  teatrze  barokowym  widzowie  oglądali  nie  tylko  scenę,  ale  także  siebie 
nawzajem.  Loża  była  symbolem  statusu  społecznego.  Wagner  uznał  jednak,  że 
publiczność powinna koncentrować się wyłącznie na przedstawieniu. Dlatego: usunął 
reprezentacyjne loże, ukrył orkiestrę, zaciemnił widownię, skierował uwagę widza ku 
scenie. Była to prawdziwa rewolucja w kulturze teatralnej.

Festspielhaus w Bayreuth – narodziny nowoczesnego teatru

Otwarte  w  1876  roku  Festspielhaus  w  Bayreuth  stało  się  jednym  z 
najważniejszych  budynków  teatralnych  w  historii.  Richard  Wagner  stworzył  teatr 
podporządkowany idei Gesamtkunstwerk – „dzieła totalnego”. Najważniejsze cechy 
budynku: amfiteatralna widownia, ukryta orkiestra („mistyczna otchłań”), doskonała 
akustyka,  rozbudowane  zaplecze  sceniczne,  system  przesuwanych  dekoracji, 
zaciemnienie widowni. Bayreuth zapowiadało teatr XX wieku.

Rozwój zaplecza scenicznego
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W  XIX  wieku  scena  teatralna  zaczęła  przypominać  skomplikowaną  machinę 
techniczną. Pojawiły się: sceny obrotowe, platformy hydrauliczne, windy sceniczne. 
rozbudowane sztankiety,  systemy przeciwwag, zapadnie, mechaniczne urządzenia 
do zmiany dekoracji.

Rosła  również  wysokość  scen  i  wież  teatralnych,  umożliwiających  „latanie” 
dekoracji i aktorów. Scena stawała się przestrzenią technologiczną.

Rozwój scenografii – od malarstwa do przestrzeni

Scenografia kurtynowa i iluzja malarska

Na  początku  XIX  wieku  dominowała  jeszcze  scenografia  malarska.  Była  ona 
dziedzictwem baroku i klasycyzmu. Dekoracje tworzono przy pomocy: malowanych 
prospektów,  kulis  bocznych,  horyzontów,  obramień  nieba,  perspektywy 
iluzjonistycznej. Scenografia przypominała ogromny obraz. Aktor poruszał się przed 
dekoracją, a nie w jej wnętrzu.

Największą  rolę  odgrywali  malarze  teatralni.  Wśród  nich  szczególne  miejsce 
zajmowali:  Pierre-Luc-Charles  Ciceri,  Jacques  Daguerre,  William  Capon,  Karl 
Friedrich  Schinkel.  To  oni  rozwijali  iluzję  przestrzeni  i  monumentalne  widowisko 
romantyczne.

Panorama i diorama

Jednym  z  najważniejszych  wynalazków  XIX  wieku  była  panorama.  Był  to 
gigantyczny obraz otaczający widzów ze wszystkich stron. Publiczność znajdowała 
się wewnątrz iluzji. Jacques Daguerre rozwinął później dioramę – widowisko oparte 
na zmianach światła padającego na półprzezroczyste dekoracje. Widz miał wrażenie: 
zmiany pogody, ruchu krajobrazu, przechodzenia dnia w noc, przemiany przestrzeni. 
Były to pierwsze próby tworzenia „kinematograficznej” iluzji przed narodzinami filmu.

Narodziny scenografii realistycznej

W połowie XIX wieku zaczęto odchodzić od płaskiego malarstwa. Coraz częściej 
na scenie pojawiały się: prawdziwe meble, autentyczne przedmioty, trójwymiarowe 
ściany, schody i podesty, realistyczne wnętrza.

Przełomowym  rozwiązaniem  był  tzw.  box  set,  czyli  scenografia  pudełkowa. 
Pomieszczenie budowano z trzech ścian, zaś „czwartą ścianę” stanowiła wyobraźnia 
widza. Aktorzy poruszali się wewnątrz przestrzeni przypominającej prawdziwy pokój. 
Scenografia pudełkowa: zmieniła sposób gry aktorskiej, wymusiła bardziej naturalne 
zachowanie, ograniczyła teatralną gestykulację, zwiększyła znaczenie detalu.

Światło jako element scenografii

Wprowadzenie  oświetlenia  gazowego,  a  następnie  elektrycznego,  całkowicie 
odmieniło teatr. Wcześniej scena była oświetlona równomiernie. W XIX wieku światło 
zaczęto modelować. Pojawiły się: reflektory, światło punktowe, filtry kolorystyczne, 

68



efekty zmierzchu i świtu, kontrola cienia. To właśnie wtedy światło stało się środkiem 
dramaturgicznym.  Największe  znaczenie  miały  tu  późniejsze  eksperymenty 
Adolphe’a Appii.

Francja  –  teatr  romantyczny,  melodramat  i 
narodziny naturalizmu

Melodramat i teatr bulwarowy

Francja  była  jednym  z  najważniejszych  centrów  teatralnych  XIX  wieku.  Po 
rewolucji francuskiej ogromną popularność zdobyły teatry bulwarowe. To właśnie tam 
rozwinął  się  melodramat  –  gatunek  niezwykle  ważny  dla  historii  scenografii. 
Melodramat wymagał: spektakularnych efektów, katastrof naturalnych, egzotycznych 
dekoracji,  szybkich zmian scen, widowiskowości.  Teatr coraz bardziej  przypominał 
wielkie widowisko wizualne.

Victor Hugo i triumf romantyzmu

Premiera  „Hernaniego”  była  nie  tylko  sukcesem  literackim,  ale  także 
scenograficznym.  Romantycy  wprowadzili  na  scenę:  średniowieczne zamki,  ruiny, 
gotyckie krajobrazy, burze i pożary, monumentalne widowiska historyczne. Malarstwo 
sceniczne inspirowało się naturą oraz pejzażem romantycznym.

André Antoine i Théâtre Libre

Pod koniec wieku Francja stała się również kolebką naturalizmu. André Antoine 
założył Théâtre Libre w 1887 roku. Jego teatr: odrzucał gwiazdorstwo, promował grę 
zespołową,  wymagał  naturalności,  stosował  realistyczne  dekoracje.  Antoine 
wprowadził słynną zasadę „czwartej ściany”. Aktor miał zachowywać się tak, jakby 
publiczność  nie  istniała.  Scenografia  stała  się  niemal  dokumentalna.  Na  scenie 
pojawiały  się:  prawdziwe  jedzenie,  autentyczne  meble,  mięso  wiszące  w  rzeźni, 
realistyczne  wnętrza  mieszkań.  Naturalizm  zmienił  relację  między  aktorem  a 
przestrzenią.

Niemcy – od romantyzmu do narodzin reżyserii

Romantyzm niemiecki i teatr idei

Niemcy odegrały kluczową rolę w narodzinach nowoczesnego teatru. Romantyzm 
niemiecki,  związany  z  ruchem  Sturm  und  Drang,  odrzucał  klasycystyczny 
racjonalizm. Teatr miał oddziaływać emocjonalnie i duchowo. Ważną rolę odegrali: 
Goethe, Schiller, Ludwig Tieck, Richard Wagner.

Tieck eksperymentował z otwartą sceną i próbował odtworzyć teatr elżbietański. 
Był przeciwnikiem nadmiernego realizmu malarskiego.

Richard Wagner i Gesamtkunstwerk Wagner uważał teatr za syntezę wszystkich 
sztuk.
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Muzyka, obraz, ruch i  światło miały tworzyć jedną strukturę emocjonalną. Jego 
idee:  zrewolucjonizowały  scenografię,  doprowadziły  do  narodzin  nowoczesnej 
reżyserii, wpłynęły na symbolizm i Wielką Reformę Teatru. Wagner podporządkował 
wszystkie elementy spektaklu jednej wizji artystycznej.

Meiningeńczycy – narodziny nowoczesnej inscenizacji

Największy wpływ na teatr końca XIX wieku wywarła jednak trupa księcia Jerzego 
II z Saksonii-Meiningen. Meiningeńczycy: odrzucili system gwiazdorski, wprowadzili 
dyscyplinę  zespołową,  dbali  o  historyczną  dokładność,  stosowali  realistyczną 
scenografię,  budowali  tłum  jako  element  dramaturgii.  Ich  przedstawienia  były 
niezwykle  precyzyjne.  Każdy  kostium,  mebel  i  rekwizyt  miał  odpowiadać  epoce 
historycznej. Ważne było również zróżnicowanie poziomów sceny. Meiningeńczycy 
stosowali podesty, schody i trójwymiarowe bryły. To właśnie oni stworzyli fundament 
nowoczesnej reżyserii.

Anglia – realizm, widowisko i teatr mieszczański

Wielkie teatry Londynu

W XIX wieku Londyn stał się jednym z największych ośrodków teatralnych świata. 
Rozwój  klasy  średniej  oraz  industrializacja  doprowadziły  do  budowy  ogromnych 
teatrów.  Publiczność  oczekiwała:  widowiskowości,  melodramatu,  efektów 
specjalnych, historycznej dekoracyjności.

Box set i realizm sceniczny

Lucia Vestris oraz później Bancroftowie rozpowszechnili  scenografię pudełkową. 
Było to jedno z najważniejszych osiągnięć scenografii  XIX wieku. Aktorzy zaczęli: 
wchodzić  przez  drzwi,  siadać  przy  prawdziwych  stołach,  funkcjonować  w 
realistycznych wnętrzach. Scena przestała być obrazem. Stała się przestrzenią życia.

Henry Irving i nowoczesna inscenizacja

Sir  Henry  Irving  był  jedną  z  najważniejszych  postaci  teatru  angielskiego. 
Wprowadził:  zaciemnienie  widowni,  przednią  kurtynę,  realistyczne  światło, 
historyczne  konsultacje  scenograficzne.  Współpracował  z  wybitnymi  malarzami  i 
scenografami. Jego teatr osiągnął szczyt realizmu malarskiego.

Rosja  –  od  teatru  imperialnego  do 
psychologicznego realizmu

Teatr carski i cenzura
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Rosyjski teatr XIX wieku rozwijał  się pod ścisłą kontrolą państwa. Dominowały: 
melodramaty,  widowiska  patriotyczne,  dramat  historyczny,  teatr  muzyczny. 
Jednocześnie  rozwijał  się  realizm  literacki  reprezentowany  przez  Gogola, 
Ostrowskiego i Turgieniewa.

Realizm sceniczny

W drugiej połowie wieku rosyjskie teatry zaczęły stosować realistyczne dekoracje. 
Coraz  większe  znaczenie  miały:  historyczna  dokładność,  autentyczne  kostiumy, 
szczegółowa scenografia. Bardzo silne były wpływy Meiningeńczyków.

Konstantin Stanisławski

Pod  koniec  wieku  Stanisławski  stworzył  podstawy  teatru  psychologicznego.  W 
Moskiewskim Teatrze Artystycznym: aktor miał przeżywać rolę, scenografia budowała 
atmosferę,  światło  wspierało  emocjonalny  nastrój,  spektakl  stawał  się  organiczną 
całością. Te idee zdominowały teatr XX wieku.

Teatr  amerykański  –  widowisko  i  przemysł 
teatralny

Rozwój teatrów miejskich

Stany Zjednoczone rozwijały teatr pod silnym wpływem Anglii. Początkowo były to 
głównie teatry objazdowe. Wraz z rozwojem miast zaczęto jednak budować wielkie 
gmachy teatralne.

Rozwój technologii scenicznej

Amerykanie szczególnie interesowali się techniką. Edwin Booth i Steele MacKaye 
wprowadzili:  windy sceniczne, ruchome platformy, podwójne sceny, nowe systemy 
wentylacji,  efekty  specjalne,  elektryczne  oświetlenie.  Teatr  amerykański  coraz 
bardziej przypominał wielką machinę widowiskową.

David Belasco i skrajny realizm

David Belasco doprowadził naturalizm do skrajności. Na jego scenach pojawiały 
się:  żywe zwierzęta, realistyczne uliczne pejzaże, autentyczne wnętrza, niezwykle 
precyzyjne  efekty  świetlne.  Belasco  wywarł  ogromny  wpływ  na  późniejszy  teatr 
filmowy.

Narodziny reżysera

Koniec systemu gwiazdorskiego

Przez  większą  część  XIX  wieku  teatrem rządzili  aktorzy-gwiazdy.  Najsłynniejsi 
wykonawcy: improwizowali, zmieniali tekst, podporządkowywali spektakl własnej roli. 
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System  ten  stopniowo  zaczął  jednak  ograniczać  rozwój  teatru.  Coraz  wyraźniej 
dostrzegano potrzebę koordynacji wszystkich elementów przedstawienia.

Reżyser jako twórca spektaklu

Wagner  i  Meiningeńczycy  stworzyli  nową  funkcję  –  reżysera.  Reżyser  miał: 
interpretować  dramat,  organizować  przestrzeń,  kierować  aktorami,  kontrolować 
światło,  integrować  scenografię  i  muzykę.  Spektakl  stawał  się  autonomicznym 
dziełem sztuki.

Wielka Reforma Teatru

Kryzys naturalizmu

Pod  koniec  XIX  wieku  naturalizm  zaczął  budzić  sprzeciw.  Scena  realistyczna 
wydawała  się:  zbyt  dosłowna,  zbyt  materialna,  pozbawiona  duchowości.  Artyści 
zaczęli poszukiwać nowych środków wyrazu.

Symbolizm

Symboliści  odrzucali  realizm.  Scenografia  miała:  sugerować,  budować  nastrój, 
działać na wyobraźnię. Pojawiły się: półmrok, uproszczone dekoracje, abstrakcyjne 
przestrzenie, umowność. Teatr symboliczny przygotował grunt pod teatr XX wieku.

Adolphe Appia

Appia  był  jednym  z  największych  reformatorów  scenografii.  Odrzucił:  płaskie 
dekoracje,  malarską  iluzję,  przypadkowe  światło.  Zaproponował:  architektoniczną 
przestrzeń, schody i platformy, światło modelujące bryłę, dynamiczny cień. Dla Appii 
światło było równorzędnym aktorem spektaklu.

Edward Gordon Craig

Craig  marzył  o  teatrze  całkowicie  autonomicznym.  Scenografia  miała  być: 
monumentalna, symboliczna, abstrakcyjna. Jego słynne „screens” – ruchome ekrany 
–  pozwalały  budować zmienne przestrzenie.  Craig  uważał,  że  teatr  nie  powinien 
kopiować rzeczywistości. Powinien tworzyć własny świat.

Polska i teatr romantyczny

Dramat romantyczny w Polsce

Polska scena XIX wieku rozwijała się w szczególnych warunkach politycznych. 
Zabory sprawiły, że teatr stał się miejscem przechowywania tożsamości narodowej. 
Dramaty: Adama Mickiewicza, Juliusza Słowackiego, Zygmunta Krasińskiego miały 
charakter  niemal  mesjaniczny.  Były  jednocześnie:  poezją,  filozofią  historii, 
politycznym manifestem.
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Teatr Wyspiańskiego

Pod  koniec  wieku  Stanisław  Wyspiański  stał  się  jednym  z  największych 
reformatorów teatru polskiego. Łączył funkcje: dramatopisarza, scenografa, reżysera, 
teoretyka teatru. Jego wizja teatru jako syntezy sztuk wpisywała się w idee Wielkiej 
Reformy.

Kazimierz Kamiński jako Stańczyk, scena z prapremiery Wesela. Fot. Atelier „Zofia” 
(Wilhelm Kleinberg), 1901. Domena publiczna.

Rozwój techniki teatralnej XIX wieku

Oświetlenie

Największą  technologiczną  rewolucją  XIX  wieku  było  światło.  Kolejne  etapy: 
świece, lampy olejowe, oświetlenie gazowe, światło elektryczne. Zmieniło to: sposób 
gry aktorów, konstrukcję dekoracji, dramaturgię sceny, atmosferę spektaklu.

Mechanizacja sceny
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Rozwój  maszynerii  scenicznej  umożliwił:  szybkie  zmiany  dekoracji,  efekty 
specjalne,  ruchome  panoramy,  sceny  obrotowe,  zapadnie  i  loty.  Scena  stała  się 
laboratorium technicznym.

Rozwój warsztatów scenograficznych

Pod  koniec  wieku  proces  tworzenia  dekoracji  został  zorganizowany  niemal 
przemysłowo.  Powstały:  profesjonalne  pracownie  malarskie,  wyspecjalizowane 
warsztaty stolarskie, magazyny kostiumów, wypożyczalnie rekwizytów. Scenografia 
stawała się samodzielną dziedziną sztuki.

Gatunki teatralne XIX wieku

Wiek XIX był okresem niezwykle dynamicznego rozwoju teatru. Zmiany społeczne, 
rozwój miast, narodziny kultury masowej oraz nowe prądy artystyczne sprawiły, że 
scena  teatralna  stała  się  bardzo  różnorodna.  Obok  widowisk  nastawionych  na 
emocje  i  rozrywkę rozwijały  się  także  formy ambitniejsze,  podejmujące  problemy 
filozoficzne, społeczne i psychologiczne.

Jednym z najpopularniejszych gatunków XIX wieku był melodramat. Opierał się on 
na silnych emocjach, wyraźnym konflikcie dobra i zła oraz dramatycznych zwrotach 
akcji. Bohaterowie byli zazwyczaj jednoznacznie pozytywni lub negatywni, a fabuła 
miała wzruszać i trzymać widza w napięciu. Ważną rolę odgrywały efekty sceniczne, 
muzyka oraz widowiskowość przedstawień.

Szczególne  znaczenie  zyskał  również  dramat  romantyczny,  który  zerwał  z 
klasycznymi  zasadami  jedności  czasu,  miejsca  i  akcji.  Łączył  elementy  historii, 
fantastyki,  filozofii  i  ludowych wierzeń.  Bohater  romantyczny był  zwykle jednostką 
wyjątkową, samotną i zbuntowaną wobec świata. Utwory tego typu często poruszały 
temat wolności, narodu i przeznaczenia.

W XIX wieku ogromną popularność zdobyła także  opera romantyczna. Łączyła 
muzykę, śpiew, dekoracje, kostiumy i efekty sceniczne, tworząc widowisko o wielkim 
rozmachu. Opera stawała się formą „sztuki totalnej”, oddziałującą jednocześnie na 
emocje i wyobraźnię widza. Często podejmowała tematykę historyczną, baśniową lub 
narodową.

Lżejszy charakter miały burleska i  ekstrawagancja, które łączyły humor, parodię i 
widowiskowość.  Gatunki  te  wykorzystywały  komiczne  sytuacje,  przesadę  oraz 
elementy  muzyczne  i  taneczne.  Ich  głównym  celem  była  rozrywka  i  zabawa 
publiczności.

W drugiej połowie XIX wieku rozwijał się także  teatr muzyczny, łączący dialogi, 
śpiew  i  taniec.  Forma  ta  stopniowo  przygotowywała  grunt  pod  powstanie 
współczesnego  musicalu.  Przedstawienia  były  coraz  bardziej  dynamiczne  i 
nastawione na atrakcyjność widowiska.
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Pod koniec XIX wieku pojawił się  naturalizm, który dążył do jak najwierniejszego 
ukazywania  rzeczywistości.  Twórcy  naturalistyczni  przedstawiali  codzienne  życie 
zwykłych ludzi, często eksponując problemy społeczne, biedę czy konflikty rodzinne. 
Scenografia i gra aktorska miały sprawiać wrażenie dokumentalnego realizmu.

Odmienną drogę obrał symbolizm, który sprzeciwiał się realizmowi i naturalizmowi. 
Symboliści  uważali,  że  teatr  powinien ukazywać ukryte  sensy,  emocje  i  duchowy 
wymiar świata. Zamiast dosłowności stosowano symbole, metafory oraz nastrojową 
atmosferę.  Ważniejsza  od  realistycznej  fabuły  stawała  się  sugestia  i  przeżycie 
wewnętrzne widza.

Teatr jako zwierciadło społeczeństwa

XIX-wieczny  teatr  nie  był  wyłącznie  sztuką.  Był  także:  przestrzenią  debaty 
społecznej,  miejscem  kształtowania  świadomości  narodowej,  symbolem 
nowoczesności,  produktem  przemysłu  rozrywkowego.  Rozwój  kolei  i  kapitalizmu 
stworzył  system  objazdowych  produkcji  i  komercyjnych  teatrów.  Narodziły  się: 
londyński West End, nowojorski Broadway, nowoczesny przemysł teatralny.

Zakończenie.  Od  teatru  iluzji  do  teatru 
nowoczesnego

Wiek  XIX  był  czasem niezwykłej  przemiany  teatru.  Scena  przeszła  drogę:  od 
malowanej dekoracji do przestrzeni architektonicznej, od aktora-gwiazdy do zespołu, 
od widowiska podporządkowanego literaturze do autonomicznego dzieła sztuki, od 
oświetlenia świecowego do światła dramatycznego, od dekoracji iluzjonistycznej do 
nowoczesnej scenografii.

To  właśnie  wtedy  narodziły  się  podstawowe  pojęcia  współczesnego  teatru: 
reżyseria,  scenografia  jako  sztuka  autonomiczna,  światło  jako  środek 
dramaturgiczny, teatr zespołowy, inscenizacja jako całość artystyczna.

Dziewiętnastowieczni reformatorzy – Wagner, Appia, Craig, Antoine, Stanisławski 
czy  Meiningeńczycy  –  stworzyli  fundamenty  sceny  XX wieku.  Ich  idee  pozostają 
żywe do dziś. Współczesny teatr, nawet najbardziej eksperymentalny, nadal korzysta 
z rozwiązań wypracowanych właśnie w XIX stuleciu. W tym sensie był to wiek, który 
nie tylko zrewolucjonizował scenografię, lecz także na nowo zdefiniował samą istotę 
teatru.
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Rozdział:  Rozwój  teatru i  scenografii 
XX–XXI wieku

Od  dekoracji  iluzjonistycznej  do  przestrzeni 
totalnej

Historia scenografii XX i XXI wieku jest jednocześnie historią przemian samego 
teatru. Nigdy wcześniej przestrzeń sceniczna nie zmieniała się tak gwałtownie i tak 
wielokierunkowo.  Jeszcze  pod  koniec  XIX  wieku  dominowała  dekoracja 
iluzjonistyczna – malowane prospekty, realistyczne wnętrza i bogactwo szczegółów 
mających  przekonać  widza,  że  scena  jest  odbiciem  rzeczywistości.  Wiek  XX 
przyniósł jednak bunt przeciwko tej konwencji. Artyści zaczęli zadawać pytanie: czy 
teatr musi naśladować świat? A może powinien tworzyć własną rzeczywistość?

To pytanie stało się początkiem jednej z największych rewolucji w dziejach sztuki 
scenicznej.  Scenografia  przestała  być  tłem  dla  aktora  i  tekstu.  Stała  się 
samodzielnym językiem teatralnym – architekturą emocji, metaforą, przestrzenią idei, 
a z czasem także środowiskiem multimedialnym.

W  XX  wieku  teatr  przeobraził  się  w  laboratorium  artystyczne.  Reżyserzy, 
architekci,  malarze, konstruktorzy i  kompozytorzy zaczęli  wspólnie budować nową 
wizję widowiska. Rozwijały się nowe typy scen, eksperymentalne budynki teatralne, 
ruchome konstrukcje, sceny obrotowe i elastyczne przestrzenie gry. W XXI wieku do 
tych przemian dołączyły technologie cyfrowe: mapping 3D, projekcje interaktywne, 
rozszerzona  rzeczywistość,  sztuczna  inteligencja  oraz  scenografia  generowana 
komputerowo.

Współczesny  scenograf  jest  już  nie  tylko  dekoratorem.  Bywa  architektem, 
projektantem światła,  twórcą  kostiumu,  operatorem  obrazu  cyfrowego,  a  czasem 
współreżyserem spektaklu. Przestrzeń teatralna przestała być miejscem zamkniętym. 
Teatr  wychodzi  dziś  do  hal  fabrycznych,  magazynów,  ulic,  ruin,  przestrzeni 
postindustrialnych i internetu.

Droga  od  realistycznego  salonu  mieszczańskiego  do  immersyjnego  teatru 
cyfrowego była długa i  pełna gwałtownych zwrotów. Warto prześledzić ją krok po 
kroku.

Początek XX wieku – narodziny nowoczesnej 
scenografii

Kryzys realizmu
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Przełom  XIX  i  XX  wieku  przyniósł  zmęczenie  teatrem  realistycznym.  Scena 
przypominała  często  muzeum  wnętrz:  ciężkie  dekoracje,  realistyczne  meble, 
szczegółowo odtworzone salony i ulice. Aktorzy grali wśród dekoracyjnego nadmiaru, 
a przestrzeń sceniczna podporządkowana była iluzji.

Młodzi  reformatorzy uznali,  że teatr  zatracił  własną naturę.  Scena nie powinna 
kopiować  rzeczywistości,  lecz  tworzyć  nowy  świat  –  syntetyczny,  symboliczny  i 
poetycki.

Najważniejszymi  pionierami  nowoczesnej  scenografii  byli  Adolphe  Appia  oraz 
Edward Gordon Craig.

Adolphe Appia – architekt światła

Szwajcar Adolphe Appia był jednym z pierwszych artystów, którzy uznali światło za 
podstawowy  środek  budowania  przestrzeni  scenicznej.  Krytykował  płaskie, 
malowane dekoracje i  proponował scenę trójwymiarową – zbudowaną z platform, 
schodów i brył architektonicznych.

Dla Appii scena była przestrzenią rytmu. Inspirował się muzyką Richarda Wagnera 
i  uważał,  że  ruch  aktora,  światło  oraz  architektura  powinny  tworzyć  jedność.  To 
właśnie Appia po raz pierwszy potraktował  światło  nie jako narzędzie oświetlania 
dekoracji,  ale  jako  samodzielny  środek  artystyczny.  W jego  projektach  cień  miał 
równie wielkie znaczenie jak światło. Scenografia przestała być obrazem, a stała się 
przestrzenią dynamiczną.

Edward Gordon Craig – teatr symbolu

Anglik Edward Gordon Craig poszedł jeszcze dalej. Marzył o teatrze całkowicie 
autonomicznym wobec literatury. Aktora postrzegał jako element większej kompozycji 
plastycznej.

Craig  proponował  monumentalne,  ruchome  ekrany,  geometryczne  bryły  i 
ograniczenie  realistycznego  detalu.  Interesowała  go  atmosfera  i  metafora,  a  nie 
wierne  odtwarzanie  rzeczywistości.  Jego  koncepcje  miały  ogromny  wpływ  na 
europejską awangardę.

Reformy architektury teatralnej

Na  początku  XX  wieku  zaczęto  również  przekształcać  sam  budynek  teatru. 
Klasyczna scena pudełkowa typu włoskiego – z proscenium i oddzieloną widownią – 
coraz  częściej  wydawała  się  ograniczeniem.  Poszukiwano  nowych  relacji  między 
aktorem  a  widzem.  Pojawiły  się:  sceny  otwarte,  sceny  wysunięte,  przestrzenie 
amfiteatralne,  pierwsze projekty  teatrów elastycznych.  Architekci  zaczęli  myśleć o 
teatrze jako o maszynie widowiska.

Awangarda i teatr eksperymentalny lat 20. i 30.
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Konstruktywizm rosyjski

Po  rewolucji  rosyjskiej  teatr  stał  się  miejscem  eksperymentu  społecznego  i 
artystycznego.  Konstruktywiści  odrzucili  dekoracyjność  na  rzecz  funkcjonalności. 
Scenografia  miała  być  maszyną  do  gry.  Najważniejszą  postacią  był  Wsiewołod 
Meyerhold, który stworzył biomechanikę aktorską oraz nowy typ sceny dynamicznej.

Na  scenach  pojawiały  się:  drabiny,  pomosty,  ruchome  platformy,  konstrukcje 
stalowe, koła i mechanizmy. Scenografia przestała udawać rzeczywistość. Stała się 
przestrzenią  działania.  Lubow  Popowa  i  Aleksandr  Rodczenko  projektowali 
scenografie przypominające hale przemysłowe. Aktorzy wspinali się po konstrukcjach 
niczym robotnicy nowoczesnego świata.

Futuryzm włoski

We  Włoszech  futuryści  z  Filippo  Tommaso  Marinettim  na  czele  głosili  kult 
szybkości, ruchu i technologii. Teatr futurystyczny miał być gwałtowny, dynamiczny i 
zaskakujący.  Scenografie  Enrica  Prampoliniego  wprowadzały  abstrakcyjne  formy 
geometryczne, światło elektryczne i efekty mechaniczne. Był to jeden z pierwszych 
momentów, gdy technologia stała się integralnym elementem widowiska.

Scenografia autorstwa Prampoliniego. Domena publiczna.

Istotną rolę w rozwoju scenografii i kostiumu awangardowego XX wieku odegrał 
Anton Giulio Bragaglia.  Jako twórca związany z futuryzmem dążył  do zerwania z 
realistycznym teatrem i  stworzenia  nowoczesnego  widowiska  opartego  na  ruchu, 
świetle i dynamice scenicznej. Uważał, że scenografia nie powinna być jedynie tłem 
dla aktora, lecz aktywnym elementem budującym rytm i atmosferę spektakl.

Bragaglia  eksperymentował  z  oświetleniem,  perspektywą  oraz  abstrakcyjnymi 
dekoracjami,  które  miały  wywoływać  wrażenie  ruchu  i  energii.  Inspirował  się 
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rozwojem  techniki,  fotografii  i  kina,  dlatego  jego  projekty  sceniczne  często 
wykorzystywały  geometryczne  układy,  kontrasty  światła  oraz  uproszczone  formy 
przestrzenne. Dzięki temu scenografia futurystyczna stawała się bardziej dynamiczna 
i symboliczna.

Anton Giulio Bragaglia Thais, 1917. Domena publiczna.

W zakresie kostiumu Bragaglia podkreślał znaczenie ekspresji  ciała oraz relacji 
stroju  z  ruchem  aktora.  Futurystyczne  kostiumy  miały  deformować  sylwetkę, 
wzmacniać  wrażenie  szybkości  i  oddziaływać  wizualnie  na  widza.  Często 
wykorzystywano jaskrawe kolory, nietypowe materiały i formy inspirowane maszyną. 
Takie  podejście  wpłynęło  na  rozwój  teatru  awangardowego  oraz  późniejsze 
eksperymenty sceniczne Bauhausu i teatru totalnego.

Bauhaus i teatr totalny

W Niemczech ogromne znaczenie miał Bauhaus. Walter Gropius stworzył projekt 
Totaltheater  –  teatru  totalnego.  Zakładał  on:  ruchomą  scenę,  obracające  się 
widownie, zmienne układy przestrzenne, pełną mechanizację widowiska.

Choć projekt  nigdy nie został  zrealizowany w pełni,  wywarł  ogromny wpływ na 
późniejszą architekturę teatralną. Oskar Schlemmer rozwijał natomiast eksperymenty 
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z ciałem aktora i przestrzenią geometryczną. Jego „Balet triadyczny” stał się jednym 
z symboli teatralnego modernizmu.

Narodziny nowoczesnej reżyserii i nowe myślenie 
o przestrzeni

Konstantin Stanisławski

Rosyjski  reformator  Konstantin  Stanisławski  zmienił  sposób pracy  aktora.  Jego 
system  oparty  był  na  psychologicznej  prawdzie  postaci.  Choć  scenografia  w 
Moskiewskim  Teatrze  Artystycznym  pozostawała  często  realistyczna,  jej  funkcja 
uległa zmianie. Przestrzeń miała wspierać emocjonalną wiarygodność gry.

Bertolt Brecht i teatr epicki

Brecht sprzeciwił się iluzji teatralnej. W jego teatrze widz miał myśleć, a nie tylko 
współodczuwać.  Scenografia  Brechtowska  była:  umowna,  otwarta,  świadomie 
sztuczna.  Widoczne  reflektory,  odsłonięte  mechanizmy  sceniczne  i  napisy 
projekcyjne przypominały publiczności, że ogląda spektakl.

Ogromną rolę odegrał tu scenograf Caspar Neher, który stworzył minimalistyczny 
język przestrzeni Brechta.

Antonin Artaud

Artaud  postulował  teatr  oddziałujący  bezpośrednio  na  zmysły.  Jego  „teatr 
okrucieństwa”  zakładał:  intensywne  światło,  hałas,  ruch,  fizyczne  oddziaływanie 
przestrzeni.

To właśnie u Artauda pojawia się idea teatru immersyjnego, który otacza widza i 
burzy granice między sceną a publicznością.

Architektura teatralna XX wieku
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Od sceny pudełkowej do przestrzeni elastycznej.

Tradycyjny teatr włoski dominował jeszcze przez pierwszą połowę XX wieku, ale 
równolegle rozwijały się nowe rozwiązania architektoniczne. Najważniejsze typy scen 
XX wieku to: 

Scena pudełkowa, w której klasyczny model z proscenium oddzielającym scenę 
od  widowni.  Pozwalał  na:  budowę  iluzji,  wykorzystanie  kurtyny,  stosowanie 
skomplikowanych dekoracji.

Scena elżbietańska, powrót do sceny wysuniętej ku widzom inspirowanej teatrem 
Szekspira.

Scena arenowa, w której widownia otacza aktorów ze wszystkich stron. Taki układ 
wymuszał uproszczenie dekoracji i większą dynamikę ruchu.

Black box - jedno z najważniejszych osiągnięć XX wieku. Black box to neutralna, 
czarna  przestrzeń  o  elastycznej  konfiguracji.  Można  dowolnie  zmieniać:  układ 
widowni,  kierunek  gry,  wielkość  sceny.  Stał  się  idealnym  miejscem  dla  teatru 
eksperymentalnego.

Teatr site-specific.  W drugiej  połowie XX wieku teatr zaczął opuszczać budynki 
teatralne. Spektakle realizowano: w fabrykach, magazynach, ruinach, przestrzeniach 
miejskich, plenerach. Scenografia była tworzona w dialogu z konkretnym miejscem.

Rozwój technologii scenicznych

XX  wiek  przyniósł  gwałtowny  rozwój  technologii:  oświetlenia  elektrycznego, 
mechaniki  scenicznej,  scen  obrotowych,  zapadni,  mostów  świetlnych,  systemów 
nagłośnienia. Teatr stawał się coraz bardziej złożonym organizmem technicznym.

Polska szkoła scenografii

Fenomen polskiej scenografii

Po  II  wojnie  światowej  Polska  stała  się  jednym  z  najważniejszych  ośrodków 
nowoczesnej  scenografii.  Polscy scenografowie stworzyli  własny język plastyczny, 
który zdobył uznanie na całym świecie. Scenografia przestała być jedynie dekoracją. 
Stała się autonomicznym dziełem sztuki.

Tadeusz Kantor

Kantor był jedną z najważniejszych postaci teatru XX wieku. Jego Teatr Cricot 2 
stworzył  niezwykły  świat  pamięci,  śmierci  i  rozpadu.  W  „Umarłej  klasie”  czy 
„Wielopolu,  Wielopolu”  scenografia  składała  się  z:  manekinów,  zdegradowanych 
przedmiotów,  szkolnych  ławek,  rupieci  i  asamblaży.  Przedmioty  stawały  się 
nośnikami pamięci.
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Kantor uczynił scenografię równorzędnym partnerem aktora.

Józef Szajna

Były więzień Auschwitz, Szajna tworzył teatr naznaczony doświadczeniem wojny. 
Jego przestrzenie były:  brutalne, zdehumanizowane, pełne szczątków i  ruin. Jego 
scenografia miała wymiar egzystencjalny.

Jerzy Gurawski i teatr Grotowskiego

Jerzy Gurawski współpracował z Jerzym Grotowskim przy Teatrze Laboratorium. 
Ich przestrzenie były projektowane tak, aby znieść podział między aktorem a widzem. 
Publiczność znajdowała się:  wewnątrz  akcji,  pomiędzy aktorami,  w bezpośrednim 
kontakcie  z  wydarzeniem.  Jego  scenografia  była  minimalistyczna,  ale  niezwykle 
precyzyjna.

Jerzy  Grotowski  próbował  dokonać  radykalnego  przewartościowania  teatru. 
Twierdził, że teatr może istnieć bez: dekoracji, kostiumów, efektów technicznych. Ale 
nie może istnieć bez spotkania aktora i widza.

Paradoksalnie jednak jego teatr miał ogromne znaczenie dla rozwoju scenografii. 
Przestrzeń Gurawskiego i Grotowskiego była: precyzyjna, rytualna, architektonicznie 
przemyślana. Każdy detal organizował relację widza z aktorem.

Leszek Mądzik

Twórca  Sceny  Plastycznej  KUL  stworzył  teatr  niemal  pozbawiony  słowa. 
Najważniejsze  były:  światło,  cień,  materia,  rytm  obrazów.  Spektakle  Mądzika 
przypominały ruchome malarstwo.

Inni twórcy

Do  najwybitniejszych  polskich  scenografów  należeli  również:  Krystyna 
Zachwatowicz, Andrzej Majewski, Jan Polewka, Andrzej Kreütz-Majewski.

Polska  szkoła  scenografii  zdobywała  nagrody  na  Quadriennale  Scenografii  w 
Pradze i wywarła wpływ na teatr światowy.

Czechosłowacja i fenomen Josefa Svobody

Josef Svoboda był jednym z największych innowatorów scenografii XX wieku.
Łączył: architekturę, światło, projekcję filmową, ruch mechaniczny, multimedia.

Stworzył system polyekranów i eksperymentował z projekcjami wieloplanowymi.
Jego scenografie były żywymi organizmami. Svoboda wyprzedził epokę cyfrową o 

kilkadziesiąt lat.

Teatr amerykański i Broadway
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Musical i widowisko

W Stanach Zjednoczonych ogromny wpływ na rozwój scenografii miał musical.
Broadway  wymagał:  szybkich  zmian  dekoracji,  widowiskowości,  mechanizacji 

sceny,  efektów  specjalnych.  Rozwijano  zaawansowane  systemy:  zapadni, 
ruchomych platform, projekcji, scen obrotowych.

Hollywood a teatr

Konkurencja  kina  sprawiła,  że  teatr  musiał  szukać  nowych  środków  wyrazu. 
Scenografia  teatralna  zaczęła  korzystać  z  języka  filmu:  montażowości,  projekcji, 
szybkiej zmiany obrazów.

Off-Broadway i eksperyment

Równolegle rozwijały się sceny alternatywne. Teatry offowe eksperymentowały z: 
przestrzenią industrialną, performansem, teatrem środowiskowym.

Richard Schechner rozwijał ideę environmental theatre, w którym widz znajdował 
się wewnątrz działania.

Włochy, Francja i Niemcy – europejskie centra eksperymentu

Włochy

Włoski teatr XX wieku rozwijał się między tradycją a awangardą. Luigi Pirandello 
rozbił  klasyczne  pojęcie  tożsamości  scenicznej.  Futuryści  eksperymentowali  z 
nowoczesną  scenografią.  Później  Giorgio  Strehler  i  Luca  Ronconi  tworzyli 
monumentalne przestrzenie teatralne.

Francja

Francja stała się centrum eksperymentu teatralnego. Antonin Artaud, Jean Genet i 
później Ariane Mnouchkine rozwijali teatr totalny.

Théâtre du Soleil  wykorzystywał:  ogromne przestrzenie,  wspólnotowy charakter 
widowiska, inspiracje azjatyckie.

Niemcy

Niemcy  były  jednym  z  głównych  laboratoriów  modernizmu.  Ekspresjonizm 
niemiecki  wpłynął  na:  deformację  przestrzeni,  ostre  światło,  kontrast, 
monumentalność.

Po II wojnie światowej niemiecki teatr polityczny i postdramatyczny nadal rozwijał 
eksperyment przestrzenny.

Teatr postmodernistyczny i performans
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W drugiej połowie XX wieku teatr zaczął przekraczać własne granice. Pojawiły się: 
performans,  happening,  instalacja  artystyczna,  teatr  tańca,  działania  site-specific. 
Scenografia coraz częściej przypominała instalację współczesnej sztuki.

Teatr Tadeusza Kantora

Kantor stał się jednym z prekursorów teatru postdramatycznego. Spektakl był u 
niego: pamięcią, rytuałem, instalacją, akcją plastyczną.

Pina Bausch

Niemiecki teatr tańca Tanztheater Wuppertal wprowadził nowy rodzaj przestrzeni 
scenicznej.  Na  scenie  pojawiały  się:  ziemia,  woda,  kwiaty,  ściany,  ogromne 
instalacje. Scenografia była integralna z ruchem.

Zwrot performatywny i teatr immersyjny

Przełom XX i XXI wieku przyniósł zwrot performatywny. Teatr zaczął: rezygnować 
z linearnej narracji, angażować widza, przekraczać podział scena–widownia.

Teatr immersyjny

W teatrze immersyjnym widz staje się uczestnikiem wydarzenia. Może: poruszać 
się  po  przestrzeni,  wybierać  własną  ścieżkę,  wchodzić  w  interakcje  z  aktorami. 
Scenografia  staje  się  pełnym środowiskiem doświadczenia.  Jednym z  najbardziej 
znanych przykładów jest „Sleep No More” grupy Punchdrunk.

Site-specific

Spektakl tworzony jest dla konkretnego miejsca. Ruiny fabryki, opuszczony hotel 
czy  magazyn  stają  się  częścią  narracji.  Scenograf  nie  projektuje  już  dekoracji  – 
projektuje doświadczenie przestrzeni.

Cyfryzacja teatru XXI wieku

Multimedia

Współczesna  scenografia  coraz  częściej  korzysta  z  technologii  cyfrowych. 
Najważniejsze narzędzia: mapping projekcyjny, ekrany LED, projekcje interaktywne, 
rozszerzona rzeczywistość, rzeczywistość wirtualna, śledzenie ruchu, generowanie 
obrazu  w  czasie  rzeczywistym.  Scenografia  może  zmieniać  się  natychmiast. 
Przestrzeń fizyczna i cyfrowa przenikają się.

Wideo i projekcja

Projekcja stała się jednym z głównych środków współczesnej scenografii. Obraz 
filmowy:  rozszerza  przestrzeń,  tworzy  nowe  plany,  pozwala  na  multiplikację 
rzeczywistości.
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Automatyzacja i robotyka

Nowoczesne  sceny  wyposażone  są  w:  zautomatyzowane  mosty,  sterowane 
komputerowo  dekoracje,  robotyczne  systemy  ruchu.  Spektakl  może  zmieniać 
przestrzeń niemal bez udziału człowieka.

Sztuczna inteligencja

Pojawiają  się  pierwsze  eksperymenty  z:  awatarami  AI,  generowaniem  obrazu 
przez algorytmy,  interaktywnymi systemami reagującymi na aktora.  Teatr  zaczyna 
badać relację człowieka i technologii.

Ekoscenografia i teatr zrównoważony

W XXI wieku coraz większe znaczenie ma świadomość ekologiczna. Produkcje 
teatralne generują ogromne ilości odpadów i zużywają dużo energii. Dlatego rozwija 
się  eco-scenography.  Zakłada ona:  używanie  materiałów z  odzysku,  ograniczanie 
transportu,  ponowne  wykorzystywanie  dekoracji,  redukcję  śladu  węglowego. 
Scenografia staje się bardziej tymczasowa, mobilna i lekka.

Teatr globalny i dialog kultur

Współczesny  teatr  jest  zjawiskiem globalnym.  Europejscy  twórcy  inspirują  się: 
teatrem nō, kabuki, rytuałami afrykańskimi, teatrem indyjskim, sztuką performansu 
Ameryki Południowej.

Afryka

Teatr afrykański zachował silny związek z rytuałem i wspólnotowością. Twórcy tacy 
jak Wole Soyinka łączyli tradycję z nowoczesną dramaturgią.

Ameryka Łacińska

Augusto  Boal  stworzył  Teatr  Uciśnionych.  Widz  stawał  się  uczestnikiem 
wydarzenia i współtwórcą akcji.

Azja

Teatr  azjatycki  wywarł  ogromny  wpływ  na  europejski  minimalizm  i  rytualność 
sceny. Inspiracje teatrem japońskim widoczne były u: Grotowskiego, Petera Brooka, 
Ariane Mnouchkine.

Współczesny scenograf – artysta totalny

Dzisiejszy  scenograf  często  przekracza  granice  własnego  zawodu.  Projektuje: 
przestrzeń,  kostium,  światło,  projekcję,  dźwięk,  interakcję cyfrową.  Coraz częściej 
współtworzy dramaturgię spektaklu.
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Współczesna  scenografia  jest:  architekturą,  instalacją,  performan  sem, 
środowiskiem  medialnym.  Scenograf  staje  się  mediatorem  między  technologią  a 
emocją.

Przyszłość teatru i scenografii

Wiele wskazuje na to, że granice między: teatrem, sztuką wizualną, filmem, grą 
komputerową, rzeczywistością wirtualną będą coraz bardziej płynne.

Możliwe  kierunki  rozwoju:  spektakle  hybrydowe  online  i  offline,  scenografia 
generowana przez AI, immersja VR, interaktywne środowiska reagujące na emocje 
widza, teatr rozszerzonej rzeczywistości.

Jednocześnie równolegle trwa powrót do prostoty. Wielu twórców ponownie szuka: 
żywego  kontaktu,  materialności,  obecności  aktora,  prostych  środków  wyrazu.  To 
właśnie  napięcie  między  technologią  a  ludzką  obecnością  wydaje  się  dziś 
najważniejszym problemem współczesnego teatru.

Zakończenie

Historia  teatru  i  scenografii  XX  oraz  XXI  wieku  jest  historią  nieustannego 
przekraczania  granic.  Scenografia  przeszła  drogę  od  malowanej  dekoracji  do 
autonomicznego  środowiska  artystycznego.  Stała  się  przestrzenią  idei,  emocji  i 
technologii.

XX  wiek  przyniósł:  zerwanie  z  realizmem,  narodziny  awangardy,  rozwój 
nowoczesnej reżyserii, eksperyment architektoniczny, emancypację scenografii.

XXI wiek otworzył  natomiast  erę:  multimediów, immersji,  cyfrowych przestrzeni, 
ekologii teatru, globalnego dialogu kultur.

Współczesny teatr  nie posiada jednej  dominującej  formy.  Istnieje równocześnie 
jako:  monumentalne  widowisko,  ascetyczny  performans,  instalacja,  rytuał, 
doświadczenie cyfrowe.

Scenografia stała się jednym z najważniejszych języków współczesnej sztuki. A 
jednak mimo technologicznej rewolucji istota teatru pozostaje niezmienna. Nadal jest 
on spotkaniem ludzi w przestrzeni i czasie. To właśnie dlatego teatr – nawet w epoce 
sztucznej inteligencji i rzeczywistości wirtualnej – pozostaje sztuką żywej obecności.
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Rozwój teatru i scenografii w Indiach 
od powstania do współczesności

Badania  nad  scenografią  coraz  częściej  wykraczają  dziś  poza  tradycyjne 
rozumienie  dekoracji  teatralnej  jako  tła  dla  aktora.  Współczesna  historia  sztuki 
traktuje  scenografię  jako  samodzielny  język  kultury,  który  organizuje  przestrzeń, 
kształtuje percepcję widza i wpływa na sposób rozumienia świata przedstawionego. 
Astrid  von  Rosen  zwraca  uwagę,  że  scenografia  nie  jest  jedynie  dodatkiem  do 
widowiska, lecz formą myślenia o przestrzeni,  ruchu, obrazie i  relacji  człowieka z 
otoczeniem.  W tym sensie  historia  scenografii  jest  jednocześnie  historią  ludzkiej 
wyobraźni, sposobów budowania wspólnoty oraz przemian estetycznych.

Trudno znaleźć kulturę, w której zależność między teatrem, rytuałem i organizacją 
przestrzeni  byłaby równie silna jak w Indiach. Teatr  indyjski  od początku swojego 
istnienia był sztuką syntezy: łączył taniec, muzykę, poezję, recytację, architekturę, 
kostium i symboliczny ruch ciała. Scenografia nie oznaczała tam wyłącznie dekoracji. 
Bardzo często była obecna w geście, rytmie, świetle lampy oliwnej, kolorze kostiumu 
czy  samym  układzie  przestrzeni.  Dlatego  dzieje  teatru  indyjskiego  są  zarazem 
historią niezwykle oryginalnych koncepcji scenicznych.

Rozwój indyjskiej scenografii przebiegał od przestrzeni rytualnych i świątynnych, 
przez klasyczne sceny sanskryckie, ludowe widowiska plenerowe, kolonialne teatry 
prosceniowe  wzorowane  na  Europie,  aż  po  współczesne  eksperymenty 
multimedialne  i  teatr  immersyjny.  Każda  epoka  pozostawiła  po  sobie  odmienne 
rozumienie przestrzeni scenicznej oraz inną odpowiedź na pytanie: czym jest teatr i 
jakie miejsce zajmuje w życiu społecznym.

Indie  stanowią  przy  tym  obszar  wyjątkowo  różnorodny  kulturowo.  Nie  można 
mówić  o  jednym  teatrze  indyjskim,  podobnie  jak  nie  istnieje  jedna  scenografia 
indyjska.  Na  subkontynencie  rozwijały  się  dziesiątki  języków,  religii  i  tradycji 
regionalnych.  W efekcie  powstało  wiele  autonomicznych form widowiskowych:  od 
klasycznego teatru sanskryckiego po Yakshaganę w Karnatace, Kathakali w Kerali, 
Jatrę w Bengalu czy teatr Parsi w Bombaju. Każda z tych form wypracowała własny 
model  przestrzeni  scenicznej,  własną estetykę i  własne rozumienie relacji  między 
aktorem a widzem.

Historia teatru indyjskiego pokazuje również, jak silnie sztuka sceniczna reaguje 
na przemiany polityczne i społeczne. Rozkwit teatru sanskryckiego związany był z 
okresem stabilizacji cesarstw i mecenatu królewskiego. Okres podbojów islamskich 
przyniósł osłabienie klasycznej tradycji teatralnej, ale jednocześnie doprowadził do 
rozwoju  lokalnych  form  ludowych.  Epoka  kolonialna  otworzyła  Indie  na  wpływy 
europejskie i stworzyła nowoczesny teatr miejski. Po uzyskaniu niepodległości teatr 
stał  się  z  kolei  przestrzenią  budowania  nowej  tożsamości  narodowej  oraz  polem 
eksperymentów artystycznych.

Rozwój scenografii w Indiach odzwierciedla więc nie tylko historię sztuki teatralnej, 
lecz także dzieje religii, polityki, urbanizacji i nowoczesności. To opowieść o tym, jak 
zmieniały  się  sposoby  organizowania  przestrzeni,  jak  ewoluowała  relacja  między 
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iluzją  a  symbolem  oraz  jak  teatr  przechodził  drogę  od  świętego  rytuału  do 
współczesnego laboratorium kultury.

Początki teatru indyjskiego – rytuał, mit i narodziny 
przestrzeni scenicznej

Historia teatru indyjskiego należy do najstarszych na świecie. Jej początki sięgają 
czasów  wedyjskich  i  są  nierozerwalnie  związane  z  religijnymi  rytuałami  oraz 
obrzędami  ofiarnymi.  Już  w  Rigwedzie  odnajdujemy  dialogi  o  wyraźnie 
dramatycznym charakterze: rozmowy między Jamą i Jami, Pururawasem i Urwasi 
czy  Indrą  i  Indrani.  Teksty  te  posiadały  strukturę  sceniczną  –  pojawiały  się  role, 
konflikt, emocjonalne napięcie i podział na wypowiedzi bohaterów.

W kulturze indyjskiej teatr nie narodził się więc jako świecka rozrywka, lecz jako 
element rytuału. Przedstawienie miało charakter sakralny i było częścią religijnego 
doświadczenia wspólnoty. Według mitu opisanego później w „Natyashastrze”, sam 
Brahma stworzył teatr jako „piątą Wedę”, aby ludzie mogli poprzez sztukę poznawać 
prawdę o świecie.

Ta  sakralna  geneza  miała  ogromny  wpływ  na  rozwój  scenografii.  Przestrzeń 
widowiska  była  przede  wszystkim  przestrzenią  symboliczną.  Nie  chodziło  o 
realistyczne  odtwarzanie  świata,  lecz  o  stworzenie  miejsca  kontaktu  między 
człowiekiem a rzeczywistością duchową.

Najstarsze przestrzenie teatralne

Najstarsze  przykłady  architektury  teatralnej  w  Indiach  pochodzą  z  III–II  wieku 
p.n.e. Szczególnie ważne są jaskinie Sitabenga oraz Khandagiri.  Uważa się je za 
pierwotne formy przestrzeni teatralnych.

Jaskinia  Sitabenga  posiada  schodkową  widownię  oraz  wydzieloną  przestrzeń 
sceniczną.  Badacze  zwracają  uwagę,  że  układ  ten  przypomina  funkcjonalnie 
amfiteatr,  choć  ma  znacznie  mniejszą  skalę.  Widownia  mogła  pomieścić  około 
pięćdziesięciu  osób,  co  wskazuje,  że  spektakle  miały  charakter  kameralny  i 
wspólnotowy.

Ważne jest jednak to, że scena nie była oddzielona od widza w sposób znany 
później  z  teatru  europejskiego.  Granice  między  przestrzenią  gry  a  przestrzenią 
odbioru pozostawały płynne. Teatr indyjski przez wiele stuleci zachowa właśnie tę 
cechę – bliskość aktora i widza.

„Natyashastra” – fundament indyjskiej teorii teatru

Najważniejszym tekstem w historii  teatru  indyjskiego  pozostaje  „Natyashastra”, 
przypisywana Bharacie Muniemu i powstała między II wiekiem p.n.e. a II wiekiem 
n.e.  Dzieło  to  jest  jednym z  najstarszych  i  najbardziej  kompleksowych  traktatów 
teatralnych na świecie.

88



„Natyashastra”  opisuje:  zasady  aktorstwa,  muzykę,  taniec,  budowę  scen, 
architekturę  teatralną,  kostiumy,  charakteryzację,  organizację  zespołów, 
funkcjonowanie widowni, teorię emocji i przeżyć estetycznych.

W  traktacie  zawarto  również  szczegółowe  wskazówki  dotyczące  architektury 
teatralnej.  Bharata  wyróżniał  trzy  podstawowe  typy  budynków  teatralnych: 
prostokątne,  kwadratowe,  trójkątne.  Każdy  z  nich  mógł  występować  w  kilku 
wariantach wielkościowych. Szczególną uwagę zwracano na proporcje przestrzeni, 
akustykę oraz rytualny charakter budynku.

Architektura sceny sanskryckiej

Teatr  klasyczny  w  Indiach  nie  przypominał  ani  greckiego  amfiteatru,  ani 
późniejszego  europejskiego  teatru  pudełkowego.  Była  to  przestrzeń  częściowo 
zamknięta,  często  drewniana,  nakryta  dachem  i  wyposażona  w  kilka  stref 
funkcjonalnych.

Scena składała się zazwyczaj z: przestrzeni gry, zaplecza dla aktorów, miejsc dla 
muzyków, stref wejść i wyjść, podwyższonej części zadaszonej.

Widownia  miała  układ  schodkowy.  Nie  była  jednak  ogromna  –  indyjski  teatr 
preferował kontakt bezpośredni i wyrazistość gestu.

Najważniejszym  elementem  scenografii  pozostawał  aktor.  To  ciało  wykonawcy 
tworzyło przestrzeń sceniczną. Gest dłoni mógł oznaczać drzewo, podróż, walkę albo 
świątynię.  Jeden  rekwizyt  symbolizował  całe  miejsce  akcji.  W  rezultacie  teatr 
sanskrycki rozwijał estetykę symboliczną, a nie iluzjonistyczną.

Klasyczny  teatr  sanskrycki  –  złoty  wiek  dramatu 
indyjskiego

Między I a X wiekiem n.e. teatr sanskrycki przeżywał okres niezwykłego rozwoju. 
Był to czas stabilizacji politycznej oraz mecenatu dworów królewskich. Powstawały 
setki dramatów, a teatr zajmował ważne miejsce w życiu elit.

Dramaturgia i organizacja widowiska

Największymi  dramaturgami  tego  okresu  byli:  Kalidasa,  Bhasa,  Bhavabhuti, 
cesarz Harsza.

Sztuki  Kalidasy,  zwłaszcza  „Śakuntala”,  zdobyły  później  uznanie  również  w 
Europie i  wpłynęły między innymi na Goethego. Spektakle wystawiane były przez 
profesjonalne zespoły kierowane przez sutradharę – mistrza ceremonii, organizatora 
i często aktora jednocześnie. Sam termin oznacza „trzymającego nici”, co sugeruje 
podobieństwo do animatora lub lalkarza kierującego całym widowiskiem.

Scenografia jako symbol
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W klasycznym teatrze  sanskryckim  scenografia  była  oszczędna.  Nie  tworzono 
realistycznych dekoracji.  Zamiast  tego wykorzystywano:  światło,  kostium, muzykę, 
taniec, gest, kolor, rytm ruchu.

Ważną  rolę  odgrywały  lampy  oliwne,  których  światło  budowało  atmosferę 
przedstawienia.  Kostiumy miały charakter kodu symbolicznego – kolor twarzy czy 
stroju  określał  moralny  charakter  postaci.  W  ten  sposób  indyjska  scenografia 
rozwijała się jako system znaków.

Teoria „rasy” i emocjonalność przestrzeni

Jednym  z  najważniejszych  pojęć  indyjskiej  estetyki  teatralnej  była  rasa  – 
estetyczny  smak  lub  emocjonalny  stan  przeżywany  przez  widza.  Przestrzeń 
sceniczna miała wspierać powstawanie określonej rasy. Oznaczało to, że scenografia 
nie była dekoracją samą w sobie, lecz narzędziem oddziaływania emocjonalnego.

Wyróżniano między innymi: rasę miłości, heroizmu, gniewu, współczucia, grozy, 
spokoju. Kolory, rytmy muzyczne i ruch sceniczny były podporządkowane budowaniu 
odpowiedniego nastroju.

Średniowiecze – teatr między religią a tradycją ludową

Podboje  islamskie  od  X  wieku  znacząco  zmieniły  sytuację  teatru  w  Indiach. 
Dworski  teatr  sanskrycki  utracił  dawny  status,  a  wiele  klasycznych  form 
widowiskowych  zaczęło  zanikać.  Nie  oznaczało  to  jednak  końca  teatru.  Wręcz 
przeciwnie – nastąpił rozwój licznych tradycji regionalnych i ludowych.

Teatr świątynny i widowiska religijne

W wielu regionach Indii teatr przetrwał dzięki świątyniom. Widowiska religijne były 
częścią świąt, pielgrzymek i uroczystości lokalnych.

Do najważniejszych form należały: Ramlila, Raslila, Krishnanattam, Ramanattam. 
Przestrzeń  widowiska  była  otwarta  i  wspólnotowa.  Spektakle  odbywały  się  na 
placach, dziedzińcach świątynnych lub w prowizorycznych pawilonach.

Koodiyattam – żywa tradycja teatru sanskryckiego

Wyjątkowe miejsce zajmuje Koodiyattam z Kerali, uznawany za najstarszą żywą 
formę teatru sanskryckiego. UNESCO wpisało tę tradycję na listę niematerialnego 
dziedzictwa  kulturowego.  Koodiyattam  zachował  wiele  elementów  klasycznej 
scenografii:  ceremonialne  wejścia,  symboliczne  rekwizyty,  rytualne  światło, 
precyzyjny kod gestów. Scena była minimalistyczna, ale niezwykle ekspresyjna.

Regionalne formy teatralne

Kathakali – Kerala
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Kathakali  rozwinęło  się  w  XVII  wieku  w  Kerali  jako  połączenie  teatru,  tańca  i 
rytuału.  Najważniejsze  cechy  scenografii:  spektakle  nocne,  światło  jednej  lampy 
oliwnej,  bogate  kostiumy,  monumentalny  makijaż,  silna  symbolika  kolorów.  Tutaj 
scenografia została niejako przeniesiona na ciało aktora. Makijaż i kostium pełniły 
funkcję architektury psychologicznej postaci.

Yakshagana – Karnataka

Yakshagana rozwinęła się w Karnatace i łączyła taniec, śpiew oraz improwizowany 
dialog.  Przedstawienia  odbywały  się  na  otwartej  przestrzeni.  Scenografia  była 
mobilna i uproszczona, ponieważ zespoły podróżowały między wioskami.

Jatra – Bengal

Jatra była teatrem ludowym Bengalu.  Spektakle miały charakter  widowiskowy i 
silnie  emocjonalny.  Scena  była  zazwyczaj  podwyższoną  platformą  umieszczoną 
pośrodku widowni,  co  umożliwiało  kontakt  aktorów z  publicznością  ze wszystkich 
stron.

Bhavai – Gudżarat

Bhavai rozwijało się jako teatr objazdowy. Minimalistyczna scenografia pozwalała 
szybko adaptować dowolną przestrzeń.

Therukoothu – Tamilnadu

Forma  ta  rozwijała  się  w  południowych  Indiach  jako  teatr  uliczny  i  rytualny 
jednocześnie.  Aktorzy  występowali  wśród  widzów,  a  granica  między  sceną  a 
publicznością praktycznie nie istniała.

Architektura teatralna w Indiach – od świątyni do proscenium

Historia  indyjskiej  architektury  teatralnej  pokazuje  niezwykłą  różnorodność 
rozwiązań przestrzennych.

 Scena rytualna

Najstarsze formy teatru korzystały z przestrzeni świątynnych lub prowizorycznych 
pawilonów.  Ich  konstrukcja  była  lekka  i  tymczasowa.  Dominowały:  drewniane 
podesty, zadaszenia z tkanin, lampy oliwne, symboliczne wejścia.

Teatr otwarty

W większości form ludowych teatr funkcjonował na świeżym powietrzu. Przestrzeń 
widowiska  tworzyły:  place,  dziedzińce,  pola,  tereny  przy  świątyniach.  Takie 
rozwiązanie wpływało na rozwój scenografii mobilnej i symbolicznej.

Pojawienie się sceny pudełkowej
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Dopiero  w epoce kolonialnej  do  Indii  trafił  europejski  teatr  prosceniowy.  Nowe 
budynki powstawały przede wszystkim w: Kalkucie, Bombaju, Madrasie.

Charakterystyczne  elementy:  kurtyna,  rama  sceniczna,  loże,  malowane  kulisy, 
mechanizmy zmiany dekoracji. To właśnie wtedy rozpoczął się rozwój nowoczesnej 
scenografii iluzjonistycznej.

Epoka  kolonialna  –  teatr  Parsi  i  narodziny  nowoczesnej 
scenografii

Brytyjskie panowanie przyniosło głęboką przemianę teatru indyjskiego.

Europeizacja sceny

W XIX wieku w Indiach zaczęły  powstawać teatry  wzorowane na europejskich 
scenach.  Kolonialne  miasta  stały  się  centrami  nowego  życia  teatralnego. 
Wprowadzono:  realistyczne  dekoracje,  perspektywiczne  malarstwo  sceniczne, 
gazowe i elektryczne oświetlenie, kulisy, mechanikę sceny.

Teatr Parsi

Największe znaczenie zdobył teatr Parsi rozwijający się głównie w Bombaju. Był to 
teatr  komercyjny  i  widowiskowy.  Łączył:  indyjskie  mity,  melodramat,  muzykę, 
europejskie efekty sceniczne. Scenografia stawała się coraz bardziej spektakularna: 
malowane horyzonty,  pałace,  pejzaże,  efekty  burzy,  zapadnie,ruchome dekoracje. 
Teatr Parsi odegrał ogromną rolę w kształtowaniu późniejszego kina indyjskiego.

Teatr jako narzędzie polityczne

W drugiej połowie XIX wieku teatr zaczął pełnić funkcję polityczną. Dramaturdzy 
wykorzystywali scenę do: krytyki kolonializmu, budowania świadomości narodowej, 
poruszania  problemów  społecznych.  Brytyjczycy  obawiali  się  wpływu  teatru  na 
społeczeństwo i wprowadzili ustawę o przedstawieniach dramatycznych z 1876 roku.

Rabindranath Tagore i narodziny nowoczesnego dramatu indyjskiego

Rabindranath  Tagore  odegrał  fundamentalną  rolę  w  tworzeniu  nowoczesnego 
teatru indyjskiego. Jego dramaty: łączyły poezję i filozofię, odrzucały czysty realizm, 
tworzyły przestrzeń symboliczną, poszukiwały duchowego wymiaru teatru.

W  scenografii  przedstawień  inspirowanych  twórczością  Tagore’a  dominowały: 
światło,  rytm,  prostota,  metaforyczna  przestrzeń.  Był  to  ważny  krok  w  stronę 
późniejszego teatru eksperymentalnego.

Teatr po uzyskaniu niepodległości – poszukiwanie tożsamości

Po  1947  roku  teatr  indyjski  wszedł  w  nową  fazę  rozwoju.  Najważniejszym 
problemem stało się pytanie: jak stworzyć nowoczesny teatr indyjski, który nie będzie 
jedynie kopią Zachodu?
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Narodowa Szkoła Dramatu

Ogromne znaczenie miało powstanie Narodowej Szkoły Dramatu (NSD) w New 
Delhi.  Instytucja  ta:  kształciła  aktorów  i  scenografów,  prowadziła  badania  nad 
tradycjami regionalnymi, rozwijała nowoczesną scenografię.

 Ebrahim Alkazi

Jedną z najważniejszych postaci był Ebrahim Alkazi. Wprowadził on: nowoczesne 
projektowanie  światła,  trójwymiarową  scenografię,  monumentalne  rozwiązania 
przestrzenne.  Szczególne  znaczenie  miały  jego  przedstawienia  realizowane  w 
ruinach Purana Qila  w Delhi.  Historyczna architektura  stawała  się  tam integralną 
częścią scenografii.

„Teatr korzeni”

W latach 60. i 70. rozwinęła się koncepcja „teatru korzeni”. Reżyserzy próbowali 
połączyć:  nowoczesną  reżyserię,  tradycje  ludowe,  rytuał,  współczesne  problemy 
społeczne.

Scenografia  stawała  się:  minimalistyczna,  modułowa,  symboliczna, 
wielofunkcyjna.

Zamiast malowanych dekoracji wykorzystywano: platformy, drewniane konstrukcje, 
tkaniny, światło.

Teatr polityczny i „Trzeci Teatr”

W drugiej połowie XX wieku teatr indyjski coraz silniej angażował się społecznie.

Badal Sircar

Badal Sircar stworzył koncepcję „Trzeciego Teatru”.  Odrzucał:  teatr komercyjny, 
klasyczną scenę pudełkową, kosztowną scenografię. Przedstawienia odbywały się: 
na dziedzińcach, ulicach, placach, wśród widzów.

Scenografia była niemal całkowicie zredukowana. Najważniejsze stawały się: ciało 
aktora, rytm, głos, bezpośredni kontakt z publicznością.

Teatr uliczny

Rozwijał się również teatr uliczny związany z działalnością Safdara Hashmiego. 
Spektakle miały charakter polityczny i edukacyjny. Scenografia ograniczała się do: 
transparentów, prostych kostiumów, symbolicznych przedmiotów. Teatr odzyskiwał w 
ten sposób swoją społeczną funkcję wspólnotową.

Współczesna scenografia indyjska

Współczesny teatr indyjski jest niezwykle różnorodny.
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Multimedia i nowe technologie

Nowoczesna scenografia wykorzystuje: projekcje cyfrowe, multimedia, mapping, 
ekrany LED, komputerowe sterowanie światłem. Coraz częściej przestrzeń sceniczna 
ma charakter immersyjny.

Powrót do minimalizmu

Jednocześnie  wielu  twórców  wraca  do  dawnych  tradycji  symbolicznych. 
Współczesne przedstawienia często łączą: ascetyczną przestrzeń, rytuał, tradycyjną 
muzykę, nowoczesne światło.

Ratan Thiyam

Ratan Thiyam należy do najważniejszych współczesnych reżyserów indyjskich. 
Jego  spektakle:  czerpią  z  tradycji  Manipuri,  wykorzystują  sztuki  walki,  operują 
monumentalnym  obrazem  scenicznym,  łączą  ciszę  i  rytuał  z  nowoczesną 
kompozycją przestrzeni.

Teatr alternatywny i site-specific

Współczesny teatr indyjski coraz częściej opuszcza klasyczne budynki teatralne. 
Spektakle  odbywają  się:  w  ruinach,  fabrykach,  przestrzeniach  miejskich, 
opuszczonych budynkach. Scenografia staje się wtedy częścią realnej architektury.

Wkład  poszczególnych  regionów  Indii  w  rozwój  teatru  i 
scenografii

Kerala

Kerala  stworzyła  jedne  z  najbardziej  wyrafinowanych  form  teatru  rytualnego: 
Kathakali, Koodiyattam, Krishnanattam. Region ten rozwinął scenografię opartą na: 
świetle, kostiumie, makijażu, rytualnym geście.

Karnataka

Karnataka dzięki Yakshaganie stworzyła teatr widowiskowy i  muzyczny, którego 
scenografia zachowała mobilny i ludowy charakter.

Bengal

Bengal  odegrał  ogromną rolę  w  narodzinach  nowoczesnego  dramatu.  To  tutaj 
rozwijały się: Jatra, teatr narodowy, dramat polityczny, eksperymenty Badala Sircara.

Maharasztra i Bombaj

Bombaj stał  się centrum teatru Parsi  oraz nowoczesnego teatru komercyjnego. 
Rozwijano tam: realistyczną scenografię, mechanikę sceniczną, widowiskowość.
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Delhi

Delhi  po  uzyskaniu  niepodległości  stało  się  centrum  edukacji  teatralnej  dzięki 
NSD. To tutaj rozwinęła się nowoczesna indyjska scenografia akademicka.

Gatunki teatru indyjskiego

Teatr indyjski obejmuje ogromną liczbę gatunków i form.

Teatr klasyczny: dramat sanskrycki, Koodiyattam, klasyczny teatr muzyczny.

Teatr rytualny: Kathakali, Krishnanattam, Ramanattam.

Teatr ludowy: Jatra, Bhavai, Yakshagana, Nautanki, Tamasha, Therukoothu.

Teatr kolonialny i komercyjny: teatr Parsi, teatr miejski, melodramat muzyczny.

Teatr  nowoczesny  i  eksperymentalny:  teatr  polityczny,  Trzeci  Teatr,  teatr 
improwizowany, teatr uliczny, teatr postdramatyczny, teatr multimedialny.

Znaczenie scenografii w teatrze indyjskim

Historia  teatru  indyjskiego  pokazuje,  że  scenografia  nigdy  nie  była  jedynie 
dekoracją.  W  kulturze  indyjskiej  przestrzeń  sceniczna  pełniła  funkcję:  rytualną, 
symboliczną, emocjonalną, filozoficzną,

społeczną.
W przeciwieństwie  do  europejskiego realizmu teatr  indyjski  przez  wiele  stuleci 

opierał się na sugestii. To wyobraźnia widza dopełniała przestrzeń sceniczną. Dzięki 
temu indyjska scenografia rozwinęła wyjątkowo silny język symboli.

Zakończenie

Analizując całość procesu historycznego,  można dostrzec,  że teatr  zawsze był 
odbiciem swoich czasów. Od obrzędów ku refleksji, od widowiska ku introspekcji – 
każde pokolenie odnajdywało w nim własny głos. Historia teatru to nie tylko kronika 
form scenicznych, lecz także zapis przemian ludzkiej świadomości.

Teatr indyjski stanowi szczególnie ważny przykład tej zależności. Przez tysiące lat 
rozwijał się jako sztuka syntezy, łącząca słowo, muzykę, taniec, rytuał i architekturę 
przestrzeni. Jego scenografia nigdy nie ograniczała się wyłącznie do dekoracji. Była 
językiem  symboli,  sposobem  organizowania  emocji  oraz  narzędziem  duchowego 
doświadczenia.

Od  klasycznych  scen  opisanych  w  „Natyashastrze”,  przez  minimalistyczne 
widowiska  ludowe,  monumentalne  teatry  kolonialne,  aż  po  współczesne 
eksperymenty multimedialne – teatr indyjski nieustannie redefiniował relację między 
człowiekiem a przestrzenią.
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Jednocześnie teatr w Indiach zawsze pełnił funkcję społeczną i edukacyjną. Był 
miejscem  przekazywania  mitów,  budowania  wspólnoty,  komentowania  polityki  i 
wyrażania  napięć  społecznych.  Współczesne  formy  teatru  ulicznego  czy 
eksperymentalnego pokazują, że tradycja ta pozostaje żywa.

Dzieje teatru indyjskiego udowadniają również, że scenografia może istnieć nawet 
tam, gdzie niemal nie ma dekoracji. Wystarczy światło lampy, rytm ruchu i obecność 
aktora, aby stworzyć pełnowartościową przestrzeń sceniczną.

To właśnie dlatego historia  scenografii  indyjskiej  zajmuje  tak ważne miejsce w 
dziejach teatru światowego. Pokazuje bowiem, że przestrzeń sceniczna nie musi być 
jedynie materialnym tłem dla akcji. Może stać się samodzielnym nośnikiem znaczeń, 
emocji i pamięci kulturowej.
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Rozwój teatru i scenografii w Chinach
Historia  teatru  chińskiego  jest  historią  niezwykłej  ciągłości  kulturowej.  W 

przeciwieństwie do wielu tradycji europejskich, w których dramat literacki stał się osią 
rozwoju  sceny,  teatr  chiński  przez  stulecia  pozostawał  przede  wszystkim  sztuką 
widowiska – syntezą muzyki,  tańca,  śpiewu, akrobatyki,  rytuału i  gestu.  Tekst  był 
ważny, ale nie dominował nad całością. Znaczenie przedstawienia budowano przede 
wszystkim poprzez ruch aktora, rytm, symboliczne rekwizyty, kostium, kolor i muzykę.

Dla historyka scenografii teatr chiński stanowi fascynujący przykład kultury, która 
przez  setki  lat  rozwijała  wyrafinowaną  sztukę  teatralną  niemal  bez  dekoracji  w 
europejskim  rozumieniu  tego  słowa.  Podczas  gdy  teatr  Zachodu  dążył  ku  iluzji 
rzeczywistości  i  coraz  doskonalszemu  odtwarzaniu  przestrzeni,  scena  chińska 
pozostawała  przestrzenią  symboliczną.  Jeden stół  i  dwa krzesła  mogły  oznaczać 
pałac,  górę,  więzienie  albo  pole  bitwy.  Aktor,  poprzez  precyzyjnie  skodyfikowany 
gest, „budował” przestrzeń w wyobraźni widza.

Jednocześnie teatr chiński nigdy nie był formą jednolitą. W różnych prowincjach 
rozwijały się odmienne style muzyczne, odmienne dialekty sceniczne, własne szkoły 
gry aktorskiej i lokalne rozwiązania architektoniczne. Współcześnie mówi się o ponad 
trzystu  tradycyjnych  odmianach  opery  chińskiej.  Każda  z  nich  posiada  własną 
estetykę sceniczną i własne tradycje wykonawcze.

Rozwój scenografii w Chinach należy więc rozumieć inaczej niż w historii teatru 
europejskiego. Nie jest to przede wszystkim historia malowanych dekoracji i maszyn 
scenicznych, lecz historia organizacji przestrzeni widowiska, relacji między aktorem a 
widzem, funkcji symbolu, kostiumu i światła, a także przemian architektury teatralnej. 
Dopiero XX wiek – wraz z pojawieniem się teatru mówionego huaju oraz wpływami 
Zachodu  –  przyniósł  gwałtowny  rozwój  realistycznej  scenografii,  nowoczesnych 
technologii scenicznych i teatralnej architektury typu europejskiego.

Współczesny  teatr  chiński  stanowi  dziś  niezwykłą  syntezę  tradycji  i 
nowoczesności.  Obok  wielowiekowych  form  operowych  istnieją  monumentalne 
widowiska  multimedialne,  eksperymentalny  teatr  awangardowy,  teatr  immersyjny 
oraz nowoczesne sceny wyposażone w najnowsze systemy projekcyjne i cyfrowe. 
Jednocześnie wciąż żywe pozostaje przekonanie, że centrum teatru stanowi aktor i 
jego relacja z widzem.

Korzenie  teatru  chińskiego  –  rytuał,  taniec  i 
widowisko

 Szamańskie początki teatru

Najwcześniejsze  źródła  dotyczące  widowisk  teatralnych  w  Chinach  pochodzą 
jeszcze  z  epoki  dynastii  Shang,  około  drugiego  tysiąclecia  przed  naszą  erą.  Nie 
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istniał wówczas teatr w późniejszym znaczeniu tego słowa. Funkcję widowiska pełniły 
rytuały religijne, ceremonie dworskie oraz obrzędy szamańskie.

W  kulturze  starożytnych  Chin  muzyka,  taniec  i  rytuał  stanowiły  nierozdzielną 
całość. Szamani wykonywali tańce mające sprowadzać deszcz, odpędzać duchy lub 
zapewniać pomyślność państwu.  Już wtedy pojawiały  się  elementy,  które  później 
staną  się  podstawą  teatru  chińskiego:  kostium,  maska,  rytualny  gest,  rytm  i 
symboliczna choreografia.

Fragment malowidła nagrobnego z II w. n.e. w Dahuting, przedstawiającego artystów 
na arystokratycznym bankiecie. Domena publiczna.

W okresie dynastii Zhou widowiska nabrały bardziej uporządkowanej formy. Dwory 
książęce  zatrudniały  profesjonalnych  muzyków,  tancerzy,  akrobatów  i  błaznów. 
Istnieli  już  wykonawcy  specjalizujący  się  w  odgrywaniu  scen  komicznych  i 
pantomimicznych.

Ważnym elementem tych widowisk była monumentalność ceremonialnego ruchu. 
Taniec miał znaczenie polityczne i kosmiczne. Symboliczne układy choreograficzne 
odzwierciedlały porządek państwa i harmonii świata. W późniejszym teatrze chińskim 
ten ceremonialny charakter ruchu przetrwał bardzo długo.

Teatr jako widowisko dworskie

W  epoce  Han  teatr  zaczął  oddzielać  się  od  rytuału  religijnego.  Na  dworze 
cesarskim  ogromną  popularnością  cieszyły  się  tak  zwane  „Sto  Widowisk”  – 
połączenie akrobatyki, muzyki, pantomimy i pokazów siły.

Istotnym etapem rozwoju sceniczności była forma zwana „Pokazem Rogów”, w 
której  zawodnicy nie tylko walczyli,  lecz także odgrywali  role zgodnie z określoną 
fabułą. Były to właściwie pierwsze dramatyczne widowiska o zwartej narracji.
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Architektura  teatralna  pozostawała  jeszcze  bardzo  prosta.  Przedstawienia 
odbywały się na dziedzińcach pałacowych, placach miejskich albo w przestrzeniach 
świątynnych. Najważniejszy był sam wykonawca oraz możliwość oglądania go przez 
dużą liczbę widzów.

Scena  chińska  od  początku  miała  charakter  otwarty.  W  przeciwieństwie  do 
późniejszego teatru włoskiego nie oddzielała wyraźnie aktora od publiczności. Widz 
obserwował przedstawienie z bliska, często z kilku stron jednocześnie.

Narodziny klasycznych form teatru chińskiego

Dynastie Tang i Song – „Era tysiąca rozrywek”

Za czasów dynastii Tang teatr chiński przeżył pierwszy wielki rozkwit. Epoka ta 
bywa  nazywana  „Erą  tysiąca  rozrywek”.  Dwór  cesarski  stał  się  centrum  kultury 
teatralnej.

Cesarz Xuanzong założył słynną szkołę aktorską „Ogród Gruszowy”, uznawaną za 
pierwszą  profesjonalną  akademię  teatralną  Chin.  Kształcono  tam  śpiewaków, 
tancerzy  i  muzyków.  Sam  termin  „dzieci  Ogrodu  Gruszowego”  przez  stulecia 
oznaczał aktorów teatralnych.

Malowidło  ścienne  z  grobowca  z  czasów  dynastii  Song  w  Henanie 
przedstawiające tancerkę i zespół muzyków. Domena publiczna.
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W tym okresie rozwijały się dramaty pieśniowo-taneczne, w których coraz większą 
rolę odgrywała narracja fabularna. Jednocześnie teatr zachowywał silny związek z 
muzyką.

Architektura sceny w epoce Tang

Sceny  miały  najczęściej  formę  drewnianych  podestów  ustawianych  na 
dziedzińcach lub placach miejskich. Czasem budowano je przy świątyniach. Ważne 
były: dobra słyszalność śpiewu, widoczność ruchów aktora, możliwość wykonywania 
akrobacji,  bezpośredni  kontakt  z  publicznością.  Scena  nie  posiadała  jeszcze 
dekoracji przestrzennych. Jej architektura opierała się na prostocie i funkcjonalności.

Teatr cieni – niezwykła gałąź sztuki scenicznej

Szczególne miejsce w historii chińskiej scenografii zajmuje teatr cieni. Rozwinął 
się już za dynastii Han, lecz pełnię artystycznego rozkwitu osiągnął między VII a XI 
wiekiem. Teatr cieni stanowił odmienny rodzaj scenografii – przestrzeń budowaną nie 
przez materialne dekoracje, ale przez światło i cień. Był to teatr niemal całkowicie 
wizualny.

Północna i południowa szkoła teatru cieni

Wykształciły się dwa główne style:

Styl pekiński: używano małych, delikatnych lalek, wykonywano je z cienkiej skóry, 
malowano je intensywnymi kolorami, dominowała subtelność ruchu i precyzja.

Styl  kantoński:  lalki  były  większe,  wykonywano  je  z  grubej  skóry,  rzucały 
wyraźniejsze cienie, przedstawienia miały bardziej widowiskowy charakter.

Scenografia światła

Teatr  cieni  był  jednym  z  najwcześniejszych  przykładów  świadomego 
wykorzystania  światła  jako  elementu  dramaturgii  scenicznej.  Ekran  pełnił  funkcję 
sceny,  a  światło  budowało  przestrzeń  spektaklu.  Ruch lalek  tworzył  iluzję  głębi  i 
dynamiki. To niezwykle ważny moment w historii scenografii światła – na wiele stuleci 
przed wynalezieniem nowoczesnych projekcji.

Dynastia Yuan – narodziny klasycznego dramatu

Zaju i rozwój dramaturgii

W czasach  dynastii  Yuan  teatr  osiągnął  nowy poziom dojrzałości  artystycznej. 
Rozwinęła się forma zwana zaju – dramat muzyczny o wyraźnej strukturze aktowej. 
Dramat  yuanowski  posiadał:  wyraźny  podział  na  akty,  rozbudowaną  narrację, 
określone typy postaci, rozwinięty system muzyczny, profesjonalnych aktorów.

To  właśnie  wtedy  ukształtowały  się  podstawowe  role  klasycznego  teatru 
chińskiego: sheng – role męskie, dan – role kobiece, jing – role malowane, chou – 
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role komiczne. Każda z nich posiadała własny kostium, sposób ruchu, typ makijażu i 
styl śpiewu.

Malowidło  ścienne  przedstawiające  scenę Yuan zaju z  ok.  1324  r.,  znalezione 
w świątyni Guangsheng w w prowincji Shanxi.  Domena publiczna.

 Symboliczna przestrzeń sceniczna

Najbardziej  charakterystyczną  cechą  teatru  chińskiego  pozostawał  jednak 
minimalizm  scenografii.  Scena  była  niemal  pusta.  Aktor  „stwarzał”  przestrzeń 
poprzez: gest,  rytm kroku, sposób trzymania rekwizytu, kierunek spojrzenia, układ 
ciała.

Jazda  konna  mogła  zostać  pokazana  jedynie  przez  aktora  trzymającego  bat. 
Wejście do pałacu oznaczało wykonanie określonego ruchu wokół stołu. Widz musiał 
współtworzyć przedstawienie poprzez wyobraźnię.

Scena jako platforma

Sceny okresu Yuan były prostymi podwyższeniami drewnianymi. Ich najważniejsze 
cechy: otwartość, brak kurtyny, brak iluzjonistycznej dekoracji, możliwość oglądania z 
kilku stron, dominacja aktora nad przestrzenią. W porównaniu z teatrem europejskim 
była to scena skrajnie antyrealistyczna.
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Dynastie Ming i Qing – złoty wiek opery chińskiej

Rozkwit kunqu

W  epoce  Ming  rozwinęła  się  jedna  z  najbardziej  wyrafinowanych  form  opery 
chińskiej – kunqu, która uchodziła za teatr elitarny, subtelny i poetycki. Szczególną 
rolę  odgrywała  muzyka  oraz  elegancja  ruchu.  Najbardziej  znanym  dramatem  tej 
epoki był „Pawilon piwonii”.

Scenografia kunqu

Scenografia pozostawała symboliczna, ale coraz większego znaczenia nabierały: 
kostium,  choreografia,  rytm  wejść  i  wyjść,  układ  aktorów  na  scenie,  muzyczna 
organizacja przestrzeni. Widz nie oglądał realistycznego ogrodu – ogród powstawał 
poprzez poezję, ruch i muzykę.

Architektura teatralna epoki Ming

W czasach Ming rozwinęły się charakterystyczne chińskie budynki teatralne.

Teatry dziedzińcowe

Najbardziej typowa scena znajdowała się: na dziedzińcu rezydencji, przy świątyni, 
w ogrodzie, w herbaciarni. Scena była zazwyczaj drewnianym pawilonem z bogato 
zdobionym dachem. Publiczność siedziała naprzeciw sceny lub wokół niej.

Teatr i ogród

Szczególnie interesujące były teatry ogrodowe. Chińska estetyka nie oddzielała 
architektury  od  natury.  Scena  teatralna  stawała  się  częścią  krajobrazu:  stawów, 
kamiennych mostków, pawilonów, bambusowych alei. To rozwiązanie miało ogromny 
wpływ na współczesny teatr pejzażowy.

Regionalizacja teatru

W  okresie  Ming  i  Qing  teatr  chiński  rozwijał  się  regionalnie.  Powstały  liczne 
odmiany  lokalne:  opera  syczuańska,  opera  kantońska,  opera  z  Anhui,  opera 
Shaoxing, opera Henanu, teatr tybetański. Każda z nich posiadała: własny dialekt, 
odmienną  muzykę,  inne  tempo  gry,  własny  styl  kostiumu,  odrębne  rozwiązania 
sceniczne.

Wkład poszczególnych regionów

Pekin

Pekin stał się centrum opery cesarskiej i miejscem narodzin opery pekińskiej.
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Syczuan

Opera syczuańska rozwinęła słynną technikę błyskawicznej zmiany masek.

Guangdong (Kanton)

Opera  kantońska  wprowadziła  większą  widowiskowość  oraz  silniejsze  wpływy 
sztuk walki.

Tybet

Teatr tybetański zachował silny związek z rytuałem religijnym i buddyzmem.

Opera pekińska – synteza chińskiej sceny

Narodziny opery pekińskiej

Opera  pekińska  ukształtowała  się  pod  koniec  XVIII  wieku  i  szybko  stała  się 
najważniejszą formą teatru chińskiego. Powstała z połączenia: opery Anhui, opery 
Han, elementów kunqu, lokalnych tradycji północnych. W XIX wieku zdobyła pozycję 
narodowej sceny Chin.

Estetyka sceniczna opery pekińskiej

Opera pekińska jest sztuką totalną. Łączy: śpiew, taniec, akrobatykę, pantomimę, 
sztuki walki, muzykę instrumentalną.

Symboliczny realizm

Scenografia  pozostaje  niemal  nieobecna.  Najważniejsze  elementy  wizualne  to: 
kostium,  maska,  makijaż,  ruch.  Kolory  twarzy  posiadają  określoną  symbolikę: 
czerwony – odwaga, czarny – uczciwość, biały – zdrada, złoty – siły nadprzyrodzone.

Przestrzeń sceniczna

Scena jest otwarta i frontalna. Brak iluzji pozwala na płynne przechodzenie między 
miejscami  i  czasami  akcji.  W  teatrze  europejskim  zmiana  miejsca  wymagała 
dekoracji. W operze pekińskiej wystarczał odpowiedni gest aktora.

Aktor jako centrum scenografii

W  operze  pekińskiej  aktor  jest  żywą  scenografią.  Jego  ciało,  kostium  i  ruch 
zastępują  dekoracje.  Właśnie  dlatego  szkolenie  aktorów  trwało  wiele  lat  i 
obejmowało: akrobatykę, śpiew, kontrolę oddechu, precyzję gestu, techniki walki.

Architektura teatralna Chin tradycyjnych
 
Typy scen
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W  tradycyjnych  Chinach  istniało  kilka  podstawowych  typów  przestrzeni 
teatralnych.

Sceny świątynne

Budowano je przy kompleksach religijnych. Przedstawienia miały często charakter 
rytualny.

Sceny dworskie

Znajdowały się w pałacach cesarskich i  rezydencjach arystokracji.  Były  bogato 
dekorowane i przeznaczone dla elit.

Teatry herbaciane

To jeden z najbardziej  charakterystycznych typów sceny chińskiej.  Publiczność: 
jadła,  piła  herbatę,  rozmawiała,  komentowała  spektakl.  Granica  między  sceną  a 
widownią była płynna.

Teatry ogrodowe

Łączyły architekturę krajobrazu z widowiskiem scenicznym.

Konstrukcja sceny

Typowa  scena  chińska  była:  drewniana,  podwyższona,  zadaszona,  otwarta  z 
trzech  stron.  Dach  posiadał  nie  tylko  funkcję  ochronną,  lecz  także  akustyczną. 
Dekoracje  architektoniczne  obejmowały:  malowane  belki,  rzeźbione  kolumny, 
ornamenty smoków i feniksów, kolorowe dachówki.

Oświetlenie

Przez stulecia  stosowano:  światło  dzienne,  lampiony,  pochodnie,  lampy olejne. 
Oświetlenie nie miało charakteru realistycznego. Było raczej elementem nastroju i 
ceremonii.

Spotkanie  z  Zachodem  –  narodziny  teatru 
mówionego

Ruch Czwartego Maja i modernizacja

Na  początku  XX  wieku  Chiny  zaczęły  intensywnie  otwierać  się  na  kulturę 
Zachodu.  Chińscy  studenci  wracający  z  Europy  i  Japonii  przywozili:  realizm, 
naturalizm, ekspresjonizm, nowe rozwiązania sceniczne, zachodni model architektury 
teatralnej. W rezultacie powstał huaju – nowoczesny teatr mówiony.

Zmiana języka scenografii
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Huaju  radykalnie  zmienił  estetykę  chińskiej  sceny.  Dotychczasowa  symbolika 
została zastąpiona przez: realistyczne wnętrza, malowane dekoracje, meble, iluzję 
przestrzeni, perspektywę. Scena zaczęła przypominać teatr europejski.

 Nowa architektura teatralna

W  Szanghaju  powstawały  nowoczesne  budynki  teatralne:  z  kurtyną,  portalem 
scenicznym, elektrycznym oświetleniem, sceną pudełkową, zapadniami i mechaniką 
sceniczną. To był prawdziwy przełom w historii chińskiej scenografii.

Chińska  produkcja  teatralna  sprzed  1912  roku,  prawdopodobnie  w  prowincji 
Szantung. Domena publiczna.

Cao Yu i dramat realistyczny

Największym  dramaturgiem  nowoczesnego  teatru  chińskiego  stał  się  Cao  Yu. 
Jego dramaty: „Burza”, „Wschód słońca”, „Człowiek pekiński” wymagały realistycznej 
przestrzeni  scenicznej.  Scenografowie  musieli  tworzyć:  mieszkania,  salony,  biura, 
realistyczne  wnętrza  miejskie.  W  ten  sposób  do  Chin  weszła  nowoczesna 
scenografia psychologiczna.

Teatr w epoce maoistowskiej

Teatr jako narzędzie ideologii

Po 1949 roku teatr został podporządkowany państwu. Scena miała: wychowywać, 
propagować ideologię, gloryfikować rewolucję, budować nowego obywatela.

Opery modelowe
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W czasie rewolucji kulturalnej dominowało osiem „oper modelowych”. Najbardziej 
znane  przedstawienia  to:  „Czerwony  oddział  kobiet”,  „Zdobyć  Górę  Tygrysa 
strategią”.

Monumentalna scenografia

Scenografia  tego  okresu  była:  realistyczna,  monumentalna,  heroiczna, 
podporządkowana  propagandzie.  Pojawiły  się:  wielkie  dekoracje  bitewne, 
realistyczne pejzaże, efekty świetlne, rozbudowane konstrukcje sceniczne. Było to 
całkowite odejście od dawnego minimalizmu opery chińskiej.

Czerwony oddział kobiet. Domena publiczna.

Architektura socrealistyczna

Budowano  nowe  teatry  inspirowane  architekturą  radziecką.  Charakterystyczne 
cechy:  monumentalne  fasady,  ogromne  widownie,  rozbudowane  zaplecze 
techniczne, silna centralizacja widowni.

 
Współczesny  teatr  chiński  –  między  tradycją  a 
technologią

Otwarcie po 1980 roku

Po  zakończeniu  rewolucji  kulturalnej  teatr  chiński  odzyskał  swobodę 
eksperymentu. Reżyserzy zaczęli: wracać do tradycji, reinterpretować operę chińską, 
korzystać z awangardy europejskiej, eksperymentować z przestrzenią.
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Awangarda i postmodernizm

Twórcy tacy jak Meng Jinghui wprowadzili: kolaż, ironię, multimedia, dekonstrukcję 
narracji, nowoczesne projekcje. Scenografia stała się dynamiczna i multimedialna.

Współczesna architektura teatralna

W  Pekinie  i  Szanghaju  powstały  nowoczesne  centra  teatralne.  Najbardziej 
spektakularnym przykładem jest Narodowe Centrum Sztuk Scenicznych w Pekinie. 
Nowoczesne teatry wyposażono w: ruchome sceny, systemy cyfrowe, projekcje 3D, 
zaawansowane oświetlenie, przestrzenie immersyjne.

Teatr pejzażowy

Jednym z najbardziej charakterystycznych zjawisk współczesnych Chin jest teatr 
pejzażowy.  Widowiska  budowane  są:  nad  jeziorami,  w  górach,  w  przestrzeni 
naturalnej.  Przyroda  staje  się  częścią  scenografii.  To  współczesne  rozwinięcie 
dawnej chińskiej idei harmonii między człowiekiem a naturą.

Multimedia i cyfrowa scenografia

Współczesna scenografia chińska bardzo intensywnie korzysta z: ekranów LED, 
projekcji  mappingowych,  holografii,  ruchomych  platform,  efektów  immersyjnych. 
Jednocześnie wielu twórców zachowuje minimalistyczne inspiracje dawną operą.

Estetyka scenografii chińskiej

Symbol zamiast iluzji

Najważniejszą cechą scenografii  chińskiej  pozostaje  symboliczność.  Przestrzeń 
teatralna nie miała imitować rzeczywistości. Miała: sugerować, budzić wyobraźnię, 
prowadzić widza ku znaczeniu symbolicznemu.

Kostium jako przestrzeń znaczeń

W kulturze chińskiej kostium pełnił funkcję scenografii. Kolor, haft, nakrycie głowy i 
długość  rękawów  określały:  status  społeczny,  charakter  postaci,  emocje,  wiek, 
moralność.

Ruch sceniczny

Ruch był podstawowym narzędziem budowania przestrzeni. W teatrze chińskim: 
krok  oznaczał  drogę,  obrót  oznaczał  zmianę  miejsca,  wachlarz  mógł  stać  się 
drzwiami, bat symbolizował konia.

Muzyka i rytm przestrzeni

Muzyka organizowała czas i przestrzeń przedstawienia. To rytm wyznaczał: tempo 
ruchu, dynamikę sceny, emocjonalny krajobraz spektaklu.
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Wkład Chin do historii światowej scenografii

Teatr wyobraźni

Chiński  teatr  wypracował  jeden z najbardziej  konsekwentnych systemów teatru 
umowności. Dla współczesnych reformatorów sceny – takich jak Brecht, Meyerhold 
czy Artaud – teatr chiński stał się inspiracją. Brecht szczególnie podziwiał: dystans 
aktora wobec roli, symboliczność sceny, brak iluzji realistycznej.

Wpływ na teatr awangardowy

W XX wieku europejska awangarda odkryła wartość:  pustej  przestrzeni,  aktora 
jako centrum spektaklu,  antyrealistycznej  scenografii.  Wiele  z  tych  idei  istniało  w 
Chinach od stuleci.

Dziedzictwo współczesne

Dzisiejsza scenografia światowa coraz częściej: odchodzi od nadmiaru dekoracji, 
korzysta z metafory, buduje przestrzeń światłem i  ruchem. W tym sensie tradycja 
chińska okazuje się niezwykle nowoczesna.

Zakończenie

Historia teatru i scenografii w Chinach pokazuje zupełnie odmienną drogę rozwoju 
sztuki  scenicznej  niż  ta,  którą  znamy  z  Europy.  Chiński  teatr  przez  tysiąclecia 
pozostawał  teatrem  symbolu,  gestu  i  rytuału.  Nie  potrzebował  realistycznych 
dekoracji, aby budować wielkie światy wyobraźni.

Najważniejszym elementem sceny był aktor – jego ruch, głos, kostium i obecność. 
Architektura  teatralna  służyła  przede  wszystkim  stworzeniu  relacji  między 
wykonawcą  a  widzem.  Otwarta  scena,  minimalizm  rekwizytów  oraz  umowność 
przestrzeni stały się fundamentem estetyki chińskiej.

Jednocześnie  teatr  chiński  nigdy  nie  był  formą  zamkniętą.  Rozwijał  się 
dynamicznie,  chłonął  wpływy  regionalne  i  zagraniczne,  przechodził  przemiany 
polityczne  i  technologiczne.  W  XX  wieku  zetknął  się  z  realizmem  zachodnim,  a 
współcześnie stał się przestrzenią eksperymentu multimedialnego.

Dzisiejszy  teatr  Chin  funkcjonuje  między  tradycją  a  nowoczesnością.  Obok 
wielowiekowej  opery  pekińskiej  istnieją  nowoczesne  spektakle  wykorzystujące 
projekcje cyfrowe, teatr immersyjny i monumentalne widowiska plenerowe.

Mimo tych przemian jedno pozostaje niezmienne: chińska scena nadal opiera się 
na przekonaniu, że teatr nie polega na wiernym kopiowaniu rzeczywistości, lecz na 
tworzeniu  świata  symboli  i  emocji  w  wyobraźni  widza.  To  właśnie  stanowi 
najważniejszy wkład Chin do historii światowej scenografii.
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Rozwój teatru i scenografii w Japonii

Scena jako świat, nie tylko przestrzeń

Historia  japońskiego  teatru  i  scenografii  to  opowieść  o  szczególnym sposobie 
myślenia  o  przestrzeni.  W  Europie  scena  przez  wieki  była  „oknem  na  świat”  – 
miejscem,  gdzie  realistycznie  lub  iluzjonistycznie  odtwarzano  rzeczywistość.  W 
Japonii natomiast scena bardzo często była światem samym w sobie: symbolicznym, 
rytualnym, umownym, w którym mniej ważne było „co widać”, a ważniejsze – „co się 
sugeruje”.

Ta różnica wynika nie tylko z estetyki, ale też z historii kultury japońskiej, silnie 
zakorzenionej w buddyzmie, shintō oraz w przekonaniu o płynności granicy między 
światem  widzialnym  i  niewidzialnym.  Scenografia  nie  miała  więc  imitować 
rzeczywistości,  lecz  ją  streszczać,  kondensować  lub  nawet  zastępować  jednym 
znakiem.

W  tym  rozdziale  prześledzimy  rozwój  japońskiego  teatru  od  jego  rytualnych 
początków,  przez  klasyczne  formy  Nō,  Kabuki  i  Bunraku,  aż  po  nowoczesne  i 
współczesne eksperymenty sceniczne. Szczególną uwagę poświęcimy architekturze 
teatralnej i ewolucji przestrzeni scenicznej.

Korzenie  teatru  japońskiego  –  rytuał,  taniec  i 
sacrum

Najstarsze formy japońskiej sztuki scenicznej wyrastały z obrzędów religijnych i 
tańców rytualnych. Do najważniejszych należały: kagura, bugaku, dengaku, sarugaku 
Wszystkie one miały charakter wspólnotowy i religijny. Nie były „teatrem” w sensie 
europejskim – raczej formą komunikacji z bóstwami, naturą i przodkami.

Scena  była  często  wyznaczana  prowizorycznie:  kawałek  oczyszczonej 
przestrzeni,  plac  świątynny,  dziedziniec.  Scenografia  nie  istniała  jako  osobna 
dziedzina  –  jej  rolę  pełniły  elementy  natury:  drzewa,  kamienie,  woda,  świątynne 
bramy. Już tu widzimy kluczową zasadę japońskiej scenografii:  minimum środków – 
maksimum znaczenia.

Narodziny teatru Nō – estetyka pustki  i  symbolu 
(XIV–XV w.)

Zeami i Kan’ami – fundamenty klasycznego teatru

W XIV wieku z dawnych form sarugaku wykształcił się teatr:  Nō.  Twórcami jego 
kanonu byli Zeami Motokiyo oraz jego ojciec Kan’ami. Zeami nadał teatrowi Nō formę 
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wysoce  estetyczną  i  filozoficzną,  opartą  na  idei  yūgen –  subtelnego, 
niedopowiedzianego piękna.

Architektura sceny Nō – stałość i rytuał

Scena  Nō  jest  jedną  z  najbardziej  charakterystycznych  przestrzeni  teatralnych 
świata: kwadratowa, drewniana platforma, cztery filary symboliczne, dach (nawet w 
budynku  zamkniętym),  malowane  tło  z  sosną  (kagami-ita),  mostek  hashigakari 
łączący świat sceny z „innym światem”

Scena Nō nie zmienia się od wieków. Jest bardziej „świątynią gry” niż konstrukcją 
teatralną. Brak dekoracji jest tu znaczący – scenografia zostaje zastąpiona przez: 
maskę, kostium, gest, muzykę. Przestrzeń jest mentalna, nie fizyczna.

Scenografia Nō – sztuka redukcji

W Nō nie ma dekoracji realistycznych. Zamiast nich pojawiają się: symboliczne 
rekwizyty  (wachlarz  jako  miecz,  łódź  lub  list),  minimalistyczne  konstrukcje 
tsukurimono,  kostiumy  o  znaczeniu  symbolicznym  (kolor  =  status,  emocja). 
Scenografia nie „pokazuje”, lecz „sugeruje”.

Teatr Kyōgen – kontrapunkt komiczny

Obok Nō rozwijał się teatr komiczny: kyōgen.  Kyōgen pełnił funkcję przerywnika 
między poważnymi dramatami Nō. Scenografia była tu jeszcze bardziej oszczędna, 
ale  aktorzy  operowali:  gestem,  przesadą,  codziennością.  To  ważne,  bo  Kyōgen 
wprowadza do japońskiej  scenografii  element  „życia  codziennego”,  choć nadal  w 
formie stylizowanej.

Kabuki – narodziny spektaklu miejskiego (XVII w.)

Geneza i społeczeństwo

W okresie Edo (XVII w.), wraz z rozwojem miast i klasy kupieckiej, narodził się 
teatr: Kabuki. Twórczynią pierwotnej formy była kapłanka i tancerka: Izumo no Okuni. 
Kabuki było odpowiedzią na potrzeby nowej widowni: mieszczaństwa, które chciało 
widowiska, emocji i rozrywki.

Architektura teatru Kabuki

W przeciwieństwie  do  Nō,  Kabuki  tworzy  przestrzeń  dynamiczną i  techniczną: 
scena obrotowa (mawari-butai), zapadnie sceniczne, system kurtyn, wielopoziomowa 
scenografia, specjalne teatry miejskie. Najważniejszym elementem jest hanamichi – 
pomost  biegnący  przez  widownię,  który:  łączy  scenę  z  publicznością,  umożliwia 
wejścia i wyjścia aktorów, staje się dodatkową sceną  To jeden z pierwszych w historii 
teatrów „rozszerzających” scenę w przestrzeń widowni.

Scenografia Kabuki – barok Japonii
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Kabuki  to  teatr  wizualnego  nadmiaru:  jaskrawe  kostiumy,  makijaż  kumadori, 
zmienne dekoracje, szybkie zmiany scenografii na oczach widzów  Scenografia staje 
się tu mechanizmem spektaklu. W okresie Edo powstaje też idea „teatru masowego” 
– scenografia musi być czytelna natychmiast.

Bunraku – teatr lalek i scenografia narracyjna

W Bunraku scenografia jest podporządkowana lalce i narracji. Charakterystyczne 
cechy: lalki 1/2 naturalnej wielkości, trzech operatorów jednej postaci, narrator tayū, 
muzyk grający na shamisenie

Scenografia Bunraku jest: funkcjonalna, zmienna, podporządkowana narracji. Nie 
dominuje, lecz prowadzi historię.

Gatunki i struktura teatru klasycznego

W epoce Edo teatr japoński dzieli się na trzy główne nurty Kabuki:  jidai-mono – 
dramat  historyczny,  sewa-mono –  dramat  mieszczański,  shosagoto –  formy 
taneczne.  Podział  ten  wpływa  również  na  scenografię:  historyczne  –  bardziej 
dekoracyjne, obyczajowe – bardziej realistyczne, taneczne – minimalistyczne.

Spektakl  „Shibaraku” z  lipca 1858 roku w teatrze Ichimura-za w Edo.  Drzeworyt 
tryptykowy autorstwa Utagawy. Domena publiczna. 

Wpływy zewnętrzne – Chiny i Zachód

Wpływy chińskie

Najwcześniejsze formy teatralne Japonii były inspirowane kulturą Chin: systemy 
rytualne,  maski,  taniec  dworski,   teatr  muzyczny.   Jednak  Japonia  szybko 
przekształciła te wpływy w formy lokalne, bardziej symboliczne.

Otwarcie Japonii i wpływy europejskie
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Po restauracji Meiji (XIX w.) Japonia zaczyna intensywnie importować europejskie 
modele: sceny pudełkowe, realistyczną dekorację, oświetlenie gazowe i elektryczne, 
psychologiczny  dramat.  Powstaje  teatr:  shingeki.  Scenografia  zaczyna  imitować 
rzeczywistość.

Modernizm i awangarda – powrót do przestrzeni

W  XX  wieku  pojawia  się  sprzeciw  wobec  realizmu.  Twórcy  tacy  jak:  Tadashi 
Suzuki wracają  do:  minimalizmu  Nō,  fizyczności  Kabuki,  surowych  przestrzeni. 
Scenografia staje się: architektoniczna, brutalistyczna, symboliczna.

Butō – ciało jako scenografia

Po  II  wojnie  światowej  powstaje  awangarda  taneczna:  butō. Butō  odrzuca 
tradycyjną scenografię niemal całkowicie. Zastępują ją: ciałem, światłem, cieniem i 
pustką. Scena przestaje być miejscem – staje się stanem psychofizycznym.

Teatr współczesny – technologia i multimedia

W  XXI  wieku  Japonia  staje  się  jednym  z  liderów  technologii  scenicznych. 
Pojawiają się: projekcje 3D i mapping, hologramy, LED jako tło sceniczne, VR i AR w 
teatrze, tzw. „2.5D theater” (adaptacje mangi i  anime).  Scenografia przestaje być 
materialna – staje się hybrydą: obrazu, dźwięku, interakcji cyfrowej.

Architektura teatralna – od świątyni do megateatru

Ewolucja przestrzeni teatralnej w Japonii przebiegała w kilku etapach:

Etap rytualny: przestrzeń otwarta, brak budynków. 

Etap klasyczny (Nō): drewniane sceny świątynne, stała architektura. 

Etap miejski (Kabuki): wielkie teatry publiczne, infrastruktura mechaniczna. 

Etap nowoczesny: budynki europejskie, scena pudełkowa.
 
Etap współczesny: wielofunkcyjne centra kultury, przestrzenie hybrydowe. 

Podsumowanie  –  japońska  scenografia  jako 
filozofia

Rozwój  teatru  japońskiego  ukazuje  niezwykłą  ciągłość  tradycji,  a  zarazem 
zdolność do nieustannych przemian i  reinterpretacji.  Niezależnie od epoki  można 
wskazać trzy podstawowe zasady, które kształtują japońskie myślenie o przestrzeni 
scenicznej:

1. Scena jako przestrzeń symboliczna 
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 2. Minimalizm znaczenia, a nie formy 

 3. Przestrzeń rozumiana jako relacja, a nie dekoracja 

Mimo  licznych  zmian  estetycznych  i  technologicznych  jedno  pozostaje 
niezmienne: scena w teatrze japońskim nie służy jedynie przedstawianiu świata — 
staje  się  światem samym w  sobie.  Japońska  scenografia  nie  dąży  do  wiernego 
odwzorowania  rzeczywistości;  zamiast  tego  przekształca  ją,  kondensuje  i 
symbolizuje, pozostawiając widzowi przestrzeń do interpretacji oraz współtworzenia 
znaczeń.

Od  rytualnych  tańców  kagura  po  współczesne  spektakle  2.5D,  scenografia  w 
teatrze Japonii pozostaje wierna idei, według której to, co niewidzialne, jest równie 
istotne jak to, co widzialne. Dzięki temu przestrzeń sceniczna staje się nie tylko tłem 
wydarzeń, lecz także nośnikiem emocji, metafor i duchowego doświadczenia.
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Poza Europą (i innymi wielkimi kręgami 
kulturowymi  świata)  –  wkład 
wybranych  kultur  Azji  Południowo-
Wschodniej  i  Bliskiego  Wschodu  w 
rozwój teatru i scenografii teatralnej

Scenografia jako język kultury

Historia scenografii teatralnej nie może być ograniczona do tradycji europejskiej 
ani do klasycznych teatrów Indii, Chin i Japonii. W wielu innych kulturach świata teatr 
rozwijał się niezależnie, często wcześniej niż powstały zinstytucjonalizowane sceny w 
Europie, i od początku miał charakter  synkretyczny – łączący obraz, ruch, muzykę, 
słowo i rytuał.

W tych tradycjach scenografia nie była jedynie tłem dla akcji dramatycznej, lecz: 
przestrzenią  symboliczną,  narzędziem  narracji,  elementem  rytuału  religijnego,  a 
niekiedy samą istotą spektaklu.

W rezultacie rozwijały się odmienne modele myślenia o scenie: od teatru cieni i 
lalek, przez widowiska dworskie, po teatr uliczny i narrację oralną.

Azja  Południowo-Wschodnia  –  teatr  jako 
przestrzeń mitu i obrazu

Indonezja – teatr cienia i kosmologii

Indonezja  stanowi  jeden  z  najważniejszych  obszarów  rozwoju  teatru 
pozaeuropejskiego.  Szczególne  znaczenie  ma  wayang  kulit,  czyli  teatr  cieni,  w 
którym płaskie, bogato zdobione marionetki rzucają cień na biały ekran.

Scenografia  tego teatru  opiera  się  na trzech elementach:  ekranie  jako granicy 
światów, świetle jako zasadzie twórczej, cieniu jako metaforze rzeczywistości.

W tym systemie scena nie imituje świata – ona  modeluje kosmos. Widzialne i 
niewidzialne  przenikają  się,  a  spektakl  staje  się  formą  filozoficznej  refleksji  nad 
iluzorycznością rzeczywistości.

Centralną postacią jest  dalang, który pełni  funkcję reżysera,  narratora i  aktora, 
kontrolując  zarówno  akcję  sceniczną,  jak  i  muzykę  gamelanu.  Tym samym teatr 
indonezyjski wypracował jedną z najwcześniejszych form „teatru totalnego”.

Równolegle rozwijały się: wayang golek – teatr kukieł drewnianych, wayang wong 
– teatr aktorski inspirowany mitologią Ramajany i Mahabharaty. 
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Scenografia tych form obejmowała kostiumy o wysokim stopniu stylizacji, maski 
oraz symboliczne rekwizyty, które nie imitowały rzeczywistości, lecz ją interpretowały.

Bali – teatr jako rytuał kosmicznej równowagi

Na Bali teatr ma charakter ściśle rytualny i związany z koncepcją harmonii świata. 
Spektakl nie jest tu przedstawieniem w sensie estetycznym, lecz aktem przywracania 
równowagi duchowej.

Scenografia balijska: wykorzystuje przestrzeń świątyni jako scenę, integruje ogień, 
kadzidła i światło,  eliminuje podział na scenę i widownię.

Kostiumy i maski pełnią funkcję nie dekoracyjną, lecz ontologiczną – oznaczają 
obecność istot nadprzyrodzonych.

Kambodża – teatr zapisany w architekturze

Kambodża  reprezentuje  tradycję,  w  której  scenografia  została  przeniesiona  z 
przestrzeni teatralnej do architektury sakralnej. Świątynie Angkoru, zwłaszcza Angkor 
Wat,  pełniły  funkcję:  przestrzeni  rytualnych,  „kamiennych  scen”  narracyjnych, 
nośników opowieści epickich.

Reliefy  przedstawiające  sceny  z  Ramajany  i  Mahabharaty  działają  jak 
sekwencyjna narracja wizualna – protoforma komiksu lub storyboardu. Równolegle 
rozwijał się dworski taniec apsara, w którym: ciało tancerza zastępuje dekorację, gest 
staje  się  znakiem  narracyjnym,  kostiumy  określają  status  i  znaczenie  postaci. 
Scenografia kambodżańska jest więc „ucieleśniona” – przestrzeń sceniczną tworzy 
ciało i architektura jednocześnie.

Tajlandia – teatr dworski i wizualna hierarchia

Tajlandia  rozwinęła  teatr  królewski  oparty  na  eposie  Ramakien.  Najważniejszą 
formą był khon, w którym: aktorzy noszą maski, ruch jest skodyfikowany i rytmiczny, 
muzyka tworzy strukturę dramaturgiczną.

Scenografia tego teatru ma charakter hieratyczny: złocone kostiumy budują obraz 
boskiego porządku, maski określają funkcje kosmiczne postaci, przestrzeń sceniczna 
jest uporządkowana symbolicznie. Teatr tajski nie przedstawia rzeczywistości – on ją 
idealizuje i porządkuje według kosmologii władzy.

Filipiny – teatr synkretyczny i społeczny

Filipiny  stanowią  przykład  teatru  powstałego  z  połączenia  tradycji  lokalnych  i 
wpływów kolonialnych. Formy takie jak:  sinakulo (dramat pasyjny),  sarswela (teatr 
muzyczny),  komedia (dramat rycerski), tworzą system teatru o silnym charakterze 
wspólnotowym.
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Scenografia  jest  tu:  mobilna  i  plenerowa,  często  symboliczna  zamiast 
realistycznej,  osadzona w przestrzeni  codziennej  (ulice,  place,  kościoły).  Filipiński 
teatr wprowadza do historii scenografii ideę jej społecznego i otwartego charakteru.

Bliski  Wschód  i  świat  islamu  –  teatr  narracji, 
światła i symbolu

Persja i Iran – teatr słowa i wyobraźni

Iran wykształcił formę naqqāli, czyli epickiego opowiadania historii przez narratora. 
Scenografia  jest  tu  minimalna:  brak  dekoracji,  przestrzeń  otwarta,  rekwizyt 
zastępujący  scenografię.  Teatr  ten  przenosi  ciężar  przedstawienia  na  wyobraźnię 
widza, czyniąc scenografię mentalną i narracyjną.

Ta’zieh – teatr rytuału i emocji

W  tradycji  szyickiej  rozwinięto  dramat  religijny  przedstawiający  męczeństwo 
Husajna.  Charakterystyczne cechy scenograficzne:  podział  przestrzeni  na dobro i 
zło,  intensywna  symbolika  kolorów,  muzyka  i  lament  jako  elementy  budujące 
przestrzeń emocjonalną. Scenografia ta nie przedstawia świata – ona go interpretuje 
moralnie i duchowo.

Teatr islamski – lalka i cień

W  średniowiecznym  świecie  islamu  rozwijały  się:  teatry  lalek,  teatr  cieni, 
widowiska moralne i satyryczne. Najważniejszym osiągnięciem była koncepcja sceny 
jako: ekranu światła i  cienia, przestrzeni abstrakcyjnej,  formy wizualnej opartej  na 
sylwecie.

Imperium Osmańskie – teatr ulicy i improwizacji

Turcja rozwijała teatr improwizowany (orta oyunu) oraz lalkowy (Karagöz). Cechy 
scenografii:  brak  stałej  sceny,  przestrzeń  publiczna  jako  scena,  minimalizm 
rekwizytów, silna interakcja z widzem. Teatr osmański wprowadza ideę scenografii 
jako sytuacji społecznej, a nie fizycznej konstrukcji.

Wpływ na teatr współczesny

Tradycje te wywarły ogromny wpływ na teatr XX i XXI wieku, zmieniając sposób 
myślenia o scenografii.

Bertolt Brecht – teatr dystansu

Bertolt  Brecht inspirował się teatrem epickim Azji  i  Bliskiego Wschodu. W jego 
koncepcji: scenografia nie ma iluzjonizmu, widoczne są elementy konstrukcji, teatr 
komentuje rzeczywistość, zamiast ją odtwarzać.
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Jerzy Grotowski – rytuał i redukcja scenografii

Jerzy  Grotowski  w „teatrze  ubogim”  odrzucił  dekoracje,  skupiając  się  na:  ciele 
aktora, relacji z widzem, przestrzeni rytualnej. Inspiracje pochodziły m.in. z teatrów 
balijskich i rytualnych Azji.

Peter Brook – „pusta przestrzeń”

Peter Brook uznał, że teatr może istnieć wszędzie, jeśli pojawi się aktor i widz. 
Jego koncepcja: odrzucała klasyczną scenografię, inspirowała się teatrami rytualnymi 
i narracyjnymi, podkreślała uniwersalność formy teatralnej.

Teatr postdramatyczny

Teoretycy  tacy  jak  Hans-Thies  Lehmann  opisali  teatr,  w  którym:  narracja  jest 
fragmentaryczna,  obraz  dominuje  nad  tekstem,  scenografia  staje  się  instalacją. 
Cechy  te  były  wcześniej  obecne  w:  teatrze  cieni  (Indonezja,  Turcja),  teatrze 
rytualnym (Bali, Iran), teatrze dworskim Azji Południowo-Wschodniej.

Podsumowanie – globalna historia scenografii

Pozaeuropejskie tradycje teatralne wniosły do historii scenografii fundamentalne 
idee:  scenografia  jako  symbol,  a  nie  imitacja,  przestrzeń  jako  aktywny  element 
spektaklu, ciało aktora jako nośnik dekoracji, światło jako struktura dramaturgiczna, 
teatr jako rytuał społeczny i duchowy.

W  rezultacie  współczesne  rozumienie  scenografii  –  jako  instalacji,  przestrzeni 
performatywnej i systemu znaków – w dużej mierze wyrasta z tradycji, które rozwijały 
się poza Europą równolegle i niezależnie od niej.

117



Zakończenie
Historia  scenografii  jest  historią  nieustannego  dialogu  między  człowiekiem, 

przestrzenią i  wyobraźnią.  Od antycznych rytuałów ku cyfrowym widowiskom XXI 
wieku teatr stale poszukiwał nowych sposobów organizowania obrazu scenicznego i 
nowych  form  kontaktu  z  widzem.  Zmieniały  się  style,  technologie,  architektura 
teatrów oraz środki wyrazu, lecz nie zmieniała się podstawowa potrzeba tworzenia 
wspólnego doświadczenia sztuki.

Analiza dziejów scenografii pokazuje wyraźnie, że przestrzeń teatralna nigdy nie 
była  neutralna.  W każdej  epoce  odzwierciedlała  dominujące  systemy  myślenia  o 
świecie. Teatr antyczny podporządkowany był rytuałowi i wspólnocie obywatelskiej; 
średniowieczny — religijnemu symbolowi; renesansowy — harmonii i perspektywie; 
barokowy  —  iluzji  i  widowiskowości;  dziewiętnastowieczny  —  realizmowi  i 
psychologii;  współczesny zaś coraz częściej  staje się  przestrzenią eksperymentu, 
interakcji i wielozmysłowego doświadczenia.

Scenografia  przeszła  długą  drogę:  od  malowanego  tła  ku  autonomicznemu 
językowi sztuki. Współczesny scenograf nie jest już wyłącznie dekoratorem sceny. 
Bywa  architektem przestrzeni,  projektantem światła,  twórcą  środowisk  cyfrowych, 
współreżyserem, a niekiedy również artystą performatywnym. Dzisiejsza scenografia 
coraz częściej przekracza granice tradycyjnego teatru, wchodząc w obszary instalacji 
artystycznej, performansu, urbanistyki, muzealnictwa czy rzeczywistości wirtualnej.

Jednocześnie historia scenografii uświadamia, że rozwój sztuki scenicznej nigdy 
nie przebiegał jednolicie. Europa stworzyła własny model teatru iluzjonistycznego i 
architektury  pudełkowej,  jednak  kultury  Indii,  Chin,  Japonii  czy  Azji  Południowo-
Wschodniej rozwinęły zupełnie odmienne sposoby rozumienia przestrzeni widowiska 
— bardziej symboliczne, rytualne i oparte na umowności. Współczesny teatr coraz 
częściej  czerpie  z  tych  tradycji,  tworząc  sztukę  hybrydyczną,  wielokulturową  i 
interdyscyplinarną.

Dzieje  scenografii  pokazują również ścisły  związek teatru  z  rozwojem techniki. 
Każda  epoka  wykorzystywała  najnowocześniejsze  dostępne  środki:  mechanikę 
antycznych machin, perspektywę renesansu, barokowe urządzenia iluzjonistyczne, 
elektryczne  oświetlenie  XIX  wieku  czy  współczesne  technologie  cyfrowe.  Teatr 
zawsze pozostawał miejscem spotkania sztuki i technologii.

Mimo wszystkich przemian jedno pozostaje jednak niezmienne: teatr nadal opiera 
się na obecności człowieka. Nawet najbardziej zaawansowane systemy projekcyjne, 
multimedia  czy  sztuczna inteligencja  nie  zastępują  podstawowego doświadczenia 
wspólnego uczestnictwa w wydarzeniu scenicznym. Istotą teatru pozostaje spotkanie 
— aktora z widzem, ciała z przestrzenią, obrazu z emocją.

Dlatego  historia  scenografii  nie  jest  jedynie  historią  dekoracji  teatralnej.  Jest 
historią  ludzkiej  potrzeby  tworzenia  znaczeń  poprzez  przestrzeń,  światło,  ruch  i 
obraz.  Jest  opowieścią  o  kulturze,  która  nieustannie  poszukuje  nowych  form 
wyrażania siebie.
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Współczesna scenografia znajduje się dziś w momencie szczególnym. Z jednej 
strony korzysta z niemal nieograniczonych możliwości technologicznych, z drugiej — 
coraz częściej powraca do prostoty, symbolu i bezpośredniej relacji z widzem. Być 
może właśnie  w tym napięciu  między  technologią  a  obecnością,  między  iluzją  a 
doświadczeniem,  między  przestrzenią  realną  i  cyfrową  będzie  rozwijał  się  teatr 
przyszłości.

Historia scenografii pozostaje więc historią otwartą. Każde nowe przedstawienie 
dopisuje do niej kolejny rozdział.
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