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همایش ملی هنرهای نمایشی و دیجیتال
آذر ماه 1398 دانشکده هنر دامغان

بررسی نقش نشانه​ای و کارکردی لباس به عنوان عامل موثر در معنای نمایش 
معصومه طوسی.هیئت علمی. مربی . گروه طراحی و چاپ پارچه دانشکده هنر دانشگاه سمنان samira.toosi@semnan.ac.ir
چكيده:
تئاتر و نمایش بدون بازیگر بی​معنا است، و لباس به شکل مستقیم بر تن بازیگر، با او حرکت کرده و می​تواند نشانه​های بی​شماری را با خود حمل کند. از این رو می​توان لباس را مهمترین بخش​های یک نمایش دانست و به کمک آن می​توان به معرفی شخصیت، مکان، زمان، روایت داستان و فضای کلی نمایش پرداخت. هدف از این مقاله، بررسی ویژگیهای شاخصیِ نقش نشانه​ای و کارکردی است که در لباس یک نمایش وجود دارد. از این رو سوال پژوهش به این می​پردازد که قابلیتهای بی​نظیر لباس نمایش در آشکار سازی معنای درونی تئاتر و نمایشنامه و شخصیت چگونه است و شاخصه​های نشانه​ای و کاربردی چگونه می​توانند در لباس از هر کلامی که بازیگر بر زبان می​آورد موثر​تر باشد. نتایج نمایانگر این می​باشد که در طراحی لباس، دانش و شناخت اصول زیبایی​شناختی، نشانه​شناسی، مبانی​هنر، جنبه​های ذهنی و روانی شخصیت​ها، جنبه​های تاریخی، اخلاقی و فلسفی، برخورد نمادگرایانه و نقد ادبی نقش بسیار مهمی را در نمایشنامه ایجاد می​کند و می​تواند بالاترین کیفیت را در تئاتر به وجود آورد. طراحی لباس نقش تأثیرگذار بر تقویت صحنه را ایجاد می​کند. لباس نمایش به عنوان وسیله​ای بیانی دارای هویت مستقل اجتماعی و نشانه شناسانه است که به تحلیل عوامل در صحنه می​پردازد و  با استفاده از زبان تصویری خود به بازنمایی محتوای تاریخی پدیدار شناسانه دست می​زند و طراح لباس نمایش باید به این موارد توجه داشته باشد. روش تحقیق در این مقاله توصیفی تحلیلی می​باشد و یافته​ها بر اساس اسناد کتابخانه​ای جمع​آوری گردیده است. 
کلید واژه: معنای نمایش، لباس نمایش​، طراح لباس، نشانه​شناسی لباس، کارکرد لباس، 
مقدمه:
تئاتر در مقایسه با بسیاری از فعالیتهای هنری و ادبی ارتباط پیچیده​ای با جهان خارج دارد و به نحوی جمیع همه هنرها است زیرا هنرهای دیگر مثل نقاشی، ادبیات، معماری، موسیقی و طراحی لباس  و.. در تولید تئاتر بسیار موثر هستند. لباس عاملی پویا در صحنه تئاتر است که مجموعه​ای از جامه، گریم و ... را شامل می​شود که هر کدام به نوبه خود به معناهای خاصی اشاره می کنند.(فارسانی، 1393: 62) . ویژگی لباس در زندگی روزمره نیز کاربردهای زیادی دارد. زمانی که شخصی را برای نخستین بار می​بینیم، اطلاعات و پیام​های بسیاری را از نوع و شیوه پوشش او در می​یابیم و بر اساس این اطلاعات درباره او قضاوت می​کنیم. چنین اطلاعات ساده​ای در صحنه تئاتر بسیار بر​جسته​تر به نظر می​رسند؛ چرا که هر عنصری بر صحنه نمایش به یک نشانه تبدیل می​شود و بخشی از معنای کلی نمایش را در خود جای می​دهد. از این رو کارگردان باید از قابلیتهای بسیار لباس به عنوان یکی از مهم ترین و موثرترین ابزارهای اجرایی در معرفی شخصیت و ساخت فضای کلی نمایش آگاهی کامل داشته باشد. (گلشن، 1394: 74). 
لباس از بسیاری از جنبه​ها قابل بررسی و شناخت است. لباس تئاتر ماهیت کارکردی نیز دارد و دارای ارزش معنایی قوی ملی می​باشد. لباس نه تنها در معرض خوانش تماشاگر قرار می​گیرد، بلکه عقاید، شناخت و احساسات را به او منتقل می​کند.  لباس بازتاب بیرونی نقش آفرینی بازیگر است. لباس نمایش  باید حقیقت گرا باشد یعنی در هر فرصتی عصاره حرکتی اجتماعی نمایشنامه را متجلی سازد  و معنای اثر را به بعد بیرونی پیوند زند. پس در یک لباس هر آن چیزی که به شفافیت این رابطه آسیب برساند، و عصاره حرکتی اجتماعی را تقض کند​، از ضرورت آن کم کرده است و  شاکله ای را که در بطن نمایش وجود دارد را کشف و منعکس نکرده است. از این رو  در هر صورت، رنگ، ماده و ترتیبی که به خوانش این عصاره حرکتی کمک کند، خوب است.. لباس جزء مکمل طرحریزی اجرا است و کارگردان باید سنجیده​ترین توجه را وقف آن نماید. لباس یک ضرورت در عصاره حرکتی اجتماعی نمایش است و باید در هر فرصتی این عصاره را متجلی سازد و باید در هر نمایشنامه​ای معنای اثر را به بعد بیرونی آن پیوند زند. طراحی لباس در صحنه تئاتر و نمایش، همانند صحنه، ازعوامل دیداری است که هم متأثر از تئاتر است و هم  به عناصر تجسمی وابسته. در این پژوهش نقش کارکرد و نشانه​ای لباس در معنای نمایش پرداخته شده است. مواردی که تاثیرات شگرفی در نمایش می​گذارد. 
روش تحقيق
در تحقیق حاضر، گرد​آوری اطلاعات و داده​ها به صورت کتابخانه​ای و اسنادی و روش تحقیق به صورت توصیفی تحلیلی انجام شده است. در این تحقیق ابتدا نگاهی به معنای تئاتر و طراحی لباس پرداخته شده است و پس از آن نقش نمادین و نشانه​ای لباس و ارزش نشانه​شناختی لباس در معنای نمایش و تئاتر، با ارائه نمونه​های تئاتر​​های کارگردانان مطرح مورد تحلیل قرار گرفته است. در زمینه کارکرد لباس، به جایگاه و اهمیت هویت لباس و نقشی که باید بپذیرد در پیشبرد فضای بهتر در تئاتر پرداخته شده است. در این راستا با ارزشمند نشان دادن موارد مهم و تآثیر گذار در تئاتر به آفرینش طرحهای نو کمک ارزنده ای می شود و فادار بودن به حقیقت لباس در  تئاتر​، جایگاه لباس را از آسیبها حفظ می​کند. 
معنای نمایش:
تئاتر واژه‌ای است یونانی در لغت به معنای چیزی که به آن نگاه می​کنند. در فارسی به تئاتر «نمایش» یا «تماشا» می‌گویند. کلمه تئاتر (theater) در اصل از کلمه تآترون (theater on) است که قسمت اول آن تیه (thea) تماشاگران یا محله تماشا است. تاریخچه تئاتر مربوط به یونان باستان و رم درقبل از میلاد مسیح می‌باشد. 
تئاتر یکی از هنرهای هفتگانه است. کسانی که درباره به وجود آمدن تئاتر جستجو کرده‌اند می‌گویند سر​چشمه آن از آیین​هاست. آیین به مراسم مذهبی و اجتماعی می‌گویند. مثل مراسم عروسی در ایران و مراسم رقص‌های مخصوص در کشورهای دیگر انسان همیشه دوست داشته‌است به اتفاقاتی که خارج از اراده و میل اوست تسلط داشته باشد و این ویژگی اصلی تئاتر است. تئاتر در مقایسه با هنرهای دیگر امکانات زیادی دارد برای اینکه از هنرهای دیگر مثل نقاشی، ادبیات، معماری، موسیقی و … در آن استفاده می‌شود (میر فخرایی و رجبی فرد.1392: 19). تئاتر را مقوله​ای اجرایی و در زمره هنرهای نمایشی به حساب می​آورند. هنرهای نمایشی را اینگونه تعریف می کنند: هنرهایی را که باید در حضور جمعیت نمایش داده شوند و یا به عبارت دیگر هنرهایی که با گروه تماشاگران سروکار دارند نه با فرد، هنرهای نمایشی گویند. مانند: تئاتر، کنسرت باله. (سهراب، 1384: 6).تئاتر نوعی از ارتباط جمعی است که روایتی زنده و رودر رو را با خود به همراه دارد و نمود کاوشی از ذهن انسان کنجکاو و جستجو​گر است در​باره جهان پیرامونش. از اجزا و عناصر متفاوتی تشکیل می​شود. اما مهمترین ارکان را بازیگر و تماشاگر تشکیل می​دهند. و این لباس است که بر تن بازیگر در مقابل تماشاگر قرار می​گیرد و و​ظیفه انتقال تمام نشانه​ها اعم از حالات، احساسات، رویداد و محتوای نمایش را به عهده دارد. لباس عاملی مهم در ایجاد ارتباط و رساندن پیام است و معنای درونی نمایش​نامه را از طریق نشانه​های بیرونی بیان می​کند. 
لباس در نمایش:

لباس تئاتری را باید همچون بخشی از صحنه آرایی زنده​ای مشاهده کنیم که به عنوان پوشش بازیگر در نقشی خاص و در نمایشنامه​ای خاص، جلوه​گری دارد.(هاج، 1382: 423). برشت درمورد لباس تئاتر میگويد«: در يک نمایش جمعی، ممکن است وضعی پیش بیايد که بازيگران، برای آن که متمایز باشند مجبور شوند از لباس مبدل استفاده کنند. اما اين استفاده از لباس هم، باز فقط به شکل محدودی صورت میگیرد چرا که قصد، ايجاد توهم نیست که بازيگران واقعا همان اشخاص نمایش هستند.  تئاتر داستانی، اين توهم را می​تواند با لباسهای غلوآمیز يا با لباسهايی که نمایشگاهی بودنشان به نحوی مشخص میشود، مختل کند». ( برتولت برشت. 55:1357 ). 

 لباس مجموعه​ای از جامه، گریم، آرایش موی سر، علامتهای مخصوص و تمایز دهنده است و به عنوان یکی از عناصر اساسی در هنر نمایش با پیشینه​ای تاریخی است. لباس نمایش در آغاز پیدایش هنر نمایش، دارای کاربرد​های آیینی، تشریفاتی، نمادین، تمثیلی و تزیینی بود. سپس بر کاربردها و ویژگی​های آن افزوده شد و به صورت یکی از عناصر بیان تئاتری در آمد. هنگام اجرای نمایش دو روند در ذهن مخاطب به طور همزمان در جریان است که برایند آن محسوب می​شود: یک روند به رویت شاکله​ی عینی و ابژه نمایش مربوط می​شود که مستقیم به منظر و جلوی بازیگران و کلیت صحنه از جمله لباس ارتباط پیدا می​کند و روند دیگر، بر تحلیل و پیگیری درون​مایه​ی موضوعی و تحلیل گفت​و​گوها، متکی است. طراحی لباس باعث می​شود مخاطب اطلاعات کافی در مورد شخصیتها مانند: شغل، جایگاه اجتماعی و مقام و مرتبه، جنسیت، سن و همچنین حتی احوال درونی شخصیتها و یا گرایش احساسی آنها به هر سمت و سو را در اختیار داشته باشد. همچنین باعث تقویت سبک و بالا رفت کیفیت بصری نمایش می​شود و تمایز بین شخصیتهای ماژور(اصلی) و مینور( فرعی) را به وجود می​آورد. باعث توجه به روابط میان شخصیتها می​شود. باعث تغییر ظاهر یک بازیگر و مشخص شدن تغییرات در بازیگر به علت رشد سن و تغییر شخصیت کاراکتر می شود. (جلالی جعفری، 1374: 36). طراحی لباس برای اولین بار در سالهای پایانی قرن نوزدهم، به صورت حرفه​ای جداگانه معرفی شد. بی​شک، دوک ساکس ماینینگن و گروه تئاتری​اش در این امر سهم بسزایی داشتند. يکی از نوآوریهايی که موجب شهرت او شد، تطابق تاريخی لباس و دکور بود. او برای نخستین بار، تمرين با لباس را در تئاتر مطرح کرد. به اين ترتیب بازيگران در دوره​های طولانی تمرين، با لباسهای صحنه​های خود آشنا میشدند. تاکید اصلی او بر روش دوخت لباس بود. ماينینگن اعتقاد داشت که اگر لباسی به درستی دوخته نشود و طرح و برش صحیحی نداشته باشد، بازيگر نمیتواند تاثیر مطلوبی بر جای بگذارد. برای او جنس، بافت و رنگ پارچه بسیار مهم بود. او آشنايی با تاريخ لباس ورعايت فوتوفنهای خیاطی را نیز مهمترين اصل در طراحی لباس میدانست. (گلشن، 1394: 78).   
 لباس باید از هر گونه خود خواهی و هر گونه افراط در حسن نیت چشم بپوشد؛ نباید به عنوان یک وجود مستقل خود نمایی کند، اما باید وجود داشته باشد. به هر حال بازیگر نمی​تواند بدون لباس سر صحنه برود، لباس باید در عین حال مادی و شفاف باشد، باید آن را دید، نه بدان نگریست. کار اخیر برشت به ما می​آموزد که دقیقا با تاکید بر مادیت لباس است که می​توان آن را هر چه بیشتر در تابعیت اهداف نقادانه نمایش درآورد و این تابعیت ضروری است. لباس صحنه متناسب با سهمی که در کار هنری –صحنه​ای دارد، در ترکیب و هماهنگی سایر عناصر مهمترین قسمت تزیینات به شمار می​رود. (شونه و فرهودی، 1379: 77)
طراح لباس نمایش:
طراح لباس با در نظر گرفتن مسائل تاریخی، ادبی، هنری کیفیت کار بازیگران داستان و یا قطعه​ی انتخاب شده؛ نیازهای پوششی شخصیتهای سیاسی، تاریخی، هنری، روانی یا اجتماعی را تأمین می​کنند. لازمه این امر شناخت منابع، درک عمیق و شناخت داستان و همین طور اشکال و گونه​های لباس در ادوار مختلف تاریخ می​باشد. بررسی آناتومی بازیگرها وظیفه طراح است و یک طراح باید طرحش را بر اساس آناتومی بازیگر به اجرا برساند. شاید بازیگر یک ایراد اندامی دارد که این ایراد یک موقع به طرح طراح کمک می‌کند و یک موقع هم می‌تواند مخرب باشد. طراح باید این موارد را بررسی کند تا بهترین طرح ممکن را برای لباس بازیگران ارائه بدهد. تفسیر داستان یا قطعه ادبی در تئاتر، بر اساس پیام و نظر کارگردان تغییراتی در طرح به وجود می​آورد؛ هر قطعه​ی نمایشی دارای شخصیتهای متفاوتی است و لباس باید تابع شخصیت افراد طراحی شود. طراح لباس می​تواند برای مثال، اگر شخصیتی در صحنه آرام و بدون حرکت است، شکلها و نقشمایه های متناسب  با نقش را برای او در نظر گیرد. (جلالی جعفری، 1374: 37). طراح لباس ابتدا با شیوه درام مورد نظر آشنا می​شود و ترسیم و طراحی را منطبق با خطوط و جزئیات، چین ها، حواشی، بندهای گلدار، دکمه​ها و جیبها و .. را تدارک میبیند. متناسب با ایده​ها و دستورالعملهای نمایشی کمابیش به جزئیات تاریخی هم می​پردازد و هماهنگ با سبک و سیاق اجزا چیزهای مهم را کمرنگ​تر جلوه می​دهد. در کنار لباس یعنی مهم​ترین جزء تشکیل دهنده، رنگ نیز اهمیت دارد. طراح لباس مدرن باید با مسأله رنگ به ویژه محتاطانه عمل کند. او بیش از همه باید به ترکیب رنگها در ارتباط با تصویر  نقشهای مورد نظر و دکوراسیون که لباس هم در میان آن است، توجه کند. تجربه حرفه​ای و سنتها در اینجا قواعد و مقررات خاصی را عرضه می نماید که برای کار بسیار مفیدند. (شونه و فرهودی، 1379: 79). 
نقش نشانه​ای لباس در تئاتر و نمایش:
در قرن بیست مبحث نشانه​شناسی، دانش نوپایی است که به بررسی علمی، منظم و دون نشانه​ها و کارکرد آنها می​پردازد و از زاویه نگرش​هایی جداگانه در اجراهای نمادین، آیینی و هنری مورد استفاده قرار گرفته است. نشانه​شناسی علمی است که به مطالعه تولید معنی در جامعه می​پردازد؛ از این رو نشانه​شناسی به یک اندازه، به مسئله فرآیندهای دلالت و ارتباط؛ یعنی به مطالعه شیوه​های تولید و مبادله معنی می​پردازد. از سوی دیگر با توجه به این توضیح، می​توان حوزه بسیار وسیعی از تحقیقات را به نشانه شناسی نسبت داد؛ زیرا اگر هر چه در قالب یک فرهنگ معنی داشته باشد، نشانه و در نتیجه موضوع مطالعه نشانه شناختی قرار می​گیرد، نشانه​شناسی به دانشی مبدل خواهد شد که حوزه​های فعالیت آدمی همانند مد و لباس را نیز می​توان در این چار چوب بررسی کرد. ( دوسوسور و کالر، 1379: 104). نشانه شناسی، لباس را نشانه​ها و رمزگان متفاوت درباره شخصیت و هرچه در ارتباط با شخصیت است و پیام​های حقیقی و از این رهگذر کل متن نمایش می​داند. در بخش لباس و صحنه، طراح لباس اهمیت دارد. در واقع طراح لباس با تصویر خود از متن نمایشی شروع به طراحی می​کند. هر شیء محسوس، رنگ و قالب، هر ترکیب، هر چینش و هر ارتباط فضایی با لباس در تئاتر ،یک نشانه می​باشد. لباس خود از نشانه​هایی بر خوردار است و در واقع زبان خود را دارد و در ترکیب با مجموعه فضایی تئاتر این نشانه​ها می​توانند زبان مختص به خود را حمل نمایند و معناهای جدیدی را القا کنند. برای مثال شنل در صحنه​ای نشانه عروس و در صحنه​ای دیگر نشانه کفن مرده است. یا مثال عصا که در دست شخصیت مکبث به نشان پادشاهی و در دستان پیرزن به نشانه جادوگری عمل می​نماید. مسأله دیگر این است که در تئاتر وقایع شرح داده نمی​شود بلکه نشان داده می​شود که این ابتدایی​ترین شکل دلالت است و در خصوص لباس نمایش بازنمایی دوباره شخصیت​ها نیست بلکه بیان مرتبه و جایگاه آنها است. برای مثال در لباس​های نمایش دوران تاریخی هدف بازنمایی عینی لباس نیست بلکه نشانه​ها هستند که برای مخاطبان باید مشخص شوند و معناهای خود را برسانند و طراح لباس با مجموعه​ای نظامهای نشانه​ای دیداری، با فرایند تشیکل و معنایابی مفهومی، سعی در ارائه راهکارهای مناسب برای کنترل دریافت تماشاگران دارد. .(فارسانی، 1393: 64)
ارزش نشانه​شناختی لباس:
یاخته فکری یا شناختی لباس تئاتر، دارای عنصری بنیادین است: خلیفه هارون الرشید هرگاه که خشمگین بود، جامه سرخ بر تن می​کرد. باری لباس سرخ خلیفه یک نشانه است، نشانه نمایشی خشم او، وظیفه این نشانه آن است که داده​ای شناختی را به شکل دیداری به رعایا منتقل کند: وضعیت روحی سلطان و تمام پیامدهایی که می​تواند با خود داشته باشد. تئاترهای قوی، مردمی، شهروندی، همیشه از یک رمز لباسی دقیق و صریح استفاده کرده، و به شکلی وسیع آن​چه را که می​تواند سیاسی نشانه نامیده شود، به کار گرفته​اند: برای مثال نزد یونانی​ها، سیماچه و رنگ پوشش​ها پیشاپیش شرایط اجتماعی یا احساسی شخصیت بازی را اعلام می​کردند، نیز در صحن تئاترهای قرون وسطی و صحنه الیزابتی، رنگ لباسها خصلتی نمادین داشت و خوانشی کم و بیش تمایزی از حالت بازیگران را میسر می​ساخت و یا در نمایشنامه ريچارد سوم از شکسپیر، صحنه تاجگذاری و اوج قدرت ريچارد را با لباسهايی قرمز و بهرنگ خون اجرا کرد.پلکان زیر پای او و آسمان بالای سرش نیز همه قرمز بودند. (ورا رابرتز، 1974: 451). لباس زمانی سالم است که اثر ار در انتقال دلالت ژرف خود آزاد بگذارد، دست و پای آن را نبندد و به بازیگر مجال دهد بدون تحمل بار اضافی به وظایف اساسی خود بپردازد. لباس نباید فرسوده باشد و فرسودگی یک لباس در نمایش برای آن که به چشم بیاید، باید برجسته شود و باید از نوعی بعد حماسی برخوردار گردد. با توجه به ویژگیهای ذکر شده درباره لباسهای نمایشی چنین به نظر می​رسد که لباس​ها، بیشتر چندین ویژگی را به صورت هم زمان در بر دارند. به این معنی که لباس​ها در حالی که داده​های واقعگرایانه- شمایلی1– را عرضه می​کنند، هم​زمان دلالت نمادین2 نیز دارند. به عنوان مثال انتخاب رنگ و یا سبک هنری ویژه برای لباس، می​تواند حالت و معنای آن نمایش را معین سازد. این در حالی است که لباسها کارکردی همانند شاخص​های نمایه​ای3 را نیز دارند؛ یعنی با استفاده از لباسهای خاص می​توان بر شخصیتهای مهم تأکید کرد  و توجه تماشاگر را به آنها معطوف کرد. به این ترتیب لباسهای نمایشی می​توانند در یک زمان نشانه​های شمایلی، نمادین و نمایه​ای را در خود داشته باشند. (گلشن، 1394: 75).   
نقش نشانه​ای و نمادین  لباس در جنبشهای هنری:  هنر اجرایی (پرفورمنس)4 و سمبولست 
پرفورمنس​آرت یا هنر اجرایی از جریانهایی بود که در دهه 70 به صورت جدی مطرح شد. پرفورمنس آرت عنصرهایی از هنرهای تصویری، شنیداری، اجرایی، فرهنگ عامه و زندگی روزمره را با یکدیگر ترکیب می​کند تا آن را به وسیله بدن هنرمند که صرفا یک ابزار هنری است و ذهن وی که دارای یک ساختار ایدئولژیک است – ارائه دهد. (احمد دامود، 1384: 17-18). اجرا کنندگان پرفورمنس لباسهایی به تن می​کنند که برای اجرایشان کاربرد خاصی داشته باشد. به نظر می​رسد آن​ها آزادند تا هر چه که دوست دارند بپوشند. اما در کنار این آزادی باید بدانند که لباسشان چه کاربردی دارد و چطور می​توانند هم از لباس خودشان و هم از لباس سایر اجرا کنندگان استفاده کنند. بر خلاف یک نمایش که در آن نوع و شیوه پوشش مهم است، آن چه که در پرفورمنس اهمیت دارد این است که چرا چنین لباسی را می پوشم؟(گلشن، 1394: 85).
سمبولیست​ها:

مهم ترین انقلاب در زمینه لباس، در ابتدای قرن بیستم به وسیله سمبولیستها رخ داد. از این زمان تماشاگران از طریق لباس به حال و هوای عمومی و فضای کلی نمایش پی می​بردند. آپیا و کریگ در کشورهای اروپایی و روسیه دیدگاهی سمبولیسم به لباس داشتند و واکنش شدیدی در برابر تئاتر ناتورالیستی نشان دادند. آن​ها معتقد بودند که هیچ چیزی در صحنه اجازه نمایش ندارد، مگر آن که ضرورت نمایش​اش وجود داشته باشد. به این ترتیب به نظر می​رسد که لباس نیز در آثار آنان بخشی از فضای کلی صحنه بود که به دور از هر گونه واقع گرایی برای رسیدن به یکپارچگی، باید با تصویر صحنه ادغام می​شد. لباس در آثار آنان تنها در پی بازنمایی تاریخی و نشان دادن پایگاه اجتماعی شخصیت نمایشی نبود، بلکه عنصری معنا دار و نمادین بود که در کنار دکور، بازیگر، گریم، نمایش نامه و غیره به فضای حاکم بر آن نمایش معنا می​داد. آن چه که برای نمادگرایان اهمیت داشت، فضای کلی نمایش بود. آپیا اعتقاد داشت که لباس با رهایی از قیود رئالیسم و شکوه و جلال ظاهری آن می​تواند کارکرد اصلی خود را به دست آورد. برای کریگ نیز، خلاقیت فردی و انتخاب صحیح در طراحی لباس اهمیت ویژه​ای داشت. فضای حاضر و آماده تئاترهای ناتورالیستی، هر گونه خلاقیتی را از آنان سلب می​کرد، اما به نظر می​رسد که تماشاگران از ابتدای قرن بیستم با فضایی تازه و با صحنه و لباسهایی روبه رو بودند که دیگر بی​دلیل و فقط برای زیبایی و تزیین صحنه، حضور نداشتند. در چنین فضایی تماشاگران وظیفه داشتند تا با نیروی تخیل خود، معنای کلی نمایش را درک کنند.( ورا رابتز، 1974: 451)
نقش کارکردی لباس نمایش:

لباس صحنه، البسه بازیگران، آوازه خوانها رقاصان در حین نمایش بر روی صحنه قسمت حقیقی پدیده اپتیک اثر هنری- تئاتری را تشکیل می​دهد.  انسان فعال بر صحنه باید در رابطه با اهمیت دراماتیکش بر​جستگی یافته و از طریق البسه، وزن و اعتبار ویژه به دست آورد. اما لباس بازیگر حقانیت خود را فقط از خارج کسب نمی​کند. لباس صحنه یکی از شرایط حقیقی برای تبدیل بازیگر به نقش مربوطه از درون است. چون او با پوشیدن لباس نه تنها پوشش دیگری به تن می​کند بلکه بدینوسیله به قدرت هویت آن کاراکتر بیگانه با فرو رفتن در لباس وی نیز می​افزاید. 
بنابر این لباس در تئاتر به خاطر بالا بردن تأثیر، افزایش نیروی هنری، ایجاد کاراکتر نقش مورد نظر و همچنین آشکار کردن موقعیت زمانی و مکانی درام بکار می​رود. هر تئاتر و هر اثر نمایشی می​تواند و باید به آنچه برشت عصاره حرکتی( gestus ) اجتماعی​اش می​خواند، فرو کاسته شود؛ این عصاره حرکتی بیان بیرونی و مادی کشاکش​های اجتماعی​ای است که اثر بر آنها گواهی می​دهد. مسلما بر کارگردان است که این عصاره حرکتی، یعنی این شاکله تاریخی خاص را که در بطن هر نمایش وجود دارد، کشف و منعکس کند. یکی از تکنیکهایی که در این زمینه در اختیار اوست، لباس می​باشد که نقشی مطلقا کارکردی دارد که عصاره حرکتی اجتماعی نمایش را متجلی می​سازد.  لباس سویه دوم رابطه​ای است که باید در هر لحظه معنای اثر را به بعد بیرونی آن پیوند زند. پس در لباس مواردی که به شفافیت رابطه کمک کند، همانند هر صورت و رنگ و... به خوانش عصاره حرکتی کمک کرده است.  (بارت، 1386: 36) .

نادیده گرفتن ارزشهای زیبا شناختی لباس:
لباس دارای ارزشهای ضروری همانند جذابیت، خوشایندی، توازن، دوری از معمولی بودن و جستجوی تازگی محض می​باشد.( در تئاتر معاصر آمریکا، آثار طراح برجسته صحنه و تئاتر، جولی تیمور4، به دلیل استفاده از لباسهای متنوع، رنگارنگ و درخشان شهرت بسیار زیادی کسب کرده است. تیمور به شدت متاثر از مشرق زمین بود، استفاده متنوع و به​جا از گونه​های مختلف در آثار تیمور عروسکها نقش بسیار ویژه​ای دارند و اجراهای او بیشتر تلفیقی از بازيگران و عروسک​های کوچک و بزرگ است. همچنین بیشتر بازيگران برای نقش حیوانات از ماسک​های بسیار زيبا و بزرگی استفاده میکنند که خود تیمور طراحی آنها را برعهده دارد. در آثار او، آدمها و عروسک​ها به گونه​ای هماهنگ در کنار يکديگر قرار میگیرند. به نظر میرسد که طراحی​های تیمور بر پايه زيبايیشناسی فرهنگ​های گوناگون استوار است. او عناصری از ژاپن، هند، اندونزی و.. را با اشکالی از اپراهای چینی، کمديا دل آرته و پرفورمنس آرت درهم میآمیزد تا لباس​هايی جذاب خلق کند و به اين ترتیب تماشاگران را مسحور تصاویر و لباسهای بی نظیر و منحصر به فرد آثار خود کند)، ولی اگر این موارد زیباشناختی به نوعی و بی​ارتباط با نمایشنامه باعث تورم شود، در این صورت زیبایی صوری شایع ایجاد می​شود. توجه تماشاگر از تئاتر منحرف گشته و به شکل غیر طبیعی روی کارکردی انگل​وار متمرکز می​شود. در چنین حالتی ممکن است نوعی تئاتر زیباگرای ستایش انگیز داشته باشیم. با افراط در اصولگرایی دست زدن برای لباس یک نمایش (که در پاریس رایج است)، نشانه​ای نگران کننده می​شود. پرده بالا می​رود، چشم تسخیر می​شود، تماشاگر دست می​زند، اما به راستی در این لحظه او از نمایش چه می​داند جز این که فلان رنگ سرخ زیبا است یا فلان چین​ها ماهرانه دوخته شده​اند؟ نمونه بارز این انحراف، زیبایی شناسی برارد
  است که امروزه به شکلی بی رویه و  بی قاعده مورد استفاده قرار می گیرد. (تصویر 1) جذابیت زیبا شناختی لباس، که حامیانش متشخص مآبی و عوام گریزی( mondanite) اند، مستلزم استقلال نکوهیدنی هر یک از عناصر نمایش است؛ دست زدن برای لباس​ها درست در وسط مراسم نمایش، تأکید بر جدایی آفرینش​گران است؛ فروکاستن اثر است به هم گذاری شماری از توانش​ها.(بارت 1386: 37). 
ارزش هنر تجسمی در لباس:
عناصری که در حقیقت پایه و اصول هنرهای تجسمی هستند و جزء عناصر دیداری به حساب می​آیند عبارتند از: نقطه، خط، سطح، بافت، رنگ، جهت، نسبت، مقیاس، بعد، ارزش نور، تأکید، ریتم و حرکت در لباس نمایش، قابلیتهای ویژه​ای را فراهم می آورد که برخی از آنها تاثیر شگرفی بر اجرای نهایی نمایش می​گذارد. همانند کهنه کردن، تغییر شکل دادن بر اساس بدن بازیگر و  ملزومات لباس. ( با رنگ می توان احساس بازیگر را انتقال داد به طور مثال: سفید نشانه پاکی؛ سیاه نشانه غم؛ قرمز نشانه شادی یا خشم زیاد؛ آبی نشانه آرامش؛ سبز نشانه سرزندگی و قدرت. با فرم می​توان شخصیت بازیگر را نشان داد و به عنوان مثال: خطوط عمودی نشانه قدرت. خطوط افقی نشانه بی​تفاوتی و سکون. خطوط منحنی نشانه آرامش وانعطاف. خطوط شکسته نشانه اضطراب، دغدغه و بدجنسی. در ترکیب رنگ و فرم نیز به احساسات و حالات بازیگر در طراحی لباس کمک می​شود. به طور مثال رنگ قرمز با خطوط عمود در لباس، نشانگر قدرت فرد است و خطوط شکسته به رنگ زرد، ترس و اضطراب را شدت می​بخشد. برای مثال نقطه دارای مفهوم  و جلوه خاص تصویری است؛(گلشن، 1394: 75).  بعضی رنگها و فرم برشها حاملان خویش را لاغرتر و برخی هم آنها را چاقتر نشان خواهند داد؛ لباس​های یکرنگ بازیگر را بزرگتر می​کنند و تنوع رنگها هم به شیوه خاص دال بر محترم بودن دارند. رنگهای خیره کننده کنار هم انسان را بی​ذوق یا مضحک و خشن نشان می​دهند. لباس​های تخیلی یا گروتسک رنگامیزی ویژه​ای را می​طلبند. تأثیر متضاد و مغایر قوی و شدید یا ضعیف فیگورها را در کنار هم یا در مقایسه با رنگامیزی دکوراسیونها باید به دقت محاسبه کرد. عامل مهم در وضع و حال رنگ لباس که تاثیر بسزایی دارد روشنایی است که می​تواند چهره​ای را برجسته کند و یا از اهمیت ان بکاهد. (شونه و فرهودی، 1379: 79) دکمه به عنوان یکی از حساس​ترین نقاط در طراحی لباس نمایش کاربرد فراوانی همانند، تنوع رنگ، اندازه برجستگی و فرو رفتگی، فرم، میزان درخشندگی، محل جای​گیری و تعداد دکمه از جمله عناصر مورد توجه در بهتر طراحی کردن لباس نمایش است. خط در طراحی لباس، با ایجاد برش در مدل لباس به دلیل ویژگیهای دیداری و روانی خطوط می​توانند مناسب و مورد توجه و خواسته نوع نمایش باشند. از تکرار ریتمیک خطوط روی انواع پارچه​ها می​توانیم نقوش تزیینی متفاوتی با تأثیرات روانی ویژه ایجاد کنیم. ( در تئاترها و نمایشنامه​های تایروف و اکستر، به عنوان هنرمندان کوبیست افراطی یا فوتوریست​ها، برای تاکید بر بر​جستگی عضلات، از تصویر کردن خطوط نازک بر اندام بهره جستند. این تمهید نتیجه فوق العاده​ای داشت. با اینکه خطوط کشیده شده از جایگاه تماشاچیان قابل رویت نبودند، اما بدن​ها بزرگ​تر و قوی​تر به نظر می​رسیدند. (گلشن، 1394: 75). تعادل در لباس جهت القاء کردن یک پیام با قدرت بیشتر و تآثیر بیشتر یکی از موثر ترین روشهای بصری است. نظم موجود در طرح لباس موجب انبساط و آرامش بیننده است. فن هماهنگ​سازی از طریق طرح های متقارن و متوازن، مطمئن و سهل است، ولی اگر در یک طرح لباس عنصری از ماجراجویی و تحرک وجود نداشته باشد، باعث کدورت و ملال چشم و ذهن می​شود. تناسب در لباس نمایش عبارت است از رابطه نسبی و قیاسی بین اجزای مختلف و تمامی یک عنصر در یک ترکیب بندی(نامی، 1371: 75). در طراحی لباسی که بیانگر شخصیت نمایشی است در نظر گرفتن شکل اندام نسبت به لباس نمایش را با ایجاد تغییرات در لباس می​توان ایجاد کرد. (فارسانی و پوررضائیان: 1392: 118 -124)
بشریت لباس:
لباس باید قامت بشری بازیگر را ممتاز و متمایز​مند، جسمانیت او را محسوس و شفاف و در صورت امکان، کوبنده سازد. باید در خدمت نسبتها و تناسبات بشری باشد و به نوعی پیکر بازیگر را بتراشد؛ سیمای او را طبیعی سازد و این تصور را پدید آورد که شکل پوشش، به رغم مرکز گریزی​اش نسبت به تماشاگر، کاملا با جسم بازیگر و زندگی هر روزه​اش ممزوج است؛ هیچ گاه نباید این احساس را ایجاد کند که جسم بشر مورد اهانت او قرار گرفته است. این بشریت لباس به شکل وسیع وابسته به محیط پیرامون است: یعنی وابسته به محیط مادیی که بازیگر در آن حرکت می​کند. شاید بتوان گفت هماهنگی اندیشیده لباس و محیط، نخستین قانون تئاتر است. هر چه پیوند میان لباس و پیرامونش اندامی​تر باشد، لباس موجه​تر است. در این راستا اگر لباس طراحی درستی داشته باشد در طبیعت هضم می​شود، حتی توسط طبیعت شکوفا می شود. (بارت، 11386: 38)
حقیقت​نمایی در لباس:
 لباس حتی اگر تاریخی باشد، واقعیت بصری کلی است و درجه​ای از حقیقت در آن وجود دارد که نباید از آن عدول کرد، وگرنه کل حقیقت ویران خواهد شد. لباس حقیقت​گرا، چنان که هنوز هم در برخی از اپراها یا اپرا-کمیکها دیده می​شود، تا اوج معنا باختگی صعود می​کند. دقت در یکی از جزئیات، حقیقت مجموعه را محو می​سازد؛ بازیگر در پشت وسواس دکمه​ها و چین​ها وموهای مصنوعی​اش ناپدید می​شود. لباس حقیقت گرا ناگزیر چنین تاثیری به جا می​گذارد. می​بینیم که حقیقی است اما آن را باور نمی​کنیم. حقیقت​گرایی در هنر بورژوایی نوعی آفت است و به این گونه است که لباس به عنوان ضمیمه​ای جزئیات حقیقت را در نظر می​گیرد. نخست توجه تماشاگر را به تمامی می​بلعد، سپس آن را خرد می​کند. بدین ترتیب، حواس در منطقه اجسام بی​نهایت ریز پراکنده می​شود. (در تئاترهای مکتب باهاوس که بر اساس اصول بنیادین و مکانیزاسیون بود، گرایش داشت تا جنبه های انسانی اجراکنندگان خود را از میان بردارد و آنها را در پس لباس​ها و صورتک​هايی سنگین و پرآب​وتاب پنهان کند. شلمر گاهی سر اجراگر را به کره​های فلزی تبديل میکرد و گاه نیز بدن او را با خط​های سیاه وسفید به شکل مارپیچ درمیآورد. او در پی آن بود تا بدن انسان را با لباس​هايی سه بعدی تغییر دهد. او به جای آن که فضای صحنه را با شکل طبیعی بدن انسان هماهنگ کند، بر آن بود تا اندام انسان را با فضای انتزاعی صحنه به وحدت برساند. (گلشن، 1394: 80). ولی نمونه​ای پیروزمندانه بر حقیقت​گرایی لباس، لباسهای ژیشیا برای شاهزاده هامبورگ است. عصاره حرکتی نمایشنامه مبتنی است بر نوعی ادراک از نظامی گری و ژیشیا لباسهای خود را با پیروی از این داده پیرنگی طراحی کرده است. مسئولیت کل اجزای این لباسها آن است که، نه معنا شناسی قرن هفدهم، بل، بس بیش​تر، معناشناسی سرباز را تقویت کنند. شکلهای شفاف، رنگهای خشن و در عین حال صادق و به ویژه مواد که از عناصر دیگر بسیار مهم ترند( در این کار، حس ناشی از چرم و پارچه پشمی فشرده)، و در یک کلام کل سطح دیداری نمایش، پیام اثر را بر دوش گرفته​اند. وانگهی همیشه از طریق مواد است ( ونه از طریق اشکال و رنگها) که انسان عاقبت اطمینان می​یابد که ژرف ترین تاریخ را باز یافته است. یک طراح خوب لباس می​داند که چگونه باید در تماشاگر حس لمس چیزی را که از دور شاهد آن است، پدید آورد. هنرمند نباید بر ظرافتهای اشکال و رنگها به تنهایی متمرکز گردد بی آن​که گزینشی را به راستی اندیشیده از مواد به کار گرفته باشد زیرا در خمیره چیزها است ( و نه در بازنمود تخت شان) که می​توان تاریخ راستین انسانها را یافت.
بی ارزشی لباس پر تجمل:
روزگار لباسهای فاخر که از جامه​سراهای اشراف می​آمدند و بر قامت بازیگر پوشانده می​شدند، گذشته است. همانند زمان شکسپیر. امروزه لباس فاخر هزینه فراوان می​طلبد و با سازوکاری بس شیطانی، دروغ را به بی​مایگی می​افزاید و به بدل تبدیل می​شود. آنان که عناصر بدلی را به افراطی​ترین شکل مورد استفاده قرار می​دهند، تئاترهای خرده بورژوایی (فولی+ برژر، کمدی-فرانسز، تئاترهای تغزلی ) هستند. این جا تماشاگر را کودکی فرض می​کنند که از هر روحیه انتقادی و هر تخیل آفرینشگرانه​ای تهی است. طبعا نمی​توان عناصر بدلی را به کلی از لباس تئاتر حذف کرد، اما دست کم باید بدلی بودن آن​ها را نشان دهیم و از معتبر ساختن دروغ بپرهیزیم. در واقع در تئاتر نباید هیچ چیز پنهان شود. باید توان خلق صورت، توان استحاله لیف ابریشم، را سراسر به او باز بخشید. (بارت، 11386: 37)
لباس و مسئولیت:
لباس تئاتر نباید مسئولیت گریز باشد، یعنی نباید به جایی دیگر یا به توجیه بگراید. لباس نباید یک مکان دیداری درخشان و چگال را تشکیل دهد؛ زیرا چنین مکانی سبب می​شود تا توجه تماشاگر را از واقعیت جوهری نمایش، یعنی از چیزی که می​تواند مسئولیت او نامیده شود، بگریزد و بدان مکان پناه ببرد؛ از سوی دیگر، لباس نباید نوعی عذر، نوعی عنصر جبرانی باشد که قوتش مثلا سکوت یا فقر اثر را ترمیم کند. لباس باید همواره ارزش کارکردی خود را حفظ کند؛ نه نمایشنامه را خفه کند، نه آن را متورم سازد؛  نباید ارزش​های مستقل را جایگزین دلالت عمل تئاتری کند. در واقع نباید خادم از ارباب مهم تر شود.
لباس و چهره:
لباس و چهره باید هماهنگ باشد. این هماهنگی دشوار می​آید و از آن گریزی نیست، در این رابطه زمان پریشی​های ریخت شناسی کم نبوده​اند. چه بسیار چهره​های منطقا امروزی که نیاندیشیده وسط یقه​دوری​های قرن شانزدهمی یا رداهای باستانی دروغنی چپانده شده​اند. در تئاتر لباس باید بتواند چهره را ببلعد؛ باید احساس کنیم که غشای تاریخی واحدی، که نادیدنی اما ضروری است، بر هر دوی آن​ها کشیده شده است.( (بارت 1386: 39)لباس نمایش این توانایی را دارد که نوع نگاه، ماهیت روانی و درونی شخصیت را بر ما آشکار کند. (گلشن، 1394: 75).
لباس و شخصیت:
لباس بخشی از بازیگر است و در حقیقت به حدی به او وابسته است که ما گاهی موجودیت مستقل آن را نادیده می​گیریم. بازیگر در فرایند نقش، وظیفه دارد تا این جامه را از آن شخصیتی کند که می​آفریند. تماشاگر نیز به کمک ویژگیهای شاخصی که  در لباس وجود دارد، از بازیگر دور و به شخصیت نمایشی نزدیک می شود. لباس، جلوه بیرونی نقش، احساسات و حال و هوای درونی بازیگر است و قابلیتهای بی​نظیری در آشکارسازی و معرفی شخصیت دارد. در کلی​ترین شکل لباس، نشان دهنده جنسیت، شغل و سن پوشنده است. لباس می​تواند شخصیت​های اصلی را مشخص کند، به این ترتیب می​توان به کمک لباس بر اهمیت یک شخصیت در میان ده​ها شخصیت فرعی دیگر تاکید کرد. لباس همچنین می​تواند نشان دهنده دسته یا گروهی خاص باشد. لباس شخصیتها می​تواند نشان دهنده طبقه اجتماعی، پایگاه اقتصادی، اعتقادهای مذهبی و عادتهای شخصی شخصیت نمایشی باشد. با استفاده از فرم​های خاص، بافت​ها و رنگهای ویژه می​توان تفاوت بین طبقات بالا و پایین و حتی تفاوت بین اعضای یک طبقه خاص را نشان داد. لباس همچنین به بازیگر این امکان را می​دهد تا تغییر شخصیت را در طول اجرا به نمایش بگذارد. لباس​ها می​توانند بازگو کننده اوج و فرود اجتماعی شخصیت در جریان حرکت دراماتیک باشند. لباس​ها می​توانند حرکتهایی خاص را به پوشنده تحمیل کنند. به عنوان نمونه نوع حرکت بازیگری که پیراهنی تنگ، چسبان و بلند به تن دارد، با بازیگری که لباسی کوتاه، گشاد و راحت پوشیده متفاوت است. (گلشن، 1394: 75 و 74).
نتيجه‌گيري و پيشنهادها:
بدون شک جایگاه لباس در تئاتر امروز دنیا، مدیون هنرمندان و طراحانی است که با تلاش بی​وقفه​شان، آن را به عنوان عنصری مهم و موثر در دنیای تئاتر مطرح کرده​اند. رمز لباس خوب، خادم کارآمدِ عصاره حرکتیِ نمایشنامه است. به طور کلی آنچه در باره نشانه​ها و کارکردهای لباس گفته شد، باید در جهت هر چه بهتر جلوه شدن شخصیت نمایشی در ذهن تماشاگر باشد. در پاسخ به سوال اول باید گفت: قابلیتهای لباس چون حقیقت نمایی، ارزشمند نشان دادن هنر تجسمی، شخصیت​شناسی لباس، مسئولیت هویت و نقش بازیگر و.. اگر با نمایش هم​خوان و هم​سو باشد به نمایش خدمت می​کند و در بیان دلالت معنایی نمایش می​تواند پیشی بگیرد. شناخت این موارد رهنمونی است برای دستیابی به مفاهیم نهفته ای که می توان از طریق عناصر دیداری آن​ها را در لباس نمایش ایجاد کرد و در بر انگیختن احساسات تماشاگر و بازیگر کمک کرد همچنین می​توان بدین وسیله تاثیر کیفیت طراحی لباس نمایش را به میزان زیادی افزایش داد. در پاسخ به سوال دوم باید ذکر کرد که: لباس نمایش در عصر حاضر با وجود واقعی بودن، واقعیت عکاسانه ندارد و بر تاکیدات و جلوه​گری نشانه​ها اصرار دارد. عوامل نشانه شناسانه لباس که می​تواند تأثیر شگرفی بر نمایش بگذارد، نیز باید به گونه​ای کارکردی باشد و نشانه در لباس زمانی موفق است که نتوان آن را به شکلی انتزاعی تعریف کرد و از مواردی چون فقر نشانه، مستقیم بودن آن، بیش​نمایی، ناهم​خوانی و تعدد نشانه​ها و عدم توازن درونی آنها، بر حذر باشد. ابداعات در لباس همانند درخشش عظیم، ریزه​کاریها باید با نمایش هم​خوان باشند و به نمایش خدمت کنند و در بیان دلالت نمایش بر یکدیگر پیشی گیرند. وطیفه لباس، نه اغوای چشم بل متقاعد کردن آن است. نشانه خوب باید همواره ثمره انتخاب تأکید باشد. پژوهش حاضر نه تنها می​تواند بیان​گر نقاط قوت و ضعف​هایی در خصوص طراحی لباس نمایش مطرح کند، بلکه می​تواند اصولی را در عرصه هنرهای نمایشی و به ویژه لباس نمایش بازگو کند که می​توان از آن نتیجه کاربردی حاصل کرد.
پي‌نوشتها 

 - نشانه های شمایلی تصویر مستقیم  موضوع هستند.(مارتین اسلین. 1382: 23)

2- نشانه های نمادین کاملا بر قرارداد استوار هستند و هیچ  رابطه  اندام وار روشنی با مدلول خود ندارند.( مارتین اسلین. 1382: 23)
3- نشانه های نمایه ای نشانه هایی هستند که معنای آن ها ناشی از رابطه مستقیم با موضوعی است که نمایش می دهند. (مارتین اسلین. 1382: 23)
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