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ΠΡΟΛΟΓΟΣ 

Το τμήμα Α3 του 2ου Γενικού Λυκείου Μεσολογγίου κατά το Α τετράμηνο του σχολικού έτους 

2013-2014 ασχολήθηκε στα πλαίσια του μαθήματος της ερευνητικής εργασίας με το Αρχαίο και 

Σύγχρονο Ελληνικό θέατρο. Επιλέξαμε το θέμα αυτό μετά από πολύωρη συζήτηση και με τη 

βοήθεια του υπεύθυνου καθηγητή μας κ. Νικολόπουλου τον οποίο ευχαριστούμε πολύ για τη 

βοήθεια, τις συμβουλές και το χρόνο που διέθεσε. Ακολουθώντας κάθε φορά τις σύγχρονες τάσεις 

και προσαρμόζοντας την ελληνική αντίληψη στην μόδα της κάθε εποχής το Ελληνικό Θέατρο έχει 

να δώσει πλήθος καλοσχηματισμένων και καλογραμμένων έργων με ιδιαίτερα μηνύματα και 

ιδεολογικές απολήξεις υψηλής διανοητικής αντίληψης. Γι’αυτό κι εμείς θελήσαμε μέσα από μια 

σύντομη παρουσίαση(σε σχέση με το μεγαλείο του ελληνικού θεάτρου) να περιγράψουμε όσο 

καλύτερα μπορούμε το αντίκτυπο της τέχνης του στον ελληνικό κόσμο αλλά και την προσαρμογή 

του στην κοινωνική εξέλιξη. 

Αρχικά χωριστήκαμε σε τέσσερις ομάδες όπου η κάθε μια ανέλαβε ένα συγκεκριμένο κομμάτι της 

εργασίας, για την υλοποίηση της οποίας χρειάστηκε πρώτα να φτιάξουμε ένα πλάνο με ερωτήσεις 

σχετικά με το τί είναι απαραίτητο να συμπεριλάβουμε στην εργασία. Αφού αναζητήσαμε 

πληροφορίες στο διαδίκτυο, σε βιβλία και ρωτώντας πρόσωπα από το χώρο του θεάτρου της πόλης 

μας, καταφέραμε να συλλέξουμε ένα ικανοποιητικό υλικό. Εργαστήκαμε μέσα στην τάξη αλλά και 

μαζί με τα μέλη της ομάδας μας εκτός σχολείου. Αφού βρήκαμε τις απαραίτητες πληροφορίες και 

τις συνδέσαμε καταφέραμε να σας παρουσιάσουμε την ακόλουθη εργασία. Ελπίζουμε να σας 

φανεί ικανοποιητική. 

 

                                                       Ευχαριστούμε εκ των προτέρων  

                                                                Οι μαθητές του Α3                                     
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ΕΙΣΑΓΩΓΗ 

Αγαπητοί εκπαιδευτικοί, πολλά και ποικίλα έχουν γραφτεί για τις τέχνες που αναπτύχθηκαν στον 

ελλαδικό χώρο. Εμείς αποφασίσαμε να γράψουμε για το Θέατρο και την πορεία του από τις 

απαρχές του στην Αρχαία Ελλάδα έως και την εξελιγμένη μορφή του στον σύγχρονο κόσμο. Ο 

στόχος και ο σκοπός διάρθρωσης αυτής της Ερευνητικής Εργασίας είναι να σας παρουσιάσουμε 

την ιστορική διαδρομή του θεάτρου ανά τους αιώνες και να σας μεταφέρουμε κάθε φορά από 

εποχή σε εποχή κάνοντας εμφανή την εξέλιξη και τα χαρακτηριστικά του. Έτσι, όπως καταλάβατε 

ασχοληθήκαμε με το Αρχαίο και Σύγχρονο Θέατρο το οποίο και χωρίσαμε σε δύο μεγάλες 

υποκατηγορίες. Ξεκινώντας με χρονολογική σειρά από το αρχαίο θα αναφερθούμε στην 

προέλευση και στην αρχή της εξέλιξής του από τον διθύραμβο και στα βήματά του μέχρι την 

απόλυτη κορύφωσή του κατά την κλασσική εποχή, όπου αποτελούσε χώρο παιδείας για τους 

Αθηναίους αλλά και στην συνέχειά του κατά τα ελληνιστικά χρόνια. Ακόμη εντοπίσαμε τα 

χαρακτηριστικά του τόσο στην έκφραση όσο και στην σκηνική παρουσίαση. Η αρχιτεκτονική των 

αρχαίων θεάτρων ήταν και είναι αξιοθαύμαστη και διάσημη για την καλή ακουστική τους, 

χαρακτηριστικό παράδειγμα αποτελεί η Επίδαυρος. Μετά θα περάσουμε στο δεύτερο κομμάτι 

αυτής της ερευνητικής εργασίας, το Σύγχρονο θέατρο. Όπου θα αναφερθούν τα είδη του καθώς και 

τα ρεύματα που κάθε φορά επηρέασαν την τεχνοτροπία του. Η περίοδος που διαμορφώθηκε το 

σύγχρονο θέατρο ήταν μεταβατική για τον ελληνισμό. Μετά την επανάσταση του 1821 όπου και 

χρονολογείται η αρχή του νεοελληνικού θεάτρου, πολιτικές ανακατατάξεις και αναταραχές 

κλόνισαν τον εσωτερικό κόσμο της Ελλάδας. Βέβαια αυτές οι καταστάσεις ενέπνευσαν τους 

ανθρώπους της τέχνης δημιουργώντας διαχρονικά έργα με κοινωνική και πολιτική αιχμή στους 

δυσχερείς καιρούς του σήμερα. Σημαντικοί είναι και οι συντελεστές των παραπάνω επιτευγμάτων 

καθώς πολλοί από αυτούς εκπροσώπησαν ολόκληρες εποχές δημιουργώντας έργα απαράμιλλης 

αισθητικής και δημιουργικότητας.   

 Πολύ φιλικά, το τμήμα Α3 του 2
ου 

 ΓΕΛ  Ι.Π. Μεσολογγίου 
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Το Αρχαίο Ελληνικό θέατρο 

 

Το αρχαίο ελληνικό θέατρο γεννιέται στις αγροτικές γιορτές προς τιμήν του θεού Διόνυσου. Σε 

αυτές τις γιορτές ψάλλονταν διθύραμβοι, απαγγέλλονταν ποιήματα, φαλλικά τραγούδια και 

τραγούδια με πειράγματα, που περιείχαν στοιχεία διαλόγου και σπέρματα θεατρικής δράσης. 

Πολλοί μελετητές θεωρούν ότι η ανάπτυξη του διθυράμβου οδήγησε στο αρχαίο δράμα. Ο 

διθύραμβος ήταν ένα αρχαιότατο αυτοσχεδιαστικό χορικό τραγούδι που σε αντίθεση με τα ατομικά 

είδη αρχαίας ποίησης, την ελεγεία και τον ίαμβο, ήταν ομαδική καλλιτεχνική έκφραση που είχε ως 

αφορμή θρησκευτικές - λατρευτικές λειτουργίες. Ο διθύραμβος εξέφραζε τις σκέψεις και τα 

συναισθήματα του λαού και την επιθυμία του να κατακτήσει μια καλύτερη κοινωνική, πολιτική και 

οικονομική θέση μέσα στα ασφυχτικά πλαίσια της αριστοκρατικής, ολιγαρχικής κοινωνικής 

οργάνωσης του 7ου π.X. αιώνα. Ο διθύραμβος με τον ξέφρενο ορμητικό χορό και την γεμάτη πάθος 

μουσική υπόκρουση από αυλό ή λύρα, γεννούσε στους συμμετέχοντες αλλά και στους θεατές, 

έντονα συναισθήματα που έφταναν ως της έκσταση. 

Ο ποιητής Αρίωνας φαίνεται να είναι ο πρώτος που παρουσίασε χορό από σάτυρους που 

απάγγελναν έμμετρα στην αυλή του τύραννου της Κορίνθου, Περίανδρου. Στο χορό και στον 

εξάρχοντα ή πρωτοτραγουδιστή του χορού, που κάθονταν αντικριστά, απέναντι από τα υπόλοιπα 

μέλη του χορού, ο Αριστοτέλης είδε την αφετηρία του διαλογικού στοιχείου των τραγωδιών. Στην 

Αττική ο διθύραμβος γνώρισε μεγάλες δόξες και μάλιστα στα μεγάλα Διονύσια γίνονταν και 

διαγωνισμοί πολύ πριν ξεκινήσουν να διδάσκονται τραγωδίες. Με την ανάπτυξη του διθυράμβου 

συνδέεται και το όνομα του ποιητή Θέσπι που του αποδίδεται και η ερμηνεία του πρώτου θεατρικού 

ρόλου. 

Το αρχαίο ελληνικό θέατρο κατείχε από νωρίς σημαντική θέση στην κοινωνική ζωή, όμως στα 

χρόνια της ακμής της Αθηναϊκής δημοκρατίας έφτασε στα υψηλότερα επίπεδα καλλιτεχνικής 

έκφρασης και λαϊκής αποδοχής. Ο λαϊκός χαρακτήρας του αρχαίου ελληνικού θεάτρου καθόρισε 

όλες τις παραμέτρους τις δημιουργίας του. Από την θεματολογία των έργων και την διαρρύθμιση 

και την κατασκευή των θεάτρων, μέχρι την οργάνωση των παραστάσεων. Το αρχαιότερο θέατρο με 

τη κλασική μορφή, ορχήστρα, κοίλο, σκηνή, ήταν το θέατρο του Διόνυσου κάτω από την 

Ακρόπολη. Την διοργάνωση των παραστάσεων την αναλάμβανε το κράτος. Ο επώνυμος άρχοντας 

είχε την εποπτεία των δραματικών αγώνων. Τις δαπάνες της παράστασης αναλάμβαναν εύποροι 

πολίτες που τους απονέμονταν ο τίτλος του χορηγού. Το θέατρο ήταν δωρεάν για όλους τους 

πολίτες χάρη στο θεσμό των θεωρικών. Οι θεατρικές παραστάσεις είχαν διαγωνιστικό χαρακτήρα 

και δίδονταν στα Μεγάλα ή εν άστει Διονύσια τον Μάρτιο - Απρίλιο και στα Λήναια τον Ιανουάριο 

- Φεβρουάριο. Οι τρείς συμμετέχοντες στον θεατρικό διαγωνισμό δραματουργοί, παρουσίαζαν μια 

τετραλογία αποτελούμενη από τρείς τραγωδίες και ένα σατιρικό δράμα. 

Τους ρόλους στο αρχαίο ελληνικό θέατρο τους ερμήνευαν μόνο άντρες φορώντας μάσκες που 

μπορεί να άλλαζαν ακόμη και για τον ίδιο ρόλο ανάλογα με τις ανάγκες της παράστασης. Για να 

φαίνονται μεγαλύτεροι και πιο επιβλητικοί οι ηθοποιοί, φορούσαν τους κοθόρνους, ειδικά 

παπούτσια με χοντρά ψηλά πέλματα. Την εποχή του Αισχύλου καθορίστηκε η δομή των έργων και η 

δομή των παραστάσεων. Εκτός από τις τραγωδίες και τις κωμωδίες στις αθηναϊκές γιορτές 

παίζονταν και σατιρικά δράματα που ήταν εύθυμες παραστάσεις όπου ο χορός αποτελούνταν από 

σάτυρους θυμίζοντας την καταγωγή του θεάτρου από τον διθύραμβο. Με την κατακτήσεις του 

μεγάλου Αλεξάνδρου και την ελληνιστική εποχή που ακολούθησε, το αρχαίο ελληνικό θέατρο ήταν 
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ένας από τους φορείς του ελληνικού πολιτισμού στην ευρύτερη περιοχή της ανατολικής μεσογείου. 

Ανάμεσα στις σημαντικές αλλαγές που έφερε η μεγαλύτερη διάδοση του θεάτρου, ήταν ότι 

εμφανίστηκαν επαγγελματίες ηθοποιοί και ότι χτίστηκαν πολύ μεγάλα και σημαντικά θέατρα και σε 

άλλες περιοχές εκτός αττικής, όπως αυτό στην Επίδαυρο και στην Έφεσσο. 

Το αρχαίο ελληνικό θέατρο άσκησε τεράστια επίδραση στην ανάπτυξη του παγκόσμιου θεάτρου. 

Με τις επιδράσεις στο Ρωμαϊκό θέατρο, αλλά και αργότερα στην αναγέννηση και στην εποχή του 

διαφωτισμού. Οι δημοκρατικές παραδόσεις του αρχαίου ελληνικού θεάτρου, αλλά και η 

θεματολογία του με τις πανανθρώπινες αλήθειες που αγγίζουν θεατές με διαφορετική κουλτούρα 

και σε διαφορετικές εποχές, έχουν κάνει το αρχαίο ελληνικό θέατρο να είναι όπως ακριβώς και η 

αρχαία ελληνική φιλοσοφία, προίκα όλης της ανθρωπότητας. 

Η λέξη θέατρο προέρχεται από τα αρχαία ελληνικά και σήμαινε αρχικά σύνολο θεατών. Μετά πήρε 

τη σημασία του τόπου όπου γίνεται το θέαμα και της ίδιας της παράστασης. Το θέατρο είναι ο 

κλάδος που αναφέρεται στην απόδοση ιστοριών μπροστά σε κοινό, με τη χρήση κυρίως του λόγου 

,αλλά και της μουσικής και του χορού. Το θέατρο μπορεί να έχει διάφορες μορφές, όπως είναι ο 

μονόλογος, η όπερα, το μπαλέτο. Το θέατρο δημιουργήθηκε για πρώτη φορά στην αρχαία Αθήνα, 

σαν μια εξέλιξη του διθυράμβου. Οι πρώτες μορφές του θεάτρου σε όλη τη διάρκεια της ελληνικής 

αρχαιότητας ήταν η τραγωδία, η κωμωδία και το σατυρικό δράμα. Όσον αφορά το αρχαίο ελληνικό 

θέατρο είναι θεσμός της αρχαιοελληνικής πόλης-κράτους, διδασκαλία και τέλεση θεατρικών 

παραστάσεων, επ' ευκαιρία των εορτασμών του Διονύσου, αναπτύχθηκε στα τέλη της αρχαϊκής 

περιόδου και διαμορφώθηκε πλήρως κατά την κλασική περίοδο -κυρίως στην Αθήνα. Φέρει έναν 

έντονο θρησκευτικό και μυστηριακό χαρακτήρα κατά τη διαδικασία της γέννησής του, αλλά και 

έναν εξίσου έντονο κοινωνικό και πολιτικό χαρακτήρα κατά την περίοδο της ανάπτυξής του. Στο 

αρχαίο ελληνικό θέατρο πρωταγωνιστούσαν μονάχα άντρες και ακόμη και σε γυναικείους ρόλους 

ντύνονταν οι ίδιοι γυναίκες. 

Τα κύρια μέρη του θεάτρου 

Τα κύρια μέρη του αρχαίου ελληνικού θεάτρου ήταν η σκηνή, η ορχήστρα και το κοίλον, με τα 

ακόλουθα επιμέρους μέρη: 

Η σκηνή: ορθογώνιο, μακρόστενο κτήριο, που προστέθηκε κατά τον 5ο αι. π.Χ. στην περιφέρεια 

της ορχήστρας απέναντι από το κοίλον. Στην αρχή ήταν ισόγεια και χρησιμοποιούταν μόνο ως 

αποδυτήρια, όπως τα σημερινά παρασκήνια. 

Το προσκήνιο: μια στοά με κίονες μπροστά από τη σκηνή. Ανάμεσα στα διαστήματα των κιόνων 

βρίσκονταν θυρώματα και ζωγραφικοί πίνακες (τα σκηνικά). Τα θυρώματα του προσκηνίου 

απέδιδαν τρεις πύλες, από τις οποίες έβγαιναν οι υποκριτές. Το προσκήνιο ήταν αρχικά πτυσσόμενο, 

πιθανώς ξύλινο. 

Τα παρασκήνια: τα δύο άκρα της σκηνής που προεξέχουν δίνοντάς της σχήμα Π στην κάτοψη. 

Οι πάροδοι: οι διάδρομοι δεξιά και αριστερά από τη σκηνή που οδηγούν στην ορχήστρα. Συνήθως 

σκεπάζονταν με αψίδες. 

Η ορχήστρα: Η ημικυκλική (ή κυκλική, π.χ. Επίδαυρος) πλατεία στο κέντρο του θεάτρου. Συνήθως 

πλακόστρωτη. Εκεί δρούσε ο χορός. 

Η θυμέλη: ο βωμός του Διονύσου στο κέντρο της ορχήστρας. 

Ο εύριπος: αγωγός απορροής των υδάτων στην περιφέρεια της ορχήστρας από το μέρος του κοίλου. 

Το κοίλον: όλος ο αμφιθεατρικός χώρος (με τα εδώλια, τις σκάλες και τα διαζώματα) γύρω από την 
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ορχήστρα όπου κάθονταν οι θεατές. 

Οι αναλημματικοί τοίχοι: οι τοίχοι στήριξης του εδάφους στα άκρα του κοίλου. 

Οι αντηρίδες: πυργοειδείς τοίχοι κάθετοι προς τους αναλημματικούς που χρησιμεύουν στην 

καλύτερη στήριξή τους. 

Τα διαζώματα: οριζόντιοι διάδρομοι που χωρίζουν τις θέσεις των θεατών σε οριζόντιες ζώνες. 

Οι σκάλες: κλιμακωτοί εγκάρσιοι διάδρομοι για την πρόσβαση των θεατών στις θέσεις τους. 

Οι κερκίδες : ομάδες καθισμάτων σε σφηνοειδή τμήματα που δημιουργούνται από τον χωρισμό 

των ζωνών με τις σκάλες. 

Τα εδώλια: τα καθίσματα, οι θέσεις των θεατών. 

Η προεδρία : η πρώτη σειρά των καθισμάτων όπου κάθονταν οι επίσημοι. 

 

 

Τα είδη του αρχαίου δράματος 

 

Η τραγωδία είναι ένα πρωτότυπο λογοτεχνικό είδος με τους δικούς του κανόνες και τα δικά του 

γνωρίσματα. Αποτελεί σύνθεση παλαιότερων ποιητικών ειδών όπως το Έπος και η Λυρική ποίηση. 

Εγκαινιάζει έναν καινούριο τύπο θεάματος μέσα στο σύστημα των δημόσιων γιορτών της πόλης και 

ως ιδιαίτερη μορφή έκφρασης, φανερώνει άγνωστες ως τότε πλευρές της ανθρώπινης εμπειρίας, 

σημαδεύει έναν σταθμό στη διαμόρφωση του εσωτερικού ανθρώπου, του υπεύθυνου υποκειμένου. 

Τραγικό είδος, τραγική παράσταση, τραγικός άνθρωπος: και ως προς τις τρεις αυτές πλευρές του, το 

φαινόμενο παρουσιάζεται με αποκλειστικά δικά του γνωρίσματα. Ο Albin Lesky παρουσιάζει την 

εξέλιξη του δράματος από τον διθύραμβο ακολουθώντας την αριστοτελική άποψη. Ο Αριστοτέλης 

αποδίδει τη γένεση της τραγωδίας σε μια "αυτοσχεδιαστική" έξοδο από τη μορφή του λατρευτικού 

διθυράμβου, με πρωτοβουλία "των εξαρχόντων του διθυράμβου". Συμφωνώντας η σύγχρονη 

έρευνα πως αποφασιστική στιγμή για τη δημιουργία της τραγωδίας είναι η πρωτοβουλία του 

εξάρχοντος να αυτοσχεδιάσει χρησιμοποιώντας το διάλογο που αποτελεί ένα από τα κύρια 

χαρακτηριστικά του δραματικού τρόπου. Ο Αριστοτέλης σημειώνει ως εξελικτικά στάδια τη χρήση 

του δεύτερου υποκριτή, (δευτεραγωνιστής) που εμπλουτίζει τις δραματικές δυνατότητες, τη μείωση 

των χορικών, την προσθήκη του τρίτου υποκριτή, (τριταγωνιστής) καθώς και της σκηνογραφίας. Το 
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λεγόμενο Σατυρικό δράμα είναι είδος δραματικής ποίησης αποκλειστικά ελληνικό που 

δημιουργήθηκε αλλά και καλλιεργήθηκε παράλληλα με τα άλλα δύο είδη του δράματος, την 

Τραγωδία και την Κωμωδία. Το όνομα του είδους αυτού προήλθε από τον χορό του δράματος αυτού 

που αποτελούνταν από υποδυόμενους Σατύρους των οποίων η ωμή φυσικότητα και η αχαλίνωτη 

ευθυμία τους προσέδιδαν στο όλο δράμα ένα ιδιαίτερο χαρακτηριστικό. Μπροστά το χορό των 

Σατύρων παρουσιάζονταν υποδυόμενοι θεοί, ημίθεοι, και άρχοντες πόλεων με κυρίαρχη όμως 

εμφάνιση του Διονύσου καθώς και άλλοι που σχετίζονταν με εκείνον, όπως ο Ερμής, ο Ήφαιστος 

κ.λπ. Από τους ημίθεους συχνά παρουσιάζονταν ο Ηρακλής, ο Θησέας, ο Οδυσσέας, ο Προμηθέας, 

ο Σίσυφος κ.ά. Ενώπιον αυτών που έφεραν μεγαλοπρεπή περιβολή η εμφάνιση των Σατύρων με τις 

προβιές και τα δερμάτινα ράκη δημιουργούσαν στους θεατές μια αλλόκοτη και περισσότερο κωμική 

εντύπωση. Στις αρχές της εμφάνισης της δραματικής ποίησης το σατυρικό δράμα ταυτιζόταν με τη 

Τραγωδία της οποίας τον χορό, στο αρχικό στάδιο, την αποτελούσαν μονίμως Σάτυροι. Όταν όμως 

η Τραγωδία άρχισε να εξελίσσεται με περισσότερο βαρύ και σοβαρότερο χαρακτήρα στην εκλογή 

και διαπραγμάτευση των θεμάτων της, τότε πρώτος ο Πρατίνας από την Φλειούντα άρχισε να 

διαπλάθει το "εύθυμο δράμα" ως ιδιαίτερο είδος της ποίησης το οποίο και ονομάσθηκε σατυρικό. 

Αργότερα καθιερώθηκε ως έθιμο μετά από κάθε τριλογία τραγωδιών, ή μετά από τρεις χωριστές 

τραγωδίες να ακολουθεί σατυρικό δράμα ως τρόπο ψυχαγωγίας, εννοείται το τελευταίο έργο μιας 

δραματικής τετραλογίας, εκείνο που ακολουθούσε μετά από τις τρεις τραγωδίες . Ειδικότερα στους 

ποιητικούς δραματικούς αγώνες επιτρέπονταν οι ποιητές να μετέχουν με ένα μόνο σατυρικό δράμα. 

Με τον όρο αρχαία κωμωδία εννοείται ο ένας από τους δύο βασικούς πυλώνες που στήριξαν το 

οικοδόμημα του αττικού δράματος. Η σύγχρονη έρευνα τείνει να δεχτεί ότι η ανάπτυξη του είδους 

στη μορφή της αρχαίας κωμωδίας που γνωρίζουμε από τις πηγές προϋποθέτει την ενσωμάτωση 

ποικίλων καταβολών. Κάποιου είδους χορικό άσμα (ενδεχομένως τα φαλλικά, όπως πίστευε ο 

Αριστοτέλης), υπήρξε ενδεχομένως η βάση γύρω από την οποία έγινε η συνένωση διαφορετικών 

παραδοσιακών στοιχείων. Ως καθοριστικό στοιχείο ανιχνεύεται το πρότυπο του διαλόγου 

χορού-υποκριτή στην τραγωδία, καθώς στην τραγωδία αποδίδει η παράδοση τη συγκεκριμένη 

καινοτομία αυτή, ενώ και η θεσμοθέτηση τραγικών αγώνων υπήρξε προγενέστερη των κωμικών. 

Ανάμεσα στα παραδοσιακά στοιχεία που ανιχνεύουμε με κάποια βεβαιότητα στην κωμωδία 

περιλαμβάνονται η παράδοση χορών μεταμφιεσμένων σε ζώα, οι δραματικές παραστάσεις κωμικών 

μίμων με διογκωμένα σώματα, η τελετουργική αισχρολογία που συνδέεται με λατρείες της 

γονιμότητας και η διονυσιακή λατρεία. Η κωμωδία του Αριστοφάνη αντιπροσωπεύει, μαζί με τις 

χαμένες σήμερα κωμωδίες του Κρατίνου και του Εύπολη, την ακμή της αρχαίας κωμωδίας. Λίγες 

είναι οι πληροφορίες που έχουμε για τους ποιητές και την εξέλιξη του είδους μέχρι την εποχή των 

ποιητών αυτών. Η κωμωδία του Αριστοφάνη σατιρίζει τη σύγχρονη πραγματικότητα. 
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Ιστορία του Αρχαίου Θεάτρου  

Το θέατρο έχει τις ρίζες του πολύ βαθιά πίσω στο παρελθόν , στις θρησκευτικές τελετουργίες τις 

οποίες έκαναν οι πρώτες κοινωνίες . Με τον ξεκίνημα της ανθρωπότητας γεννήθηκε και ο χορός που 

αποτέλεσε την πρώτη θεατρική πράξη. Από τότε κιόλας εμφανίζονται τραγούδια και χοροί προς 

τιμήν ενός θεού που εκτελούνταν από ιερείς και πιστούς . 

Ως πρώτη μεγάλη θεατρική εποχή θεωρείται ο 5
ος

 αιώνας  π.Χ   στην Ελλάδα και στην ιστορία του 

πολιτισμού  της . Τότε οι τραγωδίες  καθώς και οι κωμωδίες εκτελέστηκαν για πρώτη φορά από 

ηθοποιούς και όχι από ιερείς σε ειδικά  κατασκευασμένους χώρους που αν και ήταν τόποι ιεροί δεν 

ήταν ναοί .Σήμερα  έχουν βρεθεί πολλά ερείπια από τέτοιους τόπους κάποια σημαντικά στοιχεία 

τόσο για τις παραστάσεις όσο και για τους χώρους καθώς και αποσπάσματα από έργα αρχαίων 

ποιητών. Όλα αυτά  σώζονται και διατηρούνται και αποτελούν πηγές εύρεσης πληροφοριών 

σχετικά με την εποχή εκείνη και ασκούν μεγάλη επίδραση στο Ευρωπαϊκό και το Αμερικανικό 

θέατρο. 

Η γέννηση του διθυράμβου είναι η καταγωγή του θεάτρου .Ο διθύραμβος  ήταν ένα λατρευτικό , 

θρησκευτικό , αυτοσχέδιο και  άτεχνο τραγούδι  το οποίο τραγουδιόταν από τους πιστούς 

μεταμφιεσμένους προς τιμήν του θεού Διόνυσου και γύρω  από τον βωμό του . Εκτελούνταν  από 

ένα χορό πενήντα ανδρών (πέντε  άνδρες από κάθε φυλή της Αττικής) 

Ο διθύραμβος ήταν  το πιο σημαντικό για την Ιστορία του θεάτρου διότι ενώ στην αρχή 

πραγματοποιούταν μόνο για την ζωή και την λατρεία του θεού Διόνυσου ξεκίνησε να εμπεριέχει 

ιστορίες ηρώων ,ημίθεων ,προγόνων  των Ελλήνων και συγγενικών  λαών .Αυτές   οι ιστορίες 

ήταν καλές ,κακές πράξεις των ηρώων ,έχθρες ,πόλεμοι ,γάμοι ,μοιχείες  και πεπρωμένα των 

παιδιών τους .Όλα τα παραπάνω δημιουργούσαν συγκρούσεις ανάμεσα στους ανθρώπους και τους 

θεούς ,τα παιδιά και τους γονείς ,το καλό και το κακό  καθώς και στο καθήκον και στην ανθρώπινη 

φύση . Αποτέλεσμα ήταν η συμφιλίωση ή το χάος. 

Το Αρχαίο Ελληνικό θέατρο περιλάμβανε τόσο τραγωδία όσο και κωμωδία που βρίσκονταν ήδη σε  

πρώιμη μορφή  στα γλέντια που γίνονταν στα χωριά. Στα γλέντια αυτά επικρατούσαν  τα 

καλαμπούρια των συνοδών του Διονύσου  και των σατύρων  που ήταν οι μισοί από αυτούς τράγοι 

και οι  υπόλοιποι μισοί άνθρωποι. 

Ο διθύραμβος  συνέχισε για κάμποσο καιρό να πλαταίνει τη θεματική του χωρίς όμως το 

περιεχόμενο του να γίνεται δραματικό. Για να μετατραπεί η λατρεία σε θέατρο ήταν αναγκαίο και 

κάτι ακόμα. Αυτό το στοιχείο το έφερε ο Θέσπις ο οποίος εισήγαγε τον πρώτο υποκριτή (έτσι με την 

απαγγελία του υποκριτή και το τραγούδι του χορού προέκυψε η δραματική  ποίηση που συνθέτει 

στοιχεία επικά και λυρικά ) στον οποίο και αποδόθηκε η δόξα της πατρότητας του θεάτρου. 
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Η καινοτομία που γέννησε το θέατρο 

Ο Θέσπις ήταν αρχηγός ενός διθυραμβικού χορού ο οποίος και έκανε μία  καινοτομία. Απομάκρυνε 

τον εαυτό του από το χορό και παίρνοντας τη μορφή θεού –ήρωα  του οποίου τα κατορθώματα  

εγκωμιάζονται ανοίγει διάλογο με το  χορό . Με αυτό τον τρόπο έγινε ο πρώτος θιασάρχης και ο 

πρώτος ηθοποιός. 

Τέλος, τα πρώτα θέατρα της Ελλάδας χτίζονταν πάντα κοντά σε κάποιο ναό . Η εκτέλεση των έργων 

γίνονταν από ηθοποιούς οι οποίοι ήταν άνδρες .Οι  θεατές συνέχισαν να έχουν την συνείδηση της 

θρησκευτικής σημασίας του έργου αλλά με την πάροδο του χρόνου έμαθαν να αντιμετωπίζουν τα 

δρώμενα  ως έργο τέχνης και πολλές φορές ως ψυχαγωγία.  

                 

O ρόλος του θεάτρου στην Αρχαία Αθήνα 

 

Το αρχαίο ελληνικό θέατρο ήταν ένας πολύ σημαντικός θεσμός της αρχαιοελληνικής 

πόλης-κράτους. Συνδύαζε τη  διδασκαλία  με την τέλεση  των  θεατρικών παραστάσεων. Μέσω  

των εορτών προς τιμήν του θεού  Διονύσου  αναπτύχθηκε στα τέλη της αρχαϊκής περιόδου ο 

θεσμός του Αρχαίου ελληνικού θεάτρου  που διαμορφώθηκε πλήρως κατά την κλασική περίοδο 

-κυρίως στην  περιοχή της Αθήνας. 

 Κατά τη διαδικασία της γέννησης του είχε ιδιαίτερα έντονο θρησκευτικό και μυστηριακό 

χαρακτήρα  ενώ  κατά την περίοδο της ανάπτυξής του ανέπτυξε  ακόμη κοινωνικό και πολιτικό 

χαρακτήρα  

Κατά τη διάρκεια των εορτασμών  προς τιμήν του Διόνυσου διδάσκονταν όλες οι δραματικές 

παραστάσεις. Ο Διόνυσος, ο  θεός της γονιμότητας και της βλάστησης συνδέεται με το πάθος, την 

έκσταση των συμμετεχόντων στη λατρεία του, τη χαρά, τον τρόμο και κάλλιστα συνδέεται τόσο με 

την τραγωδία όσο και με την κωμωδία. Σε γενικές γραμμές η τραγωδία διαθέτει άφθαρτους 

,διηνεκής δεσμούς με τη μυθολογική παράδοση .Οι ποιητές αντλούν το υλικό τους από το 

λατρευτικό υπόβαθρο της λατρείας των θεών και των ηρώων και έτσι τα έργα τους  είναι άμεσα 

συνδεδεμένα με την Ελληνική μυθολογία. Η παρουσία των θεών, άλλωστε, είναι καθοριστική στην 

ελληνική σκέψη και αποτελεί σημαντικό μέρος της ζωής της πόλης. 

Οι δραματικοί αγώνες πραγματοποιούνται κατά τη διάρκεια θρησκευτικών εορτασμών στην πόλη. 

Είναι αφιερωμένοι στο θεό Διόνυσο, έστω και αν ο θεός δεν αποτελεί το θέμα για τα περισσότερα 

έργα. Το ίδιο το θεατρικό κτήριο βρίσκεται εντός του ιερού χώρου του θεού και ακολουθεί σε πολύ 

μεγάλο βαθμό το συμβολισμό του.  

Η σκευή (προσωπείο/ ενδυμασία) συνδέεται άμεσα με τα  βαθύτερα στρώματα της λατρείας του 

θεού Διόνυσου . Εξάλλου, το προσωπείο ανθρώπου που χρησιμοποιεί το δράμα εντάσσει τον 

υποκριτή στην κατηγορία των ηρώων, αφού τον χωρίζει από τον χορό, που αρχικά μάλλον δε 

φορούσε μάσκες και του δίνει έτσι μια διαφορετική ‘ταυτότητα’ ένα διαφορετικό και πιο σημαντικό 

ρόλο  . Ο διάλογος υποκριτή - χορού υποδηλώνει σε ένα βαθμό τον διάλογο που διεξάγει η πόλη με 

http://el.wikipedia.org/wiki/%CE%A0%CF%8C%CE%BB%CE%B9%CF%82-%CE%BA%CF%81%CE%AC%CF%84%CE%BF%CF%82
http://el.wikipedia.org/wiki/%CE%94%CF%81%CE%AC%CE%BC%CE%B1
http://el.wikipedia.org/wiki/%CE%9C%CF%85%CE%B8%CE%BF%CE%BB%CE%BF%CE%B3%CE%AF%CE%B1
http://el.wikipedia.org/wiki/%CE%A0%CE%BF%CE%AF%CE%B7%CF%83%CE%B7
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το ηρωικό της παρελθόν .  

 

Κατά την μετατροπή του σε δράμα ο μύθος υφίσταται μια γενική επέκταση. Τόσο χώρου , όσο και 

χρόνου .Οι λόγοι και οι αντίλογοι των πρωταγωνιστών καθώς και η συνδιαλλαγή με το χορό 

προορίζονταν για να καλύψουν το μεγαλύτερο μέρος του έργου και να αποκαλύψουν σε μεγάλο 

βαθμό τα κίνητρα της πράξης. Κίνητρα που ενίοτε είναι πολύ πιο σημαντικά από την ίδια την πράξη, 

γιατί αυτά είναι πύλες προς την ψυχολογική διερεύνηση του έργου. 

Αυτός είναι πιθανώς και ο λόγος για τον οποίο η συμμετοχή, η μέθεξη του κοινού είναι έντονη τόσο 

στις θρησκευτικές γιορτές όσο και στους δραματικούς αγώνες επειδή οι πολίτες είχαν την ανάγκη να 

συμμετέχουν και οι ίδιοι στην παράσταση. Δεν τους αρκούσε δηλαδή μόνο η παρακολούθησή της. 

Οι θεατρικές παραστάσεις λοιπόν στην αθηναϊκή δημοκρατία δεν αποτελούσαν μόνο έναν ιδιαίτερο 

τρόπο ψυχαγωγίας αλλά  ήταν βαθιά ριζωμένες στην πολιτεία και τους δημοκρατικούς θεσμούς 

της. Αντίθετα με το ρωμαϊκό θέατρο, οι ηθοποιοί και τα μέλη της χορωδίας ήταν πολίτες.  

Οι κριτές ήταν πολίτες και έτσι ο κάθε πολίτης είχε τις ίδιες πιθανότητες να πάρει τη θέση του κριτή 

αφού ,ως γνωστόν, η επιλογή του κριτή γινόταν με κλήρωση . Όταν ένας πολίτης κατείχε τη θέση 

του κριτή , είχε το δικαίωμα να αποφασίσει ο ίδιος για την τύχη του έργου. 

 Το θέατρο ως χώρος ήταν δημόσιο οίκημα. Θα μπορούσαμε να πούμε, λοιπόν, πως η συγκέντρωση 

στο θέατρο λειτουργούσε και ως εκκλησία του δήμου, με την παρουσία πολυάριθμων ξένων και 

αποτελούσε ένα εντυπωσιακό πλαίσιο για ορισμένες κρατικές ενέργειες που δεν είχαν θρησκευτικό 

χαρακτήρα. Το αθηναϊκό κράτος θεωρούσε τη γιορτή κατάλληλη αφορμή για να υπογραμμίσει την 

ηγετική του θέση στην Ελλάδα με μία όσο το δυνατόν πιο εντυπωσιακή επίδειξη μεγαλείου. Στη 

διάρκεια των εορτασμών, παράλληλα με τις θεατρικές παραστάσεις, επιδεικνυόταν και ο φόρος 

υποτέλειας των συμμαχικών πόλεων, αφού αυτή την εποχή του χρόνου τα μέλη της αθηναϊκής 

συμμαχίας έστελναν την ετήσια εισφορά τους. Έτσι η πόλη εκμεταλλεύονταν τη γιορτή για εθνική 

αυτοπροβολή.  

Ο Θουκυδίδης και ο Αριστοφάνης υπογραμμίζουν στα έργα τους (Επιτάφιος Περικλέους και 

Αχαρνής) ότι τα Διονύσια επέτρεπαν στην πολιτεία να επιδεικνύει και στις άλλες πόλεις το μεγαλείο 

της, μετατρεπόμενη η ίδια σε θέαμα. 

Συνολικά θεωρούμενο το θέατρο, παρόλο που αναπτύσσεται κατά την εποχή των τυράννων, είναι 

θρέμμα της δημοκρατίας. Καθορίζει τον τρόπο λειτουργίας του και ακμάζει σχεδόν μέσα σε έναν 

αιώνα, διαγράφοντας παράλληλη τροχιά με το ίδιο το πολίτευμα. Οι αθηναίοι πολίτες συμμετείχαν 

στα όργανα της νομοθετικής, δικαστικής και εκτελεστικής εξουσίας, αλλά ταυτόχρονα, εντός του 

θεάτρου, βίωναν τη συλλογικότητα της δραματουργίας, ασκούνταν στην αντιπαράθεση ιδεών, στο 

διάλογο και την επικοινωνία. Η ίδια η πολιτεία με τη συμμετοχή της αναγνωρίζει τόσο την 

αισθητική όσο και την εκπαιδευτική αξία της θεατρικής τέχνης. 

 Το δράμα άνθησε και έφτασε σε ύψη τελειότητας στην Αθήνα του 5ου αιώνα γιατί ακριβώς δεν 

ήταν περιθωριακή ή τυχαία κοινωνική δραστηριότητα προς τέρψιν εξίσου τυχαίων θεατών αλλά 

θεωρούνταν ο καθρέφτης της καθημερινής ζωής των ανθρώπων και αποτελούσε έτσι ένα πολύ 

σημαντικό κομμάτι της Αρχαίας Ελλάδας. Μάλιστα στην αρχαία Αθήνα η παρακολούθηση 

http://el.wikipedia.org/wiki/%CE%9C%CF%8D%CE%B8%CE%BF%CF%82
http://el.wikipedia.org/wiki/%CE%A8%CF%85%CF%87%CE%BF%CE%BB%CE%BF%CE%B3%CE%AF%CE%B1
http://el.wikipedia.org/wiki/%CE%95%CE%BB%CE%BB%CE%AC%CE%B4%CE%B1
http://el.wikipedia.org/wiki/%CE%98%CE%BF%CF%85%CE%BA%CF%85%CE%B4%CE%AF%CE%B4%CE%B7%CF%82
http://el.wikipedia.org/wiki/%CE%91%CF%81%CE%B9%CF%83%CF%84%CE%BF%CF%86%CE%AC%CE%BD%CE%B7%CF%82
http://el.wikipedia.org/wiki/%CE%94%CE%B7%CE%BC%CE%BF%CE%BA%CF%81%CE%B1%CF%84%CE%AF%CE%B1
http://el.wikipedia.org/wiki/%CE%91%CE%B8%CE%AE%CE%BD%CE%B1
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θεατρικών παραστάσεων ήταν τόσο χρήσιμη για τους πολίτες ώστε η πολιτεία πλήρωνε το εισιτήριο 

των απόρων για την παρακολούθηση θεατρικών παραστάσεων(θεωρικά). 

Το θέατρο λοιπόν κατείχε κεντρική θέση στις σκέψεις και τις δαπάνες της κοινωνίας. Εδώ θα πρέπει 

να σημειώσουμε ότι το αττικό δράμα τελικά δεν ήταν μόνο μια μορφή τέχνης, όπως στη σημερινή 

εποχή, αλλά ένας κοινωνικός θεσμός πολύ σημαντικός για τη ζωή των ανθρώπων. Πραγματώνεται, 

λοιπόν, η σύνδεση του τραγικού είδους με την πολιτική άνθηση, όταν ο ίδιος λαός συσπειρωμένος, 

όπως και στο θέατρο, γίνεται ρυθμιστής των πεπρωμένων του. 

 Έτσι πιθανώς μπορούμε να ερμηνεύσουμε τη θέση που κατέχουν στις ελληνικές τραγωδίες τα 

μεγάλα εθνικά προβλήματα του πολέμου, της ειρήνης της δικαιοσύνης, της φιλοπατρίας, αλλά και 

οι διαμάχες γύρω από τα μεγάλα πολιτικά προβλήματα. Τα δεδομένα του ηρωικού έπους 

αποδίδονταν στο θέατρο του Διονύσου κάτω από το άγρυπνο πνεύμα των θεών και με την έγνοια για 

την κοινότητα. 

 

Τέχνες που βοηθούσαν-υπηρετούσαν το Αρχαίο Ελληνικό Θέατρο 

Η παράσταση του αρχαίου δράματος στο θέατρο προϋπέθετε την αρμονική σύνθεση πολλών 

υψηλών τεχνών και τη συνεργασία πλήθους ανθρώπων. Μια βασική τέχνη που υπηρετούσε το 

αρχαία ελληνικό θέατρο ήταν εκείνη του ποιητή. Ο ποιητής αποτελούσε το σημαντικότερο 

συντελεστή της αρχαίας παράστασης. Συγκέντρωνε πολλούς ρόλους που έπρεπε να τους 

εκπληρώσει έτσι ώστε να επιτύχει η παράσταση. Ο ποιητής ήταν παράλληλα ο συγγραφέας, ο 

σκηνοθέτης, ο μουσικοσυνθέτης, ο χορογράφος, ο σκηνογράφος και τουλάχιστον στα πρώτα 

δράματα και ο ερμηνευτής. 

Μια δεύτερη βασική τέχνη που διαδραμάτιζε καθοριστικό ρόλο ήταν του ηθοποιού. Αυτοί 

που ερμήνευαν τους ρόλους ήταν επαγγελματίες ηθοποιοί· πολλών μάλιστα γνωρίζουμε και 

τα ονόματα, όπως του Θεοδώρου, πρωταγωνιστή της Αντιγόνης, ή του γνωστού ρήτορα 

Αισχίνη. Κατά την παράσταση η εμφάνιση των ηθοποιών ήταν μεγαλοπρεπής. Ο 

τελετουργικός χαρακτήρας του αρχαίου θεάτρου αλλά και η ίδια η φύση των ρόλων (ήρωες, 

θεοί, ημίθεοι, βασιλιάδες) απαιτούσαν  και την ανάλογη ενδυμασία (σκευή).  

Έτσι, οι βασιλιάδες και οι βασίλισσες φορούσαν χιτώνες ποδήρεις στολισμένους με ζωηρά 

χρώματα, όταν ήταν ευτυχισμένοι, και σκούρα, όταν έπεφταν σε δυστυχία. Οι θεοί διακρίνονταν 

από τα σύμβολά τους και οι μάντεις, όπως ο Τειρεσίας, φορούσαν μάλλινο ένδυμα (ἀγρηνόν) πάνω 

από τον χιτώνα. Επίσης, οι ηθοποιοί φορούσαν τους κοθόρνους, που ήταν υψηλά υποδήματα. 

Παράλληλα, όταν κάποιος έπρεπε να παρουσιαστεί μεγαλόσωμος, φορούσε διάφορα 

παραγεμίσματα κάτω από τα ενδύματα 

. 

Ακόμη, το πρόσωπο των ηθοποιών κάλυπτε μια προσωπίδα, η παρουσία της οποίας συνέχιζε την 

παράδοση του Διονύσου, αλλά και παράλληλα δημιουργούσε τον κατάλληλο για το έργο ανθρώπινο 

τύπο. Χάρη σε αυτή ο θεατής απομακρύνεται από την καθημερινότητα και μεταφέρεται σ' έναν 

άλλο κόσμο, όπου οι ήρωες δρουν και υποφέρουν. Ο ηθοποιός πρέπει να χρησιμοποιήσει τη 

χειρονομία και τη σωστή στάση. 

 

http://el.wikipedia.org/wiki/%CE%A0%CF%8C%CE%BB%CE%B5%CE%BC%CE%BF%CF%82
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Μάλιστα επειδή το προσωπείο δεν επέτρεπε μορφασμούς, η υποκριτική των ηθοποιών βασιζόταν σε 

κινησιακά και φωνητικά μέσα. Στην αρχαιότητα γυναίκες ηθοποιοί δεν υπήρχαν. Τους γυναικείους 

ρόλους υποδύονταν άνδρες. Οι ηθοποιοί απάγγελλαν τα επικά μέρη του δράματος, με τη συνοδεία ή 

χωρίς τη συνοδεία αυλού. Πεζά δράματα δεν υπήρχαν στην αρχαιότητα. Τα λυρικά μέρη του 

δράματος τα τραγουδούσε ο χορός, ο οποίος ήταν κι αυτός βασικό στοιχείο του αρχαίου ελληνικού 

θεάτρου. 

 

Ο χορός, με το τραγούδι και τις κινήσεις του σώματος των χορευτών, εξέφραζε τα συναισθήματά 

του. Ο χορός έμπαινε από τη δεξιά προς τον θεατή πάροδο κατά ζυγά (5X3) ή κατά στοίχους (3X5). 

Επικεφαλής του χορού κατά την είσοδό του ήταν ο αυλητής που με τον ήχο του αυλού συνόδευε την 

κίνηση και την όρχησή του. Επιπλέον, ο χορός τραγουδούσε τις επωδούς ακίνητος. Εκτελούσε όμως 

με τον ίδιο ήχο και την ίδια όρχηση τις στροφές από τα αριστερά προς τα δεξιά, αλλά τις 

αντιστροφές αντίθετα. Κατά τη διάρκεια του δράματος ο χορός ήταν στραμμένος προς τους θεατές 

και μόνο ο κορυφαίος  συμμετείχε στα δρώμενα με τους ηθοποιούς. Οι χορευτές ήταν ντυμένοι πιο 

απλά από τους υποκριτές και η ενδυμασία τους ήταν ανάλογη του ρόλου τους. 

 

Πέραν των παραπάνω τεχνών, σημαντικό ήταν για το θέατρο και το έργο του χορηγού και των 

κριτών. Έργο του χορηγού ήταν η χρηματοδότηση της προετοιμασίας του χορού, ενώ οι κριτές των 

έργων που παίζονταν ήταν δέκα· εκλέγονταν με κλήρο μέσα στο θέατρο, από ένα μεγάλο κατάλογο 

Αθηναίων πολιτών, ο οποίος είχε συνταχθεί λίγες ημέρες πριν από την τελική παράσταση. 

 

Τέλος, αξίζει να αναφερθεί ότι το κοινό ήταν στενά συνδεδεμένο με το θέατρο. Χιλιάδες Αθηναίοι 

κατέκλυζαν κάθε χρόνο, την 9
η
 του μήνα Ελαφηβολιώνα, το θέατρο του Διονύσου. Μεγάλο 

ποσοστό ανδρών, γυναικών, παιδιών, μετοίκων και ξένων είχε τη δυνατότητα να συμμετέχει στη 

μεγάλη αυτή λαϊκή γιορτή της Αθήνας. Το ίδιο το κράτος είχε φροντίσει να χορηγήσει στους 

άπορους πολίτες το αντίτιμο του εισιτηρίου (θεωρικό). 

 

Ακόμη, ειδικοί υπάλληλοι του κράτους, οι ραβδούχοι, που είχαν ραβδιά, φρόντιζαν να τηρηθεί η 

τάξη και  να τακτοποιηθεί το πλήθος στις θέσεις του. Τις πρώτες θέσεις, τις προεδρίες, 

καταλάμβαναν οι άρχοντες, ενώ η πιο κεντρική και πιο επίσημη έδρα προοριζόταν για τον ιερέα του 

Διονύσου. 

 

Οι θεατές περνούσαν στο θέατρο ολόκληρη την ημέρα. Γι' αυτό έφερναν μαζί τους και τα ανάλογα 

εφόδια. Οι παραστάσεις άρχιζαν μετά τις επίσημες τελετές. Οι μύθοι ήταν γνωστοί. Το μόνο που 

άλλαζε ήταν η μουσική, η ερμηνεία, η φιλοσοφία του έργου.  Στον αρχαίο κόσμο το αθηναϊκό 

κοινό ήταν πολύ ενημερωμένο. Οι θεατές χειροκροτούσαν και επευφημούσαν, αλλά και δε δίσταζαν 

να σφυρίζουν και να αποδοκιμάζουν το έργο, όταν δεν συμφωνούσαν με την εξέλιξη του  ή όταν 

αυτό δεν εκπλήρωνε τις  προσδοκίες τους. 
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 Σκηνικά του Αρχαίου Θεάτρου 

 

Από  τους  χρόνους του Αισχύλου έχει χρησιμοποιηθεί το εκκύλισμα, η κυκλική πλατφόρμα, που 

μεταφέρει εκτός σκηνής τα δρώμενα. O Αισχύλος χρησιμοποίησε ένα βαρούλκο, σαν μηχανή 

πετάγματος, την οποία χρησιμοποίησε αργότερα ο Ευριπίδης και διακωμώδησε ο Αριστοφάνης. H 

κωμωδία χρειαζόταν όσο και η τραγωδία ποικιλία μηχανισμών σκηνής. Tο αρχαίο ελληνικό θέατρο 

χρησιμοποιεί ευρέως σκηνογραφία. H κιονοστοιχία του προσκηνίου και τα θυρώματα πληρούνται 

με σκηνικά. Μεγάλος αριθμός κινητών σκηνικών έχει επινοηθεί, από κινούμενα με τροχούς 

παράλληλα στην όψη, που έρχονται από τις δύο πλευρές, ή τη μία, μέχρι την κίνηση επί τροχών 

 
ολόκληρης της σκηνής. 

Αλλά και σε πρώιμες περιόδους τα σκηνικά στη χωρίς προσκήνιο σκηνή είχαν βασική παρουσία. Tα 

πρώτα χρόνια της τραγωδίας το σκηνικό ήταν απλό. Αρχικά ένας βωμός, ένα σπήλαιο, ένας τάφος, 

μία τέντα και έπειτα  διάφορα ιερά αντικείμενα. H  προοπτική αρχιτεκτονική είχε παρουσία στη 

σκηνογραφία. Αναφέρεται ότι ο Αισχύλος είχε καλέσει τον Σάμιο Αγάθαρχο για να ζωγραφίσει μία 

προοπτική σκηνογραφία. Την ίδια προοπτική εφήρμοσε ο Σοφοκλής στη σκηνογραφία από το 460 

π.X. Στις Συρακούσες σε πρώιμη φάση πίνακες σκηνογραφίας υψώνονταν από μία τάφρο, με απλά 

μέσα. 

http://3.bp.blogspot.com/-dL4CQxKbsbc/UgTLKuvTymI/AAAAAAAAH-I/xV9cIeaIm60/s1600/0
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http://4.bp.blogspot.com/-XgUhDa3xm2U/UgVF8YW3NrI/AAAAAAAAIGw/UwyVoGi7fK8/s1600/768px-Ehrentribuene_Dionysostheater
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Ενδυματολογία Αρχαίου θεάτρου 

 

Απ’ την αγγειογραφία μαθαίνουμε ότι οι ηθοποιοί της τραγωδίας φορούσαν περίτεχνα μακριά 

ρούχα, συχνά έντονα χρωματισμένα και βαριά διακοσμημένα με ψηλά παπούτσια, που ονομάζονταν 

κόθορνοι, κατά μίμηση του Διονύσου. Αργότερα προστέθηκε ένα κάλυμμα στο κεφάλι και μια 

προσθήκη από χοντρές σόλες στα παπούτσια. Τα κουστούμια αυτά έδιναν στους ηθοποιούς 

επιβλητική ανωτερότητα. Το πιο σημαντικό ήταν η μάσκα, που λέγεται ότι ήταν επινόηση του 

Θέσπη. Κατασκευασμένη από λεπτό ξύλο, φελλό ή λινό έδινε τη δυνατότητα στους ηθοποιούς να 

παίζουν αρκετούς ρόλους. Κάθε μάσκα (υπήρχαν πάνω από 30 τύποι) δήλωνε την ηλικία, την 

κατάσταση, το φύλο και το κυρίαρχο συναίσθημα του χαρακτήρα. Ο ηθοποιός έκανε πλατιές και  

άπλετες χειρονομίες και βασιζόταν στην κλίμακα και στην εκφραστικότητα της φωνής του και 

έπνιγε την ατομικότητα του μέσα στον χαρακτήρα που υποδυόταν. Ο χορός που χρειαζόταν 

μεγαλύτερη ελευθερία κινήσεων, φορούσε το ρούχο των ανθρώπων που υποδυόταν και ελαφριά 

μάσκα. Οι ηθοποιοί της κωμωδίας φορούσαν λιγότερο άβολα και εμποδιστικά κουστούμια, μαλακές 

παντόφλες (σόκκοι), σφιχτά παντελόνια στο χρώμα του δέρματος, ένα κοντό χιτώνα γελοία 

παραγεμισμένο και ένα φαλλό από κόκκινο δέρμα, ενώ οι μάσκες τους ήταν υπερβολικές για να 

αναδεικνύεται άμεσα το κωμικό στοιχείο. Οι ηθοποιοί στο σατυρικό δράμα, οι ακόλουθοι του 

Διονύσου φορούσαν μικρές γούνινες τιράντες στις οποίες ήταν προσαρμοσμένα μια ουρά κι ένας 

φαλλός. 
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Το Σύγχρονο Ελληνικό θέατρο 

Η θεατρική δραστηριότητα κατά τις τελευταίες δεκαετίες του 20ου αιώνα παρουσιάζεται τολμηρή 

και ρευστή. Εκφράζεται κυρίως μετά το 1965 μέσα από σκηνοθετικούς πειραματισμούς, μέσα από 

διάφορες έντονες κοινωνικοπολιτικές διακηρύξεις ή από πολιτικές θέσεις που αφορούν τα φλέγοντα 

προβλήματα της εποχής. Δημιουργούνται έτσι πολλές εκφράσεις που ακόμα δεν έχουν 

σταθεροποιηθεί. Στην Αμερική, στην Ευρώπη στις τριτοκοσμικές χώρες και σε άλλες περιοχές της 

γης το θέατρο προσπαθεί να ριζοσπαστικοποιηθεί μορφικά και θεματικά. Αποπειράται η συλλογική 

εργασία στο επίπεδο της συγγραφής και της σκηνοθεσίας όπως επίσης και η άρνηση παρουσίας του 

έργου στον παραδοσιακό χώρο του θεάτρου. Αποτέλεσμα αυτών είναι η δημιουργία διαφόρων 

θεατρικών πρωτοβουλιών που εκφράζουν τις σύγχρονες αυτές τάσεις.                            

Το σύγχρονο ελληνικό θέατρο του 20ου αιώνα θα μπορούσαμε να πούμε ότι είναι η πιο οργανωμένη 

εκδοχή του Νεοελληνικού θεάτρου (1821 και μετά). Στην ανάπτυξη του συμβάλλουν δημιουργικές 

μορφές από όλους τους τομείς: συγγραφείς, ηθοποιοί, σκηνοθέτες. Από του σπουδαιότερους 

δημιουργούς του είναι ο Γρηγόριος Ξενόπουλος, υποστηρικτής και πρωτοπόρος, γράφει στην 

δημοτική  γλώσσα περιλαμβάνοντας πολλά είδη θεάτρου. Θα μπορούσε να ληφθεί ως διαιρετική 

βάση για το σύγχρονο ελληνικό θέατρο το τέλος του Β Παγκοσμίου πολέμου. Το πριν από τον 

πόλεμο θέατρο θα μπορούσαμε να το κατατάξουμε σε δύο μεγάλες κατηγορίες, στο ηθογραφικό και 

στο κοινωνικό-ηθογραφικό (Ξενόπουλος), παράλληλα με κάποιες δοκιμές ιστορικού 

θεάτρου(Μελάς), και ιστορικού δράματος(Τερζάκης). Από το 1951 κυριαρχεί η ελληνική 

φαρσοκωμωδία. Παράλληλα στο μη εμπορικό θέατρο έχουμε τη διμέτωπη συγγραφή του Τερζάκη 

με τα ιστορικά και αστικά δράματά του, τις συνθέσεις πάνω σε πρόσωπα των Μελά, Φωτιάδη και 

Ρώτα και τέλος τις λυρικές ηθογραφίες του Περιγιάλη. Όμως, την δεκαετία του 1950 δύο γεγονότα 

έφεραν στο φως ένα πολύ πιο αισιόδοξο μονοπάτι για το σύγχρονο ελληνικό θέατρο. Η ανάπτυξη 

του "Θεάτρου Τέχνης" από τον Κάρολο Κουν και η παρουσία των συγγραφέων Ιακώβου 

Καμπανέλη("Αυλή των θαυμάτων") και Γιώργου Σεβαστίκογλου ("Αγγέλα"). Την δεκαετία του 

1960 συνέβηκε η πιο ριζοσπαστική μεταβολή για το σύγχρονο ελληνικό θέατρο. Για πρώτη φορά 

στην θεατρική ζωή της Ελλάδας παρουσιάστηκαν τόσοι συγγραφείς ταυτόχρονα και 

προβληματισμένοι με την γύρω τους πραγματικότητα. Στα έργα τους θα μπορούσαμε να 

διακρίνουμε μερικά κοινά χαρακτηριστικά. Ενώ, συχνά ακολουθούν τις ρεαλιστικές τομές που 

επέβαλλε το ρεαλιστικό θέατρο όσον αφορά τις πράξεις και οι περιγραφές των σκηνικών χώρων δεν 

διαφέρουν πολύ από τις πιστές φωτογραφήσεις, ωστόσο είναι απόλυτα αποκομμένοι από το 

ρεαλιστικό και ψυχολογικό θέατρο. Οι ήρωες του συχνά δεν είναι χαρακτήρες, αλλά μορφές μέσα 

από τις οποίες συμπυκνώνονται υπερατομικές καταστάσεις. Το χάσμα που χωρίζει τους συγγραφείς 

της εποχής το 1960 από τις προηγούμενες γενιές δεν μπορεί να αμφισβητηθεί. Για πρώτη φορά το 

ελληνικό θέατρο αντιπροσωπεύεται από μία συγγραφική κίνηση χωρίς προκαταλήψεις. Είδαν την 
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ελληνική πραγματικότητα, όχι σαν μια κλειστή, ειδυλλιακή κοινωνία, αλλά όπως ακριβώς είναι: μία 

σύγχρονη κοινωνία εντεταγμένη σε ένα παγκόσμιο σύστημα.     

 Η ιστορία του θεάτρου στην σύγχρονη Ελλάδα 

 

Επτανησιακό και Κρητικό θέατρο: 

Αν και γενέτειρα του θεάτρου, η Ελλάδα μετά την επανάσταση βίωνε δύσκολες ημέρες, και έτσι η 

μόνη θεατρική κίνηση που υπήρξε παρουσιάστηκε στην Κρήτη και τα Επτάνησα, με την εμφάνιση 

νέων δημιουργών να παρουσιάζουν έργα που ήταν επί το πλείστον κωμικά ή σατιρικά έργα. Όταν 

μιλάμε για κρητικό και επτανησιακό θέατρο, ο γεωγραφικός χώρος είναι σαφής. Χρειάζεται επίσης 

ένας χρονικός προσδιορισμός. Εμάς μας ενδιαφέρει ο ενετοκρατούμενος χώρος, γιατί εκεί 

προσδιορίζεται ο όρος που έχει καθιερωθεί ως κρητικό και επτανησιακό θέατρο.  

Εν πάση περιπτώσει, παρ'όλα αυτά, δεν υπάρχει σύγκριση με τον τουρκικό ζυγό, υπήρχε καταρχήν 

μία δυνατότητα προσβάσεως προς τα πνευματικά κέντρα της εποχής. Υπήρχε η δυνατότητα 

προσβάσεως νεαρών σπουδαστών στα πανεπιστήμια της Ιταλίας και ιδιαίτερα της Πάντοβα. Το 

πανεπιστήμιο της Παδούης που λέγανε οι παλιοί ή της Πάδοβα ή της Πάντοβα όπως θέλετε, ήταν 

κυρίως το λίκνον του κρητικού και επτανησιακού θεάτρου.  

Από την Κρήτη μας σώζονται θεατρικά έργα από όλο το φάσμα της δραματουργίας που ανθούσε 

εκείνη την εποχή στην Ιταλία. Δηλαδή, έχουμε τραγωδίες, κωμωδίες, ποιμενικές κωμωδίες, 

εκκλησιαστικό δράμα. Οι τραγωδίες που μας σώζονται και κατά παράδοση θεωρούνταν κρητικές, 

είναι τρεις. Η μία είναι η "Ερωφίλη" του Γεωργίου Χορτάτση. Η δεύτερη τραγωδία που σώζεται, 

είναι ο "Βασιλεύς Ροδολίνος" του Ιωάννη Ανδρέα Τρωΐλου από το Ρέθυμνο της Κρήτης. Η τρίτη 

σώθηκε μόνο σε ένα χειρόγραφο. Είναι ο περίφημος "Νανιανός κώδιξ". Αυτές είναι οι τραγωδίες 

που σώζονται. Οι κωμωδίες είναι πάλι τρείς. Η παλιότερη είναι ο "Κατσούρμπος" του Χορτάτση. Οι 

δύο πρώτες κωμωδίες, ο "Κατσούρμπος" και ο "Στάθης" είναι σαφώς επηρεασμένες από την 

ονομαζόμενη λόγια ιταλική κωμωδία "commedia erudita", η οποία κατάγεται από τον Τερέντιο και 

τον Πλαύτο, τους Λατίνους μιμητές του Μενάνδρου, κωμικού ποιητή της νέας αττικής κωμωδίας. 

Έχουμε και μία ποιμενική κωμωδία, που μας σώζεται με δύο τίτλους. Δηλαδή παλιότερο 

χειρόγραφο τη λέει "Γύπαρη" που είναι ο ήρωας του έργου, ένας ερωτευμένος νέος. Νεώτερο 

χειρόγραφο, ίσως εγκυρότερο, λέει το έργο "Πανώρια", από την ηρωίδα του έργου. Δεν έχει 

σημασία και οι δύο πρωταγωνιστές είναι. Το τελευταίο έργο του κρητικού θεάτρου που μας 

σώζεται, είναι "η θυσία του Αβραάμ". "Η θυσία του Αβραάμ" είναι έργο αγνώστου ποιητή. Από 

πολλούς αποδίδεται στον Βιτσέντζο Κορνάρο, όμως δεν έχει αποδειχθεί αυτό. Φαίνεται ότι είναι 

γραμμένο το 1635 και σαν πρότυπο έχει ένα έργο "ο Ισαάκ" του Γκρότο.   

Παράλληλα είχε αρχίσει και στα Επτάνησα, πριν από την πτώση της Κρήτης, να εμφανίζεται η 

λογοτεχνική δημιουργία. Έχουμε ένα πρωτότυπο έργο, την "Ευγένα" του Θεοδώρου Μοντσελέζε. 

Το όνομα είναι βενετσιάνικο, αλλά είναι Ζακυνθινός ο συγγραφέας. Την ίδια εποχή έχουμε στην 

Κεφαλονιά κάποια κωμωδία, της οποίας σώζεται μονάχα ο πρόλογος ή είναι πρόλογος πολλαπλής 

χρήσεως, για πολλές κωμωδίες. Μετά από τον Μοντσελέζε, έχουμε στην Κεφαλονιά τον 
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σημαντικότερο Επτανήσιο θεατρικό συγγραφέα του 18ου αιώνος, που είναι ο Πέτρος Κατσαΐτης. 

Αυτός ήταν Ληξουριώτης ποιητής που έζησε από το 1665 περίπου έως το 1738-42. Αυτού σώζονται 

δύο θεατρικά έργα "η Ιφιγένεια" (1720) και "ο Θυέστης" (1721) και ένα άλλο έμμετρο κείμενο 

"Κλαθμός Πελοποννήσου". Μαρτυρία θεατρική σχετική με το θέατρο της Κέρκυρας έχουμε μόνο 

μία, η οποία σχετίζεται με την Κέρκυρα μόνο κατά τούτο, ότι ο συγγραφέας της ήταν Κερκυραίος. 

Στην ουσία όμως αφορά ένα ιταλικό θεατρικό έργο. Υπήρχε ένας συγγραφέας πολύ παλιός, ο 

Αγκοστίνο Ricchi, Ιταλός ο οποίος έγραψε μία κωμωδία "Οι τρεις Τύραννοι" και δεν είναι άνθρωποι 

οι τύραννοι, είναι ηθικές αρχές. Τελειώνει ο 18ος αιώνας με την πτώση της Βενετίας. Λίγα χρόνια 

πριν γράφεται ένα έργο θρύλος του επτανησιακού θεάτρου, "Ο Χάσης" (1790) του Γουζέλη. Ένα 

έργο θρύλος, το οποίο λίγοι που ασχολήθηκαν μ' αυτά τα πράγματα ,κατόρθωσαν νa ασχοληθούν με 

αυτό. 

Ο Διαφωτισμός στο Ελληνικό θέατρο 

 Με διάφορες παραλλαγές ως και σήμερα δίνεται έμφαση στην περίοδο του Διαφωτισμού κατά την 

οποία διαμορφώνονται καινούργια ιδεολογικά και πολιτισμικά δεδομένα, και είναι αυτά ακριβώς 

που οδηγούν στην αποκρυστάλλωση της εθνικής συνείδησης. Εδώ οι κοινωνικές και πολιτικές 

μεταλλαγές που συνεπιφέρει, σε ευρωπαϊκό επίπεδο, η έκρηξη της Γαλλικής Επανάστασης 

διαδραματίζουν ένα σημαντικό ρόλο. Βρισκόμαστε σε μία χρονική περίοδο, όπου το έμμετρο, 

διαλογικό και αφηγηματικό στοιχείο, η δημόσια απαγγελία καθώς και η απομνημόνευση 

αποτελούσαν αδιάρρηκτα στοιχεία μίας ζωντανής πρακτικής ορατής τόσο στην λαϊκή όσο και στην 

λόγια παράδοση. 

Ο νεοελληνικός Διαφωτισμός γνώρισε τρείς τουλάχιστον περιόδους έκφρασης και βαθμιαίας ωρί-

μανσης Κατά την διάρκεια της πρώτης, ο τόνος δόθηκε από τους Φαναριώτες. Το σύγχρονο θέατρο, 

με πρωτοπόρους τους δυτικοθρεμμένους και γλωσσομαθείς Φαναριώτες εισάγεται από την Δύση, 

ως "ανάγνωσμα", ως καινούργιο είδος, τμήμα θα μπορούσαμε να πούμε της "κοσμικής" 

λογοτεχνίας. Καταρχήν επισημαίνουμε τις πρώτες αναγνώσεις κλασικών θεατρικών συγγραφέων 

στο πρωτότυπο, από τα ιταλικά και τα γαλλικά στον κύκλο των Μαυροκορδάτων κατά τις πρώτες 

δεκαετίες του 18ου αιώνα.  Χαρακτηρίζεται από μία συνειδητή στροφή προς το δυτικό πνεύμα: 

ζητήματα ηθικής φιλοσοφίας, πολιτικού στοχασμού και παιδαγωγίας απασχόλησαν κατεξοχήν τους 

πρώτους Φαναριώτες. Κοντά σε όλα αυτά έχουμε μία διάχυτη διάθεση ανανέωσης του λόγου, μία 

λογοτεχνική αίσθηση που τείνει να διαμορφωθεί. Αυτό το δεύτερο, το ανεπίσημο πρόσωπο, 

τοποθετείται στο μεταίχμιο του παλαιού με το καινούργιο, βρίσκεται σε αναζήτηση της εφήμερης 

χαράς, της ποιητικής απόλαυσης. Σ'αυτόν τον κύκλο θα καλλιεργηθεί η διάθεση μετάφρασης 

δυτικών λογοτεχνικών και θεατρικών κειμένων όπου σε αυτήν την πρακτική πρέπει να δούμε μία 

διάθεση άσκησης συνδεδεμένη με την τέρψη. Ας μην ξεχνάμε πως ο φαναριωτικός κόσμος 

εκφράζεται με μία γλώσσα δημοτική, αρκετά πλούσια σε αποχρώσεις, που συνεχίζει με τα ρητορικά 

της σχήματα κατά κάποιο τρόπο την μεταβυζαντινή παράδοση, που αγαπάει τα στιχουργήματα και 

υμνεί τον έρωτα. O φαναριωτικός κόσμος δεν απέστρεψε στο σύνολο του το πρόσωπο από την 

κρητική λογοτεχνία και συνακόλουθα το κρητικό θέατρο. 

Στο ευρύτερο πλαίσιο του νεοελληνικού Διαφωτισμού θα συναντήσουμε την αποδοχή ενός 

θρησκευτικού δράματος. Παλαιότερα μηνύματα του Διαφωτισμού στο νεοελληνικό θέατρο 

αποκρυσταλλώνονται μέσα από μεταφράσεις. Η ηθικό-ιδεολογική διδαχή θα προβληθεί έντονα 
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μέσα από την κλασική θεματική και τις ηρωικές πράξεις, στοιχεία που αναζητούν στο έργο του 

Μεταστάσιου οι Έλληνες μεταφραστές του. Ολοένα και ισχυροποιείται στην αφυπνιζόμενη 

νεοελληνική συνείδηση το σχήμα: τέρψη, διδαχή, σύνδεση με την αρχαία ελληνική κληρονομιά. 

Αλλά είμαστε πια στον 19ο αιώνα και θα άξιζε να θυμηθούμε πως το θέατρο, ως λογοτεχνικός λόγος 

αλλά και ως σκηνική πράξη, ενέχει στην καμπή του αιώνα άμεση ιδεολογική φόρτιση και διαπνέεται 

από τα μείζονα φιλοσοφικά ερωτήματα της εποχής του. Εάν η ένταξη του στο πλαίσιο της 

"κοσμικής συναναστροφής" από την Αναγέννηση και μετά, εάν η λυρική εκδοχή του (η όπερα) 

απετέλεσε κορυφαία συναναστροφή της αστικής κοινωνίας, δεν πρέπει να παραγνωρίζουμε πως η 

δραματουργία λειτούργησε εκ παραλλήλου σε ευρωπαϊκό επίπεδο ως καταλύτης, ως στοιχείο 

ριζοσπαστικό και συχνά ανατρεπτικό. Ας θυμηθούμε το θέατρο της "φιλοσοφικής προπαγάνδας" 

(Βολταίρος), τους ιταλούς δραματουργούς της καμπής του 18ου αιώνα (Αλφιέρι), και ακόμη 

σύγχρονους μας δραματουργούς.  

Το νεοελληνικό θέατρο του 19ου αιώνα, είτε πρόκειται για πρωτότυπα έργα, είτε για μεταφράσεις, 

δεν μπορεί να νοηθεί, εάν δεν κατανοήσουμε εξάλλου την σημασία του "εθνικού" ρόλου που 

επιφορτίζεται. Θα συμφωνήσουμε  με την άποψη του καθηγητή Βάλτερ Πούχνερ, σύμφωνα με την 

οποία, η ιδιάζουσα και εξελικτική έννοια του εθνικού (και συν τω χρόνω εθνικιστικού) χαρακτήρα 

του νεοελληνικού θεάτρου, ερμηνεύεται καλύτερα, εάν την τοποθετήσουμε σε μία βαλκανική 

συγκριτική οπτική. Είναι μάλιστα προτιμότερο εδώ να χρησιμοποιήσουμε τον ευρύτερο 

πολιτισμικά όρο Νοτιοανατολική Ευρώπη. Μετά την Επανάσταση του 1821 δημιουργείται ένα 

εθνικό κράτος. Ώστε η έννοια του "εθνικού θεάτρου" είναι τώρα αμφίσημη: από τη μία ανάγεται 

στις προσπάθειες για να σχηματισθεί και να εδραιωθεί η θεατρική ζωή στο νεαρό κράτος και από 

την άλλη αφορά στην χάραξη των ιδεολογικών παραμέτρων και της εμβέλειας του φαινομένου. 

Έτσι η προτεραιότητα που δόθηκε στα ιστορικά θέματα ως πηγές έμπνευσης συνδεόταν με την 

ανάγκη να αποκρυσταλλωθεί η εθνική ταυτότητα και να ενσωματωθούν τα διαχρονικά στοιχεία του 

ελληνισμού στην φυσιογνωμία του Έθνους. 

 

 

Το σύγχρονο Ελληνικό θέατρο στις αρχές του 20ου αιώνα 

  

Η καθοριστική αλλαγή στην ιστορία του θεάτρου στη σύγχρονη Ελλάδα έλαβε χώρα όταν έγινε η 

Αθήνα πρωτεύουσα της χώρας, και κυρίως με το πέρασμα στον 20ο αιώνα. Την περίοδο αυτή 

άρχισαν να ιδρύονται οι πρώτες μεγάλες θεατρικές σκηνές, με το Βασιλικό θέατρο (Εθνικό θέατρο 

σήμερα) να θέτει τις βάσεις για την αλματώδη ανάπτυξη του θεάτρου στην Ελλάδα με νέα ρεύματα 

και πρακτικές. Οι θεατρικές σκηνές της Αθήνας άρχισαν να επενδύουν σε ευρωπαϊκά έργα, και 

ρεπερτόριο που παρουσιαζόταν ήδη εδώ και χρόνια στις μεγάλες Ευρωπαϊκές σκηνές. Αφ’ ενός 

υπάρχει η παραδοσιακή μουσική που συνεχίζει να καλλιεργείται απρόσκοπτα στην ύπαιθρο και αφ’ 

ετέρου οι μετακλήσεις ευρωπαϊκών μουσικών θιάσων στα νεαρά αστικά κέντρα. Με τον τρόπο αυτό 

οι νεόκοποι αστοί έρχονται για πρώτη φορά σε επαφή με τον ευρωπαϊκό μουσικό πολιτισμό. Οι 

πρώτες προσπάθειες για δημιουργία ντόπιας μουσικής και θεατρικής παραγωγής, καθώς και ο πόθος 



22 
 

για εξευρωπαϊσμό θα οδηγήσουν στην δημιουργία του Αθηναϊκού τραγουδιού, του κωμειδυλλίου, 

της Αθηναϊκής επιθεώρησης και της οπερέτας. Δεν είναι τυχαίο ότι τα τρία από τα τέσσερα είδη 

είναι μουσικό-θεατρικά. Η έλλειψη τεχνολογίας αποθήκευσης και αναμετάδοσης του ήχου 

μετατρέπει το θέατρο σε όχημα διάδοσης της μουσικής αφού μεγάλη μερίδα του κοινού πηγαίνει 

στο θέατρο για να ακούσει μουσική. 

Η ανάπτυξη του θεάτρου αλλά και η μοντέρνα θεώρηση του έδωσαν την αφορμή για την εμφάνιση 

σπουδαίων καλλιτεχνών, όπως η Κυβέλη και η Κοτοπούλη, που συγκρότησαν ελεύθερα σχήματα 

για να παρουσιάσουν έργα του παγκόσμιου θεάτρου, και να προετοιμάσουν το έδαφος και το κοινό 

για την άνθιση του ελληνικού θεάτρου. Αν και υπήρξε τάση παρουσίασης των διάσημων ελληνικών 

τραγωδιών και κωμωδιών της αρχαιότητας, έκανε την εμφάνιση του ένα είδος που έμελλε να 

εξελιχθεί σε ένα από τα πιο χαρακτηριστικά είδη στο ελληνικό θέατρο: το κωμειδύλλιο, που 

αποτελεί την ελληνική εκδοχή της ρομαντικής κομεντί με έντονα όμως κωμικά στοιχεία. 

Το Κωμειδύλλιο είναι είδος ελαφρού ελληνικού μουσικού έργου. Δημιουργήθηκε στο τέλος του 

19ου αιώνα ταυτόχρονα με την εμφάνιση της λαογραφίας (1880). Το περιεχόμενό του είναι κυρίως 

ηθογραφικό. Οι υποθέσεις των κ. εξελίσσονταν στην ύπαιθρο και γοήτευαν τους κατοίκους των 

πόλεων. Συγγραφείς κωμειδυλλίων ήταν ο Δημήτριος Κορομηλάς και ο Σπυρίδωνας Περεσιάδης. 

Αντιπροσωπευτικότερα έργα τους είναι: "Η τύχη της Μαρούλας" (1888) και "Ο αγαπητικός της 

βοσκοπούλας" (1892) του Κορομηλά και η "Γκόλφω" του Περεσιάδη, που βρίσκουν ακόμα και 

σήμερα ανταπόκριση από το λαό. Θα ήταν παράλειψη ωστόσο να μην αναφέρουμε την επιρροή που 

ασκήθηκε στην τελική διαμόρφωση του κωμειδυλλίου από την αρμενική οπερέτα.   

 

Η Ελληνική επιθεώρηση 

  Αναφορά στην ιστορία του θεάτρου στη σύγχρονη Ελλάδα χωρίς αναφορά στην 

επιθεώρηση δε θα μπορούσε να υπάρξει. Περίπου στα μέσα της δεκαετίας του 1890, το κωμειδύλλιο 

έδειξε έντονα σημάδια κόπωσης. Τότε έκανε την εμφάνισή της η επιθεώρηση. Η επιθεώρηση 

γεννήθηκε στην Αθήνα ως σατιρική εκδοχή του κωμειδυλλίου, και ήρθε να αντικαταστήσει το είδος 

αυτό και να το εξελίξει. Η σάτιρα πήρε μορφή μουσικού θεάτρου, και έτσι οι παραστάσεις είχαν 

τόσο πρόζα όσο και στοιχεία μιούζικαλ. Το σύγχρονο ελληνικό θέατρο άρχισε με τον τρόπο αυτό να 

γίνεται πιο Ευρωπαϊκό, και να παίρνει σάρκα και οστά το όραμα όλων εκείνων των ηθοποιών, 

σκηνοθετών και θεατρικών παραγωγών που έκαναν την εμφάνιση τους λίγο πριν το Δεύτερο 

Παγκόσμιο πόλεμο για να ενισχύσουν το αστικό θέατρο που εξέφραζε τους προβληματισμούς της 

εποχής. Σημαντική διαφορά ανάμεσα στα δυο θεατρικά είδη είναι ότι στο κωμειδύλλιο ολόκληρη η 

παράσταση είναι ένα έργο με αρχή, μέση και τέλος, ενώ η επιθεώρηση είναι σπονδυλωτό θέαμα με 

αυτόνομα θεατρικά σκετς, τα λεγόμενα «νούμερα». 

Το είδος της επιθεώρησης ξεπήδησε το καλοκαίρι του 1894 όταν το κωμειδύλλιο συναντήθηκε με 

την επιθεωρησιακού χαρακτήρα ισπανική «Γραν Βία» Η παράσταση αυτή έγινε μεγάλη επιτυχία, 

ενώ οι ελληνικές επιθεωρήσεις που ακολούθησαν λεηλάτησαν ανηλεώς τις μελωδίες της. Η πρώτη 

ελληνική επιθεώρηση που έκανε την εμφάνισή της στο κοινό της Αθήνας ήταν το «Λίγο απ’ όλα» 

του Μίκιου Λάμπρου το 1894. Ακολούθησε μια δεκάχρονη σιωπή, για να επανεμφανιστεί 

δριμύτερη στις αρχές του 20ου αιώνα και να φθάσει, με περιόδους ακμής και παρακμής, μέχρι τις 
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μέρες μας. Οι ετήσιες επιθεωρήσεις όπως Τα Παναθήναια , ο Παπαγάλος, το Πανόραμα, ο 

Πειρασμός, κ.ά. άφησαν έναν μεγάλο αριθμό από τραγούδια που ο απόηχός κάποιων από αυτά 

φθάνει μέχρι τις μέρες μας.  

Στο νέο αυτό θεατρικό είδος η μουσική είχε ίση αν όχι και μεγαλύτερη βαρύτητα από το κείμενο. Το 

μεγαλύτερο μέρος του κοινού θεωρούσε τη μουσική σημαντικότερη κι από την ίδια την παράσταση 

και δεν πρέπει να θεωρηθεί τυχαίο ότι ενώ τα κείμενα παρέμεναν ανέκδοτα, τα τραγούδια 

εκδίδονταν σε παρτιτούρες και κυκλοφορούσαν ευρύτατα. Τα τραγούδια αυτά, ήταν που 

δημιουργούσαν τη μεγάλη επιτυχία στις επιθεωρήσεις και έκαναν τους ίδιους ανθρώπους να 

πηγαίνουν ξανά και ξανά σε μια παράσταση. Έντυπα των αρχών του 20ου αιώνα μιλούσαν για ένα 

κοινό τόσο ενθουσιώδες, ώστε οι ηθοποιοί να υποχρεώνονται να επαναλάβουν ένα τραγούδι ακόμα 

και  δώδεκα φορές. 

Στα πρώτα της βήματα η επιθεώρηση ακολουθεί την πρακτική του κωμειδυλλίου, ξεσηκώνοντας 

ατόφιες τις μελωδίες από ευρωπαϊκές οπερέτες και προσαρμόζοντας επάνω τους ελληνικούς 

στίχους. Η αντιγραφή αυτή όχι μόνο δεν αποτελούσε ντροπή αλλά ήταν λόγος διαφήμισης της 

συγκεκριμένης παράστασης. Λίγοι μουσικοί έμπαιναν στον κόπο να διασκευάσουν ή να 

παραλλάξουν ελαφρώς μια μελωδία. Οι περισσότεροι την διατηρούσαν στην αρχική της μορφή, ενώ 

το να μπαίνουν οι μελωδίες ατόφιες στα ελληνικά έργα αποτελούσε επίσημη θέση αρκετών 

μουσικών και συγγραφέων. Ανάμεσα σε αυτούς ήταν και ο Γρηγόριος Ξενόπουλος ο οποίος πίστευε 

ότι η διασκευή αλλοίωνε τον χαρακτήρα και την προσωπικότητα της μουσικής. Χαρακτηριστικό 

παράδειγμα της πρακτικής αυτής είναι το «Εγώ είμαι η νέα γυναίκα», από τα Παναθήναια του 1908. 

Υπογράφεται από τον Θεόφραστο Σακελλαρίδη αλλά η μελωδία του αντιγράφηκε από το ιταλικό 

τραγούδι «Birbantella». Ήταν τόσο μεγάλος ο πόθος του κοινού για γνωστές ευρωπαϊκές μελωδίες 

ώστε ο Κλέων Τριανταφύλλου, ο γνωστός Αττίκ, του οποίου η μουσική χαρακτηριζόταν από 

προσωπικό ύφος και πρωτοτυπία, δεν κατάφερε να σταδιοδρομήσει στην επιθεώρηση. 

Οπερέτα 

 Με το μουσικό-θεατρικό είδος της οπερέτας το ελληνικό αστικό κοινό ήλθε σε επαφή, ήδη 

από τη δεκαετία του 1870 όπου και ξεκινούν οι μετακλήσεις γαλλικών και ιταλικών θιάσων 

οπερέτας. Το είδος γίνεται ιδιαίτερα αγαπητό στο κοινό αφού ενισχύει την προσπάθεια προς 

εξευρωπαϊσμό με ένα είδος διασκέδασης ελαφράς και ευχάριστης. Όταν λοιπόν η αθηναϊκή 

επιθεώρηση δείχνει τα πρώτα σημάδια παρακμής αρχίζει η προσπάθεια καλλιέργειας του είδους 

«εντός των τειχών» με ελληνικές παραγωγές. Η πρώτη προσπάθεια γίνεται το 1908, όταν ο 

θιασάρχης Αντώνιος Νίκας ανεβάζει την οπερέτα του Herve "Μαμζέλ Νιτούς" με διευθυντή 

ορχήστρας το Θεόφραστο Σακελλαρίδη. Η παράσταση αυτή αποτελεί αφετηρία για την ελληνική 

οπερέτα, αφού και ο ίδιος Σακελλαρίδης το 1913 εγκαταλείπει πλέον την επιθεώρηση για να 

αφοσιωθεί ολοκληρωτικά στην οπερέτα, παρασύροντας και αρκετούς άλλους συνθέτες στο νέο 

αυτό είδος. 

Οι πρώτες ελληνικές οπερέτες πραγματοποιούν μια αληθινή υπέρβαση αφού εγκαταλείπεται η 

προφανής και διαφημιζόμενη μουσική πειρατεία της εποχής της επιθεώρησης, προς όφελος της 

δημιουργίας πρωτότυπης ευρωπαϊκής μουσικής γραμμένης από έλληνες συνθέτες. Με τον τρόπο 

αυτό λοιπόν αρχίζει στην Ελλάδα, μια εποχή πιο συστηματικής δημιουργικής επεξεργασίας και 
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αφομοίωσης του ευρωπαϊκού μουσικού ίδιο χρονικό διάστημα μεταξύ 1916 – 1928 είναι η εποχή 

των μεγάλων θριάμβων της ελληνικής οπερέτας. Το περιεχόμενό της είναι εύθυμο, εύπεπτο, 

κωμικό, με χαρούμενο τέλος και με ευκολοτραγούδιστες μελωδίες που προσφέρουν αναψυχή. Τα 

τραγούδια που γεννιούνται γίνονται από την πρώτη στιγμή κοσμαγάπητα, εκδίδονται και 

κυκλοφορούν σε παρτιτούρες και βρίσκονται στα αναλόγια των πιάνων κάθε αστικού σαλονιού. 

Το ελληνικό κοινό μέσω της οπερέτας εκπαιδεύτηκε να αποζητά πρωτότυπη μουσική και όχι 

κακόγουστες αντιγραφές ξένων επιτυχιών. Πατέρας της ελληνικής οπερέτας θεωρείται ο 

Θεόφραστος Σακελλαρίδης, ο οποίος γράφει μουσική εύθυμη και ρομαντική, χωρίς να διστάζει 

όπου το έκρινε απαραίτητο να περνά μελωδίες με μοτίβα δανεισμένα από την ελληνική ή και την 

ανατολική μουσική παράδοση. Η πρώτη οπερέτα που έγραψε μετά την αποχώρηση του από την 

ετήσια επιθεώρηση «Παναθήναια» το 1914, ήταν «Στα Παραπήγματα». Ακολουθούν το «Πικ – 

Νικ» το 1915. «Η δεσποινίς Τιπ-Τοπ» το 1916, «Ο υπνοβάτης» το 1917, η μεγάλη του επιτυχία «Ο 

βαφτιστικός» ήλθε το 1918 και εξακολουθεί να παίζεται μέχρι τις μέρες μας, «Θέλω να ιδώ τον 

Πάπα», «Ο καπετάν Τσανάκας» το 1922, «Τα μοντέρνα κορίτσια» το 1935  κ.ά.  

Ο Νίκος Χατζηαποστόλου και εξ ίσου σημαντικός συνθέτης οπερέτας εμφανίστηκε το 1916 με τη 

μεγάλη επιτυχία «Μοντέρνα καμαριέρα», «Οι ερωτευμένοι» το 1919, «Οι Απάχηδες των Αθηνών» 

το 1921 όπου περιέχεται και το πασίγνωστο τραγούδι «Ρετσίνα μου» που αποτελεί αναφορά στα 

τραγούδια του κρασιού, ιδιαίτερα αγαπητά την εποχή εκείνη και «δείχνει» την τάση του συνθέτη να 

υιοθετεί ένα πιο λαϊκό ύφος, «Το κορίτσι της γειτονιάς»  το 1922, «Η γυναίκα του δρόμου» το 1924 

κ.ά. 

Ο Κάρολος Κουν για το Θέατρο Τέχνης 

Ο Κάρολος Κουν με τον Γιάννη Τσαρούχη και τον Διονύσιο Δεβάρη ίδρυσαν τη Λαϊκή 

Σκηνή, ένα θεατρικό εργαστήρι στην προσπάθεια τους να αξιοποιήσουν την λαϊκή ελληνική 

παράδοση και ανέβασαν έργα όπως την Ερωφίλη και την Άλκηστις. Το 1942 ιδρύεται το Θέατρο 

Τέχνης από τον Κάρολο Κουν, όπου και ανέβασε παραστάσεις σημαντικές για την ιστορία του 

ελληνικού θεάτρου. Τα περιθώρια των έργων που παρουσιάζονταν ήταν αναγκαστικά 

περιορισμένα. Βέβαια υπήρχαν και έργα τα οποία έμεναν απραγματοποίητα καθώς ελπίζανε να 

παιχτούν μετά την απόκτηση της ελευθερίας της Ελλάδος. Το «Θέατρο Τέχνης» ιδρύθηκε το '42 

πριν 39 χρόνια, στην αρχή της Γερμανικής Κατοχής. Το 1945 το «Θέατρο Τέχνης» αναγκάστηκε να 

διακόψει τη λειτουργία του. Χαρακτηριστικά ο Κάρολος Κουν είχε πει «Χτυπήθηκαν και χάθηκαν 

ιδανικά και όνειρα και προοπτικές και πάνω απ’ όλα έλειψε η πίστη. Η πίστη και η μεταξύ μας 

συνεννόηση και επαφή. Το 1946, με λίγο κρύα καρδιά, προσπάθησα να συμμαζέψω και να 

συναρμολογήσω ό,τι μπόρεσε να απομείνει. Με λίγο μαζεμένα τα φτερά λειτουργήσαμε άλλα τρία 

χρόνια. Τότε πια, αναγκαστήκαμε να διακόψουμε οριστικά για λόγους οικονομικούς-πολιτικούς και 

εσωτερικής συνοχής.» Ο Κάρολος Κουν εργάστηκε σαν σκηνοθέτης στο «Εθνικό Θέατρο» για δύο 

χρόνια και κατάφερε να ξεπληρώσει τα χρέη του «Θεάτρου Τέχνης». Παράλληλα συνέχισε τη 

Σχολή με νέα παιδιά. Μαζεύοντας συνδρομές, διαμόρφωσε το χώρο στο υπόγειο του Ορφέα. Έτσι 

λειτούργησε πάλι το «Θέατρο Τέχνης» σχεδόν αποκλειστικά με νέους αδειούχους μαθητές.» 

Το ελληνικό κοινό, χάρη στον Κουν, γνώρισε τα σύγχρονα ξένα θεατρικά ρεύματα, το θέατρο του 

«Παραλόγου», Ιονέσκο, Μαξ Φρις, Μπέκετ, Άλμπυ, Βάις, Πίντερ, Αραμπάλ, ενώ επανήλθε συχνά 
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στους Ουίλλιαμς, Πιραντέλλο, Τσέχωφ, Μπρεχτ, Μίλλερ, Σαίξπηρ. Πρόβαλε το ελληνικό έργο 

μέσα από τον Βυζάντιο, Κορομηλά, Καπετανάκη, Ξενόπουλο και δημιούργησε νέους συγγραφείς: 

τον Καμπανέλλη, την Αναγνωστάκη, τον Κεχαΐδη, τον Σκούρτη, τον Μουρσελλά, τον Αρμένη. 

Σύγχρονοι θεατρικοί συγγραφείς 

 

Οι πιο σημαντικοί θεατρικοί συγγραφείς που παρουσιάστηκαν στα μέσα του 19ου αιώνα ήταν ο 

Ιωάννης Ζαμπέλιος με τα έργα του Τιμολέων και Ρήγας Θεσσαλός, και ο Ρίζος Νερουλός που 

έγραψε τα έργα Πολυξένη και Ασπασία. Την ίδια περίπου περίοδο εμφανίστηκε ο Αλέξανδρος 

Σούτσος, που έγραψε διάσημα σατιρικά έργα, όπως ο «Πρωθυπουργός», ο Άσωτος και ο «Ατίθασος 

ποιητής». 

Στις αρχές και τα μέσα του 20ου αιώνα εμφανίστηκαν θεατρικοί συγγραφείς που παρουσίασαν έργα 

με ποικίλη θεματογραφία, όπως οι οικογενειακές συγκρούσεις, οι επιπτώσεις των πολέμων, η 

Ευρωπαϊκή τάση της Ελλάδας, αλλά και ηθογραφίες και κείμενα λαογραφικού ενδιαφέροντος. Οι 

πιο σημαντικοί θεατρικοί συγγραφείς της εποχής ήταν ο Γρηγόριος Ξενόπουλος(1867-1951), με 

έργα όπως ο Ποπολάρος, η Στέλλα Βιολάντη, ο Σπύρος Μελάς(1882-1966) που έγραψε έργα όπως ο 

Παπαφλέσσας, ο Γιός του Ίσκιου. Λίγο αργότερα έκανε την εμφάνιση του ο Παντελής Χορν που 

ενσωμάτωσε κωμικά στοιχεία στο δράμα, δίνοντας εκπληκτικά έργα όπως το Φυντανάκι και ο 

Σέντζας. Ο Άγγελος Τερζάκης, ο Γιώργος Θεοτοκάς και ο Δημήτρης Ψαθάς είναι επίσης ανάμεσα 

στους πιο σημαντικούς συγγραφείς μας στον 20ο αιώνα. 

Από του νεότερους σκηνοθέτες αναφέρουμε ενδεικτικά τον Σπύρο Ευαγγελάτο, ο οποίος 

σκηνοθέτησε το Φουρτουνάτο, τον Χάση Γουζέλη και μια διασκευή του Ερωτόκριτου κ.α. 

Σημαντικοί έλληνες ζωγράφοι ασχολήθηκαν με την σκηνογραφία, όπως οι: Νίκος 

Χατζηκυριάκος-Γκίκας, Γιάννης Μόραλης, Γιάννης Τσαρούχης, Σπύρος Βασιλείου. Ένας 

διακεκριμένος έλληνας σκηνογράφος και ζωγράφος που συνεργάζεται με λυρικά θέατρα του 

εξωτερικού είναι ο Νίκος Γεωργιάδης. Ένας πολυβραβευμένος σκηνογράφος του θεάτρου είναι ο 

Διονύσης Φωτόπoυλος, ο οποίος έχει συνεργαστεί με ευρωπαίους σκηνοθέτες όπως τους Πήτερ 

Χωλ (στην παράσταση Οιδίπους), Πέτερ Στάιν και Λούκα Ρονκόνι. 

Η θεατρική δραστηριότητα των τελευταίων δεκαετιών του 20ου αιώνα κατέδειξε την αλματώδη 

πρόοδο του ελληνικού θεάτρου, που έγινε πιο τολμηρό και νεωτεριστικό, και επέτρεψε 

σκηνοθετικούς και υποκριτικούς πειραματισμούς μέσα από πρωτοβουλίες θεατρικών ομάδων και 

δημιουργών. Έτσι, τόσο η Αθήνα και η Θεσσαλονίκη όσο και οι μεγάλες πόλεις της χώρας έχουν 

αποκτήσει πολλές θεατρικές σκηνές που παρουσιάζουν πλήθος και ποικιλία έργων κάθε χρόνο.  
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Στη σύγχρονη Ελλάδα η αγάπη για το θέατρο είναι εμφανής αν κανείς απλά παρατηρήσει τον 

αριθμό των παραστάσεων που ανεβάζονται κάθε χρόνο στη χώρα και τον αριθμό θεατρικών ομάδων 

που παράγουν ποιοτικό θεατρικό έργο. Από πολιτειακής απόψεως, το Ελληνικό Υπουργείο 

Πολιτισμού είναι ο αρμόδιος κρατικός φορέας για το θέατρο και έχει δημιουργήσει το Θεατρικό 

Δίκτυο. Η οργάνωση του Θεατρικού Δικτύου έχει συγκεντρώσει όλες τις μορφές θεατρικής 

δημιουργίας, προωθώντας τη συμμετοχή των ελληνικών θεατρικών σχημάτων σε διεθνή Φεστιβάλ 

αλλά και την ευαισθητοποίηση και ενεργοποίηση του κοινού στο αρχαίο δράμα, το παιδικό θέατρο 

και τις σύγχρονες μορφές θεατρικής έκφρασης.   

 

 

Το θεατρικό δίκτυο απαρτίζεται κυρίως από: 

Το Εθνικό Θέατρο, 

Το Θέατρο Βορείου Ελλάδος, 

Τη Εθνική Λυρική Σκηνή, 

Τα Δημοτικά Περιφερειακά Θέατρο (ΔΗ.ΠΕ.ΘΕ.), 

Τους Επιχορηγημένους Θιάσους, 

Το Θεατρικό Μουσείο, 

Το Ελληνικό Κέντρο Θεάτρου για παιδιά, 

Το Ελληνικό Κέντρο Διεθνούς Ινστιτούτου Θεάτρου, 

Την Όπερα Δωματίου Θεσσαλονίκης κ.α. 

Επίσης στο Θεατρικό Δίκτυο εντάσσονται όλοι οι φορείς θεάτρου που παράγουν θεατρικές 

παραστάσεις αλλά και ερευνητικοί φορείς για το Θέατρο όπως το Κέντρο Έρευνας και Πρακτικών 

Εφαρμογών του Αρχαίο Ελληνικού Δράματος ΔΕΣΜΟΙ, το Διαβαλκανικό Φεστιβάλ Φοιτητικού 

θεάτρου, οι Θεατρολογικές Πανεπιστημιακές Σχολές και οι Σχολές Δραματικής Τέχνης.  
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Αρχιτεκτονική σύγχρονου θεάτρου 

H πρόσκληση για τον αρχιτέκτονα που σχεδιάζει ένα σύγχρονο θέατρο είναι να προχωρήσει, να 

δώσει δηλαδή λύσεις που να βελτιώνουν τις συνθήκες σε σχέση με τα γεμάτα ένταση και 

προσωπικότητα θεατρικά μνημεία του παρελθόντος. Στο δύσκολο αυτό εγχείρημα, μπορεί κανείς να 

συμβάλει με μία σειρά απ σύγχρονες τεχνικές προσεγγίσεις. 

O σχεδιασμός με υπολογιστές και τα μοντέλα προσομοίωσης, με όλες τις αδυναμίες τους, παρέχουν 

στοιχεία που μπορούν να βοηθήσουν. Όχι μόνον μπορούμε να προβλέπουμε τις συνθήκες σε κάθε 

θέση του θεάτρου, μπορούμε ακόμη να προβλέπουμε τι θα συμβεί όταν ο ηθοποιός στραφεί αλλού ή 

σκύψει το κεφάλι. O σύγχρονος σχεδιασμός έχει έτσι τη δυνατότητα να ξεφύγει από τον απόλυτο 

κύκλο και από τη σταθερή κλίση ώστε να δώσει στο κοίλο πιο δυναμικές μορφές, προσαρμοσμένες 

στις δυνατότητες της φωνής και στην προσπάθεια για βέλτιστη ρύθμιση των ακουστικών 

παραμέτρων. 
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Εθνική Λυρική Σκηνή 

Η Εθνική Λυρική Σκηνή ιδρύθηκε το 1939, ως τμήμα του τότε Βασιλικού θεάτρου, με 

διευθυντή τον Κωστή Μπαστιά. Ως αυτόνομος οργανισμός λειτουργεί από το 1944 με κύριους 

ιδρυτές τον Ναπολέοντα Λαμπελέτ, Διονύσιο Λαυράγκα και μια ομάδα μουσικών. Η Εθνική 

Λυρική Σκηνή ανέδειξε το λυρικό θέατρο στην Ελλάδα και παρουσίασε πολλές όπερες κλασσικού 

ρεπερτορίου αλλά και σύγχρονων συνθετών. Το 1939 δημιουργήθηκε το μπαλέτο της Εθνικής 

Λυρικής Σκηνής, ως παράρτημά της με διευθυντή τον χορευτή-χορογράφο Σάσα Μάχωφ. Από το 

1999 τη διεύθυνση του μπαλέτου της Εθνικής Λυρικής Σκηνής έχει αναλάβει η Α. Πέτροβα. το 

μπαλέτο συμμετέχει σε φεστιβάλ και κάνει περιοδείες εκτός Ελλάδος. Μερικά από τα κλασσικά 

έργα του ρεπερτορίου του είναι: Ζιζέλ, Ρωμαίος και Ιουλιέτα, Καρυοθραύστης, Ζορμπάς κ.α. Η 

σημαντικότερη μορφή της Εθνικής Λυρικής Σκηνής είναι αναμφισβήτητα η Μαρία Κάλλας. Το 

1960 ερμήνευσε την "Νόρμα" του Μπελίνι και το 1961 τη "Μήδεια" του Κερουμπίνι.   
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