רקע למחזותיו של שקספיר

הטרגדיה כפי שהיא מוכרת לנו מיוון ומהתקופה הרומית, נעלמה בימה"ב ופנתה מקומה למחזות נוצריים בשירות הכנסייה. היא התחדשה בתקופת הרנסנס והגיעה לשיאה ברנסנס המאוחר באנגליה, הודות לווילאם שקספיר.

רנסנס = תחייה מחדש. זו תקופה שעמדה בסימן של מעבר מן העולם הנוצרי הדתי הנשלט בידי הכנסייה לעולם החדש המעמיד במרכז היקום את האדם (כלומר השקפת עולם הומניסטית), ולא את האל. אידיאלים כמו השכלה, דעת, יופי-אסתטיקה, הרמוניה והנאה, שאפיינו את יוון העתיקה, היוו מקור השראה וחיקוי. 

הרנסנס היא תקופה של פריחה שהחלה באיטליה במאה ה-14 ונמשכה כ-200 שנים בתולדות אירופה.

מגמות ואירועים שהשפיעו על השקפת העולם הרנסנסית

בימי הביניים האדם נתפס כאפסי מול הבריאה, החיים בעולם נתפסו כלא יותר מפרוזדור לעולם הבא, כשכל תכליתו של האדם להגיע לעולם הבא- גן העדן או לגיהינום- על פי מעשיו. בעקבות שורה של גילויים מדעיים ותהליכים מדיניים, חברתיים וכלכליים השתנתה תפיסת האדם והקיום, וברנסנס מוסט הדגש מהציפייה לגמול בעולם הבא, לדגש על הישגי האדם ושמו הטוב בעולם הזה. האדם נתפס כבעל יכולת חשיבה ותבונה, האדם הנו נזר הבריאה. האדם במרכז היקום, אך הוא חלק משרשרת היררכית שבראשה עומד האל, תחתיו המלאכים והכוחות העל אנושיים, המלכים, האדם ותחתיו החיות והצמחים, כאשר יש זיקת גומלין בין כל אלה. כלומר אם יש קלקול אצל האדם, למשל, הוא יתבטא גם בכוחות הטבע האחרים. המשמעות היא שאמנם האדם בתקופת הרנסנס חילוני יותר מאשר בימי הביניים, אך עדיין לא השתחררו כליל מהאמונה בעליונותו של האל וכוחות על טבעיים. 

 בנוסף, המצאת הדפוס באמצע המאה ה-15 אפשרה להגיע לטקסטים קדומים ולהדפסתם, ובכך תרמה להחייאת הטרגדיה היוונית והרומית. יצירות מופת שתורגמו מיוונית ומלטינית לשפות מקומיות שוכפלו בעותקים רבים. כך שגם "הפואטיקה" של אריסטו, המציגה באופן תיאורטי את חוקי הטרגדיה, הפכה לאורים ולתומים של התרבות המערבית בכל הנוגע לספרות ולכללי כתיבת הטרגדיה בפרט.

הרנסנס באנגליה- התקופה האליזבתנית

הרנסנס הגיע לאנגליה בשלהי המאה ה-16 והוא ידוע בשם "התקופה האליזבתנית". תקופה זו הייתה פריחה כלכלית , מדינית ואומנותית. תור הזהב של ימי שלטונה של אליזבת (1558-1603) לאחר מלחמת אזרחים עקובה מדם.

התיאטרון האליזבתני אינו קשור עוד בפולחן הכנסייה והופך לראשונה לתיאטרון חילוני. ייחודו של התיאטרון האליזבתני הציבורי היה באווירה העממית מלאת החיים ששלטה בו: "קהל הפני"- בשל מחיר של פני אחד למקום בעמידה (שוליות, בעלי מלאכה, סטודנטים ועוד) בני המעמד הבינוני-גבוה שילמו עוד פני או שניים על מנת לשבת ואילו בני האצולה הגבוהה ישבו בחדרי הלורדים- תאי גלריות מעל הבמה עצמה.

קהל הצופים העממי ציפה מן המחזאי לבידור ולהנאה. קהל המשכילים ציפה לתיאטרון הפונה גם לאינטלקט, לרוח ולטעמם האנין (= מעודן, איכותי) יותר. בכדי להתחרות על מס' צופים (אל מול הוצאות להורג, קרב חיות ועוד) היה צורך בדם על הבמה. על כן הטרגדיה האליזבתנית לא הושפעה אך ורק מהתיאטרון היווני, ששלל מעשי זוועה על הבמה, אלא גם מהטרגדיה הרומית  של סנקה, בה הציגו מעשי זוועה על הבמה.
וויליאם שקספיר (1564-1616)

שקספיר כתב את 37 מחזותיו במחצית השנייה של המאה ה-16 ועד מותו בראשית המאה ה-17.

במחזותיו של שייקספיר ניכרות מספר השפעות ממסורות הכתיבה שהיו נהוגות עד לזמנו: מסורת הדרמה העממית והתיאטרון בימה"ב, סיפורים ומיתוסים מוכרים, וכמובן התיאוריה של אריסטו והמחזות היווניים והרומיים.

הפרשנים האיטלקים של אריסטו במאה ה-16, ייחסו בטעות את עקרון אחדות המקום ואחדות הזמן על סמך פירוש  שגוי של הכתוב בספרו "הפואטיקה" לאריסטו עצמו. עקרון אחדות העלילה, אכן נדרש בכתבי אריסטו וחייב את המחזאי לבנות עלילה אחת ללא סטיות ועלילות משנה. אך אריסטו אינו נוקט במושגים אחדות הזמן והמקום. 
- הטרגדיה השקספירית לא שמרה על שלוש האחדויות, ואף כללה בתוכה סצנות, דמויות ויסודות קומיים (המשך המסורת הדרמה העממית והתיאטרון בימי הביניים). אך נראה שמהלך העלילה בטרגדיה השקספירית שמר בקווים כלליים על מהלכה בטרגדיה הקלאסית: סיפור נפילתה של אישיות רמת מעלה ממצב של הצלחה לכישלון. 

- אריסטו סבר כי העלילה היא לב ליבה של הטרגדיה והנפשות פועלות בשירותה. מסורת  הדרמה האנגלית רואה דווקא חשיבות באופיין של הנפשות הפועלות. הבדלים אלו נובעים מתפיסות ושינויים בהלך הרוחות בין התקופה הקלאסית לאליזבתנית.

שוני זה הוא גם פועל יוצא מהשינוי הפילוסופי לגבי תפיסת האדם ברנסנס באירופה: כתוצאה מירידת כוחו של האל, עובר מרכז הכובד אל האדם ולכן גם העיסוק באדם, אופיו ובחירותיו המוסריות הופכים מרכזיים יותר. זהו השלב הראשון של התפתחות האדם כאינדיבידואל בעולם המערבי המודרני. המוות נעשה יסוד הגותי מרכזי בתפיסה הרנסנסית. מכל היצורים בטבע רק האדם מודע למותו הבלתי נמנע ותוהה על משמעות חייו.

הטרגדיה השקספירית הייתה מושפעת מהטרגדיה הרומית של סנקה, טרגדיה הגדושה במעשי זוועה, ואכן ניתן למצוא בה מעשי נקם, רצח, פשע, רוחות רפאים ומכשפות, המעוררים התרגשות ומתח.

בנוסף לכל אלה, שקספיר משקף ביצירותיו את המגמות הדתיות והלא-דתיות הרווחות בזמנו. הוא כותב את יצירותיו בתקופה בה האופטימיות ההומניסטית שאפיינה את הרנסנס, עוברת טלטלה עקב גילויים מדעים מכריעים:

1. גלילאו גליליי (ערך את מחקריו האסטרונומיים באמצע המאה ה-16) גילה שכדה"א סובב סביב השמש ולא להיפך ובכך השפיע על תפיסת הסדר הקוסמי בכלל, ועל מקומו של האדם ביקום בפרט.

2. ניתוחי גוויות שבוצעו, למרות התנגדותה של הכנסייה, בהם חיפשו הוכחה ברורה  לקיומה של הנשמה. ניתוחים אלו העלו חרס דבר שהטיל ספק גדול בדבר הישארות הנשמה בעולם הבא, וקיומם של גן העדן והגיהינום?! הטלת ספק בערכים המוחלטים של טוב ורע. 
מבחינה פוליטית  התקופה של המלכה אליזבט נחשבה לתקופה יציבה ושקטה, אבל לעובדה שלא הקימה יורש, הייתה בכל זאת השפעה על תחושת הביטחון שהשקט והיציבות יימשכו גם לאחר לכתה. 

ביצירותיו של שקספיר יש הד לתהפוכות התקופה הדתיות, המדעיות והפוליטיות שתוארו כאן.
מוסכמות התיאטרון האליזבתני:

1. בדומה לתיאטרון הקלאסי, כל השחקנים היו גברים. את תפקידי הנשים גילמו נערים שזקנם טרם צימח. לכן במרבית הטרגדיות השקספריות הדמויות הראשיות הן גברים (שקספיר מנצל עובדה זו בקומדיות ודווקא שם מעמיד במרכז העלילה גיבורה אישה). עובדה זו מסבירה גם מדוע קיים איפוק כה רב בסצנות האהבה, הלהט הוא מילולי ולא פיזי (רומיאו ויוליה, למשל) ומדוע גם מועט תפקידן של האימהות בטרגדיה. רוך אימהי הינו משימה קשה ביותר לנער. 

2. מבנה התיאטרון: חזית בניין בן 3-4 קומות (ששימשו כיציעים), מעליו נתמך גג בעמודים. המבנה עצמו היה עגול או מתומן. אין מסך שנפתח ונסגר במהלך ההצגה. בין שתי הדלתות בירכתי הבמה הייתה גומחה עם מסך ומעליה חלון רחב, המאפשר גיוון בחללי הבמה ומישורי משחק שונים (ברומיאו ויוליה גומחה זו הופכת למרפסת של יוליה, למשל).  ברצפת הבמה היה פתח נסתר (ב"מקבת" למשל, שימש הפתח להופעתן של המכשפות).  מעל למרפסת ישבו הנגנים שניגנו בהפסקות ולפעמים במהלך ההצגה.
3. מוסכמות מקום וזמן על הבמה - בשל העדר תאורה הציגו באור יום והמבנה עצמו היה לא מקורה. כדי לסייע לקהל להבין איפה ומתי מתרחשות התמונות נוצרה המוסכמה שבה תמונות שמתרחשות בלילה, או ליל ברקים, או מקום ההתרחשות וכדומה, נאמרים בטקסט על ידי הדמויות. הבמה היא במה פורצת אל תוך קהל הפני (הקהל שעומד). במה זו אפשרה לקהל לעמוד קרוב לשחקנים לראות בבירור את הבעות פניהם. השחקן השקספירי לא נסמך רק על הדיאלוג, אלא גם על תנועה. במה זו אפשרה לאסוף את הקהל כשאיבד מריכוזו, מוסכמה נוספת שנולדה בתיאטרון האלזבטני היא הסולילוקווי-  מעין מונולוג פנימי, דברים שהשחקן סח לעצמו בקול בהיותו לבד על הבמה. כך התאפשר לקהל להבין את מניעיו ואת הלך החשיבה שלו. הסולילוקווי התרחש בעיקר על הבמה הפורצת, קרוב לקהל, גם ליצור קירבה אינטימית אל תוך נפשה של הדמות ובכך לאסוף, להסביר ולסכם לקהל הפני, מה קרה עד כה וכיצד הדמות חושבת לפעול הלאה.
4. לצד הסולילוקווי נולד גם ההיצד (ASIDE) דברים שהשחקן סח לעצמו או לקהל בנוכחות דמויות אחרות על הבמה שאינן שומעות אותו. את ההיצד מקדימה בדרך כלל הערת בימויי: "לעצמו".
5. תפאורה מינימאלית ומסומנת. 
6.  כאמור, היעדר התפאורה והתאורה השפיעו על התפתחות המשחק בכך שהשחקן זקוק למילים רבות ולתנועה לסמן חילופי מקומות, עונה, תאורה או אפילו מילים כתחליף לאפקטים טכניים. המשחק היה מבוסס על מוסכמות מסוגננות של תנועה: תנועת ריקוד מהירה כביטוי של שימחה; מריטת שיער או השתטחות על הרצפה כביטוי לצער עמוק. כל שחקן נדרש להפגין בקיאות בלוליינות, ריקוד וסייף ולעיתים אף בזמרה ובנגינה. שחקנים רבים התמחו בטיפוסי אופי מסוימים. 
7. משחק מוגזם עתיר מחוות והעוויות. כמובן שכוח המילה בסדר עדיפות עליון על פני התנועה.
סיכום מאפיינים מרכזיים בדרמה השקספירית:
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מאפיין נוסף קשור לשילוב הקומי בטראגי. למשל: בתמונת בית הקברות, המתרחשת רגע לפני שקוברים את אופליה. זוהי תמונה משעשעת בגג צמד הקברנים המפטפטים על המות בכלל ועל מותם של האצילים והמיוחסים בפרט. התמונה מתאפיינת בהומור מקאברי בו מדברים על הסירחון העולה מהגולגולת של ליצן המלך, על כך שבסופו של דבר כולנו הופכים בשר תולעים (מלכים ופשוטי העם כאחד). הקברנים, שיחסם אל המתים נובע ממקצועם, מאפשרים לצופה לראות את כל ההתרחשויות במחזה מפרספקטיבה אירונית וביקורתית. מדובר על דמויות נחותות, שעילגותם הלשונית מתובלת בשנינויות לשוניות ואנו צוחקים על כך, אך כאמור, גם על המשתמע מדבריהם על המיוחסים (למשל, העובדה שאופליה נקברת בתוך בית הקברות – למרות התאבדותה - רק בגלל היותה בתו של שר).
בתרגום של דורי פרנס הם מופיעים כליצן א וליצן ב. להלן דוגמה מתוך הדיאלוג, הממחישה את האופי הקומי של התמונה והדיאלוג - 

ליצן א: גם את זה אתה לא יודע? כל אידיוט את זה יודע. זה היה בדיוק ביום שהמלט הצעיר נולד - זה המשוגע, ששלחו אותו לאנגליה.

המלט:  באמת? למה שלחו אותו לאנגליה?

ליצן א: מה למה, למה שהוא משוגע. שָמָּה הוא ימצא מחדש את השפיות שלו. ואם לא, שמה זה לא כל-כך נורא.

המלט:  למה?

ליצן א: שמה לא ישימו לב. כי שמה כולם משוגעים כמוהו.

המלט – דמויות

המלט האב (מופיע כרוח לאחר שמת). הוא המלך הקודם של דנמרק

גרטרוד – אשתו. מתחתנת לאחר מותו עם קלאודיוס, אחיו שיורש את הכתר.

קלאודיוס – המלך החדש, שרצח את אחיו, המלך המלט, וירש את כתרו ואת אשתו.

המלט הבן – גיבור המחזה, שמונחה על ידי רוח אביו המת לנקום את הרעלתו.

פולוניוס – יועץ חצר בממלכה. כעת יועץ המלך קלאודיוס. 

אופליה – בתו. אהובתו של המלט הבן

לארטס – בנו. 

הוראציו – חברו הטוב והנאמן של המלט. סטודנט

גילדנשטרן ורוזנקרנץ – חבריו של המלט הבן שמוזמנים על ידי קלאודיוס כדי לבלוש אחרי המלט. בסופו של דבר המלט מגלה את הדבר ובתושייה רבה שולח אותם אל מותם באנגליה (במקומו. לאחר שקלאודיוס זומם לעשות זאת להמלט עצמו)

פורטינברס – הבן של המלך פורטינברס הזקן. ירש את נורבגיה ובסוף המחזה יורש גם את כתר דנמרק ומשיב לעצמו את האדמות שנלקחו מאביו (על ידי המלט המלך הקודם, לאחר שנלחמו ביניהם).

המלט תקציר

המחזה פותח במצב בדנמרק אחרי מות האב - המלט המלך - בנסיבות חשודות. הסיטואציה המדינית בדנמרק מדאיגה. יש מתח של היערכות למלחמה מול פורטינברס הבן, שמאיים להילחם כדי להשיב את האדמות שנלקחו מממלכתו (נורבגיה). 

קלאודיוס, אחיו של המלט המלך, נשא לאישה את גרטרוד  (אשתו של המלך המלט ואמו של המלט הנסיך) ואנו עדים לטקס ההכתרה שלו למלך במקום אחיו שנרצח. 

המלט הבן, חזר מוויטנברג (העיר בה למד באוניברסיטה) להלוויית אביו שמתרחש די בסמיכות לטקס ההכתרה של קלאודיוס והנישואין לאמו. הוא מוטרד מכך ועצוב. מנסים לדבר על ליבו שעליו לקבל את המציאות החדשה, ושיחדל להתאבל על אביו זמן כה רב.

חבריו של המלט רואים את רוח אביו המת משוטט על חומות אלסינור (מצודת המלך) ומספרים על כך להמלט שמיד מבקש לבוא לחומות לחזות בעניין. הוא אכן רואה כמוהם את הרוח שמאותת לו לבוא אתו. למרות שחבריו משביעים אותו שלא יילך אחריה כי היא עלולה להיות מסוכנת, הוא מתעקש לעשות זאת. רוח האב מספרת להמלט כיצד הוא נרצח על ידי דודו (המלך הנוכחי, קלאודיוס) ומשביעה את המלט לנקום את הרצח הזה. המלט נשבע ומכאן הוא מצהיר באוזני חבריו הסקרנים שהוא יעשה את עצמו משוגע והוא בשום פנים לא מוכן לגלות להם את דברי הרוח. 

המלט אכן מעמיד פני משוגע באופן סלקטיבי. יש סיטואציות שבהן הוא מתנהג כמטורף, ויש סיטואציות בהן הוא מגלה תושייה ותבונה. השיגעון שלו לא חד משמעי. הוא סובל מכך שאינו מסוגל לממש את הנקמה. הוא מתלבט ומשהה אותה עוד ועוד, אך מסבך את כל הסובבים בשיגעונו ובחשדותיו. 

פולוניוס, שר ויועץ בחצרו של קלאודיוס, נאמן למלך בכול. הוא מנסה לחקור את שורש שגעונו של המלט. יש לו בת בשם אופליה ובן בשם לארטס. המלט ואופליה אוהבים בתחילת המחזה. מסופר לנו שהמלט כותב לאופליה מכתבי אהבה. אחר כך, כשהמלט משחק או באמת משוגע, היחסים ביניהם מתערערים. הוא מתכחש לאהבתו ולפעמים מביע אהבה, עד אשר אופליה מתערערת. פולוניוס חושב שהוא מבין את שורש שגעונו של המלט – אהבה נכזבת. 

המלט ממשיך לבלבל ולזרוע חשדות ומתח בארמון. פולוניוס מוסיף לבלוש אחריו. המלט מגיע למלכה כדי להטיח בה את ההאשמות החמורות של שיתוף פעולה עם קלאודיוס הרוצח ומעשה הבגידה במלך המלט. רוח אביו פוקדת אותו בחדרה. המלט רואה ומדבר אתה, בעוד אמו אינה רואה את הרוח. פולוניוס מסתתר מאחורי וילון. כשהמלט נתקף בשיגעון ומאיים על חייה של גרטרוד, פולוניוס צועק והמלט סבור שזהו קלודיוס ורוצח אותו.

מכאן מתחילה שרשרת של מיתות והתאבדויות. אופליה משתגעת ומתה בנסיבות לא ברורות. לא ברור האם התאבדה או פשוט נפלה אל מותה. על קברה פוגש המלט את לארטס אחיה, שנשבע לנקום את מות אביו ואחותו. 

קלאודיוס מתכנן עם לארטס דו קרב שבו הוא סומך על עליונותו של לארטס, שיהרוג את המלט עם חרב משוחה ברעל וליתר ביטחון גם מכין גביע עם יין מורעל. הם מסתייפים ובלהט הקרב מחליפים בחרבות. המלט דוקר את לארטס בלהב המורעל ולארטס את המלט באותו להב. המלכה שותה מהיין המורעל לחיי המלט ומתה. רגע לפני מותו דוקר המלט גם את קלאודיוס. כולם מתים והמלט מבקש מהוראציו, חברו הנאמן, שיישאר בחיים כדי לספר את הסיפור הנורא הזה שקרה בממלכת דנמרק הרקובה. 

פורטינברס מגיע עם צבאו ורואה את החיזיון של ההרוגים ופוקד לתת קבורת כבוד להמלט והוא יורש את כתר דנמרק. כך מסתיים המחזה. 

המלט כגיבור טראגי 

שקספיר כתב את המחזה בהכירו את המודל של אריסטו לגבי הגיבור הטרגי והטרגדיה ואפשר לראות את המלט כגיבור טראגי על פי המודל הזה תוך התייחסות לכמה מאפיינים מרכזיים הקשורים לתכונותיו:

1. המלט הוא נסיך. כלומר מעמדו רם. מאפיין זה משרת את המהלך הטראגי של נפילה מהצלחה לכישלון מוחלט (מותו, ומות כולם למעשה).
2. על פי אריסטו הגיבור אינו רע מוחלט ואינו טוב מוחלט. יש לו אוסף של תכונות טובות ורעות כדי ליצור את האפקט של הקתרזיס הטראגי (החמלה והפחד). תכונותיו החיוביות של המלט: חכם, משכיל, שנון, מתלבט, בעל תושייה, נאמן לאביו, נוהג באומץ כאשר מחליט להילחם עד הסוף בלארטס (למרות שהוראציו מזהיר אותו מכך). תכונותיו השליליות – נקמן (מקבל על עצמו לנקום מות אביו. העובדה שרוח האב מבקשת זאת ממנו, אינה מצדיקה זאת. הרוח הזאת מוטלת בספק ולכן אין לה תוקף מוסרי כלשהו. רק המלט נותן לה תוקף זה), גאוותן, חשדן, הססן. 

ההבדל בין הגיבור הטראגי היווני לשקספירי

ההבדל נובע משאלת האחריות המוסרית של הגיבור. בתקופה היוונית האלים שולטים שלטון מוחלט. האדם חייב לציית לחוק האלים. כל הפרה של הסדר הזה נועדה לכישלון. לא משנה אם האדם פעל במודע או שלא במודע. (אדיפוס אינו מודע לחומרת מעשיו. אין לו בעצם כל בחירה. מה שלא יעשה – טוב לא יכול לצאת מזה. האוראקל אומרת לו שירצח את אביו ויתחתן עם אמו. הוא מנסה לברוח מכך, אך לשווא. בסופו של דבר זה בדיוק מה שקורה. אין לו שום בחירה והוא נתון למרותם המוחלטת של האלים. אך די בהפרה של הטאבו. מכאן הוא מתדרדר במדרון אל הסוף הטראגי).

אצל שקספיר, לעומת זאת, לגיבור יש יותר אחריות מוסרית. זה קשור כמובן בתפיסה של הרנסנס. תפיסה הומניסטית, בה האדם הופך מרכזי יותר ושולט  יותר בגורלו. עדיין יש היררכייה. יש אל וכוחות על אנושיים ויש בני אדם וכו', אך הכוחות העל אנושיים אינם מוחלטים וחד-משמעיים. הרוח של המלט האב מדברת רק עם המלט. איש אינו שומע את דבריה. יש גם רגע שבו המלט רואה את הרוח בעוד אמו אינה רואה אותה. אם כן, מהו התוקף של הרוח הזאת. לאור זה, הבחירה של המלט להאזין לדברי הרוח ולהישבע לה אמונים, אינה חד משמעית מבחינת התוקף המוסרי שלה. 

המלט מאת שקספיר, בבימוי עומרי ניצן בתיאטרון הקאמרי
בראיון אתו, אמר ניצן שהוא רואה במחזה – מחזה בלש פוליטי. קלודיוס, שמייצג את הפוליטיקאי, לבוש כאיש מאפיה ומתנהג באופן כוחני-ערמומי. אחיו, המלך הקודם (אביו של המלט) לבוש כאיש צבא. הבחירה הזאת מעניינת כיוון שבעצם האב המת הוא איש מלחמה, בעוד קלודיוס מנסה להשכין שלום ולהציע פתרונות של פשרה פוליטית עם יריביו מבחוץ. מצד שני, הוא מוצג כמושחת. תכונה זו מובלטת בהצגה של ניצן ושחיתות זו מתפשטת ברחבי הארמון.   
קונספציית הבימוי של ניצן מבקשת להדגיש מספר דברים:
1. את העל-זמניות של המחזה. אין ניסיון לייצג תקופה מסוימת. זה בא לביטוי בסגנונות הלבוש השונים של הדמויות. למשלת קלודיוס ואנשי החצר לבושים חליפות מודרניות. גרטרוד (אמו של המלט) לבושה בשמלות מפוארות. בטקס ההכתרה בשמלה לבנה המזכירה את שמלות המחוך האליזבטניות, אך יש בה גם מאפיינים מודרניים (כמו למשל הצווארון הקשיח והמורם) ובכלל, סגנון לבושה מתאפיין בשילוב האליזבטני והמודרני. אופליה לבושה כנערה מודרנית (עד לשגעונה. שם לובשת בגדי גברים ובסוף, לפני מותה, שמלה בהירה תקופתית), המלט והוראציו בבגדי סטודנטים משנות השמונים של המאה הקודמת, חבריו מוויטנברג מגיעים לבקרו בחולצות פרחוניות בסגנון הוואי וכו'.
2. עיצוב החלל בהצגה מדגיש מספר דברים: 1. את העובדה שהצופים והדמויות נמצאים באותו מרחב והצופים בעצם שותפים לעלילה ולמתרחש והופכים להיות עדים אלמים. מצד שני, זה מבליט את הממד התיאטרלי ומזכיר לצופה שהוא נמצא בהצגת תיאטרון ואין כאן ניסיון ליצור אשליית מציאות. 2. המלט משווה את דנמרק לבית כלא, ואכן, הסורגים המקיפים את האולם, יוצרים תחושה של מקום סגור וכלוא. זה משמש כדימוי מרכזי בתפאורה ובחלל ההצגה. גם כשהמלט משווה את דנמרק לכלא, הוא מתכופף מאחורי כיסא המלך, אשר משענתו מעוצבת כסורגי כלא. 
3. עירוב סגנונות מוזיקליים מתקופות שונות, שתפקידם מגוון: 1. להדגיש את התיאטרליות. 2. ליצור ניגוד לעתים למה שנאמר. למשל בהצגת התיאטרון המלט מנגן בפסנתר כל מיני יצירות המוכרות מסרטים (של צ'פלין למשל) ומיצירות קלאסיות. כאשר המלך והמלכה מטפסים אל כיסאם, המלט מלווה אותם במוזיקה מתאימה לצעדים, מה שיוצר גיחוך. 3. אפיון דמות – למשל, אופליה בשגעונה שרה מוזיקת בלוז, שמקושרת בתרבות למצבי כאב וסבל. כאן הכאב והסבל נובעים מדיכוי התשוקה וממות אביה.
4. עיצובו של  פורטינברס, המצביא הנורבגי חמום המוח והלוחמני – ניצן היה נאמן לעלילה הצדדית במחזה, אך עיצב אותה ברוח שונה. המפגש של המלט עם פורטינברס במערכה השלישית, מדרבן את המלט לנקום ומאותו רגע הוא פותח בסדרה של פעולות שהופכות להיות קטלניות והרסניות, עד לסוף הטראגי שבו כולם מתים. ניצן לא שינה כמעט מלה בסצנת הסיום, בה פורטינברס מגיע לארמון ומתייצב אל מול גל הגוויות. ובכל זאת, אצל שקספיר, הסיום הוא סיום טראגי והרואי. המלט מקבל כבוד מלכים וזוכה לקבורת מלכים. אצל ניצן, פורטינברס מגיע ומתיישב על כיסא המלך, נוגס בפראות בלחמניה ולוגם בירה, כמו לוחם שמגיע מנצח מהמלחמה וכובש את הטריטוריה. הוא אינו חולק כבוד למתים ומשליך את המלט המת מעל בימת המלך. זה מבטל את הממד ההרואי שבמות המלט. 
הסיום הזה מדגיש כאן סיטואציה בה יש ריקבון פוליטי. בכל מקום בו ישנו ריקבון כזה, אנו עלולים להגיע למצב בו תשלוט חונטה צבאית כוחנית וגסה. העובדה שניצן השתמש באמצעים להדגשת העל זמניות של העלילה, מעידה על כך שהוא רוצה ליצור רלבנטיות גם אלינו כאן ועכשיו. 
5. ניצן מתמקד גם בקשרי המשפחה ובהתבגרותו של המלט בצל המוות של אביו וחתונת אמו לדודו. בהצגה לא חסכו בג'סטות המדגישות את זיקתו המינית של המלט אל אמו. ניצן, בשיחה אתו, מבהיר שבעיניו המלט לוקה בשיפוט המציאות, מה שגורם לו לבלבל בין אופליה לבין אמו. הוא רואה באופליה את אמו ולכן צועק עליה שהיא צבועה וזונה, כמו כל הנשים. ואילו בבקרו את אמו בחדרה, הוא מתנפל עליה ומנשק אותה כאהובה. התנהגות זו מדגישה גם את ההיבטים האדיפאליים (יחסי אישות בין האם לבנה כמו ב"אדיפוס"), מה שמעיד על הקושי של המלט להתבגר ולגדול, ובמקום זאת הוא מבקש להסתופף תחת חסות אמו. כמו כן, הוא עושה אידיאליזציה של האב המת ומתקשה להיפרד ממנו. גם זה מעיד על הקושי של המלט לגדול. לדעתו של ניצן המחזה עוסק בין השאר גם בהתבגרותו של המלט והבנתו את העולם הסובב סביבו. לכן הדגיש בבימוי שלו את היחסים המעוותים של המלט עם אופליה וגרטרוד. 
אם לסכם עד כאן, אפשר לומר שניצן מדגיש בפרשנות שלו שני היבטים – א. ההיבטים הפוליטיים שקשורים בשחיתות שלטונית שעלולה להביא בסופו של דבר להשתלטות צבאית כוחנית ובהמית. ב. את ההיבטים הפסיכולוגיים של המלט כמתבגר.
ניצן אומר על המלט: "זה סיפור של איש צעיר שלומד את החיים, שמתמונה לתמונה מגלה את החיים: מהמונולוג הראשון, כשהוא אומר ש'הנבל יכול להיות חייכן' (ומתכוון בכך לקלודיוס, דודו), דרך המונולוג מול פורטינברס- שבדרך כלל מקצרים ומוציאים אותו מהמחזה, ואנחנו מצאנו שהוא מרכזי לסיפור. במונולוג הזה דמו של המלט מתחמם פתאום מול התופעה של פורטינברס - נסיך צעיר שהולך ללא היסוס להקריב את עצמו ועוד ריבוא חיילים על כיבוש חלקת אדמה קטנה, שאין מקום לעמוד עליה ואין מקום לקבור בה  את החללים. ואילו הוא, המלט, שכבוד אמו נפגע ואביו נרצח, אינו נוקף אצבע. הניגוד  הזה משפיע על המלט באופן כמעט פשיסטי: פתאום הוא מתאהב בכושר ההחלטה, בכוח.

מתוך ראיון שהתקיים עם עמרי ניצן על חווית הצופה ויחסי הבמה-קהל:
רעיונות באים לפעמים מפחד. ואתחיל באחד הפחדים הגדולים שלי כבמאי – ממש סיוט. אני שם את עצמי בתוך הקהל ביציע, ורואה את הנסיך המלט בגודל עשרים וחמישה ס'מ, גמד, מסתובב שם והולך ומדבר אל הפנסים למעלה. זה סיוט, כי אני רוצה שתהיה קירבה, מעורבות. אני רוצה שלא תהיה אפשרות להתחמק, שנהיה קרובים לנשימת השחקן... עלתה השאלה באיזה מקום קורה המלט? באיזה נוף? ואיך מעצבים את המקום הזה?... ההתרחשות היא בנוף האנושי, בתוך הקהל. אין כמעט פרטים בתפאורה, אלא רמזים מינימליים, כעין  צלליות. למשל, כאשר המלט סוחב את אמו בשערה וצועק עליה 'הסתכלי במראה' – אנחנו מציגים בהפקה מראה שחורה -  לא ראי אלא צללית של ראי. 
 מבחינה היסטורית, הלא גם הבמה של שקספיר היתה עירומה. היה בה פתח אחד באמצע, ובעומק לכל היותר כסא למלך ולמלכה, ושום אביזר. לדמות שקספירית די לומר 'הנה הירח מאיר את הלילה האביך'... והצופים מדמיינים לילה וירח. היות שהטקסט של שקספיר מפעיל את הדמיון של הקהל, הוא בעצם לא זקוק למעצב במה ולא סומך עליו.  

המראיינת: מצד אחד, כאשר השחקן קרוב כל כך - דווקא אז האפקט של התיאטרון נעשה יותר עז: דווקא אז נעשים יותר ברורים העמדת הפנים, ההתחזות, המיומנות הטכנית שכרוכה בזה. במלים אחרות, האשליה מתפרקת. הנוכחות הגופנית הבוטה של השחקן נתקלת בדמות התיאטרונית שהיא 'המלט', או 'פולוניוס'. הזיעה גלויה, אפשר כמעט להריח אותה. והיא בבת אחת גם שייכת לסצנה הדרמתית, וגם זרה לה.  הקירוב הפיזי הזה של השחקנים אל הצופים – גם מנכר, או לפחות משחק עם הניכור. אני לא יודעת אם זה מכשול: לי זה נראה נהדר שפולוניוס שוכב מת על אלונקה במרחק מטר אחד ממני, והחזה שלו מתנשם, עולה ויורד. אבל מה שקורה במהלך הזה הוא, שהקירוב הגופני מחולל מעבר חריף משקספיר של השפה – המחזאי שהעיקר הגדול שלו הוא הטקסט, על במה שהיא כמעט עירומה, כדבריך - אל שקספיר חזותי יוצרת אצל הצופה מצב קיצוני של מודעות גופנית. זו מודעות לגופניות של השחקנים, ומודעות של הצופה עצמו לגופניות שלו, למיקום שלו ביחס למרחב, לעיניו... אמרת שמבנה החלל משרת את הצורך בקרבה: האם  זו העדפה כללית שלך לצורה של קשר בין הבמה לקהל, או שזה נובע  מתוך פרשנות מסוימת להמלט?.כלומר,  האם עיצוב החלל המסוים הזה נובע מן התכנים של המחזה -  או  מהשקפתך הכללית  שהצגה צריכה להתקיים קרוב לקהל, כדי ליצור מעורבות? 

עמרי: ההפעלה המיוחדת של האולם מאפשרת להבליט תפיסה כוללת של המחזה. בסיפור יש עניין גדול של מציצנות, בילוש, הקשבה - כל הזמן דמויות מציצות ומצותתות אחת לשנייה. מדובר בסודות, בסיפור שלא מספרים לך את כולו. אתה מסתובב בכסא שלך ביוזמתך, כדי להציץ להם בחדר המיטות. מן ההתחלה, המעורבות היא גם השתתפות וגם מציצנות: הקהל ממלא את תפקיד המועצה, הוא מואר חלקית והשחקנים פונים אליו. יש בהצגה תפקיד גדול למראות, וחלק מן הקהל גם יכול לראות את עצמו במראות שעל הבמות. זה דימוי מרכזי בטקסט של שקספיר. הלא המלט אומר: 'התיאטרון הוא מראה בה נראה את פנינו'.  אבל המראה היא דבר רב-משמעי. התיאטרון יכול להכאיב או לגרום למבוכה, הראייה באמת, עד הסוף, יכולה לעוור. ולכן המלט לוקח מראה קטנה ומסנוור את הקהל (כמו התעלול שהיינו עושים כשהיינו ילדים); זה חלק מהעניין.
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