DRAMA:

Das Wort Drama stammt aus dem Altgriechischen (dráma = Handlung) und bezeichnet Theaterstücke mit Textgrundlage.

Kennzeichnend für das Drama ist die Darstellung einer in sich abgeschlossenen Handlung durch 19. JahrhundertDialogtexte

 HYPERLINK "http://www.buecher-wiki.de/index.php/BuecherWiki/Dialog?action=edit" , sondern auch Anweisungen für Schauspieler, seit dem Dialoge

 HYPERLINK "http://www.buecher-wiki.de/index.php/BuecherWiki/Dialog?action=edit" . Diese Handlung wird unmittelbar und gegenwärtig auf der Bühne präsentiert. Nach einem modernen Verständnis werden Dramen verfasst, um von Schauspielern im Theater aufgeführt zu werden. Häufig beinhalten sie daher nicht nur  auch für Regisseure.

Durch seine Ausrichtung auf das Theater zielt das Drama nicht auf den Leser, sondern will ein Theaterpublikum erreichen. Eine Ausnahme bilden Lesedramen

 HYPERLINK "http://www.buecher-wiki.de/index.php/BuecherWiki/Lesedrama?action=edit" , die nicht für die Bühne konzipiert worden sind.
Aufbau

Das Drama beinhaltet in der Regel einen Haupttext mit direkter fiktiver Rede der Figuren. Diese ist in Dialoge

 HYPERLINK "http://www.buecher-wiki.de/index.php/BuecherWiki/Dialog?action=edit"  eingebettet. Nahezu alle Informationen werden durch die Figurenrede vermittelt. Das gilt auch für zeitlich oder räumlich ferne Ereignisse. Diese teilen die Figuren zum Beispiel durch das Vorlesen eines Briefes oder mit Hilfe einer „Mauerschau“ (eine Figur erzählt, was sie in der Ferne sieht) mit. Der Haupttext eines Dramas wird oft von einem Nebentext begleitet, in dem das Geschehen kommentiert oder die Figuren arrangiert werden. Seit dem 20. Jahrhundert sind dank moderner Technik auch mediale Vermittlungen via Tonbandaufnahmen oder Video-Installationen üblich, um ein Geschehen zu vermitteln oder zu kommentieren.
Monologe

 HYPERLINK "http://www.buecher-wiki.de/index.php/BuecherWiki/Monolog?action=edit"  oder 
Dramen gliedern sich im Normalfall in TragödienKomödien

 HYPERLINK "http://www.buecher-wiki.de/index.php/BuecherWiki/Komoedie?action=edit" ) oder fünf Akten (Akten

 HYPERLINK "http://www.buecher-wiki.de/index.php/BuecherWiki/Akt?action=edit"  (Aristotelische

 HYPERLINK "http://www.buecher-wiki.de/index.php/BuecherWiki/Aristoteles?action=edit" ) Dramen bestehen nach spätantikem Muster aus drei Szenen

 HYPERLINK "http://www.buecher-wiki.de/index.php/BuecherWiki/Szene?action=edit"  unterteilt sind. Klassische (Akte

 HYPERLINK "http://www.buecher-wiki.de/index.php/BuecherWiki/Akt?action=edit" , die wiederum in Auftritte oder ). Von der Antike bis zum Ende des 19. Jahrhunderts waren klassische Dramen nach festen Regeln aufgebaut.

Für Dialogen

 HYPERLINK "http://www.buecher-wiki.de/index.php/BuecherWiki/Dialog?action=edit"  heraus entwickelt.
Akt

 HYPERLINK "http://www.buecher-wiki.de/index.php/BuecherWiki/Akt?action=edit"  wird die Handlung nach einem festen Schema aus den Peripetie

 HYPERLINK "http://www.buecher-wiki.de/index.php/BuecherWiki/Peripetie?action=edit"  (Wende- oder Höhepunkt) im 2. Akt bis zum Ende (Auflösung) im 3. Akt

 HYPERLINK "http://www.buecher-wiki.de/index.php/BuecherWiki/Akt?action=edit" , über die Exposition

 HYPERLINK "http://www.buecher-wiki.de/index.php/BuecherWiki/Exposition?action=edit"  (Einleitung, Ausgangspunkt) im 1. Akten

 HYPERLINK "http://www.buecher-wiki.de/index.php/BuecherWiki/Akt?action=edit"  galt im Regelfall: Von der Komödien

 HYPERLINK "http://www.buecher-wiki.de/index.php/BuecherWiki/Komoedie?action=edit"  in drei 
Für Tragödien in fünf TragödienPeripetie

 HYPERLINK "http://www.buecher-wiki.de/index.php/BuecherWiki/Peripetie?action=edit"  vorgesehen ist. In Akt

 HYPERLINK "http://www.buecher-wiki.de/index.php/BuecherWiki/Akt?action=edit" , ehe im 3. Akt die Exposition

 HYPERLINK "http://www.buecher-wiki.de/index.php/BuecherWiki/Exposition?action=edit"  (1. Akt) ein erregender Moment (Konfliktauslösung) im 2. Akten

 HYPERLINK "http://www.buecher-wiki.de/index.php/BuecherWiki/Akt?action=edit"  folgt der  wird der Hauptfigur damit normalerweise die Möglichkeit des freien Handelns entzogen. Im 4. Katharsis

 HYPERLINK "http://www.buecher-wiki.de/index.php/BuecherWiki/Katharsis?action=edit" , also eine seelische „Reinigung“ der Zuschauer durch Furcht oder Mitleid.
Aristoteles

 HYPERLINK "http://www.buecher-wiki.de/index.php/BuecherWiki/Aristoteles?action=edit"  eine Akt

 HYPERLINK "http://www.buecher-wiki.de/index.php/BuecherWiki/Akt?action=edit"  in einer Katastrophe (Auflösung des Konfliktes) mündet. Mit der Katastrophe am Schluss bezweckte retardierende Momente

 HYPERLINK "http://www.buecher-wiki.de/index.php/BuecherWiki/RetardierenderMoment?action=edit"  für Verzögerungen und scheinbare Änderungen zum Positiven, ehe der Handlungsverlauf im 5. Akt

 HYPERLINK "http://www.buecher-wiki.de/index.php/BuecherWiki/Akt?action=edit"  sorgen 
„Über die Dichtkunst“

Das theoretische Grundgerüst für den Aufbau klassischer Dramen lieferte der griechische Philosoph GoethesSophokles'

 HYPERLINK "http://www.buecher-wiki.de/index.php/BuecherWiki/Sophokles?action=edit"  „Antigone“ (um 442 v. Chr. erstmals aufgeführt) und geschlossenes Drama

 HYPERLINK "http://www.buecher-wiki.de/index.php/BuecherWiki/GeschlossenesDrama?action=edit" . Berühmte Beispiele sind Aristoteles

 HYPERLINK "http://www.buecher-wiki.de/index.php/BuecherWiki/Aristoteles?action=edit"  (384-322 v. Chr.) in seiner Poetik „Über die Dichtkunst“. Neben den eben genannten Strukturmerkmalen sind seine „drei Aristotelischen Einheiten“ Prinzipien zur Konstruktion von Dramen. Demnach sollen die Zeit, der Raum und die Handlung eines Dramas einheitlich bleiben. Es gibt also keine Zeitsprünge, Ortswechsel oder Nebenhandlungen. Diese Form nennt man auch  „Torquato Tasso“ (1790; in Weimar 1807 uraufgeführt).

Im Gegensatz zum klassischen Drama orientieren sich moderne und zeitgenössische Theaterstücke meist nicht mehr an epischen TheatersAristoteles'

 HYPERLINK "http://www.buecher-wiki.de/index.php/BuecherWiki/Aristoteles?action=edit"  Vorgaben – weder was den Aufbau, noch was die Einheit von Ort, Raum und Zeit betrifft. So sind moderne Stücke des 
Einakter

 HYPERLINK "http://www.buecher-wiki.de/index.php/BuecherWiki/Einakter?action=edit"  haben sich als eigenständige Form etabliert.
Szenenfolgen

 HYPERLINK "http://www.buecher-wiki.de/index.php/BuecherWiki/Szene?action=edit"  arrangiert und enden mit einem ungelösten Konflikt. Auch  häufig nach losen 
Einen Gegenpol zur SprachbilderLeitmotive

 HYPERLINK "http://www.buecher-wiki.de/index.php/BuecherWiki/Leitmotiv?action=edit"  oder offene Drama

 HYPERLINK "http://www.buecher-wiki.de/index.php/BuecherWiki/OffenesDrama?action=edit" . Es zeichnet sich durch die komplexe Verhältnisse von Ort, Zeit und (oft mehrsträngiger) Handlung aus. An die Stelle einer chronologischen Handlungsführung treten lose verbundene Episoden. Statt dessen sorgen wiederkehrende geschlossenen Form

 HYPERLINK "http://www.buecher-wiki.de/index.php/BuecherWiki/GeschlossenesDrama?action=edit"  bildet das  für Verknüpfungen. Darüber hinaus wird häufig eine alltägliche Sprache verwendet. Auch die Darstellung gestörter Kommunikationsvorgänge bis hin zur Sprachlosigkeit wird oft thematisiert. Beispiel für ein Offenes Drama: Büchners „Woyzeck“, das er 1837 nach seinem frühen Tod als Fragment

 HYPERLINK "http://www.buecher-wiki.de/index.php/BuecherWiki/Fragment?action=edit"  zurückließ und das 1879 erstmals publiziert wurde.

Spezifische Formen der Moderne sind das BrechtEpische Theater

 HYPERLINK "http://www.buecher-wiki.de/index.php/BuecherWiki/EpischesTheater?action=edit"  nach , das Absurde TheaterDokumentarische Theater

 HYPERLINK "http://www.buecher-wiki.de/index.php/BuecherWiki/DokumentarischesTheater?action=edit" , das  und die Postdramatik
. 

Geschlossene und offene Form im Drama
Geschlossene und offene Form im Drama (1960) ist ein Buch des Literaturwissenschaftlers Volker Klotz, das ein in den 1960er- und 1970er-Jahren sehr erfolgreiches Ordnungsprinzip für Dramen vorschlägt.

„Offene“ und „geschlossene“ Form beschreiben nach Klotz zwei gegensätzliche Typen der Dramatik. Oft sind allerdings keine eindeutigen Abgrenzungen möglich, manchmal sind auch beide Richtungen in der Entwicklung eines Dramatikers nachweisbar, wie etwa bei Goethe.

Geschlossenes Drama 

Als Beispiel eines geschlossenen Dramas führt Klotz Goethes Torquato Tasso (1790) an. Es lässt sich beobachten, dass die Einheiten von Zeit, Ort und Handlung („drei Aristotelische Einheiten“) eingehalten werden. Die Handlung folgt kontinuierlich einer Entwicklung auf einen bestimmten Schluss hin, wobei die einzelnen Szenen kausal miteinander verknüpft sind. Die Aktionen der Darsteller sind stilisiert und vermeiden das Kreatürliche. Der Aufbau ist streng symmetrisch, was sich nicht nur in der Symmetrie der Akte, sondern auch in der Symmetrie der einzelnen Dialoge zeigt. In Dialogen handelt es sich stets um Rededuelle, welche auf Vers und Gegenvers basieren und jeder Protagonist die gleiche Anzahl an Redepartien erhält. Die Figuren sind weitgehend unbeeinflusst von Zeit und Raum. Auch die Sprache basiert auf dem Prinzip der Ständeklausel. Der Sprachstil der Figuren ist getragen, gehoben und kann bis hin zum Pathos reichen. Die wichtigste Stilfigur ist neben der Stichomythie (Rededuell) die Antithese. Es werden viele Metaphern verwendet. Der Text ist im Blankvers (5-hebiger reimloser Jambus) geschrieben. Es herrscht ein hypotaktischer Sprachstil vor, Haupt- und Nebensatz sind jedoch immer voneinander unterscheidbar.

Offenes Drama
Als typisches Beispiel für ein offenes Drama nennt Klotz Georg Büchners Woyzeck (1837). Die Handlung hat keinen roten Faden wie beim geschlossenen Drama. Doch wird in jeder Szene das Hauptthema wieder aufgegriffen (Marie leidet unter dem Soldatenstand/Woyzeck leidet unter seinen Vorgesetzten). Es laufen mehrere Handlungen gleichzeitig ab. Es gibt keine Exposition, also keine Einführung in die Vorgeschichte der Figuren und keine eindeutige Anfangsszene. Die Handlungsfolge ist zerrissen und nur durch den Zusammenhang der "komplementären Stränge" (Kollektivstrang, Privatstrang) zu erkennen. Die Episoden stehen daher relativ autonom nebeneinander und sind nur bei genauerer Analyse zu verbinden. Es gibt wenig Vorwärts- und Rückwärtsbezüge in den Szenen. Jede Szene steht für die Gesamtproblematik des Dramas, so dass sie selbstständig und versetzbar erscheint. Dagegen sind die Szenen verbunden durch stetige Wiederholungen: eine zentrale Figur, ein zentrales Ich (Woyzeck tritt lediglich in vier Szenen nicht auf), wiederkehrende Orte (Kaserne, Wirtshaus, Freies Feld…), Motive, die in fast allen Szenen auftauchen (z. B. Rot – Messer – Blut – Tod), sowie Wortmotive (Aufeinanderfolge mehrerer Wörter: „Immer zu!“).

Der Zeitraum der Handlung ist beim offenen Drama meist sehr ausgedehnt. Oft sind Zeitsprünge zwischen den Szenen zu beachten. Es ist eine Vielfalt der Orte festzustellen, wobei das Verhalten der Figuren unmittelbar mit dem Raum, in dem sie auftreten, korrespondiert. Ein weiteres Merkmal des offenen Dramas ist die große Anzahl der Figuren. Die Personen stehen stellvertretend für ihre Stände. Auch werden keine Standesgrenzen berücksichtigt wie beim geschlossenen Drama, so dass Gespräche zwischen Höhergestellten und Angehörigen niederer Stände durchaus üblich sind.

Auch die Sprache weicht im offenen Drama von der Norm ab. Die Stilebenen und die Ausdruckshaltung werden gemischt. So findet eher eine Orientierung an der Alltagssprache statt (verschiedene Soziolekte, Jargon, spontane Äußerungen, ‚Aneinander vorbei Reden‘). Anders als beim geschlossenen Drama, wo „das Bewusstsein die Sprache dominiert, dominiert die Sprache das Bewusstsein“ (Klotz).

Tabellarische Gegenüberstellung der Merkmale von geschlossenem und offenem Drama

	 
	Geschlossenes Drama
	Offenes Drama

	Bau des Dramas
	· Symmetrische Komposition: pyramidale Struktur (5 Akte, Mittelakt kennzeichnet Höhepunkt), Hierarchie der Teile 
	· Das ganze Stück wie auch einzelne Szenen oft mitten im Geschehen und enden ebenso abrupt, Selbstständigkeit der Einzelteile, Zusammenfassung thematischer Schwerpunkte in Akte oder gänzliche Aufgabe der Akteinteilung 

	Raum- und Zeitstruktur
	· kaum Raumwechsel, knappe Zeit-, Geschehnisspanne 

· Kongruenz von Erzähl- und Spielzeit 
	· Vielzahl von Orten, weite Zeitstreckung, Zeitsprünge (Räumliche Veränderungen gehen mit zeitlichen einher) 

	Handlung
	· Eindeutige Haupthandlung, linear und kontinuierlich voranschreitend, Szenen bauen kausal aufeinander auf, Personenkette 
	· mehrere Handlungsstränge, Vielheit udn Disperion, Einzelbegebenheiten, Zusammenhalt und Einheit in der Dispersion wird durch das zentrale Ich, metaphorische Verklammerung und Komplementärstränge geleistet 

	Personen
	· Geringe Anzahl der Personen, Nebenfiguren operieren als "Abspaltungen" der Hauptpersonen 

· Ausgewogenheit von Spiel und Gegenspiel (Protagonist, Antagonist) 
	· Keine Zahlen- und standesgemäße Beschränkung, Vielzahl von Nebenfiguren 

· Hauptfigur, meist niedrigen Standes, steht zentral ohne direkten Gegenspieler 

	Sprache
	· Einheitliche SPrache von Haupt- und Nebenpersonen (dialogisch geführter Monolog, Rededuelle, Hochsprache) 

· Logische Folgerung, Reflexionsorientiert 
	· Heterogene Sprachbehandlungen (verschiedene Berufs- und Standessprachen, Umgangssprache) 

· Augenblicks- und situationsbezogen, assoziationsoffen 


Geschichte des europäischen Dramas 
Das europäische Drama entwickelte sich im 5. Jahrhundert v. Chr. aus dem kultischen Fest um den griechischen Gott Dionysos, der durch ein ekstatisches Chorlied den (Dithyrambus) gefeiert wurde: Als man den Chor mit Schauspielern in Dialog treten ließ und epische Heldenstoffe mit aufnahm, entstand die antike Tragödie. Sie wurde zunächst im Rahmen der jährlichen Dionysien aufgeführt. Später emanzipierte sich das Schauspiel vom Chor. Die Komödienform ging aus dem fröhlich-ausgelassenen Maskenumzug anläßlich der Dionysosfeier (komos) hervor. Die erste bezeugte Komödie wurde 486 v. Chr. in Athen aufgeführt. 
Im Mittelalter entstand im Umfeld der – auf Latein vorgetragenen – christlichen Liturgie das geistliche Drama, das dem Volk im Kirchenraum Heilsgeschehen durch szenische Darstellung anschaulich nahezubringen suchte. Dabei war besonders der sogenannte mittelalterliche Tropus wichtig, eine aus Text und Musik bestehende Ausweitung des liturgischen Gesanges. So ging etwa das Osterspiel aus dem Ostertropus hervor, hieraus dann das Weihnachtsspiel, u. a. mit einer Darstellung der Verkündigung der Hirten (Hirtenspiel). Andere Formen entstanden im Kontext von Prozessionen. Die Säkularisierung der Handlung sowie ein Ausbau derb-komischer Szenen führte dazu, daß das Schauspiel, aus den Kirchen vertrieben, auf Marktplätzen aufgeführt werden mußte. Dadurch ergab sich die Möglichkeit, vom Kirchenlatein zur Volkssprache überzugehen. So entstanden das deutsche Passionsspiel, das französische Mysterienspiel, das spanische Auto sacramental und – in England – das Prozessionsspiel und die Moralität. Mitte des 14. Jahrhunderts wurde in Holland mit dem Abele Spelen versucht, eine ernste Form des weltlichen Dramas zu etablieren. Im 15. Jahrhundert formte sich in Deutschland mit dem Fastnachtsspiel das weltliche Lustspiel aus. 
Das kunstvolle (weltliche) Drama der Neuzeit hat seinen Ursprung in der italienischen Renaissance und griff auf antike Vorbilder – Plautus und Terenz für die Komödie, Seneca für die Tragödie – zurück. Herausragende Autoren waren Ludovico Ariosto, der Staatsmann und Kardinal il Bibbiena (1470-1520, Calandria, 1513) und Niccolò Machiavelli (Mandragola, entstanden 1518, gedruckt 1524). Darüber hinaus trat etwa Torquato Tasso mit Schäferdramen hervor. In Spanien schuf Calderon äußerst bühnenwirksame Theaterstücke, in England revolutionierte Shakespeare das Drama seiner Zeit. In Deutschland hingegen blieb man auch im 16. Jahrhundert bis zur Ausbildung des Humanistendramas und des Jesuitendramas den mittelalterlichen Spielformen verhaftet. Im 17. Jahrhundert dann entwickelte sich das schlesische Kunstdrama in Frankreich, getragen von Corneille und Racine, die höfische haute tragédie (gehobene Tragödie). Stilbildend für das deutsche Lustspiel (Minna von Barnhelm, 1767), das deutsche Trauerspiel (Emilia Galotti, 1772) und das – später in der Weimarer Klassik weiterentwickelte – Ideendrama (Nathan der Weise, 1779, Idee der Toleranz) wurde wiederum Lessing. Um das Geschichtsdrama machte sich Friedrich von Schiller, um das sozial engagierte Drama der Naturalismus verdient. Auch außereuropäische Traditionen wie das japanische No flossen zu Beginn des 20. Jahrhunderts in die europäische Dramatik ein. 
  
Dramentheorie 
Im Mittelpunkt der Dramentheorie von der Antike über den Humanismus, die Renaissance und den Barock bis hin zum Klassizismus steht die Poetik des Aristoteles. Sie diente u. a. Julius Cäsar Scaliger, Martin Opitz, Nicolas Boileau-Despréaux oder Johann Christoph Gottsched als Richtmaß. Dementsprechend blieb die aristotelische Forderung nach einer Einheit von Ort (der Schauplatz des Dramas blieb unverändert), Zeit (Spielzeit und gespielte Zeit waren identisch) und Handlung (Geschlossenheit und Stringenz der Darstellung blieb gewahrt) im deutschsprachigen Raum bis zu Johann Gottfried von Herder bzw. bis zum Sturm und Drang verbindlich (Herders Vorbild war die „offene“, d. h. keiner äußeren Regelhaftigkeit unterliegende, Form bei Shakespeare). Dabei wurde der Mimesis-Gedanke der Poetik lange Zeit als Forderung nach einer bloßen Nachahmung der Natur durch das Drama mißverstanden: Tatsächlich zielt Mimesis bei Aristoteles gerade auf die Antizipation eines idealen Zustands. 
Ein weitere gattungskonstituierende Forderung der aristotelischen Poetik war die nach der Darstellung eines der Tragödie angemessenen außergewöhnlichen Schicksals. Daraus entwickelte sich in der Renaissance, die Außerordentlichkeit zumeist mit sozialem Rang verknüpfte, der Gedanke einer Ständeklausel, derzufolge nur Menschen von Adel tragödienwürdig seien. Charakteren niederen Standes blieb die Komödie vorbehalten, eine Regel, mit dem theoretisch erst Lessing, praktisch das bürgerliche Trauerspiel brach. Weitaus wirksamer als Aristoteles‘ Vorstellung einer Dreigliederung des Geschehens (sie führte vor allem im spanischen Theater zu einer Aufteilung der Dramenstruktur in drei Akte) war die Idee einer „Reinigung“ des Zuschauers durch das in der Tragödie dargestellte Schicksal (Katharsis): Danach sollte die Tragödie „Jammer“ (éleos) und „Schauder“ (phóbos) im Betrachter erwecken, um die Katharsis zu provozieren. Über eine lateinische Übertragung der Poetik, welche die griechischen Begriffe mit misericordia („Mitleid“) und metus („Furcht“) übersetzte, erhielt der aristotelische Grundgedanke eine vor allem von Pierre Corneille propagierte Uminterpretation ins Moralische, derzufolge der Betrachter von den in der Tragödie dargestellten Affekten (den seelischen Erregungen) gereinigt werden solle. Demgegenüber vertrat Lessing die – ebenfalls moralische – Auffassung, daß die Katharsis darin bestehe, die dargestellten Leidenschaften nicht zu überwinden, sondern in „tugendhafte Fertigkeiten“ zu verwandeln. In der Moderne gab der klassische Philologe Wolfgang Schadewaldt (1900-1974) dem Gedanken eine therapeutische Komponente, während Bertolt Brecht in seiner Konzeption eines epischen Theaters den Vernunftaspekt („Reinigung“ mittels des Intellekts) betonte. In Antonin Artauds Theater der Grausamkeit gewann diese zentrale Idee der Poetik ihren kultisch-rituellen Impuls zurück. 
Dramentheorien im historischen Überblick
1.1 Die Antike 
	Aristoteles:
            "Poetik" (zum Drama)
Horaz:
             "Über die Dichtkunst"


1.2 Das Barock
	Martin Opitz:
           "Buch von der Deutschen Poeterey" (zur Dramatik) 


1.3 Die Aufklärung
	Johann Christoph Gottsched:
           "Versuch einer critischen Dichtkunst vor die Deutschen"
Gotthold Ephraim Lessing:
           "Hamburgische Dramaturgie"
           "Briefwechsel über das Trauerspiel"


1.4 Der Sturm und Drang
	Johann Wolfgang Goethe:
           "Zum Shakespeares-Tag"


1.5 Das 19. Jahrhundert
	Georg Wilhelm Friedrich Hegel:
            "Vorlesungen über die Ästhetik" (zur Dramatik)
Gustav Freytag:
            "Die Technik des Dramas"


1.6 Das 20. Jahrhundert
	Bertolt Brecht:
            "Das epische Theater"
            "Über experimentelles Theater"
            "Anmerkungen zur Oper 'Aufstieg und Fall der Stadt Mahagonny'"
Volker Klotz:
            "Geschlossene und offene Form im Drama"  


2. Dramatische Formen
	Tragödie


 HYPERLINK "http://www.uni-due.de/literaturwissenschaft-aktiv/Vorlesungen/dramatik/komoedie.htm" \t "Main-Content1" Komödie


 HYPERLINK "http://www.uni-due.de/literaturwissenschaft-aktiv/Vorlesungen/dramatik/satyrspiel.htm" \t "Main-Content1" Satyrspiel


 HYPERLINK "http://www.uni-due.de/literaturwissenschaft-aktiv/Vorlesungen/dramatik/passions.htm" \t "Main-Content1" Passions- und Osterspiele


 HYPERLINK "http://www.uni-due.de/literaturwissenschaft-aktiv/Vorlesungen/dramatik/comdell.htm" \t "Main-Content1" Commedia dell’arte


 HYPERLINK "http://www.uni-due.de/literaturwissenschaft-aktiv/Vorlesungen/dramatik/shakesth.htm" \t "Main-Content1" Shakespeare-Theater


 HYPERLINK "http://www.uni-due.de/literaturwissenschaft-aktiv/Vorlesungen/dramatik/trauerspiel.htm" \t "Main-Content1" Bürgerliches Trauerspiel


 HYPERLINK "http://www.uni-due.de/literaturwissenschaft-aktiv/Vorlesungen/dramatik/histdrama.htm" \t "Main-Content1" Historisches Drama


 HYPERLINK "http://www.uni-due.de/literaturwissenschaft-aktiv/Vorlesungen/dramatik/revdrama.htm" \t "Main-Content1" Revolutionsdrama


 HYPERLINK "http://www.uni-due.de/literaturwissenschaft-aktiv/Vorlesungen/dramatik/lyrdrama.htm" \t "Main-Content1" Lyrisches Drama


 HYPERLINK "http://www.uni-due.de/literaturwissenschaft-aktiv/Vorlesungen/dramatik/natdrama.htm" \t "Main-Content1" Naturalistisches Drama


 HYPERLINK "http://www.uni-due.de/literaturwissenschaft-aktiv/Vorlesungen/dramatik/illusionstheater.htm" \t "Main-Content1" Illusionstheater


 HYPERLINK "http://www.uni-due.de/literaturwissenschaft-aktiv/Vorlesungen/dramatik/epischthea.htm" \t "Main-Content1" Episches Theater


 HYPERLINK "http://www.uni-due.de/literaturwissenschaft-aktiv/Vorlesungen/dramatik/dokumentartheater.htm" \t "Main-Content1" Dokumentartheater


 HYPERLINK "http://www.uni-due.de/literaturwissenschaft-aktiv/Vorlesungen/dramatik/partheater.htm" \t "Main-Content1" Parabeltheater


 HYPERLINK "http://www.uni-due.de/literaturwissenschaft-aktiv/Vorlesungen/dramatik/lesedrama.htm" \t "Main-Content1" Lesedrama


 HYPERLINK "http://www.uni-due.de/literaturwissenschaft-aktiv/Vorlesungen/dramatik/einakter.htm" \t "Main-Content1" Einakter


 HYPERLINK "http://www.uni-due.de/literaturwissenschaft-aktiv/Vorlesungen/dramatik/dramaoffge.htm" \t "Main-Content1" Offenes und geschlossenes Drama 
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� Das Theater von B.Brecht (noch anti-aristotelisches oder gestisches Theater genannt). Auffälligstes Merkmal ist der Einsatz des Verfremdungseffekts (V-Effekts), den Brecht wie folgt definiert: „Einen Vorgang oder einen Charakter verfremden, heißt zunächst einfach, dem Vorgang oder dem Charakter das Selbstverständliche, Bekannte, Einleuchtende zu nehmen und über ihn Staunen und Neugierde zu erzeugen.“ (Aus: Brecht, Über experimentelles Theater) Der Verfremdungseffekt, den Brecht zur Durchbrechung der Illusion verwendet, weist folgende Varianten auf: - Erzähler; - (kommentierender) Chor; - Choreographie, Pantomime; - Songs; - Abstraktes, bloß angedeutetes Bühnenbild; - Projektionen, Plakate, Collagen, Spruchbänder�(z. B. Szene 7 in "Mutter Courage": "MUTTER COURAGE AUF DER HÖHE IHRER LAUFBAHN") etc.; Kostüme sind entweder modern oder gehören verschiedenen Epochen und Stilrichtungen an, um auf die Allgemeingültigkeit der Handlung hinzuweisen; - Montagetechnik: Aneinanderfügung einzelner Bildfolgen und Szenen in räumlich und zeitlich verschiedenen Situationen, die gedanklich nicht verbunden sind.; - Verfremdung durch Rollenbesetzung (Männerrollen durch Frauen und umgekehrt; Helden durch den Typ des Antihelden etc.); - Oft treten die Schauspieler aus ihren Rollen heraus und sprechen das Publikum an.


� Der Begriff Postdramatisches Theater stammt aus der Feder des Frankfurter � HYPERLINK "http://de.wikipedia.org/wiki/Theaterwissenschaft" \o "Theaterwissenschaft" �Theaterwissenschaftlers� Hans-Thies Lehmann, der hierunter Tendenzen und Stilmittel von � HYPERLINK "http://de.wikipedia.org/wiki/Theater" \o "Theater" �Theater� seit den ausgehenden 1960er Jahren beschreibend zusammenfasst. Als postdramatisch bezeichnet Lehmann ein Theater, das sich nicht mehr vorrangig an das Primat des � HYPERLINK "http://de.wikipedia.org/wiki/Drama" \o "Drama" �Dramas�, sprich: des literarischen Dramentextes hält, sondern eine � HYPERLINK "http://de.wikipedia.org/wiki/%C3%84sthetik" \o "Ästhetik" �Ästhetik� entwickelt, die in der Aufführungssituation eine Möglichkeit aufbaut, den Dramentext in ein spezielles Verhältnis zum materiellen Bühnengeschehen zu setzen, um hierdurch eine entsprechende Wahrnehmung beim Zuschauer zu erzwingen. Postdramatisches Theater zielt somit weniger darauf ab, ein Drama „textgetreu“ zu inszenieren, als durch räumliche, visuelle und lautliche � HYPERLINK "http://de.wikipedia.org/wiki/Zeichen" \o "Zeichen" �Zeichen� eine entsprechende Wirkung beim Zuschauer zu erzielen. Es darf allerdings nicht etwa mit � HYPERLINK "http://de.wikipedia.org/wiki/Bertolt_Brecht" \o "Bertolt Brecht" �Brechts� Konzept (� HYPERLINK "http://de.wikipedia.org/wiki/Episches_Theater" \o "Episches Theater" �Episches Theater�) verwechselt werden, da Brecht nachweislich an der � HYPERLINK "http://de.wikipedia.org/wiki/Fabel" \o "Fabel" �Fabel� festhält und so, trotz aller Verfremdung, einen dramatischen Theaterbegriff vorzieht. Postdramatisches Theater kennt, den Gedanken radikal zu Ende gedacht, keinen Illusionismus mehr, sondern konzentriert sich darauf, die Aufführung zu zentralisieren und den Kommunikationsprozess zwischen � HYPERLINK "http://de.wikipedia.org/wiki/Schauspieler" \o "Schauspieler" �Schauspieler� und � HYPERLINK "http://de.wikipedia.org/wiki/Publikum" \o "Publikum" �Publikum� - die � HYPERLINK "http://de.wikipedia.org/wiki/Autopoiesis" \o "Autopoiesis" �Autopoiesis� der Aufführungssituation - zu betonen.
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