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Drama: eine Einführung in die Gattung

Neben Epik und Lyrik ist das Drama die dritte Gattung des literarischen Formenkreises.Drama. ist zunächst einmal ein Oberbegriff für zahlreiche inhaltlich und formal bestimmte konkrete Ausgestaltungsformen (Gattungstypen), wie etwa Tragödie, Komödie, Lustspiel und bürgerliches Trauerspiel, deren Gemeinsamkeit darin besteht, dass ein Geschehen (eine Handlung/ein Konflikt)im Dialog und Monolog von Figuren unmittelbar vergegenwärtigt und objektiviert wird. Zum Drama gehört somit im Grunde die Realisation des Dramentextes in Form einer Bühnendarstellung (Inszenierung), bei der Schauspieler den nach Rollen aufgeteilten Text durch ihr Sprechen und Handeln, durch ihre Mimik und Gestik, unter Verwendung von Kostümen und bei einer bestimmten Bühnengestaltung (Kulissen, Licht, Ton, Ausstattung mit Requisiten) vor einem Publikum darbieten und dadurch dem Publikum ein direktes .äußeres wie inneres Mitgehen.16 ermöglichen. Aus dem Drama wird auf diesem Wege ein Theaterstück.

Als Ausgangspunkt des Dramas können generell kultische/rituelle Kontexte angenommen werden (Gesang und Tanz, später erweitert durch gesprochene Texte). Das (europäische) Drama (das Wort ist vom griechischen Verb dran = handeln abgeleitet) hat seine Ursprünge im kultisch-religiösen Bereich der griechischen Antike und gründet in Weihe- und Festspielen zu Ehren des Gottes Dionysos (Bakchos). Als bedeutendster Bezugspunkte der Entwicklung des Dramas gelten die attische Tragödie und die Poetik des Aristoteles (384-322 v. Chr.), mit der sich seither alle Theoretiker und Praktiker des Dramas immer wieder auseinander gesetzt haben. Im Zuge der Aristoteles-Rezeption haben Dramentheorie und -praxis durch die jeweiligen Neu- und Uminterpretationen der aristotelischen Lehre (insbesondere der aristotelische .Katharsis.-Theorie und der Lehre von den .drei Einheiten) zu zeitspezifischen Ausgestaltungen und Theaterformen gefunden. Im deutschsprachigen Raum begegnet uns das Drama zunächst als geistliches Drama des Mittelalters und als Fastnachtsspiel, später dann in Gestalt des Barockdramas. Erst im Zeitalter der Aufklärung (18. Jahrhundert) kommt es zu einer wirklich eigenständigen Entwicklung von Theaterformen in Deutschland (Lessing/ bürgerliches Trauerspiel sowie auch Theater des .Sturm und Drang.). Als Höhepunkte der Dramenentwicklung gelten die Dramen der Weimarer Klassik..

Mit Beginn der Moderne (etwa Ende des 19. Jahrhunderts) und in der Gegenwart hat das Drama eine vielfältige, teilweise auch widersprüchliche Entwicklung genommen: von den Dramen des Naturalismus und des Expressionismus über das politische Theater der zwanziger Jahre unseres Jahrhunderts und das epische (dialektische) Theater Brechts bis zum Dokumentartheater, dem absurden Theater und Varianten des kritischen Volkstheaters. Bei aller Unterschiedlichkeit der Gattungstypen und -formen gilt als Grundbestandteil des Dramas der .(...)Konflikt gegensätzlicher Haltungen, welche die Spannung erzeugen, durch Umsetzung des leidenschaftlichen Wollens in der Tat miteinander in Widerspruch oder Kampf geraten und aus der Wechselwirkung (Aktion und Reaktion) die dramatische Handlung entfalten.

Drama: Strukturmerkmale und Theorie: Haupt- und Nebentext

Schon beim ersten Durchblättern eines Dramentextes fällt auf, dass ein Drama verschiedene Textebenen aufweist, nämlich einmal den Text des Dramas selbst und dann diesem vorangestellte Hinweise zu den auftretenden Figuren (Dramatis Personae) und zu Ort und Zeit der Handlung. Der Dramentext wiederum weist zwei Ebenen auf: den Figurendialog (Haupttext) und die in den laufenden Text eingefügte Anweisungen (Nebentext), die oft in Klammern oder in eineranderen Schrifttype erscheinen. In den dem Dramentext vorangestellten Hinweisen erfahren wir zumeist bereits etwa über die auftretenden Figuren, ihren Namen, ihren Stand, ihre Schichtzugehörigkeit, ihren Beruf und/oder die Beziehung, in der sie zu anderen Figuren stehen. In Lessings Emilia Galotti werden wir auf diesem Wege darüber informiert, dass es Personen aus der Adelsschicht, deren Namen und Titel genannt werden, und solche aus dem Bürgertum gibt, deren Namen genannt werden. In Büchners .Woyzeck. sind einige Figuren nur mit ihrem Titel oder Stand bezeichnet (Hauptmann, Arzt, Tambourmajor), und wir erfahren ihre Namen nicht, von anderen Figuren werden wiederum nur die Namen genannt (Marie). Teilweise verschaffen uns diese vorangestellten Informationen also einen ersten Überblick über die Figurenkonstellation und über mögliche Konflikte. Auch Hinweise auf Ort und Zeit der Handlung liefern uns Grundinformationen und verweisen auf außertextliche Bezüge (historische, literaturhistorische Einordnung) oder können bereits Anlass für Interpretationsüberlegungen sein (warum verlegt Lessing die Handlung von .Emilia Galotti. Nach Italien? warum siedelt Brecht sein Drama .Mutter Courage und ihre Kinder im 30jährigen Krieg an?).

Raum

Für den Raum im Drama gilt es ähnliches wie für den Raum in epischen Texten; er kann unterschiedliche Funktionen erfüllen. Er ist zunächst einmal Handlungsort, wobei zu unterschieden ist zwischen Innen- und Außenräumen (Zimmer, Keller, Dachkammer/Park, Wald, See). Darüber hinaus kann der Raum das Drama strukturieren (bestimmte Figurenkonstellationen in bestimmten Räumen/regelmäßiger Wechsel der Räume) und somit ein kompositorisches Element darstellen. Wie im epischen Text auch kann der Raum eine symbolische Funktion haben (Dürrenmatts .Die Physiker. spielt in einer Irrenanstalt, als die uns schließlich die ganze Welt erscheinen muss). Ein Raum kann

Stimmungsraum sein, der auf die Gefühle einer Figur verweist (die Dachkammer Baals in Brechts Baal. ist nicht nur Lebensraum der Hauptfigur, sondern verkörpert gleichzeitig Baals Abgeschiedenheit von der bürgerlichen Welt, ist aber auch Ausdruck des Gefühls von Enge und Unfreiheit/Freiheit wiederum empfindet Baal in den Szenen, die in .freier. Natur spielen). Auch die Funktion der Figurencharakterisierung kann der Raum übernehmen (Süskinds Kontrabassspieler ist einsam, bekommt nie Besuch und ist isoliert . Der Raum in einem Drama ist somit auch immer Bedeutungsträger und hat polyfunktionale Dimensionen, die es bei der Analyse zu erfassen gilt.

Zeit

Der Autor eines epischen Textes hat als Vermittler zwischen der Welt der Erzählung oder des Romans und der Welt der Leser den Erzähler zur Verfügung. Dieser kann die (erzählte) Zeit organisieren, indem er etwa zukünftige Ereignisse zu einem früheren Zeitpunkt schildert oder Vergangenes in einer Retrospektive beleuchtet. Der Dramenautor kann demgegenüber im Wesentlichennur auf die Figuren zurückgreifen, wenn er .Zeit vermitteln. will, wobei die im Spiel vergegenwärtigte Zeit . die Dauer der Handlung . mit der .Spielzeit. (der Zeit, die das Spiel benötigt) nicht übereinstimmen muss (ähnlich wie in der Epik, wo erzählte Zeit und Erzählzeit nicht identisch sein muss, es nur in

seltenen Fällen auch sind). Auch im Drama können Ereignisse eine Rolle spielen, die vor Beginn der

Bühnenhandlung liegen (bei einem analytischen Drama ist das der Fall), die aber zum Verständnis des Stücks und im Hinblick auf die Spannung dem Zuschauer vermittelt werden müssen, denn von der Zeitgestaltung ist entscheidend die Spannung mitbestimmt. Ein Drama erleben wir jedoch als diesukzessive Folge einzelner Spannungsmomente, die sich in den Akten, Szenen oder Bildern durch den Figurendialog entwickeln. Diese Sukzession der Szenen ist nicht unbedingt identisch mit der Sukzession der Handlungsstränge (Ereignisse können parallel verlaufen, aber auf der Bühne nicht . oder nur selten simultan gezeigt werden/Ereignisse können später folgen, und dennoch kann auf sie bereits früher hingewiesen werden).

Die Handlung in einem Drama verläuft also nicht immer linear. Dementsprechend müssen sich Möglichkeiten und Techniken ergeben, zeitliche Sukzession, Vorgriffe und Rückgriffe szenisch darzustellen. Einige der vielfältigen Mittel sollen jetzt skizziert werden. Ein wichtiges Mittel der Darstellung von Sukzession ist natürlich die Zeitangabe durch Figuren, die sich entweder unmittelbar an das Publikum oder an eine andere Spielfigur wenden (Wang, der Wasserverkäufer in Brechts .Der gute Mensch von Sezuan., wendet sich im .Zwischenspiel. an das Publikum:

.Seit vier Tagen verberge ich mich jetzt schon..//// der Prinz sagt zu Marinelli in .Emilia Galotti., V/5: .Kommen Sie, Marinelli, es wird spät..). Das Auf- und Abtreten von Personen, die Handlungsmomente (Plan und Verwirklichung/ Befehl und Ausführung/ Erwähnen einer Person und Erscheinen der Person) sowie der Raumwechsel tragen ebenfalls zur Verdeutlichung der Zeitabfolge bei und vermitteln das Nacheinander von Ereignis- und Handlungsketten. 

Kompositionsstrukturen (Offenes und geschlossenes Drama)

Dramen begegnen uns als in Akte, Szenen oder Bilder gegliederte Handlungssequenzen. Bei aller Unterschiedlichkeit von Stoffen und Handlungen, Motiven und Stilen sowie sprachlichen Gestaltungsmustern lassen sich dennoch einige Grundtypen unterschieden. Teilt man Dramen nach der Entwicklung des Spannungsbogens auf, so ergeben sich Dramen mit Finalspannung und solche mit Detailspannung.  Durchgesetzt hat sich mittlerweile die Einteilung der Dramen nach Typen der offenen und geschlossenen Form. Nach den Kategorien Handlung, Zeit, Raum, Personen, Komposition und Sprache ergeben sich danach zwei Grundmuster von Dramen mit verschiedenen Stilzügen.

Das geschlossene Drama weist eine eindeutige, kausalverknüpfte Haupthandlung auf, so dass die Einzelszenen auseinander hervorgehen. Es gibt keine entscheidenden Raumwechsel, wenn auch durchaus Schauplatzwechsel. Die Zeit erstreckt sich knapp und kontinuierlich. Die Idee, die der Handlung zugrundeliegt, ist in den Personen verkörpert. Deren Anzahl ist zumeist beschränkt; sie sind von höherer Stellung und gleichwertige .Gegner.; Unbewusstes hat keine Macht über sie; ihre Sprache weist eine Distanz zur empirischen Wirklichkeit auf und ist durch Einheitlichkeit gekennzeichnet (sie sind sprachlich gleichwertig; die Sprache ist durch Hypotaxen und Sentenzenreichtum sowie oftmals durch Versverwendung gekennzeichnet). Der Dialog treibt die Handlung oft in Form der Stychomythie voran. Die Figuren sind höheren Normen verpflichtet; sie sind von sensitiven Eindrücken nicht abhängig. Die Kompositionsstruktur des Dramas ist durch Symmetrie gekennzeichnet und weist einen pyramidalen Aufbau auf (zumeist 5 Akte, aber auch drei Akte), wobei den einzelnen Akten jeweils eine eigne Funktion zukommt. Der 1. Akt hat die Funktion der Einleitung, der Exposition. Er führt zumeist die wichtigsten Figuren ein, zeigt den Grundkonflikt und präsentiert die für den Konflikt entscheidenden Voraussetzungen. Da der Konflikt sich entfalten muss, baut ein erregendes Moment den Spannungsbogen auf (durch eine Handlung der Protagonisten oder Antagonisten). Im zweiten Akt wird diese Spannung gesteigert (der Konflikt wird verschärft) und zum Höhepunkt im dritten Akt geführt (hier treffen dann Protagonisten und Antagonisten [...] aufeinander, ein entscheidender Dialog oder auch Monolog ist dafür kennzeichnend). Im vierten Akt fällt die Handlung, und es erfolgt die Peripetie (die Umkehr/die Verkehrung der Situation in ihr Gegenteil) bzw. ist das tragische Moment hier angesiedelt (eine Entscheidung oder ein Entschluss, die keine Lösung des Konflikts mehr zulassen). Nach einem Moment der letzten Spannung (retardierendes Moment), das den glücklichen Ausgang (Komödie) bzw. den Untergang verzögert, folgen die Auflösung und das glückliche Ende (Komödie) oder

die Katastrophe (Tragödie). .Das geschlossene Drama strebt danach, eine geistige

Totalität zu vermitteln.

Das Drama der offenen Form bestimmt sich in negativer Abgrenzung von der geschlossenen Form (alle Formen, die nicht geschlossen sind, werden also der offenen Form zugerechnet). Eine Vielzahl von Räumen und Schauplätzen und große Zeitsprünge können im offenen Typ auftauchen. Mehrere Handlungsstränge sind möglich; die Einzelszenen, die oft unvermittelt beginnen und abrupt enden, stehen für sich, sind nicht notwendigerweise kausal mit anderen Szenen verknüpft. Einzelne Szenen können bereits den Aussagegehalt des gesamten Stücks repräsentieren. Ein Vielzahl von Figuren aus unterschiedlichen Schichten tritt auf, wobei die Mittelpunktfigur oft gar keinen direkten Gegenspieler hat, sondern sich gegen die gesellschaftliche Umwelt insgesamt zur Wehr setzen muss. Die Figuren

sind dieser Welt oft hilflos ausgeliefert, reagieren spontan (auch durch Gefühlsausbrüche), sind von Sensitivem und Untergründigem beeinflusst; höhere Normen erscheinen als fragwürdig. Die Sprache weist Stilmischungen, verschiedenen Sprachebenen und Formen des spontanen Sprechens auf. Gedanken werden assoziativ entwickelt, Parataxen und Prosasprache herrschen vor. Der Dialog treibt nicht unbedingt die Handlung voran, denn die Dialoge sind dadurch gekennzeichnet, dass die Aussagen der Figuren eher selbstreflexiv sind und sich nicht auf die Dialogpartner beziehen. Der Grund hierfür liegt darin, dass die Figuren keinen gemeinsamen Denk-, Gesellschafts- und Werteraum haben. Die eigene Existenz und die Behauptung der eigenen Person der Welt gegenüber stehen im Vordergrund. Die Kompositionsstruktur ist durch die Selbständigkeit der Einzelszenen bestimmt (Abfolge von Szenen oder Bildern); dieser Selbständigkeit wirken einige Elemente entgegen, z.B. die Mittelpunktfigur, die Verklammerung durch bestimmte Motive, Wiederholungen und Variationen bestimmter Situationen und Kontrastbindung. Das offene Drama präsentiert das Ganze in Ausschnitten

3.1.8 Dramentheorie: Aristoteles-Lessing- Weimarer Klassik

Als Bezugspunkt für die theoretische Beschreibung der Gattung DRAMA gilt immer noch die Lehre des Aristoteles (384-322 v. Chr.), dessen Schriften (.Von der Dichtkunst.) aber nur unvollständig überliefert worden sind; dennoch übten seine Auffassungen eine einflussreiche Wirkung aus, begründeten die Tradition der normativen Poetik und haben seit der Renaissance immer wieder Theoretiker und Praktiker des Dramas zur Auseinandersetzung mit der Lehre des Aristoteles veranlasst.

Aristoteles (Antike) sieht in der Dichtung (ähnlich wie in der Malerei und dem Tanz) zunächst einmal Nachahmung (Mimesis), und von diesem Begriff ausgehend bestimmt er die Tragödie: .Die Tragödie ist die Nachahmung einer edlen und abgeschlossenen Handlung von einer bestimmten Größe in gewählter Rede, derart, dass jede Form solcher Rede in gesonderten Teilen erscheint und dass gehandelt und nicht berichtet wird und dass mit Hilfe von Mitleid und Furcht eine Reinigung von eben derartigen Effekten bewerkstelligt wird. Wesentliche Elemente des Dramas sind hier benannt: die Handlung soll .edel. Sein und .abgeschlossen., von bestimmter Größe und in .gewählter Rede. Präsentiert werden. Die Rede erscheint in .einzelnen Teilen.; zudem wird .gehandelt und nicht berichtet. (wie es in der Epik der Fall ist); das Drama hat eine Funktion: mit Hilfe von .Mitleid und Furcht. soll eine Reinigung (Katharsis) von diesen .Affekten. erreicht werden. Die Handlung eines Dramas soll, so Aristoteles, einheitlich sein (Einheit der Handlung), ein bestimmtes Zeitmaß nicht überschreiten (Einheit der Zeit, Aristoteles spricht von einem einzigen Sonnenumlauf) und keine Ortswechsel aufweisen (Einheit des Ortes). Aus den Schriften des Aristoteles wurde im Laufe der Rezeption (Renaissancezeit) ein starres Regelwerk gemacht, das jedes Drama Normen unterwarf, die zu erfüllen waren: neben den oben genannten drei Einheiten waren dies die Forderung nach dem (pyramidalen) fünfaktigen Aufbau, die Forderung nach Einhaltung der .Ständeklausel. (nur Personen von Rang konnten Träger der tragischen Handlung sein), die Forderung nach der Schicklichkeit (bestimmte Ereignisse und Handlungen durften nicht auf der Bühne gezeigt werden, sondern konnten

nur .verdeckt. präsentiert werden, etwa im Botenbericht oder in der Mauerschau) und die Forderung nach der Wahrscheinlichkeit der Handlung (was traumhafte oder phantastische Handlungselemente von der Bühne verbannte).

Lessing (Aufklärung) war es schließlich, der gegen diese Bestimmungen formaler und inhaltlicher Art entscheidende Einwände vorbrachte. Er erklärte Aristoteles Überlegungen zur Einheit von Ort, Zeit und Handlung aus den Produktionsbedingungen der antiken Tragödie: auf der offenen Arenabühne waren Schauplatzwechsel nicht möglich, unterschiedliche Landschaften oder Schauplätze konnten nicht illusioniert werden; zudem war das Schauspiel auf das natürliche Licht der Sonne angewiesen. Weitaus wichtiger war jedoch Lessings Auseinandersetzung mit dem Katharsis-Begriff, die zu einer Neubestimmung der Definition dessen führte, was das Drama beim Zuschauer erreichen sollte und

wie es das erreichen konnte. Wenn es also wahr ist, dass die ganze Kunst des tragischen Dichters auf die sichere Erregung und Dauer des einzigen Mitleidens geht, so sage ich nunmehr, die Bestimmung der Tragödie ist diese: sie soll unsere Fähigkeit, Mitleid zu fühlen, erweitern.Von dieser Überlegung ausgehend, greift Lessing dann die Ständeklausel an: .Das Unglück derjenigen, deren Umstände den unsrigen am nächsten kommen, muss natürlicher Weise am tiefsten in unsere Seele dringen.Von daher leitet Lessing dann ab, dass auch Personen nicht hohen Standes (also auch bürgerliche Personen) Träger der tragischen Handlung sein können, denn Lessing geht von einer Identifikations-möglichkeit (Einfühlung) zwischen Publikum und dem dargestellten Schicksal aus. Ein bürgerliches Publikum, wie es sich zur Zeit Lessings, also im 18. Jahrhundert, allmählich erst zu entwickeln beginnt, soll sich mit dem Dargestellten (mit dem Schicksal des Helden) identifizieren können (in den Helden und seine Handlungsweise einfühlen können), um so seine eigene Tugendhaftigkeit zu entwickeln.

Goethe und Schiller (Weimarer Klassik) Gegen die Unruhe der Zeit (Französische Revolution, Aufstieg Napoleons, Frühindustrialisierung) setzt die Klassik Harmonie und Humanität als Leitideen. Ausrichtung am Idealbild der gr.-röm. Klassik, das auf den Schriften Johann Joachim Winckelmanns (1717-68) beruht (charakterisierende Formel von der edlen Einfalt und stillen Größe): In der antiken Kultur und ihren künstlerischen Zeugnissen sieht man die Harmonie zwischen Leben und Ideal, Natur und Freiheit (Schiller) und eine der Natur entsprechende Schönheit (Goethe) erreicht. Dem starren Rationalismus der Aufklärung stehen in der Klassik die Ideale des Guten, Wahren, Schönen entgegen; Abkehr vom Subjektivismus des Sturm und Drang; statt der dynamisch auf "Unendlichkeit" gerichteten "Universalpoesie" der Romantik: Statik, Vollendung und Schönheit als Harmonie zwischen sinnlichem Trieb und Vernunft. Sittlicher Idealismus: Sittengesetz als allgemeines Gesetz für das Vernunftwesen Mensch (kategorischer Imperativ Kants: "Handle so, dass du die Menschheit sowohl in deiner Person als in der Person eines jeden anderen jederzeit als Zweck, niemals bloß als Mittel brauchst"). Der Mensch gewinnt Freiheit und Autonomie dadurch, dass er die moralischen Gebote in den eigenen Willen aufnimmt. Die "reine Menschlichkeit" als Ideal. Werte: Menschlichkeit, Toleranz, Maß, Vollendung, Ausgleich; Übereinstimmung von Geist und Gemüt, Mensch und Natur, Individuum und Gesellschaft. Menschenbild: Mittelstellung des Menschen zwischen Geist und Materie; Mensch hat durch seinen Geist an der "Gottheit", durch seine Natur an der "Tierheit" teil. Bildung zur Humanität durch Kunst und Dichtung (Schiller: "ästhetische Erziehung"); Erziehungsideal: der in sich ruhende gute und schöne Mensch, in dessen Handeln Pflicht und Neigung sich in Übereinstimmung befinden (die "schöne Seele"); stimmen Pflicht und Neigung nicht überein, so tritt in der Überwindung der Neigung die Würde des Menschen, seine "Erhabenheit" hervor.Überwindung nationaler Schranken: Gedanke des Weltbürgertums. Kunstideal: Bändigung, Maß, Formung: Nach Schiller liegt das Wesen der Schönheit in der Harmonie zwischen sinnlichem Trieb und dem Gesetz der Vernunft; antikes Griechentum als Muster der Humanität und der künstlerischen Darstellung des "schönen" Menschen. Kunstgegenstand ist nicht "das Leben", sondern die Gesetzlichkeit des Lebens, nicht die Wirklichkeit, sondern die Wahrheit. Goethe: Der Dichter muss in der individuellen Gestalt den Typus erkennen lassen, dem Typus durch individuelle Gestalt Leben verleihen.
Entsprechend Wille zur Form, strenges Formideal: Naturgemäßheit, Beschränkung in den Mitteln, Ordnung im Aufbau, Harmonie der Teile; Fünf-Akt-Schema im Drama, Orientierung an den drei Einheiten; wohlgestaltete Sprache; Übernahme antiker Formen (Versmaße); Sparen an Personen und realistischem Detail; allgemeingültige Formulierungen.Themen: Abwendung von der Alltagswirklichkeit: erhabene Gegenstände, große Charaktere; Stoffe von grundsätzlicher Bedeutung (Goethe: Genie und Gesellschaft im Tasso; Humanität in der Iphigenie; Schiller: Freiheit, der Einzelne und das Schicksal, Schuld, Läuterung). Übernahme antiker Inhalte (Mythologie).

Brecht (Episches Theater des 20. Jahrhunderts) verwarf das Mittel der Einfühlung und setzte an seine Stelle die Verfremdung: .Die Einfühlung ist das große Kunstmittel einer Epoche, in der der Mensch das Variable, seine Umwelt die Konstante ist. Einfühlen kann man sich nur in den Menschen, der seines Schicksals Sterne in der eigenen Brust trägt, ungleich uns. (...)Die Frage lautet also: Ist Kunstgenuss überhaupt möglich ohne Einfühlung oder jedenfalls auf einer anderen Basis als der Einfühlung? (...)Was konnte an die Stelle von Furcht und Mitleid gesetzt werden, des klassischen Zwiegespanns zur Herbeiführung der aristotelischen Katharsis? (...)Ich kann die neue Technik des Dramenbaus, des Bühnenbaus und der Schauspielweise,

mit der wir Versuche anstellten, hier nicht beschreiben. Das Prinzip besteht darin, anstelle der Einfühlung die Verfremdung herbeizuführen. Was ist Verfremdung? Einen Vorgang oder einen Charakter verfremden heißt zunächst einfach, dem Vorgang oder dem Charakter das Selbstverständliche, Bekannte, Einleuchtende zu nehmen und über ihn Staunen oder Neugierde zu erzeugen. Für Brecht hatte das Theater des Aristoteles zu seiner Zeit seine Berechtigung gehabt, im .wissenschaftlichen. Zeitalter aber konnte es nur ein .nichtaristotelisches Theater. sein. Zudem hielt Brecht die begriffliche Trennung von EPIK und DRAMA für überholt, insofern sein Theater epische Mittel einsetzte (episches Theater). Unter dem Einfluss der Lehre von Marx und Engels sah Brecht die Gesellschaft als von Antagonismen (Widersprüchen) vorangetrieben; diese inneren Widersprüche galt es nach Brecht auf dem Theater zu zeigen, um dadurch den Zuschauer von einem Betrachtenden zu einem Handelnden, die Gesellschaft Verändernden zu machen (dialektisches Theater). Erreichen wollte Brecht dieses Ziel durch die Montage zahlreicher Elemente. Der szenische Text, die Musik, das Bühnenbild und die Darstellung auf der einen Ebene wurden ergänzt durch Songs, Kommentare und lyrische Elemente auf einer zweiten Ebene. Hinzu kamen die technischen Hilfsmittel: Tafeln, Projektionen, Filmeinblendungen usw. Diese Elemente sollten aber nicht zu einem .Gesamtkunstwerk. verschmelzen, sondern sich gegenseitig verfremden (Prinzip der .harten Fügung.) und so dem Zuschauer unterschiedliche Horizonte eröffnen, etwa wenn eine Figur in einem Song einen völlig anderen Standpunkt als im von ihr gesprochenen szenischen Text vertritt oder sich mit einem Kommentar direkt an das Publikum wendet. So hat Mutter Courage am Ende des Stücks ihre drei Kinder verloren und ist geschäftlich ruiniert; während sie diese Erfahrung in einem Song vermittelt, in dem es u.a. heißt .Mit seinem Glück, seiner Gefahre/der Krieg, er zieht sich etwas hin./Der Krieg, er dauert hundert Jahre./Der gmeine Mann hat kein Gewinn., spannt sie sich gleichzeitig allein vor den leeren Marketenderwagen, um weiter ihre Geschäfte zu betreiben, und sie gibt der Hoffnung Ausdruck, doch noch Gewinn machen zu können. Aussage des Liedes und Verhalten der Figur (.Ich muss wiederin Handel kommen..) stehen dabei in einem Widerspruch; die Verhaltensweise der Figur soll auf dem gesellschaftlichen Hintergrund dann interpretiert werden. Brechts Bedeutung für die Entwicklung von Dramentheorie und Theaterpraxis ist nicht nur daran zu erkennen, dass seine Stücke (immer noch) zu den meistgespielten unserer Zeit gehören, sondern auch daran, dass die Entwicklung des Theaters nach 1945 (Parabeltheater, groteskes Theater, absurdes Theater etc.) immer wieder unter Bezug auf seine Auffassungen (in mehr oder weniger zustimmender oder ablehnender Form) erfolgt ist. 

Die Komödie entlarvt Scheinwerte und menschlichen Schwächen, kritisiert teilweise satirisch öffentliche Missstände oder nimmt menschliche Charakterzüge zum Anlass heiteren Spotts. In ihrer Nähe steht das Lustspiel, das allerdings, weitaus weniger scharf menschliche Schwächen verspottend, eher

auf Heiterkeit abzielt. Drastischer in Derbheit und Komik ist die Posse, die aber auch einen satirisch-ironischen Grundton aufweisen kann und auf Verspottung abzielt. Die Farce ist von ähnliche derber Komik bestimmt, verspottet (zunächst in Versform) menschliche Schwächen und tritt später (Vers und

Prosaformen entwickeln sich) besonders als Literatursatire auf. Die Tragödie gilt (neben der Komödie) als Hauptgattungsform. Sie schildert einen .tragischen. (weil ungelöst bleibenden) Konflikt, der mit dem Untergang des Protagonisten endet (wobei Untergang nicht mit dem Tod des Protagonisten gleichzusetzen ist). In der Tragikomödie werden Elemente des Tragischen und Komischen, sich gegenseitig durchdringend und zur gegenseitigen Erhellung beitragend, miteinander verbunden. Komischen Elemente, manchmal bis zum Grotesken gesteigert (z.B. bei Dürrenmatt), verstärken dabei oftmalsden tragischen Aspekt.

Arbeitsaufgaben:

1. Erarbeiten Sie die Merkmale  des Dramas  im Überblick (Tabelle, Hand-Out o.ä.)

2. Welche Gründe erkennen Sie für den Wechsel zum offenen Drama?

3. Wie unterscheiden sich die Dramenansätze in der Antike, der Aufklärung und der Klassik? Fakultativ: Episches Theater
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