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Anstatt eines Vorworts eine Empfehlung

Um das Lesen dieses Buches auf der Couch zu einem besonderen Erlebnis 
zu machen, ist es wichtig, eine entspannte Leseumgebung zu schaffen. Hier 
sind einige Anregungen:
1. Die Beleuchtung: Eine angenehme Beleuchtung ist entscheidend. 

Mit einer Leselampe lässt sich genügend Licht schaffen, um die 
Seiten dieses Buches ohne Anstrengung zu lesen.

2. Eine gemütliche Decke und ein Kissen im Rücken: Eine kusch-
lige Decke sorgt für Wärme und ein heimeliges Gefühl. Zahlreiche 
Kissen können verwendet werden, um es so bequem wie möglich zu 
gestalten. Unterschiedliche Größen und Formen ermöglichen es, die 
perfekte Unterstützung für den Rücken zu finden.

Neben einer bequemen Couch und einer idealen Atmosphäre kann das 
richtige Lesezubehör das Leseerlebnis erheblich verbessern:
1. Eine Buchstütze: Diese hält das Buch aufrecht und ermöglicht beide 

Hände frei zu haben – ideal für eine Tasse Tee.
2. Ein Lesezeichen: Kreative Lesezeichen helfen nicht nur dabei, die 

Stelle im Buch zu finden, sondern können auch als dekoratives Ele-
ment auf dem Sofatisch dienen.

Bequemes Lesen auf dem Sofa stellt eine der angenehmsten Arten dar, Zeit für 
sich selbst zu verbringen. Mit der richtigen Möbelauswahl, einer angenehmen 
Atmosphäre und dem passenden Buch wird das Lesevergnügen unvergess-
lich. Die Verwendung von Lesezubehör rundet das Erlebnis ab und fördert 
das Eintauchen in die Welt der Literatur. Dies ist eine Einladung, die eigenen 
Lesegewohnheiten zu verbessern und das Lesen auf dem Sofa zu einem echten 
Genuss zu machen (Quelle: www.bookiepad.de, veröffentlicht 12. Oktober 
2024 von Sonja Praschberger, frei vom Autor zusammengestellt).
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Theater, was ist das?
Ein Streifzug durch die Theatergeschichte – Zur Einführung

Peter Duhr

Theater, was ist das? Ein Gebäude, eine Bühne, der Vorhang, die Schau-
spielenden, die Rollen, Requisiten oder Kostüme? Oder sind es die 
Dramen, die Stücke, die Geschichten, welche erzählt werden? Oder die 
Aufführung, die Inszenierung und das Wechselspiel mit dem Publikum 
während eines Bühnenereignisses? Oder ist Theater eine Institution mit 
programmatischen Konzepten, spezifischen Strukturen und verschiedenen 
Gattungen wie Musiktheater, Sprechtheater, Tanztheater, Figurentheater 
oder Performancekunst? Das Theater ist in seiner Komplexität und Mehr-
dimensionalität mit einem feststehenden Theaterbegriff nur schwer zu 
fassen. So vielfältig Theater in seinen Erscheinungen zutage tritt, so viel-
fältig sind auch die Disziplinen ihrer Erforschung: Literatur, Kunst, Ar-
chitektur, Soziologie, Semiotik, Phänomenologie, die Psychologie sowie 
die Theaterwissenschaft selbst. Die Geschichte des Theaters umfasst ver-
schiedene Epochen, Stile und Techniken, welche in Wechselwirkung mit 
sozialen, kulturellen, religiösen und politischen Veränderungen ihren Aus-
druck fanden. Doch wie lassen sich theaterhistorische Phänomene dingfest 
machen, da ja eine Aufführung am Ende der Vorstellung unwiederbringlich 
verloren ist? Welche Art von Quellen liegt vor? Wie lässt sich der Gegen-
stand räumlich und zeitlich gliedern?

Der vorliegende Überblick soll eine kurze Orientierung über bedeut-
same Entwicklungen des Theaters ermöglichen. Ein Anspruch auf Voll-
ständigkeit ist jedoch aufgrund der Komplexität dieses »flüchtigen« 
Phänomens nur schwer möglich. Dabei geht es auch immer um die Per-
spektive, aus welcher Dinge gesehen, dargestellt oder eingeordnet werden, 
und darum, den eingeschriebenen Blick durch die eigene Herkunft, Soziali-
sation, Gender oder Klasse zu behaupten, zu wechseln oder zu überwinden. 
Denn Theater ist auch immer die Geschichte von Herrschaftssystemen, 
und stets im Kontext der bestehenden Macht- und Kapitalverhältnisse zu 
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Theater, was ist das?

diskutieren. Wer darf wann, wem, wo und wie welche Geschichten erzäh-
len?

Theatralität vormoderner Gesellschaften (bis 500 v. Chr.)

Wo beginnt Theater(-geschichte)? Weit bevor das Theater (griech. Théa-
tron = die Schaustätte) in der griechischen Antike seine Bezeichnung ge-
funden hat? Joachim Fiebach, einer der vielseitigsten, produktivsten und 
wirkungsmächtigsten international anerkannten deutschen Theaterwissen-
schaftler, beginnt sein 2015 erschienenes Buch Welt Theater Geschichte – 
Eine Kulturgeschichte des Theatralen mit folgenden Worten:

»Wann und wie entwicklungsgeschichtlich frühe Gesellschaften theatral 
handelten und ob sie Theater als spezifische, gleichsam ästhetisch dominante 
Praktik ausdifferenzierten, ist unbekannt. […] Es dürfte aber keine völlig ab-
wegige Annahme sein, dass Menschen theatral seit den Zeiträumen handel-
ten, in denen sie jene Bildnisse auf Felsen bzw. in Höhlen zeichneten und/
oder einritzen, die bis zu 20.000 Jahre zurückzudatieren sind. Die Malereien, 
Zeichnungen, Gravierungen zeigen Erscheinungen und Geschehnisse von 
Tieren, Menschen und Beziehungen zwischen Menschen und der Natur 
[…] bis hin zu Maskierungen, die dem ähneln, was steinzeitlich produzie-
renden Jäger- und Sammlergemeinschaften, die noch bis ins 20. Jahrhundert 
zu beobachten waren, theatral ausagierten – im Bemühen, ihre Existenz zu 
sichern, ihr Leben und ihr Dasein in der Welt sinnvoll zu deuten und, viel-
leicht nicht zuletzt, aus Genuss am Machen der Dinge (am Ästhetischen). 
So ist zu vermuten, dass mit dem ganzen Körper vollzogene kommunikative 
symbolische oder eben theatrale Handlungen eine nicht unwichtige, viel-
leicht sogar sehr wesentliche Rolle in den frühen Stadien der Geschichte der 
Menschheit gespielt haben« (Fiebach, 2015, S. 12).

Demnach lassen sich aus der Beobachtung noch existierender Jäger- und 
Sammlergesellschaften Umrisse früher vormoderner theatraler Tätigkeiten 
zeichnen. Bei den darstellerischen Praktiken handelt es sich um die Ausein-
andersetzung mit der Natur wie Jagd, Viehzucht oder Ackerbau oder mit 
der Gestaltung individueller und gemeinschaftlicher Wendepunkte und 
Initiationen wie Geburt, Erreichung der Fruchtbarkeit oder Sterben. Dabei 
wird bei vorwiegend oral kommunizierenden Gemeinschaften dem leben-

1
2
3
4
5
6
7
8
9
10
11
12
13
14
15
16
17
18
19
20
21
22
23
24
25
26
27
28
29
30
31
32
33
34
35
36
37
38



13

Das Theater der griechischen Antike (500–350 v. Chr.)

digen Körper eine ganz besondere Rolle zuteil. Masken, Körperbemalun-
gen und Verkleidungen, Gestik und Mimik, Tänze, Gesänge und rhythmi-
sche Bewegungen haben einen stark symbolischen Charakter und weisen 
in ihrer konkreten Form auf ein mythisch verstandenes Verhältnis von 
Raum und Zeit, zu ihrem Schöpfer wie auch zu ihren eigenen Ahnen hin. 
Bei den Aufführungen interagieren beispielsweise junge Krieger, welche in 
verschiedenen Rollen schlüpfen, mit dem Rat der älteren Männer. Frauen 
werden als aktiv Teilnehmende von den Aufführungen ausgeschlossen. Das 
Erzählen der Geschichten obliegt einem Darsteller/Erzähler/Sänger, der 
die Dialoge und die Rollen imitiert. Das Dialogische überhaupt ist dem 
Erzähltheater oraler Traditionen wesentlich eingeschrieben. Es gibt keine 
klare Trennung zwischen den Darstellenden und den Zuschauenden. Die 
gesamte Gemeinschaft ist kollektiv in die Aufführung eingebunden. Das 
Konzept des social drama, welches der britische Ethnologe Victor Turner 
aus Beobachtungen der Rituale der Ndembu im heutigen Sambia, entwi-
ckelt hat, macht besonders deutlich, welchen entscheidenden Faktor die 
streng ritualisierten Darbietungen zur Durchsetzung und Stabilisierung 
von hierarchischen Strukturen und dem Umgang mit Konfliktpoten-
zial und Widersprüchen vormoderner Gesellschaften haben (vgl. Turner, 
1982).

Das Theater der griechischen Antike (500–350 v. Chr.)

Das mythisch-religiöse Denken früher Gesellschaften ist auch im antiken 
Griechenland allgegenwärtig. Das Weltliche und das Göttliche sind un-
trennbar miteinander verwoben. Alle Bereiche des individuellen und kol-
lektiven Lebens hatten eine religiöse Dimension, und so auch das Thea-
trale. Dies wird besonders in den Großen Dionysien deutlich, welche seit 
Mitte des 6. Jahrhunderts v. Chr. jährlich im März zu Ehren des Gottes Di-
onysos in Athen gefeiert wurden. Dionysos ist nach den Überlieferungen 
ein sehr widersprüchlicher Gott. Er ist ständig unterwegs, man trifft ihn 
überall, er ist nirgendwo zu Hause, im ewigen Wandel, immer das Fremde, 
er erscheint als Gott des Rebstocks, des Weines, und als Gott der Mania, 
des Wahnsinns, der zu Mord und Befleckung führt. Gewalttätig, hilfsbereit 
und freundlich zugleich.

Das Fest begann mit einer prächtigen Prozession zum Dionysos-Theater 
am Hang des Burgbergs Akropolis. Das Theater bot bis zu 14.000 Plätze 
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Theater, was ist das?

in einem Halbrund um die runde Orchestra, den Tanzplatz. Der Umzug 
wiederholte symbolisch die ursprüngliche Reise des Gottes nach Attika. 
Es wurden Opfertiere mitgeführt, an verschiedenen Altären wurde Halt 
gemacht, getanzt und Wein ausgeschenkt. Männer- und Knabenchöre 
sangen die Dithyramben, die Preislieder zu Ehren Dionysos. Junge Krieger, 
in voller Rüstung, trugen das Bildnis des Dionysos und setzten es auf dem 
Altar der Orchestra ab. Ihnen wie auch den Kriegswaisen, Priestern und 
Adligen kamen besondere Plätze im Theater zu. Die Männer- und Knaben-
chöre bildeten den Chor. Es war das zentrale festlich-rituelle Ereignis der 
Stadt und wurde von dem Tyrannen Peisistrazos in der Mitte des 6. Jahr-
hunderts zum Staatskult erhoben.

Im 5. Jahrhundert v. Chr. dauerte das Fest mindestens fünf Tage und 
es fand zum ersten Mal ein Wettbewerb der Tragiker statt. In diese Zeit 
fällt auch der Umbruch Griechenlands von einer Aristokratie zu einer De-
mokratie, in der alle Bürger frei waren, jedoch nicht die Frauen und auch 
nicht die Sklaven. Mit der Entmachtung des Adels und der Errichtung der 
Volksversammlung gewannen auch die Mittelschichten wie Kaufleute und 
Handwerker sowie die Bauern an politischer Mitbestimmung. Athen ver-
wandelte sich nach den Perserkriegen Anfang des 5. Jahrhunderts v. Chr. in-
nerhalb kürzester Zeit zu einer Großmacht. Die Festspiele hatten demnach 
auch eine stark außenpolitische Komponente, ein grandioses Schauspiel 
der imperialen Macht. Sie zeigten den Aufstieg der demokratischen Polis 
Athen, welche ihre Führungsrolle und ihren Reichtum zur Schau stellte.

Bei dem Dichterwettbewerb führten drei Dichter je drei Tragödien und 
ein Satyrspiel auf. Die Aufführungen fanden am Tage statt. Die Bürger-
schaft saß in einem Halbrund um die runde Orchestra und konnte somit 
nicht nur das Spiel, sondern auch sich selbst sehen. Obwohl die oberste 
Sitzreihe ca. 100 Meter von der Spielfläche entfernt war, konnte jedes ge-
sprochene Wort an jeder Stelle des Theaters verstanden werden. Der Ein-
trittspreis war gering, um so vielen Menschen wie möglich einen Theater-
besuch zu ermöglichen. Alle Darsteller auf der Bühne trugen Masken sowie 
den Chiton, ein im Alltag von Männern wie von Frauen getragenes Kleid 
aus einer rechteckigen Stoffbahn, die mit einem Gürtel und einer Schul-
terspange zusammengehalten wurde. Bei der Entwicklung der Tragödie 
dürfte ein entscheidender Faktor gewesen sein, dass sich ein Darsteller aus 
der theatralen Aktion der Chorgemeinschaft herauslöste und somit eine 
dialogische Wechselrede mit dem Chor ermöglichte. Diese Struktur findet 
sich auch bei den Aufführungen der drei bedeutenden Dichter der griechi-
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Das Theater der griechischen Antike (500–350 v. Chr.)

schen Tragödie Aischylos (Die Perser, Trilogie Orestie), Sophokles (Anti-
gone, König Ödipus) und Euripides (Medea, Iphigenie in Aulis, Elektra, Die 
Bakchen), wobei die heraustretende Rolle zugleich ihre Darsteller waren. 
Später erfolgte auch die Herauslösung weiterer Personen aus dem Chor. 
Frauen waren zu dieser Zeit auf der Bühne nicht erlaubt. (Simhandl, 2014, 
S. 27ff.). Neben dem gesprochenen Wort boten die Aufführungen auch 
musikalische und tänzerische Passagen. Vor allem die Alten Komödien des 
Dichters Aristophanes (Lysistrata) verweisen durch Kostümierungen wie 
Phallus, gepolsterte Leibteile und groteske Masken auf theatrale Fruchtbar-
keitspraktiken des mythisch-rituellen Denkens (Fiebach, 2015, S. 12).

Dem Umbruch der Zeit geschuldet, setzten sich die Tragödien größten-
teils mit der neuen Ordnung der Polis auseinander, dem Zusammenstoß 
der Interessen des einzelnen Individuums und des Staates. Im Spannungs-
feld des mythischen Denkens und der neuen Rationalitäten geht es um 
die existenzielle Frage Was soll ich tun? Das Philosophieren und vielseitige 
Reflektieren, das Argumentieren und Diskutieren, das Abwägen mit dem 
Chor, Entscheidungen zu treffen, sind grundlegende Elemente der Tragö-
dienstruktur. Die Komödien wiederum übten auch mit direkter Ansprache 
des Publikums scharfe Kritik an herausragenden Persönlichkeiten und Ins-
titutionen Athens, stellten sie bloß oder machten sie lächerlich. Das Satyr-
spiel, welches zum Wettbewerb dazugehörte, ist eine aus dem Dionysoskult 
weitergeführte Gattung des antiken Dramas, welche auf eine derbe, heiter-
komische wie auch lüsterne Art und Weise Geschichten großer Helden er-
zählt und kommentiert. Das einzig vollständig erhaltene Satyrstück ist der 
Kylop von Euripides, in welcher der große Held Odysseus mit dem Riesen 
Polyhem kämpft.

Erst 200  Jahre später, 355 v. Chr., verfasste Aristoteles, einer der ein-
flussreichsten Philosophen und Universalgelehrten seiner Zeit, seine Poetik 
(vgl. Aristoteles, 1994), in der er die Entstehungsgeschichte der griechi-
schen Tragödie und Komödie beschreibt und daraus eine erste theoreti-
sche Reflexion über das Theater ableitet. Er verhandelt dabei Fragen der 
Nachahmung und Repräsentation (Mimesis), der Handlungsgestaltung 
sowie der Wirkung und Wahrnehmung von Dramen und Theater. Nach 
der antiken Dichtungslehre erfolgt die Gestaltung der Sprache auf zwei 
unterschiedliche Weisen: mimetisch und diegetisch. Die Diegeses ist eine 
epische Erzählung oder Rezitation, die der Präsentation der mythologi-
schen Erzählungen dient. Im Gegensatz dazu steht die Mimesis, eine dar-
gestellte Handlung. Nachgeahmt wird die Geschichte, die gespielt wird, 
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und mimetisch ist auch die Tätigkeit der Schauspielenden, die die Figuren 
mit Bewegung und Sprache nachahmen. Der griechische Philosoph Platon 
steht jedoch der Mimesis in seiner Politeia (Der Staat) von 375 v. Chr. 
kritisch gegenüber (vgl. Platon, 1982). Nach Platon steht jede künstleri-
sche Nachahmung in einem verfälschten Verhältnis zu der abzubildenden 
Wirklichkeit, denn nicht die Dinge selbst werden nachgeahmt, sondern 
nur unsere Vorstellung von Dingen. Platon benutzt den Mimesisbegriff, 
um den darstellenden Künsten die Unwahrheit und Wirklichkeitsverfrem-
dung zuzuschreiben. Das Theater tue nur so als ob. Von Platon geht somit 
die Debatte über das Theater als Ort der Täuschung, Lüge und Verstellung 
aus. Die Diegeses, die einfache epische Erzählung oder Rezitation, die der 
Präsentation der mythologischen Erzählungen dient, wird von Platon ge-
duldet (Balme, 2021, S. 64).

Im Gegensatz zu Platon sieht sein Schüler Aristoteles in der Mimesis eine 
grundlegende Voraussetzung für die Wirkung des Theaters. Da die Eigen-
schaft der Nachahmung dem Menschen angeboren sei, legt Aristoteles den 
Schwerpunkt auf die dramatische Handlung, die er als Mythos definiert, als 
Nachahmung und Konstruktion einer Geschichte der griechischen Mytho-
logie. Der Handlungsverlauf folgt dabei den Regeln der Wahrscheinlichkeit 
oder Notwendigkeit, nicht dem Wirklich-Möglichen, also eher dem Fiktio-
nalen und nicht dem, was wirklich geschehen ist. Geführt von erkenntnis-
fähigen Figuren und Charakteren soll bei den Zuschauenden phobos und 
eleos (unterschiedlich übersetzt als Schauder und Jammer oder Furcht und 
Mitleid) erzeugt werden, welche sich im Höhepunkt des Dramas entladen, 
damit sich das Publikum am Ende wie geläutert fühlt. Das ist die kathar-
tische Wirkung, eine Reinigung durch das Durchleben der Affekte. Dafür 
muss die Handlung geschlossen sein und darf keine Brüche aufweisen, 
woraus sich die berühmten sogenannten aristotelischen Einheiten ergeben: 
die Einheit von Handlung, Zeit und Ort, wobei Aristoteles nur die Einheit 
der Handlung ausdrücklich festlegt, die Einheit der Zeit wird nur beiläufig 
auf 24 Stunden bestimmt und die Einheit des Ortes ist eine nachträgliche in 
der Renaissance aufgestellte Norm (Balme, 2021, S. 64–67).

Das Theater der römischen Antike (300 v. Chr.–500 n. Chr.)

Im 3. Jahrhundert v. Chr. begann die römische Herrschaft, ihre Macht über 
den gesamten Mittelmeerraum auszubreiten. Damit endete die politische 
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