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Studienordnung / Wegweiser

Allgemeine Hinweise zum Fach, zur Studienordnung, Hinweise zur Anfertigung schriftlicher Hausarbeiten, eine Filmliste mit »Klassikern«, Lektüreempfehlungen und anderes mehr entnehmen Sie bitte der Homepage der Filmwissenschaft: www.uni-mainz.de/film 

Bibliothek: Raum 01-002 

Die Bibliothek der Filmwissenschaft befindet sich im selben Gebäude des Medienhauses, Wallstr. 11, Eingang rechts, im 1. Stock, im Eingangsbereich von K3.

Die Öffnungszeiten: Mo 11-15 Uhr, Di 10.30-14.30 Uhr, Mi 12-16 Uhr, Do 13-17 Uhr, Fr 10-14 Uhr. Die Bibliothek ist grundsätzlich eine Präsenzbibliothek, d.h. Bücher können zu den Öffnungszeiten eingesehen, aber nicht ausgeliehen werden. Ausleihe aus der Bibliothek ist nur über das Wochenende möglich oder kurzfristig zum Kopieren. Voraussetzung für die Ausleihe ist die Vorlage einer gültigen UB-Karte.

Videothek: Raum 00-222, Tel. 31722

Die Videothek ist an folgenden Tagen geöffnet: 

-dienstags von 11-13 Uhr zur Ausleihe 



-freitags von 11-13 Uhr zur Rückgabe UND Ausleihe 

-montags von 11-13 Uhr zur Rückgabe. 

In der vorlesungsfreien Zeit: siehe Aushang

Voraussetzung für die Ausleihe ist die Vorlage einer gültigen Seminarkarte.

Wer Bücher und Videos mehr als zweimal mit Verspätung abgibt, riskiert eine Sperrung der Seminarkarte und damit einen Ausschluss von der Ausleihe für das laufende Semester. Auf jeden Fall wird eine Säumnisgebühr von 1,50 Euro pro angebrochenem Tag und Film erhoben.

Der Sichtraum ist in den Fachschaftsraum verlegt worden. Die Anmeldeliste für Sichttermine liegt im Sekretariat aus, wo auch der Schlüssel für den Fachschaftsraum erhältlich ist.

Das Schwarze Brett

Die aktuellste Informationsquelle der Filmwissenschaft ist das Schwarze Brett hinter den Glaskästen im Foyer der Filmwissenschaft im Medienhaus. Dort werden z. B. Änderungen gegenüber dem Vorlesungsverzeichnis, geänderte Sprechzeiten, besondere Veranstaltungen und andere wichtige Informationen ausgehängt.

Seminarbesuch

Die Anmeldung zu den Veranstaltungen (gemeint sind Seminare und Übungen; Vorlesungen sind öffentlich) erfolgt – wenn nicht ausdrücklich anders vermerkt – in der ersten Seminarsitzung des Semesters.

Für alle Seminare besteht Anwesenheitspflicht, d. h., um einen Leistungsnachweis   (= Schein) zu erwerben, dürfen nicht mehr als zwei Sitzungen versäumt werden.

Falls nicht anders angegeben, beginnen die Veranstaltungen c.t. (d.h. mit akademischem Viertel); es sei denn, der Beginn ist ausdrücklich auf s.t. (d.h. ohne akademisches Viertel) oder auf 30 Minuten nach der vollen Stunde (z.B. 9.30 Uhr - 11.00 Uhr) festgelegt.

Anmeldung

Studienanfänger und Studienortwechsler müssen sich im Sekretariat der Filmwissenschaft anmelden (zusätzlich zur Einschreibung im Studierenden-sekretariat). Bringen Sie hierzu bitte ein Passfoto, das Stammdatenblatt und das Studienbuch mit.

Anmeldung: zu Sekretariatsöffnungszeiten in den beiden ersten Wochen des Sommersemesters 2007 

Seminarkarten: 

Nur die Fachschaft verlängert zu Beginn des Semesters die Seminarkarten. Die Termine werden noch bekannt gegeben.

Fachschaftsrat

Adresse: Raum 00-125 im Eingangsbereich des Medienhauses, Wallstr. 11, Tel. 39-31762, Fax: 39-25502. Alle Studierenden der Filmwissenschaft bilden zusammen die Fachschaft und wählen auf einer jährlichen Vollversammlung die Mitglieder des Fachschaftsrats. Dieser vertritt die Interessen der Studierenden gegenüber dem Institut, innerhalb der Universität und nach außen. Er bemüht sich um eine Verbesserung der Studienbedingungen. Zu seinen Aufgaben gehören u.a. die Betreuung von Studienanfängern und die Organisation von Erstsemester-Wochenenden und Fiwi-Partys.

Im Fachschaftsraum stehen allen Studierenden eine Kaffeemaschine, ein DVD-Player, zwei Videorecorder sowie ein Grundstock wichtiger Filme auf DVD zur Verfügung. Hier lassen sich auch Klausuren aus vergangenen Semestern einsehen.

Die Treffen des Fachschaftsrats finden während des Semesters jede Woche statt und sind öffentlich. Ideen und Mithilfe sind jederzeit willkommen. Weitere Informationen im Internet: www.filmfachschaft-mainz.de.

Veranstaltungen im Sommersemester 2007

Prof. Dr. Thomas Koebner nimmt im Sommersemester 2007 ein Forschungs-Freisemester wahr und wechselt danach in den Ruhestand. Sprechstunden und persönlich vereinbarte Prüfungen finden statt. (Die Sprechstundentermine finden Sie auf Seite 2).
Vorlesungen

V
Norbert Grob u.a.

Kino des Minimalismus


[2-std.], Mi 13-15, c.t., Hörsaal

V
Norbert Grob


Geschichte und Ästhetik des Kriminalfilms 

[2-std.], Di 14-16, c.t., Hörsaal

V
Susanne Marschall


Die Fernsehserie 

[3-std.], Do 12-15, c.t., Hörsaal
Kathrin Zeitz

Tutorium zur Vorlesung


[2-std.], Mi 11-13, c.t., Seminarraum
V
Marcus Stiglegger


Seduktive Strategien des Films


[2-std.], Mo 10-12, c.t., Hörsaal

Proseminare
PS 
Bernd Kiefer


Einführung in die Filmanalyse



[4-std.], Fr 10-14, c.t., Hörsaal


Manuel Koch


Tutorium zur Einführung


[2-std], Mo 12-14, c.t., Seminarraum

Beginn: 23.04.2007
PS
Bernd Kiefer u.a.

Filmischer Modellversuch


[6-std.], Ort und Zeit nach Vereinbarung,

Vorbesprechung am Montag, 12.02.2007, ab 16.30, Hörsaal
PS
Thomas Klein


Road Movies 


[2-std.], Di 10-12, c.t., Hörsaal 

PS
Irene Schütze


Filmische Räume: Ästhetik und Production-Design


[2-std.], Do 10-12, c.t., Seminarraum

PS
Andreas Rauscher 


Einführung in die Game Studies


[2-std.],Mi 16-18, c.t., Hörsaal
PS
Andreas Rauscher 


US-Independents zwischen Sundance und Hollywood II


[2-std.], Di 12-14, c.t., Hörsaal
PS
Peter Schulze


Cinema da Retomada – ›Kino der Wiederkehr‹
Ein Panorama des brasilianischen Films der Gegenwart

[2-std.], Fr 10-12, c.t., Seminarraum

PS
Alexander Fichert


Aki Kaurismäki


[2-std.], Fr 12-14, c.t., Seminarraum
PS
Peter Moormann


Filmmusik

[2-std.], Mo 15-17, c.t., Seminarraum


Sichttermin: Mo 17-19

PS
Miriam Fuchs


Agnès Varda 


[2-std.], Di 16-18, c.t., Hörsaal
Hauptseminare

HS
Norbert Grob


Klassische Dramaturgien des Films

[3-std.], Do 15-18, c.t., Seminarraum


HS
Susanne Marschall/ Fabienne Liptay


Filmregisseurinnen


[3-std.], Di 10-13, c.t., Seminarraum

HS
Bernd Kiefer/ Bernhard Reitz

Apocalyptic Darkness: Joseph Conrad und Francis Ford Coppola
[2-std.], Di 10-12, c.t., P 13 (Philosophicum) 

HS
Marcus Stiglegger


Kim Ki-Duk


[3-std.], Di 16-19, c.t., Seminarraum

HS
Fabienne Liptay


Melancholie im Film


[3-std.], Mo 12-15, c.t., Hörsaal

HS
Bernd Kiefer/ Josef Rauscher

Philosophieren im Film – Philosophieren über Film.
Filmregisseure als Bildphilosophen


[3-std.], Mo 16-19, c.t., Hörsaal

HS
Roman Mauer/ Martin Pieper

ARTE Grand Format – Der große Dokumentarfilm

 
[3-std.], Mi 15-18, c.t., Seminarraum

HS
Jörg Zimmermann

Geschichte und Theorie der Fotografie II:


Künstlerfotografie vom Dadaismus bis zum Surrealismus


[2-std.], Mo 16.15 – 17.45 Uhr, 

Seminarraum der Akademie für Bildende Künste, Am Taubertsberg 6   

Beginn des Seminars: 23. April 2007

Oberseminare
OS
Norbert Grob


Colloqium für Examenskandidaten


[2-std], 14-tägig, Do 18-20, c.t., Seminarraum
Zwischenprüfung

Alle Hauptfach-Studierenden der Filmwissenschaft müssen zum Ende des 4., spätestens zum Ende des 5. Fachsemesters die Zwischenprüfung ablegen. Voraussetzung zur Anmeldung für die Prüfung ist die Vorlage von vier benoteten Scheinen aus den beiden Einführungen und zwei thematischen Proseminaren. Der unbenotete Schein aus dem „Filmischen Modellversuch“ kann auch im Hauptstudium erworben werden.

Die Zwischenprüfung im Sommersemester 2007 findet statt am



Montag, 23. April 2007, von 10 bis 16 Uhr

Die Anmeldung zu der Prüfung hat zu erfolgen bis spätestens



Donnerstag, 29. März 2007,
in den Sprechstunden der beiden Zwischenprüfungs-Beauftragten Dr. Bernd Kiefer und Dr. Thomas Klein unter Vorlage aller Scheine.

Anmeldeformulare erhalten Sie im Sekretariat!





Achtung
Zur Festlegung der Vornote werden nur die Noten aus den beiden Einführungskursen berücksichtigt.

Das Thema der mündlichen Prüfung von der Dauer einer Viertelstunde darf nicht identisch sein mit einem Thema, das bereits in einer Hausarbeit behandelt wurde.

Die genaue Terminabsprache erfolgt bei der Anmeldung!

Die Zwischenprüfungsbeauftragten

Dr. Bernd Kiefer

Dr. Thomas Klein

Mainz, 17. Januar 2007
Vorlesung

V
Norbert Grob u.a.

Kino des Minimalismus


[2-std.], Mi 13-15, c.t., Hörsaal
Von Beginn an gab es im Film eine Tradition, das gängige und konventionelle Erzähl-, Schauspieler- und Schauwert-Kino in Frage zu stellen, jegliche Dramatisierung und Psychologisierung zu eliminieren und alles Überflüssige zu entfernen. Stattdessen sollte das absolut Wesentliche und Notwendige in aller Knappheit, in aller Konzentration im Zentrum stehen: die Prägnanz radikaler Essenzialität. Das übliche Kino (der Figuren in Aktionen und Konflikten) wird überwunden, um ein cinéma de voyant, ein „Kino des Sehenden“ (Deleuze), aufzubauen, wo – wie Bresson ausführt – „der Ausdruck erlangt wird durch Zusammenhänge von Bildern und Tönen“, wo „weder analysiert noch erklärt“, sondern „zusammen(ge)setzt“ wird. 

Es ist eine Tradition, die weder an eine bestimmte nationale Kinematographie noch an ein bestimmtes Genre gebunden ist. Im Gegenteil: Sie ist in Amerika zu finden – wie auch in Asien, Afrika oder Europa; und sie ist in manchen Kriminalfilmen (bei Jean-Pierre Melville) zu entdecken – wie auch im Soziodram (bei Yasujiro Ozu), im Road Movie (bei Jim Jarmusch), in der Romanze (bei Rudolf Thome) oder im Western (bei Monte Hellman).

Von einer „Ästhetik der Kargheit“ sprachen die einen, von der „schönen Anstrengung der Reduktion“ die anderen. Wir nennen es: Kino des Minimalismus. Robert Bresson nannte es: „Kinematographen-Kino“, wo stets „eine Entdeckungsreise auf einem unbekannten Planeten“ gewagt werde, bei der die „Schönheit“ des Films nicht in den Bildern ist, „sondern in dem Unsagbaren, das sie auslösen werden.“

Die Vorlesung wird unterschiedliche Konzeptionen des filmischen Minimalismus vorstellen und erörtern – entwickelt und vorgetragen von Kollegen aus Berlin, Marburg und Mainz.

Programm:

18.04.2007

Einführung / Minimalismus in Philosophie, Film- und Kunsttheorie

(NoG/BK/JoR)

25.04.2007

Thomas Klein: John Cassavetes

02.05.2007

Josef Rauscher: Andy Warhol

09.05.2007

NoG /BK / JoR: Carl Theodor Dreyer

16.05.2007

Bernd Kiefer: Robert Bresson

23.05.2007

Hans Helmut Prinzler/NoG: Yasujiro Ozu

06.06.2007

Roman Mauer: Jim Jarmusch

13.06.2007

Thomas Koebner: Eric Rohmer

20.06.2007

Karl Prümm. Buster Keaton

27.06.2007

NoG: Rudolf Thome

11.07.2007

Marcus Stiglegger: Bruno Dumont

18.07.2007

Fabienne Liptay: Hou Hsiao-hsien

25.07.2007

NoG/BK/JoR: Conclusio

Literatur:

P.W.Jansen/W.Schütte (Hg.): Robert Bresson. Reihe Film 15. München 1978 – Robert Bresson: Noten zum Kinematographen. München 1980 – St.Braun/F.Göttler/C.Reimer/K.Volkmer: Ozu Yasujiro. KinoKonTexte 1. München 1981 – P.W.Jansen/W.Schütte (Hg.): John Cassavetes. Reihe Film 29. München 1983 – Gilles Deleuze: Das Zeit-Bild. Kino 2. Frankfurt am Main 1991 – H.Belach/W.Jacobsen (Hg.): Buster Keaton. Berlin 1995 – Jochen Werner: Aki Kaurismäki. Mainz 2005 – Roman Mauer: Jim Jarmusch. Mainz 2006 – Ulrich Kriest: Rudolf Thome. Marburg 2007

Vorlesung

V
Norbert Grob


Geschichte und Ästhetik des Kriminalfilms 

[2-std.], Di 14-16, c.t., Hörsaal

Kriminalfilme sind von Anfang an Fantasien um Verbrechen, um Gangster und Detektive, um illegales Handeln und den Kampf dagegen. Filme mit Rätseln, die Schritt für Schritt gelöst werden, ohne dass am Ende wirklich alles klar und eindeutig ist. Immer bleibt ein gewisser Rest, der Unbehagen oder Irritation oder auch Zweifel weiter wirken lässt.

Als Stoff ist im Grunde alles möglich – von der einzelnen Extremtat bis zum typischen Allerweltsverbrechen. In den meisten Filmen aber steht Mord im Zentrum, weil, wie E.M.Wrong in seinem Crime and Detection betont, „Mord geheimnisvoller und dramatischer ist als alles andere.“

Erzählt wird aus unterschiedlichen Perspektiven, unterschiedlichen points of view, wobei diese dann auch die jeweiligen Subgenres definieren: Detektiv- und Polizeifilm, Gangsterfilm, Thriller, Gerichtsfilm. Eine erste Regel dazu: Je gebrochener der Held – ob nun Polizist oder Gangster, Anwalt oder Unschuldig-Beschuldigter, je tiefer er in Schwierigkeiten gerät, desto vielschichtiger auch der Film. Zum Geheimnis um ein unaufgeklärtes Verbrechen kommt dann das Abenteuer eines Menschen in Bedrängnis, der mit seinem Verhalten zeigt, wer und was er ist.

Eine Konstante dabei, im Kriminalfilm generell: Nur auf den ersten Blick ist die Welt freundlich und friedlich. Hinter der Oberfläche aber gibt es Abgründe von Gefahr und Geheimnis, von Häme und Hass, von Konkurrenz und Krieg. Der Modus ist indikativisch: die Ist-Form herrscht vor. Doch schleicht sich Dämonisches ein, auch Abgründiges, Verbotenes oder Subversives, wird das Alltäglich-Selbstverständliche fremd oder gar ungeheuerlich. 

Kriminalfilme sind oft (und dann unabdingbar) Filme mit abgründigen Charakteren in abgründigen Situationen, mit ungewöhnlichen Perspektiven und erzählerischen Finten. Manchmal sind so viele falsche Fährten gelegt, dass manches viel zu konstruiert wirkt. Aber das ist, wie schon Raymond Chandler erklärte, „alles eine Frage des Grades. Manche Tricks sind beleidigend, weil sie gar zu plump sind und weil, sind sie erst einmal entlarvt, nichts sonst mehr übrig bleibt. Andere sind einem angenehm, weil sie hinterhältig und subtil sind, wie ein zufällig aufgefangener Blick, dessen Bedeutung einem nicht ganz klar ist und bei dem man den leichten Verdacht hat, er könnte vielleicht nicht sehr schmeichelhaft sein.“

Kriminalfilme stoßen deshalb (nicht immer, aber) immer wieder ein Loch in die gewohnte Ordnung der Dinge. Sie provozieren, die Welt anders zu sehen, abzuweichen vom gewöhnlichen Denken, Freiräume der Fantasie zu antizipieren: Fantasien, die sich entzünden am Realen, aber einen Schritt weiter gehen oder auch einen Ruck nach unten machen, um das Gängige, die Regel, die Konvention zu untergraben und so einen beklemmenden oder fremden Blick zu entwerfen.

Die Vorlesung wird die historische Entwicklung des Kriminalfilms (vor allem aus Deutschland und Hollywood, aber auch aus Frankreich) vorstellen und nachzeichnen und gleichzeitig zentrale Thesen zur ästhetischen Vielfalt vorlegen.

Programm:

17.04.2007

Einführung ins Thema und frühe Paradigmen

(Feuillades Fantomas, Langs Spinnen, von Sternbergs Underworld)

24.04.2007

Frühe Kriminalfilme aus Deutschland

(Langs Dr.Mabuse, Langs M, Eichbergs Der Greifer)

08.05.2007

Klassische Gangsterfilme

(LeRoys Little Caesar, Hawks’ Scarface, Wellmans Public Enemy)

15.05.2007

Klassische Detektivfilme

(Dmytrycks Murder my Sweet, Hustons Maltese Falcon, Hawks’ Big Sleep)

22.05.2007

Höhepunkte des Film noir

(Wilders Double Indemnity, Tourneurs Out of the Past, Siodmaks The Killers)

05.06.2007

Hitchcocks Thriller

(39 Steps, Notorious, North by Northwest)

12.06.2007

Klassische Polizeifilme

(Langs The Big Heat, Siegels Dirty Harry, Fleischers The New Centurios)

19.06.2007
Der Kriminalfilm in Frankreich

(Beckers Touchez pas au Grisbi, Sautets Classe tous risques, 

Melvilles Le Doulos, Corneaus Police Python 357)

26.06.2007

Kriminalfilme der Postmoderne

(Beineix’ La lune dans la caniveau, Bessons Nikita, Rudolphs Love at Large)

10.07.2007

Späte deutsche Kriminalfilme

(Gies’ Zahn um Zahn, Grafs Die Katze, Hofmanns Solo für Klarinette)

17.07.2007

Höhepunkte des Neo noir

(Figgis’ Stormy Monday, Dahls The Last Seduction, Lynchs Lost Highway)

24.07.2007

Zusammenfassung und aktuelle Paradigmen

(Schwendtkes Tattoo, Marchals 36 Quai des orfevres, 

Cronenbergs History of Violence, De Palmas The Black Dahlia)

Literatur:
Georg Seeßlen: Der Asphalt-Dschungel. München 1977 – Hans Gerhold: Kino der Blicke. Der französische Kriminalfilm. Frankfurt am Main 1989 – Meinolf Zurhost: Lexikon des Kriminalfilms. München 1993 – Georg Seeßlen: Thriller. Marburg 1995 – Christian Fuchs: Kino-Killer. Mörder im Film. Wien 1998 – Georg Seeßlen: Detektive. Marburg 1998 – Phil Hardy: Der amerikanische Kriminalfilm. In G.Nowell-Smith (Hg.) Geschichte des internationalen Films. Stuttgart 1998 – Georg Seeßlen: Copland. Marburg 1999 – Norbert Grob: Abgründe der Fantasie. Geschichte und Konstanten des Deutschen Kriminalfilms. In NoG: Zwischen Licht und Schatten. St.Augustin 2003 – Knut Hickethier (Hg.): Filmgenres: Kriminalfilm. Stuttgart 2005 – Paul Werner: Film noir und Neo-Noir. München 2005 – Norbert Grob/Bernd Kiefer (Hg.): Filmgenres: Film noir. Stuttgart 2007

Vorlesung

 V
Susanne Marschall


Die Fernsehserie 

[3-std.], Do 12-15, c.t., Hörsaal
Das internationale Alphabet der Fernsehserie könnte folgendermaßen (aber auch ganz anders!) buchstabiert werden: Ally McBeal – Blackadder – Catweazle –  Despe​ra​te Housewives – Ein Herz und eine Seele – Für alle Fälle Fitz – Golden Girls – Hei​mat – I love Lucy – Jakob und Adele – King of Queens – Liebling Kreuzberg – Mit Schirm, Charme und Melone – Nicht von schlechten Eltern – Oh Gott, Herr Pfarrer – Pan Tau – Quincy – Raumschiff Enterprise – Six Feet Under – Twin Peaks – Unser Charlie – Verbotene Liebe – Will & Grace – X-Factor – Yes Minister. Gesucht wird eine Serie mit Z!

Wie diese willkürlich zusammengestellte Liste sofort deutlich macht, kennt die Fernsehserie viel mehr Formen und Formate als Buchstaben des Alphabets. Schon die Inhalte – von den kämpfenden Geschlechtern zu den exotischen Schmu​se​tieren, von historischem Tiefgang bis zu Zukunftsphantasien, von den Spielchen der Jugend zu den Spinnereien des Alters, von der verbotenen Liebe zu den erst recht verbotenen Verbrechen – lassen den Verdacht aufkommen, dass es nicht einfach sein wird, eine solche Vielfalt unter einen Hut zu bekommen. Das strebt die Vorlesung zur Fernsehserie aber auch nicht an. Die Auswahl der zu analysie​renden Beispiele wird sich an den Maßstäben von Qualität und Relevanz orien​tieren, um die innovativsten Figurenkonzeptionen und Dramaturgien, die besten Plots und Dialoge mit einander zu vergleichen. Die Vorlesung eröffnet mit einer Hommage an Ekel Alfred und sein Alter Ego Al und kämpft sich dann wacker voran – to be continued!
Aufgrund der zahlreichen Feiertage im Sommersemester ist diese Vorlesung 3-stündig!!! 

Kathrin Zeitz

Tutorium zur Vorlesung
[2-std.], Mi 11–13, c.t., Seminarraum

Im Tutorium wird auf die in der Vorlesung genannten Beispiele näher eingegangen, jedoch sollen auch weitere Serien, die in ähnlichem thematischen Zusammenhang stehen, behandelt werden.

Da es nicht möglich ist, auf sämtliche Serien eines Genres oder Themenbereiches einzugehen, wird zu Beginn des Tutoriums gemeinsam mit den Studierenden eine Art repräsentativer Serienkatalog erstellt. 

Literatur (Auswahl): Giesenfeld, Günter (Hrsg.): Endlose Geschichten. Serialität in den Medien. Hildesheim 1994 - Keller, Harald: Kultserien und ihre Stars. Bd 1-3. Berlin 1998. - Schneider, Irmela: Serien-Welten. Strukturen US-amerikanischer Serien aus vier Jahrzehnten. Opladen 1995. - Creeber, Glen: Serial Television. Big Drama on the Small Screen. London 2004. - Hickethier, Knut: Die Fernsehserie und das Serielle des Fernsehens. Lüneburg 1991. - Netenjakob, Egon: Anatomie der Fernsehserie. Fernsehmacher untersuchen ihre Produktionsbedingungen. Mainz 1976.
Vorlesung

V
Marcus Stiglegger


Seduktive Strategien des Films

[2-std.], Mo 10-12, c.t., Hörsaal

Die Ästhetik des Films ist ein einziges Ritual der Verführung: eine Verführung durch Sinnlichkeit, Körperlichkeit, Bewegung, Rhythmus, Licht, Raum und Klang - aber auch eine Verführung mittels des Begehrens, zur Souveränität wie zum Bösen. Die Verführungsstrategien der filmischen Inszenierung quer durch die Filmgeschichte werden eingehend beschrieben, illustriert und analysiert anhand unterschiedlicher Werke aus den verschiedensten Genres. Am Ende dieses komplexen Simulationsspiels zwischen Film und Publikum steht der »prometheische Impuls«, die Verführung zur Interaktion - aber auch eine bange Frage: Kann das Kunstwerk den prometheischen Eingriff überleben? Einer differenzierten Betrachtung unterzogen werden: LETZTES JAHR IN MARIENBAD, RASHOMON, DAS PIANO, BASIC INSTINCT, APOCALYPSE NOW, PERFORMANCE, POSSESSION, IM REICH DER SINNE, FRENCH CONNECTION, DAS SCHWEIGEN DER LÄMMER, MATADOR, CRASH, QUERELLE, STAGECOACH, DER LETZTE TANGO IN PARIS, ROMANCE X, THE WILD BUNCH, DIE 120 TAGE VON SODOM, GRAF ZAROFF - GENIE DES BÖSEN, EXISTENZ, IRREVERSIBEL, TITANIC u.v.a.

Literatur: Marcus Stiglegger: Ritual & Verführung. Schaulust, Spektakel & 

Sinnlichkeit im Film, Berlin: Bertz + Fischer Verlag 2006.

Proseminar

PS 
Bernd Kiefer


Einführung in die Filmanalyse



[4-std.], Fr 10-14, c.t., Hörsaal


Manuel Koch

Tutorium zur Einführung


[2-std], Mo 12-14, c.t., Seminarraum


Beginn: 23.04.2007 

Das Proseminar Einführung in die Filmanalyse ist ein verpflichtender Kurs für alle Studierende des Faches im Grundstudium, also für Erstsemesterstudierende, für Studierende, die den Kurs noch nicht besucht haben, und für Studienortwechsler, denen kein adäquater Leistungsnachweis anerkannt werden konnte. In Zweifelsfällen sei den Studierenden geraten, vor Beginn des Semesters die Studienfachberatung aufzusuchen.

Im Seminar werden die wesentlichen Grundlagen und Elemente filmwissenschaftlichen Arbeitens behandelt. Das Themenspektrum reicht von den Einstellungsgrößen, der Kameraarbeit, dem Schnitt und der Montage, der Konstruktion des filmischen Raums und der filmischen Zeit bis zum Ton, der Musik und der Schauspielkunst, von der Dramaturgie filmischen Erzählens bis zu Problemen der Genre-Diskussion. Zugleich sollen die Studierenden einen ersten Einblick in die Epochen und Stiltendenzen der Filmgeschichte gewinnen und mit einigen wesentlichen Positionen der Filmtheorie bekannt gemacht werden. Die Arbeit im Seminar gliedert sich in Darstellungen des Stoffes durch die Seminarleitung und in Referate (Einzel- oder Gruppenreferate) der TeilnehmerInnen zu einzelnen Themen auf der Basis einführender Literatur. Zusätzlich zum Seminar wird ein Tutorium angeboten, in dem die Regeln des wissenschaftlichen Arbeitens und die Konzeption von Referaten und Hausarbeiten geübt werden. Der Besuch dieses Tutoriums wird dringend empfohlen. Voraussetzung für den benoteten Leistungsnachweis im Seminar ist das Bestehen einer dreistündigen Klausur und das Verfertigen einer schriftlichen Hausarbeit, die vier Wochen nach dem Ende des Semesters abzugeben ist.

Literatur: Basistexte und deshalb zur Anschaffung dringend empfohlen sind Knut Hickethier: Film- und Fernsehanalyse. Dritte, überarbeitete Auflage, Stuttgart, Weimar 2001, die drei von Thomas Koebner herausgegebenen Werke Filmklassiker. 5. Auflage, Stuttgart 2006; Filmregisseure, Stuttgart 1999, und Reclams Sachlexikon des Films, Stuttgart 2002. (Diese drei Standardwerke können im Sekretariat zu einem ermäßigten Preis erstanden werden!) Studienbegleitende Bücher sind zudem Franz-Josef Albersmeier (Hg.): Texte zur Theorie des Films, 3. Auflage, Stuttgart 1998, Jürgen Felix (Hg.): Moderne Film Theorie, Mainz 2002, und Geoffrey Nowell-Smith (Hg.): Geschichte des internationalen Films, Stuttgart, Weimar 1998

Proseminar

PS
Bernd Kiefer u.a. 

Filmischer Modellversuch


[6-std.], Ort und Zeit nach Vereinbarung
        
Verpflichtende konstituierende Sitzung: Mo, 12. Februar 2007, 

16. 30 Uhr, Hörsaal

Im Rahmen des Filmischen Modellversuchs, an dem nur Hauptfach-Studierende teilnehmen können, sollen ca. 10 Kurzfilme entstehen: von der Idee bis zur öffentlichen Präsentation der Arbeiten in der letzten Woche des Sommersemesters. Aufbauend auf der Übung „Idee und Auflösung“ des letzten Semesters, geht es zunächst darum, aus Exposés Drehbücher zu entwickeln. Die Seminarleitung wählt dann die Bücher aus, die realisiert werden sollen, und die TeilnehmerInnen werden auf die Drehzeit und die Postproduktion vorbereitet.

Eine genaue Absprache des Ablaufs erfolgt in der konstituierenden Sitzung; deshalb ist die Teilnahme verpflichtend.

Proseminar

PS
Thomas Klein


Road Movies 


[2-std.], Di 10-12, c.t., Hörsaal 
Road Movies handeln vom Unterwegs-Sein. Die Protagonisten der Road Movies sind „immer auf der Suche“, „Road Movies bilden in ihrem innersten Kern ein Genre des Aufbruchs“ (Grob/Klein). Aufgebrochen wird, um die Statik des Daseins in Bewegung zu transformieren, mit der Hoffnung, dass etwas passiert. 

Zu den klassischen Filmgenres zählen Road Movies nicht. Zwar gibt es Filme des klassischen Hollywoodkinos, die Merkmale der Road Movies aufweisen. Doch berücksichtigt man, dass Genres sich auszeichnen durch „Filmgruppen, die jeweils gekennzeichnet sind durch relativ enge faktische Zusammenhänge in der Filmproduktion, ein Repertoire von konventionalisierten Formen und ein kulturell stabilisiertes Bewusstsein über das Genre sowohl auf Seiten der Produzierenden als auch des Publikums“ (Jörg Schweinitz), so kann im eigentlichen Sinne erst seit den 1960er Jahren von Road Movies die Rede sein. Das Genre ist damit zunächst unmittelbar gekoppelt an Wandlungsprozesse im amerikanischen (und auch im europäischen) Kino. Im Kern geht es einher mit New Hollywood. Eine Aufbruchsstimmung im US-amerikanischen Kino hat ein Genre konsolidiert, in dem der Aufbruch im Zentrum steht. Dieser ist gekoppelt an die Auseinandersetzung mit der Gegenwart und der Vergangenheit Amerikas und Hollywoods. Dafür stehen Filme wie Easy Rider, Five Easy Pieces und Two-Lane-Blacktop. Oft wird Bezug genommen auf klassische Hollywood-Genres und infolgedessen sind Road Movies oft Hybrid-Formen. Das Genre hat New Hollywood überlebt und erwies sich bis in die Gegenwart als produktiv, und das nicht nur im amerikanischen Kino.

Das Proseminar soll in das Genre einführen. Ablauf und Auswahl der Filme orientieren sich weitgehend an dem Band „Road Movies“ (Hrsg. von Norbert Grob und Thomas Klein), dessen Lektüre (und infolgedessen auch Anschaffung) für das Seminar zwingend erforderlich ist.   

Weitere Literatur: Bertelsen, Martin: Roadmovies und Western. Ein Vergleich zur Genre-Bestimmung des Roadmovies. Amersbek bei Hamburg 1991. – Cohan, Steven / Hark, Ina Rae (Hg.): The Road Movie Book. London/New York 1997. – Laderman, David: Driving Visions. Exploring the Road Movie. Austin 2002.

Proseminar

PS
Irene Schütze


Filmische Räume: Ästhetik und Production-Design


[2-std.], Do 10-12, c.t., Seminarraum

Filmische Räume sind ästhetische Konstrukte, deren Look bzw. Design zwischen Regisseur, Production Designer, Kameramann, Beleuchter etc. in arbeitsteiligem, kreativem Prozess entsteht. Atmosphäre und Stil eines Films werden maßgeblich durch die Räume bestimmt, in denen sich die Handlungen vollziehen. Sie setzen den fiktionalen ästhetischen Rahmen, in dem sich die Akteure bewegen und ihre Geschichten entwickeln. Der Zuschauer begreift die Lebensumstände der Akteure über den Raum – der Raum illustriert sie und lässt sie „real“ erscheinen. Filmische Räume können aber auch bewusst mit der Realität brechen und eine ästhetische Gegenwelt zur Realität entwerfen. 

Das Seminar beleuchtet praktische, wahrnehmungspsychologische, ästhetische, kulturgeschichtliche und semantische Fragestellungen: Welche Rolle spielen Architektur, Farbe, Licht, Kameraarbeit, Special Effects, Post Production etc. bei der Raumgestaltung; welche Rolle spielt die Bewegung der Schauspieler für den Eindruck von Räumlichkeit; was zeichnet den filmischen Raum gegenüber anderen artifiziellen Räumen – etwa Räumen der bildenden Kunst oder des Theaters aus; welche Normen der Raumdarstellung haben sich kulturgeschichtlich herausgebildet; inwiefern spiegelt sich „Zeitgeist“ in der Raumgestaltung; wie nehmen filmische Räume symbolische und metaphorische Bedeutungen an; inwiefern strukturieren sie die Handlung. 

Die genannten Fragestellungen werden an ausgewählten Filmbeispielen von den Anfängen der Filmgeschichte bis heute diskutiert und theoretisch an film- und kunsttheoretischen Texten erarbeitet. Darüber hinaus sollen herausragende Production Designer, die einen eigenen Stil der Raumgestaltung entwickelt haben, vorgestellt werden – so zum Beispiel Dante Ferretti, Ken Adam, Patrizia von Brandenstein, Ben van Os, Anna Asp, Cao Jiuping und Sharmishta Roy. 

Zudem ist eine Tagesexkursion zum Filmmuseum in Frankfurt geplant.

Literatur (Auswahl): Barnwell, Jane: Production Design. Architects on the Screen. Wallflower, London/New York 2004 – Bazin, André: Was ist Kino? Bausteine zur Theorie des Films [1958]. Köln 1975 – Beller, Hans (Hg.): Onscreen, offscreen: Grenzen, Übergänge und Wandel des filmischen Raumes. Hatje Cantz, Ostfildern bei Stuttgart 2000 – Berthomé, Jean-Pierre: Le Décor au cinéma. Cahiers du Cinéma, Paris 2003 – Bordwell, David: Zeit, Schnitt, Raum. Hg. u. eingeleitet v. Andreas Rost. Verlag der Autoren, Frankfurt/M. 1997 – Dürr, Susanne (Hg.): Der Raum im Film. Lang, Frankfurt/M. 2002 – Ettedgui, Peter: Filmkünste: Produktionsdesign. Rowohlt, Reinbek bei Hamburg 2001 – Eue, Ralph (Hg.): Schauplätze, Drehorte, Spielräume: Production Design + Film. Ausst.-Kat. Berlinale, 55. Internationale Filmfestspiele Berlin, Filmmuseum Berlin – Deutsche Kinemathek. Bertz und Fischer, Berlin 2005 – Heisner, Beverly: Production design in the contemporary American film: a critical study of 23 movies and their designers. McFarland & Co., Jefferson, NC u.a. 1997 – Koch, Gertrud, Robin Curtis u. Marc Glöde (Hg.): Umwidmungen: architektonische und kinematographische Räume. Vorwerk, Berlin 2005 – Konstantarakos, Myrto (Hg.): Spaces in European Cinema. Intellect, Exeter/Portland 2000 – Kreimeier, Klaus (Hg.): Die Metaphysik des Dekors: Raum, Architektur und Licht im klassischen deutschen Stummfilm. Schüren, Marburg 1994 – Lange, Sigrid (Hg.): Raumkonstruktionen in der Moderne: Kultur, Literatur, Film. Aisthesis-Verl., Bielefeld 2001 – Metz, Christian: The Imaginary Signifier. Psychoanalysis and the Cinema [1977]. Bloomington 1982 – Neumann, Dietrich (Hg.): Filmarchitektur. Von Metropolis bis Blade Runner. Ausst.-Kat. Deutsches Architektur-Museum und Deutsches Filmmuseum Frankfurt/M.. Prestel, München u.a. 1996 – Ramírez, Juan Antonio: Architecture for the screen: a critical study of set design in Hollywood’s golden age. McFarland & Co., Jefferson, NC u.a. 2004 - Thomas, Deborah: Reading Hollywood: spaces and meanings in American film. Wallflower, London u.a. 2001 – Winkler, Hartmut: Der filmische Raum und der Zuschauer: „Apparatus“ – Semantik – „ideology“. Diss. Frankfurt/M. 1992. Winter, Heidelberg 1992
Proseminar

PS
Andreas Rauscher 


Einführung in die Game Studies


[2-std.], Mi 16-18, c.t., Hörsaal
In den vergangenen Jahren etablierte sich die akademische Auseinandersetzung mit der Geschichte, der Ästhetik und den Strukturen der Videospiele als ein fester Bestandteil internationaler Forschungsprojekte. Die Disziplin der Game Studies bietet zahlreiche Anknüpfungspunkte für medienkomparatistische Themen, von den Annäherungen zwischen den virtuellen Welten der Videospiele und den CGI-Effekten des digitalen Kinos bis hin zur vielfach diskutierten Frage, ob und in welcher Form sich Gestaltungskriterien aus Film und Literatur auf Videospiele übertragen lassen. Das Seminar bietet einen einführenden Überblick über die verschiedenen Videospiel-Formate und die zentralen Fragestellungen der Game Studies. 

In ihrer Anfangszeit etablierten die Videospiele ein Inventar von Standardsituationen – vom Tennismatch in Pong, über die Labyrinthe von Pac-Man und den Angriff der Space Invaders bis hin zur an die Star Wars-Filme angelehnten Jagd durch Asteroidenfelder. Aus diesen einfachen Szenarien hat sich nicht nur eine Vielzahl an eigenständigen Genres, von geradlinigen Jump’n’Run-Games, über detailverliebte Simulationen bis hin zu epischen Strategie- und Rollenspielen herausgebildet. Die Videospiele verfügen inzwischen über eigene ästhetische Gestaltungsformen und dramaturgische Traditionen, die zwischen vorgegebenen Erzählstrukturen und den offenen Formen der spielerischen Interaktion changieren. In den letzten Jahren setzten sich zunehmend hybride Konzepte wie die satirische Gangster-Saga Grand Theft Auto oder die Rollenspiele Oblivion und Star Wars - Knights of the Old Republic durch, in denen in einem frei navigierbaren Areal eine umfangreiche Handlung mit vom restlichen Geschehen unabhängigen Mini-Spielen und episodischen Sub-Plots kombiniert wird. 

Neben der über fünfunddreißig Jahre umfassenden Entwicklung und den Metamorphosen der verschiedenen Game-Genres wird im Seminar auch das diffizile Austauschverhältnis zwischen Filmen und Videospielen thematisiert. Nach den weitgehend enttäuschenden Versuchen in den 1990er Jahren interaktive Filme zu realisieren, konzentrierten sich die meisten Gamedesigner wieder verstärkt auf spielerische Elemente. Umgekehrt erwiesen sich zahlreiche Videospiel-Verfilmungen wie Doom (USA 2005) und Street Fighter (USA 1994) als einfallslose und klischeehafte Routinearbeiten. Selbst gelungenere Game-Adaptionen wie Tomb Raider (USA 2001/2003) und Resident Evil (USA 2002/2004/2007) beschränkten sich im Vergleich zu den zu Grunde liegenden Spielen auf die solide Variation altbekannter Genrestandards. Lediglich in Ausnahmefällen wie Silent Hill (USA 2006) von Christophe Gans und Roger Avary gelang ein innovativer Transfer zwischen den Medien. 

Überzeugende filmische Reflexionen der virtuellen Spielwelten finden sich in erster Linie in Filmen, die wie Tron von Steven Lisberger (USA 1982), eXistenZ (Kanada 1999) von David Cronenberg, Avalon (Japan / Polen 2001) von Mamoru Oshii und Resurrection of the Little Match Girl (Südkorea 2002) von Sun-Woo Jang das Phänomen Videospiele unabhängig von einer bestimmten Vorlage aufgreifen. Auf vergleichbare Weise ergeben sich produktive Wechselspiele in Bereichen, in denen die Spiele als unabhängige Erweiterungen der filmischen Erzählung konzipiert werden oder eigenständige Variationen zu bekannten filmischen Mustern bieten. Gerade die Kenntnis der Unterschiede zwischen Filmen und Videospielen könnte letztendlich die Grundlage für eine produktive gegenseitige Ergänzung der beiden Medien schaffen. 

Literatur:  James Newman: Routledge Introduction to Video Games. London 2003. - Mark J.P. Wolf und Bernard Perron (Hg.): The Video Game Theory Reader, New York 2003. –  Noah Wardrip-Fruin und Pat Harrigan (Hg.): First Person – New Media as Story, Performance and Game. Cambridge (Ma.) 2004. – Jesper Juul: Half-Real – Video Games Between Real Rules and Fictional Worlds. Cambridge (Ma.) 2005. – Geoff King und Tanya Krzywinska: ScreenPlay – Cinema / Videogames / Interfaces. London 2002.  

Steven Poole: Trigger Happy – The Inner Life of Video Games, London 2001. – Matthias Mertens, Tobias O. Meißner: Wir waren Space Invaders – Geschichten vom Computerspielen, Frankfurt am Main, 2002. – Konrad Lischka: Spielplatz Computer – Kultur, Geschichte und Ästhetik des Computerspiels, Heidelberg 2002. –  Espen J. Aarseth: Cybertext – Perspectives on Ergodic Literature, Baltimore 1997. – Britta Neitzel / Rolf F. Nohr (Hg.): Das Spiel mit dem Medium: Partizipation – Immersion – Interaktion. Marburg 2006. – Britta Neitzel / Matthias Bopp / Rolf F. Nohr (Hg.): „See? I’m Real...“ – Multidisziplinäre Zugänge zum Computerspiel am Beispiel von Silent Hill. Münster 2004.  
Eine sehr empfehlenswerte Zusammenfassung der Thematik bietet die 3sat-Reihe Games Odyssee. Zahlreiche interessante Beiträge zur akademischen Diskussion über Videospiele finden sich auf den Websites www.ludology.org, www.grandtextauto.org und www.gamestudies.org 

Proseminar

PS
Andreas Rauscher 


US-Independents zwischen Sundance und Hollywood II


[2-std.], Di 12-14, c.t., Hörsaal
Neben Popstar-Auteurs wie Quentin Tarantino und Robert Rodriguez etablierte sich in den 1990er und frühen 2000er Jahren eine ganze Reihe von Regisseuren, die bis heute stilsicher im Umfeld der Indie-Majors Miramax und New Line Cinema und/oder in selbstgeschaffenen Nischen zwischen Hollywood-Studios und unabhängigen Produktionen operieren. Ausgehend von den Parallelen und Unterschieden zu den stilprägenden Independent-Regisseuren der späten 1980er und frühen 1990er Jahre (Joel und Ethan Coen, Jim Jarmusch, Steven Soderbergh, Spike Lee, David Lynch, John Sayles) sollen die Kontinuitäten, aber auch die Paradigmenwechsel in der amerikanischen Independent-Szene innerhalb der letzten zehn Jahre diskutiert werden. 

Im Mittelpunkt des Seminars stehen Arbeiten, die in formaler oder inhaltlicher Hinsicht das amerikanische Independent-Kino der letzten Jahre geprägt haben. Während Darren Aronofsky, Richard Kelly und Christopher Nolan durch die unkonventionelle ästhetische und dramaturgische Gestaltung ihrer Filme neue Intensitäten erkundeten, zeichnen sich die Werke der erfahrenen Video-Clip-Regisseure Spike Jonze und Michel Gondry durch ihren hohen Grad an spielerischer Autoreflexivität aus. Neue Perspektiven auf altbekannte Erzählungen können sich wie im Fall von Wes Anderson, David O’ Russell, Sofia Coppola oder Paul Thomas Anderson bereits aus leichten Akzentverschiebungen ergeben. Regisseure wie der Künstler Larry Clark, der seine fotografischen Expeditionen über die verdrängten Seiten des amerikanischen Alltags in Kids und Ken Park filmisch fortführte, und der amerikanische Dogma’95-Vertreter Harmony Korine (Julien Donkey Boy) suchen hingegen neue Blickwinkel, die sich bewusst vom Mainstream distanzieren.   

Produktive Schnittstellen zwischen Independent-Filmen und anderen Bereichen der Popkultur ergeben sich aus der ebenso von radikalen Zweifeln, wie von einem umfangreichen medialen Wissen geprägten Generation X, mit der sich auf sehr unterschiedliche Weise die Filme von Richard Linklater und Kevin Smith auseinandersetzen. Nicht zuletzt die jeweiligen eigenen Erfahrungen in der Provinz von Texas und New Jersey prägten maßgeblich ihre Reflexionen des Alltags der desillusionierten jungen Erwachsenen. Auch wenn der Glaube an umfassende gesellschaftliche Utopien in den 1990er Jahren kaum mehr zu überzeugen wusste, so entstanden dennoch im Independent-Bereich im Rahmen einzelner Bewegungen wie des New Black Cinema politisch engagierte Filme, die gesellschaftliche Missstände im kleineren Rahmen konkret benennen. Diesen subversiven Nischenprojekten stehen die Erfolgsgeschichten von Low Budget-Produktionen wie dem mit Hilfe von Internet-Marketing zum Blockbuster avancierten The Blair Witch Project gegenüber. Andererseits stellt sich angesichts der erhöhten kommerziellen Dynamik die Frage, inwiefern sich unter heutigen Bedingungen überhaupt noch der klassische Gegensatz Independent und Mainstream aufrecht erhalten lässt. Das Seminar bietet einen einführenden Überblick über die Entwicklungen des amerikanischen Independent-Kinos seit den 1990er Jahren im ständigen Wechsel zwischen Mainstream-kompatiblen Crossover-Erfolgen und im kleineren Rahmen verbreiteten persönlichen Projekten. 

Zur Vorbereitung sollten in den Semesterferien folgende Filme gesichtet werden:

Paul Thomas Anderson: Boogie Nights (1997), Magnolia (1999)

Wes Anderson: Rushmore (1998), The Royal Tenenbaums (2001)

Gregg Araki: The Doom Generation (1995)

Darren Aronofsky: Pi (1998), Requiem For A Dream (2000)

Larry Clark: Kids (1995), Ken Park (2002)

Sofia Coppola: The Virgin Suicides (1999), Lost in Translation (2003)

Tom DiCillo: Living in Oblivion (1995)

Michel Gondry: Eternal Sunshine of the Spotless Mind (2004)

Mary Harron: American Psycho (2000)

Allen und Albert Hughes: Menace II Society (1993), Dead Presidents (1995)

Richard Kelly: Donnie Darko (2001)

Barbara Kopple: Havoc (2005)

Harmony Korine: Julien Donkey Boy (1999)

Spike Jonze: Being John Malkovich (1999), Adaptation (2002)

Richard Linklater: Slacker (1991), Before Sunrise (1995), Before Sunset (2004)

Christopher Nolan: Memento (2000)

David O’ Russell: Three Kings (1999), I Heart Huckabees (2004)

Kevin Smith: Clerks  (1994/2006), Chasing Amy (1997)

Todd Solondz: Happiness (1998)

Literatur: Geoff King: American Independent Cinema. London 2005. – Donald Lyons: Independent Visions – A Critical Introduction to Recent Independent American Film. New York 1994. – Peter Biskind: Down and Dirty Pictures – Miramax, Sundance & the Rise of Independent Film. New York / London, 2004. – Geoff Andrew: Stranger Than Paradise: Mavericks – Regisseure des amerikanischen Independent-Kinos. Mainz 1999 (Original: London, 1998) - Christine Holmund (Hg.): Contemporary American Independent Film: From the Margins to the Mainstream. London, 2005. - Dominik Tschütscher: Ein neues Hollywood? Zur Verschmelzung von Independent und Mainstream im aktuellen Hollywood-Kino. Marburg, 2004. – Andreas Jahn-Sudmann: Der Widerspenstigen Zähmung? – Zur Politik der Repräsentation im gegenwärtigen US-amerikanischen Independent-Film. Bielefeld, 2006. – Yannis Tzioumakis: American Independent Cinema: An Introduction. Edinburgh, 2006. 

Proseminar

PS
Peter Schulze


Cinema da Retomada – ›Kino der Wiederkehr‹
Ein Panorama des brasilianischen Films der Gegenwart

[2-std.], Fr 10-12, c.t., Seminarraum

Während der brasilianische Film in den 1960er und 70er Jahren durch eine stabile Produktion und künstlerisch eigenständige Werke international bekannt wurde, geriet er zu Beginn der 1990er Jahre mit einer Jahresproduktion von weniger als einem Dutzend Spielfilmen an seinen absoluten Tiefpunkt. Doch das bereits totgesagte nationale Kino Brasiliens erfand sich innerhalb weniger Jahre neu und erlebte einen bemerkenswerten kommerziellen und künstlerischen Aufschwung. Die Anzahl der produzierten Filme vervielfachte sich und zahlreiche junge talentierte Filmemacher traten auf den Plan. Der Boom des brasilianischen Films wurde begrüßt als Cinema da Retomada, als ›Kino der Wiederkehr‹, von dem etliche Werke auch auf internationalen Filmfestivals großen Zuspruch fanden. Während Filme wie Walter Salles’ Central do Brasil / Central Station (1998), Fernando Meirelles’ Cidade de Deus / City of God (2002) und Hector Babencos Carandiru (2003) als kommerzielle Erfolge einen hohen Bekanntheitsgrad erreicht haben, blieben die meisten Filme des Cinema da Retomada hierzulande weitgehend unbekannt. Und dies, obwohl vielfach ästhetisch innovative Wege beschritten wurden, etwa in Werken wie Terra Estrangeira / Foreign Land (1995) von Walter Salles und Daniela Thomas, Cronicamente inviável / Chronically Unfeasible (1999) von Sérgio Bianchi und O invasor / The Trespasser (2001) von Beto Brant. Bei aller stilistischen Vielfalt zeigt sich in solchen Filmen eine Tendenz zur eingehenden Auseinandersetzung mit der Realität Brasiliens.

Ziel des Seminars ist, einen Überblick über das Cinema da Retomada zu vermitteln. Dabei sollen kulturgeschichtliche Hintergründe geklärt sowie vor allem Bezüge zur brasilianischen Filmgeschichte herausgearbeitet werden – insbesondere zum Cinema Novo der 1960er Jahre als einem zentralen Referenzpunkt des Cinema da Retomada. Die Themenfelder, die schwerpunktmäßig behandelt werden, sind: a) emblematische Orte: Sertão und Favela; b) Formen der Gewalt; c) Klassenunterschiede und Geschlechtsdifferenzen; d) die brasilianische Vergangenheit; e) Entwürfe einer nationalen Identität Brasiliens. Zu fragen ist dabei, inwiefern sich im zeitgenössischen brasilianischen Film eine Verlagerung von einer »Ästhetik des Hungers« (Glauber Rocha) zu einer »Kosmetik des Hungers« (Ivana Bentes) ausmachen lässt. 

Literatur zur Einführung (die einschlägigen brasilianischen Publikationen werden im Laufe des Seminars thematisiert; Portugiesischkenntnisse sind nicht nötig): 

Randal Johnson/Robert Stam (Hrsg.): Brazilian Cinema. New York 1995. – Stephanie Dennison: A Meeting of Two Worlds: Recent Trends in Brazilian Cinema. In: Journal of Iberian and Latin American Studies, Vol. 6, Nr. 2, 2000, S. 131-144. – Lúcia Nagib (Hrsg.): The New Brazilian Cinema. London; New York 2003. – Stephanie Dennison/Lisa Shaw: Popular Cinema in Brazil, 1930-2001. Manchester; New York 2004, S. 204-232. – Randal Johnson: TV Globo, the MPA, and Contemporary Brazilian Cinema. In: Lisa Shaw/Stephanie Dennison (Hrsg.): Latin American Cinema. Essays on Modernity, Gender and National Identity. Jefferson; London 2005, S. 11-38. – Peter B. Schumann: Lula und das brasilianische Kino. In: Trigon-Film Nr. 32, 2006, S. 12-17.

Proseminar

PS
Alexander Fichert


Aki Kaurismäki


[2-std.], Fr 12-14, c.t., Seminarraum

Eigentlich wollte Aki Kaurismäki Schriftsteller werden. Schlimmstenfalls wäre es ihm so ergangen wie der von ihm verkörperten Figur Villealfa in Der Lügner (1980), dem Abschlussfilm seines Bruders Mika an der Münchner HFF (das Drehbuch stammt von Aki): Nicht eine einzige Seite schreibt Villealfa während des gesamten Films. Faulheit sei seine eigene größte Schwäche, gesteht der seit über zwanzig Jahren beharrlich gegen den Mainstream schwimmende Autorenfilmer. Sein mittlerweile sechzehn Spielfilme umfassendes Œuvre zeugt hingegen nicht von Faulheit, sondern vom vehementen Schaffensdrang eines höchst eigenwilligen Regisseurs. 

Seine Filme handeln von sozial schwachen Menschen aus der Unterschicht und der Arbeiterklasse, von einfachen Angestellten, oftmals einsamen Menschen im Abseits der bürgerlichen Gesellschaft – ganz explizit in seiner als Proletarische Trilogie bekannt gewordenen Filmreihe Schatten im Paradies (1986), Ariel (1988) und Das Mädchen aus der Streichholzfabrik (1989). Kaurismäki nimmt Anteil am Schicksal gesellschaftlicher Außenseiter, trotzt jedoch einer beschönigenden Sozialromantik. In reduzierter und konzentrierter Form erzählt er von der stoischen Widerstandskraft seiner Helden und der Hoffnung auf das kleine persönliche Glück: Arbeit und Liebe bilden den narrativen Kern jedes Films. 

Auffallend sind die lakonische Erzählweise, die kurze und prägnante Inszenierung der Figuren, die karge, zugleich nostalgische Ausstattung der Filme, die musikalische Mischung aus Klassik, Rockmusik und finnischem Tango sowie die klare Bildsprache. Kaurismäki besinnt sich auf eine ruhige Kameraführung und einen langsamen Rhythmus der Erzählung; der Verzicht auf technisch aufwendige Effekte oder dramatisierende Gesten seiner Darsteller verweisen auf eine tiefe Verehrung für Ozu und Bresson. Wesentliches Merkmal seiner Filme ist auch die Balance zwischen Komik und Tragik – v.a. hervorgerufen durch das reduzierte Schauspiel und die knappen, pointierten Dialoge. Ob Melodram, Liebesfilm, Road Movie, Literaturverfilmung oder Komödie – jeder Film trägt die unverwechselbare Handschrift des Regisseurs. 

Im Mittelpunkt des Seminars stehen die inhaltliche Auseinandersetzung und die eingehende Analyse der ästhetischen Gestaltung. Neben dem kohärenten Stil sollen aber auch die jeweiligen Eigenheiten der Filme untersucht werden. Ferner soll der Frage nachgegangen werden, inwiefern sich von einer Entwicklung innerhalb seines filmischen Werks sprechen lässt. 

Folgende Filme werden im Seminar behandelt: Schuld und Sühne (1983), Calamari Union (1985), Schatten im Paradies (1986), Hamlet macht Geschäfte (1987), Ariel (1988), Leningrad Cowboys go America (1989), Das Mädchen aus der Streichholzfabrik (1989), Vertrag mit meinem Killer (1990), Das Leben der Boheme (1992), Take Care of your Scarf, Tatjana (1994), Wolken ziehen vorüber (1996), Juha (1999), Der Mann ohne Vergangenheit (2002), Lichter der Vorstadt (2006). 

Literatur: Rusch, Beate: Schatten im Paradies. Von den „Leningrad Cowboys“ bis „Wolken ziehen vorüber“. Die Filme von Aki Kaurismäki. Berlin, 1997. – Felix, Jürgen: Aki Kaurismäki. In: Koebner, Thomas (Hrsg.): Filmregisseure. Stuttgart 1999. – Kühn, Heike: Die Wiederkehr der Farbe Rot. Aki Kaurismäkis Filme. In: Karpf, Ernst / Kiesel, Doron / Visarius, Karsten (Hrsg.): Nicht kleinzukriegen? Die Rückkehr des Sozialen im Film. Arnoldshainer Filmgespräche 16. Marburg 2000. – Regensburger, Dietmar: Leben am Rande des Abgrunds. Menschenwürde, Komik und leises Glück in Aki Kaurismäkis Wolken ziehen vorüber. In: Orth, Stefan / Valentin, Joachim / Zwick, Reinhold (Hrsg.): Göttliche Komödien. Religiöse Dimensionen des Komischen im Kino. Köln 2001. – Distelmeyer, Jan: In einer dunklen Nacht Reise in den Tag. In: Fröhlich, Margrit / Middel, Reinhard / Visarius, Karsten (Hrsg.): Alles wird Gut. Glücksbilder im Film. Band 20. Marburg 2003. – Werner, Jochen: Aki Kaurismäki. Mainz 2005. – Eue, Ralph / Söffker, Linda (Hrsg.): Aki Kaurismäki. Berlin 2006.

Proseminar

PS
Peter Moormann


Filmmusik


[2-std], Mo 15-17, c.t., Seminarraum


Sichttermin: Mo 17-19

Steven Spielberg erklärte einmal, 50% des Erfolgs seiner Filme sei der Filmmusik von John Williams zuzuschreiben. Einen ähnlich hohen Stellenwert räumte auch Blake Edwards den Kompositionen Henry Mancinis ein. Oftmals sind die Bilder so eng mit der Musik verknüpft, dass beispielsweise Alfred Hitchcocks Psycho (USA 1960) ohne Bernhard Herrmanns „stechende“ Streicher oder Sergio Leones Spiel mir das Lied vom Tod (I 1968) ohne die „greinende“ Mundharmonika Ennio Morricones undenkbar wären. Diese Scores haben nicht nur entscheidenden Anteil an der emotionalen Einbindung des Zuschauers, sondern auch daran, dass die Filme Klassiker geworden sind. Welche Techniken und musikalische Bezugnahmen hinter diesen und anderen Filmmusiken stehen, soll in diesem Proseminar untersucht werden. Exemplarisch für das jeweilige Genre werden hierbei ein älterer und ein neuerer Score miteinander verglichen, um fortdauernde kompositorische Spezifika sowie Unterschiede in der Musikgestaltung herauszuarbeiten.

Die ersten beiden Sitzungen dienen dazu, einen historischen Überblick über die großen Phasen der Filmmusik zu geben und ihre Hauptfunktionen zu erarbeiten. Im Anschluss daran sollen die Kursteilnehmer in Gruppenreferaten (drei Personen maximal) die jeweiligen Kompositionen vorstellen. Es wird erwartet, die Funktionen der Musik in Hinblick auf die Bildebene zu analysieren und die Scores in ihrem historischen Kontext zu betrachten. Die Referate sollen dabei pro Film eine Länge von 40 Minuten (inklusive Filmausschnitten) nicht überschreiten. Ziel ist es, aus einem interdisziplinären Blickwinkel heraus, Film, Musik und Ton als audiovisuelle Einheit wahrzunehmen, um Rückschlüsse auf deren gegenseitige Beeinflussung ziehen zu können. Da die Analyse von Filmmusik mit relativ hohem Zeitaufwand verbunden ist, werden alle Interessenten gebeten, bereits während der Semesterferien entsprechende Referatsthemen per E-Mail abzuklären (Peter.Moormann@hotmail.de).

Folgende Filme werden behandelt:

Zeichentrickfilm: Steamboat Willie (USA 1928), The Lion King (USA 1994) – Bild-Ton-Verhältnis: Alexander Newski (SU 1938), Citizen Kane (USA 1941) – Einsatz präexistenter Musik: 2001: A Space Odyssey (GB/USA 1968), Pulp Fiction (USA 1994) – Thriller: Vertigo (USA 1958), Basic Instinct (USA/F 1992) – Western: The Magnificant Seven (USA 1960), Spiel mir das Lied vom Tod (I 1968) – Science-Fiction-Film: Alien (GB 1979), Matrix (USA 1999) – Horrorfilm: The Bride Of Frankenstein (USA 1935), Dracula (USA 1992) – Abenteuerfilm: The Adventures of Robin Hood (USA 1938), Indiana Jones-Trilogie (USA 1981-1989) – Melodram: Casablanca (USA 1943), Out of Africa (USA 1985) – Komödie: Philadelphia Story (USA 1940), The Pink Panther (GB/USA 1963) – Monumentalfilm: Ben Hur (USA 1959), Gladiator (GB/USA 2000) – Fantasy-Film: The Lord of the Rings-Trilogie (NS/USA 2001-2003)

Zur Vorbereitung wird die Lektüre folgender Publikationen – insbesondere deren historische Abhandlungen – empfohlen:

Burt, George: The Art of Film Music. Boston 1994. – Kalinak, Kathryn: Settling the Score. Music and the Classical Hollywood Film. Madison, Wisconsin 1992. – Karlin, Fred: Listening to Movies. The Film Lover’s Guide to Film Music. Belmont, California 1994. – Keller, Matthias: Stars and Sounds. Filmmusik – die dritte Kinodimension. Kassel 1996. – Koebner, Thomas (Hrsg.): Film und Musik. Augen-Blick 35. Marburg 2004 – Kloppenburg, Josef (Hrsg.): Musik multimedial. Filmmusik, Videoclip, Fernsehen. Laaber 2000. – Kreuzer, Anselm C.: Filmmusik. Geschichte und Analyse. Frankfurt 2001. – Prendergast, Roy M.: Film Music. A Neglected Art. A Critical Study of Music in Films. New York/London 1977.

Proseminar
PS
Miriam Fuchs


Agnès Varda 


[2-std.], Di 16-18, c.t., Hörsaal
Die französische Filmemacherin Agnès Varda, geb. 1928, ist seit mehr als fünf Jahrzehnten im Filmgeschäft tätig – und kein Ende ist in Sicht! Mit ihrem Debütfilm La Pointe Courte (1954) erwies sich die damals erst 25-jährige Fotografin als Wegbereiterin der Nouvelle Vague, und schon ihr nächster langer Spielfilm Cléo de 5 à 7 (Mittwoch zwischen 5 und 7, 1962) festigte ihren Rang unter den Talentiertesten der jungen französischen Wilden. Vardas Werk zeichnet sich durch eine erstaunliche Vielfalt der filmischen Formen aus: Kurz- und Langfilme für Kino und Fernsehen, Fiktionen, Dokumentarfilme, filmische Essays, Bildergedichte und ein politischer Cinétract fügen sich zusammen zu einem gleichwohl homogenen Œuvre. Die Schöpferin von Sans toit ni loi (Vogelfrei, 1985) gehört zu den Cineasten, die nicht einfach Filme machen, sondern die vielmehr ein Gesamtkunstwerk erschaffen: Vardas Filme sind von einer höchst persönlichen Sichtweise geprägt, die die Regisseurin fest im Autorenkino verankert, und die zudem Einblick in ihr ganz persönliches Universum gestattet (vgl. die Filme Jacquot de Nantes und L’Univers de Jacques Demy über ihren Ehemann, den Regisseur Jacques Demy). Auch in jüngster Zeit lässt die schöpferische Produktivität der nun 78-jährigen „Mutter der Nouvelle Vague“ nicht nach: Mit ihrem neuesten Film Quelques veuves de Noirmoutier (Die Witwen von Noirmoutier, 2005), einem bewegenden dokumentarischen Porträtfilm, der im Kontext einer Kunstausstellung in Paris entstand (L’Île et elle, Fondation Cartier pour l’art, 2006), stellt Varda wiederholt ihre Originalität unter Beweis. Ziel des Seminars ist es, einen Einblick in das facettenreiche und faszinierende Kino Agnès Vardas zu geben. Um die unverwechselbare Handschrift der Regisseurin zu entziffern, sollen Sujets, Motive und ästhetische Verfahren ihrer Filme herausgearbeitet werden.

Folgende Filme werden im Seminar behandelt: La Pointe Courte (1954), Cléo de 5 à 7 (Mittwoch zwischen 5 und 7, 1961), Le Bonheur (Le Bonheur – Glück aus dem Blickwinkel des Mannes, 1964), Daguerréotypes (Daguerreotypen – Leute aus meiner Straße, 1974-1975), L’Une chante, l’autre pas (Die eine singt, die andere nicht, 1976), Mur Murs (Mauerbilder, 1980), Documenteur (Menschengesichter, 1980-1981), Sans toit ni loi (Vogelfrei, 1985), Jane B. par Agnès V. (Jane B. … wie Birkin, 1986-1987), Kung Fu Master (Die Zeit mit Julien, 1987), Jacquot de Nantes, 1990, Les Glaneurs et la Glaneuse (Die Sammler und die Sammlerin, 2000), Quelques veuves de Noirmoutier (Die Witwen von Noirmoutier, 2005).

Literatur: Armes, Roy: French Cinema since 1946. Bd. 2: The Personal Style. London/New Jersey 1970. – Audé, Françoise: Ciné-modèles cinéma d’elles. Situations de femmes dans le cinéma français 1956-1979. Lausanne 1981. – Austin, Guy: Contemporary French Cinema. An Introduction. Manchester/ New York 1996. - Estève, Michel (Hrsg.): Agnès Varda. Paris 1991. (= Etudes cinématographiques; Bd. 179-186) - Forbes, Jill: The cinema in France after the New Wave. London 1992. –  Grob/ Kiefer/ Klein/ Stiglegger (Hrsg.): Nouvelle Vague. Mainz 2006. (= Genres/Stile; 1) – Prédal, René: Le cinéma français depuis 1945. Paris 1991. – Hayward, Susan: French National Cinema. London, New York 1993. – Smith, Alison: Agnès Varda. Manchester/New York 1998. – Varda, Agnès: Varda par Agnès. Paris 1994.

Eine detaillierte Literaturliste, die auch einzelne Filmbesprechungen verzeichnet, wird zu Semesterbeginn ausgegeben.
Hauptseminar

HS
Norbert Grob


Klassische Dramaturgien des Films


[3-std.], Do 15-18, c.t., Seminarraum
Dramaturgie zielt stets, so Thomas Koebner, auf „Aufbau und Gliederung einer Handlung“, auf „Erzählweise“ und „Komposition“. Im dem Sinne ist sie das Untere des Knüpfwerks: das Gerüst, das im Innersten zusammenhält, was im Äußeren (durch Aktion und Re-Aktion, durch Verhalten und Nicht-Verhalten usw.) begreiflich wird.

Dramaturgie heißt also (auf einer sehr allgemeinen Ebene): die Konflikte und die sich daraus ergebenden Handlungslinien möglichst übersichtlich zu formen (also: zu entwickeln, zu steigern und aufzulösen); die Figuren und ihre Motive so „ausdrücklich“ wie möglich zu charakterisieren; sowie den Ort des Geschehens und die Zeit, in der es sich ereignet, genau und konkret vorzustellen.

Das Seminar wird zunächst (in einem ersten Schritt) die vorliegenden Modelle aufarbeiten (und an konkreten Beispielen näher untersuchen): das Fünf-Theile-Schema von Gustav Freytag (Einleitung – Steigerung - Höhepunkt – Fall/ Umkehr – Katastrophe); das „storydriven“ Drei-Akt-Schema von Syd Field (setup/ exposition – confrontation – resolution); das „characterdriven“ Reise-Schema von Joseph Campbell (Trennung – Initiation – Rückkehr); sowie das Spiralen-Schema von Michaela Krützen (Trennung – Prüfungen/Selbster​kennt​nis – Ankunft).

In einem zweiten Schritt sind dann filmische Entwürfe zu analysieren, in denen betont gegen jegliche Standardisierung gearbeitet wurde, und ihre dramaturgischen Formen (neu) zu bestimmen: Irving Thalberg und sein Episoden-Drama Grand Hotel (1932) etwa, in dem sechs Erzählebenen gleichwertig ineinander verschachtelt sind. Oder Orson Welles und sein Citizen Kane (1941), „ein Labyrinth ohne Mitte“ (Borges), in dem alles unerklärt oder doppeldeutig bleibt. Oder, auch Anfang der Vierziger, Jean Renoirs Versuch, einen Film ohne „unteres Knüpfwerk” zu drehen (mit The Southerner), also auf jede „dramatische Progression“ zu verzichten und stattdessen eine Vielfalt von Impressionen zu inszenieren – von Menschen, „die gehen, die sich umarmen, trinken, aufeinander einschlagen, Menschen, die vor unseren Augen handeln und die uns zwingen, ihnen bei ihren Handlungen zu folgen“ (Rivette). Oder, in den Fünfzigern, Sechzigern und Siebzigern, die „entfesselten“ Dramaturgien im Kino der Moderne – bei Jean-Luc Godard (Vivre sa vie), Martin Scorsese (Mean Streets), Wim Wenders (Himmel über Berlin).

In einem dritten Schritt sollen schließlich die Dramaturgien der großen Genres näher bestimmt (und ihre Einflüsse auf die Standards des Mainstream-Kinos untersucht) werden: das Action-Kino und die geschlossene Dramaturgie des Kreises (wo der Held am Ende wieder derselbe ist wie zu Beginn); der Krimi und die Dramaturgie des Kreuzens (wo der Weg des Ermittlers unentwegt durch vertikale Einbrüche gefördert oder gebremst wird); der Thriller und die Dramaturgie der Spirale (wo der Held sich verändern muss, um zu überleben); der Western und die Dramaturgie des Horizontalen (wo der Westerner sich entwickelt, indem er ins Unbekannte vordringt); das Road Movie und die offene Dramaturgie des Zickzack; die Komödie und die Dramaturgie des Episodischen; das Melodram/der Film noir und die Dramaturgie des Vertikalen.

Literatur:
Aristoteles: Poetik. Stuttgart 1982 – Gustav Freytag: Die Technik des Dramas. Berlin 2003 (1863) – Volker Klotz: Geschlossene und offene Form im Drama. München 1999 (1960) – Joseph Campbell: Der Heros in tausend Gestalten. Frankfurt am Main 1963 – Edward Brannigan: Point of View in the Cinema. New York 1984– David Bordwell: Narration in the Fiction Film. New York 1985 – George M. Wilson: Narration in Light: Studies in Cinematic Point of View. London 1986 – Jochen Brunow: Schreiben für den Film. Das Drehbuch als eine andere Art des Erzählens. München 1989 – Roy Armes: Action and Image. Dramatic Structures in Cinema. New York 1994 – Andreas Rost/Ken Adam (Hg.): Der schöne Schein der Künstlichkeit. Frankfurt am Main 1995 – Christopher Vogler: Die Odyssee des Drehbuchschreibers. Frankfurt am Main 1997 – Jens Eder: Dramaturgie des populären Films. Hamburg 1999 – Robert McKee: Story. Die Prinzipien des Drehbuchschreibens. Berlin 2000 – Christopher Vogler: Die Odyssee des Drehbuchschreibers. Frankfurt am Main 1997 – Thomas Koebner: Dramaturgie. In Th.K.: Sachlexikon Film. Stuttgart 2002 – Norbert Grob: Die Kamera als erzählerische Instanz. Zur Theorie des filmischen Blicks. In NoG: Zwischen Licht und Schatten. St.Augustin 2003 – Michaela Krützen: Dramaturgie des Films. Frankfurt am Main 2005 – Fabienne Liptay/Yvonne Wolf: Was stimmt denn jetzt? Unzuverlässiges Erzählen in Literatur und Film. München 2005 – Norbert Grob: „Was ist es, was die Kamera selber schafft?“ Sieben Hinweise zum filmischen point of view. In K.Röttger/A.Jacob (Hg.): Global Icons. Amsterdam 2007.
Hauptseminar

HS
Susanne Marschall/ Fabienne Liptay


Filmregisseurinnen


[3-std.], Di 10-13, c.t., Seminarraum

Es gibt vergleichsweise wenige Frauen im Metier der Regie. Von den insgesamt 7.332 US-amerikanischen Spielfilmen, die zwischen 1950 und 1980 entstanden sind, wurden nur 14 von Regisseurinnen gedreht. In Europa und Asien sind die Ver​​hältnisse nicht ganz so extrem. Dabei sind Filmemacherinnen, wenn auch in der Minderheit, seit Anbeginn des Films mit herausragenden Werken internatio​nal vertreten. Beide Tatsachen, sowohl die überschaubare Anzahl erfolgreicher Re​​gi​s​seurinnen als auch die durch sie repräsentierte Vielfalt an filmischen Per​spektiven, sprechen für ein erste systematische Auseinandersetzung im Rahmen eines Hauptseminars. Vorläufig wurde eine Auswahl aus der unten abgedruckten Liste von Filmregisseurinnen getroffen, mit deren Werk wir uns genau auseinandersetzen werden. Darunter befinden sich die US-amerikanischen Vorreiterinnen Dorothy Arzner und Ida Lupino, die jüngeren Vertreterinnen des Hollywood-Kinos (Kathryn Bigelow, Sofia Coppola), des Experimentalfilms (Maya Deren), des europäischen Auto​ren​films (Sally Potter, Agnès Varda, Catherine Breillat, Isabel Coixet), des neuseeländischen Kinos (Jane Campion), des chinesischen Films (Ann Hui), des indischen Films (Mira Nair, Deepa Mehta) und des deutschen Kinos (Margarethe von Trotta, Caroline Link).

Wichtige Regisseurinnen (Auswahl): 

Akerman, Chantal (De l’autre côté, F/B/AU/FIN 2002), Albert, Barbara (Böse Zellen, 2003), Anders, Allison (Gas, Food Lodging, A/D/CH 1992), Bigelow, Kathryn (Strange Days, USA 1995), Bollain, Iciar (Te doy mis ojos, E 2003), Breillat, Catherine (Sex Is Comedy, F 2002), Campion, Jane (The Piano, AU/NIC/F 1993),
Cardoso, Patricia (Real Women Have Curves, USA 2002), Caro, Niki (North Country, USA 2005), Cavani, Liliana (Ripley’s Game, I/UK/USA 2002), Chadha, Gurinder (Bend It Like Beckham, UK/D 2002), Chytilová, Vera (Tausendschönchen − kein Märchen, CS 1966), Coixet, Isabel (My Life Without Me, E/CAN 2003), Coppola, Sofia (Lost in Translation, USA/J 2003), Denis, Claire (Beau travail, F 1999), Deren, Maya (Meshes of the Afternoon, USA 1943), Dörrie, Doris (Männer…, D 1985), Dulac, Germaine (La belle dame sans merci, F 1920), Duras, Marguerite (Les enfants, F 1984), Dzordzadze, Nana (Der Briefträger, GEO/D 2003), Engström, Ingemo (Letzte Liebe, D 1979), Ephron, Nora (You’ve Got Mail, USA 1998), Foster, Jodie (Little Man Tate, USA 1991), Garnier, Katja von (Bandits, D/F 1997), Haines, Randa (Children of a Lesser God, USA 1986), Hui, Ann (Meister des Schwertes, CHN 1990), Huntgeburth, Hermine (Die weiße Massai, D 2005), Jaoui, Agnès (Comme une image, F/I 2004), Leder, Mimi (Pay It Forward, USA 2000), Link, Caroline (Nirgendwo in Afrika, D 2001), Loden, Barbara (Wanda, USA 1971), Lupino, Ida (Never Fear, USA 1949), Makhmalbaf, Samira (The Apple, IRN/F 1998), Mészáros, Márta (Töchter des Glücks, PL/H 1999), Mehta, Deepa (Water, CAN/IND 2005), Meyers, Nancy (Something’s Gotta Give, USA 2003), Muratova, Kira (Der Klavierstimmer, R/UKR 2004), Nair, Mira (Monsoon Wedding, IND/USA/F/I/G 2001), Oettinger, Ulrike (Freak Orlando, D 1981), Potter, Sally (Orlando, UK/R/F/I/NL 1992), Reiniger, Lotte (Die Abenteuer des Prinzen Achmed, D 1926), Riefenstahl, Leni (Triumph des Willens, D 1935), Sanders-Brahms, Helma (Deutschland, bleiche Mutter, D 1980), Scherfig, Lone (Italienisch für Anfänger, DK/S 2000), Seidelman, Susan (Desperately Seeking Susan, USA 1985), Serreau, Coline (Pourquoi pas!, F 1977), Shepitko, Larisa (Aufstieg, R 1976), Taymor, Julie (Frida, USA/CDN/MEX 2002), Tlatli, Moufida (La Saison des hommes, TUN/F 2000), Treut, Monika (Die Jungfrauenmaschine, D 1988), Trotta, Margarethe von (Die bleierne Zeit, D 1981), Van, Marina de (Dans ma peau, F 2002), Varda, Agnès (Sans toit ni loi, F/UK 1985), Wertmüller, Lina (Sieben Schönheiten, I 1975).

Literatur zur Vorbereitung:

Levitin, Jacqueline / Judith Plessis / Valerie Raoul (Hrsg.): Women Filmmakers. Refocussing. New York / London 2003. – Rall, Veronika: Eine Klasse für sich. Regisseurinnen in Hollywood. In: epd Film 11 (2006), S. 18-21.


Hauptseminar

HS
Bernd Kiefer/ Bernhard Reitz


Apocalyptic Darkness: Joseph Conrad und Francis Ford Coppola
[2-std.], Di 10-12, c.t., P 13 (Philosophicum) 

Joseph Conrads Roman Heart of Darkness, 1898 bereits fertiggestellt, aber erst 1902 veröffentlicht, diente Francis Ford Coppola als Vorlage für Apocalypse Now (1979), seiner filmischen Auseinandersetzung mit der Rolle der USA im Vietnamkrieg. Conrads Kritik am kolonialistischen und imperialistischen Selbstverständnis der europäischen Mächte wurde seinerzeit als nicht weniger provokant empfunden als Coppolas Hinterfragung der Motive für das amerikanische Engagement in Vietnam. - In diesem Seminar werden die kultur- und damit gesellschaftstheoretischen Positionen Conrads und Coppolas ebenso untersucht wie die narratologischen und semiotischen Strukturen von Roman und Film. Textgrundlage sind (neben Apocalypse Now und Apocalypse Now Redux) das Script des Films und die von Bernhard Reitz bei Reclam herausgegebene Ausgabe von Heart of Darkness (UB 9161), erhältlich in der Universitätsbuchhandlung. Die Unterrichtssprache wird Deutsch sein. Studierende der Filmwissenschaft verfassen die Hausarbeit auch in deutscher Sprache, TeilnehmerInnen aus dem Department of English and Linguistics müssen eine Hausarbeit in englischer Sprache schreiben. Leistungsnachweise werden für beide Disziplinen ausgestellt.

Vorbereitende Literatur: Bernd Kiefer: Apocalypse Now / Apocalypse Now Redux, in: Thomas Koebner (Hg.): Filmklassiker, 5. überarbeitete und erweiterte Auflage, Band 4, Stuttgart 2006, S. 45 - 55 (mit weiteren Literaturangaben) - Bernhard Reitz: „I`ve never seen anything so unreal in my life“. Unwirklichkeit als Darstellungsproblem in Coppolas „Apocalypse Now“ und Conrads „Heart of Darkness“, in: anglistik & englischunterricht, 6. Jahrgang, März 1982, S. 119 - 144 (mit weiteren Literaturangaben)

Hauptseminar

HS
Marcus Stiglegger


Kim Ki-Duk


[3-std.], Di 16-19, c.t., Seminarraum
In nur wenigen Jahren hat sich der Südkoreaner Kim Ki-duk als einer der bedeutendsten asiatischen Filmemacher etablieren können - und das vor allem in Europa, denn in Korea waren seine Filme von Beginn an umstritten. Mit 20 beschloss Kim, Maler zu werden und studiert Kunst in Paris. 1992 begann er zu schreiben und gewann ein Drehbuchstipendium. Seit 1996 hat Kim als Regisseur zwölf Filme gedreht, die von einem weitgehend pessimistisch-lakonischem Grundton bestimmt sind, angefüllt mit archaischen Gewaltausbrüchen seiner oft kommunikativ gestörten Protagonisten. In Korea haftet ihm vor allem seit Bad Guy gar Image des Misogynen an, er hält dies jedoch für ein Missverständnis. Mehrere seiner Filme liefen beim Festival in Venedig (The Isle, Address Unknown). Im Februar 2004 wurde Samaria auf der Berlinale mit einem Silbernen Bären ausgezeichnet, im gleichen Jahr wurde auch 3-iron (Bin-jip) auf den Filmfestspielen von Venedig preisgekrönt. Kims Filme sind schonungslose Einblicke in die Befindlichkeit einer von Krieg und Militärherrschaft geschädigten Gesellschaft Südkoreas. Mit The Coast Guard und Address Unknown wurde die politische Dimension seines Werkes evident.

Dieses Hauptseminar wird alle Filme Kims, auch die im Westen unbekannten Wild Animals, Birdcage Inn und Crocodile, im Sinne der Autorentheorie eingehend analysieren. Voraussetzung ist die Kenntnis aller in Deutschland verfügbarer Kim-Filme sowie der wesentlichen Literatur zur Autorentheorie vor Semesterbeginn sowie Interesse an der Kultur und Geschichte Südkoreas. Zum Scheinerwerb ist die Teilnahme an einer Referatsgruppe sowie eine Hausarbeit erforderlich. Um vorherige persönliche Anmeldung während des noch laufenden Semesters wird gebeten.

Hauptseminar

HS
Fabienne Liptay


Melancholie im Film


[3-std.], Mo 12-15, c.t., Hörsaal

In der antiken Humoralpathologie und der darauf beruhenden Temperamentenlehre galt die Melancholie als Krankheit, die auf einen Überschuss an schwarzer Galle zurückgeführt wurde. Noch bei Sigmund Freud haftet der Melancholie, im Gegensatz zur positiv bewerteten Trauer, etwas Pathologisches an. Erst im Laufe des 20. Jahrhunderts wurde die Melancholie als Krankheitsbild von der Depression abgelöst und fortan als eine eher „bittersüße“ Gemütsverfassung verstanden. Als „schöne Kunst der Kopfhängerei“ (Robert Burton) ist die Melancholie zudem ein ästhetisches Konzept, das häufig in Verbindung mit dem schöpferischen Genie des Künstlers gebracht wurde. Erst im vergangenen Jahr wurde dem ästhetischen Komplex von Melancholie, Genie und Wahnsinn in Berlin eine große Ausstellung gewidmet.

Ausgehend von einschlägigen Beispielen aus der bildenden Kunst (z.B. von Albrecht Dürer, Caspar David Friedrich, Arnold Böcklin, Edvard Munch, Edward Hopper, Giorgio de Chirico u.a.) wollen wir untersuchen, wie sich die Ikonografie des Melancholischen im Film fortschreibt. In seiner Schrift Die helle Kammer charakterisiert Roland Barthes den Film bezeichnenderweise als „die Melancholie der Photographie“. Ausgehend von dieser Bemerkung werden wir der Frage nachgehen, welche Rolle die Bewegung der Bilder bei der Erzeugung eines melancholischen Ausdrucks spielt und in welchem Verhältnis diese zur Pose (wie sie idealtypisch in Dürers Holzschnitt Melencolia I, 1514, dargestellt ist) steht. Konkrete physiognomische, schauspielerische, motivische und bildkompositorische Analysen sollen mit einer Diskussion um die „Medialität“ von Melancholie verbunden werden. Im Vordergrund steht die Frage nach den Möglichkeiten des Kinos, mit explizit filmischen Mitteln eine melancholische Stimmung zu erzeugen. Schauspielstile (z.B. von Buster Keaton, Ralph Fiennes, Harvey Keitel, Robert Mitchum, Marcello Mastroianni, Burt Lancaster, Bette Davis, Greta Garbo u.a.) und damit verbundene Körperbilder und -techniken werden uns ebenso beschäftigen wie die Inszenierung des Melancholischen im Sinne einer ästhetischen Raum- und Zeiterfahrung (z.B. in den Filmen von Theo Angelopoulos, Andrej Tarkowskij, Michelangelo Antonioni, Carlos Saura, Aki Kaurismäki, Jim Jarmusch, Wong Kar-wai, Hou Hsiao-hsien u.a.). Sofern die Melancholie ein Leiden am Zustand der Welt darstellt, der auf ein Scheitern von Utopien reagiert, sind selbstverständlich auch die jeweiligen Bezüge zum gesellschaftlichen, sozialen und künstlerischen Umfeld zu berücksichtigen.

Die Bereitschaft zur Lektüre von philosophischen, psychologischen, kulturwissenschaftlichen und kunsthistorischen Grundlagentexten zur Melancholie (s. Literaturhinweise) ist Voraussetzung zur Teilnahme am Seminar.

Literatur (Auswahl):

Burton, Robert: Die Anatomie der Melancholie (Ausgabe letzter Hand, Oxford 1651). 3., unveränd. Aufl., Mainz 2001. – Clair, Jean (Hrsg.): Melancholie. Genie und Wahnsinn in der Kunst. Ausstellungskatalog. Ostfildern-Ruit 2005. – Freud, Sigmund: Trauer und Melancholie. In: ders.: Das Lesebuch. Schriften aus vier Jahrzehnten. Herausgegeben, eingeleitet und mit Begleittexten versehen von Cordelia Schmidt-Hellerau. Frankfurt a. M. 2006, S. 333-353. – Frölich, Margrit / Klaus Gronenborn / Karsten Visarius (Hrsg.): Kunst der Schatten. Zur melancholischen Grundstimmung des Kinos. Arnoldshainer Filmgespräche 23. Marburg 2006. – Klibansky, Raymond; Erwin Panofsky; Fritz Saxl: Saturn und Melancholie. Studien zur Geschichte der Naturphilosophie und Medizin, der Religion und der Kunst. Frankfurt a. M. 1992. – Lepenies, Wolf: Melancholie und Gesellschaft. Frankfurt a. M. 1969. – Walther, Lutz: Melancholie. Leipzig 1999.

Hauptseminar

HS
Bernd Kiefer/ Josef Rauscher

Philosophieren im Film – Philosophieren über Film. 

Filmregisseure als Bildphilosophen


[3-std.], Mo 16-19, c.t., Hörsaal

Das Seminar, das materialiter Kenntnisse über Film(e) und theoretisch eine elementare Vertrautheit mit Problemen der Bildästhetik oder der Poetologie voraussetzt, sucht am ausgewählten filmischen Material der Frage nachzugehen, ob und inwieweit mit originär filmischen Mitteln philosophische Reflexion geleistet oder zumindest angestoßen werden kann. 

Da ein Philosophieren im Film als inhaltliche Komponente trivial denkbar ist – man denke nur an abgefilmte Philosophievorlesungen oder an Godards aparte Einschübe von philosophischen Gesprächen in Vivre sa vie – verschieben wir die Frage nach Philosophieren im Film auf filmische Thematisierungen von philosophischen Problemen wie Wahrheit, Realität, Transzendenz oder Erinnerung in einigen von der Kritik als bedeutende Kulturobjektivationen gewürdigten Filmen, die nicht einfach Philosophierende dokumentieren, sondern  philosophische Fragestellungen exerzieren. Bergman, existenziell zwischen Persona und Ritus, Orson Welles und vor allem Alfred Hitchcock, auf Grund eines narrativen und bildästhetischen Verfahrens, das freilich nicht schon für sich Philosophieren in Bildern beinhaltet, wären Ansatzpunkte.

In besonderem Maße interessieren selbstreflexive Filme, die Grundgegebenheiten des Mediums thematisieren. Fellini, von  81/2 bis zu E la Nave va der Großmeister des ‚In-Bildern-Denkens’, Godard, aber auch abseitigere Regisseure, wie Ferrara, Lynch oder Linklater, fordern den Betrachter filmphilosophisch heraus. Abgesehen davon: die besten theoretischen Arbeiten über das Phänomen des Filmstars wurden als Filme ‚geschrieben’. Das Seminar nimmt so seinen Ausgang von Filmen als hermeneutischem Objekt, wobei die Liste der philosophischen Filme erst nach der Konstitution des Seminars festgelegt werden soll. 

Eine Literaturliste wird in der ersten Sitzung vorgelegt.
Hauptseminar

HS 
Roman Mauer / Martin Pieper (Erster Redakteur, ZDF/ARTE)


Arte Grand Format –  


Der große Dokumentarfilm 


[3-std.], Mi 15-18, c.t., Seminarraum
Der lange Dokumentarfilm, auf Arte „Grand Format“ genannt, wird als Königsdisziplin unter den dokumentarischen Genres verstanden, da er in Spielfilmlänge eine Sichtweise zur Wirklichkeit öffnet, die von der individuellen Handschrift eines Autorenfilmers geprägt ist. Obgleich er mit den Geldern der Sendeanstalten finanziert wird, zielt er in seiner Bildgestaltung und ruhigen Intensität auf die große Leinwand ab; und in den letzten Jahren gelingt es Dokumentarfilmen nicht nur auf Filmfestivals, sondern auch an der Abendkasse ein (kleines) Publikum zu finden, so dass diese Filme eine ästhetische Schnittstelle bilden – zwischen Kino und Fernsehen. Arte zählt, neben 3sat und dem ORB, zu den wichtigsten Produzenten von Dokumentarfilmen und platziert das Genre, entgegen der aktuellen Tendenz, noch in der Hauptsendezeit.  

Das Seminar verfolgt zwei Ziele. Nach einem filmgeschichtlichen Aufriss, der bedeutende Dokumentarfilme stilprägender Filmemacher in Erinnerung ruft, werden vielfach ausgezeichnete Produktionen aus den letzten Jahren besprochen. Über die Recherche des jeweiligen soziokulturellen Hintergrundes, auf den sich der Film thematisch bezieht, lassen sich seine dramaturgischen und ästhetischen Verfahren analysieren und problematisieren. Darüber hinaus bietet das Seminar die Chance, den genauen redaktionellen Ablauf bei der Entwicklung großer Dokumentarfilme kennen zu lernen, da einige der behandelten Filme unter der Redaktion von Martin Pieper produziert wurden. Anhand des Exposés, des Manuskripts sowie des Roh- und Feinschnitts werden wir den Entstehungsprozess in allen Stadien nachzeichnen und diskutieren können. Gerade über den Vergleich der verschiedenen Arbeitsfassungen erhält man Einblick in die journalistisch-künstlerischen Entscheidungen und kann die eigene Kritikfähigkeit (auch in Hinsicht einer angestrebten Tätigkeit als Autor oder Redakteur) schulen. 

Vorläufige Filmauswahl (endgültige Auswahl in der ersten Sitzung):

My vote is my secret – Südafrikanische Chroniken (1994) von Julie Henderson, Thulanie Mokoena, Donne Rundle –  Die Wahrheitskommission (1995) von André Van In; Missing Allen – Wo ist Allen Ross? (2001) von Christian Bauer; S21 – Die Todesmaschine der roten Khmer (2002) von Rithy Panh; Liebe Dich – Les Croqueurs de la Lune (2003) von Sylvie Banuts, Sabina Engel; Touch the Sound: a sound journey with Evelyn Glenny (2004) von Thomas Riedelsheimer; Todesstrafe für eine Lüge (2004) von Peter F. Müller; The Giant Buddhas (2005) von Christian Frei; Weiße Raben – Alptraum Tschetschenien (2005) von Tamara Trampe, Johann Feindt; The rooms of melancholia (2005) von Prijo Honkasalo.

Literatur: Aktuell und empfehlenswert: Peter Zimmermann, Kay Hoffmann (Hrsg.): Dokumentarfilm im Umbruch. Kino, Fernsehen, Neue Medien. Konstanz 2006. (Close Up, 19). Zur Einführung sei auf folgende Bücher verwiesen: Georg Feil (Hrsg.): Dokumentarisches Fernsehen. Eine aktuelle Bestandsaufnahme. Konstanz 2003. – Manfred Hattendorf: Dokumentarfilm und Authentizität. Ästhetik und Pragmatik einer Gattung. Konstanz 1999. (Close Up, 4) – Peter Ludes; Heidemarie Schumacher; Peter Zimmermann (Hrsg.): Informations- und Dokumentar-sendungen. München 1994. (Geschichte des Fernsehens in der Bundesrepublik Deutschland. Hg. von Helmut Kreuzer und Christian W. Thomsen, 3) – Thomas Schadt. Das Gefühl des Augenblicks. Zur Dramaturgie des Dokumentarfilms. Bergisch-Gladbach 2002. – Peter Zimmermann (Hrsg.): Fernseh-Dokumentarismus. Bilanz und Perspektiven. 2. Aufl. Konstanz 1994 (Close Up, 1). – Peter Zimmermann: Hybride Formen. Neue Tendenzen im Dokumentarfilm. Hrsg. vom Goethe-Institut. München 2001. 
Hauptseminar

HS
Jörg Zimmermann


Geschichte und Theorie der Fotografie II:

Künstlerfotografie vom Dadaismus bis zum Surrealismus/ Camera Work USA / Fotografie im Zeichen „neuer Sachlichkeit“
[2-std.], Mo 16.15 – 17.45 Uhr, 
Seminarraum der Akademie für Bildende Künste, Am Taubertsberg 6   

Beginn des Seminars:
23. April 2007
Das zweite Seminar zur Geschichte und Theorie der Fotografie hat drei Schwerpunkte, die jeweils in ihrer eigenen historischen Entwicklung dargestellt werden sollen. Die erste Linie betrifft Künstler wie Hannah Höch, Duchamp, Rodtschenko, Moholy-Nagy, Claude Cahun, Man Ray, Brassaï und andere. Die zweite Linie beschäftigt sich mit der großen amerikanischen Fotografie am Beispiel von Stieglitz, Weston, Gertrude Käsebier, Strand, Hine, Evans, Sheeler und Dorothea Lange. Das Stichwort „neue Sachlichkeit“ wiederum soll die deutsche Fotografie der Weimarer Zeit mit Karl Bloßfeldt, Albert Renger-Patzsch und August Sander als Hauptrepräsentanten zum Thema machen.  

Es können Leistungsscheine für Kunsttheorie und für Filmwissenschaft erworben werden. Dafür wird neben regelmäßiger und pünktlicher Teilnahme die Übernahme eines Referats mit schriftlicher Ausarbeitung, ersatzweise auch die Abfassung einer umfänglicheren Hausarbeit bis zum 1. August 2007 erwartet. 

Literatur: Michel Frizot (Hrsg.): Neue Geschichte der Fotografie, Köln 1998 - Therese Mulligan und David Wooters: 1000 Photo Icons, Köln 2002. Einschlägige Monographien und Überblicke zu verschiedenen Strömungen der Fotografie, die in der Bibliothek der Akademie für Bildende Künste vorhanden sind, werden für Seminarteilnehmer in einem Semesterapparat zusammengefasst.

Colloquium
C 
Norbert Grob


Examenscolloquium


[2-std.] 14-tägig, Do 18-20, c.t., Seminarraum

Allen Magister-Kandidaten, allen Diplomanden und Doktoranden soll hier ein Forum geboten werden, die eigene Arbeit zur Diskussion zu stellen und anfallende Fragen oder Probleme zu klären. Zu Beginn jeder Sitzung werden die jeweils drängenden Formfragen erörtert (Aufbau und Gliederung, Analyse/Beschreibung, Druckform, Seitenzahl, Zitierweise usw.)

Für alle Studenten, die bei mir abschließen werden (oder wollen), ist dies eine Pflicht-Veranstaltung.
Empfohlene Lehrveranstaltungen anderer Fächer im Rahmen des Studium Generale

Vorlesung

V
Jörg Zimmermann

Philosophie des Geschmacks

[2-std.], Mi 16.15 - 17.45

Maison de France, Schillerstraße 11, Salon
Die Vorlesung findet vom 6. Juni bis zum 11. Juli 2007 statt
06. Juni: 
Physiologie des Geschmacks oder Geist der Kochkunst? 
Eine philosophisch-kulinarische Kontroverse zwischen Frankreich und Preußen
13. Juni:
Die Epoche der Aufklärung als Zeitalter des Geschmacks 


Frankreich und England (Du Bos, Voltaire, Addison, Hume)
20. Juni:
Immanuel Kants Kritik der Urteilskraft und die Idee eines allgemeinen ästhetischen Diskurses 
27. Juni:
„Der Mensch ist, was er ißt“ Ludwig Feuerbach und die Begründung einer materialistischen Anthropologie
4. Juli:
Pierre Bourdieus Soziologie des Geschmacks. Kulturelles Kapital als Mittel zur Legitimierung von Machtverhältnissen
11. Juli:
Normativität des Geschmacks. Zum Streit über Kitsch und Kunst im Horizont von Moderne und Postmoderne
Das Universitätsfernsehen der Johannes Gutenberg-Universität

Was ist Campus-TV?

Campus-TV ist eine gemeinsame Initiative von Filmwissenschaft, Publizistik, Journalistik, Filmklasse/Bildende Kunst, Universitätspressestelle und Studium Generale, deren Fachvertretern die Leitung und rundfunkrechtliche Verantwortung obliegt.

Die journalistische Betreuung erfolgt durch Lehrbeauftragte aus der Praxis.

Seit April 1999 wird ein offenes, professionell gestaltetes 30-Minuten-Magazin von Studierenden produziert, das während der Vorlesungszeit im Offenen Kanal und K3 gesendet wird (OK: Donnerstag 18 Uhr / K3: Montag & Dienstag 18 Uhr). Außerdem produziert Campus-TV im Wechsel mit dem Magazin eine ebenfalls 30 minütige Spezial-Sendung. Jede Sendung hat einen eigenen Moderator/ eine eigene Moderatorin.

Wer kann mitmachen?

Studierende aller Fächer sind herzlich willkommen! Redaktion und Produktion werden von Studierenden der Medienfächer gestaltet. Interessierten Studierenden aller Fachbereiche steht die Mitarbeit als Autor offen. Wir freuen uns immer über Zuwachs!

Wo und wann treffen wir uns?

Wir treffen uns im Medienhaus in der Wallstraße 11. Unsere Redaktionssitzung findet während der Vorlesungszeit jeden Montag, in der Regel um 18.30 Uhr, statt; im Sommer wird auch manchmal ein späterer Termin festgelegt. 

WebTV

Seit einigen Monaten ist Campus-TV online. Unter www.campus-tv.uni-mainz.de kann man sich durch die Redaktion und Aktuelles klicken, aber auch Presseberichte über das Universitätsfernsehen durchstöbern. Das Besondere an der Seite ist aber, dass alte Beiträge direkt im Netz angeschaut werden können! Die aktuelle Magazinsendung ist immer im Netz abrufbar. 

Kontakt:

Campus-TV Mainz, Johannes Gutenberg-Universität, 

Wallstr. 11, 55 122 Mainz

Redaktion:
 
Nils Wolfahrt, Phillipp von Buttlar, Sabrina Heuwinkel
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Malin Kompa

Neueste Publikationen
Reihe Filmstudien im Gardez!-Verlag, Remscheid

In den letzten Jahren erschienen u.a.:



Knut Hickethier: Komiker, Komödianten, Komödienspieler. Schauspiel-kunst im Film: Viertes Symposium (2000)

Norbert Grob: Im Kino gewesen… Kritiken zum Film (1976-2001) (2004), = Filmstudien Bd. 32.

Diana Wenzel: Kleopatra im Film (2005), = Filmstudien Bd. 33.

Gérard Naziri: Paranoia im amerikanischen Kino (2003), = Filmstudien Bd. 35.

Peter Schulze: Transformation und Trance. Glauber Rocha als Arbeit am postkolonialen Gedächtnis (2005), = Filmstudien Bd.36

Julia Bochnig: Von der großen Sehnsucht zu fliehen. Die Filme von Julio Medem (2005), =Filmstudien Bd. 37.

Annette Deeken: Reisefilme. Ästhetik und Geschichte (2004), =Filmstudien Bd. 38.

Anton Escher/Thomas Koebner (Hg.): Mitteilungen über den Maghreb. West-östliche Medienperspektiven I (2005), = Filmstudien Bd. 39.

Thomas Koebner: Verwandlungen. Schriften zum Film. Vierter Teil (2004), = Filmstudien Bd. 40.

Anton Escher/Thomas Koebner (Hg.): Mythos Ägypten. West-Östliche Medienperspektiven II (2005), =Filmstudien Bd. 41.

Karsten Treber: Auf Abwegen. Episodisches Erzählen im Film (2005), 

= Filmstudien Bd. 42.

Susanne Flor: Reisende soll man nicht aufhalten. Die Filme von Gabriele Salvatores (2006), = Filmstudien Bd. 43.

Sang-Joon Bae: Rainer Werner Fassbinder und seine ästhetische Stilisierung (2005), = Filmstudien Bd. 44.

Anno Mungen: „BilderMusik“. Panoramen, Tableaux vivants und Lichtbilder als multimediale Darstellungsformen in Theater- und Musikaufführungen vom 19. bis zum 20. Jahrhundert (2006), = Filmstudien Bd. 45+46.

Bodo Witzke: „Ich muss nicht Angst vor Bomben haben.“ Der Dokumentarfilmer Hans-Dieter Grabe (2006), = Filmstudien Bd. 47.

Oliver Keutzer: Eine(r) für Alle. Selbstopfer und Sündenböcke im Film (2006), = Filmstudien Bd. 48.

Bernd Kiefer/Marcus Stiglegger (Hg.): Grenzsituationen spielen. Schauspielkunst im Film. Fünftes Symposium (2006), = Filmstudien Bd. 30.

Marcus Becker: Ich bin ein Anderer. Identitätswechsel im Film (2006), = Filmstudien Bd. 49.

Norbert Grob: Just be natural (2006), = Filmstudien Bd. 51.

Sandra Kühle: Remakes. Amerikanischer Versionen europäischer Filme (2006), = Filmstudien Bd. 52.

Reclam Verlag, Stuttgart

Das von der Mainzer Filmwissenschaft betreute jetzt fünfbändige Standardwerk »Filmklassiker« ist in einer erweiterten fünften  Auflage erschienen:

Thomas Koebner (Hg.): Filmklassiker. Beschreibungen und Kommentare (2006).

Thomas Koebner (Hg.): Filmregisseure. Biographien, Werk-beschreibungen, Filmographien (1999)

Thomas Koebner (Hg.): Sachlexikon des Films (2002).


Thomas Koebner (Hg.): Filmgenres: Science Fiction (2003). 

Norbert Grob/Bernd Kiefer (Hg.): Filmgenres: Western (2003).

Knut Hickethier (Hg.): Filmgenres: Kriminalfilm (2005).

Andreas Friedrich (Hg.): Filmgenres: Fantasy- und Märchenfilm (2003).

Bodo Traber/Hans J. Wulff (Hg.): Filmgenres:  Abenteuerfilm (2004). 

Ursula Vossen (Hg.): Filmgenres: Horrorfilm (2004).



Heinz-B. Heller (Hg.): Filmgenres: Komödie (2005).
Thomas Klein/Marcus Stiglegger/ Bodo Traber (Hg.): Filmgenres: Kriegsfilm (2006). 

Norbert Grob/Thomas Koebner: Bild-Atlas des Films (2007).

Norbert Grob/Thomas Koebner (Hg.): Standardsituationen im Film (2007).

Schüren Verlag, Marburg


Bernd Kiefer/Marcus Stiglegger (Hg.): Die bizarre Schönheit der Verdammten. Die Filme von Abel Ferrara (2000).

Michael Gruteser/Thomas Klein / Andreas Rauscher (Hg.): Subversion zur Prime-Time: Die Simpsons und die Mythen der Gesellschaft. 2., erweiterte und ergänzte Aufl. (2002).



Jürgen Felix (Hg.): Die Postmoderne im Kino (2002).



Susanne Marschall: Farbe im Kino (2005).



Susanne Marschall/Fabienne Liptay (Hg.): Mit allen Sinnen. Gefühl und 

Empfindung (2006).

Bender-Verlag, Mainz


Marcus Stiglegger (Hg.): Splitter im Gewebe. Filmemacher zwischen Autorenfilm und Mainstreamkino (2000).

Jürgen Felix (Hg.): Moderne Film Theorie (2002).

Thomas Klein/Christian Hißnauer (Hg.): Männer – Machos – Memmen: Männlichkeit im Film  (2002).

Thomas Klein: Ernst und Spiel. Grenzgänge zwischen Bühne und Leben im Film (2004).

Bernd Kiefer/Marcus Stiglegger (Hg.): Pop & Kino. Von Elvis bis Eminem (2004).

Jochen Werner: Aki Kaurismäki (2006)



Thomas Klein/Thomas Koebner (Hg.): Robert Altman (2006).


Roman Mauer: Jim Jarmusch – Filme zum anderen Amerika (2006).


Norbert Grob/Bernd Kiefer/Thomas Klein/Marcus Stiglegger (Hg.): Nouvelle Vague (2006), = Bd. 1 „Genres/Stile“.


Norbert Grob/Thomas Klein (Hg.):Raod Movies (2006), = 2. Bd. „Genres/ Stile“).
Ventil-Verlag, Mainz


Andreas Rauscher: Das Phänomen Star-Trek. Virtuelle Räume und metaphorische Weiten (2003).
Edition Text + Kritik, München


Thomas Koebner (Hg.): Diesseits der dämonischen Leinwand. Neue Perspektiven auf das späte Weimarer Kino (2003).


Fabienne Liptay/Yvonne Wolf (Hg.): Unzuverlässiges Erzählen in Film und Literatur (2005)

Thomas Koebner/Thomas Meder (Hg.): Bildtheorie und Film (2006). 

Fabienne Liptay (Hg.): Komödiantinnen (2006) = Bd. 1 der „Film-Konzepte“, herausgegeben von Thomas Koebner/ Fabienne Liptay.

Thomas Koebner (Hg.): Chaplin – Keaton. Verlierer und Gewinner der Moderne (2006) = Bd. 2 der „Film-Konzepte, herausgegeben von Thomas Koebner/ Fabienne Liptay.

Marcus Stiglegger/Carsten Bergemann (Hg.): Nicolas Roeg (2006) = Bd. 3 der „Film-Konzepte“, herausgegeben von Thomas Koebner/ Fabienne Liptay.

Susanne Marschall (Hg.): Indien (2006) = Bd. 4 der „Film-Konzepte“, herausgegeben von Thomas Koebner/ Fabienne Liptay.

Matthias Bauer (Hg.): Ang Lee (2007) = Bd. 5 der „Film-Konzepte“, 

herausgegeben von Thomas Koebner/ Fabienne Liptay.

Andreas Friedrich/Andreas Rauscher (Hg.): Superhelden (2007) = Bd. 6 der „Film-Konzepte“, herausgegeben von Thomas Koebner/ Fabienne Liptay.

Bertz-Verlag, Berlin

Marcus Stiglegger: Ritual und Verführung. Schaulust, Spektakel und Sinnlichkeit im Film (2006).
Camden House, New York


Dietrich Scheunemann (Hg.): Expressionist Film. New Perspectives (2002).
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