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Sprechstunden im Semester und in der vorlesungsfreien Zeit: 
Do 10-12

Studienordnung / Wegweiser

Im Sekretariat ist ein Wegweiser für Studierende des Fachs Filmwissenschaft erhältlich. Das Heft enthält allgemeine Hinweise zum Fach, die Studienordnung, Hinweise zur Anfertigung schriftlicher Hausarbeiten, eine Filmliste mit »Klassikern«, Lektüreempfehlungen und anderes mehr. Preis: € 2,50

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, den Studienausweis und das Studienbuch mit.

Anmeldung: zu Sekretariatsöffnungszeiten in den beiden ersten Wochen des Wintersemesters 2006/ 2007 

Seminarkarten: 

Nur die Fachschaft verlängert 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.de.

Prof. Dr. Norbert Grob nimmt im Wintersemester 2006/2007 ein Forschungs-Freisemester wahr und steht deshalb nur für persönlich verabredete Prüfungen und Sprechstunden zur Verfügung. 
Examenskolloquium am 9.11./ 7.12./ 11.01./ 01.02., jeweils von 18-20 Uhr. An diesen Terminen veranstaltet Prof. Dr. Grob jeweils von 12-15 Uhr eine Sprechstunde.
Vorlesungen

V
Thomas Koebner


Skandal im Film
Zwischen Immoralismus und „political correctness“ im Film

[2-std.], Di 14-16, c.t., Hörsaal


Michelle Koch


Tutorium zur Vorlesung


[2-std.], Fr 12-14, c.t., Seminarraum
V
Thomas Koebner 
  
Filme meines Lebens


Über Generationserfahrungen und die Relativität von Werturteilen

[2-std.], Mi 10-12, c.t., Hörsaal

Renate Kochenrath

Tutorium zur Vorlesung

[2-std.], Mi 13-15, c.t., Hörsaal
V
Marcus Stiglegger


Einführung in die Genre-Theorie


[2-std.], Mo 10-12, c.t., Hörsaal

V
Jörg Zimmermann


Geschichte und Theorie der Fotografie


Teil 1: Von Talbot’s „Pencil of Nature” (1844) zu 

Bragaglia’s “Fotodinamisimo Futurista” (1913) 

[2-std.], Do 16-18, c.t., Hörsaal der Akademie für Bildende Künste, 
Am Taubertsberg 6
Proseminare
PS 
Marcus Stiglegger


Einführung in die Filmanalyse


[4-std.], Do 10-14, c.t., Hörsaal
Manuel Koch


Tutorium zur Einführung

[2-std], Di 12-14, c.t., Seminarraum
PS
Roman Mauer

Einführung in die Analyse von Fernsehproduktionen


[4-std.], Fr 13-17, c.t., Hörsaal 
PS
Fabienne Liptay


Neil Jordan


[4-Std., inklusive verpflichtendem Sichttermin], Mi 12-14, c.t., Seminarraum


Sichttermin: Do 16-18, c.t., Seminarraum

PS
Fabienne Liptay / Susanne Marschall 


Filmanfänge und Filmschlüsse


[2-std.], Mo 12-14, c.t., Hörsaal

PS
Bernd Kiefer


Popkultur und Kino


[4-std., inklusive verpflichtendem Sichttermin], Mo 14-18, c.t., Hörsaal

PS
Thomas Klein


Serielles Erzählen


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

US-Independents zwischen Sundance und Hollywood (I):


Genre-Variationen als Independent Visions


(Quentin Tarantino und die Folgen) 


[2-std.], Mi 16-18, c.t., Seminarraum
PS
Marcus Becker

„Ich bin ein Anderer“


Identitätswechsel im Film


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

HS
Thomas Koebner


Klassiker der europäischen Filmkunst IV:

Die Generation nach der Nouvelle Vague: 


Bertrand Tavernier und Claude Miller


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


Sichttermin: Di 19-21
HS
Thomas Koebner/ Stefan Hradil 

 
Verfilmte Literatur

Filmwissenschaft und soziologische Analyse


[3-Std.] Mo 15-18, c.t., Seminarraum


Sichttermin: Mo 18-20
HS
Bernd Kiefer


Das Italienische Kino der 1960er Jahre


[4-Std., inklusive verpflichtendem Sichttermin], Do 16-20, c.t., Hörsaal

HS
Matthias Bauer


Neues Kanadisches Kino


[3-Std.], Fr 10-13, c.t., Hörsaal

HS
Thomas Klein / Marcus Stiglegger


Kriegsfilm


[3-Std.], Mi 16-19, c.t., Hörsaal

HS
Susanne Marschall


Innenwelten im Film


[3-Std.], Di 11-14, c.t., Hörsaal

Übung

Ü
Bernd Kiefer


Walter Benjamins medientheoretische Schriften


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

Ü
Carsten Bergemann


Idee und Auflösung


[2-std], Blockseminar, Z.u.O.n.V.
Vorlesung

V
Thomas Koebner 

Skandal im Film

Zwischen Immoralismus und „political correctness“ im Film


[2.std.], Di 14-16, c.t., Hörsaal


Michelle Koch


Tutorium zur Vorlesung


[2-std.], Fr 12-14, c.t., Seminarraum
Geplant ist ein systematischer Abriss von eklatanten Normverletzungen im Film.

Diskutiert wird unter anderem – so oft es geht, verbunden mit der Betrachtung exemplarischer Filmausschnitte – über:
Widersprüche zwischen religiösen und weltlichen Moralen

Das Risiko der Gotteslästerung und Karikaturen des Heiligen

Immoralismus als ‚künstlerische Aufgabe’ ?

Findet ein ‚Realismus ohne Grenzen’ dennoch Grenzen – etwa im ‚guten Geschmack’?

Polemik gegen die ‚Mächtigen’. Was darf Satire?

Exempel aus der Geschichte der staatlichen Filmzensur

Zur Rhetorik der Diskriminierung und der Denunziation – z.B. die Stilisierung der ‚Bösen’ zu Ungeheuern

Das Fremde unter dem Blickwinkel der Verfechter politischer Korrektheit 

Heldenverehrung und politische Propaganda

Noch einmal: Leni Riefenstahl

Konfigurationen der ‚Lust’:

   Der Lolita-Komplex 

   Ödipus in bürgerlichen Familien

   Inzest zwischen Geschwistern

   ‚Multilaterale’ Liebesverhältnisse: die „ménage à trois, quatre » etc

   Gleichgeschlechtliche Liebe

Mesalliancen: z.B. das Schema: alter Liebhaber-junge Frau

Die erotische Attraktion des ‚Feindes’ – z.B. die Identifikation mit dem Angreifer (Anna Freud)

Körper-Wahrnehmung: der nackte, der ausgezogene Mensch

Blick-Lizenzen, Blickverbote

Regeln für die Darstellung des Unvorstellbaren: Höllen und Martern aller Arten, der Schreckensort Vernichtungslager, der Kriegs-Schauplatz

Gibt es Grenzen für Destruktionsphantasien ? 

Eine übliche Frage: Härten Splatter-Bilder ab (wogegen?) oder sensibilisieren sie (wofür?)

Waffen als Symbole von Männer-Potenz ? Gender-Politik und politische Korrektheit 

Ein Seitenblick auf Bildschirm-Spiele

° Während der Vorlesung wird auf einschlägige Forschungsliteratur verwiesen.
Vorlesung

V 
Thomas Koebner


Filme meines Lebens

Über Generationserfahrungen und die Relativität von 
Werturteilen


[2-std.], Mi 10-12, c.t., Hörsaal
Renate Kochenrath

Tutorium zur Vorlesung

[2-std.], Mi 13-15, c.t., Hörsaal
Ich will den Versuch machen, Filme vorzustellen, die für meine persönliche Kinosozialisation von Bedeutung gewesen sind, ohne dass sie allesamt den Rang von ‚Klassikern’ einnehmen würden. Im Lauf der Jahre verändern sich natürlich die Wahrnehmungen, und es verschieben sich die Eindrücke, solange immer neue hinzukommen. Ich könnte mir vorstellen, dass es von Interesse wäre,

(a) die Beweggründe für die vielfach bedingte Veränderung von Werturteilen systematischer dargestellt und

(b) Begriff und Wandel der Generationserfahrung gründlicher erörtert zu wissen. 

Zu der (aus Zeitgründen begrenzten) Auswahl, die ich im Sinn habe,  gehören: 

Nosferatu (F.W.Murnau,1922) – Menschen am Sonntag (Edgar Ulmer, Robert Siodmak, 1928) – Tabu (F. W. Murnau, 1930) – The 39 Steps (Alfred Hitchcock, 1935) –  Fury (Fritz Lang, 1936) – Rebecca (Alfred Hitchcock, 1940) – Les Enfants du Paradis / Die Kinder des Olymp (Marcel Carné, 1944) – La Ronde/Der Reigen (Max Ophüls, 1950) – Il miracolo a Milano/Das Wunder von Mailand (Vittorio de Sica, 1950) –  Rashomon (Akira Kurosawa, 1950) – High Noon (Fred Zinnemann, 1952) – Tokyo monogatari/ Die Reise nach Tokyo (Yasujiro Ozu, 1953) – Ugetsu – Erzählungen unter dem Regenmond (Kenji Mizoguchi, 1953) – I vitelloni (Federico Fellini, 1953) – Rear Window (Alfred Hitchcock, 1954) – Das siebente Siegel (Ingmar Bergman, 1957) – Paths of Glory/Wege zum Ruhm (Stanley Kubrick, 1958) – The Big Country/Das weite Land (William Wyler, 1958) – Die Brücke (Bernhard Wicki, 1959) – Das Schweigen (Ingmar Bergman, 1963) – Le Bonheur/Das Glück (Agnès Varda, 1965) – Ein Tag (Egon Monk, 1965) – Die Stunde des Wolfs (Ingmar Bergman, 1966) – Marat/Sade (Peter Brook, 1966) – Vater (István Szabó, 1966) – The Fearless Vampire Killers/Tanz der Vampire (Roman Polanski, 1967) – C’era una volta il west / Spiel mir das Lied vom Tod (Sergio Leone, 1968) – Morte a Venezia/Der Tod in Venedig (Luchino Visconti, 1970) – Die Auswanderer (Jan Troell, 1970) – L’Enfant sauvage/Der Wolfsjunge (François Truffaut, 1970) – Amarcord (Federico Fellini, 1973) – Travolti da un insolito destino nell’azzurro mare d’agosto/ Hingerissen von einem ungewöhnlichen Schicksal im azurblauen Meer (Lina Wertmüller, 1974) – Lacombe Lucien (Louis Malle, 1974) – Céline et Julie vont en bateau / Céline und Julie fahren Boot (Jacques Rivette, 1974) – Il Casanova di Federico Fellini/ Fellinis Casanova (Federico Fellini, 1976) – Monty Python’s Life of Brian (Terry Jones, 1979) – Le Dernier Métro/Die letzte Metro (François Truffaut, 1980) – Shining (Stanley Kubrick, 1980) – Blade Runner (Ridley Scott, 1982) – Fanny und Alexander (Ingmar Bergman, 1982) – The Draughtman’s Contract / Der Kontrakt des Zeichners (Peter Greenaway, 1982) – Carmen (Carlos Saura, 1983) – Amadeus (Milos Forman, 1984) – A Passage to India/ Reise nach Indien (David Lean, 1984) – Ran (Akira Kurosawa, 1985) – An uns glaubt Gott nicht mehr (Axel Corti, 1985) – Mit meinen heißen Tränen (Fritz Lehner, 1986) – Babettes Fest (Gabriel Axel, 1987) – The Unbearable Lightness of Being / Die unerträgliche Leichtigkeit des Seins (Philip Kaufmann, 1987) – When Harry Met Sally/Harry und Sally (Rob Reiner, 1989) – Il viaggio di Capitan Fracassa/Die Reise des Capitan Fracassa (Ettore Scola, 1990) – The Wedding Banquet/Das Hochzeitsbankett (Ang Lee, 1992) – Smoke (Wayne Wang, 1995) – The Bridges of Madison County / Die Brücken am Fluss  (Clint Eastwood, 1995) – Short Cuts (Robert Altman, 1995)  – La Conte d’été/ Sommer (Eric Rohmer, 1996) – La vita è bella / Das Leben ist schön (Roberto Benigni, 1999)

· Da ich in diesem Winter-Semester 2006/07 meine akademische Laufbahn abschließe, darf vielleicht eine solche Veranstaltung erlaubt sein, die die eigenen Erinnerungen als Material beansprucht.

Vorlesung

V
Marcus Stiglegger

Einführung in die Genre-Theorie 





[2-std.], Mo 10-12, c.t., Hörsaal

 
Für die populärkulturelle und alltägliche Beurteilung spielt die Zuordnung von Filmen zu einzelnen Genres eine wesentliche Rolle. Nicht selten scheint das Publikum nach einer bestimmten Genrevorliebe zu entscheiden, welchen Film es zu sehen gedenkt: Western, Komödie, Thriller, Melodram, Science Fiction, Abenteuer – all diese Genrebegriffe haben sich längst über die filmtheoretische Begrifflichkeit hinaus auch im alltäglichen Sprachgebrauch etabliert.

Diese Vorlesung, die das gleichnamige Proseminar des letzten Semesters vertieft und ergänzt, dessen Besucht jedoch nicht voraussetzt, wird grundlegende Genretheorien untersuchen: David Bordwell,  Rick Altman, Knut Hickethier, Stephen Neale, Georg Seeßlen, Thomas Elsässer u.a. Zur Vorbereitung kann der Eintrag ‚Genre’ in Reclams Sachlexikon des Films sowie Hickethiers Text „Genretheorie und Genreanalyse“ aus Moderne Film Theorie (Bender Verlag) gelesen werden. In einzelnen Sitzungen werden die Grundlagen und Mythologien einzelner klassischer Filmgenres vorgestellt: Western, Kriminalfilm, Melodram, Science Fiction, Abenteuer, Horror, Komödie, Kriegsfilm u.a. Ein besonderes Augenmerk wird spezifischen Genresphänomene in Ländern wie Japan, China/Hongkong, Indien, Italien und Frankreich zukommen.

 

Literatur: div. Bände Filmgenres, Reclam Verlag – Georg Seeßlen, Grundlagen des populären Films, div. Bände, Schüren Verlag – Barry Keith Grant: Film Genre Reader III, University of Texas Press 2003 – Knut Hickethier: „Genretheorie und Genreanalyse“ in: Jürgen Felix (Hrsg.): Moderne Film Theorie, Bender Verlag 2002.
Vorlesung

V
Jörg Zimmermann


Geschichte und Theorie der Fotografie 
Teil 1: Von Talbot’s “Pencil of Nature” (1844) zu 

Bragaglia’s “Fotodinamisimo Futurista” (1913)
[2-std.], Do 16-18, c.t., Hörsaal der Akademie für Bildende Künste,
Am Taubertsberg 6
Die Vorlesung ist dreiteilig angelegt, um die in der traditionellen Kunstgeschichte der Moderne, aber auch in der Filmgeschichte immer noch stark vernachlässigte Bedeutung dieses Mediums möglichst differenziert vor Augen führen zu können. 

Der erste Teil beschäftigt sich mit der Entwicklung der Fotografie von den Anfängen bei Niépce, Daguerre und Talbot bis zur frühen Avantgarde des 20. Jahrhunderts. Die Frage, ob die Fotografie „kunstwürdig“ sei, soll dabei nur eine Nebenrolle spielen. Entscheidend sind vielmehr die Besonderheit ihres Weltbezugs und die Vielfalt ihrer Funktionen. Dazu gehört ihre Einbettung fotografischer Bilder in soziale und politische Kontexte, ihre Rolle als Instrument wissenschaftlicher Forschung - zumal innerhalb der Kunsthistorik - sowie ihre zweideutige Beziehung zum ästhetischen Diskurs mit seinen verschiedenen Konstellationen vom Realismus und Naturalismus über den Symbolismus und Impressionismus bis zum Versuch, die Fotografie abseits ihrer weiterhin bedeutsamen dokumentarischen Aufgabe direkt in die Dynamik der Bildenden Künste hineinzuziehen. Die kritische Erörterung des Diskurses über die Fotografie, an dem sich vor allem Maler, Dichter und Philosophen beteiligt haben, wird durch die Analyse von Bildern ergänzt, die immer noch nahezu unbekannt sind, weil es in diesem Bereich keinen mit der Geschichte der Malerei vergleichbaren „klassischen Kanon“ gibt. 

Proseminar

PS
Marcus Stiglegger

Einführung in die Filmanalyse


[4-std.], Do 10-14, c.t., Hörsaal

Manuel Koch
Tutorium zur Einführung
[2-std.], Di 12-14, c.t., Seminarraum
Die für StudienanfängerInnen des Fachs Filmwissenschaft verbindliche erste Veranstaltung bietet einen umfassenden Einblick in die Feinheiten der Sequenzanalyse sowie in die Grundzüge der Filmgeschichte und Filmtheorie. Außerdem werden Methoden des wissenschaftlichen Arbeitens erläutert und geübt – inkl. kleiner Referate.

Anhand ausgewählter Beispielsequenzen quer durch die Filmgeschichte werden zunächst die einzelnen Aspekte der Filmgestaltung betrachtet (Kamera, Licht, Musik, Montage, Ausstattung, Schauspiel), um die TeilnehmerInnen zu einer interpretierenden Filmanalyse zu befähigen. Voraussetzung für einen Leistungsnachweis sind die bestandene Klausur in der Mitte des Semesters und eine Hausarbeit am Ende. Studienlektüre ist Knut Hickethiers „Film- und Fernsehanalyse“, was Bedingung zur Teilnahme am Seminar ist und bereits vor Beginn des Semesters gelesen werden soll. Dazu sind „Film verstehen“ von James Monaco und David Bordwells und Kristin Thompsons „Film Art. An Introduction“ empfehlenswert.

Literatur:

Albersmeier, Franz-Josef (Hrsg.): Texte zur Theorie des Films, Stuttgart 1999f. – Bordwell, David / Thompson, Kristin: Film Art. An Introduction, New York 1979 (-> Neueste Auflage mit Beiheft!) – Hayward, Susan: Key Concepts in Cinema Studies, New York 1996f. – Hickethier, Knut: Film- und Fernsehanalyse, Stuttgart / Weimar 1993f. – Koebner, Thomas: Prinzipien der Filmanalyse. In: ders.: Halbnah. Schriften zum Film, St. Augustin 1999, S. 210-241 – Monaco, James: Film verstehen, Reinbek bei Hamburg 1995f. (neueste Ausgabe als Taschenbuch!).

Proseminar

PS
Roman Mauer


Einführung in die Analyse von Fernsehproduktionen


[4-std.], Fr 13-17, c.t., Hörsaal

Die für Hauptfachstudierende verpflichtende Veranstaltung vermittelt einen Überblick über die Geschichte, Theorie, Ästhetik und Rezeption des Mediums Fernsehen im kulturellen Kontext. Von der Einführung des öffentlich-rechtlichen Fernsehens (1949) bis zur magna charta des deutschen Rundfunks (1961), von dem Beginn des dualen Rundfunksystems (1984) bis zum Spartenprogramm mit multimedialer Interaktion, Live-Chat, Web-TV und Video-on-demand – die Entwicklung der Kulturinstitution vollzog sich stets zwischen den Kräften von Politik, Kommerz und technischer Innovation. Gegenwärtig zeichnet sich im Zuge der Kanalvermehrung und Digitalisierung eine individualisierte Zuschauerschaft ab, die freier, spezifischer und in Zukunft unabhängig von Ort und Zeit Sendungen wahrnehmen wird. „Straßenfeger“-Ereignisse, wie die Fußball-WM 2006 mit Public Screenings in vielen Städten der Welt, sind die Ausnahme, führen aber eindringlich vor Augen, was im pluralistischen Fernsehalltag eher unterschwellig geschieht: Dass das Fernsehen wie kein anderes Medium die Wahrnehmungswelt der Öffentlichkeit beeinflusst und konstituiert, kulturelle Prozesse spiegelt und erschafft. Erweitert oder verzerrt es unser Wirklichkeitsbild? Als „Fernsehkunst“ oder als „Nullmedium“? Entwickelt es sich zur digitalen Bibliothek, zum audiovisuellen Supermarkt, kulturellem Forum oder zum Live-Event? Kulturkritische Fragen gilt es im Seminar anhand von fernsehtheoretischen Schriften zu diskutieren. Exemplarisch analysiert werden die Programmprofile der jeweiligen Sender und die gesamte Breite der Programmformate: u.a. Fernsehspiel, Serie, Dokumentation, Reportage, Talk-, Quiz- und Gameshow, Magazine, Nachrichten, Werbung. Neben traditionsreichen Konzepten (vom „ARTE Themenabend“ bis zum „Tatort“) werden auch  aktuelle Trends oder Experimente (wie z.B. „Super-Doc“, „Re-enactment“, „CGI“, „Erlebnisdoku-Serien“, „Real-Life-TV“, „LiveMovie“, „Telenovella“) untersucht, um nach veränderten Rezeptionshaltungen und Marktanforderungen im Zuge der Internationalisierung zu fragen.  

Voraussetzungen für den Leistungsnachweis sind ein Referat und eine Hausarbeit. Das Referatskonzept entsteht in Absprache mit dem Dozenten und wird eine Woche vorher an folgende Email-Adresse geschickt: RomanMauer@web.de. Notwendig ist eine gründliche Vorbereitung in der Bibliothek (u.a zur Fernsehgeschichte ( G 03, zu einzelnen Formaten und Genres ( G 06, zu Kommunikations- und Wahrnehmungstheorien ( K 02).   

Literatur (zur Einführung):

Abramson, Albert: Die Geschichte des Fernsehens.  Übers. und hrsg. von Herwig Walitsch. München 2002. – Bleicher, Joan Kristin (Hrsg.): Programmprofile kommerzieller Anbieter. Analysen zur Entwicklung von Fernsehsendern seit 1984. Opladen 1997. – Hickethier, Knut: Fernsehen. Wahrnehmungswelt, Programminstitution und Marktkonkurrenz. Frankfurt/Main, Berlin u.a. 1992. – Ders.: Geschichte des deutschen Fernsehens. Stuttgart und Weimar 1998. – 

Koebner, Thomas: Vor dem Bildschirm. Studien, Kritiken und Glossen zum Fernsehen. St. Augustin 2000. – Kreuzer, Karl / Prümm, Karl (Hrsg.): Fernsehsendungen und ihre Formen. Typologie, Geschichte und Kritik des Programms in der Bundesrepublik Deutschland. Stuttgart 1979. – Mikos, Lothar: Fern-Sehen. Bausteine zu einer Rezeptionsästhetik des Fernsehens. Berlin 2001. – Trebbe, Joachim: Fernsehen in Deutschland 2003-2004. Programmstrukturen, Programminhalte, Programmentwicklungen. Forschungsbericht. Berlin 2004. – Zielinski, Siegfried: Audiovisionen. Film und Fernsehen als Zwischenspiele in der Geschichte. Reinbek bei Hamburg 1989. – Schuhmacher, Heidemarie: Fernsehen fernsehen. Modelle der medien- und Fernsehtheorie. Köln 2000.
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PS 
Fabienne Liptay


Neil Jordan


[4-std., inklusive verpflichtendem Sichttermin], Mi 12-14, c.t., Seminarraum

Sichttermin: Do 16-18, c.t., Seminarraum

Auf den ersten Blick scheinen diese Filme kaum etwas gemeinsam zu haben. Der irische Regisseur Neil Jordan erzählt Historisches und Phantastisches, Politisches und Poetisches; die von Gewalt gezeichnete Geschichte Irlands interessiert ihn nicht weniger als die weltfernen Bildimaginationen der Märchen und Träume. Entsprechend reicht die Bandbreite seiner Filme von der schauerromantischen Rotkäppchen-Allegorie The Company of Wolves bis zur Lebensgeschichte des irischen Nationalhelden Michael Collins, von dem provokativen Polit-Thriller The Crying Game bis zu dem melancholischen Melodram The End of the Affair. Bei aller Verschiedenheit der Genres und Stile gibt es in seinen Filmen wiederkehrende Themen und Motive, die Jordans Handschrift unverkennbar prägen. Jordans Filme sind bevölkert von Außenseiterfiguren, die das Unerreichbare begehren; immer wieder sind es einsam Liebende, Suchende oder Verstoßene, auch Gratwanderer auf der Grenzlinie geschlechtlicher oder sozialer Identitäten. So betrachtet sind die phantastischen Halb- und Mischwesen, die Wolfsmenschen (in The Company of Wolves) und Vampire (in Interview with the Vampire) nichts anderes als Artverwandte der trans-, homo- bzw. intersexuellen Protagonisten, die in Jordans Filmen eine zentrale Rolle spielen (z.B. Simone in Mona Lisa, Dil in The Crying Game, Kitten in Breakfast on Pluto). 

„Was mich fasziniert“, äußerte Jordan jüngst in einem Interview über seinen neuen Film Breakfast on Pluto, „ist die Idee, dass man eine alternative Version von sich selbst konstruieren kann, durch Verwandlung, Kostümierung, durch das Annehmen einer Rolle“. Vor dem Hintergrund schwieriger äußerer Umstände gerät dieses individualistische Spiel mit (Gender-)Rollen zu einer Technik des Überlebens – nicht nur für den Transvestiten Kitten (Cillian Murphy), der wie Voltaires Candide selbst noch in der größten Lebensnot den naiven Glauben an das Gute in der Welt beherzigt. Seinem Optimismus, den auch die Bomben der IRA nicht erschüttern können, steht die Melancholie der meisten anderen Figuren in Jordans Oeuvre gegenüber. Vielfach gelingt Jordan eine Verschränkung des Komischen und des Tragischen – eine seiner Aussage nach „sehr irische Qualität“. Unter seiner Schauspielführung gerät selbst der von Bob Hoskins gespielte Kleingangster mit der lustigen Kugelphysiognomie zu einer rührenden Figur, wenn er der schönen und für ihn unerreichbaren Edelprostituierten Simone (Cathy Tyson) seine Liebe gesteht. Es ist dem Feingefühl des Regisseurs und der Diskretion der Kamera zu verdanken, dass diese Figuren – beide tragen eine grelle Jahrmarkt-Sonnenbrille – ihre Würde ausgerechnet dort gewinnen, wo sie der Lächerlichkeit preisgegeben werden. Im Mittelpunkt des Seminars stehen die hier angerissenen thematischen und stilistischen Kontinuitäten im Gesamtwerk von Neil Jordan, das auch im Kontext irischer (Film-)Geschichte betrachtet wird. Diskutiert werden alle 15 Filme, die Jordan bislang als Regisseur, zum Großteil auch als Drehbuchautor realisiert hat. Darüber hinaus wird auch ein Seitenblick auf das literarische Werk Neil Jordans geworfen, der seine künstlerische Laufbahn als Schriftsteller begann und sein Gespür für Sprache auch als Drehbuchautor unter Beweis stellt. Dem Erzählband Night in Tunisia (1976), für den Jordan 1979 den Guardian Fiction Prize erhielt, folgten vier Romane: The Past (1979), The Dream of a Beast (1983), Sunrise with Sea Monster (1994) sowie jüngst Shadow (2005).

Filme:

Angel (Straße der Angst, IR/GB 1982) – The Company of Wolves (Die Zeit der Wölfe, GB/USA 1984) –Mona Lisa (GB 1986) – High Spirits (GB/USA 1988) – We’re No Angels (Wir sind keine Engel, USA 1989) – The Miracle (Miracle – Ein geheimnisvoller Sommer, GB/IR 1991) – The Crying Game (GB/J 1992) – Interview with the Vampire (Interview mit einem Vampir, USA 1994) – Michael Collins (GB/IR/USA 1996) – The Butcher Boy (Der Schlächterbursche, IR/USA 1997)

In Dreams (Jenseits der Träume, USA 1999) – The End of the Affair (Das Ende einer Affäre, GB/USA 1999) – Not I (IR 2000, Kurzfilm) – The Good Thief (F/GB/IR/CAN 2002) – Breakfast on Pluto (IR/GB 2005)

Literatur (zur Vorbereitung):

Falsetto, Mario: Personal Views. Conversations with Independent Film-Makers. (Including Interviews with Neil Jordan, Nicholas Hytner, John McNaughton, Atom Egoyan, Michael Radford, Terence Davies, Alan Rudolph, Alison McLean). London: Constable, 1999. – Jordan, Neil: Michael Collins. Tagebuch und Drehbuch zum Film. Aus dem Englischen von Caroline Görnandt. Dt. Erstausgabe. München: Goldmann, 1997. – Marschall, Susanne: „Die Polyphonie des Erzählers. Neil Jordan als ‚auteur’“. In: Marcus Stiglegger (Hrsg.): Splitter im Gewebe. Filmemacher zwischen Autorenfilm und Mainstreamkino. Mainz: Bender, 2000, S. 198-210. –McIllroy, Brian: “Irish Horror. Neil Jordan and the Anglo-Irish Gothic”. In: Steven Jay Schneider/Tony Williams (Hrsg.): Horror International. Detroit: Wayne State Univ. Press, 2005, S. 128-140. – Rockett, Emer/Rockett, Kevin: Neil Jordan. Exploring Boundaries. (Contemporary Irish Filmmakers). Dublin: Liffey Press, 2003. – Rogers, Lori: Feminine Nation. Performance, Gender and Resistance in the Works of John McGahern and Neil Jordan. Lanham (u.a.): Univ. Press of America, 1998. – Zucker, Carole: “Passionate Engagement. Performance in the Films of Neil Jordan”. In: Cynthia Baron/Diane Carson/Frank P. Tomasulo (Hrsg.): More Than a Method. Trends and Traditions in Contemporary Film Performance. (Contemporary approaches to film and television series). Detroit: Wayne State Univ. Press, 2004, S. 192-217
Proseminar

PS
Fabienne Liptay / Susanne Marschall


Filmanfänge und Filmschlüsse

[2-std.], Mo 12-14 Uhr, c.t., Hörsaal

Filmanfänge und Filmschlüsse zählen zu den dichtesten Passagen des Films. Meist spiegelt der Mikrokosmos eines Filmanfangs den Makrokosmos des gesamten Filmes und seiner Konzeption wider. In der Exposition werden die zentralen Figuren und Schauplätze etabliert, manches Mal sogar bereits in der Pretitle-Sequenz. Konflikte werden vorbereitet, zentrale Themen angespielt, Atmosphäre und Tonlage, Erzählmuster und dramaturgische Formeln schüren unter anderem auch die Erwartungen des Publikums zum Beispiel hinsichtlich des Inszenierungsstils oder des Genres. Anfänge und Schlüsse markieren Grenzbereiche, in denen sich der Übergang in die filmische Fiktion und der Austritt in die Wirklichkeit vollziehen. Die Geschichte des Kinos ist reich an verschiedenen Bauformen, an formal-ästhetischen und dramaturgischen Konventionen der Ouvertüren- und Finalarchitektur, aber auch an überraschenden Lösungen.  

Ein Beispiel: Sofia Coppolas Kostümfilm Marie Antoinette (2006) beginnt und endet irritierend. Eine einzige Einstellung vor der Titel-Sequenz zeigt die Schauspielerin Kirsten Dunst als blonde junge Frau mit einem modernen Stufenhaarschnitt in einem rosafarbenen Barock-Kostüm auf der Chaiselonge liegend. Provokant taucht sie ihren Finger in eine grell gefärbte Sahnetorte und blickt direkt in die Kamera, als sie ihren süß verklebten Finger ableckt. Coppolas Film beginnt mit einem Bruch, bevor der Film in sein historisches Szenario eintaucht, so dass sofort ein Bund zwischen dem Zuschauer und der Hauptfigur entsteht. Aufgrund unserer historischen Kenntnisse erwarten wir einen blutigen Schluss, bei dem die gestürzte Königin geköpft wird. Doch die Regisseurin verlässt ihre Figur zu einem Zeitpunkt, als diese noch unversehrt ist, nämlich auf der Flucht aus Versailles. Die wirkliche Königsfamilie wurde auf dieser Flucht ertappt und nach Paris ver​schleppt, wo sich der Prozess und die Hinrichtung abspielten. Im Film blickt Kirsten Dunst als Marie Antoinette aus der fahrenden Postkutsche in die auf​gehende Sonne mit den Worten: „Ich verabschiede mich“. Unvermutet endet der Film offen, und doch setzt er ein deutliches Zeichen des nahen Todes. Der Abschied gilt dem irdischen Leben, aber auch dem Publikum, das mit ihr diesen letzten Blick des Films teilt: so wie den ersten zu Beginn der Geschichte.
Literatur (Auswahl):
Christen, Thomas: Das Ende im Spielfilm. Vom klassischen Hollywood zu Antonionis offenen Formen. Marburg: Schüren, 2002. – Miller, Norbert: Romananfänge. Versuch zu einer Poetik des Romans. Zwölf Essays. Berlin 1965. – montage/av. Zeitschrift für Theorie und Geschichte audiovisueller Kommunikation: Anfänge und Enden. 12/2 (2003).
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Bernd Kiefer


Popkultur und Kino

[4-std., inklusive verpflichtendem Sichttermin], Mo 14-18, c.t., Hörsaal

Mit Elvis Presley in Jailhouse Rock (1957) beginnt eine neue Ära in der populären Kultur: Rock`n` Roll goes to the Movies! Presley, gerade zum Star und zum Skandal geworden, tritt in dreißig weiteren Spielfilmen und zahlreichen Konzertfilmen auf und wird zum Trendsetter. Seit den 1960er Jahren drängt dann verstärkt Pop/Rockmusik in die Kinos, und seither versichert sich auch das Medium Film der Aura des Rebellischen, die von Popmusik ausgeht. Mit dem Regisseur Richard Lester visualisieren die Beatles in A Hard Day`s Night (1964) und in Help! (1965) ihre Musik; Bob Dylan lässt sich für Don`t look back (1967) von D. A. Pennebaker auf einer Tournee filmen; die Rolling Stones arbeiten in One Plus One (1968) mit Jean-Luc Godard, und erst Michael Wadleighs Woodstock (1970) macht aus dem Festival einen Mythos. Popstars wie John Lennon (How I won the war, 1967), Mick Jagger (Performance, 1970; Ned Kelly,1970), Bob Dylan und Kris Kristofferson (Pat Garrett & Billy the Kid, 1973; Renaldo & Clara, 1977), David Bowie (The Man who fell to earth, 1976; Merry Christmas, Mr. Lawrence,1982) bis zu Madonna werden Filmstars und spielen mit ihren Images. Easy Rider (1969) begründet das Genre des Road Movie im Rhythmus von Pop-Songs, Rock-Opern wie Tommy (1974) von The Who, Konzept-Alben wie The Wall (1982) von Pink Floyd und das Rock-Musical Hair (1977) kommen auf die Leinwand, und von Rock (The Doors, 1991) über  Punk (The Great Rock `n` Swindle, 1978) bis zu Grunge und Hip-Hop werden auch Dramen des Pop (Jim Morrison, Sid Vicious, Kurt Cobain) im Film thematisiert. Zudem gibt es eine ganze Reihe von Regisseuren, die in ihren Filmen einen innovativen Gebrauch von Pop-Songs machten und machen, etwa Kenneth Anger (Scorpio Rising,1963), Michelangelo Antonioni (Zabriskie Point, 1970) und immer wieder Martin Scorsese, der auch zum filmischen Chronisten der Pop-Kultur wurde (Mean Streets, 1973, The last Waltz, 1978, Casino, 1995, das Projekt The Blues, 2003/04, und zuletzt No Direction Home, 2005, ein Dokumentarfilm über Bob Dylan). Der Zusammenhang von Pop und Kino ist vielfältig und soll im Seminar in den angedeuteten Aspekten vorgestellt werden. Wie immer ist die Arbeit in Referatgruppen gefordert; ein genauer Seminarplan wird in der ersten Sitzung des Semesters vorgestellt und diskutiert. Es empfiehlt sich, möglichst viele der genannten Filme (und andere!) in den Semesterferien zu sichten.

Literatur: Peter Kemper u. a. (Hg.): „alles so schön bunt hier“. Die Geschichte der Popkultur von den Fünfzigern bis heute, Stuttgart 1999; Martin Büsser: Popmusik, Hamburg 2000; Roel Bentz van den Berg: Die unsichtbare Faust. Magische Momente der Popkultur, Frankfurt am Main 2001; Bernd Kiefer / Marcus Stiglegger (Hg.): Pop & Kino. Von Elvis zu Eminem, Mainz 2004 
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Thomas Klein


Serielles Erzählen

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

Nicht selten ist in den letzten Jahren zu vernehmen, innovatives Erzählen finde heute eher in Fernsehserien statt als im Kino. Milan Pavlovic hat unlängst in der Steadycam eine Antwort zu finden versucht auf die Frage, „warum einige TV-Serien derzeit besseres Kino liefern als die meisten Kinofilme“. Auch wenn es dem Text nicht wirklich gelingt, die Frage hinreichend zu beantworten: Sie enthält bereits eine Antwort. TV-Serien weisen seit einigen Jahren ein innovatives Miteinander von fernsehspezifischen, seriellen Elementen und einer Filmsprache auf, die sich in der Tat am Kino zu orientieren scheint. Daraus entstehen komplexe Dramaturgien, geschickt mit der Serialität und Kino-Mythen spielende Erzählungen. Und durch die DVD emanzipieren sich die Serien ohnehin vom Fernsehen, so, wie Hörspiele sich durch die CD auch vom Radio unabhängig gemacht haben. 

Mit zweien der hoch gepriesenen Serien des amerikanischen Pay-TV-Senders HBO wollen wir uns in diesem Seminar ausführlich beschäftigen: Die Sopranos (1999-2007) und Six Feet Under (2001-2005). Ferner mit einer englischen Serie, die ebenfalls hoch gelobt wurde: Cracker /Für alle Fälle Fitz (1993-1996). 

Eine intensive Beschäftigung mit Fernsehserien kann nur auf wenige Exempel zurückgreifen, zu mehr fehlt im Rahmen eines Proseminars leider die Zeit. Zumindest ansatzweise können wir aber durchaus auch auf andere mehr oder weniger stilbildende Serien eingehen, wie etwa Miami Vice. Die aktuelle deutsche Serienlandschaft wird gewiss zu Recht beklagt, doch finden sich auch hier in der Vergangenheit interessante Serien, wie etwa Heimat von Edgar Reitz, Monaco Franze, Kir Royal, Berlin Alexanderplatz von Rainer Werner Fassbinder. Mit einigen werden wir uns zumindest in Ansätzen beschäftigen können. 

Einführend werden wir uns aber mit dem Seriellen im Allgemeinen beschäftigen. Denn das Serielle ist nicht fernsehspezifisch, es wurde in diesem Medium vielmehr perfektioniert. Es findet sich schon in der Literatur des 19. Jahrhunderts, im frühen, aber auch im nachfolgenden und vor allem im aktuellen Kino (Stichwörter: James-Bond, Remakes, Sequels, Prequels). Und es findet sich auch in anderen Bereichen der Populärkultur: in Computerspielen, in Brettspielen, im Hörspiel, in Sportveranstaltungen.

Gegen Ende der Semesterferien, also im Oktober, werden Sichttermine angeboten, die rechtzeitig bekannt gegeben werden.

Literatur zur Einführung: Knut Hickethier: Serie. In: Thomas Koebner (Hg.): Sachlexikon des Films. Stuttgart 2002, S. 550ff.

Literatur: Glen Creeber: Serial Television. Big Drama on the Small Screen. London 2005. – Günter Giesenfeld: Endlose Geschichten. Serialität in den Medien. Hildesheim 1994. – Knut Hickethier: Die Fernsehserie und das Serielle des Fernsehens. Lüneburg 1991. – Lothar Mikos: Es wird dein Leben: Familienserien im Fernsehen und im Alltag der Zuschauer. Münster 1994. – Irmela Schneider (Hg.): Serien-Welten. Strukturen US-amerikanischer Serien aus vier Jahrzehnten. Opladen 1995.
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Andreas Rauscher


US-Independents zwischen Sundance und Hollywood (I):


Genre-Variationen als Independent Visions


(Quentin Tarantino und die Folgen) 


[2-std.], Mi 16-18, c.t., Seminarraum
Die frühen 1990er Jahre markierten einen Umbruch in der stagnierten amerikanischen Filmlandschaft. Das Sundance-Festival entwickelte sich zu einer Plattform sowohl für unabhängige Produktionen wie auch für neu etablierte Indie-Majors wie Miramax, durch deren Einfluss sich die Grenzen zwischen Underground und Mainstream zunehmend auflösten. Filme wie Reservoir Dogs (USA 1992), El Mariachi (Mexiko/USA 1992), Pulp Fiction (USA 1994) und Killing Zoe (USA 1994) besetzten erfolgreich eine Schnittstelle zwischen ambitioniertem Art House und einem weiter gefassten, popkulturell interessierten Publikum, das den Filmen einen außergewöhnlichen kommerziellen Erfolg bescherte.    
Im Zeitalter der so genannten Generation X erschien es nicht mehr als Widerspruch, ein profundes Wissen über Musik, Comics und Filme mit einer individuellen Handschrift zu kombinieren. Regisseure wie Quentin Tarantino, Robert Rodriguez oder Roger Avary verstehen es bis heute, in einer systematischen Auflösung zwischen High- und Low-Culture aus Zitaten und Anspielungen eigenständige filmische Universen zu generieren. Ihre Werke, die durch ein tiefgehendes Verständnis der filmischen Ausdrucksmittel bestechen, lassen den prätentiösen Ballast einer Tradition der Qualität hinter sich und nehmen sich den verschiedenen Strömungen und der Geschichte der Popkultur als erstzunehmenden Themen an. 

Im Seminar wird die Entwicklung des amerikanischen Independent-Kinos in den letzten fünfzehn Jahren behandelt, von der zeitweiligen Erneuerung durch den häufig auf reichlich einfallslose Weise imitierten, vielleicht in einigen Aspekten sogar überbewerteten Pulp Fiction über die Ausdifferenzierung der Indie-Szene Mitte der 1990er Jahre bis hin zu den zunehmend autoreferentiellen Ansätzen neuerer Filme wie Sin City (USA 2005) oder The Devil’s Rejects (USA 2005). Im Mittelpunkt steht der innovative Umgang mit Motiven und Versatzstücken des klassischen Genrekinos. Neben den einzelnen Werken werden insbesondere die filmhistorischen und kulturellen Bezüge untersucht, die einen wesentlichen Reiz der Filme ausmachen. Quentin Tarantino entzog sich beispielsweise erfolgreich der kreativen Sackgasse, indem er als produktive Archivarbeit vergessene Kapitel der Kinogeschichte verstärkt ins Bewusstsein rief. Statt sich auf weitere Exegesen über Auftragskiller und deren Vorlieben für den Hamburger Royal einzulassen, aktualisierte er in seinem innovativen Schlüsselwerk Jackie Brown (USA 1997) gemeinsam mit seiner Hauptdarstellerin Pam Grier deren progressive Frauenfiguren aus Blaxploitation-Filmen wie Foxy Brown (USA 1974), die eine Alternative zu den einseitigen männlichen Stereotypen des Actiongenres entwarfen. Mit dem Rache-Epos Kill Bill (USA 2003/04) skizzierte Tarantino schließlich Ansätze für ein World Cinema des Genrekinos, das Elemente aus asiatischen Martial-Arts-Filmen mit Motiven des Italo-Western und den reflexiven Strategien der Postmoderne kombiniert. Auf vergleichbare Weise verknüpft sein Kollege Robert Rodriguez filmhistorische Einflüsse mit den neuen Möglichkeiten des digitalen Kinos. Im Rahmen einer spielerischen Zitatkultur entwickeln sie ebenso wie ihr Weggefährte Roger Avary persönlich geprägte Sichtweisen auf den popkulturellen (Genre-) Alltag nach der Postmoderne.    

Folgende Filme sollen für das Seminar bereits in den Ferien gesichtet werden: 

Quentin Tarantino: Reservoir Dogs (USA 1992), Pulp Fiction (USA 1994), Four Rooms (USA 1995), Jackie Brown (USA 1997), Kill Bill Volume 1 und 2 (USA 2003/04)

Robert Rodriguez: El Mariachi (USA 1992), Desperado (USA 1995), Once Upon a Time in Mexico (USA 2003), Roadracers (USA 1994), From Dusk Till Dawn (USA 1997), Spy Kids (USA 2001-03), Sin City (USA 2005)

Roger Avary: Killing Zoe (USA 1994), Rules of the Game (USA 2004)

Rob Zombie: House of 1000 Corpses (USA 2003), The Devil’s Rejects (USA 2005) 

Kevin Smith: Clerks (USA 1994/2006) - Richard Linklater: Slackers (USA 1991)

Literatur: 

Steadycam Nr. 48: Explodierende Herzen, Köln 2004. - Peter Biskind: Down and Dirty Pictures – Miramax, Sundance & the Rise of Independent Film. London / New York, 2004. - Robert Fischer / Peter Körte / Georg Seeßlen: Quentin Tarantino. Berlin, 2003. -  Gerald Peary: Quentin Tarantino – Interviews. Jackson 2004. – D. K. Holm: Quentin Tarantino / Pocket Essentials. Harpenden, 2004. - Knut Hickethier: „Genretheorie und Genreanalyse – Pulp Fiction“ in: Jürgen Felix (Hg.): Moderne Film Theorie, Mainz 2002. – Korinna Barthel: Das Quentchen Gewalt – Heisse und kalte Gewalt in den Filmen Quentin Tarantinos. Marburg, 2005. - Robert Rodriguez: Roadracers. The Making of Degenerate Hot Rod Flick. London 1998. - Dietrich Kuhlbrodt: „Filmkritik vom Kopf auf die Füße stellen – Pulp Fiction – Modell der Zukunft des Films“; Sabine Horst: Business as usual – Hat Pulp Fiction den Hype verdient?“  in: Irmbert Schenk: Filmkritik – Bestandsaufnahmen und Perspektiven. Marburg, 1998. – Uwe Nagel: Der rote Faden aus Blut – Erzählstrukturen bei Quentin Tarantino. Marburg, 1997. – Andreas Rauscher: Killing Bill Softly – Rückkehr zu den 36 Kammern der Pulp Poesie. www.andreas-rauscher.de/kill_bill2.htm, sowie auf www.screenshot-online.com unter der Rubrik Film.
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„Ich bin ein Anderer“


Identitätswechsel im Film

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

Verkleiden, Verstecken, in andere Rollen schlüpfen – kurz: ein Anderer sein.

Das Proseminar untersucht die verschiedenen Arten des Rollen- und Identitätenwechsels in Filmen und geht dabei der Frage nach, welche Anstrengungen hierzu von den Protagonisten unternommen werden, um die Illusion des Rollenwechsels glaubhaft und vor allem dauerhaft aufrecht zu erhalten. Das Spektrum reicht dabei vom bloßen Verkleiden bis hin zur Thematik des Gender Crossing als sicherlich radikalster Form, die eigene Identität abzulegen. Dabei geht es immer auch um die Frage, welcher Typus Mensch überhaupt bereit ist, seine eigene Identität kurz- oder langfristig gegen eine andere einzutauschen, was die Beweggründe hierzu sein mögen, über welchen Zeitraum dies funktionieren kann und um die Art, wie dieser Rollentausch inklusiver seiner etwaigen Rückverwandlung filmisch inszeniert wird.

Zur Auswahl stehen unter anderem:

Dr. Jekyll And Mr. Hyde (Rouben Mamoulian 1931), Dark Passage (Delmer Daves 1947), Charleys Tante (Hans Quest 1955), Plein Soleil (René Clément 1959), The Two Faces Of Dr. Jekyll (Terence Fisher 1960), Tootsie (Sydney Pollack 1982), Angel Heart (Alan Parker 1987), Batman (Tim Burton 1989), Total Recall (Paul Verhoeven 1990), Shattered (Wolfgang Petersen 1991), Batman Returns (Tim Burton 1992), Mrs. Doubtfire (Chris Columbus 1993), Gattaca (Andrew Niccol 1997), Dark City (Alex Proyas 1998), The Talented Mr. Ripley (Anthony Minghella 1999), Boys Don´t Cry (Kimberly Pierce 1999), The Bourne Identity (Doug Liman 2002), Catch Me If You Can (Steven Spielberg 2002), Spider-Man (Sam Raimi 2002), The Gathering (Brian Gilbert 2005), Batman Begins (Christopher Nolan 2005).
Literatur: nach Absprache.

Hauptseminar
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Thomas Koebner
 
Klassiker der europäischen Filmkunst IV:


Die Generation nach der Nouvelle Vague: 


Bertrand Tavernier und Claude Miller


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


Sichttermin: Di 19-21

Im Schatten der Nouvelle Vague gab es eine Generation von Filmemachern, die höchste Aufmerksamkeit verdient (auch André Techiné und Jacques Doillon gehören dazu, deren Œuvre aber aus Zeitgründen übersprungen werden muss). Vor allem die Filme von Bertrand Tavernier (* 1941) und Claude Miller (* 1942) nehmen einen außerordentlichen Rang ein, obgleich sie zum Teil nicht so bekannt sind, wie sie es verdienen. Die folgende Auswahl an Filmen schlage ich vor:

Bertrand Tavernier:

L’ Horlorger de Saint-Paul/Der Uhrmacher von St. Paul (1974) – Que la fête commence…/ Wenn das Fest beginnt (1975) – Coup de torchon/ Der Saustall (1981) – Un dimanche à la campagne/ Ein Sonntag auf dem Land (1984) – La Vie et rien d’autre/ Das Leben und nichts anderes (1989) – Daddy Nostalgie (1990) – L.627/ Auf offener Straße (1992) –Ça commence aujourd’hui/Es beginnt heute (1999)

Claude Miller:
La Meilleure façon de marcher/Unser Weg ist der beste (1975) - Garde à vue/ Das Verhör (1981) – Mortelle randonnée/ Das Auge (1982) – La Petite voleuse/ Die kleine Diebin (1988) – Le Sourire/ Das Lächeln (1994) – La Classe de neige/ Die Klassenfahrt (1998)
Literaturhinweise:

Einlässliche Monografien zu beiden Regisseuren gibt es nicht in deutscher Sprache. Es sei auf die Kritiken verwiesen, die in Fachzeitschriften (dt., engl. franz.) und im Internet zugänglich sind.

Erste Informationen liefern die entsprechenden Einträge in Thomas Koebner (Hg.): Filmregisseure. Stuttgart 1999.

Hauptseminar

HS
Thomas Koebner / Stefan Hradil


Verfilmte Literatur

Filmwissenschaft und soziologische Analyse


[3 Std.] Mo 15-18, c.t., Seminarraum


Sichttermin: Mo 18-20
Dieses Hauptseminar soll multiperspektivisch verfahren: ausgewählte literarische Werke und deren einprägsame Filmversionen werden unter dem Aspekt verschiedener Ansätze der Text- und Filminterpretation erschlossen – ebenso durch den Blick aufs ‚Soziale’ und soziologische Analyse. Zur Auswahl der Texte und Filme rechnen vorläufig:

Romane und Erzählungen

Charles Dickens: Oliver Twist: Verfilmungen von David Lean (1948), Tony Bill (1997) und Roman Polanski ( 2005) – Robert L. Stevenson:  The Strange Case of Dr. Jekyll and Mr.Hyde: Verfilmungen von Rouben Mamoulian (1932), Victor Fleming (1941) und Stephen Frears (u.d.T.  Mary Reilly, 1996) – Joseph Conrad Heart of Darkness: Verfilmung von Francis Ford Coppola (u.d.T. Apocalypse Now, 1979) – John Le Carré: Der Spion, der aus der Kälte kam: Verfilmung von Martin Ritt (1965) – Thomas Mann: Der Tod in Venedig: Verfilmung von Luchino Visconti (1970) – Max Frisch: Homo Faber: Verfilmung von Volker Schlöndorff (1991) – Paul Bowles: The Sheltering Sky: Verfilmung von Bernardo Bertolucci (1990) – Elfriede Jelinek: Die Klavierspielerin: Verfilmung von Michael Haneke (2001) – Bret Easton Ellis: American Psycho: Verfilmung von Mary Harron (2000) –Alberto Moravia: Die Verachtung: Verfilmung von Jean-Luc Godard (1963) – Arthur Schnitzler Traumnovelle: Verfilmung von Stanley Kubrick (u.d.T. Eyes wide shut, 1999)
Dramen

Maxim Gorkij  Sommergäste: Verfilmung von Peter Stein  (1976)
Literaturhinweis:

Eine „komplizierte“, aber im Wesentlichen doch eindringliche Studie zu Problemen des Transfers von Text zu Film  ist die Habilitationsschrift von Irmela Schneider: Der verwandelte Text. Wege zu einer Theorie der Literaturverfilmung. Tübingen: Niemeyer, 1981. Ferner: Th.K., „Das Bild beginnt, langsam farbig zu werden“. In: Th.K.: Vor dem Bildschirm. St. Augustin: Gardez, 2000. Robert Stam/Alessandra Raengo (Hg.): A Companion to Literature and Film. Malden/Oxford/Carlton: Blackwell, 2004. Robert Stam: Literature through Film Realism, Magic, and the Art of Adaptation. Malden/Oxford/Carlton: Blackwell, 2005. Robert Stam/ Alessandra Raengo (Hg.): Literature and Film. A Guide to the Theory and Practice of Film Adaptation. Malden/Oxford/Carlton: Blackwell, 2005. 

Hauptseminar


Bernd Kiefer

HS
Das italienische Kino der 1960er Jahre

        
(4-std., inklusive verpflichtendem Sichttermin), Do 16 - 20, c.t., Hörsaal

Zeitgleich mit der Nouvelle Vague in Frankreich, dem Free Cinema in England, dem Jungen / Neuen Deutschen Film und schließlich dem New Hollywood kam es in Italien innerhalb eines Jahrzehnts zu einer Erneuerung des Kinos, die man als Zweite Moderne mit einer besonderen Prägung bezeichnen kann. Der große Innovationsschub des Neorealismus nach dem II. Weltkrieg stagnierte in den fünfziger Jahren, aber Regisseure wie Luchino Visconti, Federico Fellini und Michelangelo Antonioni, deren Anfänge im Neorealismus zu finden sind, transformieren dessen Impulse in eigene ästhetische Visionen mit einem unverwechselbaren Individualstil. Sie werden - wie der jüngere Pier Paolo Pasolini - zu den bedeutenden auteurs des italienischen Kinos der 1960er Jahre mit weltweitem Einfluss. Neben ihnen treten die „Rebellen“ (Ulrich Gregor) in Erscheinung, junge Regisseure mit radikalen ästhetischen und politischen Ansichten wie Bernardo Bertolucci, Marco Bellocchio und Marco Ferreri. Es kommt aber auch zu einer Erneuerung des Genre-Kinos: durch Pietro Germi und Vittorio De Sica (Komödie), durch Sergio Leone und Sergio Corbucci (Western) und Mario Bava (Horror-Film). Auch eine besondere (und populäre) Form des sozialkritisch-politischen Films, des Polit-Thrillers in der Auseinandersetzung mit der Mafia, entwickelt sich bei Francesco Rosi u. a. Zugleich kultiviert das italienische Kino sein höchst effektives Star-System weiter und lässt eigene Schauspieler (etwa Marcello Mastroianni bei Fellini, Antonioni und Visconti, Sophia Loren bei De Sica) oder französische und amerikanische (Alain Delon bei Visconti und Antonioni, Burt Lancaster bei Visconti) die berühmten „Rollen ihres Lebens“ finden. Diese Zweite Moderne im italienischen Kino der 1960er Jahre soll im Seminar untersucht werden, auch im Kontext der bedeutenden sozialen und politischen Veränderungen in der italienischen Gesellschaft dieser Ära, auf die das Kino reagiert und in die es auch intervenieren will. Arbeit in Form von Gruppenreferaten ist gefordert; je mehr der relevanten Filme schon früh gesichtet werden, umso präziser kann in der ersten Sitzung der Semesterplan gemeinsam erstellt werden. Folgende Filme seien vorgeschlagen:

Luchino Visconti: Rocco und seine Brüder (1960); Der Leopard (1963), Sandra (1965); Die Verdammten (1969)
Federico Fellini: La dolce vita (1960); Achteinhalb (1963); Satyricon (1969)
Michelangelo Antonioni: L`Avventura (1960); Die Nacht (1961); Liebe 1962 (1962); Die rote Wüste (1964)

Pier Paolo Pasolini: Accattone - Wer nie sein Brot mit Tränen aß (1961); Das Erste Evangelium Matthäus (1964); Teorema (1968)

Bernardo Bertolucci: Gevatterin Tod (1962); Vor der Revolution (1964); Partner (1968); Die Strategie der Spinne (1970)

Sergio Leone: Für eine Handvoll Dollar (1964); Für ein paar Dollar mehr (1965); Zwei glorreiche Halunken (1966); Spiel mir das Lied vom Tod (1969)
Mario Bava: Die Stunde, wenn Dracula kommt (1960); Planet der Vampire (1965)

Francesco Rosi: Der Fall Salvatore Giuliano (1962); Hände über der Stadt (1962)

Pietro Germi: Scheidung auf italienisch (1962); Vittorio De Sica: Hochzeit auf italienisch (1964)

Literatur: Hingewiesen sei zunächst auf die Porträts und Kurzinterpretationen von fast allen genannten Regisseuren und Filmen, die sich finden in den von Thomas Koebner herausgegeben Bänden „Filmregisseure“ (Stuttgart 1999) und „Film-klassiker“ (5. Aufl., Stuttgart 2006), jeweils mit weiterführenden Literaturangaben. Als erste Einführung ist immer noch zu empfehlen: Ulrich Gregor: Geschichte des Films ab 1960, München 1978, S. 69 - 121. Das Standardwerk zur Geschichte des italienischen Films ist Peter Bondanella: Italian Cinema. From Neorealism to the Present, New York 1996, das chronologisch angelegt ist. Problemorientiert ist die neue Studie von Mary P. Wood: Italian Cinema, Oxford New York 2005. Zur neueren Geschichte Italiens sei empfohlen das Buch von Friederike Hausmann: Kleine Geschichte Italiens von 1943 bis heute, 4. Aufl., Berlin 1997

Hauptseminar

HS
Matthias Bauer


Neues Kanadisches Kino


[3-std.], Fr 10-13, c.t., Hörsaal

Die Entwicklung des kanadischen Films war zunächst durch die Nähe zu den USA, die Zweisprachigkeit der Kultur und die relativ dünne Besiedelung des Landes geprägt. Bezeichnenderweise wurde das National Film Board of Canada (NFB) 1939 gegründet, um der Hollywood-Industrie Paroli zu bieten und "Kanada den Kanadiern und dem Rest der Welt zu erklären". In seiner Rolle als erster Film Commissioner des NFB war John Grierson mit seiner Idee des Films als sozialem Dokument für lange Zeit stilbildend. Anfang der 50er Jahre des 20. Jahrhunderts kam es verstärkt zu Versuchen, neben dem anglo-kanadischen auch ein franko-kanadisches Kino auszubilden, das in den folgenden Jahren von Filmemachern wie Michel Brault, Gilles Groulx und Pierre Perrault bestimmt wurde und während der zum Teil gewalttätigen Auseinandersetzungen um die Un/Abhängigkeit Quebecs nach der Oktoberkrise von 1970 seinen Höhepunkt erreichte. Dargestellt wird die Geschichte der Indépendentiste unter anderem in Michel Braults Film Les Ordres (1974), der 1975 den Regiepreis in Cannes erhielt.

Mit der Gründung der Canadian Film Development Corporation (CFDC) zur Förderung der kanadischen Spielfilmproduktion begannen 1968 die Tax Shelter Years, von denen zunächst vor allem US-amerikanische und französische Produzenten zu profitieren wussten. Erst 1979 gelang Ivan Reitman mit Meatballs (1979, Hauptrolle: Bill Murray) ein internationaler Publikumserfolg. Unter dem Schutz der staatlichen Filmförderung begann in den 70er (und dann verstärkt in den 80er) Jahren des 20. Jahrhunderts jedoch auch eine neue Generation von Filmemachern, die eigene, zum Teil sehr eigenwillige Wege gingen. Zu nennen ist hier vor allem David Cronenberg mit seinem heftig umstrittenen Spielfilmdebut Shivers (1975), während Denys Arcand, der 'Altmeister' des kanadischen Kinos, der damals bereits auf über zehn Jahre Regiearbeit zurückblicken konnte, erst 1989 mit Jésus de Montreal international die verdiente Aufmerksamkeit fand.

Das Seminar wird sich dem Neuen Kanadischen Kino der letzten 25 Jahre über ausgewählte Werke von Denys Arcand (*1941) und David Cronenberg (*1943) annähern, anschließend das Filmschaffen von Guy Maddin (*1956), Bruce McDonald (*1959), Patricia Rozema (*1958), Atom Egoyan (* 1960), Jeremy Podeswa (*1962) und Léa Pool (*1950) untersuchen und dabei auch Raum und Zeit für Seitenblicke auf weniger bekannte Regisseurinnen und Regisseure lassen. 

Literatur: 

Jill McGreal, Kino in Kanada. In: Geschichte des Internationalen Films, hrsg. v. Geoffrey Nowell-Smith. Stuttgart Weimar 1998, S. 693-702; Neues kanadisches Kino, hrsg. v. Jürgen Felix. Marburg 1998 (Augenblick 27); À la Recherche d'une Identité. Renaissance du cinema d'auteur canadien-anglais, ed. de Pierre Véronneau. Montreal 1991; Michael Posner, Canadian Dreams. The Making and Marketing of Independent Films. Vancouver Toronto 1993; Ted Magder, Canada's Hollywood. The Canadian State and Feature Film. Toronto Buffalo London 1993; Mary Alemany-Calway, A postmodern cinema: the voice of the other in Canadian film. Lanham 2002

Besprochen werden sollen nach genauerer Absprache im Seminar u.a. folgende Filme:

Denys Arcand: Gina (1974), The Decline of the American Empire (1986), Jésus of Montreal (1989), Love and human remains (1993), Les Invasions barbares (2003) – 

David Cronenberg: Shivers (1975), Rabid (1977), Videodrome (1982), Dead Ringers (1988), Crash (1996), ExistenZ (1998), Spider (2002), A History of Violence (2005) – Guy Maddin: Tales form the Gimli Hospital (1988), Careful (1992), The Heart of the World (2000), The Saddest Music in the World (2003) – Bruce McDonald: Highway 61 (1991), Dance me outside (1995), Picture Claire (2001) – Patricia Rozema: I've heard the mermaids singing (1987), White Room (1990), When Night is Falling (1995), Mansfield Park (1999) – Atom Egoyan: Family Viewing (1986), Speaking Parts (1989), The Adjuster (1991), Calendar (1993), Exotica (1994), The Sweet Hereafter (1997), Sarabande (1997), Felicia's Journey (1999), Ararat (2002), Where the truth lies (2005) – Jeremy Podeswa: Eclipse (1995), Five Senses (1999) – Léa Pool: Desire in Motion (1994), Emporte Moi (1999), Lost and Delirious (2001), The Blue Butterfly (2004).

Hauptseminar

HS 
Thomas Klein / Marcus Stiglegger


Kriegsfilm

[3-std.], Mi 16-19, c.t., Hörsaal
Mit dem Ende des Jahres in die (deutschen) Kinos kommenden Flags of our Fathers (und dem nachfolgenden Red Sun, Black Sand) wird Clint Eastwood aller Voraussicht nach die mit dem Genre des Kriegsfilms einhergehenden Mythen auf ähnliche Weise dekonstruieren wie er es 1992 mit Unforgiven für den Western vollbrachte. Zumindest ist zu hoffen, dass dem Kriegsfilm, mit dem Western eines der ältesten Genres der Filmgeschichte, neue Impulse gegeben werden. Bei Eastwood wird es um den Zweiten Weltkrieg gehen, genauer: um den Pazifikkrieg und die Schlacht um Iwo Jima. Daran anschließend ließe sich bereits das wesentliche Kriterium für eine Genredefinition formulieren: Wie kein zweites Genre ist der Kriegsfilm gekoppelt an die außerfilmische Geschichte. Kriegsfilme handeln in der Regel von historisch verbürgten Kriegen, genauer: von den modernen Kriegen des 20. Jahrhunderts. 

Wie für viele andere Genres auch, lassen sich für den Kriegsfilm Phasen nachweisen, von der Entstehung zur Stabilisierung bis hin zur Erschöpfung und nachfolgenden Neubildung. Entsprechend der Bindung an konkrete historische Kriege beziehen sich Kriegsfilme der ersten beiden Phasen auf den Ersten bzw. Zweiten Weltkrieg. Als paradigmatischer Kriegsfilm über den Ersten Weltkrieg, der zudem erzählerische Standards und die Ikonographie des Kriegsfilms überhaupt einleitete, gilt Lewis Milestones All Quiet on the Western Front (Im Westen nichts Neues) aus dem Jahre 1930. Mitte der 1940er Jahre entstanden die ersten bedeutenden Kriegsfilme zum Zweiten Weltkrieg, viele noch während des Krieges, Filme von John Ford, Allan Dwan, Lewis Milestone, William A. Wellman. Das Genre des Kriegsfilms stabilisierte sich, Stereotypen wurden gefestigt, zugleich entfernte es sich aber auch von einer dezidierten Verurteilung von Krieg und Kriegstreiberei, um sich stattdessen nachdrücklich den Strukturen des Krieges zu widmen. In eine Erschöpfungsphase trat das Genre in den 1960er Jahren ein. Neue Impulse erhielt es durch den Vietnamkrieg, vor allem mit Francis Ford Coppolas Apocalypse Now (1979). Seitdem war die Produktion bedeutender Kriegsfilme sehr wechselhaft, einige Jahre erschien nichts nennenswertes, dann wieder ein Film wie Stanley Kubricks Full Metal Jacket (1987). Die 90er Jahre sind geprägt von Saving Private Ryan (1998). Infolge von Spielbergs Film ist das Genre wieder kontinuierlich in den Kinos präsent. 

An diesen Phasen wollen wir uns im Seminar weitgehend orientieren, wir können aber auch davon abweichen. Zumindest orientiert sich die folgende Liste von Filmen daran, die vor Semesterbeginn gesichtet werden sollten:

All Quiet on the Western Front / Westfront 1918 / La grande Illusion / Story of G.I. Joe / Sands of Iwo Jima / The Bridge on the River Kwai / Paths of Glory / Die Brücke / Johnny got his Gun / Cross of Iron / The Big Red One / Apocalypse Now / Idi I Smotri (Komm und sieh) / Full Metal Jacket / Saving Private Ryan
Selbstverständlich werden wir uns auch mit den eingangs genannten Filmen von Eastwood beschäftigen.

Literatur zur Einführung:

Thomas Klein/Marcus Stiglegger/Bodo Traber (Hg.): Filmgenres: Kriegsfilm. Stuttgart 2006 (erscheint bei Reclam im August, bitte anschaffen!). 

Weiterführende Literatur: Annette Brauerhoch u.a. (Hrsg.): Krieg und Kino. Frankfurt/Main 2000 (Frauen und Film 61). – Peter Bürger: Kino der Angst. Terror, Krieg und Staatskunst aus Hollywood. Stuttgart 2005. – Eberwein, Robert (Hg.): The War Film. New Brunswick, New Jersey und London (RUP) 2005. – Susan Hayward: War Films. In: dies. Cinema Studies. The Key Concepts. 2. Auflage London, New York 2000, S. 449-462. – Paul Virilio: Krieg und Kino. Logistik der Wahrnehmung. Frankfurt/Main 1989. 

Hauptseminar

HS
Susanne Marschall 


Innenwelten im Film


[3-std.], Di 11-14, c.t., Hörsaal

Ausgangspunkt des Seminars ist die Beobachtung einer korrespondierenden Parallelentwicklung, aber auch gegenseitigen Inspiration zwischen Filmkunst und Wissenschaft, die vor allem um Fragen des Bewusstseins, der Wechselwirkung von Gedächtnis und Erinnerung sowie innerhalb dieses Kontextes immer wieder um die zentrale Bedeutung des Bildes kreist. Zu beobachten ist dieser thematische Schwerpunkt unter anderem in den Filmen von Isabel Coixet (Mi vida sin mí, E/Kanada 2003), Julio Medem (Lucía y el sexo, E/F 2001) oder Michel Gondry (Eternal Sunshine of the Spotless Mind, USA 2004). In seinem Buch Bild-Anthropologie fasst Hans Belting den Körper des Menschen in doppeltem Sinne als „lebendes Trägermedium“ innerer und äußerer Bilder auf, als „Ort der Bilder, die seinen Körper besetzen“: Der Mensch „ist den selbst erzeugten Bildern ausgeliefert, auch wenn er sie immer wieder zu beherrschen versucht.“ (S. 12 und 13). Dabei überlagern sich die inneren Bildwelten des Gedächtnisses und der Erinnerung mit den wahrgenommenen, äußeren Bildern derartig, dass Versuche einer analytischen Differenzierung letzten Endes fehlschlagen müssen. Auch wenn bildtheoretische Diskurse hier immer wieder an deutliche Grenzen stoßen, scheinen sich die narrativen und ästhetischen Experimente, mit denen der internationale Film das Verhältnis von inneren und äußeren Bildern derzeit äußerst intensiv erkundet, auf einem weiten Feld zu bewegen. In dem Film Lucía y el sexo des spanischen Regisseurs Julio Medem rutscht die weibliche Hauptfigur durch ein schlichtes Loch im Boden sogar in eine neue Fiktion hinein. Angeregt von Medems bildlich umgesetzter Idee der „perforierten Realität“ widmet sich das Seminar unter film- und bildtheoretischen Prämissen der Analyse von experimentell erzählten Filmen. Oft dienen Verschachtelungen weniger der Verrätselung einer an sich logischen Geschichte, sondern der Annäherung an die höchst subjektive Erlebniswirklichkeit des Menschen. 
Literatur (Auswahl):

Albersmeier, Franz-Josef (Hrsg.): Texte zur Theorie des Films. Stuttgart: Reclam, 1995. – Bach, Michaela: Erzählperspektive im Film: Eine erzähltheoretische Untersuchung mithilfe exemplarischer Filmanalysen. Essen: Item-Verlag, 1997. –Bordwell, David (Hrsg.): Post-theory: Reconstructing film studies. Madison, Wisc.: University of Wisconsin Press, 1996. – Bordwell, David: On the history of film style. Cambridge, Mass: Harvard University Press, 1997. – Hayward, Susan: Key concepts in cinema studies. London: Routledge, 1996. – Kersting, Rudolf: Wie die Sinne auf Montage gehen: Zur ästhetischen Theorie des Kinos. Freiburg, 1988. – Kötz, Michael: Der Traum, die Sehnsucht und das Kino: Film und die Wirklichkeit des Imaginären. Frankfurt am Main: Syndikat, 1986. – Liptay, Fabienne (Hrsg.): Was stimmt denn jetzt? Unzuverlässiges Erzählen in Literatur und Film. München: Edition text & kritik, 2005. – Rossholm, Göran (Hrsg.): Essays on fiction and perspective. Bern: Lang, 2004. – Stam, Robert (Hrsg.): Film and theory: An anthology. Malden, Mass.: Blackwell, 2000. – Van Peer, Willie (Hrsg.): New perspectives on narrative perspective. Albany, NY  State University of New York, 2001. – Winkler, Hartmut: Der filmische Raum und der Zuschauer: „Apparatus“ – Semantik – „Ideology“. Heidelberg: Winter, 1992. – Wuss, Peter: Die Tiefenstruktur des Filmkunstwerks: Zur Analyse von Spielfilmen mit offener Komposition. Berlin: Henschelverlag, 1990.

Übung

Ü
Bernd Kiefer


Walter Benjamins medientheoretische Schriften


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

Walter Benjamin (1892-1940), einer der einflussreichsten Theoretiker des 20. Jahrhunderts, war Philosoph, Schriftsteller und Literaturkritiker, und sein gesamtes Denken und Schreiben kreist um die Erkenntnis der Moderne. Dabei bezieht er sich nicht nur auf die Künste wie Literatur, Fotografie und Film, sondern auch auf das Alltagsleben. Benjamin will erforschen, wie sich in der Moderne die Erfahrung der Menschen verändert und wie sich dieser Erfahrungswandel - von dem er sich nicht ausnimmt - immer wieder neu ausdrückt. Er schrieb über den Lyriker Charles Baudelaire, über Bert Brecht und die Surrealisten, über Kinderbücher, Briefmarken und über Städte, und diese Reflexionen sollten sich treffen in einem großen Buch über Paris, der Hauptstadt der Moderne, das unvollendet blieb. Benjamins offenes, verletzbares Denken ist bis in die Postmoderne hinein rezipiert worden als ein provozierendes Modell. In der Übung sollen einige ausgewählte Texte Benjamins - Klassiker wie „Einbahnstraße“ (1928), „Kleine Geschichte der Photographie“ (1931) und „Das Kunstwerk im Zeitalter seiner technischen Reproduzierbarkeit“ (1936/1939), aber auch kleinere Texte - gelesen und interpretiert werden. Der Wirkung Benjamins gehen wir dann nach bei einigen Vertretern des postmodernen Denkens, von Jean Baudrillard bis Gianni Vattimo.

Literatur: Wer den ersten Einstieg in das Werk von Benjamin sucht, dem seien empfohlen: Walter Benjamin. Ein Lesebuch, herausgegeben von Michael Opitz, Frankfurt am Main 2000, und Walter Benjamin: Medienästhetische Schriften, Frankfurt am Main 2002. Die beiden Bände überschneiden sich bei dem einen oder anderen Text, ergänzen sich aber vor allem.
Übung

Ü
Carsten Bergemann


Idee und Auflösung

[2-std.], Blockseminar, Z.u.O.n.V
In Vorbereitung auf den filmischen Modellversuch 2007 soll zunächst – nach Klärung inhaltlicher und formaler Aspekte – das Anfertigen von Exposés, Treatments und Drehbüchern geübt werden. Darüber hinaus widmet sich die Veranstaltung der Umsetzung fertig gestellter Kurzfilmdrehbücher in Storyboards. Ideen und Entwürfe sollen gemeinsam diskutiert und beispielhafte Kurzfilme mit besonderem Augenmerk auf ihre filmische Auflösung betrachtet werden.

Die Übung richtet sich unbedingt an alle Studierende, die den filmischen Modellversuch noch absolvieren müssen und gerne auch an alle anderen Interessierte. Zur Planung des ersten Treffens bitte ich um eine Email an: bergemannc@hotmail.com – Zeit und Ort werden in der ersten Semesterwoche bekannt gegeben.

Literatur: 

Jochen Brunow (Hg.): Schreiben für den Film. Das Drehbuch als eine Art des Erzählens, München 1991 – Syd Field: Das Handbuch zum Drehbuch, Frankfurt 1991 – Syd Field, u.a. (Hg.): Drehbuchschreiben für Fernsehen und Film, München 1996 – Lance Lee (Hg.): A Poetics for Screenwriter, Austin 2001 – Sol Stein: Über das Schreiben, Frankfurt 1998 – C. P. Hant: Das Drehbuch, Frankfurt 2000 – Alfred Messerli, Janis Osolin (Hg.): Ausstattung, Basel 1994 – Sarah Street: Costume and Cinema, London 2001 – Klaus Kreimeier (Hg.): Die Metaphysik des Dekors, Marburg 1994 – Gertrud Koch: Umwidmungen. Architektonische und kinematographische Räume, Berlin 2005 – Regine und Peter W. Englmeier (Hg.): Film und Mode. Mode im Film, München 1997 – Judith Weston: Schauspielführung in Film und Fernsehen, Frankfurt 1998 – Michael Rabinger: Directing. Film Techniques and Aesthetics, Boston 1997 – Mike Crisp: The Practical Director, Oxford 1993 – Ludwig Moos (Hg.): Making of..., Hamburg 1996 – Steven D. Katz: Film Directing. Cinematic Motion, 1992 Studio City – Steven D. Katz: Film Directing. Shot by Shot, Stoneham 1991 – Lars-Olav Beier, Gerhard Midding (Hg.): Teamwork in der Traumfabrik, Berlin 1993 – Dietrich von Ribbeck: Filmproduktion verstehen, München 1990 – Elisabeth Weis and John Belton (Hg.): Filmsound. Theory and Practics, New York 1985 – David Bordwell u.a. (Hg.): Zeit, Schnitt, Raum, Frankfurt 1997 – Heinz B. Heller, Karl Prümm u.a. (Hg.): Der Körper im Bild: Schauspielen – Darstellen – Erscheinen, Marburg 1999 – Thomas Koebner (Hg.): Schauspielkunst im Film, St. Augustin 1998 – Knut Hickethier (Hg.): Schauspielen und Montage, St. Augustin 1999 – John Alton: Painting with Light, Berkeley 1995.

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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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.
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.): Abenteuerfilm (2004). 

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



Heinz-B. Heller (Hg.): Filmgenres: Komödie (2005)

Demnächst:
Thomas Klein /Marcus Stiglegger (Hg.): Filmgenres: Kriegsfilm (2005). 

Norbert Grob /Thomas Koebner: Bild-Atlas des Films (2005).

Norbert Grob /Thomas Koebner (Hg.): Standardsituationen im Film (2006).

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).

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

Thomas Koebner und 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.

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).

Veranstaltungen im Sommersemster 2007
(Änderungen vorbehalten)

Prof. Dr. Thomas Koebner nimmt im Sommersemester 2007 ein Forschungs-Freisemester wahr und wechselt danach in den Ruhestand. Auch hier gilt, dass persönlich vereinbarte Sprechstunden und Prüfungen im Sommersemester stattfinden. 

Vorlesungen
Kino des Minimalismus
Norbert Grob

Geschichte und Ästhetik des Kriminalfilms
Norbert Grob

Film als seduktives System

Marcus Stiglegger

Geschichte und Theorie der Fotografie II

Jörg Zimmermann

Proseminare
Einführung in die Filmanalyse 

Bernd Kiefer

Road Movies

Norbert Grob/Thomas Klein
Montagetheorie des Films

Marcus Stiglegger

US-Independents zwischen Sundance und Hollywood (II):

Personal Viewings am Rande der Traumfabrik

Andreas Rauscher 
Hauptseminare 

German Professionals

(Eichberg/Selpin/von Baky/Jugert/G.Oswald/Petersen/D.Graf) 

Norbert Grob

 „Apocalyptic Darkness“: Joseph Conrad und Francis Ford Coppola

Bernd Kiefer /  Bernhard Reitz

Philosophie im Film /Philosophie über Film
Bernd Kiefer / Josef Rauscher

Amerikanische Serien

Susanne Marschall 

Kim Ki-duk
Marcus Stiglegger

Bildkomparatistik
Susanne Marschall/ Fabienne Liptay

Melancholie im Film

Fabienne Liptay

Das postromantische Melodram

Matthias Bauer 

ARTE Grand Format - der große Dokumentarfilm

Roman Mauer/Martin Pieper

Veranstaltungen im Wintersemester 2006/2007
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