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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, Di, Fr von 10-14 Uhr, Mi 12–16 Uhr, Do 13-17 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 12-14 Uhr zur Ausleihe 



-freitags von 11-14 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 2005/ 2006 

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.

Vorlesungen

V
Thomas Koebner


Im Schatten der Kriege:
Filmgeschichte der Nachkriegszeit 1945-1975

[2-std.], Di 14-16, c.t., Hörsaal

V
Susanne Marschall


Die Filmkomödie II

[2-std.], Do 14-16, c.t., Hörsaal

V
Matthias Bauer


Die elektrische Braut


[2-std.], Mi 11-13, c.t., Hörsaal

Proseminare

PS 
Bernd Kiefer


Einführung in die Filmanalyse


[4-std.], Mo 10-14, c.t., Hörsaal

Manuel Koch


Tutorium zur Einführung

[2-std.], Mi 9-11,c.t., Seminarraum
PS
Thomas Koebner/ Marcus Stiglegger u.a.

Filmischer Modellversuch

[6-std.], Di 18-20, c.t., Hörsaal 

PS
Susanne Marschall


Das junge spanische und südamerikanische Kino


[2-std.], Di 12-14, c.t., Hörsaal

PS
Marcus Stiglegger


Einführung in die Genre-Theorie


[2-std.], Di 10-12, c.t., Hörsaal

PS
Thomas Klein/Andreas Rauscher


Cultural Studies: Film und Fernsehen  


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

PS 
Matthias Bauer


Das Risiko der Nachahmung; Remakes & Sequels


[2-std.], Mo 14-16, c.t., Hörsaal
PS
Roman Mauer


Die Entdeckung der Gleichzeitigkeit:

Parallele und episodische Erzählstrategien                    

[2-std.], Di 16-18, c.t., Hörsaal
PS 
Oliver Keutzer


Zwischen Abstraktion und Subversion – Zur Ästhetik des Videoclips


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

Hauptseminare

HS
Thomas Koebner/Jörg Zimmermann

Klassiker der europäischen Filmkunst II: Michelangelo Antonioni               


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

HS 
Thomas Koebner


Helmut Käutner


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

HS
Norbert Grob/Bernd Kiefer


Filmtheorie und Filmkunst: Zum Verhältnis von ästhetischer Reflexion 


und filmischer Ästhetik


[3-std.], Do 16 – 19, Hörsaal

HS
Susanne Marschall / Irene Schütze


Künstlerfilme

[3-std.], Do 1o-13, c.t., Hörsaal

HS
Bernd Kiefer

Film und die Kultur der Weimarer Republik

         [3-std.], Di 1o-13, c.t., Seminarraum
HS
Marcus Stiglegger

Film als poetische Philosophie. Das neue französische Kino


3-std., Mi 16-19 Uhr, Seminarraum

HS
Thomas Klein


Film im Film


3-std., Mo 13-16, c.t., Seminarraum

HS
Fabienne Liptay
Klassiker der europäischen Filmkunst III: Peter Greenaway

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


Übung

Ü
Norbert Grob


Film- und Fernsehkritik


[2-std.], Fr 13–15, c.t., Seminarraum
Vorlesung

V
Thomas Koebner 

Im Schatten der Kriege:






Filmgeschichte der Nachkriegszeit 1945-1975    


[2.std.], Di 14-16, c.t., Hörsaal
Die Vorlesung konzentriert sich auf auffällige und folgenreiche Entwicklungen: 
Die bedeutendste Kinematografie dieser Epoche:

Das italienische Kino zwischen Neorealismus, Commedia all’italiana und „zweitem Surrealismus“.
· Der französische Film vor und nach der Wende zur Nouvelle Vague.
· Der englische Film vor und nach der Wende zum Free Cinema.

· Der deutsche Film: vom Heimat- und Problemfilm zum Jungen und
Neuen deutschen Film.

· Das amerikanische Kino vor und nach der Wende zu New Hollywood.

Literatur: Zu den verschiedenen nationalen Filmgeschichten in dieser Periode gibt es zahlreiche Studien – nicht wenige sind in unserer Bibliothek versammelt. Ich empfehle die Recherche vor dem Regal und im Internet.

Vorlesung

V
Susanne Marschall 


Die Filmkomödie II


[2-std.], Do 14-16, c.t., Hörsaal

In Fortsetzung der Vorlesung „Die Filmkomödie I“ vom Wintersemester 2005/06, in der ich mich aufgrund der Fülle des Materials auf die amerikanische Film​ko​mödie konzentrieren musste, werde ich mich ich mich im zweiten Teil über​wie​gend der europäischen Filmkomödie und deren wichtigster Regisseure, Schau​spieler und Sujets sowie den entsprechenden Theatertraditionen widmen. Eine ausführliche Beschreibung der Veranstaltung in​klu​sive Literaturliste kann dem Vorlesungsverzeichnis des Wintersemesters 2005/06 entnommen wer​den.

Vorlesung

V
Matthias Bauer


Die elektrische Braut


[2-std.], Mi 11-13, c.t. Hörsaal

Die Figur der elektrischen Braut, das Phantasma der Körper-Maschine und das Motiv der künstlichen Schöpfung stehen in einem engen Zusammenhang mit der Mediengeschichte, aber auch mit der Entwicklung des modernen Menschenbildes. Im Spannungsfeld von Literatur und Film kommt es zu immer neuen „Computationen“ aus „Leib und Seele“, Liebe und Technik. Beginnend mit der hybriden Gestalt der Kunigunde in Heinrich von Kleists Drama Das Käthchen von Heilbronn (1808) über Frankensteins Braut, die zukünftige Eva und die falsche Maria in Metropolis entsteht eine Entwicklungsreihe von Texten und Filmen, an deren vorläufigen Ende etwa die Borg in Star Trek: First Contact (1996) anzusiedeln sind. Stets geht es um das Aktions- und Reflexionspotential von Amazonen, Automaten und Androiden, die entweder als Perfektion oder als Annihilation humaner Möglichkeiten und Werte erscheinen. Die Vorlesung folgt dieser Entwicklungsreihe und versteht sich als eine kritische Kultur- und Mediengeschichte der Schöpfermythen, ihrer Inszenierung und ihrer soziopsychologischen Bedeutung. Eingegangen wird unter Bezug auf die literarischen Vorlagen insbesondere auf folgende Filme: 

Metropolis (Fritz Lang, 1927), Frankenstein (James Whale 1931), The Bride of Frankenstein (James Whale 1935), Gothic (Ken Russell 1987), Mary Shelley’s Frankenstein (Kenneth Branagh 1994), Soljaris (Andrej Tarkowskij 1972), Solaris (Steven Soderbergh 2002), The Stepford Wives (Bryan Forbes 1974), The Stepford Wives (Frank Oz 2004), Il Casanova (Frederico Fellini 1976), Demon Seed (Donald Cammell 1977), Blade Runner (Ridley Scott 1982), Ghost in the Shell (Mamoru Oshii 1995), Star Trek: First Contact (Jonathan Frakes 1996), Matrix (Wachowski Brothers 1999), eXistenZ (David Cronenberg 1999), Teknolust (Lynn Hershman Leeson 2002), Terminator III: Rise of the Machines (Jonathan Mostow 2003), I Robot (Alex Proyas 2004)

Literatur: Harraway, Donna: Ein Manifest für Cyborgs. Feminismus im Streit mit den Technowissenschaften. In: Dieselbe: Die Neuerfindung der Natur. Primaten, Cyborgs und Frauen. Frankfurt/M. New York 1995, S. 33-72. – Koebner, Thomas: Wovon träumen die Geschöpfe des Prometheus? Künstliche Menschen im Film. In: Derselbe: Halbnah. Schriften zum Film. Zweite Folge. St. Augustin 1999, S. 58-74. – Borrmann, Norbert: Frankenstein und die Zukunft des künstlichen Menschen. München 2001. Frölich, Margrit; Middel, Reinhard; Visarius, Karsten (Hg.): No Body is Perfect. Körperbilder im Kino. Marburg 2002. – Brooks, Rodney: Menschenmaschinen. Wie uns die Zukunftstechnologien neu erschaffen. Frankfurt/M. New York 2002.

Zur vorbereitenden und begleitenden Lektüre empfohlen wird außerdem: Julien Offray de la Mettrie: Der Mensch als Maschine. Reclam Stuttgart 2001 (Erstausgabe 1747), Heinrich von Kleist: Das Käthchen von Heilbronn. Reclam. Stuttgart 2002 (Erstausgabe 1808), Mary W. Shelley: Frankenstein, or The Modern Prometheus. dtv München 2000 (Erstausgabe 1818), Auguste Villiers de L’Isle-Adam: Die künftige Eva. Zürich 2004 (Erstausgabe 1886), Thea von Harbou: Metropolis. Ullstein. Frankfurt/M. Berlin Wien 1978 (Erstausgabe 1926), Stanislaw Lem: Solaris. dtv München 1997 (Erstausgabe 1968), Philip K. Dick: Blade Runner (= Do Androids dream of electric sheep?) Heyne. München 2002 (Erstausgabe 1968).

Proseminar

PS
Bernd Kiefer


Einführung in die Filmanalyse


[4-std.], Mo 10-14, c.t. Hörsaal


Manuel Koch
Tutorium zur Einführung
[2-std.], Mi 9-11, c.t., Seminarraum
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 in der letzten Sitzung vor den Weihnachtsferien 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
Thomas Koebner/ Marcus Stiglegger u.a.
Filmischer Modellversuch




[6-std.], Di 18-20, c.t., Hörsaal

Wie üblich geht es zunächst um ausführliche Drehbuchberatung und nach der Auswahl der Sujets, die verfilmt werden sollen, um die gründliche Vorbereitung auf die Drehzeit und die Postproduktion. 

Traditionell werden die fertig gestellten Filme am Schluss des Semesters, genauer am letzten Mittwoch des Semesters, 26. Juli, abends 19 Uhr im P1 (Campus, Philosophicum) vorgeführt.

Erster Termin für alle, die am Filmischen Modellversuch teilnehmen wollen: Mittwoch, 22. Februar um 15 Uhr, s.t. im Hörsaal.

Zweites Treffen: in der vorlesungsfreien Zeit, 28. März um 18 Uhr, s.t. im Hörsaal.

Proseminar

PS
Susanne Marschall


Das junge spanische und südamerikanische Kino


[2-std.], Di 12-14, c.t., Hörsaal

Von Luis Buñuel über Carlos Saura zu Pedro Almodóvar: Die spanische Kinoge​schichte hat eine ganze Reihe von außergewöhnlichen, thematisch und stilistisch wagemutigen Filmkünstlern hervorgebracht, eine lebendige Tradition der Ab​wei​chung vom Main​stream, in der sich mittlerweile auch die Protagonisten der jüng​s​ten Genera​tion einen Platz erobert haben. Sah sich die ältere Generation noch be​lastet durch die politischen Umstände der franquistischen Diktatur, des Bürger​kriegs und der in diesen Zeiten massiv ausgeübten Zensur der Künste, so kann sich das junge Kino Spaniens unter demokratischen Bedingungen frei entwickeln. Dies gilt für Südamerika nur mit Einschränkungen. Im Proseminar werden die wichtigsten Etappen der spanischen und der südamerikanischen Filmgeschichte, der politischen Geschichte, Kultur- und Kunstgeschichte durchgenommen, mit dem Ziel einer fundierten Auseinandersetzung vor allem mit den spanischen, aber auch mit ausgewählten südamerikanischen Filmemachern der jüngsten Ge​ne​ra​tion und ihren Werken: Bruno Barreto (*1955), Walter Salles (*1956), Julio Medem (* 1958), Isabel Coixet (* 1960), Alfonso Cuarón (*1961), Carlos Carrera (*1962), Andrés Wood (* 1965), Álex de la Iglesia (*1965), Eduardo Sánchez (*1968), Ale​jan​dro Amenábar (*1972) u.a. 

Literatur (notgedrungen eine lückenhafte Auswahl!): 

Franz-Josef Albersmeier : Theater, Film, Literatur in Spanien. 2001, Rosa Alvarez Berciano: El Cine en la zona nacional: 1936-1939. Bilbao, 2000, Julia Bochnig : Von der großen Sehnsucht zu fliehen. Die Filme von Julio Medem. Remscheid 2005, Cordula Rabe/Georg Hoefer (Hrsg.): Pedro Almodóvar: Nachfranquistisches Spanien und Film. 1997, Thomas G. Deverny : Cain on Screen: Contemporary Spanisch Cinema. London, 1999, Jo Labanyi: Culture and Society in modern Spain. London, 1993, Hans-Jörg Neuschäfer: Macht und Ohnmacht der Zensur. Literatur, Theater und Film in Spanien (1933-1076). 2001, Christoph Strosetzki u.a. (Hrsg.): Spanische Bilderwelten. Literatur, Kunst und Film im intermedialen Dialog. Akten der Sektion Bild und Text des Deutschen Hispanistentages, Göttingen 1991, Ursula Vossen: Schatten der Erinnerung. Film und Literatur in Spanien nach Franco. Remscheid, 2002.

Proseminar

PS
Marcus Stiglegger 

Einführung in die Genre-Theorie
[2-std.], Di 10-12, c.t., Hörsaal

 
Für die populärkulturelle und alltägliche Zuordnung spielt der Gattungsbegriff, also 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.

Dieses Proseminar wird zunächst grundlegende Genretheorien untersuchen: David Bordwell,  Rick Altman, Knut Hickethier, Stephen Neale, Georg Seeßlen, Thomas Elsässer u.a. Zur Vorbereitung sollte der Eintrag ‚Genre’ in Reclams Sachlexikon des Films sowie Hickethiers Text „Genretheorie und Genreanalyse“ aus Moderne Film Theorie (Bender Verlag) gelesen werden.

Dann werden wir in einzelnen Sitzungen (und Referaten) die Grundlagen und Mythologien einzelner klassischer Filmgenres analysieren: Western, Kriminalfilm, Melodram, Science Fiction, Abenteuer, Musical, Horror, Komödie und Kriegsfilm. Dabei setzen wir uns mit den einzelnen Genre-Bänden des Reclam-Verlages auseinander. Für die begründete Auswahl der behandelten Beispiele ist die jeweilige Referatsgruppe zuständig. Bedingung des Scheinerwerbs ist die aktive Teilnahme an einer Referats/Arbeitsgruppe sowie eine schriftliche Hausarbeit am Ende des Semesters.

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 – Knut Hickethier: „Genretheorie und Genreanalyse“ in: Jürgen Felix (Hrsg.): Moderne Film Theorie, Bender Verlag.
Proseminar

PS     Thomas Klein/ Andreas Rauscher

       
Cultural Studies: Film und Fernsehen          
        [2-std.], Do 10-12, c.t., Seminarraum 

Cultural Studies beschäftigen sich mit Phänomenen der Popkultur, mit der Eigendynamik von Subkulturen, dem kreativen Potential von Fanaktivitäten oder den Veränderungen des klassischen Starwesens durch Medienformate wie MTV. Cultural Studies bedeutet deswegen auch: Die Rezeption mit in die Betrachtung einbinden, den Zuschauer als einen aktiven ernst zu nehmen. Die Popkultur ist auf ein Massenpublikum ausgerichtet und bietet dennoch Gelegenheit die Widersprüchlichkeit des Mainstreams produktiv für subversive eigene Ansätze zu nutzen. Dem wollen wir uns in diesem einführenden Seminar annähern. 

Folgende Themen werden behandelt, wobei Ergänzungen erwünscht sind: 

Perspektiven der Television Studies: die Entwicklung von Fernsehserien und deren Dramaturgien, Zuschauerverhalten und Fankulturen und die Adaption von TV-Serien im Kinoformat zwischen Retro-Phänomen und Aktualisierung.

Videoclips und Musikfernsehen: der Wandel des Senders MTV von der Avantgarde des Mainstreams zum konventionellen Spartenprogramm, Clipregisseure zwischen Auteur und Kunsthandwerk (Michel Gondry, Spike Jonze, Chris Cunningham, u.a.), Popstars des Clip-Zeitalters und deren Remodeling-Strategien (Madonna, David Bowie, Prince, u.a.)Popkultur im Musikfilm: die Repräsentation von Subkulturen (z.B. Rap von Wild Style bis Get Rich or Die Trying, Punk in Spielfilmen und Dokumentationen, der Film Velvet Goldmine als kritische Aufbereitung der Glam-Rock-Ära), die kommentierende Funktion des Soundtracks, z.B. in den Arbeiten von Quentin Tarantino, Vermarktung von Event Movies. Genrekino und dessen Rezeption: zeitbezogene Variationen von Standardsituationen und Charakteren, intermediale Wechselspiele, z.B. zwischen Film und Comic oder Kino und Videospiel, Veränderung von Genderrollen, selbstreflexive Ansätze im neueren Genrefilm.
Literatur zur Einführung: Bernd Kiefer/Marcus Stiglegger (Hrsg.): Pop & Kino. Von Elvis zu Eminem. Mainz 2004 – Hörning, Karl H./Winter, Rainer (Hrsg.): Widerspenstige Kulturen. Cultural Studies als Herausforderung. Frankfurt/Main 1999. – Neumann-Braun, Klaus (Hrsg.): VIVA MTV! Popmusik im Fernsehen. Frankfurt/Main 1999. 
Weiterführende Literatur wird in der ersten Sitzung bekannt gegeben. Im Seminarordner finden sich zudem einzelne Artikel, etwa aus den Popzeitschriften SPEX (Piranha Verlag, Köln/München) und testcard (Ventil Verlag, Mainz).

Proseminar
PS
Matthias Bauer


Das Risiko der Nachahmung; Remakes & Sequels


[2-std.], Mo 14-16, c.t., Hörsaal
Die Neuinszenierung eines bereits verfilmten Stoffes (Remake), der Anschlussfilm (Sequel) und die nachgeschobene Vorgeschichte (Prequel) zeichnen sich definitionsgemäß durch einen engen Bezug zu den Vorbildern, Vorläufern und Vorlagen aus, an denen sie sich messen lassen müssen. Das Seminar wird daher vor allem vergleichend verfahren und untersuchen, ob es Muster der Nachahmung oder Anspielung gibt, inwiefern diese Muster durchbrochen oder abgewandelt werden, aus welchen Gründen und mit welchen Folgen das geschieht. Neben der Möglichkeit, historische Reihen zu bilden, kommen dabei vor allem Genrekonventionen und Kulturunterschiede zum Tragen. Zu fragen ist außerdem nach dem Verhältnis von Fremd- und Selbstreferenz sowie nach dem Einfluss der Marketingstrategien auf die Produktion von Remakes und Sequels. Durch die Verbindung mit grundlegenden Übungen zur Dramaturgie und Narratologie des Kinos erhalten die Vergleichsstudien eine exemplarische Funktion. Wie diese Studien angelegt sein sollen, wird zu Beginn des Semesters gemeinsam erarbeitet anhand von: Ocean’s 11 (Lewis Milestone 1960), Ocean’s Eleven (Steven Soderbergh 2001) und Ocean’s Twelve (Steven Soderbergh 2004). Die Auswahl der weiteren Fallbeispiele erfolgt in der ersten oder zweiten Sitzung. Zur Auswahl stehen unter anderem:

Nosferatu (Friedrich Wilhelm Murnau 1922), Nosferatu. Phantom der Nacht (Werner Herzog, 1979) – Dr. Mabuse, der Spieler (Fritz Lang 1922), Das Testament des Dr. Mabuse (Fritz Lang 1933), Die tausend Augen des Dr. Mabuse (Fritz Lang 1960) – Ben Hur (Fred Niblo 1925), Ben Hur (William Wyler 1959) – King Kong (Merian C. Cooper 1933), King Kong (John Guillermin 1976), King Kong lives (John Guillermin 1986), King Kong (Peter Jackson 2005) – Viktor und Viktoria (Reinhold Schünzel 1933), Victor/Victoria (Blake Edwards 1982) – The Man who knew too much (Alfred Hitchcock 1934 und 1955) – Becky Sharp (Rouben Mamoulians 1935), Vanity Fair (Mira Nair 2004) – The Hunckback of Notre Dame (William Dieterle 1939), Notre Dame de Paris (Jean Delannoy 1956) – Ossessione (Luchino Visconti 1942), Double Indemnity (Billy Wilder 1943), The postman always rings twice (Tay Garnett 1946), The postman always rings twice (Bob Rafelson 1980) – Münchhausen (Josef von Baky 1943), The Adventures of Baron Münchhausen (Terry Gilliam 1988) – Fanfaren der Liebe (Kurt Hoffmann 1951), Some like it hot (Billy Wilder 1959) – Shichinon no samurai (Akira Kurosawa 1953), The Magnificent Seven (John Sturges 1960), Return of the Seven (Burt Kennedy 1966) etc. – Lolita (Stanley Kubrick 1962), Lolita (Adrian Lyne 1997) – Cape Fear (J. Lee Thomson 1962), Cape Fear (Martin Scorsese (1991) – Batman (Leslie H. Martinson 1966), Batman (Tim Burton 1989), Batman’s Return (Tim Burton 1992), Batman Forever (Joel Schumacher 1995), Batman & Robin (Joel Schumacher 1997), Catwoman (Pitof 2004), Batman Begins (Christopher Nolan 2005) – The French Connection (William Friedkin 1971), French Connection II (John Frankenheimer 1975) – Jakob der Lügner (Frank Beyer 1974), Jacob, the liar (Peter Kassovitz 1999) – Alien (Ridley Scott 1979), Aliens (James Cameron 1986), Predator (John McTiernan 1987), Alien 3 (David Fincher 1992), Alien Resurrection (Jean-Pierre Jeunet 1997), AVP Alien versus Predator (Paul W. S. Anderson 2004) – Raiders of the lost Ark (Steven Spielberg 1981), Indiana Jones and the Temple of Doom (Steven Spielberg 1984), Indiana Jones and the last Crusade (Steven Spielberg 1989) etc. – Terminator (James Cameron 1984), Termiator 2: Judgement Day (James Cameron 1991), Terminator 3: Rise of the Machines (Jonathan Mostow 2003) – Back to the Future I, II & III (Robert Zemeckis 1985, 1989, 1990) – Der Himmel über Berlin (Wim Wenders 1986/87), In weiter Ferne, so nah (Wim Wenders 1993), City of Angels (Brad Silberling 1998).
Literatur: Manderbach, Jochen: Das Remake. Studien zu seiner Theorie und Praxis. Siegen 1988. – Durham, Carolyn A.: Double Takes, Culture and Gender in French Films and their American Remakes. Hanover 1998. – Horton, Andrew; McDougal, Stuart Y.: Play it Again, Sam. Retakes On Remakes. Berkeley 1998.

Proseminar

PS
Roman Mauer


Die Entdeckung der Gleichzeitigkeit:

Parallele und episodische Erzählstrategien                    

[2-std.], Di 16-18, c.t., Hörsaal

Während Herr Schulze liest, fährt der Balkanzug über die Brücke bei Nisch, 

ein Schwein jammert im Keller des Schlächters Nuttke.  (R. Huelsenbeck u.a., 1918)

Die Komplexität der Wirklichkeit wächst. Wie lässt sich die Gleichzeitigkeit von Lebenswelten in die Linearität einer Erzählform bannen? Bewirkt das Nebeneinander des Erzählens eine Verflachung oder eine Vertiefung? Und welche Erfahrungen entzünden sich an den Schnittstellen paralleler Erzählstränge: Fragen nach Zufall oder Schicksal, Verantwortung oder Ohnmacht, Transparenz oder Chaos, Isolation oder Koinzidenz?    

Der Begriff „Simultaneität“ bezeichnet einerseits ästhetische Techniken der Künste, zum zweiten ein Grundproblem der Wahrnehmung und zum dritten einen neurologischen Fixpunkt der Modernität, um den zu Beginn des 20. Jahrhunderts die Avantgarde-Bewegungen (Futurismus, Kubismus, Dadaismus), frühen Montagetheorien des Kinos und die Großstadtromane kreisten. Von diesem historischem Hintergrund ausgehend versucht das Seminar die filmischen Möglichkeiten zur Darstellung von Gleichzeitigkeit zu ergründen, interessiert sich aber auch für den intermedialen Vergleich mit: Literatur (John Dos Passos: Manhattan Transfer, 1925; Alfred Döblin: Berlin Alexanderplatz, 1929), Hörspiel (Dylan Thomas, Rolf Dieter Brinkmann, Ror Wolf) und Comic (Reinhard Kleist, Roland Hueve: Lovecraft, 1996). Im Zentrum stehen Erzählexperimente der 90er Jahre, in denen das Versuchsfeld „Simultaneität“ eine Renaissance erlebt hat. Zugleich dienen Klassiker der Filmgeschichte als Analysefundus (D.W. Griffith, S. Eisenstein,. F. Lang, O. Welles u.a.). Folgende Gliederung sei vorgeschlagen: 

(1) Film als Zeitkunst verstanden, vermag über die Montage oder die Kamerabewegung  das Gleichzeitige im Nacheinander zu arrangieren. Die Parallelmontage erzeugt Spannung, Kontraste oder bestimmt als multipler Plot den ganzen Film (z.B. Short Cuts,1993, Nachtgestalten 1998,  Magnolia,1999, Hundstage, 2001, Lichter, 2002, 21 Gramm, 2003). Der simultane Episodenfilm hingegen blättert Geschichten nacheinander auf und synchronisiert sie über Echo-Effekte (z,B. Mystery Train, 1989, Pulp Fiction, 1994). Hinzu kommen Varianten des unzuverlässigen Erzählers: Der multiperspektivische Film beschreibt die Gleichzeitigkeit verschiedener Wahrnehmungen desselben Ereignisses (Rashomon, 1950); die koexistierende Fabel arbeitet mit der imaginären Gleichzeitigkeit verschiedener Lebensoptionen (z.B. Groundhog Day, 1993, Lola rennt, 1998). (2) Film als Raumkunst betrachtet, vermag im Bild das Nebeneinander des Gleichzeitigen darzustellen. Welche Wirkung und Aussagekraft haben inszenatorisch-bildkompositorische Verfahren wie Innere Montage (Raumstaffelungen, Spiegel oder Bildschirme im Bild) und Schärfentiefe (Citizen Kane, 1941) oder die Super-Totale – sowie technische Methoden, die auch entfernte Ereignisse zusammen bringen, wie: Mehrfachbelichtung und Splitscreen (Time Code, 2000)?  

Grundlagen der Erzähltheorie (Bordwell, Genette, Lämmert) und das notwendige Instrumentarium analytischer Begriffe werden zu Beginn des Seminars erarbeitet.  

Einführende Literatur: Charles, Daniel: Poetik der Gleichzeitigkeit. Vortrag im Kunstmuseum Bern 1. März 1987.  Bern 1987. – Eisenstein, Sergej [1942]: Dickens, Griffith und wir. In: S. E.: Ausgewählte Aufsätze. Mit einer Einf. von R. Jurenew. Berlin 1960.  S. 157-229. – Grubačić, Slobodan: Simultane Welt. In: Rolf Kloepfer / Gisela Janetzke-Dillner (Hrsg.): Erzählung und Erzählforschung im 20. Jahrhundert. Stuttgart [u.a.] 1981, S. 477-489. – Gotthold E. Lessing [1766]: Laokoon: oder über die Grenzen der Malerei und Poesie. Ditzingen 2001 [Reclam 271] – Koebner, Thomas (Hrsg.): Reclams Sachlexikon des Films. Stuttgart 2002. – Klotz, Volker: Die erzählte Stadt. Ein Sujet als Herausforderung des Romans von Lesage bis Döblin. München 1969. – Liptay, Fabienne u.a. (Hrsg.): Unzuverlässiges Erzählen in Literatur und Film. München 2005. – Martinez, Matias / Michael Scheffel : Einführung in die Erzähltheorie. München 1999. – Paech, Joachim: Literatur und Film. Stuttgart 1988. –  Reisz, Karel / Gavin Millar: Geschichte und Technik der Filmmontage. Aus dem Engl. von Helmut Wietz, mit einem Vorwort von Heinz Rathsack. München 1988. – Treber, Karsten: Auf Abwegen. Episodisches Erzählen im Film. Remscheid 2005.

Proseminar

PS
Oliver Keutzer








Zwischen Abstraktion und Subversion – 
Zur Ästhetik des Videoclips


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

Im Videoclip fließen unterschiedliche kinematographische und kunstgeschichtliche Traditionen zusammen: Elemente aus Werbung, Avantgarde-, Experimental- und Undergroundfilm, Musical, Tanz- und Rockmusikfilm, des Weiteren aus der Video- und Internetkunst. Dementsprechend vielfältig und widersprüchlich gestalten sich Inhalte und Funktionen dieser Kurzfilmgattung: sie dient als Präsentations- und Vermarktungsplattform für Musiker im Rahmen des Musikfernsehens, als „Sprungbrett“ für Werbefilmer bzw. als (Neben-)Erwerbsquelle für Spielfilm-regisseure, aber auch als popkultureller Baukasten für alternative Körperbilder und Identitätskonstruktionen sowie als Testfeld für innovative und subversive Inszenierungs- und Wahrnehmungsweisen. Musikvideos haben sich aufgrund ihrer intensiven audiovisuellen Reize und hyper- bzw. surrealistischen Effekte als (post-)moderne Kunstform etabliert, der Einfluss ihrer dynamischen und assoziativen Montagetechniken ist in zahlreichen Film- und Fernsehproduktionen nachweisbar. Auf der anderen Seite wird die Bezeichnung „Clipästhetik“ häufig pejorativ, also abwertend verwendet und mit Begriffen wie „Bilderflut“ oder „Wirklichkeitsverlust“ gleichgesetzt.

Das Seminar unternimmt den Versuch, der Heterogenität des Untersuchungs-gegenstandes, seiner narrativen wie inszenatorischen Vielfalt durch eine Fülle an Beispielen gerecht zu werden. Neben einem kurzen historischen Abriss stehen eine Typologie des Videoclips und die Untersuchung seiner ästhetischen und dramaturgischen Charakteristika auf dem Programm. Ferner sollen Wechsel-wirkungen zwischen Musikvideos und aktuellen Spielfilmproduktionen sowie ausgewählte Werke international renommierter Clipregisseure (z.B. Chris Cunningham, Michel Gondry oder Spike Jonze) analysiert werden.

Literatur zur Einführung: Veruschka und Gábor Bódy (Hrsg.) Video in Kunst und Alltag. Vom kommerziellen zum kulturellen Videoclip. Köln 1986. – Gerhard Bühler: Postmoderne auf dem Bildschirm, auf der Leinwand. Musikvideos, Werbespots und David Lynchs Wild at Heart. St. Augustin 2002. – Herbert Gehr (Hrsg.): Sound & Vision. Musikvideo und Filmkunst. Frankfurt a.M. 1993. – Thomas Langhoff / Ulrich Sonnenschein (Hrsg.): „Alles so schön bunt hier.“ Die Geschichte der Popkultur von Fünfzigern bis heute. Stuttgart 1999. – Oliver Keutzer: Videoclip. In: Thomas Koebner (Hrsg.): Sachlexikon des Films. Stuttgart 2002.

Hauptseminar

HS
Thomas Koebner/ Jörg Zimmermann
 
Klassiker der europäischen Filmkunst II:                


Michelangelo Antonioni


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

Kaum ein anderer Regisseur hat mit seinen Filmen die Diskussion über die Befindlichkeit des ‚Menschen in der Krise’ und über die Ästhetik der Moderne so beflügelt wie Antonioni.

Von den beiden ganz großen Regisseuren der italienischen Nachkriegsepoche, Fellini und Antonioni, findet Antonioni noch in der jüngsten Zeit breites und nachhaltiges Echo in der intellektuellen Reflexion einer Welt, die sich durch alte und neue „Unübersichtlichkeit“ (Jürgen Habermas) auszuzeichnen scheint.

Eingehender sollen folgende Filme nach ihrer ästhetischen Konstruktion und ihrer Ideenwelt befragt werden: 

Le amiche / Die Freundinnen (1955) – Il grido / Der Schrei (1957) – L’avventura / Das Abenteuer (1960) – La notte / Die Nacht (1961) – L’eclisse /  Liebe 1962 (1962) – Il deserto rosso / Die rote Wüste (1964) – Blow up (1966) – Professione: Reporter / Beruf: Reporter (1978) – Identificazione di una donna / Identifikation einer Frau (1983).
Literatur: siehe Bernd Kiefers Beitrag zu Michelangelo Antonioni, in: Thomas Koebner (Hrsg.): Filmregisseure.

Hauptseminar

HS
Thomas Koebner
 
Helmut Käutner








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

Der mit Abstand erfolgreichste Regisseur des deutschen Kinos der 40er und 50er Jahre war Helmut Käutner. Der Streit der Meinungen über seine Produktionen gehört der Vergangenheit an.  Dennoch halte ich es nicht für eine ’überflüssige Ausgrabung’, sich mit den wichtigsten Filmen dieser außerordentlichen Begabung auseinander zusetzten. Etliche seiner Filme, das zeigt die Wiederbegegnung, haben eine erstaunliche Intensität in der Wirkung bewahrt. Zudem geben sie vielfältige Aufschlüsse über Stimmungslagen und Einstellungen der Deutschen in dieser Zeit. 

Folgende Filme schlage ich zur Auswahl vor:
Romanze in Moll (1943) – Große Freiheit Nr. 7 (1944) – Unter den Brücken (1946) – In jenen Tagen (1947) – Die letzte Brücke (1954) – Ludwig II. (1955) – Des Teufels General (1955) – Himmel ohne Sterne (1955) – Der Hauptmann von Köpenick (1956) – Die Rote (1962).
Literatur: siehe meinen Beitrag in „Filmregisseure“.

Hauptseminar

HS   Norbert Grob/Bernd Kiefer

Filmtheorie und Filmkunst: Zum Verhältnis von ästhetischer Reflexion und filmischer Ästhetik

[3-std.], Do 16–19, c.t., Hörsaal

Filmtheorie gilt häufig – auch unter den Studierenden der Filmwissen​schaft – als abstrakt und abgehoben, so, als könne sie nicht auf konkrete Filme bezogen werden bzw. sich nicht auf konkrete Filme anwenden lassen. Dem will dieses Seminar gegensteuern.

Beispielhaft soll gelesen, erörtert und begriffen werden, wie sehr Filme zum einen in Theorie fließen – und wie zum anderen Theorien helfen, Filme zu verstehen.

Es werden deshalb filmtheoretische Ansätze (aber auch filmhistorische Studien und filmkritische Positionen) vorgestellt und diskutiert, die sich an bestimmten Filmen gleichsam entzünden, von ihnen ausgehen, sie interpretieren oder auf sie beziehen. Andererseits sollen Filme gesehen und besprochen werden, für deren Interpretation sich der jeweilige Theorieansatz (und die in ihm entwickelte Begrifflichkeit) besonders eignet.

Es geht also auch darum, filmästhetische Reflexionen im Verhältnis zur Filmgeschichte zu setzen, von Texten zur Erkenntnis des Filmischen zu gelangen und vom Filmen her die entsprechenden Texte neu zu befragen. Dabei soll historisch vorgegangen werden.

Zentrale Themen werden sein: Sergej Eisenstein und die Montage / Rudolf Arnheim und der „Sprechfilm“ / Lotte H. Eisner und der Deutsche Expressionismus / Béla Balázs und die Kunst der Asta Nielsen / André Bazin und Welles’ Citizen Kane / Siegfried Kracauer  und Rossellinis Paisa / Paul Schrader und der Film noir / Gilles Deleuze und die Nouvelle vague / Robert Ph. Kolker und das New Hollywood / David Bordwell und McTiernans Die Hard / Thomas Elsaesser und der Neue Deutsche Film / Fredric Jameson und das postmoderne Kino.

Von den TeilnehmerInnen wird erwartet, dass sie in Gruppenreferaten eine der Konstellationen (Texte und Filme) vorstellen. Alle Interessierten melden sich bitte bis zum 15. April für das Seminar durch Eintrag in die im Sekretariat ausliegende Liste. Es wird dann ein Reader mit allen relevanten Texten noch vor Semesterbeginn im Copy Shop auf dem Campus zu erwerben sein.

Literatur: 

Eisenstein: Montage der Attraktionen. In Franz-Josef Albersmeier (Hg.): Texte zur Theorie des Films, Stuttgart 1998 – Sergej Eisenstein: Gestaltungsfragen des Oktober. In S.E. Schriften 3. München 1975 – Rudolf Arnheim: Neuer Laokoon. In R.A.: Kritiken und Aufsätze zum Film. München 1977 – Lotte H. Eisner: Die dämonische Leinwand. Frankfurt am Main 1990 – Béla Balázs: Asta Nielsen, wie sie liebt und wie sie alt wird. In B.B.: Der sichtbare Mensch. Schriften zum Film. Bd. 1. München o.J. – André Bazin: Die Entwicklung der Filmsprache. In A.B.: Was ist Film? Frankfurt am Main 2003 – Siegfried Kracauer: Theorie des Films. Frankfurt am Main 1975 – Siegfried Kracauer: Paisà. In S.K.: Kleine Schriften zum Film 1932-1961. Bd.6.3. Frankfurt am Main 2004 – Paul Schrader: Notizen zum Film noir. In: Filmkritik 10/1976 –  Gilles Deleuze: Kino 2. Das Zeit-Bild. Frankfurt am Main 1991 – Robert Ph. Kolker: Cinema of Loneliness. New York 1980 (dt.: Allein im Licht. München 2001) – David Bordwell: Die Hard – und die Rückkehr des klassischen Hollywood-Kinos. In Andreas Rost (Hg.): Der schöne Schein der Künstlichkeit. Frankfurt am Main 1995 – Thomas Elsaesser: Der Neue Deutsche Film. München 1994 – Fredric Jameson: Postmoderne – zur Logik der Kultur des Spätkapitalismus. In A Huyssen/K.R.Scherpe: Postmoderne. Reinbek 1986

Hauptseminar

HS
Susanne Marschall / Irene Schütze


Künstlerfilme

[3-std.], Do 10-13, c.t., Hörsaal

Gegenstand des interdisziplinär ausgerichteten Hauptseminars „Künstlerfilm“ ist die filmische Auseinandersetzung mit herausragenden Malerpersönlichkeiten wie zum Beispiel Michelangelo Merisi da Caravaggio, Caspar David Friedrich, Jan Vermeer van Delft, Frida Kahlo, Francisco José de Goya y Lucientes, Pablo Picasso, Rembrandt van Rijn oder Vincent van Gogh. Die Liste der ausgewählten Filmbeispiele (siehe unten) enthält fiktive Spielfilme, Biopics sowie Dokumentarfilme und repräsentiert somit unterschiedliche filmkünstlerische Perspektiven auf bildende Künstler, ihre Kunst und die historischen Bedingungen von Leben und Werk. Besondere Bedeutungen kommen in diesem Kontext der Integration einer in erster Linie am einzelnen, unbewegten Bild orientierten Kunstform wie der Malerei in das Bewegungsbild des Kinos und der materialästhetischen Auseinandersetzung (zum Beispiel von Farbe und Licht) zu. Mögliche weitere Schwerpunkte einer fachübergreifenden kunsthistorischen, film- und bildwissenschaftlichen Auseinandersetzung mit dem Genre des Künstlerfilms sind u.a.: die Selbstinszenierung des Künstlers und die Künstler-Inszenierung im Film; der Geniebegriff; der Künstler als Exzentriker oder Bohemien; das Kämpfertum; Melancholie und Leidenschaft als Wurzeln der Kreativität, der Stellenwert der Musen; Wandel und Missbrauch des Künstlerbildes (am Beispiel Rembrandts). Bei den Interpretationen ist natürlich auch die historische, gesellschaftliche und soziale Sonderrolle von Künstlerinnen zu berücksichtigen.
Voraussetzungen zum Besuch des Hauptseminars sind neben kunstwissen-schaftlichem und historischem Grundwissen die Bereitschaft zum gründlichen Studium der Filme sowie zur systematischen Lektüre von Quellen- und Forschungsliteratur. 
Filmografie (Auswahl):

Andrej Rubljow, R: Andrej Tarkowskij, 1966/72; Artemisia, R: Agnés Merlet, 1997; Basquiat, R: Julian Schnabel, 1996; Beuys in Amerika, Video-Doku​mentation von Klaus Staek und Gerhard Steidl, 1974; Camille Claudel, R: Bruno Nuytten, 1988; Caravaggio, R: Derek Jarman, 1986; Caspar David Friedrich-Grenzen der Zeit, R: Peter Schamoni, 1986; Das Mädchen mit dem Perlen​ohrring, R: Peter Webber, 2003; Dead Man, R: Jim Jarmusch, 1995; Egon Schiele, R: John Goldschmidt, 1980; Egon Schiele – Exzesse, R: Herbert Vesely, 1980; Frida Kahlo – Es lebe das Leben, R: Paul Leduc, 1983/84; Frida, R: Julie Tay​mor, 2002; Gauguin, R: Alain Resnais, Kurzfilm 1950; Goya, R: Konrad Wolf, 1969/70; Goya in Bordeaux, R: Carlos Saura, 1999; Lautrec – Der Maler vom Montmartre, R: Roger Planchon, 1998; Love is the Devil, R: John Maybury, 1997; Mein Mann Picasso, R: James Ivory, 1996; Michelangelo – Inferno und Ekstase, R: Carol Reed, 1964; Modigliani, R: Mick Davis, 2004; Montparnasse 19, R: Jacques Becker, 1957; Moulin Rouge, R: John Huston, 1952; Picasso, R: Henri-Georges Clouzot, 1956; Pollock, R: Ed Harris, 2000; Rembrandt, R: Alexander Korda, 1937; Rembrandt, R: Hans Steinhoff, 1942; Rembrandt, R: Charles Matton, 1999; Vincent van Gogh – Ein Leben in Leidenschaft, R: John Houseman, 1956; Van Gogh, R: Alais Resnais, Kurzfilm 1948; Van Gogh, R: Maurice Pialat, 1991; Vincent und Theo, R: Robert Altman, 1989; 
Literatur: Jürgen Felix (Hg.): Genie und Leidenschaft, Künstlerleben im Film, St. Augustin 2000 (= Filmstudien, 6). – Karin Hellwig: Von der Vita zur Künstlerbiographie, Akademie-Verlag, Berlin 2005. – Helmut Korte u. Johannes Zahlten (Hg.): Kunst und Künstler im Film, Niemeyer, Hameln 1990 (= Art in Science, Science in Art). – Eckhard Neumann: Künstlermythen. Eine psychohistorische Studie über Kreativität, Campus, Frankfurt/M. 1986. – Richard Schönenbach: Bildende Kunst im Spielfilm: zur Präsentation von Kunst in einem Massenmedium des 20. Jahrhunderts, Diss. Aachen 1998, München 2000. – Barbara Schrödl: Das Bild des Künstlers und seiner Frauen. Beziehungen zwischen Kunstgeschichte und Populärkultur in Spielfilmen des Nationalsozialismus und der Nachkriegszeit, Diss. Bremen 2002, Marburg 2004. – John Albert Walker: Art and Artists on Screen, Manchester University Press, Manchester und New York 1993.

Hauptseminar

HS
Bernd Kiefer

        Film und die Kultur der Weimarer Republik
        [3-std], Di 10-13, c. t., Seminarraum
Die Kultur der Weimarer Republik war ein Experimentierfeld des Modernismus. Aus dem Schock der Moderne nach dem I. Weltkrieg entwickelte sich ab 1918/19 ein Kräftefeld von unterschiedlichen Kunststilen, radikalen politischen Tendenzen und neuen Lebensformen, ein Gemisch von Avantgarde und „Kult der Zerstreuung“ (Kracauer), von „progressiver Massenkultur“ (Hermand/Trommler) und regressiver Mythisierung der Welt. Auf diesem Feld entstanden Filme, die dem deutschen Kino erstmals Weltgeltung verschafften und die bis heute oft auf eine unheimliche Weise faszinieren, gerade weil sich in ihnen die „Verstörungen und Traumata“ (Koebner) der Moderne niedergeschlagen haben. Im Seminar soll eine exemplarische Auswahl von Filmen des Weimarer Kinos im Kontext der Zeit interpretiert werden, wobei zugleich die beiden höchst einflussreichen filmhistorischen Werke zum Kino dieser Ära ständig kritisch zu befragen sind: Siegfried Kracauers sozialpsychologische Studie „Von Caligari zu Hitler“ und Lotte Eisners kunstgeschichtlich angelegtes Werk „Die dämonische Leinwand“. Beginnen wird das Seminar mit Ernst Lubitschs Madame Dubarry (1918), Robert Wienes Das Cabinet des Dr. Caligari (1920) und mit Paul Wegeners Der Golem, wie er in die Welt kam (1920). Dann stehen im Zentrum Filme von F. W. Murnau: Nosferatu – Eine Symphonie des Grauens (1922), Der letzte Mann (1924)  und Faust  (1926); von G. W. Pabst: Die freudlose Gasse (1925), Die Büchse der Pandora (1929), Geheimnisse einer Seele (1926), Westfront 1918 (1930) und Die Dreigroschenoper (1930), von Arnold Fanck: Der heilige Berg (1926) und Die weiße Hölle von Piz Palü (1929 und von Fritz Lang: Der müde Tod (1921), Dr. Mabuse, der Spieler (1922), Die Nibelungen (1924), Metropolis (1927), M. Mörder unter uns (1931) und Das Testament des Dr. Mabuse (1933). Das Bild der Großstadt, ein wesentliches Thema der Kunst der Moderne, das auch viele der zu behandelnden Filme verbindet, wird in einer Sitzung gesondert behandelt, mit Blick auf die „Straßen-Filme“ und Walter Ruttmanns Berlin. Die Sinfonie der Großstadt (1927) und Robert Siodmaks Menschen am Sonntag (1930). Enden wird das Seminar mit Josef von Sternbergs Der blaue Engel (1930), der Marlene Dietrich zum Star und zur Ikone machte, und mit der Diskussion über das Nachleben der Bilder des Weimarer Kinos: vom Einfluss des filmischen Expressionismus` auf den Film Noir bis zu Weiblichkeits-Ikonen (Louise Brooks und die Dietrich).

Von den TeilnehmerInnen wird erwartet, dass sie noch vor Semesterbeginn möglichst viele der genannten Filme sehen und die einführende Literatur lesen. Die Teilnahme am Seminar setzt die Übernahme von Gruppenreferaten voraus, wobei 3 bis 4 ReferentInnen die Filme der Regisseure oder das Thema anhand der relevanten Forschungsliteratur zur Diskussion stellen. Ein Seminarplan wird in der ersten Sitzung vorgestellt.

Einführende Literatur: Anton Kaes: Film in der Weimarer Republik, in: Wolfgang Jacobsen u. a. (Hg.): Geschichte des deutschen Films, Stuttgart, Weimar 1993, S. 39 - 100 - Sabine Hake: Film in der Weimarer Republik, in Sabine Hake: Film in Deutschland, Reinbek bei Hamburg 2004, S. 57 -108. 

Weiterführende Literatur: Klaus Kreimeier: Die Ufa-Story, München, 1992 - Thomas Elsaesser: Das Weimarer Kino - aufgeklärt und doppelbödig, Berlin 1999 - Dietrich Scheunemann (Hg.): Expressionist Film. New Perspectives, New York 2002 - Thomas Koebner (Hg.): Diesseits der “Dämonischen Leinwand”. Neue Perspektiven auf das späte Weimarer Kino, München 2003 - Frieda Grafe: Licht aus Berlin. Lang, Lubitsch, Murnau, Berlin 2003. Klassische Texte: Siegfried Kracauer: Von Caligari zu Hitler, Frankfurt am Main 1979 (orig. 1947) - Lotte H. Eisner: Die dämonische Leinwand, Frankfurt am Main 1980 (orig. 1955). Zur Geschichte und Kultur der Weimarer Republik: Walter Laqueur: Weimar. Die Kultur der Republik, Frankfurt am Main, Berlin, Wien 1976 - Jost Hermand / Frank Trommler: Die Kultur der Weimarer Republik, München 1978 - Thomas Koebner (Hg.): Weimars Ende, Frankfurt am Main 1982 - Peter Gay: Die Republik der Außenseiter. Geist und Kultur in der Weimarer Zeit 1918 - 1933, Frankfurt am Main 1987 - Christian Graf von Krockow: Die Deutschen in ihrem Jahrhundert 1890 - 1990, Reinbek bei Hamburg 1990, S. 91 - 197 - Hagen Schulze: Weimar. Deutschland 1917 - 1933, Berlin 1994

Hauptseminar

HS 
Marcus Stiglegger


Film als poetische Philosophie


Das neue französische Kino


[3-std.], Mi 16-19 Uhr, Seminarraum

Film als ein Medium der Philosophie zu betrachten ist sicherlich ein Ansatz, der die gesamte Filmgeschichte begleitet. Nicht zuletzt in Béla Balàzs’ analytischer Beschreibung finden sich filmbezogene Betrachtungen zwischen Poesie und Philosophie, die im Medium eine genuin moderne Existenzerkundung entdecken. Gerade in den letzten Jahren haben sich solche Tendenzen speziell im französischen Kino der Gegenwart verdichtet. Initiiert durch Jean-Luc Godards experimentell-essayistischen Film Nouvelle vague (1990) haben einige Filme von Bruno Dumont, Francois Ozon, Claire Denis, Cathérine Breillat und Gaspar Noé einem konventionellen Erzählkino abgeschworen und erkunden die Möglichkeiten des Mediums neu.

Dieses Hauptseminar will in detaillierter Diskussion einzelner Beispiele die These untersuchen, ob und wie Film als poetische Philosophie inszeniert werden kann. Als Diskussionsgrundlage dienen einige philosophische Grundlagentexte. Im Mittelpunkt der Untersuchung stehen folgende Filme:

Jean-Luc Godard (Nouvelle Vague) – Bruno Dumont (La vie de Jesus / Humanité / Twentynine Palms) – Francois Ozon (Sous le sable / Swimming Pool / 5x2) – Claire Denis (Chocolat /Nénette et Boni / Beau Travail / Trouble Every Day / L’intrus) – Cathérine Breillat (Une vraie jeune fille / Romance / À ma soeur! / Anatomie d’enfer) – Gaspar Noé (Seul contre tous / Irréversible) – Philippe Grandrieux (Sombre / La Vie Nouvelle).

Ich bitte darum, vor Seminarbeginn eigenständig Informationen zu diesen nicht durchweg verfügbaren Filmen einzuholen. Zudem werde ich mich bemühen, Ansichtsexemplare im Lauf der Ferien verfügbar zu machen. Ein Reader mit Einzeltexten wird zu Beginn des Semsters zur Verfügung stehen.

Vorbereitend sollen angeschafft werden:

Albert Camus: Der Mythos von Sisyphos (Rowolth Verlag). – Jean-Paul Sartre: Der Existenzialismus ist ein Humanismus (Rowolth Verlag).
Hauptseminar

HS 
Thomas Klein

Film im Film                                                                            


[3-std.], Mo 13-16 c.t., Seminarraum 


Wie das Spiel im Spiel des Theaters, läuft Film im Film darauf hinaus, reflexiv auf das Medium selbst zu verweisen. Diese Selbstreflexivität gibt es bereits im Stummfilm (Buster Keatons Sherlock, Jr.). Im klassischen Hollywoodkino reicht das Spektrum von glorifizierenden Starporträts (A Star is Born) bis zu kritischen Reflexionen auf die Traumfabrik (Sunset Boulevard). Oft tendieren die Filme zur epischen Breite, eine Tradition, die Martin Scorsese unlängst in Aviator aufgegriffen hat. Zunehmend komplexer werdende autoreflexive Filme, in denen die Filmebenen nahezu verschmelzen, finden sich dann im modernen europäischen Erzählkino und später wieder im Kino der Postmoderne. 

Die Thematisierung des Mediums Film im Sinne der Sichtbarmachung seiner Materialität findet sich in vielen Werken des Experimentalfilms. Ein frühes Beispiel ist Dziga Vertovs Der Mann mit der Kamera. Diese Form von Film im Film soll jedoch nur am Rande behandelt werden. Wir wollen uns vor allem mit Erzählfilmen beschäftigen. Die folgende Liste enthält vor allem Klassiker des Sujets. Weitere Vorschläge sind willkommen.

Sherlock, Jr. / Sherlock Holmes jr. (Buster Keaton, USA 1924) – Der Mann mit der Kamera (Dziga Vertov, UdSSR 1929) – A Star is born / Ein Stern geht auf (William A. Wellman, USA 1937) – Sullivan’s Travels / Sullivans Reisen (Preston Sturges, USA 1941) – Singin’ in the Rain / Du sollst mein Glücksstern sein (Gene Kelly, Stanley Donen, USA 1952) – Sunset Boulevard / Boulevard der Dämmerung (Billy Wilder, USA 1952) – The Bad and the Beautiful / Stadt der Illusionen (Vincente Minelli, USA 1952) – 

Le Mépris / Die Verachtung (Jean-Luc Godard, F/I 1963) – 8 ½ / Achteinhalb (Federico Fellini, F/I 1963) – Warnung vor einer heiligen Nutte (Rainer Werner Fassbinder, BRD 1971) – La Nuit américaine / Die amerikanische Nacht (François Truffaut, F/I 1973) – Stardust Memories (Woody Allen, USA 1980) – Der Stand der Dinge (Wim Wenders, BRD 1982) – The Purple Rose of Cairo / Purple Rose of Kairo (Woody Allen, USA 1985) – Cinema Paradiso (Giuseppe Tornatore, I/F 1989) – Barton Fink (Joel Coen, USA/UK 1991) – The Player (Robert Altman, USA 1992) – Last Action Hero / Der letzte Action-Held (John McTiernan, USA 1993) –Snake Eyes / Dangerous Game (Abel Ferrara, USA 1993) – Ed Wood (Tim Burton, USA 1994) – Living in Oblivion / Living in Oblivion – Total abgedreht (Tim diCillo, USA 1995)

Aviator (Martin Scorsese, USA 2004).

Literatur:

Schäfer, Horst: Film im Film. Selbstporträts der Traumfabrik. Frankfurt/Main 1985. – Schleicher, Harald: Film-Reflexionen. Autothematische Filme von Wim Wenders, Jean-Luc Godard und Federico Fellini. Tübingen 1991. – Karpf, Ernst / Kiesel, Doron / Visarius, Karsten (Hrsg.): „Im Spiegelkabinett der Illusionen“. Filme über sich selbst. Marburg 1996. – Metz, Christian: Die unpersönliche Enunziation oder der Ort des Films. Münster 1997 (Kapitel ‚Film(e) im Film’). – Röwekamp, Burkhard / Steinle, Matthias (Hrsg.): Selbst/Reflexionen. Marburg 2004.

Weitere Texte zu einzelnen Filmen befinden sich im Seminarordner.

Hauptseminar

HS
Fabienne Liptay
Klassiker der europäischen Filmkunst III:


Peter Greenaway

[3-std.], Mo 10-13, c.t., Seminarraum
Peter Greenaway verachtet das Kino: die ewig gleiche Art zu erzählen, die Praxis des abgefilmten Buchs, die konventionellen Dramaturgien, das normierte Bildformat. Und dennoch dreht er Filme – im Bestreben, das Kino, das er wiederholt für tot erklärt hat, neu zu erfinden. Auf der Suche nach einer eigenen Sprache des Kinos, die nicht den narrativen Strukturen der Literatur, sondern einer „Logik der Bilder“ (Gottfried Böhm) verpflichtet ist, befragt Greenaway beständig die Malerei, die seiner Ansicht nach „Führende aller Künste“. Immer wieder nimmt er die Gemälde alter Meister zum Vorbild seiner Filme: Vermeer in A Zed & Two Noughts (1986), Breughel in Drowning By Numbers (1988), Piero della Francesca in The Belly of an Architect (1987), Frans Hals in The Cook, the Thief, His Wife & Her Lover (1989), Rembrandt in Nightwatching (2006). Aber auch andere Künste und visuelle Systeme – Theater, Musik, Architektur, Kalligraphie, Landschaftskunst – finden Eingang in seine Filme. Greenaways Versuch einer Erneuerung des Kinos führt durch das „imaginäre Museum“ (André Malraux) der traditionellen Künste bis hin zu den neuen digitalen Verfahren der Paintbox- und HDTV-Technologie, mit denen er Shakespeare in Prospero’s Books (1991) begegnet, um das Verhältnis von Text und Bild neu auszuloten. 

Um eine „kinematographische Erfahrung“ jenseits der Limitationen des Mediums zu ermöglichen, versucht Greenaway nicht zuletzt, den Film aus dem Kino herauszuholen, inszeniert mit Filmprojektionen angereicherte Theaterstücke und Opern, präsentiert die Rotterdamer Ausstellung The Physical Self (1991) als filmische Bilderserie und leuchtet für seine Installation The Stairs (1994) 100 ausgewählte Motive der Genfer Innenstadt mit Kinolicht aus. Wenn Greenaway in einem Interview in der Zeit anlässlich seiner „Verfilmung“ von Rembrandts Nachtwache behauptet, Rembrandt sei kein Maler, weil er den Bildraum in eine Bühne verwandele, in „eine irrwitzig lebendige Aufführung“, so dürfen wir umgekehrt annehmen, dass Greenaway kein Regisseur ist. Und wenn Rembrandts Nachtwache kein Gemälde ist, so sind auch Greenaways Filme keine Filme im eigentlichen Sinn, sondern synthetische Kunstwerke, die sich aus der Selbstnegation schöpfen.

Greenaway, der mit dem Aufschwung des Neuen Britischen Kinos bekannt wurde, gilt vielen als eine Ausnahmeerscheinung: als Filmemacher, der ein experimentelles Kunstkino mit dem narrativen Spielfilm in Einklang zu bringen vermag. Fast könnte man ihm eine didaktische Absicht unterstellen: Schon die Titel seiner experimentellen Kurzfilme – H Is for House (1973), 1-100 (1978), M Is for Man, Music, Mozart (1991) etc. – lassen vermuten, dass es Greenaway um die Konzeption einer Art Sehschule geht, in der „visuelle Analphabeten“ (Peter Greenaway) ein filmisches Vokabular lernen. Unnötig zu sagen, dass Peter Greenaways Kino alles andere ist als ein „kleines 1x1 der Filmkunst“ oder ein „Malen nach Zahlen“. Das Versprechen vernunftmäßiger Erkenntnis, das seine Filme im Entwurf numerischer, alphabetischer oder anderer wissenschaftlich-rationaler Ordnungssysteme geben, wird bewusst nicht eingelöst. Selbst die spitzfindigsten akademischen Interpreten haben sich an Greenaways allegorischen Rätselspielen „die Zähne ausgebissen“. Als komplexe Zeichensysteme, die auf zahlreiche außerfilmische Phänomene und nicht zuletzt auf sich selbst verweisen, bieten Greenaways Filme eine Spielfläche für die Erprobung unterschiedlicher Interpretationsansätze, auch wenn sich diese letztlich als unzureichend erweisen. Dieser Herausforderung wollen wir uns stellen: Neben den Spielfilmen werden im Seminar auch das experimentelle Frühwerk, die Dokumentationen und Fernseharbeiten Greenaways berücksichtigt, am Rande auch seine Opern, Theateraufführungen, Ausstellungsprojekte und Installationen.

Literatur (vorläufige Auswahl):
Barchfeld, Christiane: Filming By Numbers. Peter Greenaway: ein Regisseur zwischen Experimentalkino und Erzählkino. Tübingen 1993. – Denham, Laura: The Films of Peter Greenaway. London (u.a.) 1995. – Elsaesser, Thomas: Raum-Körper. Peter Greenaways Re-Installation des Kinos. In: Jürgen Felix (Hrsg.): Unter die Haut. Signaturen des Selbst im Kino der Körper. St. Augustin 1998, S. 45-66. – Elliott, Bridget/Purdy, Anthony: Peter Greenaway. Architecture and Allegory. London 1997. – Felix, Jürgen: Peter Greenaway. In: Thomas Koebner (Hrsg.): Filmregisseure. Stuttgart 1999, S. 275-281. – Gras, Vernon (Hrsg.): Peter Greenaway. Interviews. Jackson, Miss. 2000. – Kremer, Detlef: Peter Greenaways Filme. Vom Überleben der Bilder und Bücher. Stuttgart (u.a.) 1995. – Lawrence, Amy: The Films of Peter Greenaway. Cambridge (u.a.) 1997. – Lüdeke, Jean: Die Schönheit des Schrecklichen. Peter Greenaway und seine Filme. Bergisch-Gladbach 1996. – Nitsche, Lutz: Hitchcock – Greenaway – Tarantino. Paratextuelle Attraktionen des Autorenkinos. Stuttgart/Weimar 2002. – Pascoe, David: Peter Greenaway: Museums and Moving Images. London 1997. – Petersen, Christer: Jenseits der Ordnung. Das Spielfilmwerk Peter Greenaways, Strukturen und Kontexte. Kiel 2001. – Petersen, Christer: Der postmoderne Text. Rekonstruktion einer zeitgenössischen Ästhetik am Beispiel Thomas Pynchon, Peter Greenaway und Paul Wühr. Kiel 2003. – Schuster, Michael: Malerei im Film. Peter Greenaway. Hildesheim/Zürich/New York 1998. – Spielmann, Yvonne: Intermedialität. Das System Peter Greenaway. München 1998. – Steinmetz, Leon: The World of Peter Greenaway. Boston (u.a.) 1995. – Willoquet-Maricondi, Paula (Hrsg.): Peter Greenaway’s postmodern, poststructuralist cinema. Lanham, MD (u.a.) 2001. – Woods, Alan: Being Naked, Playing Dead. The Art of Peter Greenaway. Manchester 1997.

Übung

Ü
Norbert Grob

 
Film- und Fernsehkritik
[2-std.], Fr 13-15, c.t., Seminarraum
„Die ideale Filmkritik“, so der frühere Kritiker der Cahiers du cinéma: Jacques Rivette (inzwischen einer der letzten der Meisterregisseure der Nouvelle Vague), könne „nur eine Synthese der Fragen sein, die dem Film zugrunde liegen: ein Parallelwerk, seine Brechung auf verbaler Ebene.“

Eine weitere Definition, von André Bazin, einem der wirklich großen Väter der europäischen Filmkritik: „Die Wahrheit in der Kritik ist nicht durch irgendeine messbare und objektive Exaktheit bestimmt, sondern zuerst durch die intellektuelle Anregung, die sie dem Leser gibt, deren Qualität und Reichweite. Die Funktion des Kritikers besteht nicht darin, auf einem silbernen Tablett eine Wahrheit zu servieren, die nicht existiert, sondern im Denken und Empfinden derer, die ihn lesen, soweit wie möglich den Schock des Kunstwerks zu verlängern.“

Die Übung soll zum einen die Auseinandersetzung fördern mit der im Moment aktuellen Film- und Fernsehkritik hierzulande, auch die unterschiedlichen Formen von Kritik vorstellen und diskutieren. Zum anderen soll (im praktischen Teil) vor allem die Form der Kurzkritik eingeübt werden – an verschiedenen Beispielen des aktuellen Kino- und Fernsehprogramms.

Literatur:

Norbert Grob/Karl Prümm (Hg.): Die Macht der Filmkritik. München 1990 – Irmbert Schenck (Hg.): Filmkritik. Marburg 1998 – Norbert Grob: Ungedachte Realität ergründen, zum besseren Sehen verhelfen. Funktionen, Geschichte, Positionen von Filmkritik in Deutschland. In N.G.: Zwischen Licht und Schatten. St.Augustin 2002

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:

Anna Duda, Nils Wolfahrt, Daniel Alles, Sabrina Heuwinkel
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Malin Kompa

Neueste Publikationen

Reihe Filmstudien im Gardez!-Verlag, Remscheid

In den letzten Jahren erschienen:



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.

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

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).

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: Pop & Kino. Von Elvis bis Eminem (2004).



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.
Camden House, New York


Dietrich Scheunemann (Hg.): Expressionist Film. New Perspectives (2002).
Veranstaltungen im Wintersemester 2006/07
(Änderungen vorbehalten)

Vorlesungen
Die Moderne in der Filmkunst
Thomas Koebner

(Vorlesung und Kolloquium):
„Filme meines Lebens“

Über Generationserfahrungen und die Relativität von Werturteilen

Thomas Koebner

Geschichte und Theorie der Fotografie

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

Bragaglia’s “Fotodinamisimo Futurista” (1913)

Jörg Zimmermann

Bildkomparatistik: Bildgestaltung im asiatischen Kino

Susanne Marschall

Theorie und Ästhetik der klassischen Filmgenres

Marcus Stiglegger

Proseminare

Einführung in die Filmanalyse

Marcus Stiglegger

Popkultur und Kino
Bernd Kiefer

Neil Jordan

Fabienne Liptay

Erzählexperimente

Susanne Marschall

Serielles Erzählen

Thomas Klein
Tarantino und das Independent Kino der 90er Jahre

Andreas Rauscher

Hauptseminare
„Auf Liebe und Tod“:
Das Genre der ‚Romance’

Thomas Koebner

Europäische Filmklassiker V:

Die Generation nach der Nouvelle Vague – 

Bertrand Tavernier, Claude Miller, André Techiné

Thomas Koebner

Alltagsdramen/Märchen

Erzählung, Film und soziologische Analyse

Thomas Koebner/ Stefan Hradil

Kriegsfilm
Marcus Stiglegger /Thomas Klein 
Filmanfänge und Filmenden

Susanne Marschall /Fabienne Liptay

Italienisches Kino in den 60er Jahren

Bernd Kiefer

Method Acting und Star-Performance

Bernd Kiefer

Neues kanadisches Kino

Matthias Bauer
ARTE Grand Format - der große Dokumentarfilm

Roman Mauer/Martin Pieper: 

Veranstaltungen im Sommersemester 2006
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