
Filmwissenschaft / Mediendramaturgie
Johannes Gutenberg-Universität Mainz
Seminar für Filmwissenschaft

Wallstr. 11

55122 Mainz

Tel.: 06131 / 39-31720

Fax: 06131 / 39-31719   

Homepage: http://www.uni-mainz.de/film

                      http://www.uni-mainz.de/FB/02/Mediendramaturgie

Personalteil

Professoren:

Univ.-Prof. Dr. Norbert Grob
Tel. 39-31724

(Leiter des Studiengangs Mediendramaturgie /

Kommissarischer Leiter der Filmwissenschaft)

Sprechstunde im Semester: Do 12-14, Raum 00-242
E-mail: No.G@gmx.de
Emeritus: 

Univ.-Prof. Dr. Thomas Koebner

Gastprofessor: 

Prof. Dr. Teruaki Georges Sumioka

Sprechstunde n.V.
Sekretariat:
Evelyn Ickstadt, Ria Kern-Martin
Tel. 39-31720

Öffnungszeiten: Mo-Mi 9-12
Tel. 39-31721


Fax: 39-31719

Akademischer Rat:

Dr. Bernd Kiefer 

Tel. 39-31726

Sprechstunde: Do 10-12, Raum 00-256
E-mail: kieferbe@uni-mainz.de



Hochschuldozentin:

HD Dr. Susanne Marschall (Akad. Rätin)
Tel. 39-31731
Sprechstunde: n.V., Raum 00-246
E-mail: susanne.marschall@uni-mainz.de

Wissenschaftliche Mitarbeiter:

Rada Bieberstein 
Tel. 39-31729

Sprechstunde n.V., Raum 00-246 
E-mail: rada.bieberstein@uni-mainz.de

Dr. Thomas Klein

Tel. 39-31727

Sprechstunde: Mo 13-15, Raum 00-256
E-mail: kleint@uni-mainz.de

Dr. Roman Mauer

Tel. 39-31730

Sprechstunde n.V., Raum 00-252

E-mail: RomanMauer@web.de

Dr. Andreas Rauscher
Tel. 39-31732

Sprechstunde n.V., Raum 00-252 
E-mail: email@andreas-rauscher.de

Lehrbeauftragte:

Friedemann Beyer
Tel. 39-31720
Sprechstunde n.V., Raum 00-266
Theo Bender M.A. (Mediendramaturgie)
Tel. 39-31720
Sprechstunde n.V., Raum 00-266
Dipl. Nils Keber (Mediendramaturgie)
Tel. 39-31720
Sprechstunde n.V., Raum 00-266
Vera Cuntz M.A. 
Tel. 39-31720

Sprechstunde n.V., Raum 00-266 
 
Peter Schulze M.A. 
Tel. 39-31720
Sprechstunde n.V., Raum 00-266 
 

Dr. Irene Schütze 
Tel. 39-31720
Sprechstunde n.V., Raum 00-266 
 

Harald Steinwender M.A. 
Tel. 39-31720
Sprechstunde n.V., Raum 00-266

Dr. habil. Marcus Stiglegger
Tel. 39-31720
Sprechstunde n.V., Raum 00-266
 

Alexander Zahlten
Tel. 39-31720
Sprechstunde n.V., Raum 00-266

Studienfachberatung

und Vertrauensdozent 
Filmwissenschaft 
für ausländische Studierende:

Dr. Bernd Kiefer (Akad. Rat)

Tel. 39-31726

Sprechstunde: Do 10-12, Raum 00-256
E-mail: kieferbe@uni-mainz.de

Studienfachberatung Mediendramaturgie

Dr. Thomas Klein

Tel. 39-31727

Sprechstunden: Di 12-13.30, Raum 00-256
E-mail: kleint@uni-mainz.de

ACHTUNG

Seit dem Wintersemester 2007/2008 wird das vierstündige Proseminar „Einführung in die Analyse von Fernsehproduktionen“ ersetzt durch den von allen Hauptfachstudierenden im Grundstudium zu absolvierenden vierstündigen Grundkurs in „Einführung in die Filmgeschichte / Filmtheorie“. 

In diesem Semester besteht die Veranstaltung aus der Vorlesung „Einführung in die Filmgeschichte II“ und aus dem Proseminar „Einführung in die Filmtheorie“. Die Hauptfachstudierenden, die einen Schein erwerben wollen, müssen an beiden Lehrveranstaltungen regelmäßig teilnehmen. Der Leistungsnachweis erfolgt durch eine Klausur am Ende des Semesters über den Stoff beider Veranstaltungen. Wir weisen darauf hin, dass der Leistungsnachweis in diesem Grundkurs zwischenprüfungsrelevant ist, d. h. die Note geht - wie die Note aus der „Einführung in die Filmanalyse“ - in die Zwischenprüfung ein.

Beide Lehrveranstaltungen sind (wahlweise) selbstverständlich auch offen für Nebenfachstudierende und für Hauptfachstudierende, die die „Einführung in die Analyse von Fernsehproduktionen“ bereits erfolgreich absolviert haben. Im Proseminar „Einführung in die Filmtheorie“ kann ein Schein für ein thematisches Proseminar erworben werden. 
Bibliothek


Die Bibliothek der Filmwissenschaft/Mediendramaturgie (Raum 01-002) befindet sich im Medienhaus, Wallstr. 11, Eingang rechts, im 1. Stock, Eingangsbereich von K3. 

Öffnungszeiten: Mo, Mi, 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.
Für Studierende der Mediendramaturgie: Die Bibliothek der Theaterwissenschaft befindet sich im Philosophicum, Raum 02-812. Voraussetzung für die Ausleihe ist die Vorlage einer gültigen Seminarkarte.
Videotheken 
Filmwissenschaft/Mediendramaturgie (Raum 00-222, Tel.: 31722):

Öffnungszeiten: 

- 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: s. Aushang & Homepage
Voraussetzung für die Ausleihe ist die Vorlage einer gültigen Seminarkarte.

Wer 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 der Filmwissenschaft befindet sich im Fachschaftsraum (00–125). Die Anmeldeliste für Sichttermine liegt in der Videothek aus, wo auch der Schlüssel für den Fachschaftsraum erhältlich ist. 
Für Studierende der Mediendramaturgie:

Theaterwissenschaft (Philosophicum, Raum 03-524):

Öffnungszeit:

Mi 12-14 Uhr & ggf. nach Vereinbarung.
Es dürfen maximal zwei Medien ausgeliehen werden.

Voraussetzung für die Ausleihe ist die Vorlage einer gültigen Seminarkarte bzw. Studentenausweises.

Die Dauer der Ausleihe beträgt eine Woche.
Das Schwarze Brett

Die aktuellste Informationsquelle der Filmwissenschaft/Mediendrama-turgie ist das Schwarze Brett (im Foyer 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. Um Pro-, Haupt-, Oberseminare und Übungen aus dem Bereich Theaterwissenschaft besuchen zu können, müssen sich die Studierenden der Mediendramaturgie zu den betreffenden Lehrveranstaltungen bereits vorher anmelden. Die Listen für die Anmeldung hängen zwei Wochen vor Semesterbeginn im Institut für Theaterwissenschaft aus.
Für alle Seminare besteht Anwesenheitspflicht, d. h., um einen Leistungs-nachweis (= 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 - 11 Uhr) festgelegt.

Seminarkarten
Zu Semesterbeginn müssen die Seminarkarten verlängert werden. Bitte halten Sie hierfür ihren Studienausweis mit der aktuellen Semesterbescheinigung bereit.

Die gültige Seminarkarte ist Voraussetzung für die Ausleihe von Video-kassetten und Büchern.

Ausstellung und Verlängerung der Seminarkarten: Nur im Sekretariat werden zu Beginn des Semesters die Seminarkarten verlängert. Dafür wird ab sofort, wie in anderen Instituten üblich, eine Gebühr in Höhe von 3 € erhoben (bei Verlust: 5 €). Die genauen Termine werden noch bekannt gegeben (NUR an diesen Terminen ist die Verlängerung möglich!!!).

Fachschaftsrat

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

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

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

Anmeldung

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

Anmeldung: zu Sekretariatsöffnungszeiten in den beiden ersten Wochen des Sommersemesters 2008. 
Einführungsveranstaltung für Erstsemester

Filmwissenschaft: Mo, 7.4.2008, 12-13, c.t., HS., Bernd Kiefer
Veranstaltungen im Sommersemester 2008

Vorlesungen

Mo, 10-12, c.t., HS
Konturen der Moderne im Film                         

Bernd Kiefer

Di, 14-16, c.t., HS
Aisthesis - Ästhetik (II)




Susanne Marschall

Mi, 13-15, c.t., HS
Einführung in die Filmgeschichte II                  

Norbert Grob

Do, 12-14, c.t., HS
Manga und Anime: Geschichte und Technik     
Teruaki G. Sumioka

Do, 16-18, c.t., Akademie für bildende

Künste, HS
Kunst und Ästhetik des Surrealismus I:


Jörg Zimmermann

Von den Anfängen bis zu Buňuel/Dali

Proseminare

Fr, 10-14, c.t., HS
Einführung in die Filmanalyse                           

Roman Mauer

Mi, 17-19 c.t., SR

Tutorium zur Einführung in die Filmanalyse     
Sebastian Lauritz
Mo, 15-17, c.t., SR

Einführung in die Filmtheorie                            

Bernd Kiefer

Mo, 17-19, c.t., HS
Internet – Gestalt und Gestaltung 

eines neuen Mediums





Theo Bender

(Achtung! 
Nur für Mediendramaturgie: Neue Medien)

Di, 10-12, c.t., SR
Sergio Leone






Harald Steinwender

Di, 12-14, c.t., SR

Einführung in die Analyse von 

Norbert Grob / 
Hörfunkproduktionen

Thomas Klein


(Achtung! 
Nur für Mediendramaturgie: Hörfunk)

Di, 16-18, c.t., SR

Die Geschichte des koreanischen Kinos
Alexander Zahlten
Mi, 10-12, c.t., SR






Bildästhetik im Film




 
Irene Schütze

Mi, 15-17, c.t., SR

The Adoring Audience





Vera Cuntz

Do, 12-14, c.t., Forum 01 715 Gr. ÜR

Werner Herzog als Ethnograph

    

Marcus Stiglegger

(in Kooperation mit der Ethnologie)

Do, 15-17, c.t., SR

Die „Star Wars“-Saga





Andreas Rauscher

Fr, 12-14, c.t., SR

Postkoloniale Perspektiven im Film


Peter Schulze

Fr, 14-20, c.t., HS
Filmischer Modellversuch                                  
Rada Bieberstein / 

Susanne Marschall u. a.

Block: Einführung in die Kameraarbeit


Nils Keber

(Einführungssitzung: 25.04.08, 14 Uhr c.t., EMZ)
(Achtung! Nur für Mediendramaturgie: Kernbereich)
Hauptseminare

Mo, 12-17, c.t., HS
Screwball-Comedy



Susanne Marschall

Mo, 17-19.30, s.t., SR

Dramaturgie der offenen Form im Film            
Thomas Klein

Di, 10-12, c.t., P15

Die „Gothic Novel“



    

Bernd Kiefer / 
Bernhard Reitz

Di, 16-20, c.t., HS
Das Kino und das Jahr ’68                                 

Norbert Grob / 
Bernd Kiefer

Mi, 15-19, c.t., HS
New Hollywood                                                  

Marcus Stiglegger

Do, 10-13, c.t., SR

Gender in der italienischen Filmgeschichte

Rada Bieberstein

Do, 15-19, c.t., HS
Dramaturgie des Frankfurter „Tatort“               
Norbert Grob

Fr, 10-12, c.t., SR

Film in der NS-Zeit                                          

Friedemann Beyer

Fr, 14-16, c.t., HS/ SR
Digital Storytelling





Andreas Rauscher

(Mediendramaturgie: Neue Medien, 
offen für Studierende der Filmwissenschaft)

Oberseminar

Do, 19-20, s.t., SR, 14-tägig
Colloquium für ExamenskandidatInnen            
Norbert Grob

Übung

Do, 13-15, c.t., SR

Filmkritik schreiben
 Bernd Kiefer
Theaterwissenschaft

Die folgenden Lehrveranstaltungen der Theaterwissenschaft richten sich an Studierende der Mediendramaturgie. Weitere Veranstaltungen der Theaterwissenschaft entnehmen sie bitte deren Kommentiertem Vorlesungsverzeichnis. 
Vorlesungen

Mi, 10-12, c.t., P 5

Theatergeschichte als Mediengeschichte II

Friedemann Kreuder

Theatralität und Schriftkultur in Barock 

und Aufklärung
Proseminare

Mi, 18-20, c.t., P 103

Ästhetik des Gegenwartstheaters



Constanze Schuler

Peter Stein – Peter Zadek – Peter Brook

Hauptseminare
Mo, 14-16, c.t., P 3

Das Theater Falk Richters




Friedemann Kreuder

Di, 12-14, c.t., P 5

Theatralität






Friedemann Kreuder

Do, 14-16, c.t., P 107

Theatergeschichte 





Peter Marx

Do, 18-20, c.t., P 108

Zwischen (inter)kultureller Reflexion und 
(inter)medialer Ästhetik: Das Theater des 

Bühnenmagiers Robert Lepage       


N.N. 
Fr, 12-14, c.t., P 13

Arbeitsfelder der Theaterwissenschaft  


Peter Marx
Vorlesungen
Konturen der Moderne im Film



  Bernd Kiefer                                                                           
[2-std.], Mo 10 - 12, c.t., HS
„Nehmen wir an, dass es eine kinematographische Modernität gibt“. So vorsichtig formuliert der französische Philosoph Jacques Rancière einen Gedanken, den Filmhistoriker und Filmtheoretiker zunächst einmal alle teilen: dass der Film gewissermaßen durch seine ‚Geburtsstunde’ im Jahr 1895 ein technisches Medium der Moderne ist. Die Vorsicht von Rancière bezieht sich jedoch vor allem auf die Annahme der ästhetischen Modernität des Films, denn die steht immer noch/ immer wieder in Frage: Wie hat der Film der Moderne des 20. Jahrhunderts Formen gegeben? Auch die Diskussionen über das Kino der Postmoderne, über das post-klassische Kino oder das Kino der Zweiten Moderne haben diese Frage eher in der Schwebe gehalten. In der Vorlesung soll es deshalb darum gehen, Konturen der ästhetischen Moderne im Film zu entwerfen, ohne es auf eine Systematik anzulegen. Das geschieht in Passagen durch die Filmgeschichte wie in Passagen durch die Filmtheorie. Vier thematische Schwerpunkte sind vorgesehen: Film und kultureller Modernismus, Film und die anderen Künste der Moderne, Topographien der Moderne im Film und abschließend Körper im Film. Den Rahmen bilden Theorien der Moderne von der Frankfurter Schule über den Poststrukturalismus bis zu Fredric Jamesons kritischer Theorie der Post/Moderne. So versteht sich die Vorlesung auch als filmwissenschaftlich orientierte Einführung in die Problematik einer Theorie der modernen visuellen Kultur.

Literatur: 
Zur Vorbereitung und zur Einführung in die Theorien der Moderne empfehle ich: Jürgen Habermas: Der philosophische Diskurs der Moderne. Zwölf Vorlesungen, 9. Aufl., Frankfurt am Main 2004 (stw 749). Weitere Literaturhinweise in der Vorlesung.

Aisthesis – Ästhetik (II): 



   Susanne Marschall

Bildgestaltung und Wahrnehmung im Kino

[2-std.], Di 14-16, c.t., HS
Die im Wintersemester 2007/08 begonnene Vorlesung Aisthesis – Ästhetik: Bildgestaltung und Wahrnehmung im Kino wird mit folgenden Schwerpunkten fortgesetzt: Bild- und Tongestaltung im interkulturellen Kontext mit einem Schwerpunkt auf den asiatischen Kinokulturen (Bildkomparatistik), Sounddesign, Schauspiel, Digitalisierung des Kinos, Filmische Zeit und Montage etc. Die zweite Hälfte der Vorlesung ist so aufgebaut, dass auch Studierende, die die erste Veranstaltung nicht besuchen konnten, folgen können. 

Eine umfangreiche Literaturliste sowie Materialien zur ersten Hälfte der Vorlesung finden sich im Reader plus. 

Filmgeschichte (II)






    Norbert Grob
[2-std.], Mi 13-15, c.t., HS
Filmgeschichte in unserem Verständnis sucht, wie bereits fürs letzte Semester konstatiert, nicht der Kontinuität einzelner Ereignisse zu folgen (als Serie einzelner Filme), sondern die einzelnen Filme in ihrem ästhetischen und historischen Kontext zu begreifen (als Elemente epochaler Stile oder ästhetischer Bewegungen). In diesem Sinne denken wir, wer Filme nur sieht wie Perlen an einer Schnur, der wird lediglich an Oberflächen kratzen.

Diese Vorlesung bildet gemeinsam mit dem PS „Einführung in die Filmtheorie“ den Kurs, der in diesem Semester die bisherige „Einführung in die Analyse von Fernsehproduktionen“ ersetzt. In der letzten Sitzung ist deshalb von allen, die diesen Schein erwerben wollen, eine Klausur zu schreiben.

16.04.2008

Einführung: Was ist Filmgeschichte? /

Das Jahr 1945 und das Kino

23.04.2008

Der amerikanische Film noir (I)

(Preminger, Siodmak & Wilder, Tourneur, Tuttle & Welles)

30.04.2008

Der amerikanische Film noir (II)

(Noir und die Folgen bis heute)

07.05.2008:

Das Nachkriegskino in Deutschland

(Käutner, Jugert & von Baky, Maetzig & Staudte)

14.05.2008: 

Japans Klassiker

(Kurosawa & Mizoguchi, Naruse & Ozu)

21.05.2008: 

Hollywoods Mavericks der Fünfziger

(Aldrich & Brooks, Fuller & Ray, Mann & Siegel)

28.05.2008: 

Die französische Nouvelle vague (I)

(Godard & Truffaut)

04.06.2008: 

Die französische Nouvelle vague (II)

(Chabrol, Rivette & Rohmer)

11.06.2008: 

Das britische Kino zwischen Free Cinema und New Wave

(Anderson & Reisz, Richardson & Schlesinger)

18.06.2008: 

Das skandinavische Kino der Moderne

(Bergman, Skouen & Widerberg)

25.06.2008: 

New Hollywood

(nach Shadows zwischen Easy Rider & The Deer Hunter)

02.07.2008: 

Das asiatische Kino der Moderne

(Zhang Yimou & Wong Kar-wai, Hou Hsiao-hsien & Edward Yang)

09.07.2008: 

Klausur

Manga und Anime           


         Teruaki Georges Sumioka

[2-std.], Do 12-14, c.t., HS
Das japanische Anime ist keine gewöhnliche Animation, sondern ein Manga in Bewegung. Während Manga ein Printmedium ist, zeigt das Anime schon alle Eigentümlichkeiten des Films. Doch anders als der Film, sind Manga und Anime sehr schematisch, aber trotzdem auch sehr emotional.
Im Rahmen dieser bild- und kulturwissenschaftlichen Vorlesung werden Manga und Anime kunstgeschichtlich und erkenntnistheoretisch situiert,   und es wird versucht, ihre Grammatik zu analysieren. Wir wollen so verstehen, was das Wesen des leicht verständlichen, doch hoch dramatischen Ausdrucks im Anime ist, und erfahren so zugleich die Grenzen des Ausdrucks von Manga und Anime.

Vor allem stellt die Vorlesung die vielen Meisterwerke aus den Bereichen Manga und Anime vor. Diese sind eigentlich nicht so naiv, wie oft in Deutschland angenommen. 

Literatur:

Koji Aihara, Kentaro Takekuma: Even a Monkey Can Draw Manga. VIZ Media LLC 2002. - Jason Tompson: Manga: The Complete Guide. Del Rey 2007. - Jonathan Clements, Helen McCarthy: The Anime Encyclopedia: A Guide to Japanese Animation Since 1917, Revised and Expanded Edition. Berkeley 2006.

Kunst und Ästhetik des Surrealismus Teil I: 


Von den Anfängen bis zu Buñuel/Dalì: 
„Der andalusische Hund“ 



   Jörg Zimmermann

[2-std.], Do 16-18, c.t., Akademie für Bildende Künste, Am Taubertsberg 6, HS
Der Surrealismus gehört zu den wichtigsten Strömungen innerhalb der Kunst der Moderne. Er zeichnet sich aus durch eine ebenso intermedial (Literatur, Bildende Kunst, Fotografie, Film) wie interdisziplinär (Philosophie, Psychoanalyse, Kunstgeschichte) ausgerichtete Denkweise, vor allem aber durch die fortdauernde Aktualität seiner Methodik, als deren „Ahnvater“ dank produktiver Metamorphose der Tradition kein Geringerer als Leonardo da Vinci gelten kann. Die Vorlesung orientiert sich an theoretischen Basistexten sowie an ästhetisch besonders aufschlußreichen Schlüsselwerken von der Pionierrolle der „metaphysischen Malerei“ Giorgio De Chirico’s bis zu neosurrealistischen Positionen (Neo Rauch u.a.). 
Literatur: 

Maurice Nadeau: Geschichte des Surrealismus. 6. Aufl. Reinbek bei Hamburg 2002 - André Breton: Die Manifeste des Surrealismus. 10. Aufl. Reinbek bei Hamburg 2001 - Günter Metken (Hrsg.): Als die Surrealisten noch recht hatten: Texte und Dokumente. 2. Aufl. Hofheim 1983 - Patrick Waldberg: Der Surrealismus. 5. Aufl. Köln 1981. - Jörg Zimmermann: Chimären der Einbildungskraft. Zur Inversion des cartesianischen Zweifelspiels im Horizont des Surrealismus. In: Wilhelm Friedrich Niebel u.a. (Hrsg.): Descartes im Diskurs der Neuzeit. Frankfurt am Main 2000.  

Proseminare
Einführung in die Filmanalyse

   Roman Mauer
[4-st.], Fr 10-14 c.t., HS
+ Tutorium






      Sebastian Lauritz 
[2-std.], Mi, 17-19 c.t., SR
Das Proseminar Einführung in die Filmanalyse behandelt als verpflichtender Kurs für Studierende der Filmwissenschaft und Mediendramaturgie im Grundstudium die wesentlichen Elemente filmwissenschaftlichen Arbeitens und die Grundlagen der Filmanalyse. Das Seminar richtet sich an Erstsemesterstudierende und Studierende, die den Kurs noch nicht besucht haben, sowie Studienortwechsler, denen kein adäquater Leistungsnachweis anerkannt werden konnte. In Zweifelsfällen sei den Studierenden geraten, vor Beginn des Semesters die Studienfachberatung aufzusuchen.    

Das Themenspektrum des Seminars beinhaltet zentrale filmische Gestaltungsmittel wie Kameraarbeit, Einstellungsgrößen, Schnitt, Montage, Ton, Soundtrack, Architektur, die Konstruktion filmischer Räume und Schauspielkunst. Darauf aufbauend werden dramaturgische Konzepte und narrative Strategien des filmischen Erzählens, sowie wesentliche Ansätze zu Stilformen und zur Genrediskussion behandelt. Zusätzlich zum Seminar wird ein Tutorium angeboten, in dem neben einer Intensivierung der im Seminar behandelten Themen auch die Regeln des wissenschaftlichen Arbeitens, sowie die Konzeption von Referaten und Hausarbeiten geübt werden. Der Besuch des Tutoriums wird dringend empfohlen.  Voraussetzung für den benoteten Leistungsnachweis im Seminar ist das Bestehen einer dreistündigen Klausur und das Verfertigen einer schriftlichen Hausarbeit, die vier Wochen nach dem Ende des Semesters abzugeben ist.

Literatur: 

Als Basistexte zur Anschaffung dringend empfohlen sind Knut Hickethier: Film- und Fernsehanalyse. Vierte aktualisierte und erweiterte Auflage. Stuttgart / Weimar 2007 (vor Seminarbeginn zu lesen!) sowie die drei von Thomas Koebner herausgegebenen Bände Filmklassiker, 5. Auflage, Stuttgart 2006; Filmregisseure, Stuttgart 1999, und Reclams Sachlexikon des Films, 2. Auflage, Stuttgart 2007. Als studienbegleitende Bücher werden außerdem empfohlen: Franz-Josef Albersmeier (Hg.): Texte zur Theorie des Films, Stuttgart 1998; David Bordwell: Film Art – An Introduction, Columbus, 2007; Jürgen Felix (Hg.): Moderne Film Theorie, Mainz 2002 und Geoffrey Nowell-Smith (Hg.): Geschichte des internationalen Films, Stuttgart / Weimar 1998.  

Einführung in die Filmtheorie



      Bernd Kiefer
[2-std.], Mo 15 - 17, c.t., SR
Das Seminar bildet mit der Vorlesung „Filmgeschichte II“ von Norbert Grob einen Grundkurs „Einführung in die Filmgeschichte“, der als Proseminar für alle Hauptfachstudierenden im Grundstudium verpflichtend und zwischenprüfungsrelevant ist. Im Seminar sollen relevante Positionen der Filmtheorie anhand ausgewählter Texte in Referaten vorgestellt und diskutiert werden. Es geht darum, die Studierenden mit der historisch-kritischen Reflexion des Mediums Film vertraut zu machen, also mit Entwürfen zur Ästhetik und zur Wirkungsweise des Films und zur Methode der Filminterpretation. Die Auswahl umfasst Autoren wie Dziga Vertov, Sergej Eisenstein, Béla Balázs, Rudolf Arnheim, Siegfried Kracauer, Walter Benjamin, Theodor W. Adorno, André Bazin, Laura Mulvey, Gilles Deleuze, David Bordwell, Kristin Thompson u. a. - Studierende, die den Grundkurs absolvieren müssen, schließen ab mit einer Klausur über den Stoff beider Lehrveranstaltungen. Haupt- und Nebenfachstudierende, die das Seminar als thematisches Proseminar besuchen, erwerben einen Schein durch Hausarbeit.

Literatur: 
Verbindliche Textgrundlage ist die von Franz-Josef Albersmeier bei Reclam herausgegebene Sammlung „Texte zur Theorie des Films“, 5. Aufl., Stuttgart 2003. Sie wird ergänzt durch weitere Texte, die als Kopien zur Verfügung gestellt werden. Zur Einführung wird empfohlen: Bernd Kiefer: „Filmtheorie“, in: Thomas Koebner (Hg.): Reclams Sachlexikon des Films, 2. Aufl., Stuttgart 2007. Als Gesamtdarstellung der Filmtheorie sei (auch zur Anschaffung) empfohlen von Robert Stam: Film Theory. An Introduction, Malden / Oxford 2000. Neuere und neueste Positionen (von der Autoren-Theorie bis zur Theorie der Intermedialität) werden dargestellt in: Jürgen Felix (Hg.): Moderne Film Theorie, Mainz 2002. Außerdem empfehle ich zur Anschaffung: Thomas Elsaesser / Malte Hagener: Filmtheorie zur Einführung, Hamburg 2007. 
Sergio Leone
[2-std.], Di 10-12, c.t., SR

 

Harald Steinwender
Amerika als mythischer Projektionsraum, das Genrekino und seine Regeln, ritualisierte Handlungen und Gewalt in Männerbünden, Helden, die von traditionellen Schurken kaum zu unterscheiden sind. Den Stil betreffend: Übernahe Großaufnahmen, rabiat gegen atemberaubende Weitwinkeltotalen geschnitten; ein enger Bund der Musik an die Montage; Ironisierungen, Brüche und Stilisierungen. Unfraglich war der italienische Regisseur Sergio Leone (1929-89) ein auteur, ein Filmemacher mit einer distinktiven Handschrift. Und er inszenierte einige der größten kommerziellen Erfolge des europäischen Kinos: Bereits sein erster Western Für eine Handvoll dollar (1964) avancierte zu einem der erfolgreichsten Nachkriegsfilme Italiens und begründete ein ganzes Subgenre, den Western all'italiana. Er etablierte Clint Eastwood als Star, schuf mit spiel mir das lied vom tod (1968) den wohl ersten postmodernen Western der Filmgeschichte und gestaltete mit seinem Spätwerk es war einmal in amerika (1984) die definitive Hommage an den Gangsterfilm. Leones Œuvre verdient es, neu entdeckt zu werden, zumal eine Vielzahl von gegenwärtigen Hollywoodregisseuren – von den Coens bis zu Tarantino – auf die von ihm etablierten filmischen Mittel zurückgreift. Im Seminar werden wir seine Filme anhand von genretheoretischen und auteurspezifischen Analyseansätzen betrachten, den innovativen Einsatz von Filmmusik und Sounddesign, Kameraarbeit und Montage analysieren, intertextuellen ebenso wie postmodernen/postklassischen Aspekten nachspüren, aber auch zeitgenössische und kulturelle Einflüsse untersuchen. 

Literatur: 

Robert C. Cumbow: Once Upon A Time. The Films of Sergio Leone. Lanham/London 1987. – Oreste De Fornari: Sergio Leone. The Great Italian Dream of Legendary America. Città di Castello 1997 (erweiterte Neuausgabe; deutsche Erstausgabe als: Sergio Leone. München 1984). – John Fawell: The Art Of Sergio Leone's Once Upon A Time in The West. A Critical Appreciation. Jefferson 2005. – Christopher Frayling: Spaghetti Westerns. Cowboys and Europeans from Karl May to Sergio Leone. London/New York 1998. – Ders.: Sergio Leone. Something To Do With Death. London/New York 2000. – Jim Kitses: Horizons West. Directing the Western from John Ford to Clint Eastwood. New Edition. London 2004, S. 249-283. – Adrian Martin: Once Upon a Time in America. London 1998. 

Koreanisches Kino

       



    Alexander Zahlten

[2-std.], Di 16-18, c.t., SR
Das explosive Aufblühen des südkoreanischen Films ist in der jüngeren Filmgeschichte ohne Beispiel. In den letzten zehn Jahren stieg die Filmexportrate um über 3000%, Filme wie oldboy (Park Chan-wook, 2003), my sassy girl (Kwak Jae-young, 2001) oder the isle (Kim-Ki-duk,  2000) erregten internationales Aufsehen. Auch im Inland eroberte die einstmals marode koreanische Filmindustrie mit neuen Genremixturen und spektakulären Großproduktionen die Leinwände zurück. 

Diese Entwicklung steht selbstverständlich in einem historischen Kontext. So deutlich wie im Falle Koreas ist die Geschichte der filmischen Repräsentation mit national konzipierten Diskursen von Macht, Modernisierung, Trauma und Gender nur selten verschränkt. Das Proseminar bietet eine systematische Einführung in die Geschichte des koreanischen Films, seine populären Genres und seine ästhetischen und politischen Diskurse. Während der Schwerpunkt des Seminars auf dem ‚New Korean Cinema’ seit den 1990ern liegt, wird die Entwicklung des Films in Korea seit seiner Einführung im Jahre 1899 beleuchtet – wobei vor allem die Beziehungen zu den Kinematographien Japans und Hong Kongs relevant werden. Anhand von als Arthouse-Kino rezipierten Regisseuren wie Im Kwon-taek und Hong Sang-soo wie auch an Sci-Fi-Thrillern wie 2009: lost memories (Lee Si-myung, 2002),  Melodramen wie untold scandal (Lee Je-yong, 2003), und Blockbustern wie the host (Bong Joon-ho, 2006) soll die Entwicklung dieser Diskurse im Kontext der extremen Dynamisierung der letzten Jahre analysiert werden. 

Literatur:

Chi-Yun Shin/Julian Stringer (Hg.): New Korean Cinema. Edinburgh 2005. –  Kathleen McHugh/Nancy Abelmann (Hg.): South Korean Golden Age Melodrama: Gender, Genre, and National Cinema. Detroit 2005. – Anthony C. Y. Leong: Korean Cinema: The New Hong Kong. St. Victoria 2002. – Eungjun Min/Jinsook Joo/Han Ju Kwak: Korean Cinema: History, Resistance, And Democratic Imagination. Westport 2003. – Mee-hyun Kim (Hg.): Korean Cinema: From Origins to Renaissance. Als PDF herunterladbar bei der Korean Film Commission: www.koreanfilm.or.kr –  eine nützliche Einführung bietet auch http://koreanfilm.org. 
Bildästhetik im Film





    Irene Schütze
[2-std.], Mi 10-12, c.t., SR
Das Proseminar befasst sich mit den Wechselbeziehungen zwischen Bildgestaltung im Film und Bildwahrnehmung. Wie nehmen wir Bilder wahr, welche Bilder erzeugen welche Wirkungen, inwiefern sind kognitive Prozesse des Wahrnehmens kulturell kodiert und gibt es anthropologische Grundkonstanten des Wahrnehmens? Diese Fragen sollen im Zentrum des Seminars stehen.

Grundlegende Aspekte der filmischen Bildgestaltung wie Fläche, Raum, Positionierung der Figuren und Gegenstände, Schärfe, Einstellungsgrößen, Licht, Farbe, Bewegung und Montage etc. werden an ausgewählten Filmbeispielen diskutiert und auf ihre jeweiligen Wirkungen hin befragt. Leitfaden der Diskussionen bieten formalästhetische und wahrnehmungstheoretische Ansätze aus Film-, Kunst- und Bildwissenschaft (so u.a. Bordwell/Thompson, Deleuze, Imdahl, Gombrich, Singer). Zudem sollen neuere wahrnehmungspsychologische und kognitionswissenschaftliche Studien vorgestellt und für die Analysen fruchtbar gemacht werden. 
Literatur:  
Barck, Karlheinz, Peter Gente, Heidi Paris u.a. (Hg.): Aisthesis. Wahrnehmung heute oder Perspektiven einer anderen Ästhetik. Reclam, Leipzig 1991. - Bordwell, David u. Kristin Thompson: Film Art. An Introduction. 7. Auflage, McGraw-Hill, New York 2003. - Bordwell, David: Visual Style in Cinema. Vier Kapitel Filmgeschichte. Frankfurt/M. 2001. - Deleuze, Gilles: Das Bewegungs-Bild. Kino 1. Frankfurt/M. 1997. - Gombrich, Ernst. H.: Kunst & Illusion. Zur Psychologie der bildlichen Darstellung [1960]. 2. Auflage, Phaidon, Berlin 2004. - Hecht, Heiko, Robert Schwartz, Margaret Atherton (Hg.): Looking into Pictures. An Interdiciplinary Approach to Pictural Space. MIT Press, Cambridge u.a. 2003. - Imdahl, Max: Gesammelte Schriften, Bd. 3: Reflexion. Theorie. Methode. Hg. von Gottfried Boehm. Suhrkamp, Frankfurt/M. 1996. - Marschall, Susanne: Farbe im Kino. Schüren, Marburg 2005. - Schnelle-Schneyder, Marlene: Photographie und Wahrnehmung am Beispiel der Bewegungsdarstellung im 19. Jahrhundert. Jonas-Verlag, Marburg 1990. - Singer, Wolf: Der Beobachter im Gehirn. Essays zur Hirnforschung. Suhrkamp, Frankfurt/M. 2002. 
The Adoring Audience





         Vera Cuntz
[2-std.], Mi 15-17, c.t., SR
Fans haben einen schlechten Ruf. Sie gelten als jene seltsamen Gestalten, die intime Details aus dem Leben eines Stars kennen, Autogramme jagen und sich kostümiert auf bizarren Veranstaltungen tummeln.

In ‚The Adoring Audience’ werden die Geschichte des Fans und die wichtigsten Theorien zu Media Fandoms erarbeitet, um die vorherrschenden Klischees kritisch zu hinterfragen. Ein besonderer Schwerpunkt wird auf dem liegen, was Fiske die semiotische Produktivität von Fangemeinden nennt, und mit Blick auf die Neuen Medien sollen die verschiedenen Formen und Techniken von Media-Fandoms ergründet werden: Communities, Fanfiction, Vidding, Filking.

Doch die „Gegenseite“ soll uns genauso interessieren, denn auch das Kino hat sich immer wieder mit den Fans befasst: Die Geschichte der filmischen Darstellung des Fans beginnt beim von der Dietrich besessenen Schulrat im Blauen Engel (1930), setzt sich in Wilders Sunset Boulevard (1950) fort, zeigt sich in seiner obsessiven Perversion in Rob Reiners Misery (1990) und verläuft wie ein roter Faden durch die Filmgeschichte bis hin zu Velvet Goldmine (1998), The Incredibles (2004) oder Nurse Betty (2000). Die Macht der und die Faszination für Fans sind ungebrochen, und inzwischen bekommen sie sogar in den Filmstudios ein Mitspracherecht, wie Robert Rodriguez’ Sin City (2005) und Peter Jacksons Lord of the Rings-Trilogie (2001-2003) belegen, wo der Fan selbst zum Regisseur wird.

Literatur:
Als Einführung sei der titelgebende Sammelband empfohlen: Lewis, Lisa A. (Hg.): The Adoring Audience. Fan Culture and Popular Media. New York/London 1992. Weitere Literaturhinweise finden Sie unter http://www.medienkreativitaet.de/wp-content/adoringaudience.pdf

Werner Herzog als Ethnograph  


     Marcus Stiglegger

[2-std.], Do 12-14, c.t., 
Forum, 01 715 Großer Übungsraum
Der Filmemacher Werner Herzog zählt zu den wichtigsten aber auch eigenwilligsten Regisseuren des Neuen Deutschen Films der 1970er Jahre. Vor allem seine exzentrischen Zusammenarbeiten mit dem Schauspieler Klaus Kinski sind heute legendär. Statt sich wie seine Kollegen auf das eigene Land zu beschränken, begann Herzog schon früh, andere Länder und Kulturen mit der Kamera zu erkunden. Das konnte im Kontext seiner großen Spielfilme sein (Aguirre, der Zorn Gottes, Fitzcarraldo, Wo die grünen Ameisen träumen, Cobra Verde), als Essayfilm (Fata Morgana) oder als kurze Dokumentarfilme, die vor allem für das Fernsehen entstanden und dennoch unzweifelhaft seine Handschrift tragen (Die fliegenden Ärzte von Ostafrika, Wodaabe, die Hirten der Sonne, Glocken aus der Tiefe, 10.000 Years Older). Die besagten Filme und einige weitere sollen im Seminar gesichtet und eingehend diskutiert werden im Hinblick auf die Mechanismen von Dokumentarismus und filmischem Essayismus.

Das Seminar versteht sich als Beitrag zur Visuellen Anthropologie und verbindet das analytische Instrumentarium der Filmwissenschaft mit Erkenntnisinteressen der Ethnologie. Für den Scheinerwerb ist die aktive Teilnahme an einer Referatsgruppe sowie eine Hausarbeit bzw. schriftliche Referatsausarbeitung erforderlich.

Literatur: 

Timothy Corrigan: The Films of Werner Herzog. Between Mirage and History, Routledge 1987. - Paul Cronin (Hg.): Herzog on Herzog, London 2003. - Thomas Elsaesser: Der neue deutsche Film, München 1994. - Werner Herzog, Reihe Film 22, München/Wien 1979. - Werner Herzog: Eroberung des Nutzlosen, München 2004. - Brad Prager: The Cinema of Werner Herzog: Aesthetic Ecstasy and Truth, London 2007. - Hans Helmut Prinzler: Chronik des deutschen Film, Stuttgart 1995. 
Die Star Wars-Saga: 




     Andreas Rauscher

Anatomie eines postmodernen Blockbusters




[2-std.], Do 15-17, c.t., SR



 

Die über einen Zeitraum von dreißig Jahren realisierte star wars-Saga beeinflusste als filmhistorisches und kulturelles Phänomen die internationale Filmlandschaft wie kaum eine andere Reihe. Die aus a new hope (1977), the empire strikes back (1980) und return of the jedi (1983) bestehende, erste Trilogie leitete Ende der 1970er Jahre eine unerwartete Renaissance des Science-Fiction-Films ein. Zwanzig Jahre später brachte die Prequel-Trilogie mit the phantom menace (1999), attack of the clones (2002) und revenge of the sith (2005) die kontrovers diskutierten Möglichkeiten des digitalen Kinos exemplarisch zum Ausdruck.  

Die zahlreichen Anspielungen der star wars-Filme beschränken sich nicht allein auf Science Fiction-Serials, sondern integrieren eine Vielzahl an Genre-Referenzen, von Western-Szenarien, über Fantasy-Motive bis hin zum klassischen Abenteuerfilm. Das stilprägende Prinzip des Genre-Crossovers resultiert in einem Wechselspiel zwischen selbstironischem Zitatkonstrukt und einer nach den Mustern der Heldenreise des Anthropologen Joseph Campbell konzipierten Pop-Mythologie. Die schmale Gratwanderung zwischen individuell geprägter Genre-Variation des ehemaligen New Hollywood-Regisseurs George Lucas und der Renaissance des Blockbuster-Kinos, das sich häufig in Redundanz und Formelhaftigkeit verliert, kennzeichnet wesentlich die Filmreihe, die sowohl im Bereich des seriellen Erzählens, als auch in der detailverliebten Ausgestaltung einer fiktionalen Welt innovative Akzente setzte.     

Im Mittelpunkt des Seminars steht neben der detaillierten Analyse der sechs Filme und ihrer filmhistorischen Vorbilder wie flash gordon und kakushi-toride no san-akunin / die verborgene festung (Japan 1958) von Akira Kurosawa der anhaltende Einfluss der beiden Trilogien auf die neuere Filmgeschichte, von den zahlreichen internationalen Epigonen über die Etablierung der Trickwerkstatt ILM bis hin zur intermedialen Ausdehnung des star wars-Universums. Alternativ zu zahlreichen kalkulierten Merchandising-Artikeln entwerfen kreative Fans und Autoren in Amateurfilmen, Fan-Fiction, gelegentlich sogar  in Auftragsarbeiten wie Videospielen, Romanen und Comics eigenständige neue Perspektiven. In einem abschließenden Ausblick werden sowohl die im Bereich der Cultural Studies vielfach diskutierten Fan-Aktivitäten, als auch die dramaturgischen Vernetzungen des so genannten „Extended Universe“ behandelt. 

Literatur: 
Mary Henderson: Star Wars - Mythos und Magie. Köln 2002. – Sally Kline: George Lucas - Interviews. Jackson 1999. - Will Brooker: Using the Force: Creativity, Community and Star Wars Fans. London 2002. - Marcus Hearn: Das Kino des George Lucas. Berlin 2005. - David Brin u. Matthew Stover: Star Wars on Trial. Dallas 2006. - Laurent Jullier: Star Wars - Anatomie einer Saga. Konstanz 2007. 
Postkoloniale Perspektiven im Film 

              Peter Schulze
[2-std.], Fr 12-14, c.t., SR
Der postkoloniale Diskurs zählt zu den zentralen Paradigmen in den Kulturwissenschaften. Konzepte wie Writing Back, Hybridität und Dritter Raum dienen dabei der Beschreibung künstlerischer Interventionen im Machtgefüge des (Neo-)Kolonialismus und der Globalisierung. Im Medium Film manifestieren sich seit den 1960er Jahren diverse postkoloniale Strategien. Das Seminar gibt einen Überblick über postkoloniale Diskurse und Repräsentationsformen im Film. Thematisiert wird das Spektrum von den Anfängen, also dem Übergang vom antikolonialen zum postkolonialen Film in der so genannten Dritten Welt, bis hin zu gegenwärtigen Formen eines interkulturellen Kinos der Migranten in den Industrienationen.

Behandelt werden u.a. Filme von Glauber Rocha, Tomás Gutiérrez Alea, Ousmane Sembène, Trinh T. Minh-ha, Abderrahmane Sissako, Atom Egoyan und Fatih Akin. Im Anschluss an das Seminar findet ein Sichttermin statt. 

Literatur:

Jim Pines/Paul Willem (Hrsg.): Questions of Third Cinema. London 1989. - Hamid Naficy: Accented Cinema. Exilic and Diasporic Filmmaking. Princeton 2001. - Guido Rings/Rikki Morgan-Tamosunas: European Cinema: Inside Out. Images of the Self and the Other in Postcolonial European Film. Heidelberg 2003. - Peter Schulze: Transformation und Trance. Die Filme des Glauber Rocha als Arbeit am postkolonialen Gedächtnis. Remscheid 2005. - Doris Bachmann-Medick: Postcolonial Turn. In: dies.: Cultural Turns. Neuorientierungen in den Kulturwissenschaften. Reinbek bei Hamburg 2007, S. 184-237.

Weiterführende Literatur zu den einzelnen Sitzungen wird im Seminarordner bereitgestellt. 

Internet – Gestalt und Gestaltung 
      Theo Bender

eines neuen Mediums


[2-std.], Mo 17-19 c.t., HS
(Achtung! Nur für Studierende der Mediendramaturgie im Grundstudium)

Das Seminar beschäftigt sich mit zwei Bereichen: Zum einen sollen Grundkenntnisse der technischen Funktionsweise des WWW vermittelt werden, soweit diese zum Verständnis des Internet notwendig und hilfreich sind.

Zum anderen soll ein historischer Abriss versucht werden, der Klärung verschaffen soll, wie sich das Internet zum zentralen Medium des 21. Jahrhunderts entwickeln konnte. Und es soll an exemplarischen Beispielen untersucht werden, warum das Internet als Medium seinen Stellenwert aufgebaut hat und ausbaut.

Dazu gehören das Verhältnis von Gestalt und Inhalt, die Zielgruppenorientierung von kommerziellen Angeboten, privaten Angeboten, institutionellen Angeboten und Nachrichtenangebot, und spezielle Internet-Angebote wie Auktionshäuser, Blogs, Newsgroups und private Homepages.

Theoretische Konzepte werden gemeinsam im Seminar erarbeitet, Internetseiten analysiert. Erwartet werden die Übernahme von Referaten sowie die aktive Teilnahme an Diskussionen. Dazu sind die Vorbereitung von (wenigen) Texten sowie die fundierte Kenntnis der zu analysierenden Internet-Seiten zwingende Voraussetzung. Vorschläge und Ideen der Seminarteilnehmer sind willkommen und werden in gemeinsamer Absprache in das Seminar aufgenommen.

Literatur: 

Schnell, Ralf: Medienästhetik. Zu Geschichte und Theorie audiovisueller Wahrnehmungsformen. Stuttgart/Weimar 2000. Kapitel VIII. Computer und Internet, S. 237-281. – Münker, Stefan / Roesler, Alexander (Hg.): Mythos Internet. Suhrkamp, Frankfurt a.M. 1997. – Rötzer, Florian (Hg.): Digitaler Schein. Ästhetik der elektronischen Medien. Suhrkamp, Frankfurt a.M. 1997.
 
Einführung in die Kameraführung
      Nils Keber

[2-std.], Blockseminar

1. Sitzung: 25.04.2008, 14 Uhr c.t., EMZ

(Achtung! Nur für Studierende der Mediendramaturgie im Grundstudium)
In diesem Seminar werden Grundsätze der Kameraarbeit beleuchtet.
Im Vordergrund wird neben der Beherrschung der Technik auch das Entwickeln einer bildlichen Umsetzung von ausgewählten Themen stehen.
Die Teilnehmer werden eigene Fotos und kurze Filmsequenzen erstellen, die im Kurs besprochen werden. Praktische Übungen im Lehrstudio sollen Standardsituationen zeigen und technische Grundlagen klären.
An einigen Filmbeispielen soll exemplarisch die Bedeutung mit der Kamera entstandener Effekte zur Unterstützung der Intention des Films vorgeführt werden.
Eigene Projekte können besprochen werden.

Hauptseminare
Screwball-Comedy                                                       Susanne Marschall

[3-std.], Mo 12-17, c.t., HS
Mit der Entstehung des Tonfilms konstituierten sich neue Filmgenres, unter anderem Musik- oder Operettenfilme, Revuen und Musicals und - die amerikanische Screwball Comedy als filmische Antwort auf die Gesellschaftskomödien des Theaters. Setzten die frühen Slapstick-Filme auf Tortenschlachten und Massenverfolgungsjagden und konzentrierten sich die Stummfilmkomödien der zehner und zwanziger Jahre zunehmend auf einsame komische Helden wie Charlie Chaplin oder Buster Keaton, so kommt es in der Tonfilmkomödie zur Standard-Figurenkonstellation des Paares und einer daraus folgenden Funktions- und Bedeutungssteigerung des Dialogs. Statt durch körperliche Auseinandersetzung wird die Interaktion der Figuren in der amerikanischen Screwball Comedy der dreißiger und vierziger Jahre überwiegend durch den verbalen Schlagabtausch bestimmt, das geschliffene Wortspiel ersetzt den stummen Gesichtsausdruck, feingesponnene Intrigen und verbale Attacken lösen die Verwechslungs- und Verfolgungsszenarien der Stummfilmkomödie ab. Der Prototyp der amerikanisch-emanzipierten Frau, weltoffen, aggressiv und scharfsichtig, trifft gehäuft (nicht immer!) auf einen männlich-hysterischen, lebensuntüchtigen „Spinner“ („Screwball“), dessen wohlgeordnetes Weltbild, so der Plot der berühmten Screwball Comedy Bringing Up Baby (R: Howard Hawks), von seiner weiblichen Gegenspielerin mit Verve und - vor allem - in rasantem Tempo zerstört wird. Bekannte Regisseure von Screwball Comedies sind - neben dem bereits erwähnten Howard Hawks (His Girl Friday, USA 1940), Frank Capra (It happened One Night, USA 1934), George Cukor (The Philadelphia Story, USA 1940) oder Ernst Lubitsch (Bluebeard’s Eighth Wife, USA 1938, Ninotschka, USA 1931).

Im Seminar werden diese, aber auch Filmbeispiele neueren Datums unter folgenden Gesichtspunkten analysiert und interpretiert: komische Schauspielkunst, Standardfiguren und -situationen in ihrem kulturellen und nationalen Kontext, Dialogstruktur (Subtext, Anspielung, Wortspiel etc.), Gagtypen (Witztechniken, Witztendenzen, Witzmotive), Slapsticktradition, Tempo, Dramaturgie und Inszenierung, etc.

Nach dem Seminar findet ein Sichttermin bis 17 Uhr statt. 
Literatur: 

Coudenhove-Kalegri, Petra (Hrsg.): Screwball Queens. München 2004. – Byrge, Duane / Miller, Robert M.: The Screwball comedy films: a history and filmography, 1934-1942. Jefferson (NC) 2001. – Everson, William K. (Hrsg.): Hollywood bedlam: classic screwball comedies. New York 1994. – Gehring, Wes D.: Screwball comedy: a genre of madcap romance. New York 1986. – Campbell, Andrea Ann: Desperately seeking screwball. Provo (Utah) 1998. – Sikov, Ed (Hrsg.): Screwball: Hollywood’s madcap romantic comedies. New York 1989. – Gehring, Wes D.: Romantic vs. screwball comedy. Lanham 2002. – Ritter, Christof: Preston Sturges und die Screwball-Comedy. München 1992. – Richter, Karola: Screwball Comedies als Produkt ihrer Zeit. Bochum 1997. – Beach, Christopher (Hrsg.): Class, language and American film comedy. Cambridge 2002.

Dramaturgien der offenen Form im Film
          Thomas Klein

[3-std.], Mo, 17-19.30 s.t., SR


Ausgehend von Umberto Ecos Entwurf des „offenen Kunstwerks“ und Volker Klotz’ Theorie der „offenen Form im Drama“, über David Bordwells Ausführungen zu den „formal effects“ im Arthouse Cinema und Gilles Deleuze’ Bemerkungen zur „Krise des Aktionsbildes“ bis hin zur Theorie der „Sozialen Systeme“ von Niklas Luhmann, worin die Begriffe der Selbstreferentialität und Kontingenz als Merkmale moderner Gesellschaften eine prominente Rolle spielen, soll in diesem Seminar eine Annäherung an die offene Form im Film geleistet werden.

Mit folgenden Filmen werden wir uns näher beschäftigen:

L’Avventura (Michelangelo Antonioni, 1960) / L’Année dernière à Marienbad (Alain Resnais, 1961) / Persona (Ingmar Bergman, 1966) / Abschied von Gestern (Alexander Kluge, 1966) / Tausendschönchen (Véra Chytilová, 1966) / Week-End (Jean-Luc Godard, 1967) / Faces (John Cassavetes, 1968) / Nashville (Robert Altman, 1975) / Inland Empire (David Lynch, 2007)

Zur Einführung in die Filme und das Werk der Regisseure werden die von Thomas Koebner herausgegebenen Bände „Filmklassiker“ und „Filmregisseure“ empfohlen.

Literatur:

Bordwell, David: Narration in the Fiction Film. UWP: Madison 1985. – Deleuze, Gilles: Das Bewegungs-Bild. Kino 1. & Das Zeit-Bild. Kino 2. Suhrkamp: Frankfurt am Main 1989. – Klotz, Volker: Geschlossene und offene Form im Drama. 14. Aufl. München: Hanser 1999. – Szondi, Peter: Theorie des modernen Dramas. 1880-1950. Frankfurt am Main: Suhrkamp 1965. – Eco, Umberto: Das offene Kunstwerk. Frankfurt am Main: Suhrkamp 1977.  - Luhmann, Niklas: Soziale Systeme. Grundriss einer allgemeinen Theorie. 4. Aufl. Frankfurt am Main: Suhrkamp 1994. – Zum Formbegriff: Städtke, Klaus: Form. In: Barck, Karlheinz u.a. (Hg.): Ästhetische Grundbegriffe. Band 2: Dekadenz bis Groteske. Stuttgart/Weimar: Metzler 2001, S. 462-494. 

Weitere Texte, zum Beispiel von und über Niklas Luhmann, werden im UB-Reader bereit gestellt. Die Veranstaltungsnummer wird auf der Internetseite bekannt gegeben.

Die „Gothic Novel“



Bernd Kiefer / Bernhard Reitz

[2-std.], Di 10-12, c.t., P15 

Seit ihren Anfängen im 18. Jahrhundert hat sich die „Gothic Novel“ einer ungetrübten Beliebtheit erfreut, die sich, kaum dass es das neue Medium gab, auch in zahlreichen Verfilmungen niederschlagen sollte. Im Mittelpunkt der Analyse stehen drei berühmte Texte und ihre filmischen Adaptionen und Interpretationen: Mary Shelleys Klassiker Frankenstein (1818), Bram Stokers Dracula (1897), sowie Robert Louis Stevensons Erzählung The Strange Case of Dr. Jekyll and Mr. Hyde (1886). Die Texte werden in der Universitätsbuchhandlung vorgehalten. Mit Rücksicht auf die Studierenden der Filmwissenschaft ist die Unterrichtssprache Deutsch. Registration during office hours and via the internet (mohr@anglistik.uni-mainz.de). 
Das Kino und das Jahr 1968

    Norbert Grob / Bernd Kiefer
[4-std.], Di 16-20, c.t., HS
Im Mai 1968 sprang der Funke der Revolte von den Pariser Straßen direkt zum Film-Festival in Cannes. Jean-Luc Godard und François Truffaut, die Stars der Nouvelle Vague, organisierten das abrupte Ende der Vorstellung mit der Begründung, es sei unvorstellbar, Filme zu sehen, während in Paris Blut vergossen werde. Dem Protest schlossen sich rasch andere Regisseure an und solidarisierten sich mit den Studenten, neben Louis Malle auch Richard Lester aus England, Salvatore Samperi aus Italien, Carlos Saura aus Spanien, Jan Nemec aus der CSSR, Roman Polanski aus Polen. An diesem 18. Mai 1968 bekundeten Filmemacher in Cannes nicht allein ihre Sympathie, sie sahen sich auch als Teil der Bewegung, die im Jahr 1968 kulminierte. Deren politische Impulse und deren Ringen um neue Lebensformen, der Kampf gegen Autoritäten wie der um die Befreiung der Imagination und der Sinnlichkeit von allen Fesseln – das alles lässt sich schon finden in Filmen der frühen und mittleren 60er Jahren, in Deutschland etwa bei Ulrich Schamoni, Johannes Schaaf oder Rudolf Thome, in Italien bei Marco Ferreri und Marco Bellocchio, in Skandinavien bei Bo Widerberg, in Polen bei Jerzy Skolimowski, in der CSSR  bei Věra Chytilová und Miloš Forman, in Ungarn bei Miklós Jancsó, in Japan bei Nagisa Oshima und in Frankreich sowieso.

 Der Zusammenhang von Kino und ´68  zielt somit auf dreierlei:

1.) auf Themen und Motive, die die 68er-Bewegung ausmachen, etwa: antiautoritärer Gestus, Absage an alle bürgerlichen Lebensweisen und –werte, neue Formen der Sexualität, politisches Engagement oder individuelle Selbstfindung, Erfahrungen mit Drogen, Gewalt u. a., dies in europäischen, amerikanischen und einigen japanischen Filmen kurz vor 1968; z.b. nackte jugend (Nagisa Oshima), roulette der liebe (Bo Widerberg), week-end (Jean-Luc Godard), vor der revolution (Bernardo Bertolucci), easy rider (Dennis Hopper), Tätowierung (Johannes Schaaf); 
2.) auf Filme, die im Jahr 1968 entstanden, und diese Themen und Motive in einer Vielfalt ästhetischer Formen aufgreifen und variieren, etwa: if (Lindsay Anderson); partner (Bernardo Bertolucci); girl on a motorcycle (Jack Cardiff); faces (John Cassavetes); yellow submarine (George Dunning); one plus one (Jean-Luc Godard); die artisten in der Zirkuskuppel: ratlos (Alexander Kluge); teorema (Pier Paolo Pasolini), monterey pop (D. A. Pennebaker); head (Bob Rafelson); who’s that knocking at my door (Martin Scorsese); detektive (Rudolf Thome); barbarella (Roger Vadim); 

3.) im kurzen Ausblick auf Filme aus dem Geist von 1968, die später entstanden sind, aber auch auf Filme, die das Scheitern von ´68 bearbeiten, etwa in der französischen Post Nouvelle Vague bei la maman et le putain (Jean Eustache), im Neuen Deutschen Film bei rocker (Klaus Lemke), im späten New Hollywood bei hair (Miloš Forman) und zabriskie point (Michelangelo Antonioni), aber auch bei the dreamers (Bernardo Bertolucci). 
Literatur: 

Rolf Aurich / Wolfgang Jacobsen (Hg.): European 60s. Revolte, Phantasie & Utopie. Berlin 2002. – Peter Cowie: Revolution! The Explosion of World Cinema in the 60s. London 2004. – Norbert Frei: 1968. Jugendrevolte und globaler Protest. München 2008. 

New Hollywood





     Marcus Stiglegger

[3-std.], Mi 15-19, c.t., HS
Die relativ kurze New-Hollywood-Ära gilt als eine der künstlerisch bedeutendsten Phasen des amerikanischen Films. Ihre Eckdaten sind umstritten, in diesem Seminar gehen wir von jenen Vorläufern des New Hollywood aus, die 1967/68 noch im klassischen Studiosystem entstanden waren (die reifeprüfung und bonnie und clyde) und konstatieren das Ende spätestens 1980 mit dem Fiasko von heaven’s gate, das für den Niedergang des United Artists Studio verantwortlich war. Neben den genannten Vorläufern ist vor allem die bereits in den 1950er Jahren aktive Produktion von Roger Corman interessant, aus dessen Umfeld zahlreiche spätere Talente kamen: Francis Ford Coppola, Dennis Hopper, Jack Nicholson, Martin Scorsese uva. Auch die Entwicklungen im klassischen Studiosystem in jenen Jahren sollen beleuchtet werden.

Das New-Hollywood-Kino zeichnet sich durch eine gesellschaftskritische Grundhaltung aus, die vor allem aus den innen- und außenpolitischen Problemen der USA gespeist wurde (Vietnamkrieg, Watergate-Skandal, Attentate, Rassenunruhen). Viele Filmemacher reflektierten in einer radikalen, ungewohnt deutlichen Weise diese Probleme. Einige von ihnen modernisierten die klassischen Genres des Hollywood-Kinos oder dekonstruierten sie (Robert Altmans Western), indem sie absichtlich gegen Genre-Konventionen verstießen. Typisch für das New Hollywood sind auch filmästhetische Experimente mit ambivalenten Außenseitern als Protagonisten, eine Tendenz, die vor allem mit Dennis Hoppers Roadmovie easy rider (1969) einsetzte.

Das Seminar wird sich in jeder Sitzung mit einem paradigmatischen Filmbeispiel ausführlich auseinandersetzen. Dazu wird jeweils ein Film gemeinsam gesichtet und anhand eines Impulsreferates diskutiert. Voraussetzung für den Scheinerwerb ist die Teilnahme an einer vorbereitenden Referatsgruppe sowie eine schriftliche Hausarbeit.

Behandelte Filmbeispiele: the graduate (1967), bonnie & clyde (1968), easy rider (1969), the wild bunch (1969), midnight cowboy (1969), five easy pieces (1971), harold and maude (1971), the last picture show (1971), the french connection (1971), the godfather (1972), mean streets (1973), american graffiti (1973), badlands (1973), chinatown (1973), night moves (1975), network (1976), apocalypse now (1979), heaven’s gate (1980), u.a. 

Literatur: 

Hans Helmut Prinzler / Gabriele Jatho (Hg.): New Hollywood 1967-1976. Trouble in Wonderland, Berlin 2004 (zur Anschaffung empfohlen); Weiterführende Literatur (Auswahl): Peter Biskind: Easy Riders, Raging Bulls. München 2004. - Lars Dammann: Kino im Aufbruch. New Hollywood 1967–1976, Marburg 2006. - Norbert Grob: New Hollywood, In: Thomas Koebner (Hrsg): Reclams Sachlexikon des Films. Stuttgart 2002. - James Monaco: American Film Now, München 1984. - Georg Seeßlen: Martin Scorsese, Berlin 2003. 
Gender in der italienischen Filmgeschichte 
       Rada Bieberstein
[3-std.], Do 10-13, c.t., SR
Das Verhältnis zwischen den Geschlechtern ist ein zentrales Thema im italienischen Kino. In der Nachkriegszeit erzählen Melodramen vom zerstörten Gleichgewicht zwischen den Geschlechtern; die 1960er Jahre thematisieren im Autoren- und Genrekino den Kampf zwischen sich emanzipierenden Frauen und Männern, die an traditionellen Rollenbildern festhalten. Während der letzten zwanzig Jahre haben sich weibliche Figuren von ihrer symbolischen Funktion entfernt und als eigenständige Figuren profiliert. Charakteristisch für männliche Figuren ist die Auseinandersetzung mit Geschichte.

Die Entwicklungen der Frauen- und Männerbilder in der italienischen Filmgeschichte werden im betreffenden filmhistorischen und filmtheoretischen, gesellschaftlichen und kulturellen Kontext analysiert. Zentrale Fragen sind: die Inszenierung von Weiblichkeit und Männlichkeit; Unterschiede in der Genderdarstellung bei männlichen und weiblichen Regisseuren; Geschlechter im Genrefilmen; Mutter-Tochter- und Vater-Sohn-Beziehungen; Darstellung von Homosexualität; die Bedeutung des Körpers und des Geschlechtes bei der Inszenierung von Erinnerung und Vergangenheit.
Sichttermin: Di 18-20 s.t. im Seminarraum.  
Literatur: 
Cestaro, Gary P: Queer Italia: Same-Sex Desire in Italian Literature and Film. New York 2004. – Günsberg, Maggie: Italian Cinema: Gender and Genre. New York 2005. – Reich, Jacqueline: Beyond the Latin Lover: Marcello Mastroianni, Masculinity, and Italian Cinema. Bloomington 2004. – Riviello, Tonia (Hg.): Women in Italian Cinema. Roma 1999.

Kriminalfilm fürs Fernsehen:



    Norbert Grob
Dramaturgie des Frankfurter TATORT 




[4 std.], Do 15-29, c.t., HS
Im November 1970 wurde in der ARD der erste TATORT ausgestrahlt: Taxi nach Leipzig (Buch: Friedhelm Werremeier; Regie: Peter Schulze-Rohr). Seitdem hat sich diese Kriminalfilm-Reihe zur erfolgreichsten Serie in der Geschichte des deutschen Fernsehens entwickelt (bis heute wurden über 600 Filme gesendet). Erzählt wurden ganz unterschiedliche Geschichten, die aber (nach dem WDR-Redakteur Gunther Witte) „glaubhaft und realistisch“ sein sollten – und eingebunden in die Zeit, in die Region und ins Milieu, in denen sie spielten (dazu in Spielfilmlänge). Mal wurde die Untersuchung eines Falles, mal das Umfeld des Täters besonders betont. Mal galt das Hauptaugenmerk der Jagd nach einem Verbrecher, mal den sozialen oder psychischen Ursachen der Tat. Eike Wenzel: „TATORT als Krimiformat war stets ein Ort des Experiments und ein Konfliktfeld, wo zeitgenössische Strömungen in die Drehbücher einfließen konnten.“

Anfangs standen väterliche Kommissare im Mittelpunkt, die (deutlich an der Mai​gret- und der ZDF-Kommissar-Serie orientiert) mit Beobachtung, Intellekt und Intuition ihrer Arbeit nachgingen: beim NDR – Kommissar Trimmel (Walter Richter) und Kommissar Finke (Klaus Schwarzkopf); beim BR – Kommissar Veigl (Gustl Bayr​hammer); beim SWF – Kommissar Gerber (Heinz Schimmelpfennig); beim SR – Kommissar Lutz (Werner Schumacher). Als Beamte sind sie „Teil eines vielfältig kontrollierten Apparats, selten disponiert zu spontaner Entscheidung oder einer Verfolgung ohne Unterlass,“ sie dürfen „nicht alles tun und lassen, was vielleicht durch die Situation als gegeben und notwendig erscheint“, sie dürfen ihre Kräfte nicht ungehindert entfalten.“ (ThK)  

In den späten achtziger, frühen neunziger Jahren änderten sich Personal, Atmosphäre und Dramaturgie des TATORT: Die Zeit der weisen Väter war vorbei, Ermittlerteams rückten ins Zentrum: in München Batic (Miroslav Nemec) und Leitmayr (Udo Wachtveitl); in Köln Ballauf (Klaus J. Behrendt) und Schenck (Dietmar Bär); in Hamburg Stoever (Manfred Krug) und Brockmöller (Charles Brauer); in Mannheim Odenthal (Ulrike Folkerts) und Kopper (Andreas Hoppe); in Leipzig Ehrlicher (Peter Sodann) und Kain (Bern Michael Lade); in Frankfurt schließlich Dellwo (Jörg Schüttauf), Sänger (Andrea Sawatzki) und Fromm (Peter Lerchbaumer).

Das Seminar wird an allen, bislang elf gedrehten Filmen des Frankfurter TATORT (die einzelnen Folgen werden jeweils vor dem Seminar zu sehen sein) die Entwicklung der Serie nachzuzeichnen suchen, Möglichkeiten und Grenzen ihres ästhetischen Ausdrucks problematisieren und die Vielfalt der entwickelten Themen diskutieren.

Literatur:

Augen-Blick 9 (Marburger Hefte zur Medienwissenschaft): TATORT. Die Normalität als Abenteuer. Marburg 1990. – Eike Wenzel (Hg.): Ermittlung in Sachen TATORT. Berlin 2000. – Thomas Koebner: Tatorte. Zu Geschichte und Geist einer Kriminalfilm-Reihe. In ThK: Vor dem Bildschirm. St.Augustin 2000. – Norbert Grob: Abgründe der Fantasie. Geschichte und Konstanten des Deutschen Kriminalfilms. In NoG: Zwischen Licht und Schatten. St. Augustin 2002.
Film in der NS-Zeit 
Friedemann Beyer

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

Thema des Seminars ist die deutsche Filmproduktion unterm Hakenkreuz mit ihren unterschiedlichen, z.T. widersprüchlichen Facetten.

Von der unmittelbar nach der Machtergreifung betriebenen Umgestaltung des Kulturlebens war der Film besonders betroffen: Ihm wurde das größte Überwältigungspotenzial  zugesprochen, ihm galt Goebbels’ ganzes persönliches Interesse. Doch die meisten der insgesamt ca. 1.000 Produktionen zwischen 1933 und ’45 waren Unterhaltungsfilme.

In welchem Spannungsfeld zwischen ideologischem Einfluss und kommerziellen Zwängen bewegte sich die deutsche Filmindustrie unterm Hakenkreuz? Welche Themen wurden bevorzugt verfilmt, welche Genres wie bedient? 

Solche und ähnliche Fragen werden im Seminar ebenso behandelt wie die bekanntesten Regisseure, Stars, Kameraleute oder Komponisten. Es wird selbstverständlich um Propagandafilme wie jud süß oder kolberg gehen, um Beispiele propagandistischer Unterhaltungsfilme, z.B. wunschkonzert oder die große liebe, um biografische Filme, Revue-Filme, um Durchschnittliches, Staatstragendes, aber auch um manches Werk, das sich pauschaler Zuordnung als typisches Produkt der NS-Zeit entzieht. 

Eine Film- und Literatur-Liste wird zum Beginn der Vorlesung erstellt.

Digital Storytelling 
                                                       Andreas Rauscher
[2-std.], Fr 14-16, c.t., HS / SR
(Für Studierende der Mediendramaturgie im Hauptstudium, offen für Studierende der Filmwissenschaft)




Im Mittelpunkt des Seminars stehen dramaturgische Konzepte in digitalen Medien, insbesondere die eigendynamischen Entwicklungen im Bereich der Videospiele. Diese zeichnen sich durch ein Wechselspiel von variablen, offenen Formen und von festgelegten, dramaturgischen Strukturen aus. Nicht zuletzt die in den letzten Jahren im Bereich der akademischen Game Studies vielfach diskutierte Kontroverse zwischen Ludologisten, die den Eigenwert der Spielerfahrung betonen, und Narrativisten, die das erzählerische Potential von Videospielen in den Vordergrund stellen, verdeutlicht die vielschichtigen Bezüge zwischen Spielregeln und Fiktionen in digital generierten Welten. 

Ergänzend zur Ausgestaltung dramaturgischer Konzepte in Videospielen werden auch die Entwicklungen der neueren Filmgeschichte an der Schwelle zum digitalen Kino behandelt. Diese zeichnen sich durch einen verstärkten Synergieeffekt zwischen einzelnen Medien aus. Filme wie Star Wars (USA 1977-2005), The Matrix (USA / Australien 1999-2003), The Blair Witch Project (USA 1999) und Lord of the Rings (Neuseeland / USA 2001-2003) sprengen den Rahmen der Leinwand, indem sie nach dem Vorbild von TV-Serien wie Star Trek (USA seit 1964) und populären Seriencharakteren wie Spider-Man und James Bond Fortsetzungen in anderen Medien erfahren. Henry Jenkins prägte für dieses Phänomen den Begriff des „Transmedia Storytelling“, das eigenständige Parallelhandlungen zu Filmen in Videospielen, Comics und Romanen ermöglicht. In einem abschließenden Ausblick werden einfallsreiche individuelle Varianten dieser Form der intermedialen Vernetzung wie Fan-Filme und selbst gestaltete Videospiele-Mods behandelt. 

Literatur:

Noah Wardrip-Fruin und Pat Harrigan: First Person. New Media as Story, Performance, and Game. Cambridge (Ma.) 2004. – Janet Murray: Hamlet on the Holodeck. Cambridge (Ma.) 1997. – Jesper Juul: Half-Real – Video Games between Real Rules and Fictional Worlds. Cambridge (Ma.) 2005. – Steven Johnson: Everything Bad is Good For You. How Popular Culture is Making Us Smarter. New York 2005. – Henry Jenkins: Convergence Culture. Where Old and New Media Collide. New York 2006. – Michael Crumpton, Pat Harrigan und Noah Wardrip-Fruin: Second Person: Role-Playing and Story in Games and Playable Media. Cambridge (Ma.) 2007. –Shilo T. McLean: Digital Storytelling. The Narrative Power of Visual Effects in Film. Cambridge (Ma.) 2007.    

Colloquium

Colloquium für ExamenskandidatInnen
Norbert Grob

[2-Std.], 14-tägig, Do 18-20 c.t., SR


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

Für alle Studierenden, die bei mir abschließen werden (oder wollen), ist dies eine Pflicht-Veranstaltung.

Übungen
Filmkritik schreiben                                                               Bernd Kiefer
[2-std.], Do 13-15, c.t., SR
Was Filmkritik sein soll, war immer schon umstritten; was sie erreichen, bewirken kann, ist es heute vielleicht mehr denn je. Dennoch gibt es Filmkritik: verfasst von prominenten AutorInnen in den internationalen Film-Zeitschriften oder in der „Zeit“ und im „Spiegel“, bis hin zu anonymen Texten im Internet. Das Spektrum reicht vom Essay über die Kurz-Charakteristik  bis zur  persönlichen Anmutungsbekundung mit „Daumen hoch“- oder „Daumen runter“-Beschluss. Aber was ist eigentlich kritisches Schreiben? In der Übung soll genau das geübt werden: das Verfertigen von kurzen kritischen Texten zu älteren und zu aktuellen Filmen. Zunächst sollen einige ‚klassische’ und programmatische Texte der Filmkritik - von Siegfried Kracauer,  André Bazin  bis zu Pauline Kael und Norbert Grob - gelesen und analysiert werden. Dann werden im Seminar oder im Kino Filme gesehen und Texte verfasst werden, die wir gemeinsam diskutieren.

Literatur: 
Norbert Grob / Karl Prümm (Hg.): Die Macht der Filmkritik. München 1990. - Irmbert Schenck (Hg.): Filmkritik. Marburg  1998. - Thomas Koebner: Die Komplexität der Filmbilder. In: Thomas Koebner: Halbnah. Schriften zum Film. Zweite Folge. St. Augustin 1999. - Thomas Koebner: Bilder lesen. In: Thomas Koebner: Halbnah. Halbnah. Schriften zum Film. Zweite Folge. St. Augustin 1999. - Norbert Grob: Ungedachte Realität ergründen, zum besseren Sehen verhelfen. Funktionen, Geschichte, Positionen von Filmkritik in Deutschland. In: Norbert Grob: Zwischen Licht und Schatten. St. Augustin 2002.  
Theaterwissenschaft

Die folgenden Lehrveranstaltungen der Theaterwissenschaft richten sich an Studierende der Mediendramaturgie. Weitere Veranstaltungen der Theaterwissenschaft entnehmen sie bitte deren Kommentiertem Vorlesungsverzeichnis. 

Vorlesungen
Theatergeschichte als 



         Friedemann Kreuder

Mediengeschichte II: 

Theatralität und Schriftkultur in Barock 
und Aufklärung

[2-std.], Mi, 10-12, c.t., P 5

Beginn: 16.04.2008

Der zweite Teil der zyklisch angelegten Vorlesung entfaltet die Herausbildung berufsmäßiger Schauspielkunst als Produkt und Faktor in der Ausformung frühkapitalistischer Verhältnisse, ausgehend von den spätmittelalterlichen/Renaissance-Traditionen des Aldilà teatrale, der Commedia Italiana, des Shakespeare-Theaters sowie der Verkehrungstheatralität im Theater der Kleriker und im Fastnachtsspiel. Der theaterhistorischen „Linie“ des neu ausdifferenzierten, nicht disziplinierten, nicht normierten Theaters im Paradigma der Commedia dell’Arte - von der Comédie Italienne über das Théâtre de la Foire bis hin zum Teatro dell’Arte Joseph Felix von Kurz’ einerseits und von den Englischen Komödianten über die deutschen Wandertruppen bis hin zu den Haupt- und Staatsaktionen Stranitzkis andererseits – wird die Theatertradition der Privilegierung des Literarischen und der Ausbildung und Durchsetzung einer

„regelmäßigen Dramaturgie“ und des „klassischen Dramas“ sowie der Entfaltung „illusionistischer“ Darstellungs- und Kommunikationsweisen vom 16. bis zum 18. Jahrhundert gegenübergestellt. Sie umfasst zum einen die Wiederentdeckung des antiken Theaterwesens seit Ende des 15. Jahrhunderts und die Entwicklung der Perspektivbühne sowie der tendenziell illusionistischen Gestaltung des Bühnenraums, zum anderen die literaturdominierte dramaturgisch-inszenatorische Praxis des neuen disziplinierten/normierten Theaters im 17. Jahrhundert (Ben Johnson, Corneille, Molière) und die Normierung/Disziplinierung von Theater im 18. Jahrhundert in Form der bürgerlich-aufklärerischen illusionistischen Theater-Konzeption, Einheits-Dramaturgie und Schauspieltechnik (Lillo, Garrick; Gottsched/Neuberin; Diderot, Lessing/Ekhof; Goethe, Schiller; Schröder). Die in der Vorlesung behandelten Theaterformen werden betrachtet aus der Optik ihrer Interdependenz mit ihrer adligen Patronage und der historischen Prozessualität der tendenziellen Aufspaltung ganzheitlicher theatraler Darstellungsweisen in Sprechtheater, Oper und Ballett als „repräsentative Kunst“ der Höfe. Die Herausarbeitung aussagekräftiger Theatralitätsgefüge des Untersuchungszeitraums schließt die historisch-kritische Diskussion der vorherrschenden pauschalen Charakterisierung der Barock-Kultur als „theatralisches“ Zeitalter, gefasst in der Metapher vom „Theatrum Mundi“, wie auch die Reflexion über die spezifischen Charakteristika gedruckter schriftlicher Kommunikation und die Auswirkungen der Kommunikationsrevolution durch Buchdruck und geschichtlich wachsende Alphabetisierung auf Theaterkunst ein.
Proseminar:

Ästhetik des Gegenwartstheaters: 


    Constanze Schuler

Peter Stein – Peter Zadek – Peter Brook

[2-std.], Mi, 18-20, c.t., P 103

Beginn: 16.04.2008

Peter Brook, Peter Stein und Peter Zadek können zweifellos als drei der produktivsten und einflussreichsten Regisseure seit den ausgehenden sechziger Jahren des vergangenen Jahrhunderts gelten. Und ihre Schaffenskraft scheint (nahezu) ungebrochen. Von Kritik und Rezensenten mal zu Antipoden stilisiert, mal als Mitstreiter im Kampf gegen das etablierte Theatersystem ausgegeben, entwickelten sie eine eigene szenische Ausdruckssprache und experimentierten mit neuen Theaterformen und -modellen, deren Nachwirkungen bis heute spürbar sind. Ausgehend von den frühen Inszenierungen wollen wir uns in diesem Seminar vor allem mit der Frage auseinandersetzen, wohin sich ihre Theaterarbeiten in den vergangenen Jahren entwickelt haben. Was ist geblieben von den Utopien des Aufbruchs, welche ästhetischen Tendenzen lassen sich beobachten und wie definieren bzw. positionieren die „Regietitanen“ selbst ihre Arbeit am Beginn des 21. Jahrhunderts?

Hauptseminare:
Ästhetik des Gegenwartstheaters: 

         Friedemann Kreuder

Das Theater Falk Richters

[2-std.], Mo, 14-16, c.t., P 3

Beginn: 14.04.2008

Falk Richter, geboren 1969 in Hamburg, ist einer jener avancierten zeitgenössischen Regisseure, die zugleich auch ihre eigenen Autoren und als solche zum entscheidenden Faktor in der europäischen Theaterlandschaft geworden sind, indem ihnen der schnelle Zugriff auf aktuell geschriebene dramatische Literatur immer wieder als Möglichkeit erscheint, einen Realitätsbezug zu behaupten, der Theaterkunst ihre gesellschaftspolitische Relevanz sichert. Aufgrund seiner beschleunigten Produktionsweise, die die kulturelle Dynamik der in seinen Stücken behandelten Themen abzubilden scheint und vor der dezidierten, zitathaften Ausstellung von „Sprachoberflächen“ nicht zurückschreckt, hat die Kritik ihn zunächst als Pop-Autor gehandelt, der eine neue Generation, eine „virtuelle Generation“, wie es in seinem Stück Kult (1996) heißt, und deren mediengeprägten Alltag in die Wahrnehmung der Hochkultur Theater bringen will. Warum er wie andere Autoren seiner Generation in Abgrenzung zur Tendenz des performativen Wechsels des Theaters seit den 1960er Jahren seine Theaterkonzeption wieder verstärkt im Horizont des theatralen „Vokabulars“ post-dramatischer Texte formuliert, ist eine der Leitfragestellungen des Seminars zur Interdependenz von Theatralität und Schrift/Kultur in den Theaterarbeiten Falk Richters. Auf welche politischen und ökonomischen Veränderungen in Europa lässt sich die „Wiedergeburt“ des Textes zurückführen? Mit welchem Vokabular lässt sich die Ästhetik neuen dramatischen Theaters angemessen beschreiben? Gibt es theaterhistorische/europäische „Linien“ für die von Richter bearbeiteten Themen (Arthur Miller, Sarah Kane, Mark Ravenhill)? Lassen sich Parallelen zu anderen Künsten ziehen?

Unter diesen Leitfragestellungen sollen einschlägige Stücke Falk Richters, wie etwa Gott ist ein DJ (1999), Electronic City (2003), DAS SYSTEM (2003/2004), Unter Eis (2004) oder Im Ausnahmezustand (2007), aber auch seine jüngeren Schauspiel- und Operninszenierungen, wie zum Beispiel sein Tschechow-Zyklus an der Berliner Schaubühne oder auch seine Elektra-Produktion an der Oper Frankfurt (2004), behandelt werden.
Literatur: 

Richter, Falk: Unter Eis. Stücke. Frankfurt/M. 2005.
Theorie und Ästhetik: 



         Friedemann Kreuder

Theatralität

[2-std.], Di, 12-14, c.t., P 5

Beginn: 15.04.2008

Theatralität ist vom Begriff Theater abgeleitet und wird alltagssprachlich häufig im Sinne von ‚Theaterhaftigkeit’ verwendet. In der Theaterwissenschaft kristallisiert sich seit den ausgehenden 1960er Jahren eine Debatte um diesen Begriff, insofern die Erforschung von Kunsttheater von der theatralen Dimension des bewussten Ausstellens oder Angeschautwerdens in anderen konstitutiven Praktiken einer Kultur immer mit betroffen ist. Jüngere Theoriebildungen zielen darauf ab, grundlegende Kennzeichen des Theatralen zu benennen und dieses zu heuristischen Modellen zu konfigurieren, mit deren Hilfe sich die Fülle einschlägiger Phänomene ordnen und untersuchen lässt.

Das Seminar widmet sich der kritischen Befragung von Theatralitätstheorien aus Kulturgeschichte, Anthropologie, Soziologie, ästhetischer Theorie, Kunstgeschichte und Theaterwissenschaft hinsichtlich ihrer Validität für die Analyse zeitgenössischer und historischer Formen von Theater (Foucault, Sennett, Goffman, Plessner, Soeffner, Butler, Barthes, Féral, Fried, Cavell, Fiebach, Münz, Kotte, Schramm, Fischer-Lichte).

Theatergeschichte 






         Peter Marx

[2-std.], Do, 14-16, c.t., P 107
Zwischen (inter)kultureller Reflexion und 
(inter)medialer Ästhetik: Das Theater des 
Bühnenmagiers Robert Lepage




      N.N. 
[2-std.], Do, 18-20, c.t., P 108

Beginn: 17.04.2008

Der Frankokanadier Robert Lepage zählt weltweit zu den bekanntesten und ästhetisch innovativsten Theatermachern. Während seine Inszenierungen zunächst aufgrund ihrer interkulturellen Thematik und der Thematisierung der für die Provinz Québec spezifischen Frage nach dem ‚Eigenen‘ und dem ‚Fremden‘ diskutiert wurden, gilt er inzwischen als der vielleicht prominenteste Vertreter einer intermedialen Bühnenästhetik. Seine Ästhetik ist im Laufe von mehr als zwanzig Jahren Theaterarbeit zum Kreuzungspunkt von Kulturen, Sprachen und Künsten geworden. Dabei hat er im Sinne einer transnationalen und transkulturellen Konzeption von Theater eine vielschichtige Bildersprache entwickelt, die den Text als bedeutungstragendes Zeichen marginalisiert und Theater zu einem in erster Linie visuellen Kommunikationsort macht. In seinem multimedialen Produktionszentrum, der Caserne Dalhousie in Québec, erforscht er in diesem Zusammenhang in den letzten Jahren besonders die Möglichkeit der Integration technischer Medien bzw. das Spiel mit deren Bildästhetik und provoziert somit nicht nur eine vollständige Veränderung theatraler Wahrnehmung, sondern thematisiert auch grundsätzlich die Illusionsmechanismen dieser zumindest im Theater oft neu erscheinenden Darstellungsformen. Der Wechsel von einer interkulturellen Auseinandersetzung mit Theater als einer Form kultureller Performanz hin zu einer intermedialen Erprobung der Bühnensprache scheint im Falle Lepages ein einander bedingendes Phänomen zu sein. Nach einer Einführung in die kulturellen Besonderheiten des Kulturraums Québec werden exemplarische Inszenierungen der interkulturellen sowie der intermedialen Arbeitsphase Robert Lepages untersucht und diskutiert werden. Unter Zuhilfenahme kulturwissenschaftlicher und medientheoretischer Ansätze soll versucht werden, einen Zusammenhang zwischen dem Produktionsort und den verschiedenen Produktionsweisen dieses Theaters herzustellen.

Literatur:

Charest, Rémy (1995): Robert Lepage. Quelques zones de liberté. Québec: L’Instant même.

Arbeitsfelder der Theaterwissenschaft


         Peter Marx

[2-std.], Fr, 12-14, c.t., P 13
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