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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 02-836

Die Bibliothek der Filmwissenschaft befindet sich im Philosophicum, Eingang bei der Bibliothek der Germanistik, Aufsicht Tel.-Nr. 39-25594.

Da die Filmwissenschaft über keine Bibliothekarsstelle verfügt, existiert zurzeit noch kein Bestandskatalog. Die Systematik ermöglicht jedoch einen Überblick über die vorhandenen Titel. 

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 Seminarkarte.

Videothek: Raum 00-222, Tel. 39-31722

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: 

-dienstags von 13-16 Uhr zur Rückgabe UND Ausleihe

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 pro angebrochenem Tag und Film erhoben.

Der Sichtraum ist in den Fachschaftsraum im Philosophicum (U1-497) 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 (im Flur der Filmwissenschaft im Medienhaus und im Erdgeschoss des Philosophicums). 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

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

Anmeldung: zu Sekretariatsöffnungszeiten in den beiden ersten Wochen des Sommersemesters 2005.

Seminarkarten: 

Nur die Fachschaft verlängert die Seminarkarten. Die Termine werden noch bekannt gegeben.

Fachschaftsrat

Adresse: Raum Nr. U1-497 (Untergeschoss Philosophicum), Tel./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


Film-Architektur

[2-std.], Di 14-16, c.t., Hörsaal

V
Susanne Marschall


Farbe im Film


[2-std.], Mi 14-16, c.t., Hörsaal

Proseminare

PS
Norbert Grob/Bernd Kiefer


Filmischer Modellversuch


[6-std.], erste Sitzung Do 17-20, c.t., Hörsaal

PS
Thomas Klein


Stardom



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

PS
Fabienne Liptay


Neues britisches Kino


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

PS
Marcus Stiglegger

Suspense, Schock und Thrill – Mechanismen filmischer Spannungserzeugung 


[2-std.], Do 15-17, c.t., Seminarraum & Hörsaal

PS
Marcus Stiglegger/Andrej Balzer


Geschichte und Ästhetik des Hongkong-Films 


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

PS
Oliver Keutzer


Studien zum Melodram


[2-std.], Mo 17-19, c.t., Hörsaal

PS
Andreas Rauscher


Tim Burton


[2-std.], Mo 11-13, c.t., Seminarraum

PS
Dieter Schrohe


Erfolgsfaktoren im Film

[2-std.], Fr 10-12, c.t., Hörsaal

Hauptseminare

HS
Thomas Koebner


Buster Keaton


[3-std.], Mo 14-17, c.t., Hörsaal

HS
Thomas Koebner


Polit-Thriller


[3-std.], Di 16-19, c.t., Hörsaal 

HS
Norbert Grob/Thomas Klein


Die französische Nouvelle vague


[4-std.], Do 13-17, c.t., Hörsaal

HS
Bernd Kiefer


Film und Psychoanalyse

[3-std.], Mo 11-14, c.t., Hörsaal

HS
Fabienne Liptay


Stilfragen des Films

[3-std.], Mi 11-14, c.t., Hörsaal

HS
Susanne Marschall/Matthias Bauer

Grundfragen der Bildwissenschaft: 

Lektüre theoretischer Texte

[3-std.], Mo 17-20, c.t., Seminarraum

HS
Susanne Marschall


Ikonografie des Films


[3-std.], Di 11-14, c.t., Hörsaal

HS
Marcus Stiglegger


Essayfilme. 

Von Chris Marker bis Michael Moore


[3-std.], Do 10-13, c.t., Hörsaal

Übungen

Ü
Bernd Kiefer


Siegfried Kracauer

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

Vorlesung

V 
Thomas Koebner


Film-Architektur

[2-std.], Di 14-16, c.t., Hörsaal

Im Anschluss an die Retrospektive der Berlinale, die diesmal dem Thema Production Design gewidmet ist, soll die Vorlesung die Bedeutung und Spielarten der Filmarchitektur und Filmausstattung verdeutlichen. Allgemeiner geht es um die Definition von Räumen in der Kinematografie – so werde ich also Genres einbeziehen, in denen die Landschaft als quasi natürliche Architektur eine Rolle spielt (z.B. im Western oder Abenteuerfilm). Jeder Filmerfahrene weiß, dass bei anspruchsvoller Kadrierung die vorhandene Welt in eine kunstvoll oder sogar künstlich stilisierte, in einen operativen Schauplatz, verwandelt wird. Solche Prozesse nachzuvollziehen, soll ebenso Aufgabe sein, wie die Entwicklung fantastischer Architektur in Horror- oder Science Fiction-Filmen zu verfolgen. Dabei sind Fragen nach dem Verhältnis zwischen Figur und Hintergrund, nach der Enge, Weite oder Tiefe, der Struktur, ‚Gestalt’ oder gar ‚Physiognomie’ eines umgebenden Raums, nach der vieldiskutierten und schwer zu bestimmenden Atmosphäre zu stellen. Auch soll die Bespielbarkeit eines Innenraums oder eines Außengeländes kritisch gewürdigt werden, ebenso die Tricks, die bisweilen nötig sind, um aus einer beliebigen Szenerie eine Szene für den Film entstehen zu lassen. Nicht zuletzt werden die Oeuvres einzelner hervorragender Filmarchitekten, wie Robert Herlth, William Cameron Menzies, Ken Adam (007-Produktionen) u.a. zusammenfassend vorgestellt. 

Literatur: 

Marion Müller: Architektur/Bauten. In: Reclams Sachlexikon des Films. Stuttgart 2002. S. 26-33. – Robert Herlth: Filmarchitektur. Katalog des Deutschen Instituts für Film und Fernsehen. München 1965. – Léon Barsacq: Caligari’s Cabinet and Other Grand Illusions. A History of Film Design. New York 1975. – Terence St. John Marner: Filmdesign. Hanau 1980. – Architektur im Film. Cinema 4 (1981). – Dieter Bartetzko: Illusionen in Stein. Stimmungsarchitektur im deutschen Faschismus. Ihre Vorgeschichte in Theater- und Filmbauten. Reinbek bei Hamburg 1985. – Donald Albrecht: Architektur im Film. Die Moderne als große Illusion.[1986] Basel u.a. 1989. – Helmut Weihsmann: Gebaute Illusion. Architektur im Film. Wien 1988. – Max Douy/Jacques Douy: Décors de cinéma. Les studios français de Méliès à nos jours. Paris 1993.  
Vorlesung

V
Susanne Marschall


Farbe im Film


[2-std.], Mi 14-16, c.t., Hörsaal

Bereits zur Geburtsstunde des Kinos im Jahr 1895 präsentierte der Filmpio​nier Louis Lumière seine ersten farbigen Kurzfilme der Öffentlichkeit. Bis jedoch aus​gehend von diesen frühen Farbexperi​menten durch aufwendige und zeitraubende Hand​kolo​rierungen oder durch die mono​chro​men Einfärbungstechniken der Virage, der Tonung oder der Beiz​färbung, welche in den 10er und 20er Jahren im großen Stil eingesetzt wurden, für das Kino eine Farb​film-Techno​logie gefunden werden konnte, die dem polychromen Farbfilm zum Durchbruch verhalf, vergingen zwanzig lange Jahre. Bis dahin wurde ununterbro​chen an der Weiterentwicklung der Technik des farbigen Kinofilms gear​bei​tet. Es wurden unzählige Erfindungen gemacht, Patente angemeldet, erprobt und wieder verworfen, wobei die amerikanische Filmindustrie nicht wie die deutsche Filmproduktion auf ein chemisches, sondern auf ein physikalisch-optisches Verfahren setzte, das bis in die fünfziger Jahre die Farbfilmproduktion in den USA, in England und in Italien beherrschte. 

Die Vorlesung entwickelt unter Berücksichtigung der wechselvollen Technikgeschichte des Farbfilms eine Ästhetik der Farbe im Kino anhand von Filmbeispielen aus hundert Jahren internationaler Filmproduktion. In die Untersuchung fließen darüber hinaus Erkenntnisse der Wahrnehmungspsychologie, der Bild-Anthropologie, der Kunst- und Kulturgeschichte sowie der wichtigsten Farben-Lehren ein. 

Literatur (Auswahl): 

Albers, Josef: Interaktion of Colors. Unabridged text and selected plates. Revised edition. New Haven and London: Yale University Press, 1975. – Alton, John: Painting with Light. Introduction by Todd McCarthy. 1. Aufl., 1949, Berke​ley, Los Angeles, London: University of California Press, 1995. – Arnheim, Rudolf: Kunst und Sehen. Neufassung. Berlin/New York: de Gruyter 1978. – Arnheim, Rudolf: Film als Kunst. 1. Aufl, 1932. Frankfurt am Main: suhrkamp taschenbuch wissenschaft, 2002. – Aumonts Jacques: La Couleur en Cinéma, Paris: Edizioni Gabriele Mazzotta, o.J. – Batchelor, David: Chromophobie. Angst vor der Farbe. Wien: Facultas Verlags- und Buchhandels AG, 2002. – Berriatúa, Luciano u.a.: Tutti i colori del mondo. Il colore nei mass media tra 1900 e 1930. Bologna: Edizioni Diabasis, o.J. – Bonnefoy, Yves: Dessin, couleur et lumière. Paris: Mercure de France, 1995. – Grafe, Frieda: Filmfarben. Berlin: Verlag Brinkmann & Bose. 2002. – Johnson, William: Coming to Terms with Color. In: Film Quarterly, Band 20, Heft 1, Berkeley, California: University of California Press, 1966, S. 2-22. – Keller, Max: Faszination Licht. Licht auf der Bühne. 1. Aufl., 1999, 2. überarbeitete und aktualisierte Ausgabe, München: Prestel Verlag, 2000. – Koshofer, Gert: Color. Die Farben des Films. Berlin: Wissenschaftsverlag Volker Spiess 1988. – Lang, Heinwig: Farbwiedergabe in den Medien. Film, Fernsehen, Druck. Göttingen, Zürich: Muster-Schmidt Verlag, 1995. – Marschall, Susanne: Farbe im Kino. Marburg: Schüren 2005 (im Druck). – Schultze, Werner: Farbenphotographie und Farbenfilm. Wissenschaftliche Grundlagen und technische Gestaltung. Berlin, Göttingen, Heidelberg: Springer, 1953. – Stiftung Deutsche Kinemathek, Berlin und Goethe-Institut, München (Hrsg.): Rot für Gefahr, Feuer und Liebe. Frühe Deutsche Stummfilme. Berlin: Henschel Verlag, 1995.

Proseminar

PS
Norbert Grob/Bernd Kiefer


Filmischer Modellversuch


[6-std.], erste Sitzung Do 17-20, c.t., Hörsaal

Der Filmische Modellversuch richtet sich als Pflichtveranstaltung an Hauptfachstudierende der Filmwissenschaft und an die Studierenden der Mediendramaturgie. Ziel des Praxisseminars ist die Realisation von etwa zehn Kurzfilmen (max. 10 Minuten) mit Spiel- und Dokumentarcharakter. Die Veranstaltung umfasst alle dafür notwendigen Produktionsschritte: Findung einer Geschichte oder eines Themas, Anfertigung eines Exposés, Ausbau zum Drehbuch, Produktion und Postproduktion und Bild- und Tonschnitt. Der Erwerb des Teilnahmescheins setzt die aktive Mitarbeit an allen Produktionsschritten voraus. Zusammen mit den Lehrenden der Universität vermitteln Film- und Fernsehschaffende aus der Praxis ästhetische Grundlagen sowie den Umgang mit der Technik. Zusätzlich wird die Teilnahme am EMZ-Kurs „Einführung in die Medientechnik“ (Leitung: Peter Stuppert) dringend empfohlen. Die fertigen Kurzfilme werden am Semesterende im P1 öffentlich vorgeführt. 

Alternativ zum Filmischen Modellversuch kann der Pflichtschein auch im Rahmen von Campus TV erworben werden. Nachzuweisen sind zwei Kurzbeiträge, die in einer verantwortlichen Position erstellt wurden (Redaktion, Kamera, Schnitt).

ACHTUNG: Alle TeilnehmerInnen müssen bereits in der vorlesungsfreien Zeit ein Exposé abgeben und nachfolgend zu einem Drehbuch erweitern. Daher findet die konstituierende Sitzung bereits am Mittwoch, den 09.02.2005 um 16 Uhr im Hörsaal des Medienhauses statt. Die Anwesenheit ist Voraussetzung für die Teilnahme am Kurs. Ein genauer Zeitplan und ein Organisationsablauf werden in dieser Sitzung vorgelegt.

Literatur zur Vorbereitung:

Armer, Alan A.: Lehrbuch der Film- und Fernsehregie. Frankfurt am Main 1997 – Cowgill, Linda J.: Wie man Kurzfilme schreibt. Frankfurt am Main 2001 – Driest, Burkhard: Poetik des Filmdramas für Drehbuchautoren. Frankfurt am Main 2001 – Hant, C.P.: Das Drehbuch. Praktische Filmdramaturgie. Frankfurt am Main 2000 – Rea, Peter W./David K. Irving: Producing and Directing the Short Film and Video. Boston u.a. 1995 – Schneider, Michael: Vor dem Dreh kommt das Buch. Ein Leitfaden für das filmische Erzählen. Gerlingen 2001 – Vogler, Christopher: Die Odyssee des Drehbuchschreibers. Frankfurt am Main 1997 – Weston, Judith: Schauspielerführung in Film und Fernsehen. Frankfurt am Main 1998.

Proseminar

PS
Thomas Klein


Stardom



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

Zur Genese des Filmstars hat das klassische Hollywoodkino zweifellos entscheidend beigetragen. In der Traumfabrik ging frühzeitig die Produktion von Stars mit der Produktion des Films als Ware einher, hier wurde ein ausdifferenziertes Starsystem (‚stardom’) installiert, hier wurde die Vermarktung von Stars und ihren Images perfektioniert, indem vor allem auch alle Register der Werbung und Publicity gezogen wurden. Doch auch andere Kinematographien – wie etwa die deutsche insbesondere der Ufa-Zeit – stellten Stars in den Mittelpunkt ihrer Filmproduktion. Und das Star-Phänomen im Allgemeinen spielte ohnedies schon zuvor, im Theater des 19. Jahrhunderts, eine wichtige Rolle, nicht zuletzt exemplifiziert durch Schauspielerinnen wie Eleonora Duse und Sarah Bernhardt. Hier sind bereits zentrale Merkmale des Stars zu erkennen, die auch für den Filmstar gelten. So haben Stars seit jeher spezifische gesellschaftliche Funktionen. Sie fungieren als besonders populäre Persönlichkeiten des öffentlichen Lebens, offenbar als Surrogate für einen Status, der den meisten Menschen versagt bleiben muss. Insofern spiegelt die Suche nach dem Superstar im Massenmedium Fernsehen zweierlei wider: einerseits entsteht der Eindruck, dass jeder, der Talent hat und an sich arbeitet zum Superstar werden kann. Andererseits wird Zuschauern auch ermöglicht, zumindest mitzuerleben, wie Menschen zum Star herangebildet werden, schnell im Rampenlicht stehen und sich dort bewähren müssen. Doch etwas Weiteres kommt hinzu: Zuschauer können selbst entscheiden, wen sie zum Star küren, indem sie zumindest ihre ‚Stimme’ ins Feld führen. Hier wird indessen nur in spezifischer Form ausgestaltet, was für die Imageproduktion von Stars stets relevant ist: Stars werden vom Publikum mitkonstruiert. Dazu gehören auch spezielle Aneignungen von Stars durch bestimmte gesellschaftliche Gruppen, Aneignungen, die sich sogar quer zur Intention der Produzenten verhalten kann. Ausgehend von diesen ersten kursorisch vorgestellten Rahmenbedingungen des Arbeitsfeldes ‚Stardom’, bietet das Seminar eine Einführung in zentrale Fragestellungen der Starforschung. Einen breiten Raum nimmt daher die Lektüre von Schlüsseltexten der Startheorie ein. Der Fokus liegt auf dem Filmstar, doch werden wir uns auch mit dem Fernsehstar beschäftigen. Darüber hinaus besteht durchaus auch die Möglichkeit, die Perspektive auf Stars anderer Bereiche (z.B. Popstar) auszuweiten. Zur Vorbereitung auf das Seminar wird dringend empfohlen, den Artikel „Star/Starsystem“ im Sachlexikon des Films sowie weitere Texte zu lesen, die im Seminarordner frühzeitig zur Verfügung gestellt werden. 

Literatur:

Austin, Guy: Stars in Modern French Film. New York 2003. – Dyer, Richard: Stars. London 1998 [1979] (diese bfi-Ausgabe mit einem zusätzlichen Kapitel von Paul McDonald wird zur Anschaffung empfohlen!). – ders.: Heavenly Bodies. Film Stars and Society. London 1992. – Faulstich, Werner / Korte, Helmut (Hg.): Der Star. Geschichte, Rezeption, Bedeutung. München 1997. – Gledhill, Christine (Hg.): Stardom. Industry of Desire. London/New York 1991. – Koebner, Thomas (Hg.): Idole des deutschen Films. Eine Galerie von Schlüsselfiguren. München 1997. – Lowry, Stephen: Stars und Images. Theoretische Perspektiven auf Filmstars. In: montage/av 6/2 1997, S. 10-35. – McDonald, Paul: The Star System. Hollywood’s Production of Popular Identities. London 2000. – Morin, Edgar: Die Stars. In: Prokop, Dieter (Hg.): Materialien zur Theorie des Films. Ästhetik-Soziologie-Politik. München 1971. – Naremore, James: Acting in the Cinema. Berkeley u.a. 1988. – Patalas, Enno: Sozialgeschichte der Stars. Hamburg 1963. – Ullrich, Wolfgang / Schirdewahn, Sabine (Hg.): Stars. Annäherungen an ein Phänomen. Frankfurt/Main 2002. 

Proseminar

PS
Fabienne Liptay


Neues britisches Kino


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

Mitte der siebziger Jahre, als sich die britische Filmproduktion auf einem Tiefpunkt befindet, äußert der indische Filmemacher Satiyajit Ray den Gedanken, dass es das Temperament der Engländer sei, das sie daran hindere, mit der Kamera umzugehen. Gute Kameraarbeit verlange, dass man den Dingen ins Auge schaut, sie entlarvt, nah an Menschen herangeht, während die englische Natur Distanz wahre, die nackte Realität in versteckten Andeutungen verschleiere. Es ist demnach nicht verwunderlich, dass die gefeierte Renaissance des britischen Kinos in den 80er Jahren mit einem Ausbruch aus der ‚englischen Art’ einhergeht. Dies ist auf unterschiedliche Weise in den beiden Hauptströmungen des neuen britischen Kinos zu erkennen: Zum einen entstehen sozialrealistische Filme, die die Kamera einsetzen, um mit einer manchmal schockierenden Direktheit das gegenwärtige Großbritannien auszuloten. Soziale Missstände und Genderfragen werden unverhohlen thematisiert, wobei die Aufmerksamkeit den ‚kleinen Leuten’ und Minderheiten gilt. Zum anderen etabliert sich mit dem Heritage Cinema ein traditionsbewusstes Genre, das einen nostalgischen Blick auf das kulturelle Erbe vergangener Zeiten, zumal der Kolonialherrschaft wirft, deren tradierte Normen und Werte aber zugleich in Frage gestellt werden. Konfrontiert wird das ebenso privilegierte wie puritanische Leben der aristokratischen Upper-Middle-Class, wobei das Motiv der Befreiung aus dem Korsett viktorianischer Tugendvorstellungen immer wieder variiert wird. In den 90er Jahren setzen sich diese thematischen und stilistischen Tendenzen fort und werden weiter ausdifferenziert.

Das Seminar gibt einen Überblick über die Strömungen des britischen Kinos von den 80er Jahren bis heute und stellt dessen Hauptvertreter vor, wobei auch Produktionen aus Irland, Wales und Schottland berücksichtigt werden. Beleuchtet werden die film- und gesellschaftspolitischen Rahmenbedingungen, die den Aufbruch des britischen Kinos begleitet haben, sowie die übergreifenden Merkmale und individuellen Facetten, aus denen sich das ‚Bild der Nation’ zusammensetzt. 

Folgende Filme werden behandelt: Gregory’s Girl (1981, Bill Forsyth) – The Draughtsman’s Contract (1982, Peter Greenaway) – Local Hero (1983, Bill Forsyth) – The Company of Wolves (1984, Neil Jordan) – A Passage to India (1985, David Lean) – A Room With a View (1985, James Ivory) – The Angelic Conversation (1985, Derek Jarman) – My Beautiful Laundrette (1985, Stephen Frears) – Rita, Sue, and Bob, too (1986, Alan Clarke) – Caravaggio (1986, Derek Jarman) – Distant Voices, Still Lives (1988, Terence Davies) – High Hopes (1988, Mike Leigh) – Riff-Raff (1990, Ken Loach) – The Crying Game (1992, Neil Jordan) – Naked (1993, Mike Leigh) – Prospero’s Books (1991, Peter Greenaway) – Orlando (1992, Sally Potter) – Butterfly Kiss (1995, Michael Winterbottom) – Trainspotting (1996, Danny Boyle) – Stella Does Tricks (1996, Coky Giedroyc) – Brassed Off (1996, Mark Herman) – The Full Monty (1997, Peter Cattaneo) – I Want You (1998, Michael Winterbottom) – Billy Elliot (2000, Steven Daldry) – Bloody Sunday (2002, Paul Greengrass) – Just a Kiss (2004, Ken Loach)

Literatur (Auswahl): Enkemann, Jürgen: Realismus, Phantasie und Channel 4. Zur britischen Filmentwicklung der 80er Jahre und ihrer Vorgeschichte. In: Ingrid Kerkhoff / Hans-Peter Rodenberg (Hrsg.): Leinwandträume. Film und Gesellschaft. Hamburg / Berlin 1991, S. 53-74 – Friedman, Lester (Hrsg.): British Cinema and Thatcherism. London 1993 – Gutberlet, Kerstin: The State of the Nation. St. Augustin 2001 – Helbig, Jörg: Geschichte des britischen Films. Stuttgart / Weimar 1999 – Hill, John: British Cinema in the 1980s. Oxford 1999 – Murphy, Robert (Hrsg.): British Cinema of the 90s. London 2000.

Proseminar

PS
Marcus Stiglegger

Suspense, Schock und Thrill – 

Mechanismen filmischer Spannungserzeugung 


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

Als in dem frühen Film L’arroseur arrosé (1895) ein kleiner Junge dem blumengießenden Gärtner einen Streich spielt und schließlich von diesem verfolgt wird, haben wir es zweifellos bereits mit einigen filmischen ‚Ursituationen’ zu tun: die Spannung, die aus dem Wissensvorsprung des Zuschauers entsteht, die Überraschung, wenn der Streich gelingt, und die turbulente Aufregung der ‚Verfolgungsjagd’. Und das alles in leicht humoristischem Kontext...

Die filmische Spannungserzeugung zählt zu den zugleich kompliziertesten und wichtigsten Mechanismen der Inszenierung überhaupt. Das Proseminar „Suspense, Schock und Thrill“ widmet sich mit ästhetisch-theoretischer Perspektive den unterschiedlichen Varianten:

· Suspense - die vor allem in den Filmen Alfred Hitchcocks perfektionierte ‚Erwartungsspannung’;

· Schock - die unsanfte Überraschung des Zuschauers mit einem erschreckenden Ereignis, wie wir es vor allem im Kontext des Horrorgenres erleben;

· Thrill - die latente Beunruhigung, eine Spannung, die auf Angst basiert, wie wir sie aus dem Psychothriller und Paranoiafilm kennen.

Die unterschiedlichen Ausdifferenzierungen dieser Mechanismen werden an teilweise sehr bekannten Beispielen quer durch die Filmgeschichte analysiert. Dazu sollten folgende Filme bereits vor Veranstaltungsbeginn gesichtet werden:

The Adventures of Dolly (Griffith), Die Büchse der Pandora (Pabst), M - Eine Stadt sucht einen Mörder (Lang), The Thirty-Nine Steps / Die neununddreißig Stufen (Hitchcock), The Spiral Staircase / Die Wendeltreppe (Siodmak), Les Diaboliques / Die Teuflischen (Clouzot), Peeping Tom / Augen der Angst (Powell), Psycho (Hitchcock), Repulsion / Ekel (Polanski), Hush, hush, Sweet Charlotte / Wiegenlied für eine Leiche (Aldrich), French Connection / Brennpunkt Brooklyn (Friedkin), The Conversation / Der Dialog (Coppola), Sisters / Schwestern des Bösen (de Palma), Suspiria (Argento), Halloween (Carpenter), The Silence of the Lambs / Das Schweigen der Lämmer (Demme), Seven / Sieben (Fincher), Lost Highway (Lynch), Scream (Craven), Haute Tension / High Tension (Aja), u.a.

Weitere Vorschläge können in der ersten Sitzung diskutiert werden.

Literatur:

Michael Balint: Angstlust und Regression. Beitrag zur psychologischen Typenlehre, Stuttgart 1960 – Georg Seeßlen: Kino der Angst – Thriller, Marburg: Schüren 1995 – Francois Truffaut: Mr. Hitchcock, wie haben Sie das gemacht?, diverse Ausgaben. Weitere Literatur wird zu Beginn der Veranstaltung genannt.

Proseminar

PS
Marcus Stiglegger/Andrej Balzer


Geschichte und Ästhetik des Hongkong-Films 


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

Nach Ende des Zweiten Weltkrieges entwickelte sich Hongkong zu einer der führenden Filmindustrien der Welt. Die beiden großen Studios Shaw-Brothers und Cathay waren nach dem Vorbild des klassischen amerikanischen Studiosystems organisiert und eroberten in den 60er Jahren zunächst mit Musicals und Komödien den asiatischen Kinomarkt. Der große kommerzielle Erfolg von One-Armed-Swordsman und Come Drink With Me legte den Grundstein für die Produktion von Martial-Arts-Filmen. Dank Bruce Lee wurde das Genre später auch außerhalb Asiens bekannt  und sorgte in der westlichen Welt für eine enorme Nachfrage an Kampfsportfilmen. Der frühe Tod Lees und die Massenproduktion anspruchsloser Martial-Arts-Filme führten in den späten 70er Jahren zu einer Krise. Mit der „New Wave“ tauchte schließlich eine neue Generation von Filmemachern auf, deren Filme sich inhaltlich und stilistisch von der gängigen Massenware der großen Studios unterschieden. Werke wie Dangerous Encounter – First Kind oder Cops and Robbers sorgten für eine künstlerische Wiederbelebung der Filmindustrie. In den 80er Jahren wurden dann der Geister- und Vampirfilm, der Polizeifilm und die Komödie populär. Das Martial-Arts-Genre hatte mit Jackie Chan einen neuen Star gefunden und A Better Tomorrow definierte den „Heroic-Bloodshed-Film“. Mitte des Jahrzehnts debütierte eine „zweite Welle“ junger Regisseure, die in ihren Filmen besonders die Identität Hongkongs in Hinblick auf die Übernahme Chinas im Jahr 1997 thematisierten. 

Das Proseminar vermittelt den Teilnehmern Grundkenntnisse über die Geschichte und Ästhetik des Hongkong-Films von seinen Anfängen bis in die Gegenwart. Dabei werden einzelne, ausgesuchte Filme betrachtet, die entweder exemplarisch für ein spezifisches Genre und/oder für das Oeuvre eines Regisseurs stehen. 

Bei den folgenden Filmen handelt es sich lediglich um eine Auswahl, die einen Überblick über die Vielfalt des Hongkong-Kinos vermitteln. Teilnehmer des Seminars sollten sich vor Beginn möglichst viele Filme aus verschiedenen Dekaden angesehen haben:

Come Drink With Me (1966 – King Hu) – One Armed Swordsman / Das goldene Schwert des Königstigers (1967 – Chang Cheh) – Fist of Fury / Todesgrüße aus Shanghai (1972 – Lo Wei) – 36 Chambers of Shaolin / Die 36 Kammern der Shaolin (1978 – Lau Kar Leung) – Dangerous Encounter First Kind / Söldner kennen keine Gnade (1980 – Tsui Hark) – Aces Go Places / Mad Mission (1982 – Eric Tsang) – Long Arm of the Law / Hong Kong Vice (1984 – Johnny Mak) – Police Story (1985 – Jackie Chan) – Peking Opera Blues (1986 – Tsui Hark) – A Better Tomorrow / City Wolf (1986 – John Woo) – City on Fire (1987 – Ringo Lam) – The Killer (1989 – John Woo) – Once Upon A Time In China (1991 – Tsui Hark) – Chungking Express (1994 – Wong Kar-Wai) – Fallen Angels (1995 – Wong Kar-Wai) – The Mission (1999 – Johnny To) – Infernal Affairs (2002 – Andrew Lau) 

LITERATUR: Bordwell, David: Planet Hong Kong. Popular Cinema and the Art of Entertainment. Cambridge 2000. – Hall, Kenneth: John Woo. The Films. North Carolina 1999. – Hammond, Stefan/Wilkins, Mike: Sex und Zen und eine Kugel in den Kopf. Der Hongkong-Film. München 1999. – Logan, Bey: Hong Kong Action Cinema. New York 1995. – Morton, Lisa: The Cinema of Tsui Hark. North Carolina 2001. – Rehling, Petra: Schöner Schmerz. Das Hongkong-Kino zwischen Traditionen, Identitätssuche und 1997-Syndrom. Mainz 2002. – Vazquez, Louis: Die Kreativität der Verlorenen im Angesicht Babylons. Fragmentierung und Großstadt in den Filmen von Wong Kar-Wai. In: Stiglegger, Marcus (Hrsg.): Splitter im Gewebe. Filmemacher zwischen Autorenfilm und Mainstreamkino. Mainz 2000. – Teo, Stephen: Hong Kong Cinema. The Extra Dimensions. London 1997. – Umard, Ralph: Film ohne Grenzen. Das neue Hongkong Kino. Lappersdorf 1996. 

Proseminar

PS
Oliver Keutzer


Studien zum Melodram


[2-std.], Mo 17-19, c.t., Hörsaal

Das im Melodram immer wieder aufs Neue inszenierte Experiment der großen Gefühle – gespiegelt u.a. in der symbolischen Aufwertung des Dekors, in der Ekstatisierung menschlichen Leidens sowie in der Nobilitierung der Liebe bis in den Tod – folgt oft einer recht einfachen Versuchsanordnung: Es geht um Lieben und Geliebtwerden und die schmerzliche Erkenntnis, das beides zusammen nur höchst selten zu haben ist. Diese Ungleichheit bzw. Ungleichzeitigkeit der Gefühle wird durch die Diskrepanz zwischen der Handlungslogik des Melodrams und unserer Alltagserwartung an Wahrscheinlichkeit und Plausibilität oft noch um ein Vielfaches verstärkt: Im Melodram dominiert Außergewöhnliches immer wieder über Gewöhnliches, greifen Schicksal oder Zufall ein ums andere Mal machtvoll und überhöhend in Leben und Empfinden der Charaktere ein. Trotzdem (oder vielleicht sogar deswegen?) zählt das Genre, das Erich von Stroheim einmal den „Vater des Bastards Kino“ nannte und das lange als „Weepie“ oder „tear-jerker“ diskreditiert wurde, bis heute zu den erfolgreichsten in der Kinomaschinerie Hollywoods.

Das Seminar will zum einen die wichtigsten historischen Entwicklungstendenzen des Genres beleuchten: von seinen frühen Protagonisten (D. W. Griffith, Erich v. Stroheim) über seine Hochphase im klassischen Hollywoodkino (Douglas Sirk, Vincente Minnelli) bis zu neueren Variationen (Pedro Almodóvar, Jane Campion, Lars von Trier). Zum anderen stehen thematische und ästhetische Gemeinsamkeiten melodramatischen Erzählens (schematisierte Erzähldramaturgien, stereotype Charakterkonstellationen) auf dem Programm. Über den filmanalytischen Blick hinaus möchte das Seminar jedoch auch für die ideologischen und gesellschaftskritischen Potenziale des Melodrams sensibilisieren: Wenn es das Leid(en) einzelner Charaktere trotz ästhetischer Überhöhung inmitten konkreter, historischer Gesellschaftsfor-mationen darstellt, können seine erzählerischen Konstruktionen auch immer wieder transparent werden für die Gewalt des Gesellschaftlichen, die diese verhandeln.

Filmauswahl: Broken Blossoms / Gebrochene Blüten (1919, D.W. Griffith) – Way Down East / Weit Im Osten (1920, D.W. Griffith) – Blonde Venus (1932, Josef von Sternberg) – Opfergang (1942-44, Veit Harlan) – Now, Voyager / Reise Aus Der Vergangenheit (1942, Irving Rapper) – Duel In The Sun / Duell In Der Sonne (1946, King Vidor) – The Best Years Of Our Lives / Die Besten Jahre Unseres Lebens (1946, William Wyler) – Orphée (1950, Jean Cocteau) – All That Heaven Allows / Was Der Himmel Erlaubt (1955, Douglas Sirk) – Home From The Hill / Das Erbe Des Blutes (1960, Vincente Minnelli) – Les Choses De La Vie / Die Dinge Des Lebens (1970, Claude Sautet) – Mortelle Randonnée / Das Auge (1982, Claude Miller) – Out of Africa / Jenseits Von Afrika (1985, Sydney Pollack) – Matador (1986, Pedro Almodóvar) – The Piano (1993, Jane Campion) – The Age Of Innocence / Zeit Der Unschuld (1993, Martin Scorsese) – The Bridges Of Madison County / Die Brücken Am Fluss (1995, Clint Eastwood) – Romance (1998, Catherine Breillat) – Far From Heaven (2002, Todd Haynes) – Dogville (2003, Lars von Trier) – My Life Without Me / Mein Leben Ohne Mich (2003, Isabelle Coixet) – Lost In Translation (2003, Sofia Coppola). 
Einführende Literatur: Georg Seeßlen: Kino der Gefühle. Geschichte und Mythologie des Film-Melodrams. Reinbek b. Hamburg 1980 – Christine Gledhill (Hrsg.): Home is Where the Heart Is. London 1994 – Christian Cargnelli / Michael Palm (Hrsg.): Und immer wieder geht die Sonne auf. Texte zum Melodramatischen im Film. Wien 1994 – Ursula Vossen: Melodram. In: Thomas Koebner (Hrsg.): Sachlexikon des Films. Stuttgart 2002.

Proseminar

PS
Andreas Rauscher


Tim Burton


[2-std.], Mo 11-13, c.t., Seminarraum

Seit zwanzig Jahren zählt Tim Burton zu den Ausnahmeerscheinungen Hollywoods. Selbst wenn er wie im Fall der beiden BATMAN-Filme (1989 und 1992) oder seiner PLANET OF THE APES (2001)-Reimagination unter den Bedingungen des Mainstream-Blockbuster-Kinos arbeitet, tragen seine Filme eine unverkennbare, persönliche Handschrift. Seit seinen frühesten Werken kennzeichnet seine Arbeit eine ausgeprägte Sympathie für Außenseiter und eine Vorliebe für die bizarren Seiten der Popkultur. 

Das Phantastische hat bei Tim Burton seine Unschuld, aber nicht seine Magie verloren. Die Beschäftigung mit märchenhaften Motiven ist in seinem Oeuvre mit einem systematischen Perspektivenwechsel verbunden, der die kulturindustrielle Naivität der Disney Productions, bei denen er Anfang der achtziger Jahre als Zeichner begann, weit hinter sich lässt. Die geplagten Gespenster in BEETLEJUICE (1988) können sich nur mit Hilfe eines Bioexorzisten gegen menschliche Quälgeister zur Wehr setzen. In EDWARD SCISSORHANDS (1990) erweist sich ein gotisches Schloss als Zuflucht vor der Intoleranz Suburbias. Die Bewohner des Halloween-Landes in NIGHTMARE BEFORE CHRISTMAS (1994) werden bei ihrem Versuch Weihnachten zu feiern mit der menschlichen Ignoranz konfrontiert, und Johnny Depp muss als aufgeklärter Ermittler Ichabod Crane in SLEEPY HOLLOW (1999) feststellen, dass es sich mit der Wahrheit um den geheimnisvollen kopflosen Reiter komplizierter verhält, als er es auf den ersten Blick vermutete. In BIG FISH (2004) verdichten sich die vermeintlichen Mythen des Alltags schließlich selbst zur imaginären Biographie des Protagonisten.             

Tim Burtons Begeisterung für den klassischen Horrorfilm und ausgefallene B-Pictures resultiert in einer subversiven Revision traditioneller Genreformen, denen er neue Qualitäten verleiht und in ihnen überraschende Ambivalenzen entdeckt. Der Mitternachtsdetektiv Batman offenbart ähnliche psychologische Abgründe wie seine Gegenspieler. Die anarchischen Marsianer schaffen eine spielfreudige Alternative zum martialischen INDEPENDENCE DAY und ED WOOD (1995), berühmt-berüchtigt als „schlechtester Regisseur aller Zeiten“, entdeckt unerwartete Gemeinsamkeiten mit Orson Welles.     

Im Mittelpunkt des Seminars stehen wiederkehrende Motive und die ästhetischen Strategien Burtons, sowie sein innovativer Umgang mit den Mythen der Popkultur. Darüber hinaus wird auch die mehrfache Zusammenarbeit mit Schauspielern wie Johnny Depp oder Komponisten wie Danny Elfman, der mit seinen Scores einen wesentlichen Beitrag zur Wirkung des Burtonschen Kosmos leistet, thematisiert.      

Im Seminar werden folgende Filme behandelt: Die Kurzfilme VINCENT (1982) und FRANKENWEENIE (1984) – PEE WEE’S BIG ADVENTURE (1985) – BEETLEJUICE (1988) – BATMAN (1989) – EDWARD SCISSORHANDS / EDWARD MIT DEN SCHERENHÄNDEN (1990) – BATMAN RETURNS / BATMANS RÜCKKEHR (1992) – NIGHTMARE BEFORE CHRISTMAS (1994) – ED WOOD (1995) – MARS ATTACKS (1996) – SLEEPY HOLLOW (1999) – PLANET OF THE APES / PLANET DER AFFEN (2001) – BIG FISH (2004) 

Literatur:  Michelle Le Blanc und Colin Odell: Tim Burton (Pocket Essentials), Harpenden 2001 – Helmut Merschmann: Tim Burton, Berlin 2000 – Andreas Rauscher: Die dunkle Seite von Disneyland – Die Filme von Tim Burton, in: Marcus Stiglegger (Hg.): Splitter im Gewebe – Filmemacher zwischen Autorenfilm und Mainstream, Mainz 2000 – Mark Salisbury: Burton on Burton, London 1995 – Verschiedene: Screenshot – Texte zum Film Nr. 10, Mainz 2000 – Paul A. Woods: Tim Burton – A Child’s Garden of Nightmares, London 2002. 

Proseminar

PS
Dieter Schrohe


Erfolgsfaktoren im Film

[2-std.], Fr 10-12, c.t., Hörsaal

Das amerikanische Filmgeschäft hat sich in den letzten Jahrzehnten zum zweitgrößten Exportfaktor in der Handelsbilanz der Vereinigten Staaten entwickelt. Mit insgesamt 9.4 Milliarden Dollar hat das Kinojahr 2004 in den USA sogar für einen neuen Umsatzrekord gesorgt und übertraf trotz zahlreicher Sequels den bisherigen Rekord aus dem Jahre 2002 (9.3 Milliarden Dollar). Allein auf dem deutschen Markt hielten die US-Filmverleiher jahrelang einen Marktanteil von durchschnittlich 80% und bauten kontinuierlich ihr weltweites Distributionsnetz aus. Erst im letzten Jahr wurde die Erfolgsstory der amerikanischen Major Companies, die immer aufwendigere Produktions- und Marketingaktivitäten forderte, durch den Erfolg deutscher Filme unterbrochen. Mit einem Marktanteil von 23,5 % stellte der deutsche Film ein 30-Jahres-Hoch auf und setzte sich auch auf Festivals gegen die meisten europäischen Konkurrenten durch. Doch wie sind diese Zahlen zu bewerten und was steckt wirklich hinter den so oft beschriebenen Erfolgsbilanzen der Blockbuster die in den Medien veröffentlicht werden? William Goldman stellt in seinem Buch „ Das Hollywoodgeschäft“ einen Kernsatz in den Vordergrund: NIEMAND WEISS BESCHEID. Doch gibt es wirklich kein Erfolgsrezept für den Film? 

Das Proseminar „Erfolgsfaktoren im Film“ wird sich mit dieser Frage auseinandersetzen und die vermeintlichen „Gewinnbringer“, wie Produktionskosten, Starpower, Auszeichnungen sowie Marketingaktivitäten und Pressearbeit anhand der Tops und Flops der vergangenen  Jahre untersuchen. Darüber hinaus werden die unterschiedlichen Marketingstrategien der amerikanischen Major Companies mit denen der deutschen Filmverleiher verglichen und die wesentlichen Unterschiede herausgearbeitet. Anhand statistischer Analysen werden die „tatsächlichen“ Erfolge einzelner Filme besprochen und Independent-Filme auf ihr Erfolgspotential untersucht. Die Teilnehmer/Innen haben die Aufgabe, die Zielgruppenrelevanz aktueller Filme zu beurteilen und die daraus resultierende Erwartungshaltung der Rezipienten zu bestimmen. Weiterhin wird auf den DVD/Video-Markt, Pay- und Free-TV sowie auf die Auswirkungen der Filmpiraterie eingegangen. 

Achtung! Eine Voranmeldung unter d.schrohe@t-online.de ist dringend erforderlich.

Einführende Literatur: 

Robert Blanchet: Blockbuster, Marburg 2003 - Wolfgang Seufert: Film- und Fernsehwirtschaft in Deutschland, Berlin 2002 - James Monaco: Film verstehen, Hamburg 2000 - William Goldman: Das Hollywood Geschäft, Bergisch Gladbach 1999 -  Robert S. Sennett: Traumfabrik Hollywood, Hamburg 1998 - Nicolaus Schröder: spezial: Filmindustrie, Hamburg 1995 

Weiterführende Literatur:  

Birgit Schwenger: Strategien des Ereigniskinos, Bochum 2002 - Dirk Blothner: Erlebniswelt Kino, Bergisch Gladbach 2001 - Curt-Rudolf Christof: Mit den Stars verdienen, Wiesbaden 2002 - Michael Gaitanides: Ökonomie des Spielfilms, München 2001 - Manfred Auer: Top oder Flop?, Gerlingen 2000 - William Goldman: Wer hat hier gelogen, Bergisch Gladbach 2001 - James Ulmer: Hollywood Hot List, New York 2000 – Constantin Lange: Erfolgspotentiale im Spielfilm, Berlin 1999 - John Durie, Annika Pham, Neil Watson: Marketing and Selling Your Film Around the World, 1998 –  Bill Daniels, David Leedy: Movie Money: Understanding Hollywoods Accounting 
Practices, 1997. 

Hauptseminar

HS
Thomas Koebner


Buster Keaton


[3-std.], Mo 14-17, c.t., Hörsaal

Das  Seminar soll die Analysen zu Chaplins Filmen fortsetzen. Keaton ist zweifellos der bedeutendste Gegenentwurf zum Trampkonzept Chaplins gelungen. Berühmt ist er nicht nur wegen der äußerst reduzierten Mimik, wegen seiner furiosen Körperartistik, sondern auch für die Vorliebe, mit der Technik zu spielen und sie am Ende auch zu beherrschen, ein ‚Gewinner der Moderne’ (ganz anders also als der Chaplinsche Tramp). Ich würde folgende Filme für die nähere Diskussion vorschlagen (von den meisten Keaton-Filmen gibt es brauchbare, zum Teil sehr gute Aufzeichnungen auf Video): 

One Week (1920)

Neighbors (1921)

Our Hospitality (1923)

Sherlock Jr. (1924)

The Navigator (1924)

Seven Chances (1925)

Go West (1925)

Battling Butler (1926)

The General (1926) 

College (1927)

Steamboat Bill Jr. (1928)

Hauptseminar

HS
Thomas Koebner


Polit-Thriller


[3-std.], Di 16-19, c.t., Hörsaal 

Dieses Genre hat eine schmale, aber bedeutsame Geschichte, die bis in die Gegenwart reicht. Als einer der ‚Erfinder’ des Polit-Thrillers gilt der griechische Regisseur Constantin Costa-Gavras, der mit seinem Film Z (1969) vorführte, dass politische Intrigen und Staatsstreiche durchaus mit der Dramaturgie eines Thrillers im Film erzählt werden können, bei der es um Tod oder Leben geht. Er machte durch sein Beispiel darauf aufmerksam, dass in der Filmgeschichte seltener als in der Theatergeschichte von der Möglichkeit Gebrauch gemacht wird, politische Händel und Verwicklungen, auch der jüngeren Vergangenheit, künstlerisch aufzuarbeiten – wobei das Ergebnis eher als Dokumentation hochdramatischer Vorgänge oder auch als ‚engagierter’ Appell an das Publikum verstanden werden kann. 

Shakespeare hat für das „Spiel der Mächtigen“ mit seinen Königsdramen eine Ausdrucks-Form gefunden, die in den so genannten historischen Dramen des 18. und 19. Jahrhunderts fortgesetzt worden ist (meist auch, um versteckt Portraits des  idealen und falschen Herrschers zu illustrieren). Der Polit-Thriller, der Elemente der detektivischen Investigation und der Reportage neben der rekonstruierenden Inszenierung aufgreifen kann, sucht sich meistens „Skandale“ der jüngsten Vergangenheit aus. 

In Italien hat sich in den 60er/70er Jahren – angesichts der unheilvollen Verschränkung zwischen katholischer Staatspartei und Mafia – eine besonders auffällige Produktion des Polit-Thrillers ergeben, in der oft der Kampf des mutigen Einzelgängers gegen ein korruptes System nur zum Teil zur Aufklärung und manchmal zur Niederlage des Rebellen führt: Filme von Francesco Rosi – Wer erschoss Salvatore G.? (1962), Hände über der Stadt (1963), Der Fall Mattei (1972), Lucky Luciano (1974), Die Macht und ihr Preis (1976), Drei Brüder (1981) usw. – oder Damiano Damiani – Der Tag der Eule (1967) oder Der Clan, der seine Feinde lebendig einmauert (1971) –, Elio Petri Ermittlungen gegen einen über jeden Verdacht erhabenen Bürger (1970) und Margarethe von Trotta Zeit des Zorns (1993) sind durchaus Filmen von Costa-Gavras, wie Das Geständnis (1970) oder Missing (1982), an die Seite zu stellen. 

In Amerika fristet der aufmüpfige Polit-Thriller gegenwärtig nur ein Inseldasein: zum Glück hat er in Oliver Stone einen ansehnlichen Repräsentanten gefunden – man denke an Filme wie JFK (1991) oder Nixon (1995). Eine gewisse Vorarbeit leisteten indes die so genannten Paranoia-Filme der 70er und 80er Jahre, zu denen vor allem The Parallax View (1974), All the President’s Men (1976), Sophie’s Choice (1982) oder Presumed Innocent (1990) von Alan J. Pakula und Three Days of the Condor (1975) von Sydney Pollack zu rechnen sind. 

Im Seminar wird besonders darauf zu achten sein, wie weit allgemeine Gesellschaftskritik als Systemanalyse und ‚letztinstanzliche’ Rechtsprechung im Einzelfall im Medium der Fiktion oder Semifiktion ineinander übergehen. 

Eine genauere Auswahl der Beispiele wird zu Beginn des Seminars vorgestellt. Ich empfehle (hoffentlich nicht vergeblich), die meisten dieser Filme in der vorlesungsfreien Zeit zu besichtigen.

Hauptseminar

HS
Norbert Grob/Thomas Klein


Die französische Nouvelle vague


[4-std.], Do 13-17, c.t., Hörsaal

Das Seminar wird die Umbruchzeit im französischen Kino der späten fünfziger und frühen sechziger Jahre behandeln. Zunächst die Anfänge der späteren Vertreter der Nouvelle vague mit dem Schreiben über Filme, dann ihre Vorliebe für die großen Autoren des Kinos, schließlich ihre Arbeiten fürs Kino: die ersten Kurzfilme, die ersten großen Arbeiten.

Das Seminar ist vierstündig angesetzt, weil die Sichtung längerer Ausschnitte der jeweiligen Filme in die Lehrveranstaltung integriert werden soll.

Louis Malle (1958/L’Ascenseur pour l’échafaud) und Claude Chabrol (1958/Le Beau Serge), Eric Rohmer (1959/Le Signe du lion) und François Truffaut (1959/Les Quatre Cents Coups), Jean-Luc Godard (1959/A Bôut de souffle) und Jacques Rivette (1961/Paris nous appartient): Als diese Regisseure anfingen, das Kino zu erneuern, das ihnen „dazu dient(e), das Leben zu entdecken“, galt ihre Auflehnung der „Tradition der Qualität“: Filmen voller Talent und Geschmack, ordentlich geschrieben, ausgestattet und inszeniert – brillant, aber formlos. Truffaut klagte gegen das „nutzlose Mühewalten“, das „auf der Leinwand doch zu nichts“ führe als zu „ausgeklügelten Einstellungen, komplizierten Beleuchtungseffekten, ‚geleckter‘ Fotografie.“ Dieser Charakter des Kinos sollte verändert werden, der Ausdruck der Filme revolutioniert. So wandten sie sich radikal gegen das konventionelle Kino, wo es nur darum gehe, „Menschen in eine abgeschlossene Welt einzusperren, die durch Formeln, Wortspiele und Maximen verbarrikadiert ist“, statt „sie sich vor unseren Augen zeigen zu lassen, wie sie sind.“

Rivette sprach in diesem Zusammenhang vorwurfsvoll von einem „Kino des rhetorischen Diskurses“, in dem „alles sich den gebräuchlichen und vielseitig verwendbaren Formeln, zu Stereotypen für jeden Zweck erstarrt, beugen“ müsse: „das Universum wird eingefangen und zerstört in einem Netz formaler Konventionen.“

Für ihre eigene Arbeit war dagegen wichtig, den point of view betont subjektiv anzulegen, und der mise en scène, der Anordnung ihrer Figuren im Raum, höchste Aufmerksamkeit zu widmen. 

Die Filmemacher der Nouvelle werden in ihrer Entwicklung vorgestellt, mit den frühen Experimenten und den vielen Brüchen im Verlauf ihrer Karriere, so dass sich am Ende ein umfassendes Bild der persönlichen Intentionen und der ästhetischen Aufbrüche der Bewegung ergibt.

Literatur:

Textsammlungen von Godard, Rivette, Rohmer, Truffaut (alle auf dt. erschienen)

James Monaco: The New Wave. Oxford 1976 (neu : 2004) – Jean-Luc Douin : La Nouvelle vague 25 ans après. Paris 1983 – Jean-Michel Frodon : L’âge moderne du cinéma français. Paris 1995 – Frieda Grafe (Hg.): Nouvelle Vague. Wien 1996 – Michel Marie : La Nouvelle vague. Paris 1995 – Themenheft: Screenshot. Heft 12. 4/2000 – Frieda Grafe: Nur das Kino. 40 Jahre mit der Nouvelle vague. Berlin 2001 – Scarlett Winter/Susanne Schlünder (Hg.): Körper – Ästhetik – Spiel. Zur filmischen écriture der Nouvelle vague. München 2004

Dazu Essays über die einzelnen Regisseure:

von Thomas Gagalick, Rainer Gansera, Frieda Grafe, Ulrich Gregor, John Francis Kreidl, Luc Moullet, Toby Mussman, Karlheinz Oplustil, Enno Patalas, Richard Roud, Wolfram Schütte, Robin Wood u.a. (die Literatur zu den einzelnen Regisseuren wird zu Beginn des Seminars vorgelegt).



Hauptseminar

HS
Bernd Kiefer


Film und Psychoanalyse

[3-std.], Mo 11-14, c.t., Hörsaal

Selbst wenn man davon absieht, dass im Jahr 1895 sowohl der Film als auch die Psychoanalyse das Licht der Welt erblickten, sind das neue Medium und die neue Theorie der Subjektivität und der Kultur seither auf vielfältige Weise fast zwillingshaft verbunden. Nur einige wenige Beispiele: Die Psychoanalyse inspirierte G. W. Pabsts Filme Geheimnisse einer Seele (1926) und Die Büchse der Pandora (1929), und die Surrealisten trieben mit ihr ein subversives Spiel, v. a. Luis Bunuel in Un Chien andalou (1928) und in L`Age d`or (1930). Hitchcock machte sie zum Thema und nutzte sie dramaturgisch, u. a. in Spellbound / Ich kämpfe um dich (1945) und in Marnie (1964), und wird immer wieder selbst psychoanalytisch interpretiert, etwa von Donald Spoto und Slavoj Zizek. John Huston ließ sich gar von Jean Paul Sartre ein ambitioniertes Drehbuch für einen Film über ihren Begründer schreiben und drehte Freud (1961) dann doch konventioneller. Pier Paolo Pasolini (Edipo Re / König Ödipus und Teorema) und Bernardo Bertolucci (Il Conformista / Der Konformist und La Luna) verbanden Psychoanalyse und Marxismus in den 1960er und 1970er Jahren in ihren filmischen Analysen der Neurosen des Bürgertums, und bei Woody Allen wird die Psychoanalyse schließlich zum Fundus der Komik. Daneben hat sie natürlich im Zuge ihrer Popularisierung erhebliche Wirkung gehabt auf Drehbuchautoren, Regisseure, Filmkritiker und das Filmpublikum. Vor allem jedoch wird die Psychoanalyse seit den 1970er Jahren höchst bedeutsam bei der Formulierung neuer filmtheoretischer Konzepte, die die Frage nach dem „artifiziellen Charakter des Kino-Subjekts“ (Jean-Louis Baudry) stellen und das Kino-Dispositiv, Wunschproduktion und Identifikation, Blick, Körper und Geschlecht / Gender erforschen.

Im Seminar sollen einige Grundzüge dieser Zwillingshaftigkeit von Film und Psychoanalyse aufgearbeitet werden. Es sind also Texte zu lesen und zu interpretieren von Sigmund Freud, Jacques Lacan und von psychoanalytisch inspirierten FilmtheoretikerInnen. Dann geht es um beispielhafte Filminterpretationen aus psychoanalytischer Sicht und zuletzt um den Versuch, mittels psychoanalytischer Konzepte eigene Filminterpretationen zu entwerfen. Nach einer Einführung in das Thema sollen die Studierenden in Gruppenarbeit (max. 3 Studierende) Texte und Filminterpretationen vorstellen. In der ersten Sitzung wird ein Seminarplan präsentiert, in den Wünsche der Studierenden eingehen können. Die Teilnahme am Seminar setzt die intensive Mitarbeit (Lektüre und das Sichten von Filmen) aller Studierenden voraus.

Zur Einführung sind zu lesen: Barbara Creed: Film and psychoanalysis, in: John Hill / Pamela Church Gibson (Hg.): The Oxford Guide to Film Studies, Oxford, New York 1998, S. 77 - 90; Susan Hayward: Psychoanalysis, in: Susan Hayward: Key Concepts in Cinema Studies, London, New York 1996, S. 273 - 295, und Hermann Kappelhoff: Kino und Psychoanalyse, in: Jürgen Felix (Hg.): Moderne Film Theorie, Mainz 2002, S. 130 - 167 (mit einer Kurzbibliografie und einer Beispielanalyse von James Camerons Titanic). Diese Texte werden ab Ende des Wintersemesters als Kopiervorlagen in einem Ordner im Sekretariat zur Verfügung stehen. Sehr nützlich für die Arbeit im Seminar und deshalb zur Anschaffung empfohlen ist zudem das lexikalische Buch von J. Laplanche / J.-B. Pontalis: Das Vokabular der Psychoanalyse, Frankfurt am Main 1972, greifbar als Suhrkamp-Taschenbuch (stw 7).

Hauptseminar

HS
Fabienne Liptay


Stilfragen des Films

[3-std.], Mi 11-14, c.t., Hörsaal

Der Begriff „Stil“ leitet sich ab vom lateinischen „stilus“ („Schreibstift“ bzw. „Art der Schrift“), womit in der antiken Rhetorik auch die „Rede- und Ausdrucksweise“ bezeichnet wurde. Auf den Bereich bildlicher Darstellung in der Kunst angewandt, benennt der Begriff die visuelle Form, in der sich ein bestimmter Inhalt präsentiert. Gemeint ist damit das „‚optische’ Schema“ (H. Wölfflin), das ein Werk (oder mehrere Werke) durch ein bewusst gewähltes Arrangement von Ausdrucksformen bei gleichzeitigem Ausschluss anderer übergreifend prägt. Dieses Schema ist in seiner Eigenart ebenso unverwechselbar wie vergleichbar: „Der Stil entspricht und widerspricht der Autonomie des Einzelkunstwerks. (...) Er belässt dem Kunstwerk seine Einmaligkeit und zieht gleichwohl Verbindungslinien zu anderen Kunstwerken“. (N. Luhmann) Damit ein Film einem Personalstil, einem Epochen- oder Nationalstil überhaupt zugeordnet werden kann, muss er sich von anderen prägnant abheben und zugleich bestehende Darstellungskonventionen aufgreifen.

In der Filmtheorie hat der Stilbegriff häufig Anwendung gefunden, um die Formierung einer spezifischen ‚Filmsprache’ sowie den Zusammenhang nationaler und historischer Ausprägungen zu erklären. Das Seminar zielt indes weniger auf die Skizzierung einer Stilgeschichte des Films, als auf die Frage nach den Kriterien der Stilbeschreibung, wie sie Heinrich Wölfflin in seinen „Kunstgeschichtlichen Grundbegriffen“ (1915) für die bildende Kunst entwickelt hat, um den Wandel der Gestaltungs- und Anschauungsformen zu systematisieren. Für den Film, der über eigene Ausdrucksmodalitäten verfügt und eine eigene Geschichte stilistischer Entwicklungen und Sonderformen geschrieben hat, müssen solche Beschreibungskriterien noch gefunden werden.

Das Seminar gliedert sich in einen theoretischen und einen praktischen Teil: Nach einer anfänglichen Bestimmung des Stilbegriffs werden die unterschiedlichen Ansätze seiner Anwendung in der kunst- und filmwissenschaftlichen Forschung (etwa bei Wölfflin, Gombrich, Panofsky, Bazin, Burch und Bordwell) beleuchtet. Die Lektüre ausgewählter kunst- und kulturtheoretischer Schriften zum Stilbegriff bilden die Grundlage für die Stilanalyse ausgewählter Filmbeispiele und Fallstudien im zweiten Teil. Die klassische Form des Hollywoodkinos, die David Bordwell auch als „invisible style“ bezeichnet, kann dabei als ein möglicher Bezugspunkt dienen, um abweichende Stilkonzepte zu identifizieren, die mehr oder weniger augenfällig oder ‚stilisiert’ erscheinen.

Literatur (Auswahl): Bordwell, David: On The History of Film Style. Cambridge, Mass. / London 1997 – Ejchenbaum, Boris M.: Probleme der Filmstilistik. In: Franz-Josef Albersmeier (Hrsg.): Texte zur Theorie des Films. Stuttgart 1995, S. 100-140 – Gombrich, Ernst H.: Norm und Form. Die Stilkategorien der Kunstgeschichte und ihr Ursprung in den Idealen der Renaissance. In: Dieter Heinrich / Wolfgang Iser (Hrsg.): Theorien der Kunst. Frankfurt a.M. 1982 – Gumbrecht, Hans Ulrich / Pfeiffer, K. Ludwig (Hrsg.): Stil. Geschichten und Funktionen eines kulturwissenschaftlichen Diskurselements. Frankfurt a.M. 1986 – Salt, Barry: Film Style and Technology. History and Analysis. London 1992 – Panofsky, Erwin: Stil und Medium im Film & Die ideologischen Vorläufer des Rolls-Royce-Kühlers. Frankfurt a.M. 1999 – Prümm, Karl / Bierhoff, Silke / Körnich, Matthias: Kamerastile im aktuellen Film. Marburg 1999 – Wuss, Peter: Originalität und Stil. Zu einigen Anregungen der Formalen Schule für die Analyse von Film-Stilen. In: Montage/AV 7 (1998) 1, S. 145-167.

Hauptseminar

HS
Susanne Marschall/Matthias Bauer

Grundfragen der Bildwissenschaft: 

Lektüre theoretischer Texte

[3-std.], Mo 17-20, c.t., Seminarraum

Der Mensch ist ein Augenwesen. Die weitaus meisten Gehirnareale, die mit der Wahrnehmung seiner Umwelt befasst sind, verarbeiten optische Informationen. Die Medien kommen dieser neurobiologischen Prädisposition mit immer neuen Bildern entgegen. Was nicht auf Anhieb sichtbar ist, wird durch bildgebende Verfahren der Transformation visualisiert – vom antiken Gebäudegrundriß über das Teleskop bis zur Nanowelt, die im Okular eines Rastertunnel​mikroskops erscheint. Auch muss man nur an den Einfluss erinnern, den unlängst die Folterfotos aus Abu Ghraib auf die internationale Politik und die öffentliche Moral ausgeübt haben, um die gesellschaftliche Bedeutung von Bildern zu ermessen. Tatsächlich ist denn auch schon seit geraumer Zeit vom ‚pictorial‘ oder ‚iconic turn‘ die Rede. Der amerikanische Literaturwissenschaftler William Mitchell und der deutsche Kunsthistoriker Gottfried Boehm, von denen diese beiden Formeln stammen, haben damit eine interdisziplinäre Forschungsperspektive eröffnet, die sich durch zahlreiche Schnittstellen auszeichnet und als Paradefall für die Notwendigkeit einer ‚transversalen Vernunft‘ (Wolfgang Welsch) angesehen werden kann: Wenn sich Kultur- und Kognitionswissenschaftler, Gehirnforscher und Medienphilo​sophen über die Wende zum Bildhaften und den Schub der Bilder verständigen, entsteht ein synreferentieller Bezirk von Kreuz- und Querbezügen, die nicht ohne weiteres von einer Fachtermino​logie in die andere übersetzt werden kann. Das ist zugleich ein theoretisches und ein pragmatisches Problem; es betrifft die Logik, die Ästhetik und die Heuristik der Bilder. Was zum Beispiel genau ist eine piktoriale Repräsentation? Hat sie ein organisches Substrat? Entspricht ihr ein bestimmtes Medienformat oder macht es gar keinen Sinn, in Bezug auf mentale Prozesse von bildhaften, filmartigen oder gemäldeanalogen Vorstellungen zu sprechen? Klar ist, dass man den vielen verschiedenen Anschauungsformen, die in den Künsten, in den Massen​medien und in der Wissenschaft entwickelt worden sind, nicht mehr mit der traditionellen Idee vom ‚Abbild‘ gerecht wird. Viele Bilder sind weder mimetisch noch kausal zu erklären und funktionie​ren als ‚Bilder von‘ nur im Rahmen bestimmter Verwendungssituationen und Zeichensysteme. Ihre Trägermedien können ebenso wechseln wie die Art und Weise ihrer Reproduktion. Offenbar hängt die Beantwortung der Frage, ob etwas als ‚Bild von‘ aufgefasst wird, stets von Interpreta​tions​akten ab, die ihrerseits sozial, kulturell und technisch vermittelt sind. Folgerichtig rücken die Verfahren der Bilderzeugung und -gestaltung sowie der Bildverwendung und -deutung in den Vordergrund der Betrachtung.

Vor diesem hier kurz umrissenen Problemhintergrund dient das Hauptseminar „Grundfragen der Bildwissenschaft: Lektüren theoretischer Texte“ einer systematischen und kritischen Auseinandersetzung mit den wichtigsten bildwissenschaftlichen Ansätzen und ihrer filmwissenschaftlichen Relevanz.

Unumgängliche Voraussetzung für den Besuch des Hauptseminars ist die Bereitschaft zur gründlichen Lektüre der theoretischen Texte!

Literatur (Auswahl):

Belting, Hans: Bild-Anthropologie. Entwürfe für eine Bildwissenschaft. München 2001. Boehm, Gottfried (Hg.): Was ist ein Bild? München 3. Auflage 2001. Böhme, Gernot: Theorie des Bildes. München 2. Auflage 2004. Brandt, Reinhard: Die Wirklichkeit des Bildes. Sehen und Erkennen – Vom Spiegel zum Kunstbild. München Wien 1999. Faßler, Manfred: Bildlichkeit. Navigationen durch das Repertoire der Sichtbarkeit. Wien Köln Weimar 2002. Goodman, Nelson: Sprachen der Kunst. Entwurf einer Symboltheorie. Frankfurt am Main 1997. Huber, Hans Dieter: Bild Beobachter Milieu. Entwurf einer allgemeinen Bildwissenschaft. Stuttgart Ostfildern-Ruit 2004. Maar, Christa; Burda, Hubert (Hg.): Iconic Turn. Die neue Macht der Bilder. Köln 2004. Mitchell, W. J. Thomas: Picture Theory. Chicago London 1992. Rehkämper, Klaus: Bilder, Ähnlichkeit und Perspektive. Auf dem Weg zu einer neuen Theorie der bildhaften Repräsentation. Wiesbaden 2002. Sachs-Hombach, Klaus: Das Bild als kommunikatives Medium. Elemente einer allgemeinen Bildwissenschaft. Köln 2003. Scholz, Oliver R.: Bild, Darstellung, Zeichen. Philosophische Theorien bildlicher Darstellung. Frankfurt am Main 2. vollständig überarbeitete Auflage 2004. Schuster, Martin: Wodurch Bilder wirken. Psychologie der Kunst. Köln 2002.

Hauptseminar

HS
Susanne Marschall


Ikonografie des Films

[3-std.], Di 11-14, c.t., Hörsaal

Ziel des Hauptseminars „Ikonografie des Films“ ist die systematische und historische Auseinandersetzung mit filmischen Bildsymbolen unter dem Aspekt der Bewegung im Bild und der Bildkomposition. Aufbauend auf der erweiterbaren Materialbasis einer Sammlung von fünfhundert wichtigen Bildsymbolen und unter Beachtung der kunsthistorischen, psychologischen und philosophischen Kontexte, in denen Bildsymbole stehen, werden im Seminar eine Vielzahl von Film- und Bildbeispielen zu Analysen herangezogen. Darüber hinaus ist die gründliche Lektüre kunsttheoretischer und bildwissenschaftlicher Texte unumgänglich.

Die ikonografische Interpretation gehört traditionell zu den wichtigsten wissenschaftlichen Arbeitsfeldern der Kunstgeschichte und Kunsttheorie. Vor allem seit der Renaissance konstituiert sich die Bedeutung des gemalten unbewegten Bildes in der Kombination von symbolischen Bildelementen. Dies gilt bis in unsere Gegenwart und für alle Bildmedien. Vor ihrem jeweiligen kulturellen Hintergrund kennen Menschen die Bedeutung von Bildsymbolen und können darum das Kunstwerk vor ihren Augen verstehen. Im frühen Mittelalter war dieses Wissen um Symbole und Allegorien in der einfachen Bevölkerung sogar wesentlich ausgeprägter als die Beherrschung des Alphabets. Das heißt: Bilddarstellung und Symbolik gehen in der Geschichte der Kunst und der Kunstwahrnehmung eine enge Verbindung ein. Die Methode der ikonografischen Interpretation darf allerdings nicht ohne eine Berücksichtung der Besonderheiten der filmischen Ästhetik in die Filmwissenschaft übernommen werden. Unter welchen theoretischen Prämissen dies geschehen kann, wird im Seminar zu diskutieren sein.

Literatur (Auswahl):

Adorno, Theodor W./ Horkheimer, Max: Dialektik der Aufklärung. Philosophische Fragmente. Frankfurt am Main 1969. Bachelard, Gaston: Poetik des Raumes. Frankfurt am Main 1987. Barthes, Roland: Mythen des Alltags. Frankfurt am Main 1964. Bataille, Georges: Der heilige Eros. 1996. Blumenberg, Hans: Arbeit am Mythos. 4. Aufl., Frankfurt am Main 1986. Blumenberg, Hans: Die Lesbarkeit der Welt. 2. Aufl., Frankfurt am Main 1989. Camphell, Joseph: Der Heros in tausend Gestalten. 1. Aufl., 1949, Frankfurt am Main 1999. Cassirer, Ernst: Philosophie der symbolischen Formen. Zweiter Teil: Das mythische Denken. 8. Aufl., Darmstadt 1987. Eliade, Mircea: Ewige Bilder und Sinnbilder. Vom unvergänglichen menschlichen Seelenraum. Olten und Freiburg im Breisgau 1959. Eliade, Mircea: Mythen, Träume und Mysterien. Salzburg 1961. Eliade, Mircea: Das Okkulte und die moderne Welt. Zeitströmungen in der Sicht der Religionsgeschichte. Salzburg 1978. Eliade, Mircea: Das Heilige und das Profane. Vom Wesen des Religiösen. 3. Aufl., Frankfurt am Main 1987. Eliade, Mircea: Mythos und Wirklichkeit. Frankfurt am Main 1988. Freud, Sigmund: Totem und Tabu. Frankfurt am Main 1956. Grassi, Ernesto: Die Macht der Phantasie. Zur Geschichte abendländischen Denkens. Frankfurt am Main 1984. Grassi, Ernesto: Kunst und Mythos. Frankfurt am Main 1990. Jung, C.G.: Psychologie und Religion. München 1991. Jung, C. G.: Die Archetypen und das kollektive Unbewußte. Düsseldorf 1995. Kerenyi, Karl: Die Mythologie der Griechen (2 Bände). 11. Aufl., München 1988. Kerenyi, Karl: Die Eröffnung des Zugangs zum Mythos. Ein Lesebuch. Darmstadt 1982. Kirk, Geoffrey Stephen: Griechische Mythen. Ihre Bedeutung und Funktion. Reinbek bei Hamburg 1987. Lévi-Strauss, Claude: Das wilde Denken. 7. Aufl., Frankfurt am Main 1989. Ovid: Metamorphosen. Kommentiert und übersetzt von Michael von Albrecht. München 1981. Der kleine Pauli. Lexikon der Antike in fünf Bänden. Hrsg. v. Konrat Ziegler und Walther Sontheimer. München (dtv) 1979.



Hauptseminar

HS
Marcus Stiglegger


Essayfilme. 

Von Chris Marker bis Michael Moore


[3-std.], Do 10-13, c.t., Hörsaal

Der weltweite Erfolg von Michael Moores Bowling for Columbine und Fahrenheit 9/11 beweist es: Essayfilme – die Kunst des ‚subjektiven Dokumentarfilms’, wie man dieses Phänomen grob umschreiben könnte – erfreuen sich gerade in den letzten Jahren erstaunlicher Beliebtheit. Dabei hat sich das internationale Kino – und auch das Fernsehen – bereits früh mit dem essayistischen Filmemachen auseinandergesetzt. Das Hauptseminar „Essayfilme“ wird sich einige prägnante Beispiele radikal subjektiven Filmemachens genau ansehen, analysieren und diskutieren – und so die filmische und eventuell politische Relevanz kritischen Filmemachens untersuchen. Das Seminar richtet sich an Studierende mit soziologischem, historischem und politischem Hintergrundwissen und Interesse. Um Voranmeldung wird gebeten.

Im Mittelpunkt des Interesses stehen u.a. folgende Filme, die nach Möglichkeit vor Semsterbeginn gesichtet werden sollen: Berlin – Die Sinfonie der Großstadt (Ruttmann), Nacht und Nebel (Resnais), Das Blut der Bestien (Franju), Africa Addio (Jacopetti / Gualtieri), Abschied von Gestern (Kluge), Deutschland im Herbst (Fassbinder, Kluge et al.), Die Macht der Gefühle (Kluge), Sans Soleil (Marker), Koyaanisqatsi (Reggio), Deutschland Neu(n) Null (Godard), Bowling for Columbine (Moore), Rad der Zeit (Herzog), Vom Hirschkäfer zum Hakenkreuz (Lammert/Dewald), Commandante (Stone), Fahrenheit 9/11. Auch andere Filme von Marker, Kluge, Godard und Herzog sollten bekannt sein.

Literatur: Hanno Möbius: Versuche über den Essayfilm, Marburg 1991; Christa Blümlinger: Schreiben – Bilder – Sprechen. Texte zum essayistischen Film, Wien 1992 – Birgit Kämper / Thomas Tode (Hg.): Chris Marker. Film Essayist, München 1997 sowie die theoretischen Schriften von Alexander Kluge (div.).

Übung

Ü
Bernd Kiefer


Siegfried Kracauer

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

Siegfried Kracauer (1889 - 1966), bekannt als Autor der sozialpsychologischen Geschichte des deutschen Films der Weimarer Republik mit dem Titel „Von Caligari zu Hitler“ (1947) und der „Theorie des Films“ (1960), wurde verschiedentlich als nomadisierender Intellektueller etikettiert. In der Tat ist es nicht leicht, ihn wissenschaftlich zu situieren. Sein Werk, das seit 2004 bei Suhrkamp in einer neuen Gesamtausgabe erscheint, bewegt sich zwischen Philosophie, Soziologie, Belletristik und Feuilleton. Es kennt die geschlossene akademische Form, vor allem jedoch ist Kracauer ein Meister des essayistischen Denkens und Schreibens, der in den unscheinbarsten Phänomenen des Alltags die Signatur einer Zeit zu entziffern vermag. So verstand er im Jahr 1932 auch die Aufgabe des Filmkritikers als die des Gesellschaftskritikers, dessen „soziologische Analyse (...) sich mit der immanent-ästhetischen“ zu durchdringen habe. Als Kritiker, Historiker und zuletzt als Film- und Geschichtstheoretiker arbeitete Kracauer stets vielfältig an einer soziologisch-ästhetischen „Analyse der Moderne“ (David Frisby), die bis heute anregend ist, weil sie die Moderne selbst als vielfältig konzipiert. – In der Übung sollen einige Facetten dieser Analyse vorgestellt und diskutiert werden. Dabei werden die frühen Essays und Filmkritiken der Weimarer Zeit eine Rolle spielen, aber auch die beiden Romane Kracauers „Ginster“ (1928) und „Georg“ (1934/1973), schließlich das „Caligari“-Buch, die „Theorie des Films“ und die posthum publizierte Schrift „Geschichte – Vor den letzten Dingen“ (1969). Zudem fällt der Blick auf benachbarte Theoretiker der Moderne wie Georg Simmel, Walter Benjamin und Theodor W. Adorno. Die Veranstaltung greift zu Beginn resümierend Überlegungen aus der Übung „Soziologien der Kunst“ im WS 2004/05 auf, setzt deren Besuch aber nicht voraus, sondern hat einführenden Charakter. Eingeladen sind alle Studierenden, die sich für film- und kulturtheoretische Fragestellungen interessieren. In der ersten Sitzung wird ein Seminarplan vorgestellt.

Wer teilnehmen möchte, der sollte zur Vorbereitung lesen in: Siegfried Kracauer: Das Ornament der Masse. Essays, Frankfurt am Main 1977, und in: Siegfried Kracauer: Kino. Essays, Studien und Glossen zum Film, Frankfurt am Main 1974. Auszüge aus der „Theorie des Films“ finden sich in: Franz-Josef Albersmeier (Hg.): Texte zur Theorie des Films, 3. Aufl., Stuttgart 1998 (Reclam). Zur Einführung zu empfehlen sind die Rowohlt-Monografie von Momme Brodersen: Siegfried Kracauer, Reinbek bei Hamburg 2001, und von Gertrud Koch: Kracauer zur Einführung, Hamburg 1996. Zum Kontext: David Frisby: Fragmente der Moderne. Georg Simmel – Siegfried Kracauer – Walter Benjamin, Rheda-Wiedenbrück 1989, und speziell zum „Caligari“-Buch: Thomas Koebner: Von Caligari führt kein Weg zu Hitler. Zweifel an Siegfried Kracauers „Master“-Analyse, in: Thomas Koebner: Wie in einem Spiegel. Schriften zum Film. Dritte Folge, Sankt Augustin 2003, S. 466 - 491.
Campus-TV Mainz

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
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Malin Kompa

Neueste Publikationen

Reihe Filmstudien im Gardez!-Verlag, Remscheid

Erschienen:
Thomas Koebner: Halbnah. Schriften zum Film. Zweite Folge (1999).

Thomas Koebner: Vor dem Bildschirm. Studien, Kritiken und Glossen zum Fernsehen (2000).

Susanne Marschall / Norbert Grob (Hg.): Ladies, Vamps, Companions. Schauspielerinnen im Kino (2000).  

Kerstin Gutberlet: The State of the Nation. Das britische Kino der 90er Jahre (2001).

Marcus Stiglegger (Hg.): Kino der Extreme. Kulturanalytische Studien (2002).

Norbert Grob: Zwischen Licht und Schatten. Essays zum Kino (2002).

Ursula Vossen: Schatten der Erinnerung. Film und Literatur im postfrankischen Spanien der achtziger Jahre (2002).

Gerhard Bühler: Postmoderne. Auf dem Bildschirm, auf der Leinwand. Musikvideos, Werbespots und David Lynchs Wild at Heart (2002).

Marius Schmatloch: Andrej Tarkowskijs Filme in philosophischer Betrachtung (2003).

Thomas Koebner: Wie in einem Spiegel. Schriften zum Film. Dritter Teil (2003).

Fabienne Will: WunderWelten. Märchen im Film (2004).

Norbert Grob: Im Kino gewesen… Kritiken zum Film (1976-2001) (2004).

Thomas Koebner: Verwandlungen. Schriften zum Film. Vierter Teil (2004).

Reclam Verlag, Stuttgart

Das von der Mainzer Filmwissenschaft betreute vierbändige Standardwerk »Filmklassiker« ist in einer erweiterten vierten Auflage erschienen:

Thomas Koebner (Hg.): Filmklassiker. Beschreibungen und Kommentare (2002).

Erschienen:
Thomas Koebner (Hg.): Filmregisseure. Biographien, Werkbeschreibungen, Filmographien (1999)

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


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

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

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

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

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

Demnächst:
Norbert Grob / Thomas Koebner: Bild-Atlas des Films (2004).



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

Schüren Verlag, Marburg

Erschienen:
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 (2003).

Demnächst: Susanne Marschall: Farbe im Kino (2005).

Bender-Verlag, Mainz

Erschienen:
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).

Demnächst:
Thomas Klein/Thomas Koebner (Hg.): Robert Altman (2005).

Ventil-Verlag, Mainz

Erschienen:
Andreas Rauscher: Das Phänomen Star-Trek. Virtuelle Räume und metaphorische Weiten (2003).

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

Edition Text + Kritik, München

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

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


Thomas Koebner und Thomas Meder (Hg.): Bildtheorie des Films (2005). 

Camden House, New York

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

Veranstaltungen im Wintersemester 2005/06 
(Änderungen vorbehalten)

Vorlesungen

V
Thomas Koebner


Der Zauber der Venus, der Reiz des Adonis: 

Der schöne Mensch im Kino


Di 14-16, c.t., Hörsaal

V
Norbert Grob


Klassiker des Hollywood-Kinos

V
Susanne Marschall


Die Filmkomödie


Mi 14-16, c.t., Hörsaal

Proseminare

PS
Thomas Koebner


Reisefilme


Di 11-13, c.t., Hörsaal 

PS 
Bernd Kiefer


Einführung in die Filmanalyse

PS
Fabienne Liptay


Metafiktionalität im Film

PS
Fabienne Liptay

Chinesisches Kino

PS
Marcus Stiglegger


Oliver Stone

PS
Andreas Rauscher


David Lynch

Hauptseminare

HS
Thomas Koebner


Das also ist die Wirklichkeit?

Zur schwierigen Ästhetik des Dokumentarischen


Mo 14-17, c.t., Seminarraum

HS
Thomas Koebner/Norbert Grob

Jean Renoir


Di 16-19, c.t., Seminarraum

HS
Norbert Grob


William Wyler

HS
Bernd Kiefer/Marcus Stiglegger


Avantgarde- und Underground-Film

HS
Susanne Marschall


Das Phantastische im Film

HS
Susanne Marschall


Die Stunde Null im Kino – Filme nach dem Zweiten Weltkrieg

HS
Bernd Kiefer/Thomas Klein


Shakespeare im Kino

HS
Fabienne Liptay



Lichtgestaltung

Veranstaltungen im Sommersemester 2005
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