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ACHTUNG:

Der Pflichtschein, der für die Leistungen im Filmischen Modellversuch ausgegeben wird und für alle Hauptfächler der Filmwissenschaft Voraussetzung für den Übergang ins Hauptstudium ist, kann auch im Rahmen der Produktionen von Campus TV erworben werden. Nachzuweisen ist eine insgesamt ca. 6-7minütige Spielfilm- oder Dokumentarfilmarbeit, die wesentliche Mitgestaltung in allen Phasen – von der redaktionellen Planung und Recherche bis zum endgültigen Schnitt.

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. Zusätzlich gibt es noch einen Stammtisch, der alle zwei Wochen in einer Neustadtkneipe oder im Sommer im Biergarten am Schloss oder an der Mole stattfindet.

· 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! Ab diesem Semester wird auch die aktuelle Magazinsendung immer im Netz abrufbar sein.
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Universitätsprofessor Dr. Thomas Koebner (Leiter) – beurlaubt –
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Sprechstunden: siehe Aushang
Universitätsprofessor Dr. Norbert Grob
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PD Dr. habil. Thomas Meder







Tel. 39-31720
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e-mail: stigm000@mail.uni-mainz.de


Wissenschaftliche Mitarbeiter:
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Sprechstunden: Di 12-14
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Dr. Fabienne Will
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Sprechstunden: Fr 13-14
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Stefanie Germann M.A.
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Sprechstunde n.V.
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Annabel Münstermann M.A.
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Studienfachberatung und Vertrauensdozent für ausländische Studierende:

Dr. Bernd Kiefer









Tel. 39-31726

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

Studienordnung / Wegweiser

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

Bibliothek
P Zi 03 - 836 
Mo-Do 9-17, Fr 9-15

Die Bibliothek der Filmwissenschaft befindet sich im Philosophicum. Sie ist zusammengelegt mit den Bibliotheken der Buch- und Theaterwissenschaft, Tel. 39-22580.

Da die Filmwissenschaft über keine Bibliothekarsstelle verfügt, existiert zur Zeit 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

Eine Ausleihe aus der Videothek ist von Dienstag, 12.00-14.00 Uhr, bis Donnerstag, 12.00-14.00 Uhr (Abgabe), und von Freitag, 12.00-14.00 Uhr, bis Montag, 12.00-14.00 Uhr (Abgabe), möglich.

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 3,- DM pro angebrochenem Tag und Film erhoben.

Der Sichtraum ist in den Fachschaftsraum im Philosophicum (U 1 - 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.

Seminarkarte

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

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

Die gültige Seminarkarte ist Voraussetzung für die Ausleihe von Videokassetten und Büchern.

Ausstellung und Verlängerung der Seminarkarten: zu Sekretariatsöffnungszeiten in den beiden ersten Wochen des Sommersemesters 2003.

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.

Veranstaltungen im Sommersemester 2003 
Achtung:

Thomas Koebner hat im Sommersemester 2003 ein Forschungsfreisemester. Voraussichtlich wird ihn PD Dr. habil. Thomas Meder als Gastdozent vertreten. 

Vorlesung

European Sixties








N. Grob et. al.

(2-std.(, Mi 14-16 c.t., HS

Proseminare

Die Gegenwart der Zukunft – Zur Geschichte des Science Fiction-Films


B. Kiefer

(2-std.(, Mo 13-15, c.t., HS

Krieg im Film









Th. Klein

(2-std.(, Di 10-12, c.t., HS

Die Antike im Film – Von Cabiria bis Cleopatra




G. Mannsperger

(4-std.(, 14-tgl., Mo 10-14, c.t., Seminarraum, Beginn: 28.04.2003

„Zwischen Licht und Schatten“: Film Noir und Neo-Noir



M. Stiglegger

(2-std.(, Di 15-17, c.t., Seminarraum

Tatort – Kriminalfilme fürs Fernsehen






N. Grob

(2-std.(, Do 14-16, c.t., HS

The Hollywood Screenplay: Histories and Analysis




A. Taylor

(2-std.(, Mi 12-14, s.t., Seminarraum, Sichttermin: Mi 18-20, c.t., HS

Claude Chabrol









A. Münstermann

(2-std.(, Do 11-13, c.t., Seminarraum

Bernardo Bertolucci








Th. Meder

(2-std.( Di 10-12, c.t., Seminarraum

Orgie und Orgiasmus im Film







S. Germann

(2-std.(, Mo 11-13, c.t., HS

Kritisches Schreiben (für Mediendramaturgen et. al.)




N. Grob

(2-std.(, Do 16-18, c.t., Seminarraum

Filmischer Modellversuch







F. Will et. al.

(6-std.(, Di 16-22, c.t., O. n. V.

Hauptseminare

Western – Geschichte und Mythologie





            N. Grob/ B. Kiefer

(3-std.(, Fr 12-15, c.t., HS, Sichttermin Fr 15-17, c.t., HS

Todesbilder in der Kunst







S. Marschall/

(3-std.(, Mi 10-13, c.t., HS







F. Will


Rembrandt Lightning








Th. Meder

(3-std.(, Mo 15-18, c.t., HS

Farbe und Farben im Film. Geschichte – Ästhetik – Dramaturgie (Teil 2)

S. Marschall 

(3-std.(, Di 12-15, c.t., HS

Vorstellungen von einem Schreckensort:





M. Stiglegger 

Der Völkermord des Dritten Reiches im Spielfilm



(3-std.(, Mi 14-17, c.t., Seminarraum

Zusätzliches Seminar für Filmwissenschaftler

Ästhetische Theorien der russischen Avantgarde




J. Zimmermann


(2-std.(, Mo 16-18, c.t., O. n.V., Beginn: 05.05.2003

Vorlesung

European Sixties








     N. Grob et. al.

(2-std.(, Mi 14-16, c.t., HS

Die sechziger Jahre waren auch in Europa eine Epoche des Aufbruchs: eine Ära, in der (vor allem junge) Menschen rebellierten gegen überaltete Traditionen, gegen Erstarrungen in Gesellschaft, Politik und Wirtschaft. Alles sollte freier und freizügiger werden. Alles sollte anders werden – im privaten (Alltag in der Familie, Beziehung zwischen den Generationen, Ver​halten der Geschlechter, Erziehung) wie im öffentlichen Bereich (Arbeit, Schule, Universität, Verwaltung): Arbeiter pochten auf erweiterte Rechte. Schüler begehrten auf gegen autoritäre Lehrer. Und Studenten beklagten: „Unter den Talaren der Mief von 1000 Jahren!“

Viele, vor allem junge Kino-Regisseure nahmen diese Impulse auf und setzten sich in ihren filmischen Geschichten mit den gesellschaftlichen Veränderungen auseinander: mit dem Streit zwischen den Alten und den Jungen über die Art und Weise, die Vergangenheit (besonders die des Faschismus und des Zweiten Weltkriegs) zu bewältigen (Polanski, Straub, Kluge, Bertolucci); mit den Auswirkungen der Klassenverhältnisse in den westlichen Ländern (Anderson, Loach, Richardson, Rosi, Ziewer); mit den Wandlungen im Verhalten zwischen Mann und Frau (Antonioni, Böttcher, Chabrol, Chytilova, Forman, Rivette, Truffaut); auch mit den Versuchen einiger Außenseiter, eine neue Identität zu finden und dabei ihr Alltagsleben radikal zu verändern (Schamoni, Szabo, Sjöman, Skolimowski, Thome).

Doch nicht allein thematisch stellen die sechziger Jahre im Kino eine Zeit der Veränderung dar. Die Dekade ist auch eine Epoche radikaler Erweiterungen des filmischen Ausdrucks. In ganz Europa experimentierten junge Regisseure mit anderen Bildern, anderen Einstellungen, anderen Rhythmen. Die französische Nouvelle Vague (um Godard, Rivette, Rohmer und Truffaut), das britische New Cinema (um Anderson, Losey, Richardson und Reizs), das italienische „Cinema d’innovazione“ (um Antonioni, Fellini, Pasolini, Bertolucci) und auch der Neue Deutsche Film (um Kluge, Schaaf, Schlöndorff und die Schamonis) sind dabei nur die herausragenden Bewegungen, die in anderen Ländern von entsprechenden Filmen begleitet wurden, wenn auch nicht dermaßen konzentriert.

Die Vorlesung wird die kinematographische Entwicklung im Europa der sechziger Jahre in dreizehn Kapiteln vorstellen, die zum Teil nach Themen (Innovatives Erzählen, Frauenfilm, Klassenverhältnisse, Liebesgeschichte, Rebellion), zum Teil nach Herkunftsländern (Deutschland, Frankreich, Großbritannien, Italien, Ungarn, Tschechoslowakei) gegliedert sind.

Als Einführung (und als Begleitbuch) sei der Katalog empfohlen, den das FilmMuseum Berlin zur Retrospektive der FilmFestSpiele Berlin 2002 ediert hat (Wolfgang Jacobsen [Hg.]: European Sixties. Berlin 2002).

Proseminar

Die Gegenwart der Zukunft – Zur Geschichte des Science Fiction-Films


B. Kiefer

(2-std.(, Mo 13-15, c.t., HS

Von Georges Méliès` Reise zum Mond (1902) bis zu George Lucas` neuester Star Wars-Episode (2002) ist der Science Fiction-Film eines der beständigsten, populärsten und kommerziell erfolgreichsten Genres der Kinogeschichte. Das hat seinen Grund sicher nicht nur darin, dass SF-Filme das Publikum mit ihrer Tricktechnik und ihren Special effects stets erneut in das ganz dem Kino eigene Erstaunen versetzen. SF-Filme entwerfen immer auch faszinierende Menschen-Bilder einer möglichen Zukunft, in denen die Gegenwart ihre Hoffnungen und Ängste, ihre Träume und Alpträume wie in einem Spiegel vor Augen hat. Anders gesagt: Im SF-Film schafft das Kino aus jeder Gegenwart und ihren Problemen Utopien und Anti-Utopien der Zukunft. Sie kreisen um das Verhältnis des Menschen zur Technik, um Veränderungen des menschlichen Körpers, des Geistes und der Seele, um die Konfrontation des Menschen mit dem Anderen, Fremden und um das Verhältnis des Menschen zu Raum und Zeit. Die Geschichte des SF-Films kann folglich gelesen werden als eine Geschichte von Bildern, in denen Menschen im 20. Jahrhundert aus ihrer Zeit heraus ihr mögliches Schicksal vorausträumten. Im Seminar sollen einige Kapitel dieser Traum-Geschichte des Genres dargestellt werden. Dabei gilt es natürlich, aus der Fülle von längst klassischen SF-Filmen eine kleine Auswahl zu treffen, die beispielhaft für diese Traum-Geschichte sein kann. Eine mögliche Gliederung des Seminars kann so aussehen:

I.)    
Einführung in die Geschichte des SF-Genres 

II.)   
Eine Vision der Moderne: Metropolis (Fritz Lang, 1927)

III.) 
Katastrophenphantasien: Invasion of the Body Snatchers / Die Dämonischen (Don Siegel, 1956) mit Blick auf die Remakes Invasion of the Body Snatchers / Die Körperfresser kommen (Philip Kaufman, 1978) und Body Snatchers – Die Körperfresser (Abel Ferrara, 1993)

IV.)  
Am Ende der Kultur?: Fahrenheit 451 (François Truffaut, 1966) mit Blick auf Planet of the  Apes / Planet der Affen (Franklin J. Schaffner, 1968) 

V.) 
Ende oder Wende des Menschen?: 2001: A Space Odyssey / 2001: Odysee  im Weltraum  (Stanley Kubrick, 1968) mit Blick auf Solaris (Andrej Tarkowski, 1972) und Solaris (Steven Soderbergh, 2002)

VI.) 
Schöne, neue, böse Welt: die Romane „Schöne neue Welt“ (1932) von Aldous Huxley und „1984“ (1948) von George Orwell und Brazil (Terry Gilliam, 1984) mit Blick auf 1984 (Michael Radford, 1984)

VII.) 
Der Mensch auf Messers Schneide: Alien (1979) und Blade Runner (1982) von Ridley Scott

VIII.) 
Lost in the Media: Videodrome (David Cronenberg, 1982) mit Blick auf eXistenCe / eXistenZ (Cronenberg, 1999) und The Matrix (Larry und Andy Wachowski, 1999)

IX.) 
Die Zukunft des Menschen: Neue Körper-Bilder im Science Fiction-Film: The Matrix (Larry und Andy Wachowski) und A.I. (Steven Spielberg, 2001)

Für einige der Themen werden durchaus zwei Sitzungen nötig sein; die genaue Absprache erfolgt in der ersten Sitzung. In ihr sollten sich auch Studierende bereit erklären, Kurzreferate (ca. 30 Min.) für einzelne Themen zu übernehmen und Thesenpapiere zu erarbeiten (Abgabe bei der Seminarleitung jeweils 1 Woche vor der jeweiligen Sitzung). Die Studierenden sollten sich rechtzeitig mit allen genannten Filmen vertraut machen. Eine Liste mit relevanter Literatur wird in der ersten Sitzung ausgehändigt. Zur ersten Orientierung sei auf den Artikel über Science Fiction-Film in Thomas Koebner (Hg.): „Reclams Sachlexikon des Films“ (Stuttgart 2002) verwiesen. Im Frühjahr wird zudem der von Thomas Koebner herausgegebene Band „Science Fiction-Film“ ebenfalls bei Reclam erscheinen.

Proseminar

Krieg im Film 










Th. Klein
[2 std.], Di 10-12 c.t., HS




Taucht der Krieg als Motiv in unzähligen Filmen auf, so verbinden wir mit dem Genre des Kriegsfilms Filmerzählungen, die die Kriege des Zwanzigsten Jahrhunderts zum Thema haben. Der Kriegsfilm bewegt sich auf den ersten Blick zwischen zwei Polen: der Erzählung von Helden im Kampf gegen einen explizit bösen Feind im Rahmen einer Kriegssituation sowie der kritischen Reflexion über die Strukturen von Kriegssituationen. Meist ist in diesem Zusammenhang von Kriegs- und Antikriegsfilmen die Rede. Gewalt fungiert entsprechend entweder als nicht oder kaum hinterfragte, der Handlung inhärente Struktur oder als zentrales Element zur Darstellung der Sinnlosigkeit und Fragwürdigkeit des Krieges. 

Wir werden uns im Seminar mit Filmen beschäftigen, die das Spektrum zwischen beiden Polen abdecken sollen. Entsprechend werden wir uns nicht nur mit den filmgeschichtlich bedeutenden Kriegsfilmen auseinandersetzen, die vorzugsweise unter die Rubrik ‚Antikriegsfilm’ fallen, sondern auch mit Filmen, die den Krieg verherrlichen oder zumindest eine sehr eindimensionale Perspektive aufweisen. Eine zentrale Untersuchungsperspektive wird die Ikonographie des Kriegsfilms sein, die wesentlichen Elemente des Genres und die jeweiligen Variationen. Dabei spielt gewiss eine entscheidende Rolle, um welchen Krieg es sich handelt. Filme über den Vietnamkrieg weisen andere Dramaturgien auf, als etwa Filme über den Zweiten Weltkrieg. Und Filme über Bürgerkriege bedienen sich häufig der Figur des Kriegsreporters, der in der Ausübung seines Jobs die Schrecken des Krieges erfährt und seine eigene Profession in Frage zu stellen beginnt. Vielleicht ist es auch lohnenswert, einen Blick auf Filme anderer Genres zu werfen, in denen Krieg eine zentrale Rolle spielt, wie etwa Exempel des Historienfilms. Inwiefern können etwa King Vidors Krieg und Frieden oder auch Mel Gibsons Braveheart als Kriegsfilme gelesen werden?

Die Kenntnis folgender Filme wird vorausgesetzt: 

Im Westen nichts Neues (Lewis Milestone, USA 1930), Die Brücke am Kwai (David Lean, GB 1957), Die Brücke (Bernhard Wicki, D 1959), Der längste Tag (Ken Annakin u.a., USA 1961), Die grünen Teufel (John Wayne/Ray Kelogg, USA 1968), Die durch die Hölle gehen (Michael Cimino, USA 1978), Apocalypse Now (Francis Ford Coppola, USA 1979), Das Boot (Wolfgang Petersen, D 1981), Komm und sieh (Elem Klimow, UdSSR 1985), Salvador (Oliver Stone, USA 1986), Full Metal Jacket (Stanley Kubrick, USA 1987), Platoon (Oliver Stone, USA 1985), Willkommen in Sarajewo (Michael Winterbottom, USA/GB 1997), Der Soldat James Ryan (Steven Spielberg, USA 1998), Der schmale Grat (Terrence Malick, USA 1998), Pearl Harbour (Michael Bay, USA 2001)

Die Kenntnis folgender Texte ist Voraussetzung für die Teilnahme des Seminars: Susan Hayward: War Films. In: dies. Cinema Studies. The Key Concepts. 2. Auflage, London, New York 2000, S. 449-462. – Marcus Stiglegger: Kriegsfilm. In: Thomas Koebner: Sachlexikon des Films. Stuttgart 2002, S. 322-325.

Weiterführende Literatur: Annette Brauerhoch u.a. (Hrsg.): Krieg und Kino. Frankfurt/Main 2000 (Frauen und Film 61). – Holert, Tom/Terkessidis, Mark: Entsichert. Krieg als Massenkultur im 21. Jahrhundert Köln 2002. – Thomas Klein: Der inszenierte Krieg. Emir Kusturicas Underground. In: Marcus Stiglegger (Hrsg.): Kino der Extreme. Kulturanalytische Studien. St. Augustin 2002, S. 224-247. – Knöbl, Wolfgang/Schmidt, Gunnar (Hrsg.): Die Gegenwart des Krieges. Staatliche Gewalt in der Moderne. Frankfurt/Main 2000. –- Paul Virilio: Krieg und Kino. Logistik der Wahrnehmung. Frankfurt/Main 1989.
Proseminar

Die Antike im Film – Von Cabiria bis Cleopatra




 G. Mannsperger

(4-std.(, 14-tgl., Mo 10-14, c.t., Seminarraum 







Die Literatur- und Kunstgeschichte ist geprägt von Wellen der Rückbesinnung auf Vorbilder des klassischen Altertums: Die Renaissance ebenso wie der Klassizismus oder im 19. Jahrhun​dert Romantik und Historismus haben, jeweils aus einer speziellen zeitgebundenen Motivation heraus, ästhetische und ideelle Muster der Antike in ihr künstlerisch-philoso​phisches Gedankengebäude integriert. So überrascht es nicht, dass uns auch in der Film​geschichte immer wieder Stoffe begegnen, die mit dem alten Rom, Griechenland oder Ägypten verbunden sind. Vielfach handelt es sich dabei um eine doppelte Brechung, etwa wenn populäre Romane des 19. Jahrhunderts, die im Altertum spielen, für das neue Medium adap​tiert wurden (z. B. „Ben Hur“, „Quo Vadis?“, „Der Kampf um Rom“). Die Erinnerung an die Antike bedeutet oft auch eine Rückversicherung und Rechtfertigung der eigenen, moder​nen Geschichte. Insbesondere Italien und die USA sehen ihr Staatswesen gerne in einer direkten Nachfolge des römischen Reichs. Das Genre des monumentalen Historienfilms eig​ne​te sich, schon in der Stummfilmzeit, in besonderem Maße für eine spektakuläre und anschau​​liche Wiederbelebung der antiken Welt. Somit sind in diesen populären Groß​produktio​nen immer auch Spiegelungen des im Moment der Herstellung gegenwärtigen Zeit​geistes zu erkennen. Gerade jetzt bahnt sich nach dem Kassenerfolg von Ridley Scotts Gladiator (UK/USA 2000) wieder eine neue Welle des „Sandalenfilms“ ihren Weg zu den internationalen Lein​wänden.

Neben diesen inhaltlichen Aspekten soll das Hauptinteresse des Seminars dem „Wie“ der for​ma​len Gestaltungsweise gelten. Mit welchen cinematographischen Mitteln versuchten sich die Filme​macher an ihrer Interpretation der klassischen Sujets? Anstelle eines kursorischen Über​blicks über die Vielzahl der vor antikem Hintergrund angesiedelten Filme wollen wir uns auf einige repräsentative Beispiele beschränken und diese im Detail untersuchen. Dafür ist eine wieder​holte Anschauung unerlässlich. Die u. g. Filme befinden sich im Videoarchiv des Instituts. Davon sollten mindestens vier bis Semesterbeginn angeschaut werden. Des weiteren ist im Sekretariat ein Seminarordner mit Kopiervorlagen grundlegender Einführungstexten ver​fügbar. Teilnehmer, die einen Leistungsnachweis erwerben wollen, sollten diese Texte bis zur ersten Sitzung gelesen haben. Die zentrale Informationsplattform des Seminars ist im Internet unter www.cleo.here.de erreichbar.

Filme: Cabiria (I, 1914), Intolerance (USA, 1916), Ben Hur (USA, 1925), Cleopatra (USA, 1934), Quo Vadis? (USA, 1951), Julius Caesar (USA, 1953), The Robe (USA, 1953), The Ten Commandments (USA, 1956), Die letzten Tage von Pompeji (I, 1959), Ben Hur (USA, 1959), Spartacus (USA, 1960), Cleopatra (USA, 1963), Jason and the Argonauts (USA, 1963), A Funny Thing Happened on the Way to the Forum (USA/UK, 1966), Oedipus Rex (I, 1967), The Last Temptation of Christ (USA, 1988) 

Literatur: Solomon, Jon: The ancient world in the cinema. Chelsea 2001 [AG] A839/50. Wyke, Maria: Projecting the past: ancient Rome, cinema, and history. London 1997 [IB] K01/Wyke1. Hirsch, Foster: The Hollywood Epic. London 1978. Babington, Bruce: Biblical epics: Sacred narrative in the Hollywood cinema. New York 1993 [IB] G07/Rel3. Junkelmann, Marcus: Hollywoods Traum von Rom und die Tradition des Monumentalfilms. Mainz 2002.

Proseminar

„Zwischen Licht und Schatten“: Film Noir und Neo-Noir


 
      M. Stiglegger

(2-std.(, Di 15-17, c.t., Seminarraum

Dieses Seminar untersucht das Noir-Phänomen zwischen 1940 und dem Kino der Gegenwart als kontinuierliches stilistisches Phänomen. Im ersten Teil werden wir eingehend die Kriterien des klassischen Film Noir anhand dreier Beispiele untersuchen: THE BIG SLEEP, DOUBLE INDEMNITY und TOUCH OF EVIL (restaurierte Version). Danach sollen die erarbeiteten Kriterien in vergleichenden Analysen an Beispielen der späteren Filmgeschichte erprobt werden: POINT BLANK von John Boorman, LE SAMOURAI von Jean-Pierre Melville, CHINATOWN von Roman Polanski, FAREWELL MY LOVELY von Dick Richards, TAXI DRIVER von Martin Scorsese, BODY HEAT von Lawrence Kasdan, TCHAO PANTIN / AM RANDE DER NACHT von Claude Berri, ANGEL HEART von Alan Parker, BARTON FINK von Joel Coen, BAD LIEUTENANT von Abel Ferrara, L.A.CONFIDENTIAL von Curtis Hanson, SEVEN von David Fincher, LOST HIGHWAY von David Lynch u.a. Eigene Vorschläge können in Verbindung mit einem Referat eingebracht werden. 

Als einführende Basisliteratur sollte das Buch „Film Noir und Neo-Noir“ (Vertigo Verlag) von Paul Werner von allen TeilnehmerInnen angeschafft und vor Beginn des Semesters gelesen werden. Ebenfalls als bekannt vorausgesetzt werden die Definitionen aus dem „Sachlexikon des Films“ (Reclam Verlag), speziell zu den Themen „Film noir“, „Gangsterfilm“, „Gefängnisfilm“, „Polizeifilm“, „Detektivfilm“, „Melodram“, „Thriller“. Die Kenntnis weiterer, hier nicht aufgeführter Filmbeispiele ist als Gesprächs- und Argumentationsgrundlage ebenfalls notwendig. In der Bibliothek steht umfangreiche Literatur zum Thema zur Verfügung. Als Regisseurebände sind empfohlen: Kiefer/Stiglegger (Hrsg.): „Die bizarre Schönheit der Verdammten. Die Filme von Abel Ferrara“ (Schüren Verlag) und Seeßlen: „David Lynch und seine Filme“ (Schüren Verlag).

Scheine in diesem Seminar gelten in der Kategorie „Filmgeschichte“. Zum Scheinerwerb ist ein Referat mit schriftlicher Ausarbeitung oder eine Hausarbeit sowie kontinuierliche Anwesenheit und Mitarbeit Voraussetzung.

Proseminar

Tatort – Kriminalfilme für Fernsehen




           

  N. Grob

(2-std.(, Do 14-16, 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 400 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 nachgehen: beim NDR – Kommissar Trimmel (Walter Richter) und Kommissar Finke (Klaus Schwarzkopf); beim BR – Kommissar Veigl (Gustl Bayrhammer); beim SWF – Kommissar Gerber (Heinz Schimmelpfennig); beim SR – Kommissar Lutz (Werner Schumacher); beim HR – Kommissar Konrad (Klaus Höhne). Als Beamte sind sie „Teil eines vielfältig kontrollierten Apparats, selten disponiert zu spontaner Entscheidung oder einer Verfolgung ohne Unterlass,“ sie haben „Vorgesetzte, Untergebene,“ sie dürfen „nicht alles tun und lassen, was vielleicht durch die Situation als gegeben und notwendig erscheint,“ sie dürfen ihre Kräfte nicht ungehindert entfalten,“ sie eignen sich „zur Autoritätsperson, die das Vertrauen in staatliche Maßnahmen fördern kann.“ (Thomas Koebner)  

Allein der WDR gestattete sich Extravaganzen: zunächst mit dem Zollfahnder Kressin (Sieghart Rupp), der actionreich durch seine Fälle hetzt, fast wie ein Kölner James Bond – eitel, smart, machohaft (Buch: Wolfgang Menge), dann mit Kommissar Haferkamp (Hans-Jörg Felmy), der ohne Illusionen, aber mit Konsequenz seine Fälle verfolgt – wie ein Jäger, der stets das richtige Wild hetzt, schließlich mit dem zornigen Krieger Schimanski (Götz George) und dem eleganten Taktiker Thanner (Eberhard Feik), die mit Ehre und Leidenschaft ihre Arbeit leisten – oft die Grenzen überschreitend, um doch noch die Täter zu fassen, die oft schon dabei sind, sich wieder bürgerlich einzurichten.

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

Das Seminar wird an ausgewählten Beispielen 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

Proseminar
The Hollywood Screenplay: Histories and Analysis





A. Taylor

(2-std.(, Mi 12-14, s.t., Seminarraum

The course provides an overview account of the Hollywood industrial system, and highlights the crucial importance of the 'blueprint' screenplay within that process. In this respect we will consider the early emergence and instrumental function of the filmscript – from studio to studio, from Ince to Lucas. Course highlights include, the Production Code, the Writer's Unions, the 1950s Blacklist, and the impact of the Auteur Theory. 

Towards the end, we will critically consider the emergence of the screenwriting 'gurus' since the 1980s.
Literatur: Claudia Sternberg: Written for the screen. The American Motion Picture Screenplay as Text. Tübingen 1997 – Peter Biskin: Easy Riders, Raging Bulls. How the Sex´n´Drugs´n´Rock´n´Roll-Generation saved Hollywood. New York 1998 – Thomas Schatz: The Genius of the System. New York 1998.

Geplante Filmvorführungen:

Billy Wilder (First Part of Trilogy with Volker Schlöndorff, 60 min)

Preston Sturges (Life and Times of the Writer/Director, 90 min)

Hollywood Mavericks (American Film Institute Documentary, Auteur Chapter, 90 min)

The Making of Easy Rider (A Revision – Not So Easy…..Who Gets the Credit?, 30 min)

The Making of Star Wars (Lucas´ Beginnings, Celebration, 60 min)

Hearts of Darkness (The Making of Apocalypse Now, by Eleanor Coppola, 90 min)

Heaven´s Gate (Michael Cimino, 1981, A Complete Showing of the Full Length Version, 3h 40 min)

Proseminar

Claude Chabrol








A. Münstermann

(2-std.(, Do 11-13, c.t., Seminarraum
Claude Chabrol zählt zu den wichtigsten Vertretern der französischen  Nouvelle Vague. Bis heute hat Chabrol weit über 50 Filme realisiert und gilt als einer der produktivsten Regisseure Frankreichs. Von Seiten der Kritik ist ihm oft zu Unrecht genau das vorgehalten worden, was seine Filme auszeichnet: Chabrol ist ein scharfsinniger, aber distanzierter Betrachter, der hinter die Fassade der Bourgeoisie blickt, bürgerliche Harmonie als Verlogenheit entlarvt. In seinem bevorzugten Genre, dem Thriller, interessiert ihn nicht die kriminelle Tat als solche, sondern allein die Motive seiner Hauptfiguren. Kriminelles Handeln – Morden als Zeichen von seelischer Gefangenschaft, dies sind die Themen der chabrolesken Erzählungen. Dabei rücken zunehmend Frauenfiguren in den Mittelpunkt seines Interesses. Seit den späten achtziger Jahren beginnt Chabrol mit Une affaire de femmes (1988) eine Reihe eindringlicher Frauenportraits. Hier entlarvt sein psychologischer Blick auch die noch immer weitverbreiteten patriarchalischen Strukturen der Bourgeoisie. Die intensive und immer wiederkehrende Zusammenarbeit mit Schauspielerinnen wie Stéphane Audran, Marie Trintignant und Isabelle Huppert definiert sein Filmschaffen bis heute. 

Im Seminar bilden diese Frauenportraits zwar den Schwerpunkt, sie sollen jedoch im Kontext von Chabrols Gesamtwerk behandelt werden. Es stehen folgende Filme im Zentrum der Analyse: Le beau serge/Die Enttäuschten, 1957; Les bonnes femmes/Die Unbefriedigten, 1960; La femme infidèle/Die untreue Frau, 1968 ; Le boucher/Der Schlachter, 1969; La rupture/Der Riss, 1970; Les noces rouges/Blutige Hochzeit, 1973; Les innocents aux mains sales/Die Unschuldigen mit den schmutzigen Händen, 1975; Violette Nozière, 1978; Les fantômes du chapelier/Die Fantome des Hutmachers, 1982 ; Une affaire de femmes/Eine Frauensache, 1988; Madame Bovary, 1991; Betty, 1992;  L’Enfer/Die Hölle, 1994; La Cérémonie/Biester, 1995; Au coeur du mensonge/Die Farbe der Lüge; Merci pour le chocolat, 2000.

Literatur: Guy Austin: Claude Chabrol, Manchester 1999; Claude Chabrol: Et pourtant je tourne...Paris 1976; Claude Chabrol/ Eric Rohmer: Hitchcock, Paris 1957; Claude Chabrol: 2. erw. und erg. Auflage München/Wien 1986 Reihe Film 5; Wolfgang Schwarzer (Hrsg.): Materialien zu Filmen von Claude Chabrol, Duisburg Frankfurt a.M. 1974; Claude Chabrol cinquantième, moteur! Cahiers du cinema. (Sonderheft, Okt. 1997); Claude Chabrol…La Nouvelle Vague III. Petite anthologie des cahiers du cinéma, Paris 1999

Da das Sommersemester kurz ist, empfehle ich dringend, sich bereits in den Semesterferien mit dem Werk Chabrols zu beschäftigen!!

Proseminar

Bernardo Bertolucci 








          Th. Meder

(3-std.(, Di 10-12, c.t., Seminarraum 

Bernardo Bertolucci ist gemeinsam mit P.P. Pasolini, F. Fellini und M. Antonioni verantwortlich für den überragenden Ruf des italienischen Films der 60er Jahre. Von den jüngeren Regisseuren machte er die schnellste und steilste Karriere. Aufmerksamkeit erregte insbesondere der Skandal um L’Ultimo Tango a Parigi sowie der nachfolgende Zweiteiler Novecento. Zuletzt hat sich für ihn jedoch der aus Hollywood stammende Satz bestätigt, dass  jeder Regisseur nur so viel wert sei wie sein letzter Film: Seit sechs Jahren konnte er nicht mehr fürs Kino arbeiten. Bertolucci gilt als Eklektiker, der sich an den Theorien Freuds ebenso inspirieren kann wie an Literatur, Musik und bildender Kunst. Als „Kraft der Vergan​genheit“ begriffen, wirkt er heute wie der Prototyp des unabhängigen Autorenfilmers. Diese Wertschätzung hat für den deutschen Sprachraum vor allem Karsten Witte illustriert, in seinem Aufsatz „Der späte Manierist“ von 1982, in dem eine Vielzahl entsprechender Bezüge hergestellt sind (Reihe Hanser, Bd. 24). Dagegen wirkt unterbelichtet, wie sich Bertolucci in den filmhistorischen Kontext seiner Zeit einfügt. Das Seminar soll diese Bezüge herausarbeiten. An den einzelnen, schnell aufeinander folgenden Phasen seines Werks sollen Vernetzungen mit parallelen Strömungen des italienischen Kinos sowie die Überwindung der Gründungsmythen der Resistenza-Generation im Kino Bertoluccis diskutiert werden. Als Ziel wird ein Panorama des italienischen Films seit den 60er Jahren angestrebt, der zeitgleich mit der Nouvelle Vague ein ähnlich spannendes Experimentierfeld der europäischen Kinematographie eröffnete. 

Empfohlene Literatur: Fabien S. Gerard/T. Jefferson Kline/Bruce Sklarew (Hrsg.), Bernardo Bertolucci Interviews. Jackson 2000 – Roberto Campari/Maurizio Schiaretti (Hrsg.), In viaggio con Bernardo. Il Cinema di Bernardo Bertolucci. Venedig 1994 – T. Jefferson Kline, Bertolucci’s Dream Loom. A psychoanalytical study of Cinema. Amherst/Ma. 1987 – Claretta Michelletti Tonetti, Bernardo Bertolucci. The Cinema of Ambiguity. New York 1995 (Twayne’s Filmmakers Series) – Karsten Witte, „Der letzte Manierist“, in: P.W. Janssen/W.Schütte (Hrsg.): Bertolucci. München 1981, S. 7-66 (Hanser Reihe Film, 24).

Proseminar

Orgie und Orgiasmus im Film






        S. Germann

(2-std.(, Mo 11-13, c. t., HS

„Ich lasse mir meine Orgien von dem großen Fellinius inszenieren“ und „Eine Orgie hat schmutzig zu sein!“ heißt es in „Asterix bei den Schweizern“. Doch nicht erst bei den Römern, sondern schon in den „Bakchen“ des griechischen Tragödienschreibers Euripides (5. Jh. v. Chr.) findet sich ein erster Ur-Typus der Orgie: Völlerei bis zum Kannibalismus, ekstatischer Tanz, zügellose Weiber, berauschte Männer. Ob Goethes Walpurgisnacht im „Faust“ oder die Schlussparty in Fellinis La dolce Vita – das Orgiastische als Grenzphänomen scheint Dichter wie Filmemacher gleichermaßen zu faszinieren.

Wir wollen im Seminar dem ästhetischen Phänomen »Orgie« nachgehen und uns zum einen fragen, welche Kriterien überhaupt notwendig sind, damit man von einer Orgie sprechen kann, zum anderen anhand ausgewählter Filme die Spielarten der Orgie (Sex, Gewalt, Fressen und Saufen) und ihre spezifische Bedeutungen herausarbeiten. Dazu werden wir auch ausgewählte Theorietexte lesen, um uns gemeinsam ein theoretisches Rüstzeug zu erarbeiten; ein kleiner Seitenblick in die Orgien der Weltliteratur wird ab und zu ebenfalls nützlich sein. Die Texte werden als Kopiervorlage zwei Wochen vor der ersten Seminarsitzung zur Verfügung gestellt.

Folgende Filme werden behandelt: Federico Fellini: La dolce Vita / Das süße Leben (1960), Satyricon (1969); Marco Ferreri: La grande Bouffe / Das große Fressen (1973); Peter Greenaway: The Cook, the Thief, his Wife and her Lover / Der Koch, der Dieb, seine Frau und ihr Liebhaber (1989); Stanley Kubrick: Eyes Wide Shut (1999); Clockwork Orange / Uhrwerk Orange (1971); Hans Christian Schmid: Nach fünf im Urwald (1996); Andrzej Zulawski: L´Important c´est d´aimer / Nachtblende (1975); Tinto Brass: Caligola / Caligula (1980); Michelangelo Antonioni: Zabriskie Point (1970); Terry Gilliam/Terry Jones: Monty Python´s The Meaning of Life / Der Sinn des Lebens (1983).

Proseminar

Kritisches Schreiben (für Mediendramaturgen et. al.)




  N. Grob

(2-std.(, Do 16-18, c.t., Seminarraum

Auf die Frage, was Kritik eigentlich sei, antwortete der Literaturtheoretiker Roland Barthes einmal: eine Mischung aus „phänomenologische(r) Kritik (die das Werk explizit macht, statt es zu erklären)“ und „strukturale(r) Kritik (die das Werk für ein System von Funktionen hält.)“ Und auch: „Jede Kritik muss in ihrem Diskurs (sei es auf noch so diskrete und abgewandte Weise) einen implizierten Diskurs über sich selbst enthalten. Jede Kritik ist Kritik des Werkes und Kritik ihrer selbst.“

Eine andere Antwort: die des früheren Kritikers und späteren Meisterregisseurs der Nouvelle Vague Jacques Rivette, nach dem „die ideale Kritik (…) nur eine Synthese der Fragen sein“ könne, „die dem Kunstwerk zugrunde liegen: ein Parallelwerk, seine Brechung auf verbaler Ebene.“

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

Im Mittelpunkt des Seminars wird die Problematisierung unterschiedlicher Formen des kritischen Schreibens stehen: der Textproduktion über unterschiedliche Medien für unterschiedliche Medien. So soll die Auseinandersetzung gefördert werden mit der im Moment aktuellen Literatur-, Medien-, Film- und Fernsehkritik hierzulande. Zudem soll (im praktischen Teil) noch die Form der Kurzkritik eingeübt werden – an verschiedenen Beispielen ausgewählter Erzählungen, Filme, Hörspiele.

Literatur: Roland Barthes: Kritik und Wahrheit. Frankfurt am Main 1967 – Roland Barthes: Was ist Kritik? In R.B.: Literatur oder Geschichte. Frankfurt am Main 1969 – Norbert Grob/Karl Prümm (Hg.): Die Macht der Filmkritik. München 1990 – Irmbert Schenk (Hg.): Filmkritik. Marburg 1998 – Norbert Grob: Ungedachte Realität ergründen, zum besseren Sehen verhelfen. Funktionen, Geschichte, Positionen von Filmkritik in Deutschland. In N.G.: Zwischen Licht und Schatten. St.Augustin 2002.

Proseminar

Filmischer Modellversuch







       F. Will et. al.

(6-std.(, Di 16-22, c.t., O. n. V.

Der filmische Modellversuch richtet sich als Pflichtveranstaltung an Studierende im Hauptfach Filmwissenschaft sowie an Mediendramaturgen. Ziel ist ein Einblick in die praktische Filmarbeit: das Anfertigen eines Exposés, den Ausbau zu einem Drehbuch, die Produktion sowie die Postproduktion, den Bild- und Tonschnitt. Einführungskurse des EMZ (Freitags, 10-12 Uhr) und professioneller Filmschaffender werden den Umgang mit der Technik sowie ästhetische Grundlagen vermitteln. Alle Teilnehmer müssen bereits in der vorlesungsfreien Zeit ein Exposé abgeben und nachfolgend zu einem Drehbuch erweitern. Zehn Drehbücher werden sodann zur filmischen Umsetzung ausgewählt.

Die fertigen Filme werden schließlich am Mittwoch, den 30.07., zugleich Sommerfest der Filmwissenschaft, öffentlich vorgeführt (wahrscheinlich im P1). Der Erwerb des Teilnahmescheins setzt die aktive Teilnahme an allen Arbeitsschritten voraus. 

Alternativ zum Filmischen Modellversuch kann der Pflichtschein für den Filmischen Modellversuch auch im Rahmen der Produktionen von Campus TV erworben werden. Nachzuweisen ist eine ca. 6-7-minütige Spielfilm- oder Dokumentarfilmarbeit, die wesentliche Mitgestaltung in allen Phasen – von der redaktionellen Planung und Recherche bis zum endgültigen Schnitt!

ACHTUNG: Die konstituierende Sitzung findet bereits in der letzten Woche des Wintersemesters, am Freitag, den 21.02., ab 16 Uhr s.t. im Hörsaal des Medienhauses statt. Die Anwesenheit ist Voraussetzung für die Teilnahme am Kurs. Ein genauer Zeitplan und Organisationsablauf werden in dieser Sitzung bekannt gegeben.

Literatur: Christopher Vogler: Die Odyssee des Drehbuchschreibers. Frankfurt/Main 1997 –  Linda J. Cowgill: Wie man Kurzfilme schreibt. Frankfurt/Main 2001 – Alan A. Armer: Lehrbuch der Film- und Fernsehregie. Frankfurt/Main 1997 – Karel Reisz, Gavin Miller: Geschichte und Technik der Filmmontage. München 1988 – Judith Weston: Schauspielerführung in Film und Fernsehen. Frankfurt/Main 1998.

Hauptseminar

Western – Geschichte und Mythologie




           N. Grob/B. Kiefer

(3-std.(, Fr 12-15, c.t., HS, Sichttermin: Fr 15-17, c.t., HS

Western sind Filme über Menschen an der Grenze zur Wildnis, in den USA, Mitte bis Ende des 19. Jahrhunderts.

Auf drei Epochen der realen Geschichte Amerikas rekurrieren die klassischen Western. Da ist zunächst die Eroberung des Landes im Westen und der grausame Kampf gegen die Indianer (Grundlage des Mythos der frontier, der Grenze zwischen Wildnis und Zivilisation); dann die Zeit nach der Inbesitznahme des Landes, als die Städte aufgebaut und organisiert wurden (Grundlage des Mythos der civilisation); schließlich die Epoche nach der Eroberung und Zivilisierung, die Jahre der Rivalität zwischen Züchtern und Farmern, zwischen den Pionieren, die schon da waren, und denen, die noch neu hinzukamen, auch zwischen Zivilisierten und Outlaws (Grundlage des Mythos der regeneration through violence, der permanenten Erneuerung und Wiedergeburt Amerikas aus und durch die Gewalt im Kampf Gut gegen Böse). 

Wichtig dabei aber ist: dieses Erzählen als „rewriting and reinterpreting“ zu verstehen. Nie geht es in Western um historische Authentizität, sondern mal um eine ästhetische Balance zwischen historischer Verankerung und mythischer Verklärung, mal um „die legendenhaft verkärte Erinnerung“ an die kriegerischen Zeiten. Der Western, so Hannes Böhringer, „verdeckt die reale Geschichte, indem er sie mythisch überhöht (…). Er erbaut das Bewusstseins Amerikas.“

Für Jean Mitry spiegelte sich die historische Entwicklung zudem in der ästhetischen Reifung des Genres wider, in der – nach der Epoche der naiven Western – die Filme stetig komplexer wurden: vom epischen über den psychologischen zum skeptischen Western, der schließlich im Spätwestern mündete. Diese fünf Phasen (also: 1. naive Western, 2. Epics, 3. dramatische und psychologische Western, 4. kritische und skeptische Western, 5. Spätwestern) gliedern die Geschichte des Genres. Historisch haben diese Phasen sich nach und nach entwickelt, ihre spezifischen Eigenheiten aber existierten in jeder späteren Periode auch parallel. Das Seminar wird den Versuch unternehmen, sowohl die Geschichte als auch die Ästhetik des Genres (an ausgewählten Beispielen) nachzuzeichnen, zu analysieren und problematisierend zu diskutieren. 

Als Grundlage sollen folgende Bücher dienen: „Westerns“ von Philip French (BFI, London), „Western“ von Georg Seeßlen (Schüren, Marburg), „The Western Genre“ von John Saunders (Short Cuts, London), „Filmgenres/Western“; hg. von N.Grob/B. Kie​fer (Reclam, 2003).

Hauptseminar

Todesbilder in der Kunst






        S. Marschall/F.Will
(3-std.(, Mi 10-13, c.t., HS







      

Der Tod ist den Lebenden ein dunkles Rätsel, das jenseits des Vorstellbaren liegt. Gerade deshalb hat er Menschen immer wieder dazu herausgefordert, sich Bilder von ihm zu machen – angstbesetzte und sagenumwobene, wissenschaftlich sezierende und phantastische, belustigende und mahnende. „Der Tod ist bilderfreundlich“, schreibt der Kulturanthropologe Philippe Ariès, weil „das Bild das dichteste und direkteste Ausdrucksmittel des Menschen angesichts des Mysteriums des Hingangs ist“. Dabei ist der Tod als gleichmachende anthropologische Urerfahrung keineswegs immer gleich antizipiert und dargestellt worden. Vielmehr haben sich mit der Einstellung zum Tod auch seine Darstellungen in Abhängigkeit von geschichtlichen, kulturellen und gesellschaftlichen Veränderungsprozessen gewandelt. So hat sich beispielsweise das Bild der zur Menschenmahd ansetzenden Sensengestalt unter dem Eindruck der Pestepidemien im Spätmittelalter entwickelt, wohingegen der Gedanke, dass der Tod als Freund auftreten kann, dem es schwer fällt, seine Pflicht zu erfüllen, erst gegen Ende des 18. Jahrhunderts aufkommt, als die moralisch-religiösen Aspekte und das damit verbundene Bild des triumphierenden Todes in den Hintergrund treten. Auch im Film erwachen die tradierten Bildvorstellungen des Todes zu neuem Leben. Todesgestalten kennt das Kino wie die Kunst- und Kulturgeschichte zahlreiche: Gerippe und Schnitter, apokalyptische Reiter und Spielmänner, Abholer und Reisebegleiter, Todesengel und Dämonen. Der Phantasie der Filmemacher, Masken- und Kostümbildner, sind dabei keine Grenzen gesetzt, wenn es darum geht, die Physiognomie des Todes im Sinne ihrer Aussage zu zeichnen, der personifizierten Angst vor dem Sterben Gesicht und Gestalt zu verleihen.

Neben allegorischen Todesgestalten lassen sich im Film ferner komplexe Inszenierungsformen von Todeserfahrungen, Jenseitsfahrten und Sterbeszenen aufspüren, die sich zu immer neu variierten Standardsituationen des Kinos formiert haben. Rituelle, religiöse und mythologische Vorstellungen treffen sich in dichten, vielfach kodierten Bewegungsbildern, in denen die einzelnen Bedeutungen zu einem Amalgam aus Bezügen und Verweisen verschmelzen. Die neu geschaffenen Todesbilder rekurrieren dabei auf archetypische und historisch gewachsene Vorstellungen, in die sich jeweils aktuelle Zeitbezüge und individuelle künstlerische Interpretationen hineinmischen. Ein Beispiel: Die Vorstellung der Jenseitsfahrt als eine Passage über den Fluss geht unter anderem auf die griechische Mythologie zurück, der zufolge die Reise in die Unterwelt über die Styx führt. Jim Jarmusch greift dieses Bild in seinem schwarzweiß fotografierten Endzeit-Western Dead Man (USA 1995) auf, in dem sich der Held (Johnny Depp), geleitet von dem Indianer Nobody, auf eine Reise in den Tod begibt. Wie in einen Sarg gebettet, überquert er das Meer – die letzte Station seiner Reise – alleine in einem Kanu, das ihn vorbeiträgt an Inselufern, die die Insignien des vietnamesischen Dschungels und der indianischen Stammeskultur wie Mahnmale der Schuld tragen. In der Auseinandersetzung mit den in Schutt und Asche liegenden Mythen Amerikas erneuert Jarmusch das Bild der Jenseitsfahrt übers Wasser und inszeniert den Sterbegang als Konfrontation mit der kriegerischen Kultur des weißen Mannes, die wie ein Film vor dem Auge des Sterbenden vorbeizieht. Hier zeigt sich, dass die jeweiligen Todesvorstellungen trotz ihres Repertoires an konstanten Bildformeln nicht unter dem Aspekt universeller Allgemeingültigkeit betrachtet werden können. Vielmehr rufen sie die bekannten Topoi aus dem jeweiligen kulturgeschichtlichen und künstlerischen Kontext in Erinnerung und sind daher ‚Vergegenwärtigungen’ des Todes im doppelten Sinn. Ziel des Seminars ist es, die mannigfaltigen Erscheinungs- und Inszenierungsformen des Todes in ihrer historischen Tiefe und vielgestaltigen Breite kennen zu lernen und ihre ästhetischen Formgebungen im Film anhand ausgewählter Beispiele zu analysieren.

Filme (Auswahl): Der Fuhrmann des Todes (Schweden, 1920), Der müde Tod (D, 1921), Orphée (F, 1949), Orfeu Negro (F/I/Brasilien, 1959), Das siebente Siegel (Schweden, 1956), Mamma Roma (I, 1962), Das Schweigen (Schweden, 1963), Flatliners (USA, 1990), The Fisher King (USA, 1991), Dead Man (USA, 1995), Gladiator (USA, 2000).

Empfohlene Literatur (Auswahl): Ariès, Philippe: Geschichte des Todes. München 1999 – Ariès, Philippe: Bilder zur Geschichte des Todes. München 1981 – Aschof, Maria: Die Darstellungen des Todes in der Kunst und ihre Beziehungen zur anatomischen Wissenschaft. Diss. Univ. Münster 1950 – Briesemeister, Dietrich: Bilder des Todes. Unterschneidheim 1970 – Cosacchi, Stephan: Makabertanz. Der Tod in Kunst, Poesie und Brauchtum des Mittelalters. Meisenheim 1965 – Haas, Alois M.: Todesbilder im Mittelalter. Fakten und Hinweise in der deutschen Literatur. Darmstadt 1989 – Huizinga, Johan: Das Bild des Todes. In: ders.: Herbst des Mittelalters. Studien über Lebens- und Geistesformen des 14. und 15. Jahrhunderts in Frankreich und in den Niederlanden. Stuttgart 1975 – Jansen, Hans H.: Der Tod in Dichtung, Philosophie und Kunst. Darmstadt 1989 – Kaiser, Gert: Der tanzende Tod. Mittelalterliche Totentänze. Frankfurt a.M. 1983 – Link, Franz (Hrsg.): Tanz und Tod in Kunst und Literatur. Berlin 1993 – Rosenfeld, Helmut: Tod. In: Engelbert Kirschbaum (Hrsg.): Lexikon der christlichen Ikonographie. Bd. 4. Rom/Freiburg/Basel/ Wien 1972, Sp. 327-332 – Schuster, Eva (Hrsg.): Das Bild vom Tod. Grafiksammlung der Heinrich-Heine-Universität. Düsseldorf 1992.

Hauptseminar

Rembrandt Lightning








           Th. Meder

(3-std.(, Mo 15-18, c.t., HS

Rembrandt Lightning ist ein Terminus technicus aus der Frühzeit des Films, unter dem die Kameraleute das möglichst geheimnisvolle Ausleuchten einer Szene verstanden. Dieses Licht wurde aus der Kunst der Porträtfotografie übernommen und gilt für den Film naturgemäß in erster Linie für die Ära des Schwarz-Weiß. Andererseits hat der Kameramann Michael Ball​haus jüngst in einem Interview bekannt, in der Vorbereitung für Martin Scorseses Gangs of New York gemeinsam mit dem Regisseur alle erreichbaren Museen aufgesucht zu haben, um sich anhand der Kunst Rembrandts auf die Visualität des neuen Films einzustimmen. Zwischen diesen Polen wird sich das Seminar bewegen: von der unmittelbaren Vorbildfunk​tion des genialen Ausleuchters Rembrandt Harmensz van Rijn (1606-1669) hin zur Trans​zendierung seiner Kunst in einem neuen Medium, das mit technischen Mitteln im Bildlichen eine ähnliche Tiefe des Ausdrucks zu erreichen sucht. Dabei werden zum einen Filme im Mittelpunkt stehen, die unmittelbar nach Rembrandt entstanden, Bio-Pics nach seinem Leben, „Period Pictures“,  die ersten Filme mit „Rembrandtlicht“ in den zehner Jahren und deren Nachfolger in der Filmgeschichte bis in die 50er Jahre. Zum anderen werden die Vorbilder für dieses Licht diskutiert, Rembrandts Gemälde, auf die sich immer wieder vor allem Kamera​leute bezogen, von Vladimir Nilssen (1937) bis Vittorio Storaro (2001). In ihren gedruckten Wirkungsästhetiken machten diese Praktiker eine Not zur Tugend: Um die eigenen Bildfin​dungen nicht zur Illustration verkommen zu lassen, griffen sie auf das ursprüngliche Hand​werk der Malerei zurück, in dem einst ähnlich ambitionierte Ziele verfolgt wurden.  

Literatur: Henri Alekan, Des Lumières et des Ombres. Paris, überarb. 1991 – Peter Baxter, „On the History of Film Lightning“, in: Screen, Vol. 16 (1975), Nr. 3, S. 83-106 – David E. Elkins, Camera Terms and Concepts. Boston 1993 – Michael Esser (Red.), Gleißende Schatten. Kamerapioniere der zwanziger Jahre. Hrsg. vom Cinema Quadrat, Mannheim. Berlin 1994 – Charles Higham, Hollywood Cameramen. Sources of Light. London 1970 – Klaus Kreimeier (Hrsg.), Die Metaphysik des Dekors. Raum, Architektur und Licht im klassischen deutschen Stummfilm. Marburg 1994 (Schriften der F.W. Murnau Gesellschaft, 3) – Kris Malkiewicz, Cinematography. New York 1986 – Kris Malkiewicz, Film Lightning. New York 1986 – Alain Silver, James Ursini, The Noir Style. New York 1999. 

Hauptseminar

Farbe und Farben  im Film. Geschichte – Ästhetik – Dramaturgie (Teil 2)

       S. Marschall

(3-std.(, Di 12-15, c.t., HS

Nur dem, der die Farbe liebt, eröffnet sich ihre Schönheit und ihr innewohnendes Wesen. Die Farbe gibt sich jedem zum Gebrauch, aber nur dem sie hingebungsvoll Liebenden entschleiert sie ihr tieferes Geheimnis.

(Johannes Itten: Kunst der Farbe)

Denn hier (wenn ich die Farben betrachte z.B.) ist da erst nur eine Unfähigkeit, irgendeine Ordnung in den Begriffen zu machen.

Wir stehen da, wie der Ochs vor der neu gestrichenen Stalltür.

(Ludwig Wittgenstein: Bemerkungen über die Farben)

Die Fortsetzung des Hauptseminars über Farbe und Farben im Film ist als Versuch einer offenen Farbenlehre des Films angelegt und greift damit ein zu wenig bearbeitetes Thema der Filmgestaltung und der Filmwahrnehmung auf, das – beobachtet man die aktuellen Filmproduktionen aufmerksam – immer wesentlicher wird. Ob Christopher Nolans Thriller Memento (USA 2000), Laetitia Colombianis À la folie…pas du tout (Wahnsinnig verliebt, F 2002), oder Pedro Almodóvars Hable con ella (Sprich mit ihr, Spanien 2002) – gerade in den ungewöhnlichen Filmen des internationalen Kinos bilden die Farben im Zusammenspiel mit Licht und Bewegung auf der Leinwand Tiefenstrukturen in den Geschichten aus, die es zu entdecken gilt. 

Eine Farbenlehre der Filmkunst muss prinzipiell interdisziplinär angelegt sein: Erkenntnisse der Wahrnehmungspsychologie, der Musikpsychologie und Synästhesieforschung zum Zusammenspiel von Farbe und Klang, der Physik, der Farbenchemie, der Optik, der Kulturwissenschaft, der Sprachforschung, der Anthropologie und selbstverständlich der Kunstgeschichte fließen in jede Farbanalyse notwendig ein. Nach einer kurzen Einführung in die Grundfragen des Themas und einer summarischen Darstellung der Quellen- und Forschungslage geht es im Seminar vor allem um die Ästhetik und Dramaturgie einzelner filmischer Farbkompositionen, die anhand ausgewählter Beispiele mit größter Sorgfalt analysiert werden sollen. Dabei werden sich unter anderem folgende Schwerpunkte herausbilden: Auf die Beschäftigung mit Grund-, Primär- und Mischfarben im Film, ihrer reichen Symbolik und Tiefenwirkung, folgt eine systematische Auseinandersetzung mit den Themen Zeit und Farbe und Raum und Farbe. Während der erste Teil des Hauptseminars im Sommersemester 2002 auf die historische Entwicklung des Farbfilms und seine verschiedenen technischen Verfahrensweisen eingegangen ist, widmet sich die Fortsetzung des Seminars anhand ausgewählter Filmbeispiele den Feinheiten und dem breiten Spektrum filmischer Farbkompositionen.

Folgende Filme sollen vor Beginn des Seminars gesehen werden:

Gone with the Wind (Victor Fleming u.a., USA, 1939) – A Matter of Life and Death (Michael Powell, Emeric Pressburger, GB, 1946) – Seven Brides for Seven Brothers (Stanley Donen, USA, 1954) – The Birds (Alfred Hitchcock, USA, 1963) – Rosemary´s Baby (Roman Polanski, USA, 1968) – Schreie und Flüstern (Ingmar Bergman, Schweden, 1972) – Cabaret (Bob Fosse, USA, 1972) – The Godfather. Teil 1-3 (Francis Ford Coppola, USA, 1972/74/90) – Delicatessen (Marc Caro, Jean-Pierre Jeunet, F, 1991) – The Age of Innocence (Martin Scorsese, USA, 1993) – Cube (Vincenzo Natali, Kanada, 1997) – Tuvalu (Veit Helmer, BRD, 1999) – Sleepy Hollow (Tim Burton, USA/BRD, 1999) – Ghost Dog (Jim Jarmusch, USA/F/BRD/J, 1999) – Memento (Christopher Nolan, USA, 2000) – Mulholland Drive (David Lynch, USA/F, 2001).

Literatur (als Auswahl und zur Einführung): Batchelor, David: Chromophobie. Angst vor der Farbe. Wien: Facultas Verlags- und Buchhandels AG, 2002 – Gage, John: Kulturgeschichte der Farbe. Von der Antike bis zur Gegenwart. Ravensburg 1997 – Gage, John: Die Sprache der Farben. Bedeutungswandel der Farbe in der bildenden Kunst. Ravensburg 1999 – Gekeler, Hans: Handbuch der Farbe. Systematik, Ästhetik, Praxis. Köln 2000 – Grafe, Frieda: Filmfarben. Berlin: Verlag Brinkmann & Bose, 2002 – Grob, Norbert: Farbe im Auge. Ausdruck im Kopf. Hein Heckroths FarbDramaturgien für Powell & Pressburger. In: Deutsches Filmmuseum (Hrsg.): Kinematograph Nr. 7/ 1991: Hein Heckroth: Film-Designer. Ausstellungskatalog. Frankfurt am Main 1991 – Heller, Eva: Wie Farben auf Gefühl und Verstand wirken. Farbpsychologie, Farbsymbolik, Lieblingsfarben, Farbgestaltung. München 2000 – Itten, Johannes: Kunst der Farbe. Subjektives Erleben und objektives Erkennen als Wege zur Kunst. Leipzig: Seemann Verlag, 2001 – Koshofer, Gert: Color. Die Farben des Films. Berlin 1988 – Maffei, Lamberto / Fiorentini, Adriana: Das Bild im Kopf. Von der optischen Wahrnehmung zum Kunstwerk. Basel / Boston / Berlin 1997 – Theroux, Alexander: Rot. Anleitungen eine Farbe zu lesen. Hamburg 1998. (Vom gleichen Autor auch die Bände Blau, Gelb, Orange, Violett, Grün) – Welsch, Norbert/Liebmann, Claus Chr.: Farben: Natur, Technik, Kunst. Heidelberg; Berlin: Spektrum, Akad. Verl., 2003 –  Harald Küppers: Das Grundgesetz der Farbenlehre. 10., überarbeitete und aktualisierte Auflage, Köln: DuMont Buchverlag, 2002 – Wulff, Hans J.: Die signifikanten Funktionen der Farben im Film. In: Ars Semiotika Volume 11 (1988), No. 3/4. Tübingen: Gunter Narr Verlag, 1988.

Hauptseminar

Vorstellungen von einem Schreckensort:





      M. Stiglegger

Der Völkermord des Dritten Reiches im Spielfilm

(3-std.(, Mi 14-17, c.t., Seminarraum

Dieses Hauptseminar widmet sich eingehend der Untersuchung der Aufarbeitung des nationalsozialistischen Genozids in Spielfilmen seit 1945. Anhand ausgewählter Filme soll analysiert werden, wie Geschichte filmisch adaptiert werden kann und welches Bild der Ereignisse jeweils vermittelt wird.

Das Seminar ist in verschiedene Teilbereiche untergliedert:

- Unter der Diktatur: Roma città aperta von Roberto Rossellini.

- Alltag im Konzentrationslager: Unter Wölfen von Wolfgang Staudte, Aus einem deutschen Leben von Theodor Kotulla

- Massaker im Osten: Iwans Kindheit von Andrej Tarkowsky, Komm und sieh von Elem Klimov

- Verfolgung von Sinti und Roma: Iwan und Abraham von Yolande Zaubermann

- Verfolgung von Homosexuellen: Bent von  Sean Mathias

- Komödien: Pasqualino Settebellezze von Lina Wertmüller (liegt nur in italienischer Sprache ohne UT vor!), La Vita e bella von Robert Benigni

- Exploitation und Sexualisierung: Ilsa von Don Edmonds

- Hollywood: Schindler´s List von Steven Spielberg, Der Triumph des Geistes von Robert Young

Eigene Vorschläge können gerne in Verbindung mit einem Referat eingebracht werden.

Voraussetzung für die Teilnahme sind Grundkenntnisse zur historischen Situation 1933-1945 sowie die Kenntnis der behandelten Filme bereits vor Semesterbeginn. Die Anmeldung zu diesem Seminar erfolgt persönlich in meiner Sprechstunde mittwochs. Nicht angemeldete Studierende können leider nicht an diesem Seminar teilnehmen. Die Teilnehmerzahl ist strikt auf 20 Personen beschränkt. Als Grundlage dient Annette Insdorfs „Indelible Shadows. Film and the Holocaust“ (Cambrige University Press, ISBN 0-521-37810-9), das zur Anschaffung dringend empfohlen ist. Für einige Themen ist auch mein Buch „Sadiconazista. Faschismus und Sexualität im Film“ (Gardez! Verlag) brauchbar. Zu diesem Thema stehen zudem zahlreiche Bücher in der Bibliothek zur Verfügung. Spezielle Texte werden zu Semesterbeginn in einem entleihbaren Ordner zur Verfügung gestellt. 

Zusätzliches Seminar für Filmwissenschaftler/innen

Ästhetische Theorien der russischen Avantgarde




 J. Zimmermann

(2-std.(, Mo 16-18, c.t., O. n. V., Beginn: 05.05.2003

Die Begründung des Films als neuer Kunstform des 20. Jahrhunderts ist eine der bleibenden Leistungen der russischen Avantgarde. Anhand ausgewählter Texte und Filmbeispiele soll das Spektrum dieser Ästhetik vorgeführt und kritisch kommentiert werden. Im Zentrum stehen die verschiedenen Formen der Montage sowie die Spannung zwischen Formalismus und Realismus. 

Nach der Pfingstpause sollen Teilnehmerinnen und Teilnehmer einzelne Sitzungen selbst gestalten, wobei kleinere fotografische und filmische „Essays“, die Motive dieser Ästhetik aufnehmen und vielleicht auch weiterführen, willkommen sind. 

Interessierte Filmwissenschaftler/innen mögen sich bereits bitte in der vorlesungsfreien Zeit bei mir anmelden.

Neueste Publikationen

Für fast alle erschienenen und demnächst erscheinenden Bücher gibt es im Sekretariat Hörerscheine für Studierende der Filmwissenschaft, die einen Preisnachlass beim Erwerb ermöglichen.

Reihe Filmstudien

In der hauseigenen Reihe »Filmstudien« im Gardez!-Verlag sind zuletzt erschienen:

Knut Hickethier (Hg.): Schauspielen und Montage. Schauspielkunst im Film. 

Zweites Symposium (1998). St. Augustin 1999

Thomas Koebner: Halbnah. Schriften zum Film. Zweite Folge. St. Augustin 1999

Susanne Marschall und Bodo Witzke (Hg.): »Wir sind alle Menschenfresser«. 

Georg Stefan Troller und die Liebe zum Dokumentarischen. St. Augustin 1999

Marcus Stiglegger: Sadiconazista. Faschismus und Sexualität im Film. St. Augustin 1999

Marion Müller: Vexierbilder. Die Filmwelten des Lars von Trier. St. Augustin 2000

Jürgen Felix (Hg.): Genie und Leidenschaft. Künstlerleben im Film. St. Augustin 2000

Petra Mioč: Das junge französische Kino: Zwischen Traum und Alltag. St. Augustin 2000

Gabriele Weyand: Der Visionär. Francis Ford Coppola und seine Filme. St. Augustin 2000

Thomas Koebner: Vor dem Bildschirm. Studien, Kritiken und Glossen zum Fernsehen. St. Augustin 2000

Susanne Marschall / Norbert Grob (Hg.): Ladies, Vamps, Companions. Schauspielerinnen im Kino. Schauspielkunst im Film. Drittes Symposium (1999). St. Augustin 2000

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

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

Norbert Grob: Zwischen Licht und Schatten. Essays zum Kino. St. Augustin 2002

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

Marius Schmatloch: Andrej Tarkowskijs Filme in philosophischer Betrachtung. St. Augustin 2003

Demnächst erscheinen:

Thomas Koebner: Wie in einem Spiegel. Schriften zum Film. Dritter Teil. St. Augustin 2003

Norbert Grob: Im Kino. Filmkritiken. St. Augustin 2003

Reclam Verlag

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

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

Zuletzt erschienen sind: 

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

Stuttgart 1999

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

Demnächst erscheinen: 

Thomas Koebner (Hg.): Science Fiction-Film. Stuttgart 2003 (als erster Band des 10-bändigen „Lexikon des Genre-Films“)

Norbert Grob/Bernd Kiefer (Hg.): Western-Film. Stuttgart 2003

Schüren Verlag

Erschienen sind:


Bernd Kiefer / Marcus Stiglegger (Hg.): Die bizarre Schönheit der Verdammten. 

Die Filme von Abel Ferrara. Marburg 2000


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

Bender-Verlag

Erschienen sind:

Marcus Stiglegger (Hg.): Splitter im Gewebe. Filmemacher zwischen Autorenfilm und Main-

Streamkino. Mainz 2000

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

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

Demnächst erscheint:

Thomas Koebner et al. (Hg.): Robert Altman. Studien zu seinen Filmen. Mainz 2002

Veranstaltungen im Wintersemester 2003/2004 
(Änderungen vorbehalten)
Vorlesungen

Ästhetik des Films und Bildtheorie. Ein Grundriss.




Th. Koebner

Exzentriker des Hollywood-Kinos






N. Grob

Ringvorlesung

Fernsehen









S. Marschall u.a.

Proseminare

Einführung in die Filmanalyse







B. Kiefer

Einführung in die Analyse von Fernsehproduktionen




N.N.

Standardsituationen im Film:







Th. Koebner

Verfolgungsjagd, Duell, Liebesszene


Dramaturgische Formen







N. Grob

Fade to Black: 









M. Stiglegger

Gothic-Einflüsse auf Film, Literatur und Musik





Frankensteins Weg durch die Filmgeschichte





F. Will

Federico Fellini: Das Frühwerk







Peter Ruckriegl

Aki & Mika Kaurismäki







Th. Klein

Das Iranische Kino:








H. Dourandish

Ein Modell für das Erfolgskino in der Dritten Welt?

Hauptseminare 

Humanismus und Melancholie: 







Th. Koebner

Zu Filmen von Robert Enrico, Bertrand Tavernier, Claude Miller 

und Jacques Rivette








Jacques Tati







Th.Koebner/J.

Zimmermann

Wim Wenders









N. Grob

Neuere Filmtheorien








B. Kiefer

Film als seduktives System: 







M. Stiglegger

Zur Verführungskraft filmischer Inszenierung



Theater im Film








Th. Klein

Musik und Tanz im Film







S. Marschall

Britisches Kino









S. Marschall

Übung

Filmkritik









N.N.
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