
ACHTUNG ! !

Das Seminar für Filmwissenschaft wird 

höchstwahrscheinlich zum Beginn des Sommersemesters 2001 in neuen Räumlichkeiten untergebracht sein. Die neue Adresse lautet: Wallstraße 11, 55122 Mainz.

Beachten Sie bitte, dass sich durch den Umzug natürlich alle Raumangaben für die Veranstaltungen des 

Sommersemesters verändern werden. Die Zeiten werden jedoch höchstwahrscheinlich die gleichen bleiben.

Bevor wir ein neues Sekretariat eingerichtet haben, wird die Homepage (www.uni-mainz.de/film) der 

Filmwissenschaft Sie über alle wichtigen Änderungen 

informieren. Zudem werden an der Baracke und am Schwarzen Brett der Filmwissenschaft im Philosophicum die wichtigen Informationen bekannt 

gemacht.

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 Mainz

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).

Wer kann mitmachen?

· Alle Studierende, insbesondere der Medienfächer, sind herzlich willkommen! Redaktion und Produktion werden von Studierenden der Medienfächer gestaltet. Interessierten Studierenden aller Fächer steht die Mitarbeit als Autoren offen.

Wo und wann treffen wir uns?

· Wir treffen uns im Pfeifferweg 12 (gleich hinter der Baracke der Filmwissenschaft). Unsere Redaktionssitzung findet während der Vorlesungszeit jeden Montag um 19 Uhr statt. Zusätzlich gibt es noch einen Stammtisch, der alle zwei Wochen in der Taberna im Anschluß an die Redaktionssitzung stattfindet.

Kontakt:

Redaktion Campus-TV Mainz

Johannes Gutenberg-Universität

Pfeifferweg 12

55099 Mainz

Tel. 06131-39-25046

Mara Braun: 06131-227648

Andreas Funabashi: 0611-842721

Patrick Hünerfeld: 06131-280599

Dirk Riegert: 06131-977506

Patrick Schillinger: 06131-279628
Seminar für Filmwissenschaft

Johannes Gutenberg-Universität Mainz

Seminar für Filmwissenschaft

Welderweg 24

55 099 Mainz

Tel.: 06131 / 39-23816



Fax: 06131 / 39-23819




    
    Homepage: www.uni-mainz.de/film 

Personalteil

Leiter:

Universitätsprofessor Dr. Thomas Koebner





Tel. 39-23817

Sprechstunden im Semester: Mo u. Di 11-12
Sekretariat:

Evelyn Ickstadt, Ria Kern-Martin







Tel. 39-23816

Öffnungszeiten: Mo - Do 10.30-13, Fr 10.30-12





Fax 39-23819

Gastdozent:

PD Dr. Norbert Grob








Tel. 39-23817

Sprechstunden nach Vereinbarung









Wissenschaftliche Assistenten:

Dr. Bernd Kiefer









Tel. 39-23818

Sprechstunden im Semester: Fr 10-12

e-mail: film@mail.uni-mainz.de

Dr. Susanne Marschall








Tel. 39-25680

Sprechstunden im Semester: Di 13.00-15.00

e-mail: marschal@mail.uni-mainz.de

Dr. Marcus Stiglegger 








Tel. 39-25680 

Sprechstunden im Semester: Mi 12-14


e-mail: stigm000@mail.uni-mainz.de


Wissenschaftliche Mitarbeiter:

Dr. Jürgen Felix









Tel. 39-20784

Sprechstunden im Semester: Do 12-14

e-mail: FelixJMD@aol.com

Thomas Klein M.A.








Tel. 39-23818

Sprechstunden im Semester: Di 12-14

e-mail: thomas​_klein@excite.de

Lehrbeauftragte:

Dott. Marisa Buovolo-Ullrich







Tel. 39-23816

Sprechstunde n.V.

Frank Henschke M.A.








Tel. 39-23816

Sprechstunde n.V.

Nikola Klein, Dipl. Restaurateurin (FH)






Tel. 39-23816 

Sprechstunde n.V.

Sylvie Pagé M.A.








Tel. 39-23816

Sprechstunde n.V.

Alan Taylor M.A.








Tel. 39-23816

Sprechstunde n.V.

Dr. Klaus Wiegerling








Tel. 39-23816

Sprechstunde n.V.

Studienfachberatung:

Dr. Bernd Kiefer









Tel. 39-23818

Sprechstunden im Semester: Fr 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 und wird beaufsichtigt von Frau Hedwig Schiffler, 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 Baracke 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 2001.

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 2001 
Vorlesung

Was bleibt von der Moderne im Film?




Th. Koebner

(2-std(, Di 14-16 c.t., (P2(
Nouvelle Vague







N. Grob



(2-std(, Fr 14-16 c.t., (P2(
Proseminare

Einführung in Geschichte und Theorie des Films



Th. Koebner / B. Kiefer


(4-std(, Mo 14-16 und Do 10-12 c.t., (P2(
Abenteuerfilm







Th. Klein


(2-std(, Di 10-12 c.t., (P2(
Bestseller und Blockbuster – Wie funktioniert der Erfolg?

S. Marschall

(2-std(, Di 12-14 c.t., O. n. V.

Contemporary British Cinema





A. Taylor

(2-std(, Fr 12-14 c.t., (P2( 

Sydney Lumet – Courtroom-Drama und Polizeifilm


F. Henschke

 
(2-std(, Fr 10-12 c.t., (P2( 

Fragmente der Wahrnehmung. Das Kino des Nicolas Roeg

M. Stiglegger

(2-std(, Di 12-14 c.t., (P2(
Luc Besson







J. Felix

(2-std(, Do 12-14 c.t., (P2(
Filmischer Modellversuch





M. Stiglegger, Th. Klein et. al.

(6-std(, Mo 18-20 c.t., (P2( u. andere Termine n. V. 

Hauptseminare
Filmische Poetik der Erinnerung





Th. Koebner

(3-std(, Di 16-19 c.t., (P2(
Postfuturismus. Zukunftsentwürfe im modernen SF-Film


J. Felix

(3-std(, Mi 13-16 c.t., (P2(
Das erotische Kino






J. Felix

(3-std(, Mi 16-19 c.t., (Bibliothek(
Privatheit als submedialer Bereich – Vom totalitären


Klaus Wiegerling 

Anspruch der Medien

(3-std(, Do 17-20 c.t., (P2(
Bild – Symbol – Allegorie





S. Marschall

(3-std(, Mo 10.30-13 s.t., (P2(
Fritz Lang







N. Grob

(3-std(, Do 14-17 c.t., (P2(
Wahrnehmung der Moderne: Stanley Kubricks Filme 


B. Kiefer

(3-std(, Mi 16-19 c.t., (P2(
Lina Wertmüller und Jane Campion: 




M. Buovolo

Ein interkultureller Vergleich zur filmischen Konstruktion

geschlechtsspezifischer Identitäten







(3-std(, Mi 10-13 c.t., (P2(
Oberseminar

Kolloquium für ExamenskandidatInnen




Th. Koebner


(2-std(, Mo 17-19 c.t., 14-täglich, Bibliothek (pers. Einladung)

Übungen

Filmkritik







N. Grob



(2-std(, Do 17-19 c.t., Bibliothek

Vom Überleben des Films. Filmrestaurierung und Filmarchivierung
N. Klein

Blockseminar und Besuch des DIF (Deutsches Filminstitut)

4./5. Mai 2001

Zur Geschichte des deutschen Werbefilms 



H. Pulch

Blockseminar: 7./8. Mai 2001, O. n.V.

Theorie und Praxis des Scénarios





S. Pagé

(2-std(, Mo 15-17 c.t., Bibliothek

Vorlesung

Was bleibt von der Moderne im Film?





       Th. Koebner

(2-std.(, Di 14-16 c.t., (P2(
Am auffälligsten hat sich die ästhetische Moderne im Surrealismus, in der Abstraktion und Konstruktion, in der ›Denaturierung‹ und ›Entfremdung‹ des ›natürlichen‹ Abbilds auch im Film präsentiert, wobei diese Veränderungen der konventionellen Wahrnehmung oft (nicht immer) durch neue Erfahrungen (Emanzipation der Träume, erweiterte Realität der Moderne, ›andere‹ Seelenzustände, Gedanken-Expeditionen in unbekannte Welten usw.) begründet worden sind. Zugleich hat sich fast jede Form von experimenteller Moderne dem allgemeinen Zuschauerverständnis versperrt – vielleicht gilt dies noch heute? – , so dass man beinahe von einem hermetischen Museum der Filmmoderne sprechen könnte.

Die Vorlesung will einen prüfenden Rückblick auf ausgewählte Exempel der ästhetischen Moderne im Film werfen, in der Hoffnung, neue Zugänge zu ihr, dieser Moderne, zu finden: ein Versuch, den Begriff der Moderne in der Filmgeschichte überhaupt zu definieren.

Über folgende Themen und Tendenzen wird dabei nachzudenken sein:

o   Das Konzept der Montage und das ›Tempo der Moderne‹ bei Griffith, Gance, Eisenstein, Ruttmann

o   Die Fragmentierung der Welt und die ›Masse Mensch‹ – eine Großstadterfahrung? 

Berlin-, Paris-, New  York – Filme

o   Traum und Halluzination – verschobene Wahrnehmung von Welt oder Wahrnehmung einer verschobe- nen Welt?

     Zum surrealistischen Film zwischen Luis Buñuel und Maya Deren

o   Überalterte Moderne? – Die Ästhetik der Avantgarde 

     Von Walter Ruttmann zu Kenneth Anger u.a.

o   Die Modernität der Nouvelle Vague

o   Der neue Surrealismus der 60er und 70er Jahre: 

     Alain Resnais, Federico Fellini, Ingmar Bergman, Michelangelo Antonioni, Luis Buñuel, Robert Altman, Nicolas Roeg, Andrej Tarkowski u.a.

o   Die »Postmoderne«: Fortsetzung oder Überwindung der Moderne?  

     Jean-Jacques Beineix, Luc Besson, Leos Carax, Peter Greenaway, Derek Jarman, David Lynch u.a.

o   Die Wiederentdeckung  der Langsamkeit: 



     Miklos Janscό, Béla Tarr, der russische Film der Perestrojka u.a.

o   »Dogma 95« – Erinnerung an die Moderne?

     Lars von Trier u.a.

Vorlesung

Nouvelle Vague









  N. Grob

(2-std(, Fr 14-16, c.t., (P2(
Die Vorlesung wird die Umbruchzeit im französischen Kino der späten fünfziger und frühen sechziger Jahre behandeln, die Anfänge der späteren Vertreter der Nouvelle Vague mit dem Schreiben über Filme und über die großen Autoren des Kinos, ihre ersten Kurzfilme, die ersten großen Arbeiten.

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 Le​ben zu entdecken“, galt ihre Auflehnung der „Tradition der Qualität“: Filmen voller Talent und Geschmack, ordentlich geschrieben, ausgestattet und insze​niert – 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 Cha​rakter 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 unse​ren 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 am Ende ein umfassendes Bild der persönlichen Intentionen und der ästhetischen Aufbrüche der Bewegung insgesamt sich ergibt.

Eine Literaturliste wird zu Beginn der Vorlesungen verteilt.

Proseminar

Einführung in Geschichte und Theorie des Films



Th. Koebner / B. Kiefer

(4-std.(, Mo 14-16 u. Do 10-12 c.t., (P2(
Die Teilnahme an diesem vierstündigen Einführungskurs ist für alle Studienanfänger verpflichtend und gilt als Einführung in die Filmanalyse. Das Seminar kann aber auch von fortgeschrittenen Studierenden besucht werden und gilt dann als thematisches Proseminar. Ziel ist es, Modelle der Filmgeschichtsschrei​bung und der Filmtheorie und Filmkritik vorzustellen, wobei sich kritische Lektüre von Texten und Film​analyse ergänzen. Auch soll der Umgang mit Quellen filmwissenschaftlicher Arbeit geübt werden. Im Kurs "Einführung in die Geschichte des Films" stellt sich die Aufgabe, aus vielen zugänglichen Quellen die Filmgeschichte paradigmatisch für die Jahre 1930, 1960 und 1990 zu rekonstruieren und auf wenigen Seiten umrisshaft festzuhalten. Im Kurs "Einführung in die Theorie des Films" sollen entsprechend historisch-paradigmatisch filmtheoretische und filmkritische Texte analysiert werden. Das Spektrum reicht von der Debatte über "Film als Kunst" (Rudolf Arnheim, 1932) und der Bestimmung des Filmkritikers als "Gesellschaftskritiker" (Siegfried Kracauer, 1932) zur Autoren-Theorie um 1960 und der feministischen Filmtheorie, schließlich bis zur neueren Diskussion über modernes oder postmodernes Kino in den letzten Jahren.

Das Seminar wird mit einer Klausur in der letzten Sitzung abgeschlossen.

Literatur (zur Anschaffung empfohlen!): Franz-Josef Albersmeier (Hrsg.): Texte zur Theorie des Films, Stuttgart 1999 – Thomas Koebner (Hrsg.): Filmregisseure. Biographien, Werkbeschreibungen, Filmographien, Stuttgart 1999 – James Monaco: Film verstehen, Reinbek bei Hamburg 2000 – Thomas Koebner (Hrsg.): Filmklassiker. Beschreibungen und Kommentare, 3. Aufl., Stuttgart 2001.
Proseminar

Abenteuerfilm



Th. Klein

(2-std.(, Di. 10-12 c.t., (P2(
Mit Steven Spielbergs Indiana Jones eroberte 1980 ein Held die Leinwand, der wie kaum ein anderer in der Filmgeschichte eine der großen Utopien des Kinos zu verwirklichen imstande war. In Gestalt eines Archäologen, besessen von der Suche nach den Schätzen der Menschheit, doch deren gefährlichen Mächten stets widerstehend, führt er den Zuschauer auf Reisen in ferne Länder, entführt ihn in eindrucksvolle cineastische Illusionen, auf eine tour de force des Nervenkitzels im Kampf des Guten gegen das Böse. Wie Georg Seeßlen für die „Indiana Jones“-Filme Jäger des verlorenen Schatzes (Raiders of the Lost Ark), Indiana Jones und der Tempel des Todes (Indiana Jones and the Temple of Doom, 1983) und Indiana Jones und der letzte Kreuzzug (Indiana Jones and the Last Crusade, 1989) feststellte, geht es immer um „Phantastik, Liebe, Komik, Technik, Magie, Nostalgie, Sentiment und Sinnentaumel und das unter einem Begriff, der selber vom nostalgischen Glanz vergangener Welterfahrung zeugt: Abenteuer“ (1996).

Die Indiana Jones-Trilogie und weitere Klassiker des Abenteuerfilms, seien es die frühen Filme mit Douglas Fairbanks oder die bezüglich der Heldenfiguren eher zwiespältigen Filme John Hustons, sollen auf die zentralen Merkmale des Abenteuerfilms hin untersucht werden. So soll möglichst umfassend diskutiert werden, auf welche Weise sich das Abenteuer in diversen Genres äußern kann.

Eine Filmliste und eine erweiterte Literaturliste werden rechtzeitig bekannt gegeben.

Literatur: Georg Seeßlen: Abenteuer. Geschichte und Mythologie des Abenteuerfilms. Marburg 1996. 

Proseminar

Bestseller und Blockbuster – Wie funktioniert der Erfolg?



       S. Marschall

(2-std(, Di 12-14 c.t., O. n. V.

Gegenstand des interdisziplinären Seminars Beststeller und Blockbuster sind Filme, die als Bestsellerverfilmungen aus dem Schatten ihrer erfolgreichen Literaturvorlage herausgetreten sind, kommerzielle Kinohits, die ein Massenpublikum begeistern konnten. Dazu zählen die Verfilmungen von John Grisham (The Firm, Regie: Sydney Pollack, USA 1993), A Time to Kill, Regie: Joel Schuhmacher, USA 1996, The Chamber, Regie: James Foley, USA 1996), Stephen King (The Shining, Regie: Stanley Kubrick, GB/USA 1980) oder John Irving (The Cider House Rules, Regie: Lasse Hallström, Drehbuch: John Irving, USA 2000). Außerdem Märchenstoffe, z.B. Michael Endes Unendliche Geschichte (Regie: Wolfgang Petersen, BRD 1984), Tragödien wie Isabel Allendes The House of Spirits (Regie: Bille August, BRD/Dänemark/Portugal 1992), historische Romane wie Umberto Ecos Il nomine de la rosa/Der Name der Rose, (Regie: Jean-Jacques Annaud, BRD/I/F 1986) oder Robert Schneiders Schlafes Bruder (Regie: Joseph Vilsmaier, D 1995). Nicht zuletzt – um auch ein deutsches Beispiel von geringerer Tragweite anzuführen - Unterhaltungsfilme wie Hera Linds Das Superweib (Regie: Sönke Wortmann, D 1999). Die Liste läßt sich beliebig erweitern.

Der Gegenstand »Unterhaltungskunst« – ob in Film, Theater oder Literatur – wirft die Frage nach den Bauprinzipien erfolgreicher Literatur- und Filmproduktion auf, zu deren Beschreibung und gleichzeitigen Abwertung gerne das Adjektiv „trivial“ bemüht wird. Im Seminar soll auf derlei Wertung verzichtet werden – vielmehr interessiert zunächst eine „neutrale“ Fragestellung: Wie ist der Beststeller oder der Blockbuster „gemacht“? Welche dramaturgischen Bestandteile, Figurenkonstellationen, Themenfelder und Emotionalisierungsstrategien sind analytisch zu erfassen und lassen sich im Sinne eines variablen Regelwerks verallgemeinern. Auf welche kognitiven Muster greifen die Bücher und Filme zu, die in unser Welterleben (medial?) eingeschrieben sind. Stärker noch als den Literaturbetrieb bewegt die Filmszene die Frage nach dem planbaren Erfolg, nicht zuletzt aufgrund des wesentlich größeren finanziellen Risikos einer Filmproduktion. Zahllose Drehbuchschulen bezeugen diese Suche nach faßbaren Kriterien. Genauso beweisen zahllose nach „Schema F“ gedrehte Flops, das Kinoerfolge nicht beliebig abrufbar sind. Das interdisziplinär angelegte Proseminar Beststeller und Blockbuster korrespondiert mit einem gleichnamigen Proseminar in der Literaturwissenschaft und ist als Kombiprogramm für Studierende beider Fächer vorgesehen. Das filmwissenschaftliche Proseminar befaßt sich mit dem Transformationsprozess vom „Roman zum Drehbuch zum Film“, so dass die TeilnehmerInnen sich der Mühe einer komparatistischen Untersuchung der beiden Kunstformen und des Zwischenstadiums Drehbuch unterziehen müssen.
Literatur: 

Joseph Cambell: Der Heros in tausend Gestalten (1. Aufl. New York 1949), Frankfurt/Main 1978 – Christopher Vogler: Die Odyssee des Drehbuchscheibens. Frankfurt/Main 1998 – Linda Seger: Das Geheimnis guter Drehbücher. 2.Aufl. Berlin 1998 – Dies.: Von der Figur zum Charakter. Überzeugende Filmcharaktere erschaffen. Berlin 1990 – Oliver Schütte: Die Kunst des Drehbuchlesens. Bergisch-Gladbach 1999.

Proseminar
Contemporary British Cinema







A. Taylor

[2-std.], Fr 12-14 c.t., (P2(
Despite the success of recent films such as Trainspotting and The Full Monty, the contemporary British Film Industry exists, as always, as neither ‘British’ nor as an ‘Industry’. The former film, for example, was largely financed by the European Film Fund and its world wide profits largely disappeared into Rupert Murdoch’s Fox conglomerate that owned American distribution rights to the film.

An analysis of contemporary films from Britain, therefore, must consider the broad social and economic contexts that influence and often determine both film subject and style.

The course is, therefore, an ambitious one – regarding contemporary British Cinema within a broad historical and social context that encompasses: 

- key stages in production (or not!) since the 1960s 

- the impact of government policy particularly in the 80s

- the strategic influence of new television media, e.g. Channel Four

- the impact and mechanisms of censorship – the BBFC

- parallel developments in screen and media theory and practice in the UK

- contemporary concerns about representation and national identity.

Overall, there will be an attempt to define the wide range of films and genres that have emerged over time within a useful aesthetic tradition that embraces Shakespeare, Hitchcock, Powell and Pressburger, Ealing Comedies, Nic Roeg, Monty Python, James Bond, Trainspotting and even Eddy Izzard.
A film list and a bibliography will be presented at the beginning of the course.

Proseminar

Sidney Lumet – Courtroom Drama und Polizeifilm




        F. Henschke

(2-std.(, Fr 10-12 c.t., (P2(
Kaum jemand kennt nicht Die zwölf Geschworenen, Serpico oder Mord im Orientexpress. Dennoch scheint sich in Europa der Name Sidney Lumet hinter der Popularität seiner Filme zu verflüchtigen. Zwischen 1957 und 1999 inszenierte Lumet 42 Kinofilme, siebenmal wurde er von der Directors Guild of America als bester Regisseur ausgezeichnet, sein Lebenswerk vereint über 50 Oscar-Nominierungen, und zahlreiche amerikanische Publikationen dokumentieren die jahrzehntelange Wertschätzung seiner Arbeit. Er gilt in den USA als einer der produktivsten und geehrtesten Filmregisseure der Gegenwart. In Europa hingegen beschränkt sich die Anerkennung seines Œuvres auf vereinzelte feuilletonistische Beiträge; eine wissenschaftliche Auseinandersetzung mit seinen Filmen fehlt vollständig.

Lumets vier Jahrzehnte währende Gesellschaftskritik, in die der Einzelne stets gleichrangig eingebunden bleibt, weist ihn als konsequenten Liberalen ohne Zeitgeist-Zynismus aus und brachte ihm im Klima politischer und kultureller Veränderungen geradezu zwangsläufig in Europa den Ruf eines Idealisten oder gar eines Moralisten ein: ein kritischer Filmemacher, der „die Reste des amerikanischen Traums“ zu retten versucht, wie es Gilles Deleuze einmal formulierte. Und so verwundert es auch kaum, daß sich Lumets konsequente Beibehaltung der individuellen Weltsicht auf der Ebene seiner Figuren wieder entdecken läßt. Seine Protagonisten sind von einem Assimilierungsdrang getriebene, familiensuchende Außenseiter, die es wiederholt in behördliche Ersatzfamilien drängt, immer auf der Suche nach Zugehörigkeit, Anerkennung und Geborgenheit. Inwieweit dieser Figurentypus im Kontext einer Tradition filmischer Selbstverleugnung jüdischer Identität betrachtet werden muß, wird zu Beginn des Seminars thematisiert werden, verbunden mit einer genauen Betrachtung des Films The Pawnbroker (Der Pfandleiher, 1964). 

Schwerpunkt des Seminars bilden aber Lumets Polizei- und Gerichtsfilme, die als Zentrum seines Schaffens angesehen werden können und deren Analysen im Vergleich mit anderen Klassikern des jeweiligen Genres zu bewerten sind. 

Lumets Gerichtsfilme: 12 Angry Men (Die zwölf Geschworenen, 1957), The Verdict (The Verdict - Die Wahrheit und nichts als die Wahrheit, 1982), Guilty as Sin (Jenseits der Unschuld, 1993), Night Falls on Manhattan (Nacht über Manhattan, 1996). 

Die Polizeifilme: The Offense (Sein Leben in meiner Gewalt, 1972), Serpico (Serpico, 1973), Prince of the City (Prince of the City, 1981), Q&A (Tödliche Fragen, 1990), A Stranger Among Us (Strangers, 1992).

Die große Anzahl an Filmen der jeweiligen Genres kann den Seminarteilnehmern umfangreiche Möglichkeiten zu vergleichenden Analysen eröffnen. Eine endgültige Auswahl der Polizei- und Gerichtsfilme wird folglich erst zu Beginn des Seminars festgelegt. Dennoch sollten folgende Filme bekannt sein: 

Gerichtsfilme: The Paradine Case (Der Fall Paradin, 1947; R: Alfred Hitchcock), Witness For The Prosecution (Zeugin der Anklage, 1958; R: Billy Wilder), Inherit The Wind (Wer den Wind sät, 1959; R: Stanley Kramer), Anatomy Of A Murder (Anatomie eines Mordes, 1959; R: Otto Preminger), Judgement At Nuremberg (Urteil von Nürnberg, 1961; R: Stanley Kramer), To Kill A Mockingbird (Wer die Nachtigall stört, 1962; R: Robert Mulligan), ...And Justice For All (...und Gerechtigkeit für alle, 1979; R: Norman Jewison), Primal Fear (Zwielicht, 1995; R: Gregory Hoblit). 

Polizeifilme: Detective Story (Polizeirevier 21, 1951; R: William Wyler), Touch of Evil (Im Zeichen des Bösen, 1957; R: Orson Welles), Dirty Harry (Dirty Harry, 1971; R: Don Siegel), The French Connection (Brennpunkt Brooklyn, 1971; R: William Friedkin), The Choirboys (Die Chorknaben, 1977; R: Robert Aldrich), Cruising (Cruising, 1980; R: William Friedkin), The Untouchables (The Untouchables - Die Unbestechlichen, 1986; R: Brian de Palma), Die Hard (Stirb langsam, 1987; R: John McTiernan), Bad Lieutenant (Bad Lieutenant, 1992; R: Abel Ferrara)

Eine Auswahlbibliographie wird zu Beginn des Seminars vorgelegt.
Proseminar
Fragmente der Wahrnehmung. Das Kino des Nicolas Roeg



      M. Stiglegger

[2-std.], Di 12-14 c.t., (P2(
Ehemals Kameramann für die Regisseure Franςois Truffaut, David Lean und John Schlesinger, qualifizierte sich Nicolas Roeg mit seinem ersten Film Performance bereits 1969 als einer der visuell komplexesten und experimentierfreudigsten Filmemacher des britischen Kinos. Das reicht von einer verschachtelnden Montage über die eigenwillige Besetzung der Hauptrollen (oft mit Popstars wie David Bowie, Mick Jagger oder Art Garfunkel) bis zu einer nahezu mystischen Unterwanderung von Realitätsbegriffen. Seine Filme entziehen sich geschickt gängigen Genrekategorien und können nicht zuletzt deshalb noch heute ihr Publikum irritieren, verstören, aber auch inspirieren. Eine Beschäftigung mit ausgewählten Werken, ihren literarischen Quellen sowie den bereits publizierten Analysen soll helfen, das ebenso spannende wie sperrige Oeuvre dieses Filmemachers zu beleuchten.

Alle hier angeführten Filme sollten schon vor Seminarbeginn gesehen werden, damit es während des Semesters nicht zu Ausleih-Engpässen kommt. Ebenfalls sollten Vorschläge für Referatsthemen bereits zur ersten Sitzung vorliegen. Zum Scheinerwerb ist entweder ein Referat mit Ausarbeitung oder eine Hausarbeit Voraussetzung.

Filme (Auswahl):

Performance (1970) – Walkabout (1971) – Don’t Look Now (1973) – The Man Who Fell to Earth (1975) – Bad Timing (1978) – Eureka (1982) – Insignificance (1985) – Castaway (1986) – Heart of Darkness (1994) –Two Deaths (1996)

Literatur:  Joseph Conrad: Herz der Finsternis, div. Ausgaben – Daphne Du Maurier: Dreh Dich nicht um, Kurzgeschichte, div. Ausgaben – Thomas Koebner: Der Animist in der Moderne, in: Marcus Stiglegger (Hrsg.): Splitter im Gewebe. Filmemacher zwischen Autorenfilm und Mainstream, Mainz 2000 – ders.: Insel und Dschungel. Zwei Landschaftstypen im Film, in: ders: Lehrjahre im Kino, St. Augustin 1997 – Joseph Lanza: Fragile Geometry. The Films, Philosophy, and Misadventures of Nicolas Roeg, New York 1989 – Neil Sinyard: The Films of Nicolas Roeg, London 1991– Marcus Stiglegger: Nicolas Roeg, in: Thomas Koebner (Hrsg.): Filmregisseure, Stuttgart 1999.

Proseminar
Luc Besson










    J. Felix
(2-std(, Do 12-14 c.t., (P2(
Seit Subway (1985) und The Big Blue (1987) gilt Luc Besson (geb. 1959) als Kultregisseur – und als Repräsentant eines Cinéma du look, das sich dem modischen Oberflächenglanz und adoleszenten Erzählphantasien verschrieben hat. Mag The Fifth Element (1997), erklärtermaßen die Verwirklichung eines Jugendtraums Bessons, auch die schlimmsten Befürchtungen kunstbeflissener Kritiker bestätigt haben, so hat das komödiantische SF-Spektakel doch einmal mehr Bessons Ruf als Erfolgsregisseur bestätigt, der längst – nämlich seit dem US-amerikanischen Remake von Nikita (1990) – im internationalen Maßstab arbeitet und – im Gegensatz zu Beineix und Carax – auch in den 90er Jahren mit sicherem Gespür für den Zeitgeist inszeniert. Umgekehrt haben Filmwissenschaftler, allen voran Susan Hayward, in ihren Analysen gezeigt, daß  die Filme Bessons, der sich demonstrativ von jeglichem intellektuellen Kunstkino distanziert, alles andere als oberflächlich sind, statt dessen traditionelle Geschlechterrollen und zerfallende Familienstrukturen reorganisieren; und gerade Léon (1994) und The Messenger: The Story of Joan of Arc (1999) haben gezeigt, in welcher Weise Besson auch Kinomythen und Geschichtsbilder revisioniert. Möglicherweise ist das einstige ›Wunderkind‹ des neuen französischen Kinos ja tatsächlich, wie er sagt, ein ›Märchenerzähler‹ – aber einer, der in der postmodernen Gesellschaft des Spektakels ein neues mythisches Kino inszeniert.

Ausgehend von einer Skizzierung des französischen Cinéma du look sollen im Seminar die Filme Luc Bessons in chronologischer Reihenfolge analysiert werden, von seinem Spielfilmdebut Le dernier combat (1983) bis hin zu seinen neueren Arbeiten als Produzent, etwa Taxi (1998) oder Kiss of the Dragon (2001). Für eine Rekonstruktion der Rezeptionsgeschichte, aber auch aufgrund der spärlichen Forschungsliteratur werden für die Filmanalysen auch Filmkritiken herangezogen. Zur Einführung empfohlen sei: Susan Hayward: Luc Besson. Manchester, New York 1998 [G 10 Besson 1].

Proseminar

Filmischer Modellversuch





   M. Stiglegger, Th. Klein et. al.

(6-std(, Mo 18-20 c.t., (P2( und andere Termine n.V.

Der filmische Modellversuch richtet sich als Pflichtveranstaltung an Studierende im Hauptfach und dient dem Einblick in die Probleme des praktischen Filmemachens. Zu diesem Zweck werden von allen TeilnehmerInnen bereits in der vorlesungsfreien Zeit Treatments verfasst, die in der 1. Phase zu Drehbüchern erweitert werden sollen. Einführungen in die Videotechnik ermöglichen in dieser Phase zudem den Umgang mit dem nötigen Material. Zur 2. Phase werden neun Drehbücher zur filmischen Umsetzung ausgewählt, die in der Drehphase jeweils von Gruppen der TeilnehmerInnen umgesetzt werden.

1. Drehbuchphase bis 1. Mai 2001

2. Drehphase bis 4. Juni 2001

3. Schnittphase bis 1. Juli

Die fertigen Filme werden dann in der letzten Semesterwoche im P 1 öffentlich vorgeführt. Die Teilnahme am filmischen Modellversuch setzt die aktive Teilnahme an allen Arbeitsschritten voraus. Die Drehteams sollten, soweit möglich, aus TeilnehmerInnen des Modellversuchs besetzt werden. 

Achtung: Siehe auch S.2!

Hauptseminar

Filmische Poetik der Erinnerung






       Th. Koebner

(3-std.(, Di 16-19 c.t., (P2(
Es geht darum, die filmischen Erzählweisen der Erinnerung genauer zu bestimmen: die Rekonstruktion des Vergangenen in subjektiver Perspektive. Übliche Versionen sind die Rückblende oder der Modus der Recherche, doch selbst da gibt es etliche Modelle. Zudem stellt sich die Frage, ob es bevorzugte Bildtypen der Erinnerung gibt – Blickwinkel von unten bei Kindheitsreminiszenzen u.a. 

Welchen Erkenntnisgewinn verspricht die Erinnerung, die Erschließung des individuell/kollektiv Verdrängten und Verschütteten, das Aufreißen alter Wunden, der Rückweg in eine vergessene schöne oder schreckliche Welt, die Enttarnung von Lebenslügen oder die Fortspinnung einer Lebenslegende, die Aufklärung oder Irreführung bei wahren und falschen Erinnerungen? Auch darüber wird eindringlich zu diskutieren sein.

Es handelt sich also um eine zweifache Aufgabe: 

- mehr von dem Komplex Erinnerung zu erfahren, 

- und die Erzähltechnik der filmischen Erinnerung genauer zu beobachten.

Folgende Filme kommen in Betracht (und sollten unbedingt vor Beginn des Semesters gesehen worden sein – auch wenn die endgültige Auswahl noch nicht feststeht):

A
Alain Resnais



Hiroshima mon amour (1959)







Letztes Jahr in Marienbad (1960)


Federico Fellini



Achteinhalb (1962)







Amarcord (1973)

Andrej Tarkowski


Der Spiegel (1975)







Nostalghia (1983)


Theo Angelopoulos


Der Blick des Odysseus (1985)






Die Ewigkeit und ein Tag (1998)

Raúl Ruiz



Die wiedergefundene Zeit (1999)
B
Giuseppe Tornatore


Cinema paradiso (1989)


Ettore Scola



Splendor (1989)

C
Tomas Gutierrez Alea


Erinnerung an die Unterentwicklung (1967)


Carlos Saura



Cousine Angelica (1974)







Elisa, mein Leben (1977)







Zärtliche Stunden (1981)

Francesco Rosi



Drei Brüder (1981)

D
Sidney Lumet



Der Pfandleiher (1964)


Karl Fruchtmann


Kaddisch nach einem Lebenden (1969)


Alan Pakula



Sophies Entscheidung (1982)

E
Arthur Penn



Little Big Man (1969)

Sergio Leone



Es war einmal in Amerika (1984)

F
Wolfgang Petersen


Tod im Spiegel (1991)

Literatur: Dietrich Harth (Hrsg.): Die Erfindung des Gedächtnisses. Texte. Frankfurt/M. 1991 – Aleida Assmann: Mnemosyne. Formen und Funktionen kultureller Erinnerung. Frankfurt/M. 1991 – Ernst Karpf/Doron Kiesel/Karsten Visarius (Hrsg.): Once upon a time... Film und Gedächtnis. Marburg 1998 (= Arnoldsheimer Filmgespräche Bd. 15) – Aleida Assmann: Erinnerungsräume. Formen und Wandlungen des kulturellen Gedächtnisses. München 1999.

Hauptseminar

Postfuturismus. Zukunftsentwürfe im modernen SF-Film




    J. Felix

(3-std.(, Mi 13-16 c.t., (P2(
Im Bannkreis des Orwell-Jahres war das Bild der Zukunft alles andere als positiv konnotiert – zumindest in einem Kino, das die Rede vom ach so fröhlichen ›anything goes‹ der Postmoderne immer wieder Lügen strafte. Filme wie Blade Runner (1982), Videodrome (1983), Brazil (1983), The Terminator (1984) oder 1984 (1984) entwarfen keine hoffnungsvollen Utopien, statt dessen pessimistische, ja apokalyptische Visionen, in die sich die erschreckende Kehrseite hypermoderner Technologie eingeschrieben hat. Neu waren solche Anti-Utopien nicht, auch nicht im Genre des SF-Films, der von Truffauts Fahrenheit 451 (1966) und Kubricks A Clockwork Orange (1971) bis zu George Millers Mad Max (1978) wiederholt düstere Endzeit-Scenarios inszenierte. Aber der Erfolg dieser Endzeitvisionen führte in den 80er Jahren nicht nur zu einer Aufwertung des ›niederen‹ SF-Genres, nicht zuletzt durch die Integration von Action- und Horrorelementen, etwa in Carpenters Escape from New York (1981) oder den Alien-Filmen, sondern setzte sich auch in den 90er Jahren fort: etwa in Waterworld (1994), Strange Days (1996), Twelve Monkeys (1996) oder Matrix (1999). Am Ende des 20. Jahrhunderts konnte, wie bereits in Kubricks 2001: A Space Odyssey (1968) antizipiert, von einer Versöhnung mit der monströsen Moderne, wie noch in Fritz Langs Metropolis (1927), keine Rede mehr sein.

Im Seminar soll zunächst die Geschichte des SF-Films bis Ende der 70er Jahre kurz skizziert werden (Literatur findet sich zudem in ausreichendem Maße in der Bibliothek). Im Anschluß daran wird die Entwicklung des SF-Genres in den letzten beiden Jahrzehnten im Mittelpunkt stehen, focussiert auf die genannten Anti-Utopien, aber keineswegs nur mit Blick durch die ideologiekritische Brille. Nicht zuletzt Set-Design und digitale Postproduction  sind zu behandelnde Themen.

Die Teilnahme am Seminar setzt eine gründliche Sichtung der oben genannten Filme voraus – und zwar vor Semesterbeginn! Zudem sollten die Seminarteilnehmer zur Übernahme eines Referats bereit sein. Zur Einführung sei empfohlen: Sobchack, Vivian: Screening Space. The American Science Fiction Film. Second, enlarged Edition. New York: Ungar, 1993 (Kapitel: »Postfuturismus«).

Hauptseminar

Das erotische Kino 









    J. Felix

(3-std(, Mi 16-19 c.t., Bibliothek

Seit den frühen Pikanterien hat das Kino immer wieder die erotische Schaulust stimuliert, in Porno- und Mainstreamfilmen, im Starkino Hollywoods und anderer Traumfabriken, in Natur- und Kulturfilmen, im Schmudellgenre des Aufklärungs- und Sexfilms, in Komödien und Melodramen, in Hochglanzromanzen wie 9 1/2 Weeks (1986) und in anspruchsvollen Liebesfilmen à la The Unbearable Lightness of Being (1987). Eine Ikonographie des erotischen Kinos, zumeist orientiert an weiblichen Sexsymbolen oder an sich verschiebenden Tabuschwellen, ist wiederholt versucht worden, ohne jemals erschöpfend gewesen zu sein. Oft genug hangeln sich die Autoren, geleitet von einem dubiosen Kanon, durch die Filmgeschichte, und oft erschöpft sich diese Art der Filmgeschichtsschreibung in der kommentierenden Aufzählung.

Der Anspruch dieses Seminars ist bescheidener. Nicht die Geschichte des erotischen Kinos soll hier geschrieben werden; es werden nur einzelne Sequenzen aus Filmen verschiedener Genres und Epochen analysiert: mit Blick auf Inszenierung des Erotischen, hinsichtlich darauf, was wie wodurch ›erotisch‹ (und erotisierend?) auf der Leinwand erscheint (erscheinen soll!). Daß es dabei Genremuster und Autorenstile zu beachten gilt, individuelle und geschlechtsspezifische Dispositionen der Zuschauer, bei älteren Filmen zumal die eigene historische Distanz, steht außer Frage; und zweifellos fehlt uns allzu oft auch eine geeignete Sprache für die Verständigung über Erotik und Sexualität (nicht nur im Film).

Was erwartet werden darf und soll, ist eher eine Rhapsodie, kein System, sind Bruchstücke, vielleicht Bausteine für unsere Geschichte(n) eines erotischen Kinos, das keineswegs identisch mit dem ist, was der Terminus ›Adult Movies‹ meint. Ein solches Unternehmen verlangt sicherlich Sensibilität – und die Bereitschaft, sich auch mit freudlosen, ja unerfreulichen Bildern (und Tönen) zu konfrontieren; denn nicht nur in den ›Blue Movies‹ scheint die inszenierte Lust oftmals vom empfundenen Elend nicht allzu weit entfernt.

Im Seminar sollen keine Referate gehalten, sondern gemeinsam Sequenzen aus und Texte zu erotischen Filmen analysiert werden; ein solcher Diskurs setzt eine überschaubare Teilnehmerzahl voraus. Ich möchte daher um eine verbindliche – gerne auch persönliche – Anmeldung bis zum 15. März 2001 bitten; eine Teilnehmerliste hängt im Seminar aus.

Hauptseminar

Privatheit als submedialer Bereich – Vom totalitären Anspruch der Medien 
    K. Wiegerling

(3-std.(, Do 17-20 c.t., (P2(
Big Brother ist ein Kristallisationspunkt, wenn von Privatheit in einer fortgeschrittenen Mediengesellschaft gesprochen wird. Offenbar hat Privatheit unter dem Einfluss medialer Thematisierungen und Inszenierungen einen beschleunigten Wandel erfahren, der im Seminar untersucht werden soll. Zunächst soll der Frage nachgegangen werden, ob Privatheit sich als ein submedialer Bereich definieren läßt, in dem sich etwas verbirgt, was die Medien noch nicht zutage gefördert haben. Handelt es sich hier um einen Bereich medialer Verdächtigungen, den es zu entbergen, zu rekonstruieren und in die mediale Präsenz zu bringen gilt? Stellt dieser Bereich schlechthin eine mediale Herausforderung dar? 

In einem zweiten Untersuchungsschritt soll der Frage nachgegangen werden, ob sich an den Veränderungen des Privaten ein totalitärer Anspruch der Medien aufweisen läßt. Den beiden Fragen muss zunächst eine historische Erörterung vorausgehen, um die Richtung des Wandels schärfer fassen zu können.   

Schließlich muss die Frage nach der Rolle der Visualisierung in diesem Wandlungsprozess gestellt wer​den, um die Bedeutung der filmästhetischen Praxis in diesem Prozess fokussieren zu können. Exponiert diese Praxis nicht zuletzt einen zentralen gesellschaftlichen Wandlungsprozess und eine grundlegende Veränderung im individuellen Selbstverständnis? Verdeutlicht der Film damit ein Problem, das aus seinen eigenen Visualisierungansprüchen entstanden ist? Das Seminar versucht also das Verhältnis von film​ästhetischen Überlegungen zu gesellschaftlichen Wandlungsprozessen am Beispiel des Privaten zu untersuchen.

Die SeminarteilnehmerInnen sollten den ersten Teil „Der submediale Raum“ aus Boris Groys Buch: „Unter Verdacht – Eine Phänomenologie der Medien“, Hannah Arendts zweites Hauptkapitel: „Der Raum des Öffentlichen und der Bereich des Privaten“, in: H. Arendt: „Vita Activa oder Vom tätigen Leben“ sowie Richard Sennetts: „Verfall und Ende des öffentlichen Lebens. Die Tyrannei der Intimität“ bereits gelesen und sich mit bestimmten Fernsehformaten wie Big Brother und Nachmittagstalkshows vertraut gemacht haben. Die Kenntnis der unten genannten Filme wird ebenso vorausgesetzt. Ein qualifizierter Schein wird durch ein Kurzreferat und dessen schriftliche Ausarbeitung bzw. durch eine Hausarbeit erworben.

Seminarablauf:

1) Einführung: Kunst und Privatheit

2) Historische Exkurse zum Thema Privatheit (Arendt)

3) Zum Begriff des submedialen Bereiches (Groys)

4) Phänomenologie der Privatheit in fortgeschrittener Mediengesellschaft (Sennett)

5) Privatheit, Präsenz und Visualisierung. Zur Thematisierung und Inszenierung des Privaten in Film und Fernsehen  (Fernsehen: Big Brother, diverse Talkshows; Film: siehe unten)

6) Gesellschaftliche Konsequenzen aus der medialen Thematisierung des Privaten

Filme:

Bennys Video (Michael Haneke, 1992) – Truman-Show (Peter Weir, 1998) – ED-TV (Ron Howard, 1999) – Nick’s Film – Lightning over Water (Wim Wenders, 1980)

Literatur: Boris Groys: Unter Verdacht. Eine Phänomenologie der Medien, München/Wien 2000 – Richard Sennett: Verfall und Ende des öffentlichen Lebens. Die Tyrannei der Intimität, Frankfurt/M. 1986 – Hannah Arendt: Vita Activa oder Vom tätigen Leben, München 1983ff. – Lothar Mikos, Patricia Feise, Katja Herzog (Hg.): Im Auge der Kamera, Berlin 2000 – Walter Lesch: Öffentlich und privat. Zur Schwierigkeit und medientheoretischen Bedeutung einer grundlegenden Unterscheidung; in: R. Funiok, U.F. Schmälzle, Chr. H. Werth (Hg.): Medienethik. Die Frage der Verantwortung, Bonn 1999 – Klaus Wiegerling: Medienethische Probleme in der künstlerischen Praxis; in: Chr. Schicha, C. Brosda (Hg.): Medienethik zwischen Theorie und Praxis, Münster 2000.

Einige Schlüsseltexte werden abgezogen. 
Hauptseminar

Bild – Symbol  – Allegorie







       S. Marschall

(3-std.(, Mo 10.30-13 s.t., (P2(
Zu den wichtigsten wissenschaftlichen Arbeitsfeldern der Kunstgeschichte und Kunsttheorie gehört die ikonografische Interpretation des Bildes. Die Bedeutung des gemalten unbewegten Bildes konstituiert sich vor allem ab der Renaissance bis zum 17. und 18. Jahrhundert durch die Kombination von symbolischen Bildelementen. Die Menschen der jeweiligen Epoche besitzen Kenntnisse über die Bedeutung der Symbolik im Bild und können darum das Kunstwerk vor ihren Augen verstehen. Im frühen Mittelalter ist dieses Wissen um Symbole und Allegorien in der einfachen Bevölkerung wesentlich ausgeprägter als die Beherrschung des Alphabets, so dass Bilder der Vermittlung biblischer Geschichten dienen. Das heißt: Bilddarstellung und Symbolik gehen in der Geschichte der Kunst und der Kunstwahrnehmung eine enge Verbindung ein.

Ursprünglich bezeichnet der aus dem griechischen stammende Begriff „Symbol“ zwei Hälften eines auseinandergebrochenen Ringes als Zeichen des Gastrechts. Der fremde Besucher fügt seine Ringhälfte zur Ringhälfte des Hausherrn, um seinen rechtmäßigen Anspruch auf Gastfreundschaft zu beweisen. Aristoteles überträgt diese Bedeutung des Wortes Symbol (das Zusammengefügte) auf die Anthropologie, wenn er den Aspekt der Hinordnung zweier Teile zu einem Ganzen auf die Ganzheit des Menschseins anwendet, das sich aus einem männlichen und einem weibliche Prinzip zusammensetzt. Das Symbol ist also zugleich Zeichen und Idee.

Ein Beispiel: Eine Person auf einem Bild trägt ein rotes Kleid. Die rote Farbe ist 1) als starker Reiz ein Faktor der Aufmerksamkeitslenkung (Wahrnehmungspsychologie), 2) Zeichen eines gewachsenen Konnotationsfeldes, das heißt, die Farbe Rot wird mit den Eigenschaften roter Substanzen und Dinge in Verbindung gebracht, die selbst konnotiert sind (Blut = Leben, Feuer = Zerstörung), 3) als künstlerisches Zeichen zu verstehen: Symbol der Liebe, des Todes, der Emotion, der Macht, des Krieges, der Aggression, Gefahr und so weiter. Allein der Farbreiz genügt, um eine Konnotationskette der symbolischen Bedeutungen zu bilden, die in einer jahrtausendealten Tradition gründet. Dazu ein Filmbeispiel: In Schindlers Liste von Steven Spielberg trägt ein kleines Mädchen ein rotes Kleid. Der Film ist in schwarz-weiß gedreht. Das Kind bewegt sich vor den Augen seines Mörders als Farbfleck. Es ist Symbol des Lebens, der Liebe, des Todes, es befindet sich in Gefahr, es repräsentiert eine Gegenwelt in der Todeskulisse. Die Kette lässt sich weiterspinnen. Das Bild bewegt sich und die Teile im Inneren des Bildes bewegen sich. Durch die Bewegung des „Symbolischen“ entsteht die Geschichte.

Gegenstand des Seminars „Bild – Symbol – Allegorie“ sind die Grundlagen der Bildanalyse vor allem unter dem Aspekt der symbolischen, aber auch der allegorischen und der ikonischen Bedeutungen als zentrale Momente der Narrativik des Films. Anhand ausgewählter Filmbeispiele und mit Hilfe theoretischer Texte sollen Modelle der Bildanalyse erarbeitet werden, in die das Phänomen der Bewegung des Filmbildes mit einbezogen wird. Im Seminar können Filmbeispiele unterschiedlichster Zeiten und Stilrichtungen zum Gegenstand gemacht werden, so zum Beispiel: Fritz Lang: Der müde Tod (D 1921), Luis Buñuel: Un Chien andalou (F 1928), Ernest B. Schoedsack / Merian C. Cooper: King Kong (USA 1933), Akira Kurosawa: Rashomon (Japan 1950), Ingmar Bergman: Det sjunde inseglet (Das siebente Siegel) (Schweden 1956), Neil Jordan: The Company of Wolves (GB 1984), Francis Ford Coppola: Apocalypse Now (USA 1979) oder Terrence Malick: The Thin Red Line (USA 1998). Weitere Vorschläge sind ausdrücklich erwünscht.

Zur Vorbereitung des Seminars sollen die umfangreichen Artikel „Symbol“ und „Allegorie“ im Historischen Wörterbuch der Philosophie (Hrsg. von Joachim Ritter und Karlfried Gründer, aufzufinden in der Seminarbibliothek der Philosophie) gründlich studiert werden. Ab Anfang März steht ein Reader in der filmwissenschaftlichen Seminarbibliothek bereit.
Hauptseminar
Fritz Lang










  N. Grob

(3-std.(, Do 14-17 c.t., (P2(
Das Seminar wird sich mit Fritz Langs deutschen und amerikanischen Filmen beschäftigen, mit seinen Themen, Motiven, Situationen, aber auch mit seinen Bildern und Schauplätzen, seinen Schauspielern und Technikern. „Gefängnisse, höhlenartige Unterwelten, Zellen, abgeschlossene Sphären im Halbdunkel: daraus bestehen Langs bevorzugte Szenerien.“ (Th.Koebner)

Ein Schwerpunkt des Seminars soll Langs Vorliebe für Adventure and Crime bilden, von Die Spinnen (1919) und Dr. Mabuse, der Spieler (1922) über Spione (1927) bis zu M – Mörder unter uns (1931) und Das Testament des Dr.Mabuse (1932), von You Only Live Once (1936) und Ministry of Fear (1944) über The Woman in the Window (1944) und Scarlet Street (1945) bis zu The Big Heat (1953), Beyond a Reasonable Doubt (1956) und While the City Sleeps (1956). Ein weiterer: seine mythischen Legenden: Der müde Tod (1921), Die Nibelungen (1924), Metropolis (1927), Die Frau im Mond (1929). „Irgendetwas kommt in Gang, und niemand kann ihm entrinnen.“ Das ist Langs Credo, in Deutschland und Hollywood. Lang liebte es, seine Helden in unausweichliche Situationen zu stellen, seien sie vom Schicksal oder von der Gesellschaft herbeigeführt. Er liebte ihre Auflehnung dagegen, ihren Kampf. Wobei das Abenteuer gerade mit der Auflehnung beginnt. Wesentlich sei deshalb auch nicht, so Lang Anfang der Sechziger, als Sieger aus dem Konflikt hervorzugehen. Selbst wenn am Ende der Tod drohe, „es ist der Kampf selbst, der wichtig ist.“ Den selbstverständlichen Bilderfluss förderte Lang nie. Bei ihm blieben Kamera und Schnitt spürbar. Seine harte Kritik an sozialen Systemen wurde zugespitzt durch geometrisch konturierte Szenen, in denen die Helden nur „Sklaven des Bildrahmens“ (C.Chabrol) sind. Auch darum ging es bei Lang, auch schon in den Spinnen, auch schon in M, wie Träume von der Welt sich –  durch minimale Erweiterung des Blicks – zu Alpträumen wandeln. „Bei Lang scheint es,“ so Thomas Elsaesser, „als ob der Regisseur sich die Freiheit genommen hätte, eine Remotivierung der Diskontinuitt abzulehnen und die Verbindung zwischen den Bildern im Rätselhaften zu belassen, so daß Wechsel des Kamerawinkels oder der Einstellungsgröße nicht automatisch einen dramatischen Punkt illustrieren...“ Zu fragen wäre: Welche Rolle spielen deutsche Legenden und amerikanische Mythen in seinen Filmen? Wo liegen die Wurzeln seiner Protagonisten? Welche Funktion nehmen Architektur und „die Macht der Dinge“ ein, und wie sehr prägen sie das Verhalten seiner Helden? Wie sind seine Figuren charakterisiert, die ja stets etwas Widersprüchliches haben – mit ihrer Bindung an Schicksal und Auflehnung? Und welche Konturen entwickeln die Konflikte, in die sie hineingeraten, und welche besondere Dramaturgie nutzt Lang, um das transparent zu machen?„In Deutschland machte Lang ein gebautes, an der Architektur sich ausrichtendes Kino“, schrieb Frieda Grafe. „In den amerikanischen Filmen“ trete die Darstellung „in den Hintergrund zugunsten von Wahrnehmung, innere und äußere Vorgänge fusionieren totaler, Innen- und Außenräume werden eine Studiowelt, die Barriere zwischen Personen des Films und Zuschauern vor der Leinwand hebt sich, weil die Bewegungen der mise en scène den Zuschauer im Filmraum zirkulieren lassen.“

Literatur: Fritz Lang, in: Gespräche mit deutschen Regisseuren. In: Filmkritik 7/1963 – Peter H. Schröder: Orientalischer Irrgarten und Großberlin. In Filmkritik 12/1965 – Lotte H. Eisner: Fritz Lang. London 1976 – Frieda Grafe/Enno Patalas/H. H. Prinzler: Fritz Lang. Reihe Film 7. München 1976 – Frederick Ott: The Films of Fritz Lang. Secaucus 1979 – E. Ann Kaplan: Fritz Lang. A Guide to References and Resources. Boston 1981 – Lotte H. Eisner: Die dämonische Leinwand. Frankfurt am Main 1980 – Michael Töteberg: Fritz Lang. Reinbek b. Hamburg 1985 – Cornelius Schnauber: Fritz Lang in Hollywood. Wien 1986 – Fred Gehler/Ullrich Kasten: Fritz Lang. Die Stimme von Metropolis. Berlin 1990 – Michael Farin/Günter Scholdt (Hg.): Dr.Mabuse, Medium des Bösen III. Das Testament des Dr. Mabuse. Reinbek b. Hamburg 1997 – Thomas Koebner: Fritz Lang, in: Th.K. (Hg): Filmregisseure. Stuttgart 1999 – Fritz Lang, in: Peter Bogdanovich: Who the Devil Made It. New York 1998 – Tom Gunning: The Films of Fritz Lang. London 2000 – Thomas Elsaesser: Das Weimarer Kino – aufgeklärt und doppelbödig. Berlin 2000 – Norbert Grob: What Makes Them Tick? Fritz Langs Vorliebe für Adventure & Crime. In: Filmbulletin Nr.230. Frühjahr 2001

Hauptseminar

Wahrnehmung der Moderne: Stanley Kubricks Filme 




B. Kiefer

(3-std.(, Mi 16-19 c.t., (P2(









Als Stanley Kubrick am 7. März 1999, kurz vor der Premiere seines lange erwarteten neuen Films Eyes Wide Shut, unerwartet starb, waren sich fast alle Nachrufe einig: Mit Werken wie Dr. Strangelove, or How I learned to Stop Worrying and Love the Bomb (1964), 2001: A Space Odyssey (1968), A Clockwork Orange (1971), Barry Lyndon (1975), The Shining (1980) und Full Metal Jacket (1987) hat kein anderer Regisseur in den letzten vier Jahrzehnten die Bildwelt unserer Kultur und damit auch die kritische Auseinandersetzung dieser Kultur mit sich selbst so geprägt wie Kubrick. Gerade im Jahr 2001 wird sein wohl berühmtester Film erneut zum Ausgangspunkt kulturkritischer Diagnosen. Ob im Genre des Kriegsfilms, des Historien- oder Science Fiction-Films oder in dem des Horrorfilms, stets galt Kubricks Interesse der Frage, wie der Mensch in der Moderne lebt: unter Bedingungen, die er selbst geschaffen hat, aber nicht mehr kontrollieren kann. Diese spezifische Wahrnehmung der Moderne als eines Labyrinths hat man oft als die eines kalten, ja bösen Blicks bezeichnet. Kubrick wurde als Pessimist und Zyniker beschrieben, als Künstler, der in perfekten Versuchsanordnungen das 'Schicksal' des Menschen als ausweglos zeige. - Im Seminar soll Kubricks Wahrnehmung der Moderne in ihrer Ästhetik und in ihren Themen und Motiven analysiert und interpretiert werden, wobei auch seine wenig bekannten Dokumentarfilme und seine frühen Fotografien einbezogen werden, ebenso die literarischen Werke, die er adaptierte. Für die Sitzungen ergeben sich folgende Schwerpunkte:

I.) Die Welt als Labyrinth: Killer`s Kiss (Der Tiger von New York, 1955), The Killing (Die Rechnung ging nicht auf, 1956) und The Shining (Shining, 1980)

II.) Krieg und Kino: Paths of Glory (Wege zum Ruhm, 1957), Dr. Strangelove (Dr. Seltsam oder Wie ich lernte, die Bombe zu lieben, 1964) und Full Metal Jacket (1987)

III.) Vergangenheit und Zukunft / Ästhetik und Gewalt: Spartacus (1960), Barry Lyndon (1975), A Clockwork Orange (Uhrwerk Orange, 1971) und 2001: A Space Odyssey (2001: Odyssee im Weltraum, 1968)

IV.) Inszenierungen des Begehrens: Lolita (1962) und Eyes Wide Shut (1999) 

Ab der letzten Woche des Wintersemesters hängt ein Seminarplan mit Vorschlägen für Referatsthemen aus. Interessierte tragen sich bitte dort ein. Für alle TeilnehmerInnen gilt die genaue Kenntnis der zu behandelnden Filme als Teilnahmevoraussetzung. Zur Vorbereitung empfehle ich die Anschaffung und Lektüre des Buches von Thomas Allen Nelson: Kubrick. Inside a Film Artist`s Maze. New and Expanded Edition, Indiana University Press, Bloomington & Indianapolis 2000. Eine Bibliografie wird zu Semesterbeginn vorliegen.

Hauptseminar

Lina Wertmüller und Jane Campion:






        M. Buovolo Ein interkultureller Vergleich zur filmischen Konstruktion 

geschlechtsspezifischer Identitäten

(3-std.(, Mi. 10-13 c.t., (P2(
Im Werk der italienischen Regisseurin Lina Wertmüller (Jahrgang 1928) spiegelt sich der radikale Wandel, den die italienische Gesellschaft des Wirtschaftswunders beim Übergang von einer agrarischen Kultur zu einer Industriekultur erlebte. Mit dem Aufkommen neuer Mythen der Konsumgesellschaft werden die italienischen Frauen zu neuen sozialen Subjekten, während die italienischen Machos eine anthropologische Mutation erleben. Nicht zufällig beschreibt die Regisseurin in ihrer satirischen Komödie Questa volta parliamo di uomini (Diesmal sprechen wir über Männer, 1965) die untergehende mediterran-machistische Gesellschaft, deren Riten und Verhaltensformen nur dank einer Art Selbsterhaltungstrieb überleben können. In den 70er Jahren erreicht ihre Reflexion über die Krise von Männlichkeitsformen in der patriarchalischen Kultur Italiens den Höhepunkt: In Mimí metallurgico ferito nell’onore (Mimi – in seiner Ehre gekränkt, 1972), Film d‘amore e d’anarchia (Liebe und Anarchie, 1973), Travolti da un insolito destino nell’azzurro mare d’agosto (Hingerissen von einem ungewöhnlichen Schicksal im azurblauen Meer im August,1974) und Pasqualino Settebellezze (Sieben Schönheiten, 1975) steht immer eine männliche Figur im Mittelpunkt, die bei ihrer Auseinandersetzung mit dem Weiblichen in ihrer brüchigen Identität bloßgestellt wird.

In den Filmen der zu einer ganz anderen Kultur und Generation gehörenden neuseeländischen Regisseurin Jane Campion (Jahrgang 1958), stehen dagegen weibliche Figuren im Zentrum. Ihre Frauengestalten oszillieren zwischen der normativen Zuschreibung von Weiblichkeit ihrer Zeit und der Rebellion dagegen. Sweetie, (Sweetie, 1989), Janet Frame (An Angel at My Table, Ein Engel an meiner Tafel, 1990), Ada (The Piano, Das Piano, 1993) und Isabel Archer (The Portrait of a Lady, Portrait of a Lady, 1996) sind alle Frauen, deren Identität sich nach einem schmerzhaften Prozess der Selbsterkenntnis schliesslich klar abzeichnet. Bei diesem Prozess spielt für jede der Protagonistinnen die soziale, kulturelle und sexuelle Interaktion mit dem Männlichen eine äußerst wichtige Rolle.

Ziel des Seminars ist zunächst die intensive Auseinandersetzung mit den oben genannten Filmen der beiden Regisseurinnen. Im Zentrum der Analyse steht das Wechselverhältnis zwischen der filmischen Identitätskonstruktion und den kulturellen Gendervorstellungen, die in den Kinobildern von Lina Wertmüller und Jane Campion vermittelt werden. Darüber hinaus wird im Seminar ein interkultureller Vergleich zwischen den Repräsentationsformen geschlechtsspezifischer Identitäten der beiden Regisseurinnen versucht.

Literatur: Als allgemeine Einführung in die „gender studies“ wird empfohlen: Judith Butler: Das Unbehagen der Geschlechter. Frankfurt/M. 1991 – Zum Kino von Lina Wertmüller und Jane Campion: Lina Wertmüller. München/Wien 1988 (Reihe Film 40) – Christiane Peitz: Identifikation einer Frau. Das Kino der Jane Campion. In: Christiane Peitz: Marilyns starke Schwestern. Frauenbilder im Gegenwartskino. Hamburg 1995 – Weitere Literaturhinweise werden zu Beginn der Veranstaltung gegeben.

Oberseminar

Kolloquium für ExamenskandidatInnen





       Th. Koebner

[2-std.], Mo 17-19 c.t., 14-täglich, Bibliothek (pers. Einladung)

Das Kolloquium für Magister- und Dissertationsprojekte findet nicht wöchentlich, sondern an einigen ausgewählten Terminen statt, wenngleich jeweils am Montag. Zur ersten Sitzung erfolgt eine persönliche Einladung. In der ersten Sitzung werden die weiteren Termine bekannt gemacht.

Übung

Filmkritik










  N. Grob

[2-std.], Do 17-19 c.t., Bibliothek

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

Einführende Literatur: N. Grob/K. Prümm (Hg.): Die Macht der Filmkritik, München 1990 – Irmbert Schenk (Hg.): Filmkritik, Marburg 1998.

Übung

Vom Überleben des Films. Filmrestaurierung und Filmarchivierung


  N. Klein

Blockseminar und Besuch des Deutschen Filminstituts

04./05. Mai 2001

Während des Blockseminars werden die einzelnen Arbeitsbereiche in einem Filmarchiv: also Filmverleih, Kinoprogrammierung und Filmrestaurierung vorgestellt. Es sollen Begriffe wie Verleihkopie, Katalogisierung, Archivierung, Restaurierung u.a. verständlich gemacht werden, wo immer möglich mit einem praktischen Bezug und an Beispielen. Es wird speziell auf einzelne Schritte bei der Filmrestaurierung eingegangen.

Ort: Deutsches Filminstitut (DIF), Filmarchiv, Kreuzberger Ring 56, 65205 Wiesbaden / Seminar für Filmwissenschaft

Datum: 04. und 05. Mai 2001

Zur besseren Koordination wird um Voranmeldung bis zum 23.03.01 gebeten. 

E-Mail: Nikola.Klein@em.uni-frankfurt.de
Literatur: Johannes Webers: Handbuch der Film- und Videotechnik. Die Aufnahme, Speicherung, Bearbeitung und Wiedergabe audiovisueller Programme, Poing 1998 – Ursula von Keitz (Hrsg.): Früher Film und späte Folgen. Restaurierung, Rekonstruktion und Neupräsentation historischer Kinematographie, Marburg 1998 – Maria Bortfeldt u.a.: Kamera- und Filmrestaurierung (Teil II). Konservierung und Restaurierung von Filmen, in: Arbeitsgruppe „Fotografie im Museum“ des Museumsverbands Baden-Württemberg e.V.: Rundbrief Fotografie Vol.7, Nr.2, 15. Dez. 2000 – Mark-Paul Meyer: Work in progress: Ethics of film restoration and new technologies, in: GAMMA Group (European Research Group of Film Archives and Laboratories, Hrsg.): The use of new technologies applied to film restoration: Technical and ethical problems, o.O., 1996
Übung

Zur Geschichte des deutschen Werbefilms






 H. Pulch

Workshop, O. n. V.

7./8. Mai 2001

Die Geschichte des Werbefilms ist so alt wie das Medium selbst. Schon 1896 beginnen die Brüder Lumière mit der Produktion von Filmen für Produktwerbung. In Deutschland wird 1912 die erste Werbefilmproduktion von Julius Pinschewer in Berlin gegründet. Er produziert kurze Werbespots für seine großen, überregional agierenden Werbekunden. Die Liste dieser ersten Auftraggeber liest sich wie das Who Is Who der Markenartikler.

Der Workshop wird sich sowohl mit geschichtlichen, filmgeschichtlichen, technischen und gestalterischen Prinzipien bezogen auf den Werbefilm auseinandersetzen. Die Veranstaltung versteht sich als Arbeitssituation. Zwar werden viele Werbefilme gezeigt – auch ganz seltene und ganz alte – , es werden aber Macharten, Inhalte, Gestaltungsprinzipien, etc. analysiert und diskutiert.

Der Workshop gliedert sich in vier Veranstaltungsteile:

1.
Geschichte des Werbefilms


Ein Überblick von 1896 bis heute

2.
Technik und Werbefilm


Farbe, Ton und Trick von analog bis digital

3.
Markenbildung im Werbefilm


Persil, Maggi und Co.

4.
Frauenbild im Werbefilm


Hausfrau, Vamp und Emanzipation

Am workshop können maximal 20 Studierende teilnehmen. Eine frühzeitige persönliche Anmeldung unter meiner e-mail-Adresse hpulch@img.fh-mainz.de (Prof. Harald Pulch, Fachhochschule Mainz, Studiengang Medien-Design) ist dazu notwendig. Die Teilnehmenden werden in der Reihenfolge des Eingangs der e-mails aufgenommen.

Weitere Informationen, Literaturliste etc. folgen dann per e-mail.

Übung

Theorie und Praxis des Scénarios: Schreiben für Film und Fernsehen


    S. Pagé (2-std.(, Mo 15-17 c.t., (Bibliothek(
Diese Übung unternimmt eine spielerische und zugleich analytische Annäherung an den Bereich des Drehbuchs. Ziel dabei ist, Wege zu einem besseren Verständnis von Filmen und zugleich zum Verfassen eines eigenen Drehbuchs aufzuzeigen. Wir werden sehen, welchen Zwängen Film- und Fernsehproduktionen unterliegen. Ausgehend von einigen Untersuchungen, anhand derer grundsätzliche Aspekte des Drehbuchschreibens (Erzählfolge, Zeit und Raum, Perspektiven, Intertextualität...) behandelt werden, folgt ein breites Spektrum verschiedenster praktischer Übungen, die den Kontakt mit professionellen Schauspielern ebenso beinhalten wie die eigene Arbeit mit der Videokamera und schließlich die Gruppendiskussion über die Ergebnisse der gestellten Aufgaben. Die Zwänge visuellen Schreibens, der hohe Grad an Komplexität und Vielseitigkeit werden schließlich vertraut genug, um am Ende des Semesters selbst ein 15-seitiges Drehbuch zu verfassen, das zum Erwerb eines benoteten Scheins nötig ist. 

Drehbücher zu folgenden Filmen werden Gegenstand der Übung sein: 

À bout de souffle, (Godard, 1959), Aguirre, der Zorn Gottes (Herzog, 1972), L’Année dernière à Marienbad (Resnais, 1961), Belle de jour (Buñuel, 1966), Das Cabinet des Dr. Caligari (Wiene, 1919), Le Fantôme de la liberté (Buñuel, 1974), The Postman always rings twice (Tay Garnett, 1946) Rear Window (Hitchcock, 1954), Otto e mezzo (Fellini, 1963), Hiroshima mon amour (Resnais, 1959). La jetée (Chris Marker, 1962), Jules et Jim (Truffaut,1961), Little Big Man (Arthur Penn, 1970), M - Eine Stadt sucht einen Mörder (Lang, 1931), Mon oncle d’amérique (Resnais, 1978), Mystery Train (Jarmusch, 1989), Pierrot le fou (Godard, 1965), Psycho (Hitchcock, 1960), Pulp Fiction (Tarantino, 1994), The Purple Rose of Cairo (Allen, 1985), Tootsie (Pollack, 1982), La vie rêvée des anges (Zonca, 1998).

Literatur: Alle Drehbücher zu den oben erwähnten Filmen, soweit über das Filmmuseum Frankfurt oder die Bibliothek der Filmwissenschaft verfügbar. –  Oliver Schütte: Die Kunst des Drehbuchlesens, Bergisch-Gladbach 1999 – Volker Roloff u.a. (Hrsg.): Europäische Kinokunst im Zeitalter des Fernsehens, München 1998 – Siegfried Zielinski: Audiovisionen. Film und Fernsehen als Zwischenspiele in der Geschichte, Reinbek bei Hamburg 1989.

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

Demnächst erscheinen:


Marcus Stiglegger (Hg.): Kino der Extreme. Kulturanalytische Studien. St. Augustin 2001

Ursula Vossen: Der Faden der Erinnerung. Film und Literatur im postfrankischen Spanien der achtziger Jahre. St. Augustin 2001

Norbert Grob: Zwischen Licht und Schatten. Essays zum Kino. St. Augustin 2001

Norbert Grob: Im Kino. Filmkritiken. St. Augustin 2001

Marius Schmatloch: Andrej Tarkowskijs Filme in philosophischer Betrachtung. St. Augustin 2001

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

Reclam Verlag

Das von der Mainzer Filmwissenschaft betreute vierbändige Standardwerk »Filmklassiker« erscheint demnächst in einer erweiterten dritten Auflage:

Thomas Koebner (Hg.): Filmklassiker. Beschreibungen und Kommentare. Stuttgart 2001

Zuletzt erschienen ist: 

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

Stuttgart 1999

Demnächst erscheint: 

Thomas Koebner (Hg.): Sachwörterbuch des Films. Stuttgart 2001

Thomas Koebner (Hg.): Science Fiction-Film. Stuttgart 2001 (als erster Band des 10-bändigen „Lexikon des Genre-Films“)

Schüren Verlag

Im Frühjahr 2000 ist erschienen:


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

Die Filme von Abel Ferrara. Marburg 2000

Im Frühjahr 2001 erscheint:

Jürgen Felix / Norbert Grob (Hg.): Die Postmoderne im Kino. Ein internationaler Reader.

Marburg 2001

Thomas Klein / Michael Gruteser / Andreas Rauscher (Hg.): Die Simpsons. Subversion zur Prime-Time. Marburg 2001 

Deutscher Universitätsverlag

Im Frühjahr 2001 erscheint:

Bernd Kiefer / Werner Nell (Hg.): Das Gedächtnis der Schrift. Perspektiven der Kompara-

tistik. Wiesbaden 2001

Bender-Verlag

Gerade erschienen ist:

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

Streamkino. Mainz 2000

Demnächst erscheinen:

Jürgen Felix (Hg.): Moderne – Film – Theorie. Mainz 2001

Thomas Koebner et al. (Hg.): Robert Altman. Studien zu seinen Filmen. Mainz 2001

Thomas Klein/Christian Hißnauer (Hg.): Männer – Machos – Memmen: Männlichkeit im Film. Mainz 2001

Veranstaltungen im Wintersemester 2001/2002 
(Änderungen vorbehalten)
Vorlesung

Film und Geschichte – 






Th. Koebner

Zwischen Schlachtenlärm und Pathosformel

Hollywood-Genres






N. Grob
Proseminare

Einführung in die Filmanalyse





S. Marschall / Th. Strahl

Einführung in die Analyse von Fernsehproduktionen


M. Stiglegger

Die Moderne: Einführung in die Kultur- und Mediengeschichte

B. Kiefer

Dokumentarfilm






N. Hülbusch

Shakespeare-Verfilmungen





A. Coxhead

Das klassische Hollywood-Kino




J. Felix

British and Irish Comedy 





A. Taylor

Aktuelles deutsches Kino





Th. Klein

Hauptseminare

Der »mystische« Thriller





Th. Koebner

Erzählungen vom unausweichlichen Schicksal

Marie, Iwan, Pauline und die anderen:




Th. Koebner

Kindheiten im Film

Die Professionals und die Engagierten:




N. Grob 

Walsh, Hawks, Wyler, Capra

Japanisches Kino






M. Stiglegger

Landschaft in Film, Malerei und Literatur



S. Marschall

„Neue Subjektivität“. Film und Literatur in den siebziger Jahren

B. Kiefer

Hypertext & Körperkino





J. Felix

Joel & Ethan Coen






J. Felix

Oberseminar
Kolloquium für ExamenskandidatInnen (pers. Einladung)

Th. Koebner

Übungen
Auflösung einer Situation in Bild und Dialog



Th. Klein

Filmkritik







N. Grob
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