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Ab wann wird’s ungemiitlich? — Filmische Konzepte des Unangenehmen
Aileen Pinkert

Nicht erst seit der Etablierung des Heimkinos und der aktuell anhaltenden Corona-Pandemie missen
sich Filmindustrie und Kinobetreibende mehr denn je darum bemihen, Besuchende mithilfe von 3D,
Dolby Surround, Second Screen und anderen Eventisierungsstrategien fur sich zu gewinnen. Im
internationalen Kino der Gegenwart Iasst sich bereits seit einigen Jahren parallel dazu die Tendenz zur
Evokation unangenehmer Emotionen bei den Rezipierenden beobachten. In zeitgendssischen
Autor*innen-, aber auch in Hollywood-Filmen werden uneindeutig ambivalente Stimmungen und
Darstellbarkeiten inszeniert, die fir Zuschauende mitunter nur schwer ertraglich sind. Die Renaissance
des Kinos der Attraktionen wird hier weiter fortgeschrieben, denn — so eine These des Vortrags — die
Zuschauenden werden wahrend ihrer Seherfahrung auf genau diese zurlckgeworfen. Jene
Phanomene sind lesbar als eine weitere emotionale Uber- bzw. Unterforderung im Kino. Dieser Vortrag
nun moéchte drei auffallig gewordene Bildtypologien des Unangenehmen in den Fokus riicken.

Der Erzahlfluss kann durch plétzlich erscheinende, ephemere Bilder — unkenntlich und orientierungslos
— unterbrochen werden (unverstandlich). Hingegen stellen entschleunigte Bilder in ihrer andauernden
Zeitlichkeit des Slow Cinema bspw. die monotone Anwesenheit von Absenz aus (Uberdehnt).
Antizipierte Bilder in der Funktionialitat eines MacGuffins hingegen werden dann schmerzlich vermisst,
wenn sie niemals sichtbar in Erscheinung treten (ausgelassen).

Gemein scheint allen drei Bildtypologien neben einer diegetischen Stérung der zunehmende Verlust an
Information wahrend der Rezeption. Inwieweit nun affizieren die genannten Bildtypen die Zuschauenden
(von irritiert bis lustvoll)? Kdnnen diese ambivalenten Paradigmen bei der Formulierung einer
unangenehmen Asthetik des Films behilflich, gar hinreichend sein? In der methodischen Umsetzung
sollen Ansatze kognitiver, phdnomenologischer, sensualistischer und wahrnehmungspsychologischer
Diskurse miteinander verknupft werden.

Aileen Pinkert studierte Medienkultur und Medienwissenschaft an der Bauhaus-Universitat Weimar und
der Universiteit Utrecht. Von 2014 bis 2017 war sie als Wissenschaftliche Mitarbeiterin am Institut fiir
Medien und Kommunikation an der Universitdt Hamburg téatig, im Anschluss arbeitete sie als
Hochschulkommunikatorin. Lehrauftrdge erfiillte sie an der Hochschule flir Musik und Theater in
Leipzig, zuletzt am Institut fiir Medienwissenschaften an der Universitét Paderborn.
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Digitalasthetiken: vertikal/horizontal
Angela Rabing

Die vertikale Ausrichtung stellt eine &sthetische Besonderheit von Smartphone-Filmen dar. Wie Lisa
Gotto unter Riickbezug auf das YouTube-Video ,Vertical Video Syndrome'' herausstellt, wird das
horizontale Bildformat zur ,Zielvorgabe des &sthetisch Akzeptablen“? wogegen das vertikale Format als
,unerwiinschten Abweichung“ oder ,Fehlleistung” markiert wird. Olga Moskatova® hat jedoch zurecht
darauf verwiesen, dass auch Formate historisch entstanden sind und sich Medienentwicklungen
gegenseitig bedingen. Auch Gotto schlagt letztlich vor, den Storfall des Vertikalen produktiv zu wenden
und statt der Imitation alter Formate in neuen Medien, Vertikalitat als Medienspezifik der neuen Formen
in den Blick zu nehmen.

So lassen sich vertikale Smartphone-Filme/Videos/Bilder als Storfall oder Medienspezifik lesen, sie
verweisen dadurch auf ihnre mediale Umgebung, wie auch auf die Migration der Bilder und werfen zudem
Format-Fragen auf. All diesen Spuren des Vertikalen folge ich in meinem Vortrag anhand der Analyse
der (vertikalen) Instagram-Serie eva.stories (Matti Kochavi, 2019) bis hin zu einem horizontalen
Extremfall: dem Cinemascope-Format des mit Smartphone-Kameras gefilmten Tangerine LA (Sean
Baker, 2015). Anhand einer kontrastierenden Analyse der beiden Beispiele soll das Verhaltnis der
vertikalen und der horizontalen Ausrichtung von Smartphone-Filmen untersucht und in den gréfieren
Zusammenhang der Transformation digitaler Filme gestellt werden.

Angela Rabing (M.A.) ist Wissenschaftliche Mitarbeiterin im Bereich Filmwissenschaft und
Medienésthetik am IKFK der Universitét Bremen. Dort forscht sie zu Digitaldsthetiken des filmischen
Realismus. Zuvor schloss sie ihren Master in Medienwissenschaft an der Ruhr-Universitédt Bochum ab.
Forschungsschwerpunkte sind filmischer Realismus, digitaler Film, Smartphone-Filme, Dokumentarfilm
und Queeres Kino. Letzte Publikationen: Theorie und Asthetik des digitalen Films. nach dem film No18
(Hg., 2020).

" Glove and Boots: Vertical Video Syndrome (PSA); https://www.youtube.com/watch?v=dechvhbOMeo
2 Gotto 2018, S. 234.
3 Vortrag im Rahmen der Tagung SnAppShots, 22.10.2020, Staatliche Museen zu Berlin.
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Podcasts als Forschungsinstrument
Anna Luise Kiss

Seit Januar 2020 produziere ich den Podcast ,Film Studies bling-bling“. Darin stelle ich
Filmwissenschaftlerinnen und ihre Forschungs- und Transferarbeit in Interviews vor sowie mein
eigenes ,Doing“ von Wissenschaft. Auf dem Open-Media-Studies-Blog habe ich Uber meine ersten
Erfahrungen als Podcasterin und Uber Podcasts als Open-Science-Instrument reflektiert. In meinem
Beitrag zum 34. FFK méchte ich meine bisherigen Uberlegungen ergénzen und (iber Podcasts als
Forschungsinstrument ins Gesprach kommen. Anhand konkreter Beispiele sollen bisherige Anséatze zu
wissenschaftlichen Podcasts jenseits des Wissenstransfers und der Wissenschaftskommunikation
vorgestellt und Moéglichkeitsraume skizziert werden.

Anna Luise Kiss ist PostDoc-Forscherin und leitet an der Filmuniversitdt Babelsberg KONRAD WOLF
das BMBF-geférderte Forschungsprojekt Das filmische Gesicht der Stadte. Ihre Dissertation Topografie
des Laiendarsteller-Diskurses: Zur Konstruktion von Laiendarstellerinnen und Laiendarstellern im
Kinospielfilm ist im Méarz 2019 bei Springer VS erscheinen. Sie ist Produzentin des Podcast ,Film
Studies bling-bling*.
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Der Mund im brasilianischen Film der 1970er Jahre. Groteske Konfigurationen.
Anna-Sophie Philippi

Brasilianische Kulturdiskurse kreisen haufig um oral-inkorporative Metaphern wie Kannibalismus und
Hunger. Exemplarisch hierfir steht das Manifest Asthetik des Hungers, in dem der Filmemacher
Glauber Rocha 1965, mitunter inspiriert vom italienischen Neorealismus, eine Leitidee des Cinema
Novo, der brasilianischen Neuen Welle, proklamiert.

Dieser Vortrag nimmt seinen Ausgangspunkt mit der Beobachtung, dass sich mit dem Abklang des
Cinema Novo in den 1970er Jahren eine spezifische Diskursverschiebung vollzieht. So lasst sich in
dieser Phase, vor dem Hintergrund der herrschenden Militardiktatur, eine Gruppe audiovisueller Werke
zusammenstellen, in denen der Mund — kauend, schluckend, erbrechend — ein zentraler Topos oder gar
ein narratives Prinzip zu sein scheint. Zu dem entsprechenden Korpus jener Post-Cinema-Novo-Phase
zahlen Videoarbeiten von Konzeptkiinstlerinnen, Produktionen des sogenannten Underground-Kinos
sowie wenig beachtete Spielfiime der Regisseurin Ana Carolina.

Unter Bezugnahme auf Michail M. Bachtins Konzept des ,grotesken Korpers® werde ich in meinem
Vortrag eine spezifische audiovisuelle Konfiguration des Mundes anhand von Fallbeispielen aus dem
brasilianischen Kontext aufzeigen und als Geste des Widerstandes diskutieren. Im Fortgang dieser
Analyse wird sich schlieBlich die Frage aufdréangen, in welchem Verhéaltnis der menschliche Mund zu
seinem Bild zu denken ist.

Anna-Sophie Philippi (geb. 22.03.1992 in Worms). Von 2011 bis 2015 studierte sie Medien- u.
Kommunikationswissenschaft (BA) an der Universitdt Mannheim und von 2015 bis 2018
Medienwissenschaft (MA) an der Filmuniversitdt Babelsberg KONRAD WOLF. In ihrer im September
2019 begonnen Promotion beschéftigt sich Anna-Sophie Philippi mit der Geschichte des brasilianischen
Films. Daneben ist sie Mitgriinderin der Filmproduktionsgesellschaft Contando Films und erprobt aktuell
die Potentiale und Grenzen videoessayistischen Arbeitens in der Forschung.
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Adlerssons und Inkognito Spastikos YouTube-Musikvideo ,,Corona.” Pandemie zwischen
Panoptismus und Pesttanz.
Christoph Seelinger

Wenn Michel Foucault in ,Uberwachen und Strafen“ die Geburt der Disziplinargesellschaft aus den
Malnahmen gegen die frihneuzeitlichen Pestepidemien herleitet, dann stellt er diesem verwirklichten
~politischen Traum von der Pest" den Traum der Pest ,als Fest“ gegenuber, als ,Aufhebung der Gesetze
und Verbote®, als ,Fallen der Masken.“ Angesichts utopischer Forderungen wie denen, die Antonin
Artaud mehr als vier Jahrzehnte zuvor vehement in ,Das Theater und die Pest” vertritt, das Theater
musse ,den gesellschaftlichen Kérper zur Auflésung bring[en]“, um nach Art ,einer heilsamen Epidemie®
die logozentrisch-materialistische Kultur des Westens in ihren Grundfesten zu erschittern, kénnte
Foucaults Analyse kaum ernichterter wirken. Unter jeweils mindestens implizitem Rekurs auf Foucault
beginnen sich Ende Marz 2020 Philosophen wie Alain Bardou, Giorgo Agamben oder Slavoj Zizek in
ganz unterschiedlicher Weise zu den um sich greifenden Lockdown-MaRnahmen und daraus
resultierenden biopolitischen Fragestellungen zu Wort zu melden. Zur selben Zeit treffen Ikonographien
und Semantiken des Foucault’'schen Panoptismus sowie der theatralischen Transgressionen Artauds
aber ebenso innerhalb eines asthetischen Artefakts aufeinander, das weitaus weniger pradestiniert
daflr scheint als die Schreibtischtaten zeitgendssischer Intellektueller: Einem Musikvideo, das die
beiden YouTuber Adlersson und Inkognito Spastiko anlasslich ihres Pandemie-Popsongs ,Corona“
verdffentlichen. Ohne diesen Exponenten eines internetspezifischen Nischenhumors unterstellen zu
wollen, dass sie es auf bewusste Foucault- oder Artaud-Exegese angelegt hatten, hantiert das Kinstler-
Duo doch mit audiovisuellen, wenn auch in hdchstem Malle subversiv-ironisch gebrochenen
Versatzsticken, die sich in einem produktiven Spannungsverhaltnis sowohl aus den kritischen
Reflexionen des Philosophen wie aus den nahezu hymnisch-religiosen Umsturzphantasien des
Avantgarde-Kunstlers speisen — was eine Feinanalyse von Song und Video mit den Brillen von Foucault
und Artaud nachgerade geboten macht.

Christoph Seelinger: Studium der Mittelalterlichen Geschichte und Germanistik an der Universitét
Mannheim; Studium der Freien Kunst an der Hochschule fiir Bildende Kiinste Braunschweig,; Studium
des Masters KTW (Kultur der technisch-wissenschaftlichen Welt) an der Technischen Universitét
Braunschweig; seit 2017 Doktorand bei Prof. Jan Rbhnert (Neuere Deutsche Literatur, TU BS) zu
sLegitimationsstrategien indexikalischer Todes-Szenen in ikonisch-symbolischen Ordnungen des
Kinos*.
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Von Eisenstein bis Mickey Maus. Walter Benjamin liber Film, Technik und Revolution
Daniel Gbnitzer

Walter Benjamins kulturtheoretische Texte zdhlen unumstritten zu den Pionierarbeiten der frihen
Medienwissenschaft. Umso mehr Uberrascht, dass seine Auseinandersetzung mit Film und Technik,
insbesondere seine Ausflihrungen zu Eisenstein und Mickey Mouse, in der deutschsprachigen
Benjaminforschung kaum Beachtung finden.

Meine These lautet, dass Benjamins Beschaftigung mit Eisenstein und Mickey Mouse, deren
revolutionarer und neuartiger Bezugnahme auf Technik geschuldet ist. Zu Eisensteins ,Panzerkreuzer
Potemkin® (1925) schreibt Benjamin, dass er die wichtigsten und elementarsten Fortschritte in der Kunst
nicht in Inhalt oder Form sehe, sondern in der ,Revolution der Technik“. Technisch innovativ ist an
Eisensteins Filmen der ,sprunghafte Wechsel des Standorts“®, sein Einsatz der Montage. Der Bezug
zur Technik ist in den frihen Mickey Mouse Filme ebenfalls omniprasent. Jedoch vollbringe Mickey
Mouse die merkwurdigsten Wunder ,allesamt ohne Maschinerie®, stattdessen ,mprovisiert® die
Zeichentrickmaus aus ihrem eigenem Koérper, aus alltdglichsten Gegenstanden genauso wie aus der
Natur. ® Die Technik, die eigentlich Gber die Menschen herrscht, wird in diesen Filmen verspottet, ohne
dabei verleugnet zu werden. In meinem Vortrag werde ich ausgehend von Esther Leslies Studie
.Hollywood Flatlands: Animation, Critical Theory and the Avant-garde“ (2002) die ungewdhnliche
Konstellation Benjamin-Eisenstein-Mickey Mouse untersuchen. Leslie weist darauf hin, dass neben
Benjamin auch Eisenstein ein groRer Mickey Mouse Enthusiast war, wobei sein Interesse sogar so weit
ging, dass er nicht nur Texte Uber die Cartoonfigur schrieb, sondern 1930 die Disney Studios in
Hollywood personlich besichtigte.

Bereits die Fotografie hat Benjamin zufolge die Frage danach, ob sie eine Kunst sei obsolet gemacht
und stattdessen den Gesamtcharakter der Kunst von Grund auf verandert. Der Film schlieBlich habe
die Kunst von ihren birgerlichen und kultischen Fesseln, von der Aura, befreit.

Dies gilt fur die frihen Zeichentrickfiime Disneys genauso wie fUr die Revolutionsfilme Eisensteins.
Daruber hinaus zeugen beide von einem reflektierten Verstandnis des technischen Fortschritts, das
sowohl dessen Gefahren als auch dessen utopischen Momente erkennt. Damit eréffnen sie genau jene
,neuen Spielraume*” und Erfahrungswelten, die sich Benjamin von den modernen, technischen
Kunstformen erhofft.

Daniel Gonitzer: Studierte Germanistik und Philosophie in Graz und Wien. Abschluss des Philosophie
Studiums in Wien mit einer Masterarbeit tber die Kunstphilosophien Walter Benjamins und Theodor W.
Adornos. Beschéftigt sich in seiner Dissertation, die er am Institut fiir Theater-, Film-
und Medienwissenschaft der Universitat Wien bei Christian Schulte schreibt, mit Walter Benjamin und
der historischen Avantgarde. Er ist aullerdem als Kulturvermittler in der freien Kulturinitiative Container
25 in Kérnten/Koro$ka aktiv.

4 Walter Benjamin, GS II, S. 753.
SA.a.0.,S.752.
%A.a.0.,8S.218.
7 Walter Benjamin, GS I, S. 462.
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»Understand what’s happening within“. Selbstkontrolle mit Personenwaage, Wearable und
#habittracker
Franziska Schloots

Ich gehe davon aus, dass die Beschleunigung des sozialen Wandels und die Vermehrung von
Subjektivierungsprozessen® in westlichen Gesellschaften auf Seiten der Subjekte permanente
Anpassungsleistungen und die Optimierung von Praktiken in unterschiedlichen Lebensbereichen
erfordern. Den Anschluss nicht zu verlieren und die Angst vor Ausschluss zu bewaltigen, miindet oftmals
in Formen der Uberforderung, in der die Selbstiiberschreitung als Norm gilt.° Unter dem stetigen
Optimierungsdruck, der sowohl von auf3en an das Subjekt herangetragen wird als auch internalisiert ist,
entsteht Unsicherheit und der Bedarf nach stabilisierenden Ressourcen, nach Orientierung und
Kontrolle." Diese Bedrfnisse konnen vor allem durch Medien erfiillt werden, die ein Self-Tracking und
damit eine Selbstthematisierung und Selbstkontrolle ermdéglichen. Dies wird besonders deutlich im
Gesundheitsbereich, wo die Selbstkontrolle beispielsweise durch das Erheben des eigenen Blutdrucks
oder Blutzuckerwerts ein wesentlicher Bestandteil der praventiven Malnahmen und des Managements
chronischer Erkrankungen ist und erheblich zu einer Kontrolliiberzeugung! und einem positiven
Kohérenzgefiihl'? beitragen kann. Diese Kontrolle, bei der die Subjekte die Aufmerksamkeit auf das
Selbst richten, kann somit als eine Form der Selbstsorge verstanden werden. Dieses Konzept kann
auch auf das Self-Tracking auRRerhalb des medizinischen Kontexts Ubertragen werden. Anhand von drei
exemplarischen Self-Tracking-Technologien - Personenwaagen, Wearables und Bullet Journals —
mochte ich in in meinem Vortrag zeigen, wie diese Praktiken eine Selbstkontrolle ermdglichen und wie
sie sich im historischen Verlauf intensiviert und starker in den Alltag integriert haben. In einer
abschlieRenden kritischen Diskussion soll es um die Frage gehen, inwiefern diese Medien das Potenzial
haben, eine stabilisierende Ressource in einem Alltag mit steigenden Optimierungsanforderungen zu
sein.

Franziska Schloots ist seit 2015 wissenschaftliche Mitarbeiterin am Institut fiir Medienwissenschaften
an der Universitét Paderborn, wo sie auch ihr Bachelor- und Masterstudium absolvierte. Bis 2017 fiihrte
sie im Rahmen des ZenMEM (Zentrum Musik — Edition - Medien) die empirische Begleitforschung im
Bereich Digital Humanities und Musikeditionen durch. Ihre Forschungsinteressen liegen im Bereich von
Quantifizierungspraktiken, Selbstvermessung und Wearable Devices.

Vgl. Giorgio Agamben: Was ist ein Dispositiv?, Ziirich, Berlin 2008, 27.

Vgl. Vera King, Benigma Gerisch, Hartmut Rosa, Julia Schreiber, Benedikt Salfeld: Uberforderung als neue Normalitit.
Widerspriiche optimierender Lebensfithrung und ihre Folgen, in: Thomas Fuchs, Lukas Iwer, Stefano Micali (Hg.): Das
tiberforderte Subjekt. Zeitdiagnosen einer beschleunigten Gesellschaft, Berlin 2018, 227-257, hier 232.

10 Vgl. ebd., 228f.

Vgl. Julian B. Rotter: Generalized expectancies for internal versus external control of reinforcement, in: Psychological
Monographs: General and Applied, Jg. 80, Nr. 1, 1966, 1-28.

Vgl. Aaron Antonovsky: Salutogenese. Zur Entmystifizierung der Gesundheit, Tiibingen 1997.
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Filmische Praktiken der Kompostierung im Ecocinema
Friederike Ahrens

Kompostierung lasst sich mit Donna Haraway als Wissenspraktik des Zerhackens, des Zerschredderns,
der Zersetzung und der veranderten Zusammensetzung verstehen. Es geht Haraway in ihrer Denkfigur
um die Okologischen Verschrankungen, welche das menschliche Subjekt nicht posthumanistisch
verabschieden, sondern in mehr-als-menschliche Assemblages verweben. Das Medium Film I&sst sich
als eine solche Assemblage verstehen, die Menschen, Technologie, mehr-als-menschliche ,critter und
asthetische Traditionen miteinander verstrickt. Das Ecocinema, die US-amerikanisch gepragte
Forschungsrichtung der 6kokritischen Filmanalyse, nimmt diese Verstrickungen in besonderer Weise
ernst: Filme kompostieren 6kologische Ressourcen, bestehendes Bildmaterial und greifen bekannte
Erzahlungen auf, um sie neu zu montieren. Filmische Praktiken der Kompostierung kénnen asthetisch
die Form einer Collage oder eines Cut-ups annehmen, sie kénnen jedoch auch das anthropozentrische
Narrativ der Apokalypse als utopisches ,Danach‘ umarbeiten.

In meinem Vortrag mochte ich mir eine Auswahl filmischer Praktiken genauer anschauen und
gleichzeitig Kompostierung als Forschungsmethode des Ecocinema zur Diskussion stellen. Meine
Filmauswahl fir diese Diskussion setzt sich aus dem Kurzfilm Le Tigre de Tasmanie (2018) von Vergine
Keaton und der popularen Spielfilmreihe Planet of the Apes (2011-2017) von Rupert Wyatt und Matt
Reeves zusammen.

Friederike Ahrens ist seit 2017 Doktorandin in Medienkulturwissenschaft an der Universitét
zu Koin und Kollegiatin an der a.r.t.e.s. Graduate School for the Humanities Cologne. Sie
forscht zu den Themen Gaia-Theorie, queerfeministische STS, Filmésthetik und Ecocinema.
Seit 2018 ist sie Mitglied der AG Eco Media der Gesellschaft fiir Medienwissenschaft und
organisiert seit kurzem auch die Lesegruppe der AG. Seit 2020 ist sie als Wissenschaftliche
Mitarbeiterin an der Universitét Bonn tétig.
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Ekstasen, Ekzeme und Exzesse. Eine Genealogie der filmischen Rauschdarstellung
Gabriel Geffert

Rauschdarstellungen sind kinematografische Kabinettstiicke. Seit Anbeginn des Films fungieren sie als
asthetische Experimentierfelder. Dementsprechend drangt sich die Vermutung auf, dass die
Rauschdarstellung nicht nur von der filmhistorischen Evolution gestalterischer Mittel profitiert hat,
sondern selbst als geeigneter Rahmen fiir (audio-)visuelle Experimente wesentlich zur Mobilisierung
der Filmsprache beigetragen hat.

Entlang einer Genealogie der Rauschdarstellung intendiert der Vortrag, Zasuren ihrer asthetischen
Entwicklung zu markieren. So flhrt mein Beitrag vom Pionier der Tricktechnik Georges Méliés, dem
Rauschszenarien bereits zur kreativen Exploration filmtechnischer Potentiale dienten, Uber die
Restriktionen des ,Hay’s Code‘ und die vom Experimentalfilm profitierende psychedelische Filmasthetik
der 1960er Jahre, bis hin zu dem Einsatz von CGI bei der Gestaltung filmischer Rauschwelten und der
Erprobung postkinematografischer Dispositive wie in Jan Kounens Kosmic Journey (2019), einem 18-
minutigen Ayahausca-, Trip‘ mittels VR-Brille.

In der orgiastischen Kinematografie von Rauschdarstellungen befreien sich filmische Mittel aus dem
Korsett narrativer Zweckgebundenheit und folgen ihrer Eigendynamik. So etabliert sich eine
performative Asthetik, welche die Ordnung der Reprasentation durchkreuzt und das Publikum in einer
Reduktion asthetischer Distanz somatisch-affektiv konfrontiert. Diese Verabsolutierung der Form
evoziert den Selbstzweck der Filmtechnik und begrindet die metamediale Qualitat, die
Rauschdarstellungen eignet: In ihnen beginnt der Film sich selbst zu reflek-tieren und erkundet seine
eigene Bedingtheit. Kann in Ergdnzung zum Rausch im Film mdglicherweise sogar von einem Rausch
des Films die Rede sein — Momente, in denen unabhan-gig von der semantischen Bindung der Diegese
an den Rausch dessen transgressive Logik vom Film selbst performativ durchexerziert wird?

Gabriel Geffert hat Kunstgeschichte sowie Literatur- und Kulturwissenschaften an der Tech-nischen
Universitdt Dresden und der Universitdt Paris-Sorbonne (Paris 1V) studiert. Nach dem er fiir die
Staatlichen Kunstsammlungen Dresden als freier Mitarbeiter im ,Archiv der Avant-garden® tétig war,
promoviert er seit April 2020 im Rahmen des DFG-Graduiertenkollegs ,Medienanthropologie® an der
Bauhaus-Universitat Weimar zur Filmrezeption als rauschhafter Erfahrung.

10
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Poetiken des (Un)Berechenbaren. Denken mit und liber Kiinstliche Intelligenz in Hito Steyerls
,» This is the Future / Power Plants“
Gwendolin Kaesdorf

Der Vortrag richtet einen analytischen Blick auf das Motiv der Kinstlichen Intelligenz in Hito Steyerls
Multi-Channel-Filminstallation ,This is the Future / Power Plants” (Ausstellung im Neuen Berliner
Kunstverein 2019-2020). Ausgehend von einem poetologischen Ansatz soll untersucht werden, wie
diese Installation ein eigenes Denken Uber und mit Kinstlicher Intelligenz hervorbringen kann, indem
sie sich bestehende Diskurse zu und Technologien von Kinstlicher Intelligenz aneignet und neue
Wahrnehmungsformen eréffnet. Bezugnehmend auf Hermann Kappelhoffs Konzept des Denkens der
filmischen Bilder, wird Denken hierbei nicht auf kognitive Operationen reduziert, sondern als ein
historisch wandelbares Vermogen begriffen, das sich in (medial vermittelten) Denkformen erst in der
verkorperten Wahrnehmung der Zuschauer_innen realisiert.

Gwendolin Kaesdorf promoviert im Rahmen der Kollegforschergruppe Cinepoetics — Poetologien
audiovisueller Bilder zur Kinstlichen Intelligenz als poetologischem Motiv in Multi-Channel-
Filminstallationen. Von 2011 bis 2017 studierte sie Filmwissenschaft und Allgemeine und Vergleichende
Literaturwissenschaft an der FU Berlin und an der Sorbonne Nouvelle Il in Paris.

11
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Zur Opazitat technischer Bilder in UNTITLED SEQUENCE OF GAPS. Zeugen von und Zweifel an
Verletzung
Hannah Hummel

“if only an observed phenomenon is a real phenomenon,
what becomes of an event once experienced but later erased?”

In UNTITLED SEQUENCE OF GAPS (R: Vika Kirchenbauer, Deutschland 2020) steht die
(Un)sichtbarkeit von Licht metaphorisch fiir nicht (mehr) sichtbare, zuriickliegende Verletzungen. Zu
sehen sind Experimente, mit denen visuell nicht zu verzeichnende Lichtstrahlen durch technische
Ubersetzungsprozesse in eine visuelle Sprache messbar und beweisbar werden. Dabei entsteht die
Annahme, als wirde erprobt, ob technische Bilder eine Zeugenschaft fur das tbernehmen kdnnen, was
nur vage gefuhlt und unzuldnglich ausgesprochen werden kann. Es scheint, als wirde anhand eines
Sehens durch technische Augen versucht gepriift zu werden, ob sich eine vermeintliche Ahnlichkeit von
Opazitat und zurtickliegender Gewalterfahrung herstellen lasse.

Ich mdchte mich auf die Kdérperbilder des Films konzentrieren, mit denen sich mediatisierte Figuren der
Opazitat herausstellen lassen. Sie stellen in Frage, welche Formen von Gewalt Gberhaupt bezeugt
werden kdnnen. In ihrer Rolle als vermeintliche Zeugen zeigen jene ausschnitthaften Kérperbilder, dass
Sichtbarkeit und Unsichtbarkeit Teil derselben diskursiven Anordnung sind und sich gegenseitig
modulieren, statt klar und liickenlos voneinander abgrenzbar zu sein. Sie werden in eine asthetische
Dimension Uberfiihrt, wo sie reine Mittel sind, indem sie mit, an und gegen ihre herkémmlichen, mit
Gewalt zusammenhangenden, Anwendungspraktiken ansetzen und letztendlich in Frage stellen, wie
Gewalterfahrung Gberhaupt dargestellt werden kann und welche Bilder flir wen sprechen kénnen.

Hannah Hummel; 2020 vorr. Abschluss: M.A. Medienwissenschaft 01/2021, Ruhr-Universitédt Bochum,
Masterarbeit: Opazitdt und Imagination zwischen Film und filmischer Erfahrung an den Beispielen
OBSCURE WHITE MESSENGER und UNTITLED SEQUENCE OF GAPS; 2016 Akademiebrief,
Kunstakademie Diisseldorf; 2014 M.F.A. Yale University, New Haven, CT

13 UNTITLED SEQUENCE OF GAPS, 6’17”.
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Das Geschlecht der Technik. Zur Umsetzung einer geschlechtersensiblen Akteur*innen-
Netzwerk-Theorie.
Ingo Bednarek

Medien und ihre spezifischen Gebrauchsweisen werden fast ausschlieRlich als ungeschlechtlich und
vermeintlich »neutrale Objekte« verkannt, was zur Folge hat, dass deren Gesellschaft und Geschlecht
(re)produzierenden Eigenschaften im Verborgenen verweilen. Zur (medien)wissenschaftlichen
Erfassung medialer Transformationen bedarf es daher neuer Perspektiven auf den Gegenstand
»Medien«. Die Akteur-Netzwerk-Theorie (ANT) bietet eine solche Perspektive, die es erlaubt,
Handlungen menschlicher und nicht-menschlicher Akteure in ihrer Verwobenheit ernst zu nehmen.
Mein Dissertationsprojekt beschaftigt sich mit Akteur-Netzwerken und Geschlecht in Umgebungen des
Verkaufs und Verkaufsgesprachs digitaler Technologien/Medien. Mit einer von der Akteur-Netzwerk-
Theorie inspirierten Forschungsperspektive wird die Frage gestellt, wie in diesem Zusammentreffen von
Menschen-Maschinen Geschlecht und Geschlechterungleichheit konstruiert und reproduziert werden.
Dabei soll die Akteur-Netzwerk-Theorie theoretisch aus geschlechtersensibler Perspektive
weiterentwickelt werden. Exklusionsmechanismen und die Herstellung von Ungleichheit sollen durch
Verbindung der ANT mit feministischen Ansatzen sichtbar werden, wahrend gleichzeitig eine
Sensibilisierung gegeniber der Hervorbringung von Geschlechterungleichheit im Prozess der
Wissensproduktion gefordert ist und zudem die Frage berlcksichtigt werden soll, inwiefern Handlungen,
etc. bereits im Vorfeld vergeschlechtlicht sind.

Ingo Bednarek, M.A.: Seit 2017 Promotionsstudent an der Hochschule fiir Bildende Kiinste
Braunschweig (HBK Braunschweig). 2017 bis 2019 Lehrbeauftragter an der HBK Braunschweig und
Stipendiat des Promotionsprogramms KoMMa.G (Gendered Configurations of Humans and Machines.
Interdisziplindre Analysen von Technik). Seit 2019 wissenschaftlicher Mitarbeiter am Institut fir
Medienwissenschaft (IMW) der Hochschule fiir Bildende Kiinste Braunschweig.
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Abwesende Bilder. Filmische und kuratorische Interventionen in die Unverfiigbarkeit
(audio-)visuellen Erbes
Iris Fraueneder

In meinem Dissertationsprojekt setze ich mich mit Absenzen, Kontingenzen und Existenzmodi von
Bildern auseinander: Bewegtbilder und Fotografien, die im Libanon, in Palastina und Israel aus
verschiedenen politischen Motivationen oder aufgrund von historischen Entwicklungen dem Sehen
entzogen werden, materiell unverfiigbar oder inexistent sind. Meinen Zugang zu dem Komplex bildet
die Untersuchung von aktuellen filmischen und kuratorischen Interventionen in diese Abwesenheit —
von Projekten, die Neuverortungen und Rediskursivierungen abwesender Bilder vornehmen um den
Blick unter anderem auf historische Ereignisse neu zu justieren. Das Korpus umfasst hauptsachlich
zeitgendssische Filme, aber auch Ausstellungen. Die Verhaltnisse konkreter dsthetischer Strategien
zu (kultur-)politischen Realitaten auslotend analysiere ich unterschiedliche filmische und kuratorische
Praktiken des Antwortens auf verlorene Bilder, des Freilegens ungesehener Bilder, des Ersetzens
ungemachter Bilder, des Ubersetzens unverfiigbarer Bilder oder des Umkodierens verfiigbarer
Bilder. Dabei ziehe ich verschiedene Bildpraktiken der unterschiedlichen
Untersuchungsgegenstadnde heran und untersuche Bezilige zwischen diesen. Da es sich um
Praktiken handelt, die meist ohne Rekonstruktion bzw. Nachbildung operieren, resultiert aus den
Analysen eine Taxonomie verschiedener Kontingenzen von Bildern in sowohl ontologischer als auch
phanomenologischer Hinsicht um aufzuzeigen, in welche anderen Modi Bilder Uberfuhrt werden
beziehungsweise sich bewegen um anders (wie, wo, wann, durch wen) existieren zu kénnen. Auf
einer medientheoretischen Ebene stellt sich dabei unter anderem die Frage, in welcher Form ein Film
existiert, bevor er realisiert wird beziehungsweise in welchen Verweis-Systemen ein Film existiert,
wenn er nicht mehr verfligbar ist.

Iris Fraueneder: Doktorandin und Mitarbeiterin im SNF-Projekt ,Contested Amnesia and Dissonant
Narratives in the Global South® an der Universitat Zirich und im Programm ,Epistemiologien
asthtischer Praktiken®. Assoziiert am GK ,Configurations of Film*. Zuvor: Studium der Theater-, Film-
und Medienwissenschaft (tfm) an der Universitat Wien; Tutorien und Werkvertrdge am tfm,; Mitarbeit
in  Forschungsprojekten am Ludwig Boltzmann Institute for Digital History. Aul3erdem:
filmkuratorische Tétigkeit mit Diskollektiv.
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Forensische Re/Lektiiren in aktuellen True-Crime-Formaten
Jan Harms

Aktuelle True-Crime-Dokumentationen (in Form von seriellen Streaming-Formaten, YouTube-Videos
oder Podcasts) machen nicht nur regelmaRig forensische Beweismittel aus dem juristischen Kontext zu
ihrem Thema, sie sind auch in eine digitale Mediendkologie eingebunden, die verschiedene semi-
forensisch Verfahren hervorbringt. Als ein Modus der ,forensischen Lektire’ umfasst das sogenannte
Websleuthing ein weites Feld an Praktiken des Suchens, Teilens, Kommentierens und Theoretisierens,
das einerseits die Rezeption von True Crime charakterisiert, zugleich aber auch paradigmatisch fur die
Erfahrung von aktueller Digitalkultur steht.

In meinem Vortrag werde ich die Ausbreitung eines Kriminalfalls untersuchen, der zuerst durch den
Podcast Serial (seit 2014) popularisiert wurde und von dort ausgehend tber unterschiedliche Medien
und Plattformen zirkulierte. Die Mdglichkeit einer unschuldigen Verurteilung des Protagonisten Adnan
Syed flhrte nicht nur zu einer groRen Zahl an Spekulationen, sondern auch zu neuen Untersuchungen
von Beweismitteln des Falls: Dokumente von unterschiedlichster medialer Form und Provenienz
(digitalisierte Tonbandaufnahmen von Vernehmungen der Polizei, gerichtliche Akten, Fotografien usw.)
wurden zum Gegenstand intensiver Befragung und Interpretation. In Anlehnung an Praktiken von Fan
Culture wurden forensische Beweise in Internet-Foren zur Sache von o6ffentlicher Prasentation und
Verhandlung und filhren damit zurtick zu den etymologischen Wurzeln der forensis. Der Modus der
wiederholten Relektire lasst dabei eine klare Grenze zwischen Rezipient:innen und Produzent:innen
verschwimmen. So sind im Anschluss an Serial zahlreiche weitere Podcasts als ,Hobby-Projekte’
entstanden, die sich vertiefenden Beschaftigung mit den Beweisen und Indizien widmen.

Jan Harms ist wissenschaftlicher Mitarbeiter am Institut fliir Medien- und Kulturwissenschaft der
Heinrich-Heine-Universitat Duisseldorf sowie assoziiertes Mitglied im Graduiertenkolleg ,Das
Dokumentarische. Exzess und Entzug® an der Ruhr-Universitit Bochum. Er hat in Kbin
Medienkulturwissenschaft und Kunstgeschichte studiert und arbeitet aktuell an seiner Dissertation zur
Evidenz in seriellen True Crime-Formaten.
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Infinite Disco vs. Studio 2054: Zur Filmpsychologie virtueller Konzerte
Johann Pibert

Die Corona-Pandemie hat vielfaltige Formen audiovisueller Krisenkreativitdt zutage geférdert. Dazu
gehdren virtuelle Konzerte, deren Aktualisierung im Laufe des Jahres 2020 einen enormen
Innovationsschub erfuhr, welcher in Kylie Minogues Infinite Disco und Dua Lipas Studio 2054
kulminierte. Dieser Vortrag bietet einen Vergleich der beiden Konzert-Livestreams, der bereits wegen
ihrer Koinzidenz (7. respektive 27. November), gemeinsamer Thematik (Sehnsucht nach
Zusammengehorigkeit auf der Tanzflache) oder der Kooperation beim Track ,Real Groove* (den Kylie
im Rahmen eines Gastauftritts in Studio 2054 zusammen mit Dua performte) auf der Hand liegt. Eine
filmpsychologische Analyse legt jedoch &sthetische Unterschiede offen, die im Hinblick auf die Konzert-
Erfahrung wesentlich sind. Im Einzelnen wird fir die Rezeptionssituation eines Lockdowns aufgezeigt,
dass eine intimere Darstellung, eine selbstreflexive Inszenierung und eine koharentere Dramaturgie zu
einem héheren Grad an Synchronisation zwischen Konzert und Rezipierenden und somit zu einer
starkeren Verflechtung von Konzert- und Rezeptionsasthetik fuhren. Wer also hat den real groove?

Johann Pibert, Dipl.-Psych., Student der Filmwissenschaft sowie der Publizistik- und
Kommunikationswissenschaft an der Freien Universitdt Berlin. Studium der Psychologie und der
Betriebswirtschaftslehre an der Universitat Mannheim 2005-2011, Schwerpunkt
Wirtschaftspsychologie. Aktuelle Forschungsschwerpunkte: Filmpsychologie, Wandlungsprozesse der
Filmkultur, Affektdramaturgie und affektives Erleben in der Filmrezeption, Praktiken audiovisueller
Erfahrung, Musikvideos, Konzertfilme.
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Virtual Reality trifft Fernsehen — Zuschauen im Einzelspielermodus in ARTEs digitalen
Produktionen
Kim Hebben

Spiel und Fernsehen sind eng miteinander verwoben. Interaktive Formate, die versuchen das Publikum
durch Anrufe oder Abstimmungen zum Mitspielen zu motivieren, sind kein Novum, jedoch ist der Aspekt
des Mitspielens auf einzelne Mitmachmomente beschrankt. Die Rubrik ,Digitale Produktionen —
Kreationen und Erfahrungen® des Internetauftritts des deutschfranzésischen Fernsehsenders ARTE
bietet eine Plattform fur Webproduktionen, die die Grenzen zwischen Spiel und Fernsehen aufzuheben
versucht. Diese digitalen 360°-VR-Produktionen transformieren die Zuschauer*innen zu
Einzelspielersinnen. Das Angebot variiert von virtuell begehbaren Orten oder Konzerten, bis hin zu
immersiven Dokumentationen und Fiktionen. Die Videos sind entweder durch Verlinkungen auf
YouTube durch Point-and-Click-Gesten oder mit VR-Brillen erkundbar oder sie werden uber
Partnerplattformen wie Steam oder Oculus als VR-Experience bereitgestellt. Die US-amerikanische
Kurzfilmproduktion FREMDKORPER (Original ALTERATION, USA 2017, 20 Min.) soll beispielhaft die
Hybridisierung des Genres verdeutlichen. Interessant ist, dass der VR-Zubehdrhersteller Oculus der
VR-Experience den Spielmodus ,Einzelspieler” zuweist, beim Genre jedoch explizit eingrenzt: ,360°-
Erlebnis (kein Spiel), Film, Geschichten®. Aber warum wird FREMDKORPER der Spielstatus aberkannt?
Oculus selbst wirbt mit dem Slogan ,Mach die Welt zu deinem Spielplatz®. Ist das immersive Begehen
und Erkunden eines virtuellen Raums somit nicht per se als Spiel deutbar? In FREMDKORPER haben
Spielende zwar keine Agency Uber den Verlauf der Narration, der Raum ist jedoch rundum erkundbar,
sodass Uber Perspektiven selbst entschieden werden kann, z.B. welche Figur betrachtet und welches
Geschehen im Bildausschnitt verfolgt wird. Ahnliche Spielmechaniken sind auch in experimentellen
Spielen wie DEAR ESTHER (UK 2012) zu finden, deren Spielstatus und Genrezugehdrigkeit ebenfalls
umstritten und viel diskutiert sind.

Kim Hebben ist wiss. Mitarbeiterin am Institut flir Diversitatsstudien der TU Dortmund. Sie beendet
zurzeit lhre Promotion am Institut fiir Medienwissenschaft der Ruhr-Universitdt Bochum. Ilhre
Arbeitsschwerpunkte sind Spiel als/mit/in Medien, transmediale Serienforschung, Akteur_innen im
Digitalen/ KI und mediatisierte Korper.
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Audiovisuelle Aufarbeitung — Die deutsche Wende in Kino & TV
Markus Watzl

Vergangenheitsaufarbeitung und — bewaltigung vollzieht sich in nahezu allen Gesellschaften auch durch
die Arbeit ihrer jeweiligen Kinstler. In Deutschland I&sst sich dies beispielsweise nach dem Ende des
Zweiten Weltkriegs in der Etablierung der Autorengemeinschaft um die ,Gruppe 47 beobachten. Das
Ende des zweiten diktatorisch gepragten Staates auf deutschem Boden, der DDR, begann am 9.
November 1989 mit der Offnung der innerdeutschen Grenze. Die Bilder vom Fall der Mauer und der
Menschen, die sich vom Ost- und den Westteil Berlins bewegten, haben sich nicht nur in Deutschland
ins kollektive Gedachtnis eingepragt. Das Ende der DDR lautete gleichzeitig Umsturze in den Ubrigen
sozialistischen Staaten des Ostblocks ein und fihrte letztlich zum Ende der UdSSR und des
Warschauer Paktes.

In diesem Vortrag soll nun erldutert werden, wie die DDR vor, wahrend und nach ihrer Aufldsung im
deutschen Kinofilm und diversen TV-Serien dargestellt wurde, wobei die Phase des Mauerfalls oftmals
einen zentralen Punkt einnimmt, stellt dieser doch eine Zasur fir den Staat und gleichzeitig seine
Bevolkerung dar. Ahnlich dem sogenannten ,Wenderoman*, wie er beispielsweise durch Autoren wie
Thomas Brussig oder Jana Hensel existiert auch eine Vielzahl von audiovisuellen Produktionen, die
sich mit Mauerfall, Wende und der spater wahrgenommenen ,Ostalgie” auseinandersetzen und damit
zur Verarbeitung dieses Teils der deutschen Vergangenheit beitragen. Man denke an Filme wie
Sonnenallee, Good Bye, Lenin oder die Fernsehserie Weillensee, die alle unterschiedliche zeitliche
Perioden abbilden und sich dadurch der Thematik sehr differenziert anndhern kénnen. Ausgehend von
den Arbeiten von Andreas Ddérner oder Volker Wehdeking Iasst sich ein umfassendes Bild von der
Aufarbeitung der Wende selbst und der darauf folgenden Jahre im Kinofilm und Serienformat zeichnen.

Markus Watzl; Studium der Audiovisuellen Medien an der Hochschule der Medien, Stuttgart; Studium
der Medienwissenschaft an der Philipps-Universitdt Marburg, Studium der Filmwissenschaft an der
Freien Universitét Berlin; Autor fiir div. audiovisuelle Formate der Agenturen Solid White GmbH,
Stuttgart oder die Gesellschatft fiir digitalen Ungehorsam mbH, Berlin; Redakteur fiir verschiedene
Verlagshéuser in Stuttgart; Mitarbeit in der Organisation des Internationalen Trickfilmfestivals Stuttgart
und den Berliner Filmfestspielen
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Influencer*innen der Identitaren Bewegung: Rechtsextremes Framing und Agenda-Setting auf
YouTube.
Matthias Heider

Der Vortrag wirft ein Licht auf die rechtsextreme Szene auf YouTube. Mittels der Erkenntnisse der
Framing- und Agenda-Setting-Theorie werden finf Videos von Influencer*innen der rechtsextremen
Identitdren Bewegung betrachtet. Fur die Analyse wird dabei eine, fir Agenda-Setting und Framing
ungewohnliche qualitative Inhaltsanalyse verwendet.

Dadurch kann einerseits aufgezeigt werden, dass die betrachteten Influencer*innen der Identitéren
Bewegung Stilmittel verwenden, die sonst aus der kommerziellen YouTube-Szene, sowie dem
Journalismus sowie der Comedy und Satire bekannt sind. AuRerdem wird der Versuch unternommen
einen Masterframe der Identitdren Bewegung zu definieren. So kann folgender Masterframe formuliert
werden: ,Man selbst und Deutschland befindet sich in einer Opferrolle (Problemdefinition), ausgeldst
von einer Massenmigration und bestarkt und gewollt von den politischen Gegnern der IB
(Ursachenzuschreibung). Dieser Zustand bedeutet Gefahr und sollte uns Angst machen (moralische
Bewertung). Der einzige Weg aus dieser Opferrolle ist das eigene Handeln, der Aktionismus
(Handlungsempfehlung).”

Diese Ergebnisse bieten nicht nur einen Einblick in die Kommunikationsstrategien rechtsextremer
Gruppierungen, sondern auch wichtige Anknipfungspunkte fir die praktische Arbeit gegen Rechts.

Matthias Heider ist studiert Medienwissenschaft (M.A.) an der Filmuniversitét Babelsberg in Potsdam.
Im Laufe seines Studiums spezialisierte er sich auf die Betrachtung politischer YouTuber*innen. Bei der
eingereichten Forschung handelt es sich um seine Abschlussarbeit. Ab Januar 2021 verantwortet er
eine Studie der Stiftung Digitale Spielekultur zum Einsatz von Videospielen im Schulunterricht.
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Post-Cinema posthuman: Erzahlung/Form/Netzwerk
Max Bergmann

Der Vortrag untersucht, wie eine posthumane Form der Erzdhlung im Zeitalter des Post-Cinema
aussehen kann. Das Beispiel 88:88 (R.: Isiah Medina; CA 2015), dessen non-lineare Erzahlweise,
Vielzahl von Aufnahmequellen, Bilduberlagerungen und Einarbeitung von Glitches vielfaltige
Konstellationen der aktuellen Mediendkologien widerspiegelt, dient dabei als Fallstudie fir eine radikal
vernetzte filmische Erzahlweise. Wird hier das digitale Netzwerk, Knotenpunkt vielerlei Entwicklungen
in und aulRerhalb des Films, zum zentralen Protagonisten?

Wie Holly Willis kurzlich anmerkte, entwickelt sich das aktuelle Kino starker in Richtung
Posthumanismus, so versuchen sich besonders Spielfilme an einer neuartigen Erzahlform, “a
compelling model of posthuman storytelling experience that does not presume the human as the central
axis for both agency and perspective” (Willis 2016: 142). Dies scheint in 88:88 bestatigt: einerseits in
den Identitaten der Figuren, fragmentiert durch ihre prekare Position in der Netzwerkgesellschaft sowie
fortlaufend digital mediatisiert. Andererseits in seiner filmischen Form, die an die hochvariablen
verschiedenen Resolutionen von YouTube Videos oder die schnellen Wiederholungen eines GIFs
erinnert, wahrend die Uberlagerungen auf digitale Simultanitat und Direktheit anspielen. Dies wird als
einer der Ausgangspunkte flr ein posthumanes Kino der Zukunft interessant, das nicht nur auf
non/posthumane Charakter beschrankt ist, sondern auch eine Asthetik beinhaltet, die tiber traditionelle
Formen der Filmerz&hlung hinausgeht.

Kurzbiografie

Max Bergmann ist Doktorand und wissenschaftlicher Mitarbeiter im Bereich Publikationen am
International Graduate Centre for the Study of Culture (GCSC) an der Justus-Liebig-Universitat Giel3en.
In seinem Dissertationsprojekt untersucht er non-lineare Narration, Digitalitdt und Interkulturen im Film
des 21. Jahrhunderts, indem er die Schnittstelle von Film und Netzwerkstrukturen auf mehreren Ebenen
der Filme analysiert.
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» That's insane‘ — ,But is it?‘“ Dramaturgische Funktionen der Psychotherapeutin in
Antiheldenserien
Melanie Mika

Psychische Krankheiten, erfolglose Therapiesitzungen und labile und kriminelle Antihelden sind
gangige Bestandteile von Fernsehserien der letzten zwanzig Jahre. Wie Amanda Lotz in ihrer Analyse
von Mannlichkeiten in zeitgendssischen Fernsehserien gezeigt hat, lassen sich viele komplexe Serien
als Charakterstudien von Protagonisten verstehen, die eine Krise ihrer Mannlichkeit durchleben (Lotz
2014). Auffallig ist dabei, dass die Protagonisten in der Regel bei weiblichen Therapeutinnen Hilfe
suchen. Mein Beitrag untersucht die These, dass diese Therapeutinnen Instanzen der serientypischen
Selbstreflexivitat sind, mit denen Fernsehserien (oft ironisch) Uber sich selbst nachdenken.
Ausgangspunkt fir meine theoretischen Uberlegungen ist die Studie von Margrethe Bruun Vaage zur
moralischen Bewertung von Antihelden in Fernsehserien (2016). Vaage argumentiert am Beispiel der
Sopranos, dass die Therapeutin der Serie die zentrale Figur darstelle, um Anteilnahme am Mafiaboss
Tony Soprano zu ermdglichen. So verstanden stellt die Psychotherapie anders als oft behauptet keine
narrative Abklrzung dar, um Backstorys und innere Konflikte zu erzéhlen, sondern kann Ausléser fur
eine ambivalente Rezeptionshaltung sein. Therapeutinnen dienen hier zur Fokalisierung der Zu-
schauer_innen-Perspektive, da sie dem Publikum oft ahnlicher sind als die Hauptfiguren selbst — in
demografischer Hinsicht (Bildungsgrad, Mittelschichtzugehérigkeit) und als Auflenseiterinnen zum
kriminellen Milieu.

Diese These mdchte ich anhand der Therapeutinnen verschiedener Serien untersuchen und zugleich
Uber Vaages Theoretisierung hinausgehen. Therapeutinnen sind nicht nur in diegetischer Hinsicht
Figuren, die das Verhalten der Hauptfiguren moralisch perspektivieren — Therapiesequenzen werden
auch dramaturgisch so eingesetzt, dass sie die Selbstreflexivitat der Serien erhdhen: Das geschieht
beispielsweise in In Treatment, wenn Psychoanalytiker Paul regelmafig mit seiner eigenen Therapeutin
die vorangegangen Episoden/Sitzungen bespricht, genauso wie in den finalen Staffeln von Mr. Robot,
Dexter oder Die Briicke, in denen Therapeutinnen die unwahrscheinlichen und bis dahin
unausgesprochenen Pramissen der Serien infrage stellen.

Referenzen:
Lotz, Amanda D. Cable Guys: Television and Masculinities in the 21st Century. New York: NYU Press, 2014.
Vaage, Margrethe Bruun. The Antihero in American Television. New York, London: Routledge, 2016.

Melanie Mika (M.A.) ist Doktorandin am Institut fiir Theater-, Film- und Medienwissenschaft der Johann
Wolfgang von Goethe-Universitdt Frankfurt. Sie studierte Musik- und Medienwissenschaft in Tiibingen
sowie Film und audiovisuelle Medien als internationalen Master in Montréal, Amsterdam und Frankfurt.
Seit 2019 ist sie Lehrbeauftragte am Institut fiir Medienwissenschaft der Universitdt Tibingen. Sie
promoviert zur Darstellung von psychisch kranken Figuren in TV-Serien. Zu ihren
Forschungsschwerpunkten gehdéren aullerdem Figuren- und Serientheorie sowie Darstellungen von
Geheimhaltung und Verschwérungstheorien.
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Das andere Fremde. Fremderfahrungen in filmischen Erzdhlungen weiblicher Jugendlichkeit.
Melika Gothe

Anknupfend an meinen vorausgegangenen und im 6. FFK Journal erscheinenden Beitrag,
»Schrecklich schén. Jugend und Kino“, méchte ich mich im kommenden Vortrag ,anderen
Erzahlungen von Jugend“'* widmen.

Dabei werde ich den Fokus auf die Konstruktion und Wirkung von Fremderfahrungen legen und
diese ausschlieBlich anhand von Filmen mit weiblichen Protagonistinnen erlautern.

Auf diese Weise werden nicht nur Filme in den Blick genommen, ,die sich nicht unter dem
konventionellen Begriff Jugendfilm fassen lassen“'® und dessen standardisierte Erzahlformen von
Jugend unterlaufen, kreativ durchbrechen oder auf andere Weise widersprechen, sondern zudem
auch Alternativentwirfe zu den, oftmals auf kdrperliche Entwicklung konzentrierten, sexualisierten
bis sexistischen Darstellungen weiblicher Jugendlicher liefern.®

Die Auseinandersetzung mit Fremderfahrungen kann fir die Untersuchung von Jugend im Film in
vielerlei Hinsicht aufschlussreich sein, da sich damit zentrale Prozesse des Heranwachsens sowie
grundlegende, narrative Strukturen und Prinzipien beschreiben lassen. Zudem lasst sich ,lber die
Erfahrung des Fremden eine theoretische Bricke zwischen Bildung und Film schlagen,” so die
Bildungswissenschaftlerin Hanne Walberg, ,weil Bildung auf die Erfahrung des Fremden
angewiesen ist [...], und weil Filme diese Erfahrung erméglichen kénnen [...]“17.

Walberg spricht sich in ihrem ,bildungstheoretischen Beitrag zur Filmpadagogik® fir einen
produktiven Umgang mit dem Fremden, und damit gegen Ansatze seiner Neutralisierung oder
Aneignung, aus.'® Bildung ist sowohl bei Walberg, als auch in meinem Ansatz nicht ausschlieBlich
als Kompetenzerwerb und in Zusammenhang mit Lehren und Lernen zu verstehen, sondern vor
allem als individueller und dynamischer Erfahrungs- und Deutungsprozess.

Erneut bewegt sich die Bet rachtung im Spannungsfeld zwischen Fi Imasthet ik,
Sozialwissenschaften und Filmvermittlung, um schlussendlich darzustellen, wie die Erzdhlung von
Jugend als Projektion bzw. Ausdruck gesellschaftlicher Transformationsprozesse gelesen werden
kann."®

Melika Gothe promoviert im dt.-frz. Promotionskolleg Kulturvermittlung/Médiation Culturelle de I’Art der
Universitét Hildesheim und Université Aix-Marseille und forscht zur &sthetischen Konstruktion von
Jugend im européischen Kino. Sie studierte Filmwissenschaften, Franzésisch und

Kulturvermittlung und interessierte sich stets fiir das Verhéltnis von Film, Zuschauer*in und

Realitat. Ihre Arbeit als Projektkoordinatorin der Berlinale-Sektion Generation lenkte ihren Blick auf
das Themenfeld Jugend.

4 Vgl. Gothe, Melika: ,Schrecklich schén. Jugend und Kino®. In: ffk Journal. Nr. 6, Erscheinungsdatum Marz 2021.

5 Gothe 2021

8 Vgl. RieRelmann, Kirsten: ,Wie aus Little Darlings' ,Mean Girls‘* wurden. ,Dirty Dancing’ und der weibliche Coming-of-Age-
Film*. In: Pilarczyck, Hannah (Hg.): Ich hatte die Zeit meines Lebens. Uber den Film ,Dirty Dancing‘ und seine Bedeutung.
Berlin: Verbrecher Verlag 2021. S.123 - 146.

7 Walberg, Hanne : Film-Bildung im Zeichen des Fremden. Ein bildungstheoretischer Beitrag zur Filmpéadagogik. Bielefeld:
transcript 2011. S. 75.

8 vgl. Walberg 2011. S. 76.

% Vgl. Gothe, Melika: ,Adoleszenz im Kino als transformatives Moment. Und dessen Ubertragung auf den europaischen
Diskurs®. In: Schneider, Wolfgang/Butel, Yannick/Barwolff, Theresa/Suzanne, Gilles (Hg.): Dispositive der Transformation.
Kulturelle Praktiken und kiinstlerische Prozesse. Hildesheim: Universitatsbibliothek 2019. S. 47 - 60.
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Undead Media — Das Jenseitige der Medien
Michael Fleig

Der Vortrag sammelt erste Gedanken zu einem anstehenden Projekt, das darauf abzielt, technische
Medien unter der Perspektive des Untoten und Jenseitigen in den Blick zu nehmen. Den theoretischen
Ausgangspunkt bildet Kittlers Befund, dass ,Medien [...] immer schon Gespenstererscheinungen®
(Kittler 1986, S. 22) liefern. Ziel des Projektes ist es, diese These in aller Konsequenz zu verfolgen. Das
Erkenntnisinteresse liegt hierbei letztlich gerade nicht im Jenseitigen, sondern der Blick auf das
Jenseitige soll die eigentlich alltagliche Leistung und das Operieren / Funktionieren von Medien erhellen.
Medien werden dabei betrachtet als moderne, wissenschaftlich basierte technische Anordnungen, die
Verfahren und Techniken oder allgemein Phdnomene ermdglichen, deren Potenzial darin besteht, die
menschlichen Sinne zu Uberwinden und Zwischenrdume zu eréffnen, die in anderen Kontexten als
Ubersinnlich, unheimlich oder jenseitig begriffen oder behauptet wurden. Der Bogen der historischen
Betrachtung jener Kontexte, die als Grundlage zur theoriebasierten Reflexion herangezogen wird, soll
gespannt werden von der Fotografie und Telegrafie des 19. Jahrhunderts bis zur aktuellen digitalen
Medienkultur.

Referenzen:
Kittler, Friedrich (1986). Grammophon Film Typewriter. Berlin: Brinkmann & Bose.

Dr. Michael Fleig: Studium der Medienwissenschaft, Soziologie, Politikwissenschaft; Lehre an der
Universitét Regensburg und Innsbruck, Forschungsschwerpunkte: Medientheorie, Medien des 19.
Jahrhunderts, Film, Musikvideo, Spannungsfeld Analog-Digital; ferner Filmkritiker fiir critic.de und
Mitveranstalter der Internationalen Kurzfilmwoche Regensburg. Jiingste Publikationen: Texte zu Michel
Gondry; Alice Guy; schlechte CGI und Realismus.
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Praktiken der Bildforensik. Zur Ambivalenz visueller Verifizierungsstrategien
Mira Anneli Nali3

Praktiken der Bildforensik haben Konjunktur. Zwar sind es vor allem renommierte Journalist*innen oder
aktivistische Kollektive, die mithilfe einer Counter-Forensics medienwirksam als politische Korrektive
auftreten: Die New York Times und die Washington Post etwa verdffentlichten nach dem gewaltsamen
Tod von George Floyd video investigations, die die Ereignisse rund um die rassistisch motivierte Tat auf
Basis von Auswertungen viral gegangenen Videomaterials und Aufnahmen lokaler
Uberwachungskameras etc. minutids rekonstruierten — nicht zuletzt, um die Tat als Mord zu
identifizieren. Haufig geht es bei solchen Bild-Forschungen um das Kalkil, etwas in sozipolitischen
Kontexten (de)legitimieren und im juridischen Feld beweisbar machen zu wollen. AuRerst prominent
halt die Bildforensik mit den asthetisch aufbereiteten Rechercheergebnissen der Londoner
Forschungsgruppe Forensic Architecture zudem Einzug ins Feld der Kunst. Zugleich generiert die
Verfligbarkeit des (Bild)Materials eine neue Form des Birger*innenjournalismus, in dem eine
wachsende Anzahl an Zivilist*innen mithilfe von Open-Source Material private Nachforschungen zu
globalen Ereignissen anstellen. Als ,konnektive Zeug[*inn]enschaft® (Gerling/Holschbach/Loffler 2018)
entwickelt sich Bildforensik zur kollektiven Suche nach einer vermeintlichen Bildevidenz. Der bisweilen
paranoide Deutungswahn dieser ,Wilden Forensis“ (Meyer 2020) wird zugleich von der Imagination
einer dem Bild zugrundeliegenden Realitat dominiert. Sie suggeriert die Existenz eines ,echten Bildes’
und tendiert zugleich dazu, jegliche Form der Inszenierung als Lige (einer imaginierten Elite) zu
interpretieren. Das offenbart die rhetorische Nahe zu (antisemitischen) Verschwdrungserzahlungen,
denn haufig etabliert sich hier eine ,Wir gegen Die'-, ,Volk gegen Elite*-Rhetorik und damit auch ein
neurechter Diskurs Uber ,Wahrheit’. Mein Beitrag will sich den auffallenden &sthetischen Parallelen
zwischen pseudowissenschaftlichen Verschwoérungserzahlungen und aktivistischer Bildforensik
widmen. Denn auffallenden ist, dass ihre visuellen Verifizierungsmechanismen mit demselben
asthetischen Repertoire aus spezifischen Strategien der Blicklenkung und tradierten wie neuen
dokumentarischen Modi agieren — und dabei bisweilen ununterscheidbar werden.

Mira Anneli Nal3 (*1989), M.A., studierte Kunstgeschichte, Literatur- und Theaterwissenschaft in
Miinchen und Florenz sowie Theorie und Geschichte der Fotografie an der Folkwang UdK. Als
wissenschatftliche Mitarbeiterin arbeitet sie seit 2019 an der Universitét Bremen. Ihr Dissertationsprojekt
trédgt den Arbeitstitel ,Vom Sichtbarkeits- zum Sicherheitsdispositiv. Visuelle Strategien der Narration
von Uberwachung, Macht und Offentlichkeit“. Forschungsschwerpunkte sind Fotografie, zeitgen. Kunst,
Uberwachung, kritische Asthetik und politische Ikonographie. Mira Anneli NaR ist zudem als
Kunstkritikerin tétig, sie schreibt regelméallig u.a. fiir die taz oder camera austria.
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Die Asthetik der Erlésung im Science-Fiction-Film
Rabea Klein Altstedde

Seit jeher ist das Genre der Science Fiction eng mit dem Erzédhimodus der Dystopie verknupft. Drohende
oder bereits eingetretene Katastrophen, Alieninvasionen, =zerstérte Welten und distere
Zukunftsvisionen sind auffallend haufig Teil von Science-Fiction-Erzahlungen, doch nicht immer bleibt
es bei dieser dystopischen Aussicht.

RegelmalRig treten Figuren in Erscheinung, die die Mdglichkeit haben, die Menschheit, die Welt oder
das ganze Universum zu retten. Neo und Luke Skywalker sind die wohl bekanntesten Beispiele, doch
auch andere Figuren scheinen in ihren jeweiligen Filmwelten die einzigen zu sein, die das Ubel
abwenden kénnen oder wollen. Sie alle sind die Glanzfiguren ihrer Erzahlungen, die auserwahlten
Protagonist*innen, die ihre Welt vor dem Unheil bewahren und aus den katastrophalen Umstanden
erlésen kénnen.

Erlésung ist ein ebenso wesentliches Thema der Science Fiction wie menschengemachte
Katastrophen. Eben jene Umstande kdnnen jedoch in den Filmen auch von Menschen verandert werden
— nicht selten jedoch zum Preis der Selbstaufopferung. Erldsungsfiguren finden sich daher in vielen
dystopischen Science-Fiction-Welten, und die Momente der Erlésung werden visuell ausgestellt und
zum Teil symboltrachtig aufgeladen.

Dabei lassen sich nicht nur deutliche Kontrastbilder zwischen der zu erlésenden und der erlésten Welt
finden, auch der tatsachliche Moment des sich Aufopferns von Figuren, der diesen Erldsungen oft
immanent ist, weist eine spezifische audiovisuelle Asthetik auf. Der visuelle Aspekt ist das, worauf dieser
Vortrag eingehen soll. Von den Lichtverhaltnissen Uber die Farbgebung bis hin zu einer immer wieder
auftretenden Pose der sich selbst opfernden Figuren ist ein wiederkehrendes Muster zu erkennen,
welches das in-Gang-Setzen der Erlésung begleitet. Auch dass Filmposter die Erldsungsfiguren oftmals
auf spezifische Weise darstellen, soll dieser Vortrag behandeln.

Rabea Klein Altstedde ist seit 2018 Doktorandin der Filmwissenschaft an der FU Berlin. Ihre Dissertation
beschdftigt sich interdisziplindr mit der Frage nach Erlésungsfiguren im Science-Fiction-Film der letzten
30 Jahre. Zudem betreut sie den interdisziplindren Blog Holylit — Religion and Literature als
Administratorin, ist als Lehrassistentin in der Religionswissenschaft an der FU tétig und unterstiitzt das
Berliner Gemeindemagazin Briickenschlag als Layouterin.
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Kollisionen — "Eisensteins Haus". Medienkollisionen als eine neue Form des Zugangs zum
Kulturerbe
Tatiana Brandrup

Das Kunst- und Wissenschaftsforschungsprojekt ,Kollisionen® integriert die Bereiche VR, 3D Sound und
InfoVis. Ziel ist es, die Grundlage fir ,Eisensteins Haus“ zu legen: ein Konzept flr ein lebendiges
Webforum. Dies eréffnet Forschern, Studenten und der Offentlichkeit neue Méglichkeiten fiir den
Zugang zum intellektuellen und kunstlerischen Universum von Sergey Eisenstein.

Meine Prasentation konzentriert sich auf unsere Forschung in VR und unsere Vision von Eisensteins
Haus.

Bis vor kurzem zog ein Wahrzeichen der Filmgeschichte im Zentrum von Moskau Filmemacher und
Filmforscher aus aller Welt an: die Wohnung des russischen Regisseurs Sergey Eisenstein.

Es war ein Ort lebendiger Geschichte, an dem jedes Objekt eine Geschichte erzahlte.

Im Zuge des politischen Abbaus des Moskauer Filmmuseums, zu dem das Eisenstein-Kabinett offiziell
gehdrte, wurde die Wohnung 2018 geschlossen.

Wir sind dabei, das Eisenstein-Kabinett in VR als interaktives Erlebnis zu rekonstruieren. Unsere Reise
fuhrt uns zu Fragen, die Eisensteins Ideen widerspiegeln. Seine Theorie der Kollisionsmontage galt fir
den Film. Gilt das auch flr die ,Kollision“ von VR und Web? Seine Idee eines ,spharischen Buches" ist
eine der frihesten Theorien des Hypertextes. Auf welche Weise kann das Erzahlen von Geschichten
im Kontext einer immersiven Erfahrung mit der spezifischen Logik einer Webplattform verknUpft
werden? Wie konnen digitale Technologien einen Ort wiederbeleben, den es nicht mehr gibt? Wie
kénnen wir diesen Raum emotional zuganglich machen? Und wie kénnen wir diese emotionale
Erfahrung mit einer intellektuellen Reise verbinden?

Als Gastprofessorin forscht Tatiana Brandrup im Rahmen des Projekts ,Kollisionen® nach Wegen, die
Wohnung des russischen Regisseurs Sergej Eisenstein in VR zugénglich zu machen. Sie studierte
Ethnologie und Dokumentarfilm u.A. bei Jean Rouch in Paris, Drehbuch und Spielfilmregie in New York
und an der HFF Miinchen. Tétigkeit als Regisseurin, Autorin, Dramaturgin und Dozentin. Von 2009 —
2019 lebte und arbeitete sie in Moskau und Tel Aviv.

Fiir ihren Film ,Cinema: A Public Affair®, der auf der Berlinale 2015 Premiere feierte, begleitete sie Naum
Kleimans Forschung zu Sergej Eisenstein mehrere Jahre. Der Film lief weltweit auf 28 Filmfestivals und
ein Jahr lang in deutschen Kinos.
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Wenn Roboter Filme drehen... Kiinstliche Intelligenz vor und hinter der Kamera:
Herausforderungen und Chancen
Tatiana Rosenstein

Lange bevor kinstliche Intelligenz (KI) auch im taglichen Leben eine Rolle spielt, beschaftigten sich
Science-Fiction-Autoren, Drehbuchschreiber und Regisseure mit diesem Thema. Einer der ersten
Filme, die von Kl handeln, lange vor der Erfindung des ersten Computers, war Fritz Langs Filmklassiker
.Metropolis“ aus dem Jahr 1928. Der Brite Stanley Kubrick wurde fir zwei weitere Projekte bekannt.
1968 drehte er ,2001: Odyssee im Weltraum®, wo er eine Expedition zum Jupiter zeigt, in der die
komplette Mission dem Computer ausgeliefert ist. Seine Geschichte Gber einen Roboterjungen wurde
2001 von Steven Spielberg unter dem Titel ,Klnstliche Intelligenz” realisiert. Obwohl Spielbergs Werk
seinem friheren Film ,E.T.“ sehr &hnlich ist, werden hier relevante Fragen gestellt. Etwa die, ob es
einfach sei, ein Mensch zu sein oder nach dem Wert der menschlichen Liebe. Die Macher von ,Ex-
Machina“ vertiefen Spielbergs Gedanken, in dem sie untersuchten, ob es notwendig ist, eine biologische
Lebensform zu sein, um die Welt subjektiv zu sehen. Wahrend Filme aus den 1990ern wie ,Terminator
2“ oder ,Matrix“ menschliche Angste wiederspiegeln, wie z. B. die, ob die technologische Mangel die
Gefahr bergen, die Menschheit zu zerstéren, zeigen heutige Projekte — beispielsweise ,Kiinstliche
Intelligenz® 2020 — den spielerischen Umgang mit Technologien. Bisher wurden Filme Uber Kl von
Menschen gedreht. In der Zukunft wird Kl Filme schreiben und auffiihren. Der Vortrag untersucht, wie
die schnelle Entwicklung der Technologien von Filmemachern dargestellt wird und wie die heutige
Realitat der Filmindustrie tatsachlich aussieht, in der viele Prozesse bereits durch Technologien ersetzt
wurden.

Dr. Tatiana Rosenstein ist Kunst- und Filmhistorikerin, Kolumnistin, Autorin und Gastprofessorin. Sie ist
Absolventin der LMU Miinchen, wo sie (ber das amerikanische Kino der 1980er- und 1990er-Jahre
sowie russische Formalisten promovierte. Seit (ber zehn Jahren hélt Dr. Rosenstein Vorlesungen,
Seminare und Workshops und ist Gastprofessorin an den Universitdten Moskau, Miinchen, Paris,
Venedig, Mumbai, Singapur und Jakarta. Sie berichtet fiir internationale Medien in mehreren Sprachen
Uber wichtige Film-, Kunst- und Modeveranstaltungen.
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»Weil ihr uns die Zukunft klaut!« Politische Webvideos junger Menschen im aktivistischen
Online-Diskurs zur Klimakrise
Tobias Gralke

Mein Promotionsvorhaben besteht in der Analyse politischer Webvideos, mittels derer bzw. in denen
sich junge Menschen weltweit zur Klimakrise auflern. Untersucht werden sollen die politischen
(Zukunfts-)Vorstellungen, die dabei zum Ausdruck kommen, sowie die asthetisch-affektiven (Selbst-
)Inszenierungsstrategien, die dafur angewendet werden. Das Analysekorpus besteht im Kern aus
politischen Webvideos junger Menschen, die im Kontext der globalen Klimastreiks 2019 und 2020 auf
Youtube, TikTok, Instagram, Twitter, Facebook und anderen Plattformen hochgeladen wurden.

Das Ziel der multimethodischen, typologisch orientierten Forschungsarbeit ist es, anhand politischer
Webvideos typische Zusammenhange zwischen politischen (Zukunfts-)Vorstellungen und audio-
visuellen (Selbst-)Inszenierungsstrategien junger Menschen zu beschreiben, die in der historischen
Situation einer globalen, aber ungleich verteilten Bedrohung menschlicher Existenzgrundlagen
aufwachsen. Das Ubergreifende und weiterfihrende Interesse dabei ist es, Erkenntnisse und Ansatze
fur die global orientierte, politische (Medien-)Bildungsarbeit in Zeiten der Klimakrise zu gewinnen.

Die Webvideos dienen so als Analyseobjekte, um dem Forschungsinteresse aus drei sich
Uberschneidenden, aber unterschiedlich gewichteten Perspektiven nachzugehen: Aus
Diskursperspektive wird gefragt, wie das im aktivistischen Online-Diskurs zum gegenwartigen Zeitpunkt
verfugbare Wissen in konkreten audio-visuellen Diskurspraktiken junger Menschen wirksam wird. Aus
mediensoziologischer und politikdidaktischer Perspektive wird gefragt, wie sich die Klimakrise im
medienbasierten, asthetisch-politischen Partizipationsverhalten junger Menschen niederschlagt. Aus
Fall- und Typenperspektive wird gefragt, welche allgemeineren Zusammenhange zwischen (Zukunfts-
)Vorstellungen junger Menschen und den dafir angewandten, audio-visuellen (Selbst-
)Inszenierungsstrategien sich fur klimapolitische Webvideos beschreiben und unterscheiden lassen.

Tobias Gralke arbeitet als Trainer, Moderator, Theatermacher, Autor und Lehrbeauftragter in
Kulturbetrieb, politischer Bildung und Demokratieforschung. Er studierte Germanistik & Philosophie in
Freiburg, Inszenierung der Kiinste und der Medien in Hildesheim sowie Human Rights in London —
dazwischen war er am Theater Freiburg und fiir Das Progressive Zentrum tétig. Aktuell promoviert er
an der Filmuniversitdt Babelsberg zur globalen Klimabewegung. Er ist u.a. Teil der Initiative Kleiner
Finf.
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»Kann Karen Barad Siegfried Kracauer retten? Barads Agentieller Realismus und Kracauers
Theorie des Films.“
Valerie Dirk

Meine Dissertation handelt von filmischem Realismus im Kontext von Filmfestivals. Filmfestivals sind
hier vorgestellt als kinematografische Dispositive, die insbesondere durch die Wettbewerbsstruktur
bestimmten filmischen Formen Sichtbarkeit verschaffen. Meiner Archivreche zufolge sind unter den
Preistragerflmen von A-Festivals besonders haufig ,realistische® Filme zu finden. Dies und die
Tatsache, dass laut Michel Foucault Dispositive regulieren, was sag- und sichtbar und in einem weiteren
Schritt auch wahr und/oder wirklich zu nennen ist, nehme ich zum Anlass, um Uber filmische Realismen
im Dispositiv Filmfestival der letzten 30 Jahre zu reflektieren.

Gesucht wird dabei ein Realismusverstandnis, das sowohl auf diskursive Zuschreibungen vonseiten der
Berichterstattung reagiert — d.h. das die performative und politische Kraft von Diskursen berticksichtigt
— als auch eines, das die materialen und asthetischen Aspekte der Filme analytisch greifbar macht.
Ebenso wie die paratextuelle Diskursebene soll so die Ebene der Filme selbst in ihrer dynamischen und
potentialen Materialitat betrachtet werden. Hier bieten sich Anschlisse an Lorenz Engells Agentur-
Begriff an, der Filmen Handlungsfahigkeit unterstellt: ,Der Film hegt ein mindestens implizites Wissen
um das Verhaltnis von Materialitat und Operativitat, auch um den Umschlag von einem ins andere, das
Medien — auf je verschiedene Weise — ausmacht und auszeichnet.“?° Eine ahnliche medienspezifische
Eigenmachtigkeit des Films sieht Kracauer, wenn er verlautbart: ,Filme sind sich selber treu, wenn sie
die physische Realitat wiedergeben und enthiillen.“?" Bei Kracauer tritt jedoch eine ontologische
Bestimmung des Films in den Vordergrund, die haufig als Abbildrealismus abgetan und kritisiert wurde.
Kracauer geht es aber nicht um Reprasentation oder Form, vielmehr sieht er im Film bekanntermalien
eine Maoglichkeit die Wirklichkeit ,zu erretten“. Eben diesem Impuls mdéchte ich mit Karen Barads
agentiell-realistischer Ontologie?? folgen, denn bei ndherem Hinsehen tun sich neben Briichen auch
Analogien auf.

Valerie Dirk, Doktorandin am Institut fiir Theater-, Film- und Medienwissenschaft der Universitéat Wien.
Dissertationsprojekt iber Umkémpfte Wirklichkeiten. Agenturen des Realen im Dispositiv Filmfestival
[AT]. Daneben Filmkuratorin im Verein Diskollektiv.

20 orenz Engell: Agentur, in: Ders., et al.: Essays zur Filmphilosophie, Paderborn: Fink 2015, S. 17-61.

21 Siegfried Kracauer: Theorie des Films. Die Errettung der duReren Wirklichkeit, Frankfurt am Main: Suhrkamp
2015, S. 11.

22 Karen Barad: Agentieller Realismus. Uber die Bedeutung materiell-diskursiver Praktiken, Berlin: Suhrkamp 2017,
S.15f.
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Dublin Rising 1916: Zur (Re-)Konstruktion des Gedachtnisses stadtischer Vergangenheit im
Kontext der digitalen audiovisuellen Praktiken
Yana Lebedeva

Das Jahr 1916 spielt eine besondere Rolle in der Geschichte Irlands als Jahr des irischen Aufstandes
— des Osteraufstandes (genannt nach den Ereignissen von 24. - 29. April 1916) — gegen Grol3britannien.
Zum 100. Jubildumsjahr 2016 veranstaltete Irland in Kooperation mit verschiedenen Institutionen,
Archiven und Museen im digitalen Raum eine Reihe von (Re-)Konstruktionen des historischen
Geschehens 1916 in der Stadt Dublin. Zu einem solchen Projekt gehdrt zum Beispiel Dublin Rising
1916-2016 in Kooperation mit Google Arts & Culture. Auf Basis der Google-Navigationstechnologien
wurde ein Versuch gemacht, im modernen Stadtraum Dublins die historischen Ereignisse des
Aufstandes audiovisuell zu rekonstruieren und gleichzeitig ein digitales Archiv zu erschaffen. In diesem
Kontext der Konstruktion des Gedachtnisses stadtischer Vergangenheit durch audiovisuelle Medien im
digitalen Raum stellt sich die Frage, wie sich das Archiv von einem realen zum virtuellen Raum der
interaktiven Partizipation im 21. Jahrhundert verandert und welche Rolle audiovisuelle Medien,
insbesondere das Medium Film, in dem Prozess spielen. Zum Ende des 20. Jahrhunderts flhrten neue
Technologien und Methoden wie digitale Filmrestaurierung und Konservierung der analogen visuellen
Artefakte nicht nur zu technologischen, sondern auch zu kulturellen und asthetischen Veranderungen
der Betrachtung des Archivs und des Mediums Film. Im Rahmen des Vortrags wird der Prozess der
medientechnologischen als auch medienasthetischen Zusammenhange und Transformationen
zwischen der Stadt, dem Film und dem Archiv im digitalen Raum am Beispiel einiger digitaler Projekte
zur Diskussion gestellt. Die Leitfragen lauten: In welchem Verhaltnis stehen solche Projekte zur (Re-
)Konstruktion von Geschichte, Gedachtnis und Erinnerungsorten Dublins und wie verandert sich die
Wahrnehmung der Stadt und ihres Raums im 21. Jahrhundert durch solche digitalen audiovisuellen
Praktiken?

Yana Lebedeva ist wissenschaftliche Mitarbeiterin im Fach Kunst/Medienéasthetik (Visuelle und Neue
Medien) und Doktorandin am Institut fiir Medienwissenschaften an der Universitdt Paderborn. Sie
arbeitet zudem als freie Mitarbeiterin im Filmmuseum Disseldorf in der Abteilung ,Bildung und
Vermittlung®. Seit 2018 entwickelt sie ihr Dissertationsprojekt zum Thema (Arbeitstitel): ,Making the City
- im Spannungsfeld medialer und gesellschaftlicher Transformationen am Beispiel Dublin®.
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Der Film des Islamischen Staates — Die Cinefizierung des Jihad
Yorck Beese

Nachdem der Islamische Staat (IS) 2019 fir besiegt erklart worden war, zeigte sich spatestens durch
den Anschlag von Wien ein Jahr spater auch einer breiteren Offentlichkeit, dass seine Anhangerschaft
weiterhin aktiv ist — seine Filmproduktion eingerechnet. Mit tausenden von Videos hat der IS eine
nahezu unbekannte Filmgeschichte geschrieben, die sich einer fortgesetzten Cinefizierung
(.Kinofizierung®) verdankt. Bereits 2004 investierte der IS in Medientechnologie, zur Kalifatszeit (2014—
2019) betrieb er gar 50 Medienstellen weltweit und die Verbreitung seiner Medien durch das Internet
sowie durch Medienkioske in seinen Hoheitsgebieten wiesen das Projekt als intensiv betriebenes
institutionelles, technologisches und personelles Programm aus, in dessen Zuge der IS durch das
Internet bereitgestellte Kommunikationsstrukturen fir sich nutzt.

Doch die Cinefizierung des I1S-Films geht darliber hinaus, denn sein Filmstil hat sich zunehmend einem
»Hollywood-Stil“ angenahert. Zwar kann nicht von einer wirklich Hollywood-artigen Produktion
gesprochen werden, doch zeigt der Film des IS (im Kern eine Art ,direct cinema®) ein kinohaftes
Verstandnis des Films und seiner ,unsichtbaren Mittel: Mit einem betont mannlichen Blicksystem
verkehrt er interkulturelle Machtrelationen zu seinem Vorteil; Cadrage und Typage verorten sich in
einem binaren Wertesystem mit wenigen Grauzonen; an das Islamische ,Bilderverbot“ gebunden, sucht
der IS-Film in Einstellungstypen und Montage dennoch nach gesteigerter Expressivitat; religidse
Symbolik und VFX eréffnen breite denotative Felder; und zu guter Letzt ist das Verhaltnis der
Produzenten zur Animation — besonders in der Endzeit des Kalifats — problematisch, da es die religiésen
Prinzipien des Gottesstaats zu bedrohen scheint. Die ausdriickliche Abkehr vom lllusionismus der
Traumfabrik Hollywood vermag den ideologisch kommunikativen Film des IS nicht vor Widerspriichen
zu retten, die Utopien des Kalifats kursieren jedoch weiterhin.

Yorck Beese M.A. hat Medienwissenschaft an der CAU Kiel studiert. Seit 2017 arbeitet er als
wissenschattlicher Mitarbeiter in der Nachwuchsforschergruppe Dschihadismus im Internet (BMBF) an
der JGU Mainz, wo er den Film des Dschihadismus erforscht. Sein Promotionsprojekt befasst sich mit
der Filmgeschichte des Islamischen Staates an der Schnittstelle von technologisch-institutioneller und
filmstilistischer Entwicklung. Daneben ist er als Regisseur aktiv.
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Panel: Epistemisch-dsthetische Grenzobjekte: Analysen audiovisueller Konfigurationen im
Ausstellungsraum
Charlotte Bolwin, Maria Brannys und Anna Polze

Das vorgeschlagene Panel widmet sich methodologischen Fragen: Anhand von drei Impulsvortragen
und einer anschliefenden Gruppendiskussion laden wir zu einer gemeinsamen Reflexion Uber zentrale
Begriffe und Verfahren zur Analyse audiovisueller Konfigurationen im Ausstellungsraum bzw. im
Medium des Expositorischen ein. Neben Fragen zur Ausstellbarkeit und Rezipierbarkeit sind es vor
allem Uberlegungen zur wissenschaftlichen Beschreibbarkeit, die wir anhand analytischer Grenzobjekte
(Star/Griesemer 1989) als referenzierungsfahige Wissens- und Sichtbarkeitskategorien entwickeln
wollen.

Die Methodenfrage schliet dabei unmittelbar an gegenwartige film- und medienwissenschaftliche
Diskurse zur Postkinematografie und zur Evidenz des Expositorischen (Krlger/Werner/Schalhorn,
2019) an. Im Kontext der ,Explosion des Kinos‘ (Casetti 2010), vor allem durch das Internet und die
Digitalisierung, haben sich die kinematografischen Prasentations- und Rezeptionsorte in den letzten
Jahrzehnten umfassend verandert. Filme werden nicht mehr nur im Kino oder Fernsehen gesehen,
sondern haben im Sinne einer ,migrational aesthetics® (Pantenburg 2015) eine Konvergenz mit
Installation, Skulptur, Performance und Sound Art im Ausstellungsraum erfahren. Die Film-, Bild- und
Artefaktanalyse erscheint vor diesem Hintergrund von besonderer Relevanz und macht es erforderlich,
Methodologien zu entwickeln, die zum einen die kiinstlerischen und medienasthetischen Verfahren im
Umgang mit Film reflektieren und zum anderen nach der Beschreibbarkeit expositorischer Ensembles
fragen. Dies gilt vor allem, wenn Ausstellungen als dynamische und multimodale Medienkonstellation
verstanden werden, die stets Uber eine Analyse einzelner ‘Exponate’, ‘kuratorischer Konzepte’ und
‘Institutionen’ hinausragen.

In der Verschrankung museologischer, kunsttheoretischer und medienkultureller Diskurse verspricht
Susan Leigh Stars Theorie der Grenzobjekte nicht nur fur die filmwissenschaftliche Forschung ein
vielversprechendes Potenzial, das wir in unseren Analysen vorstellen und weiterdenken wollen. In ihrer
ethnographischen Forschung zu biirokratischen Infrastrukturen und institutionellen Okologien pragte
Star gemeinsam mit James Griesemer den Begriff der Grenzobjekte, um das Problem einer
gemeinsamen Reprasentation unterschiedlicher Akteur*innen in der institutionellen Zusammenarbeit in
einem naturkundlichen Museum zu adressieren und (in diesem Zusammenhang) nach der Herstellung
von Methoden der Inskription und Informationsverarbeitung, wie Repositorien, Karten, Formularen und
Diagrammen zu fragen und diese zu untersuchen. Dies wollen wir flr unsere Methodendiskussion im
Hinblick auf die Ausstellungsforschung rezeptionsasthetisch und medientheoretisch wenden: Welche
theoretischen Grenzobjekte mussen geschaffen werden, um Ausstellungen zu analysieren, die als
medienasthetisches Ensemble Film-, Video- und Archivmaterial sowie Karten und Installationen in ihren
spezifischen Anordnungen sichtbar machen und somit auch Displays, Vitrinen, Tische und
Begleitmaterial, etwa Websites, Programmhefte, Texte und Veranstaltungen umfassen?

Ausgehend von dem Spannungsverhaltnis, das sich im Ausstellungsraum zwischen Bewahren und
Ausstellen, Zeigen und Verbergen, Prédsenz und Distanz entfaltet, wird Maria Brannys zunachst
grundlegende Uberlegungen und Fragen zur Ausstellung als Medium aufwerfen. Am Beispiel der
Ausstellung “Enter the Void” (Kunsthalle Mainz, 2020) mit Arbeiten von Lawrence Abu Hamdan, Ursula
Biemann, Forensic Architecture, Paulo Tavares widmen sich im Anschluss die Beitrdge von Charlotte
Bolwin und Anna Polze konkreten Konfigurationen und exemplarischen Grenzobjekten — wie z.B.
Bildokologien und -archaologien, schriftsprachlichen Agenturen oder der transversalen Aisthesis
spezifischer Raum- und Architekturarrangements.

Charlotte Bolwin ist seit 2020 wissenschaftliche Mitarbeiterin / Doktorandin am Graduiertenkolleg
«Medienanthropologie» an der Bauhaus-Universitdt Weimar. Sie studierte Literatur- und
Kulturwissenschaft in Berlin und Paris. Ihr Dissertationsprojekt beschéftigt sich mit der Medienésthetik
natirlicher Réume und Umwelten in zeitgenéssischen filmkiinstlerischen Praktiken.

Maria Brannys ist seit 2020 Stipendiatin am Graduiertenkolleg «Medienanthropologie» an der Bauhaus-
Universitdt Weimar. Sie studierte Ethnologie und Kulturwissenschaften in Leipzig, Weimar und Lyon.
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Ihr Promotionsprojekt ,Ersplirte Rdume. Schrift, Text und Display in Ausstellungen (AT)* widmet sich
Schrift und Schriftlichkeit im Kontext expositorischer und kuratorischer Praktiken des Zeigens und
Verbergens.

Anna Polze ist wissenschaftliche Mitarbeiterin am Graduiertenkolleg «Das Dokumentarische. Exzess
und Entzug» an der Ruhr-Universitdt Bochum. Sie studierte Medienkultur und Kulturwissenschaft in
Weimar und Berlin. In ihrem Promotionsprojekt beschéftigt sie sich mit Medienasthetik und
(Digital)Politik an der Schnittstelle zwischen Entwurf und Rekonstruktion unter besonderer
Beriicksichtigung der Videoarbeiten von Forensic Architecture.
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Panel: Verschwiegen, Vergessen, Vorausgesetzt: Die Kategorie des Jiidischen und die
Filmgeschichte
Ansprechpartnerin / Moderatorin: Dr. Julia Schumacher

Was passiert, wenn wir die deutsche Filmgeschichte mit der Kategorie des Judischen konfrontieren?
Welche Konsequenzen zieht es nach sich, wenn wir nach jludischen Akteur*innen fragen — fir die
historischen Narrationen der kiinstlerischen Entwicklung im allgemeinen und die Erinnerungskultur im
besonderen? Unter welchen Bedingungen kénnen und wollen wir uns im post-nationalsozialistischen
Deutschland auf die Suche nach »>den Juden< im Film begeben? Und woher kommt eigentlich das
Interesse an judischer Filmgeschichte und »jidischem Film«? Diesen und weiteren Fragen wollen wir
uns ihm Rahmen des Panel widmen. In insgesamt flnf Einzelvortrdgen & 15 Minuten stellen wir Ansatze
und Ergebnisse zur Diskussion, die aus zwei aktuellen Forschungszusammenhangen an der
Filmuniversitat Babelsberg hervorgehen: dem Projekt Zwischen Erinnerungskultur und Antisemitismus.
Selbstbeschreibung und Erfahrung jidischer Filmschaffender in der BRD und der
Nachwuchforscher*innengruppe Was ist jiidischer Film?

Den Einstieg in das Feld der Forschungsfragen, das die Kategorie des Jidischen in der
Filmgeschichtsschreibung provoziert, liefert Julia Schumacher mit dem Vortrag Ein »Hamburger Kopf«
mit judischem Subplot: Die Biografie des Produzenten Gyula Trebitsch. Die Uberlieferte Arbeitsbiografie
des Gruinders von Studio Hamburg dient ihr als Beispiel, um grundlegende Mechanismen der Film- resp.
Fernsehgeschichtsschreibung zu reflektieren. In dem anschlie3enden Vortrag Antisemitismus und Film.
Vorschlage fur die Untersuchung eines komplexen Zusammenhangs widmet sich Tirza Seene den
kontextuellen Faktoren, die zur Rezeption eines Films als antisemitisch fihren kdnnen. Dafir beleuchtet
sie Argumentationen in sowohl 6ffentlichen als auch wissenschaftsinternen Auseinandersetzungen und
veranschaulicht exemplarisch, wie Diskussionen um einen als antisemitisch rezipierten Spielfilm
verlaufen und sich verandern.

Mit JUdische Filmgeschichte im Museum erdéffnet Lea Wohl von Haselberg die Erérterung der Frage,
wann und unter welchen Bedingungen judische Filmemacher*innen in das Erkenntnisinteresse der Film-
und Medienwissenschaft wecken. Ihr Vortrag verfolgt die These, dass Forschungsinteressen durch
Ausstellungen und Filmreihen angeregt werden und stellt mit Entertaining America. Jews, Movies, and
Broadcasting (Jewish Museum, New York, 2003) und Pioniere in Celluloid. Juden in der friihen Filmwelt
(Centrum Judaicum, 2004) zwei Ausstellungen vor, von denen ausgehend sich diese Bewegung
nachvollziehen lasst. Einer ahnlichen Spur folgt Lucy Pizafia mit ihrem Vortrag Judische Filmfestivals —
Annadherung an eine Definition sjudischen Filmse¢, in dem sie ihr Dissertationsprojekt vorstellt. Sie stellt
die Frage, inwiefern Filme als Folge der Kuratierung von jldischen Filmfestivals eine »judische Vita<
entwickeln. Am Beispiel zweier Filmfestivals (San Francisco und Berlin) untersucht sie
Selbstverstandnis und Programmierungsarbeit und erértert Konsequenzen fur ein Community Building
auf der einen und die Konstruktion des Gegenstands »judischer Film« auf der anderen Seite.

Die Frage nach einem judischen Community Building unterliegt auch dem abschlie’ienden Vortrag des
Panels. In Orthodoxe Judinnen und Juden in israelischen TV-Serien des 21. Jahrhunderts widmet sich
Eik Dédtmann neueren Produktionen, die (ultra-)orthodoxe Lebenswelten thematisieren. Fur diese
zeichnen seit den 2010er Jahren zunehmend orthodoxe Filmemacher*innen verantwortlich, die damit
streng religidse Diskurse und Normen in die sékulare Mehrheit tragen und Uber international verfligbare
Streamingdienste auch einem Publikum aufl3erhalb Israels zuganglich machen. Inwieweit diese
Narrative eine kritische Auseinandersetzung mit der jidischen Orthodoxie behindern kénnten, wird zur
Diskussion stehen.

Dr. Eik Dédtmann, Filmuniversitat Babelsberg Konrad Wolf, akademischer Mitarbeiter (Post-Doc) in der
Nachwuchsforscher*innengruppe »Was ist jiidischer Film?«

Lucy Pizafia, M.A., Filmuniversitdt Babelsberg Konrad Wolf, Doktorandin in der
Nachwuchsforscher*innengruppe »Was ist jiidischer Film?«
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Dr. Julia Schumacher, Filmuniversitéat Babelsberg Konrad Wolf, akademische Mitarbeiterin (Post-Doc)
im Projekt »Zwischen Erinnerungskultur und Antisemitismus. Selbstbeschreibung und Erfahrung
jadischer Filmschaffender in der BRD« mit einem Teilprojekt zu Gyula Trebitsch

Tirza Seene, M.A., Filmuniversitdt Babelsberg Konrad Wolf, Doktorandin in der
Nachwuchsforscher*innengruppe »Was ist jiidischer Film?«

Dr. Lea Wohl von Haselberg, Filmuniversitdt Babelsberg Konrad Wolf, Projektleiterin des
Forschungsprojekts »Zwischen Erinnerungskultur und Antisemitismus. Selbstbeschreibung und
Erfahrung jldischer Filmschaffender in der BRD« und der Nachwuchsforscher*innengruppe »Was ist
jadischer Film?«
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Reading Group: Angela Davis
Organisatorin: Deborah Wolf

Angela Davis ist einer der Namen, wenn es um politischen Aktivismus und intersektionale Theorie geht.
Zeit, sich genauer mit ihr und ihren Thesen zu beschaftigen!

Wir wéahlen vorab einen Text oder eine kleine Textsammlung aus ,Women, race and class“ und
.Freedom is a constant struggle® aus. In einer Mischung aus Inputs, interaktiven Formaten und offenen
Diskussionen werden wir uns Davis' Ideen nahern.

Eventuell mit Voranmeldung. Wenn ihr konkrete Anregungen habt oder Ideen, wie ihr euch aktiv
einbringen wollt, meldet euch vorab unter deborah.wolf@mail.grk1767.uni-freiburg.de.
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Booksprint: Das FFK auf Wikipedia!
Organisation und Kontakt: Anna Luise Kiss (a.kiss@filmuniversitaet.de) und Felix Hasebrink
(felix.hasebrink@rub.de)

Wer nach dem Film- und Fernsehwissenschaftlichen Kolloquium im Internet sucht, wird friiher oder
spater Uber diesen Wikipedia-Eintrag stolpern: https://de.wikipedia.org/wiki/Film-
und_Fernsehwissenschaftliches Kolloquium. Dieser Artikel ist derzeit die umfanglichste, frei
verfiigbare Uberblicksdarstellung des FFKs. Wir méchten den Text gemeinsam mit Euch tberarbeiten
und aktualisieren. Jede*r kann mitmachen und mitschreiben! Der Booksprint lauft in zwei Blocken a
eineinhalb Stunden. Eine Teilnahme an beiden oder auch nur an einem Block ist ohne vorherige
Anmeldung mdglich.
Bei einer besonders groRen Gruppe werden wir optional noch einen Text Uber die Anfange des
Kollogquiums fir eine geplante FFK-Homepage schreiben. Wer sich im Vorfeld in die Geschichte des
FFKs einlesen will, kann Lesestoff per Mail bei den Organisator*innen anfordern. Wir freuen uns auf
zahlreiche Mit-Schreibende!
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Workshop: Drag or drop? Queere Methodologie zum Umgang mit (un-)geliebten Begriffen
Organisator®innen: Elisa Linseisen (elisa.linseisen@upb.de) und Philipp Hohmann

Wenn wir uns fragen, was Begriffsarbeit fir unser wissenschaftliches Tun bedeutet, kdnnten wir uns
z.B. gut auf Gilles Deleuze, auf die Arbeit an Begriffen als Arbeit der Philosophie beziehen. Doch dieser
Schritt wéare nicht nur verkirzt, sondern auch unpassend flr unser Vorhaben. Denn so hatten wir uns
schon auf einen — trotz seiner Offenheit — im aktuellen philosophischen Diskurs stark verankerten Begriff
von Begriff bezogen. So offen wir diesen auch gerne halten wollen, geht unser Workshop doch von
einer Notwendigkeit der SchlieBung aus: Wir sehen uns standig Begriffen gegentber, zu denen wir uns
verhalten, die wir einordnen und nach ihrer Wichtigkeit, Nutzlichkeit und Geschichte fiir unser eigenes
wissenschaftliches Handeln bewerten missen. Dabei entstehen so manche Hass-Liebe,
Unentschlossenheit und manchmal auch Verzweiflung angesichts der vielen mdglichen Wege und
Windungen, die jeder Begriff mit sich bringt.

Uns geht es in diesem Methodenworkshop darum, eine kleine Blihne zu zimmern, eine Bihne fir die
Begriffe unseres medienwissenschaftlichen Denkens — allerdings eine andere, als es unsere Vortrage
und Texte manchmal sein mogen. Teilnehmende des Workshops sind dazu eingeladen die Termini, die
ihnen Kopfzerbrechen machen, an denen sie hangen, aber die sie auch problematisch finden oder die
sie nicht mit anderen zusammenbringen kdnnen, auftreten zu lassen. Gemeinsam suchen wir im
Workshop Wege Begriffe neu einzukleiden, etwa in drag performen zu lassen, oder ihn (ebenfalls im
Sinne des englischen ,drag’) ein wenig zu dehnen, zu zerren oder zu ziehen. Wir schaffen einen Ort fur
wilde Assoziationen, Uneindeutigkeiten und Aneignung. Dabei geht es gerade nicht um ausgefeilte
Konzepte, zu Ende gedachte Abhandlungen oder Begriffsgeschichten, sondern um, durchaus
spielerisch und mit Lust, die Mdglichkeit etwas mit und am mitgebrachten Begriff auszuprobieren. Wenn
keines der Outfits passt, sich einfach keine drag-Persona findet, in die der Begriff sich verwandeln Iasst,
dann kann es vielleicht befreiend sein, ihn stattdessen fallen zu lassen: drop! Wir versuchen miteinander
den Mut zu finden den ein oder anderen Begriff auch in den Papierkorb zu verschieben - dort warten
dann zum Beispiel auch verhartete Vorstellungen von Zweigeschlechtlichkeit und normativer Sexualitat
auf sie. Jede*r Teilnehmer*in ist eingeladen einen oder zwei Begriffe mitzubringen und kurz zu
skizzieren was sie daran interessiert, was Probleme und Zweifel sind. Die Vorstellung sollte nicht langer
als 5 Minuten dauern. Danach beginnt das gemeinsame ziehen/zerren/verschieben/,dragen‘/verkleiden.

38



FFK 2021 — ABSTRACTS

Werkstattgesprach: Filmanalyse: Analog, digital, egal?
Organisator®innen: Janna Heine, Thomas Scherer und Jasper Stratil

Angesichts verschiedener Praktiken des Digitalen in der Film- und Medienwissenschaft (Montage AV,
29 (1) 2020) — etwa unter den Vorzeichen von Digital Humanities und Videographic Criticism — wurde
auch die Filmanalyse, die Entwicklung unterschiedlicher Ansatze und insbesondere die Arbeitsmittel,
Werkzeuge und Methoden, jlingst vermehrt diskutiert. (siehe z. B. Handbuch Filmanalyse, Hagener/
Pantenburg 2020) Dies betrifft bei weitem nicht nur computergestitzte, digitale Verfahren, sondern
“analoge”, geisteswissenschaftliche Methoden erhalten ebenso — als vermeintlicher Gegenpol stilisiert
— neue Aufmerksamkeit. Wie verortet sich Filmanalyse im Verhaltnis zu den Gegenstanden, Themen
und Fragen, an denen man arbeitet; den Theorien, mit denen man sich auseinandersetzt; den anderen
Methoden, auf die man sich stutzt und bezieht; den Artefakten bzw. Forschungsdaten, die man im
Forschungsprozess hervorbringt?

In einem gemeinsamen 90-minutigen Werkstatt-Gesprach mit kurzen Aufschldgen unsererseits wollen
wir den Impuls aufnehmen und uns Uber Erfahrungen und Prozesse der Filmanalyse austauschen.
Damit soll zum einen Raum geschaffen werden, auch einmal Uber verschiedene Aspekte des Arbeitens
zu sprechen, die nicht immer in finalen Publikationen sichtbar werden, als auch Uber Unterschiede und
Kontinuitaten zwischen verschiedenen Forschungspraktiken der Filmanalyse zu diskutieren. Frei nach
dem Motto: “was heildt Filmanalyse eigentlich konkret in deinem Arbeiten?”.

Wir bitten um kurze Voranmeldung per Mail (jasper.stratii@fu-berlin.de) und laden dazu ein, bei
Interesse kurze Anregungen aus dem eigenen Arbeiten mitzubringen.

Janna Heine. Doktorandin der Filmwissenschaft an der Freien Universitdt Berlin und
Promotionsstipendiatin der Heinrich-Béll-Stiftung. Dartiber hinaus seit 2015 Producerin fiir
transnationale Spiel- und Dokumentarfilmproduktionen. Arbeitsschwerpunkte: Ph&nomenologie,
postkoloniale (Film-) Theorie und Filmanalyse.

Thomas Scherer. Doktorand der Filmwissenschaft an der Freien Universitdt Berlin und
wissenschaftlicher Mitarbeiter in der BMBF-Nachwuchsgruppe ,Affektrhetoriken des Audiovisuellen®.
Mitherausgeber des Bandes Cinematic Metaphor in Perspective (2018). Arbeitsschwerpunkte:
audiovisuelle Metaphern, digitale Forschungsmethoden und Gebrauchsfilmanalyse.

Jasper Stratil. Doktorand der Filmwissenschaft an der Freien Universitat Berlin und wissenschaftlicher
Mitarbeiter  in der  BMBF-Nachwuchsgruppe  ,Affektrhetoriken des  Audiovisuellen®.
Arbeitsschwerpunkte: audiovisuelle Diskurse & Rhetorik, Dokumentarfiim & Genre, Video-Essays und
digitales Forschen in der Filmwissenschatft.
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Workshop: Kick-Off: Lesekreis ,,Theorien des Selbst im medialen Kontext*
Organisator*innen: Robert Dérre, Tim Glaser, Laura Katharina Miicke

Den Relationen zwischen Selbst und Medien sowie deren wechselseitiger Konstituierung wird in
unzahligen, durchaus heterogenen medien- und kulturwissenschaftlichen Texten nachgegangen. Im
Lesekreis ,Theorien des Selbst im medialen Kontext® wollen wir uns mit diesen verschiedenen
theoretischen, methodischen und analytischen Perspektiven auseinandersetzen und diese gemeinsam
diskutieren. Der Fokus des Lesekreises liegt dabei zum einen auf Subjekttheorien — die stets auf
historische und technologische Umbriche reagieren und sich nicht selten im Spannungsfeld von
Autonomie und Kontrolle bewegen — und zum anderen auf medialen Praktiken des Selbst — etwa der
Arbeit am Selbst, der Selbstliberwachung, der Selbstdokumentation, der Immersion, der Partizipation,
oder der subversiven Unterwanderung medialer Dispositive.

Grundlage fiir den Lesekreis sollen zeitgendssische oder historische bzw. historiografische Texte mit
Schwerpunkten sowohl auf Theorien, als auch auf konkrete Gegenstéande oder Diskurse bilden. Unter
anderem mochte wir danach fragen, wie interdisziplindre Perspektiven, sozialwissenschaftliche,
anthropologische oder philosophische Ansatze flir medienwissenschaftliche Fragestellungen fruchtbar
gemacht werden kénnen; welche Machtstrukturen zwischen Medium und Subjekt verhandelt werden
und wie sich diese analysieren lassen; wie dem Kontext und der Herkunft von Theorien Relevanz
zugesprochen werden kann und konkret, welche Rolle dabei nicht-normative Subjektkonstitutionen,
postkoloniale, sowie indigene Ansatze einnehmen; und wie Formen der Kritik von Machtstrukturen
eingefangen werden und das Potential abweichender Wissensproduktion negiert wird.

Wahrend des Lesekreises am 34. FFK werden wir gemeinsam die Einleitung von Michaela Otts
Dividuationen. Theorien der Teilhabe (Berlin, 2015) diskutieren. Das erste Treffen ist dabei zugleich als
Initialziindung fiir eine (zunachst virtuelle) Verstetigung des Lesekreises ,Theorien des Selbst im
medialen Kontext“ gedacht. Interessierte sind herzlich eingeladen, sich der Verstetigung anzuschlief3en!
Entsprechend unserer eigenen Forschungsinteressen sind bereits Texte fur kinftige Treffen angedacht,
vor allem sind wir aber offen fir Vorschlage, die sich im skizzierten Themenfeld verorten. Falls ihr
Interesse am Text habt oder im Vorfeld Riickfragen bestehen, kénnt ihr Euch an Laura Katharina Micke
(laura.katharina.muecke@univie.ac.at), Robert Dorre (rdoerre@uni-mainz.de) oder Tim Glaser
(t.glaser@hbk-bs.de) wenden.

Tim Glaser arbeitet als Wissenschaftlicher Mitarbeiter an der Hochschule fiir Bildende Kiinste
Braunschweig am Institut fiir Medienwissenschaft. Zu seinen Forschungsschwerpunkten gehéren
Game Studies, Webcomics, digitale Medientheorie, sowie Plattformkapitalismus. In seinem
Promotionsprojekt setzt er sich mit der Okonomisierung, Kommodifizierung und Plattformisierung von
Computerspielkultur auseinander. Weitere Informationen: www.timglaser.de.

Laura Katharina Mticke ist Universitétsassistentin Prae Doc der Professur ,,Theorie des Films“am tfm-
Institut der Universitdt Wien. Sie studierte Filmwissenschaft, Mediendramaturgie und Publizistik in
Mainz, wo sie bis 2019 als Wissenschaftliche Mitarbeiterin tatig war. Ihr Promotionsprojekt ,,Politikum
Anti | Immersion? Medienerfahrungen zwischen Wunsch und Versprechen® entwirft einen
metadiskursiven Zugriff auf Immersion als subjekitheoretisches Modell. Sie forscht zu
postkinematografischen Dispositiven, zur Filmphdnomenlogie als Methode und zum israelischen und
paléstinensischen Kino.

Robert Dérre ist Medienkulturwissenschaftler mit den Schwerpunkten soziale Medien und Digitalkultur.
Er ist im Rahmen des DFG Graduiertenkollegs ,Das Dokumentarische. Exzess und Entzug“ an der
Ruhr-Universitdt Bochum mit einer Arbeit (iber mediale Selbstentwiirfe promoviert worden. Seit August
2020 ist er wissenschaftlicher Mitarbeiter in der vom BMBF geférderten Nachwuchsforschungsgruppe
»,Dschihadismus im Internet: Die Gestaltung von Bildern und Videos, ihre Aneignung und Verbreitung®.
Im Rahmen dieses Projektes forscht er zur Verteilung, Vernetzung und Archivierung
verfassungswidriger Medieninhalte in sozialen Medien.
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Workshop: Morphing — eine filméasthetische Kategorie ohne Gestalt?
Organisator®innen: Michel Diester, Henrik Wehmeier

Das Morphing nimmt eine wichtige Rolle fur die visuelle Gestaltung von Filmen ein, wodurch es eine
hohe Erscheinungsvielfalt aufweist. Es kann die spektakulare Verschmelzung differenter Korper
herbeifihren oder nur dem unauffélligen Szenenlbergang dienen. Es kann grundsatzliche
anthropologische Fragen aufwerfen oder die Demonstration technischer Spezialeffekte sein.

Zudem ist nicht immer ganz eindeutig, wie Morphing begrifflich eigentlich verwendet wird: Bezeichnet
es einen Arbeitsprozess der Postproduktion, bei dem Zwischenbilder synthetisch hergestellt werden,
oder umfasst es eine breiter gefasste filmasthetische Kategorie, die allgemeiner die nahtlose
Transformation des Bildes adressiert? In dem einen Fall wére es unmittelbar und ausschlieRlich an das
digitale Bild geknlpft, im anderen Fall lieRe sich eine lange Linie bis zurick in den Stummfilm
nachzeichnen.

Technik und Asthetik des Morphings miissen folglich auf diversen Ebenen diskutiert werden. Morphing
fungiert als Aushandlung digitaler Medialitat, wenn es z.B. in Abgrenzung zur Indexikalitdt analoger
Medialitat gesetzt wird. Hier dient es haufig auch als Platzhalter fir entgrenzte und manipulierbare Bilder
im Vergleich zu vermeintlich unverfalschten Bildern mit eindeutigem Referenzcharakter. Ebenso wird
es im Kontext von biopolitischen Fragestellungen und gendertheoretischen Uberlegungen thematisiert.
Und nicht zuletzt muss es in seiner konkreten &sthetischen Erscheinungsweise analysiert und
interpretiert werden.

Diese Fragen méchten wir gemeinsam mit euch im Workshop thematisieren, um vielfaltige Perspektiven
auf die Technik des Morphings zu erdffnen und zugleich grundsétzliche film- wie kulturtheoretische
Fragen zu diskutieren. Wir werden dafir eine Reihe von Szenen aus Filmen und Musikvideos
prasentieren, freuen uns aber auch tber Anregungen eurerseits: Gibt es Beispiele, in denen euch das
Morphing besonders aufgefallen ist? Teilt uns die Beispiele gerne mit, dann bereiten wir sie fir den
Workshop vor (entweder per Mail an henrik.wehmeier@uni-paderborn.de oder unter
https://tinyurl.com/y4fzm8qr).
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Workshop: Potenziale und Herausforderungen von Open Access-Dissertationen
Organisatorin: Laura Katharina Miicke
Beitragende: Sarah-Mai Dang

Die Auswahl des Verlags, in dem man sein Dissertationsprojekt veréffentlicht, ist geknlipft an eine Reihe
von wichtigen Entscheidungen: Méchte ich mein Buch als Print-(on demand?) als Open Access-
Veroffentlichung oder in mehreren Varianten veroffentlichen? Welche Druckkostenzuschisse kann ich
bekommen? Ist es zu teuer, Abbildungen in Farbe zu drucken? Was soll das Buch als Print- oder als
digitale Ausgabe kosten? Mdchte ich mit Lektor*innen zusammenarbeiten oder das Manuskript allein
setzen? Und letztlich: Wie viel Geld muss oder sollte ich fir all das (nicht) in die Hand nehmen?
Entscheidungen dieser Art sind insbesondere seit der freien Verfugbarkeit von Wissen online
zunehmend politischer Natur.

Der Workshop ist explizit fur Nachwuchswissenschaftler*innen gedacht, die sich zum Thema Open
Access-Verdffentlichung informieren wollen oder die Fragen zu Publikationsstrategien haben. Nach
einem kurzen Input von Sarah soll die Veranstaltung explizit als Q&A-Runde stattfinden, um so
moglichst optimal auf die Fragen der Teilnehmer*innen eingehen zu kénnen. Die Teilnehmenden
kénnen so auch grundlegend zu 6konomischen, rechtlichen und aber auch fachlichen Bedingungen von
medienwissenschaftlichen Publikationen ins Gesprach kommen.

Sarah-Mai Dang hat ihre Dissertation Chick Flicks. Film, Feminismus und Erfahrung 2015 in drei
Versionen und fiinf Formaten verdffentlicht: als Qualifikationsschrift, als Onlineversion mit
Filmausschnitten, als lektoriertes und gesetztes Print-on-demand-Buch (ber den Selfpublishing-Verlag
tredition und in Teilen als englische Ubersetzung unter dem Titel Gossip, Women, Film, and Chick Flicks
Uber den Verlag Palgrave Macmillan. Zudem arbeitet Sarah in ihrer Habilitationsschrift zum Thema
Open Science und zu Medienpraktiken der Wissenschaft und setzt sich so mit dem Thema Open Access
auch auf wissenschaftlicher Ebene auseinander.
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Workshop: Queering/Cripping-Workshop. Von identitdrer Indexikalitat zu perverser
Fleischwerdung
Organisator®innen: Christina Ernst, Stefan Schweigler, Franziska Wagner

Im Workshop méchten wir intersektionale Perspektiven auf biologistische Diskurse zu physisch-
korperlicher Individualitat diskutieren und weiterentwickeln. Historisch und aktuell werden solche
Diskurse unter anderem in (haufig bargerlichen) popularkulturellen medialen Kulturtechniken und
Anwendungen zur vermeintlichen Lesbar-Machung von Chromosomen, Zellwachstum und
Knochenstruktur affirmiert und aktualisiert.

Anschlielend an eine gemeinsame Diskussion dreier Lektlren (Nelkin/Lindee, Chen, Luciano/Chen),
die eine theoretische Ausgangsbasis schaffen soll, werden durch kurze Impulsvortrage der
Organisator_innen aktuelle Beispiele vorgestellt, die als gegenwartige Experimente benannt werden
kénnen, die menschliche Korper als stabil, unversehrt, biologisch lesbar und klassifizierbar
voraussetzen und eine medizinische Nachweisbarkeit von Identitat performieren. Mit Hilfe der
Textdiskussion und der Verbindung zu den als kritisch zu erachtenden Beispielen mdchten wir
insbesondere die zeitgendssische Emphase fur eine neue, identitare, zellulare Physiognomie-Seligkeit
dekonstruieren. Die Impulse sollen dabei helfen eine Art Landkarte aktueller medialer Anwendungen zu
entwerfen, die auf &hnliche Weise vermeintlich indexikalische Zeug_innenschaft Uber eindeutig
bestimmbare und unhintergehbare Korper-Wahrheiten ablegen, dabei aber primar zur Naturalisierung
ableistisch-teleologischer, hetero-reproduktiver, rassistischer und klassistischer Machtstrukturen
dienen, und so Figuren von biologistischer Zugehérigkeit und Differenz sowie Figuren ,gesunden’ Zell-
Wachstums anrufen.

Ausblickend mdéchten wir uns medialen Politiken, Persiflagen und Gegenentwirfen zuwenden, die
genau diese Problematiken aufgreifen und programmatisch flr ein perverses Experimentieren
pladieren: andere Fleischwerdungen, die als zelluldres Queering, Cripping und Scheitern fungieren
kénnen und die spatkapitalistische Sehnsucht nach neuen/alten Kérperwahrheiten enttduschen.

Lektire zur Workshopvorbereitung:
e Dana Luciano/Mel Y. Chen: "Introduction: Has the Queer Ever Been Human?", in:GLQ. A Journal of
Lesbian and Gay Studies, "Queer Inhumanisms" special issue, 21:2-3, 2015, S. 183-207.
e Mel Y. Chen: "The Stuff of Slow Constitution’: Reading Down Syndrome for Race, Disability, and the
Timing that Makes Them So", in: Somatechnics 6/2, 2016, 235-248.
e Auszug aus: Dorothy Nelkin/M. Susan Lindee: The DNA Mystique. The Gene as a Cultural Icon, Univ.
Michigan Press, 2004, (Umfang wird noch bekannt gegeben).

Christina Ernst, wissenschaftliche Mitarbeiterin am Leibniz-Zentrum fiir Literatur- und Kulturforschung
in Berlin, hat an der Universitdt Wien Romanistik studiert. Sie arbeitet an einer Dissertation zu Formen
der Selbstpolitisierung und Klassentheorien in den Autosoziobiographien Annie Ernaux’, Didier Eribons
und Edouard Louis’

Stefan Schweigler studierte Theater-, Film- und Medienwissenschaft am gleichnamigen Institut an der
Universitdt Wien, wo er seit 2017 wissenschaftlicher Mitarbeiter ist und an seiner Dissertation
LAushalten und Haushalten. Dispositive des Zuhaues im Kontext queerer Affekte” (Arbeitstitel) arbeitet.
Er ist Redakteur beim Freien Radio Orange. Schwerpunkte in der Lehrtatigkeit sind Gender, LGBTIQ?,
Disability und Affekt.

Franziska Wagner, wissenschaftliche Mitarbeit am Institut fiir Medienwissenschaft der HBK
Braunschweig, verfolgt ein Dissertationsprojekt zu Konzeptionen und Beziehungen von
Korperlichkeit(en), Ort(en) und Zeit(en) in VR-Filmen unter besonderer Beriicksichtigung des queeren
Potenzials derer. Zuvor Studium der Medienwissenschaft, englische und amerikanische
Literaturwissenschaft, Wirtschaftswissenschaft und Germanistik an der Universitat Bayreuth.
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Workshop: Uber Kohle — Workshop zum Dokumentarfilm Thrash, Altenessen
Organisator*innen: Christoph Biittner, Henrik Wehmeier

Thrash, Altessen (SWF 1990, R: Thomas Schadt) dokumentiert eine Jugend im Umbruch. Der Film
begleitet eine Gruppe von Jugendlichen, die im Ruhrgebiet der ausgehenden 1980er Jahre an der
Schwelle zum Erwachsenwerden und vor einem tiefgreifenden Strukturwandel stehen:
ZechenschlieBungen, Perspektiviosigkeit und Arbeitslosigkeit dominieren (vermeintlich) eine
Erwachsenenwelt, in die sich "Rob", "Schenz", "Stoney" und andere einfiigen mussen. Thrash,
Altenessen kontrastiert sein eher tristes Bild des Ruhrgebiets allerdings immer wieder mit
Konzertaufnahmen der jungen Essener Band Kreator. Thrash Metal und Punk stellen fir die Clique
namlich einen weiteren, alternativen Sozialentwurf dar, um den sie ihre Identitat verorten und dem sich
der Film mit nicht weniger Faszination ndhert als den geschlossenen Zechen und verfallenen Gebauden
im Essener Norden.

In dem Workshop wollen wir uns gemeinsam mit verschiedenen Zugangen zu Thrash, Altenessen
auseinandersetzen, die der Film ob seines Facettenreichtums erdffnet. In ihm versammelt sich nédmlich
Sozialgeschichtliches genauso wie Musikgeschichtliches. Thrash Metal -- als Musikgenre und soziales
Milieu -- wird darin auf seine musikalischen Merkmale, die sich um ihn bildenden Fannetzwerke und
insbesondere die mit ihm verbundenen Kdorperpraktiken befragt. Kontextualisiert werden diese Themen
dariber hinaus von einer Vielzahl weiterer Problemstellungen: migrantische Bewegungen werden
nachgezeichnet, Rausch und Sucht als gesellschaftliche Reizthemen diskutiert und Orte der
Gemeinschaftsbildung (besonders der Schrebergarten) portratiert.

Eine mdgliche Verbindung dieser verschiedenen Ebenen ist fir uns die Frage nach dem Politischen:
Das betrifft nicht nur die darin verhandelten Diskurse um Klassenpolitiken und die Frage nach dem
Politischen einer bestimmten dokumentarfilmischen Haltung, sondern auch die Kérperpolitiken der Zeit.
So wird die Subkultur des Metals wiederholt in ihrem (vermeintlich) subversiven Potential reflektiert.
Verzerrte Gitarren und extreme Geschwindigkeit zelebrieren in ihrer intensiven kdrperlichen Wirkung
einen Bruch mit gewohnten Musikrezeptionen, Kérperpraktiken wie Headbanging und Moshen bergen
in ihrem affektiven Exzess subkulturelles Potential. Diese Befunde wiederum stehen im Kontrast dazu,
dass Metal oftmals als apolitisch bestimmt wird, beispielsweise durch den Hang mancher Subgenres
zu eskapistischen Fantasywelten oder dem Rekurrieren auf archaische Genderrollen.

In dem Workshop mdchten wir die angerissenen Themen wie auch eure Lesarten und Perspektiven auf
Thrash, Altenessen diskutieren. Es soll uns dabei sowohl um grundsétzliche Fragen eines politischen
Subversionspotentials, als auch um konkrete dokumentarfilmische Formen und Praktiken gehen. Im
Idealfall sichtet Ihr den Film schon vor dem Workshop (Thrash, Altnessen ist auf YouTube verflgbar),
wir werden im Workshop aber auch einzelne Szenen zeigen. Wir werden den Film dartber hinaus mit
weiteren Materialien (wie Musikvideos, Plattencover etc.) kontextualisieren.
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Bauhaus-Spaziergang: decolonize Weimar! (Stadtrundgang, Diskussion, Intervention)
Beteiligte: Julia Bee, Max Kénigshofen, Paul Muschiol, Ivana Buhl, Sonja Wendelken, Margarita
Valdivieso

Organisation: Maximilian Riinker

(Virtueller) Stadtrundgang durch die Kolonialgeschichte Weimars mit Bezug zur Gegenwart. Wir gehen
davon aus, dass Kolonialgeschichte auch die Gegenwart Weimars pragt und machen Kontinuitat
zwischen Kolonialgeschichte und Ausschlissen im Stadtraum sichtbar. Unser Stadtrundgang ist eine
Intervention in die Erinnerungskultur der Stadt Weimar und der Kolonialamnesie in Deutschland und
anderswo. Wir zeigen, wie stark Kolonialismus aus der offiziellen Erinnerungskultur verdrangt wird. An
drei bis vier Stationen wollen wir mit euch ins Gesprach kommen. Eingeleitet wird unsere Diskussion
von kurzen Inputs von Mitgliedern von decolonize Weimar!

Vorab-Anmeldung unter: t.b.a.

Weitere Informationen: https://decolonize-weimar.org
https://www.instagram.com/decolonizeweimar/
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Film/Talk. Dringlichkeit und Innehalten — Film und Wissenschaft in der Corona-Krise
Die Gesprachsrunde findet in englischer Sprache (ber Zoom statt und wird moderiert von Felix
Hasebrink und Janna Heine.

-Kann und muss man jetzt Filme machen?* Mit dieser Frage riefen die Internationalen Kurzfilmtage
Oberhausen im Mai 2020 verschiedene Regisseur*innen dazu auf, eine filmische Position zur
pandemischen Lage zu formulieren. Unter den Einsendungen finden sich Arbeiten von Brenda Lien,
Jens Pecho und Franz Mdller, die zur Reflexion Uber die Verschrankung von Krise und kinstlerischer
Praxis einladen.

Kann und muss man sich jetzt film- und medienwissenschaftlich zur Corona-Krise positionieren? Ahnlich
wie die Kurzfilmtage fragten die Herausgeber*innen des Sammelbandes Pandemic Media (erschienen
bei meson press im Dezember 2020), nach der Dringlichkeit und Angemessenheit einer
medienwissenschaftlichen Aufarbeitung der Corona-Krise.

Mit dem 34. FFK schauen wir auf ein Jahr kinstlerisches und wissenschaftliches Arbeiten im Zeichen
der Pandemie zurlick, denn das 33. FFK an der Hochschule fir Bildende Kiinste Braunschweig war fir
viele von uns die letzte analoge Tagung vor dem Lockdown. Zu diesem Anlass zeigen wir die
Oberhausener Beitrage von Brenda Lien, Jens Pecho und Franz Miller und diskutieren im Anschluss
mit unseren Gasten Laliv Melamed und Philipp Dominik Keidl, (Mitherausgeber*innen von Pandemic
Media), Brenda Lien und Jens Pecho sowie allen interessierten Teilnehmer*innen Uber das Verhaltnis
von Wissenschaft, Kunst und Krise.

Brenda Lien (*1995) studiert an der Hochschule fiir Gestaltung Offenbach am Main in der Klasse von
Prof. Rotraut Pape und arbeitet als Filmemacherin und Komponistin. lhre Arbeiten wurden bereits
mehrfach national und international ausgezeichnet. Ihr Film CALL OF CUTENESS schaffte es 2018 auf
die Oscar-Longlist in der Sektion Short Animation und erhielt 2017 eine Nominierung fiir den Deutschen
Kurzfilmpreis.

Jens Pecho (*1978) lebt und arbeitet als Medienkiinstler in Berlin. Seine experimentellen Arbeiten
werden auf nationalen und internationalen Filmfestivals gezeigt. Zudem ist er mit seinen Werken
regelmélig in Solo- und Gruppenausstellungen u. a. in der Kunsthalle Diisseldorf, Kunst- und
Ausstellungshalle der Bundesrepublik Bonn oder dem Kunstverein Bielefeld vertreten.

Laliv Melamed ist Post Doc am Graduiertenkolleg Konfigurationen des Films an der Goethe Universitat
Frankfurt. Sie promovierte an der New York University zum Thema Sovereign Intimacy: Israeli
Homemade Video Memorials and the Politics of Loss. Ihre Forschungsschwerpunkte sind
marginalisierte Formen, operative Bilder sowie die Verschrénkung von Staatspolitik und Medien.

Philipp Dominik Keidl ist Post Doc am Graduiertenkolleg Konfigurationen des Films an der Goethe
Universitét Frankfurt. Seine Dissertation Plastic Heritage. Fans and the Making of History schloss er
2019 an der Concordia University in Montreal ab. Seine Forschungsschwerpunkte umfassen
Fanstudien, Medien- und Materialkultur sowie die Prdservation und Ausstellung von Bewegtbildern.
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Grako-Roundtable
Beteiligte: t.b.a.
Organisation: Maximilian Riinker

Graduiertenkollegien stellen (nicht zuletzt an sich selbst) den Anspruch, ein austausch- und
gruppenbasiertes Forschen zu ermdglichen. Dieses ist jedoch seit inzwischen fast genau einem Jahr
gar nicht oder nur unter starken Einschrankungen méglich. Aus diesem Grund mdchten wir eine
Gelegenheit zum standortibergreifenden Dialog bieten, bei dem beispielsweise folgende Fragen
verhandelt werden koénnen: Welche Ldésungen wurden in den verschiedenen Verbinden fur die
derzeitige Situation gefunden? Wie und wo mussten die grofiten Abstriche gemacht werden? Gab es
Ansatze, die durchaus neue Positionen oder Moglichkeiten aufzeigen? Welche konkreten
Auswirkungen haben die Rahmenbedingungen auf das eigene Forschen?

Vertreter*innen der verschiedenen film- und medienwissenschaftlichen Graduiertenkollegien werden
dazu kurze Impulsvortrage halten, anschlieRend soll zur plenarischen Diskussion eingeladen werden.
Die Veranstaltung ist offen fur alle Interessierten, eine Mitgliedschaft oder Anbindung an ein Kolleg ist
selbstverstandlich keine Voraussetzung.
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Open Table Filmwissenschaftliche Fachzeitschriften

Organisation/Chair: Laura Katharina Miicke

Beitragende: Chris Tedjasukmana (Montage AV), Annette Brauerhoch (Frauen & Film), Linda Waack
und Rasmus Greiner (Nach dem Film), Simon Frisch (RabbitEye), Alexander Zons (Augenblick)

Ihr kennt Euch in der Landschaft filmwissenschaftlicher Fachzeitschriften (noch) nicht so gut aus? Ihr
wirdet gerne erfahren, wie, wann und zu welchen Themen sich dort mit Publikationsideen beworben
werden kann? lhr wirdet gerne personlich in Kontakt treten?

Im Rahmen des FFK diskutieren wir mit Vertreterinnen der wichtigsten deutschsprachigen
filmwissenschaftlichen Fachzeitschriften Uber ihren Status quo im aktuellen Fachdiskurs. Wahrend
diese an ganzlich verschiedenen (Forschungs-)Standorten und manchmal im Print- manchmal im
Online-Bereich angesiedelt sind, verbindet sie ihr Interesse am Gegenstand und ihre
Zielgruppenorientierung im wissenschaftlichen Kontext. Obwohl die Anliegen, Schwierigkeiten und
Potenziale der Redaktionen sich deshalb oftmals dhneln und das Fach eine so reiche Zeitschriftenkultur
besitzt, findet ein Dialog bislang nur selten statt. Wir mdchten die gemeinsame Basis des FFK als
Nachwuchsveranstaltung nutzen und mit Euch gemeinsam und den Beitragenden etwa folgende
Fragestellungen diskutieren: Nach welchen Kriterien findet das Agenda Setting der Themen fir neue
Heftnummern statt? Inwieweit spielen dabei aktuelle/politische/kulturelle Entwicklungen eine Rolle? Gibt
es Tendenzen, auch neue Textformate wie Kritiken, Blogbeitrage, dialogische oder kiirzere Beitrage
aufzunehmen und welchen Umbruch bringt die Open Access-Situation mit sich? Werden die
Zeitschriften noch mit reger Beteiligung gelesen bzw. abonniert (insbesondere von Studierenden,
Filminteressierten und Doktorand*innen) und falls nein, welche neuen Mdglichkeiten der Generierung
von Publikum lief3en sich nutzen? In welcher Position sehen sich die Zeitschriften innerhalb der Debatte
um das forschungsperspektivische Ineinandergreifen von Film- und Medienwissenschaft? Wie klar sind
interdisziplindre Anliegen auch gerade gewtnscht?

Wir freuen uns sehr, dass so viele Zeitschriften sich beteiligen und erwarten eine rege Diskussion!
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