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herab“ (ebd.), auch wenn das in der Beschreibung poetisch und schlüssig klingen 
mag. Tatsächlich handelt es sich dabei um 11 Einstellungen, alle hart geschnitten. 
Das Besondere dieser Szene ist auch nicht die fließende Annäherung, sondern vor 
allem die Verschachtelung von Innenraum und Außenraum. Immerhin: Es geht um 
den Anfang eines berühmten Films und das Zitat entstammt dem Schlussabsatz 
eines Essays zum „Staunen im Kino“. In der Tat erstaunlich.

Das nächste Problem ist vielen aktuellen Publikationen gemeinsam: Es ist 
gelayoutet wie ein Schulbuch der 80er Jahre und von einer massiven Bilderangst 
geprägt. Bezeichnender Weise wurde der Titel des Essays „Prekäre Moderne“, in 
dem es um den Körperkultfilm der Weimarer Zeit geht (Wege zu Kraft und Schön-
heit [1925]), zum Titel des Buches, denn latent handelt es tatsächlich von jenem 
Trauma der Modernisten: dass der Totalitarismus der 30er Jahre ein inhärenter 
Teil der Moderne ist. Und über Fritz Lang, Erich von Stroheim (nach Kreimeier 
ein „zurechtgeschminkter Skinhead“ [S.63f.]) und eben Wilhelm Prager lässt sich 
vieles sagen, wenn man dabei die visuelle Ästhetik außen vor lässt. Es herrscht 
eine Angst, dass sich die Ornamente der Masse verselbständigen könnten, böte 
man ihnen nur genug Raum. So ist das Buch weitgehend illustrationsfrei und ver-
mittelt eher einen kalten, lieblosen und abstrakten (daher: sicheren) Blick auf das 
Medium Film. Dazu kommt ein problematisches Lektorat. So lautet der erste Satz 
im Vorwort von Karl Prümm: „Der vorliegende Band versammelt filmgeschicht-
liche Essays von Klaus Kreimeier, die in den letzen zwei Jahrzehnten entstanden 
ist.“ (S.7). Da stutzt der Leser gleich zu Beginn...

Der explizit politischste Text des Buches ist jener über Harun Farockis Agi-
tationsfilme (S.210-222), welcher belegt: Dieses Buch ist vor allem der spezifi-
sche Blick einer spezifischen Generation auf den status quo eines spezifischen 
Mediums. Und deshalb wurde das Buch auch bereits von genau jener Generation 
begrüßt und gewürdigt. Ein neuer Blick wird langsam möglich.

Marcus Stiglegger (Mainz)
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Dieser Band ist hervorgegangen aus dem gleichnamigen Workshop, veranstaltet 
im Rahmen der Arbeit des Siegener Kulturwissenschaftlichen Forschungskol-
legs 615 „Medienumbrüche“ vom Teilprojekt „Intermedialität im europäischen 
Surrealismus“. Die Beschäftigung mit dem Surrealismus vor dem Hintergrund 
von Medienumbrüchen leuchtet unmittelbar ein, steht seine Entstehung doch im 
Zusammenhang der Auseinandersetzung mit dem neuen Medium Film und seinen 
Möglichkeiten für die surrealistische Kunst. Ziel des Forschungskollegs ist es, 
die beiden strukturell prägenden Medienumbrüche des 20. Jahrhunderts, die sich 
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als Umbruch zu den analogen Medien zu Beginn des 20. Jahrhunderts und als 
Umbruch zu den digitalen Medien im Übergang zum 21. Jahrhundert bestimmen 
lassen, kontrastiv zu vergleichen. Der Fokus auf Surrealismus und Film verspricht 
interessante Erträge, da der zweite Medienumbruch hin zu digitalen Medien eine 
neuartige Erweiterung der filmischen Darstellungs- und Ausdrucksmöglichkei-
ten mit sich bringt und somit auch surrealistischen Elementen in neuen Formen 
Raum gibt. 

In Abgrenzung zu Filmwissenschaftlern wie Siegfried Kracauer, Béla Balázs 
oder André Bazin sehen die Siegener Forscher Film nicht als ein Medium, das 
maßgeblich definiert ist durch die besondere Affinität zur Realität und zum Rea-
lismus. Zugleich betonen sie, dass es zu kurz greift, den Surrealismus als eine 
der vielen Avantgarde-Bewegungen des frühen 20. Jahrhunderts zu sehen, deren 
Bedeutung für die heutige Kultur erschöpft ist.

Um den zeitgenössischen Formen des Surrealismus auf die Spur zu kommen, 
ist eine andere als die chronologische Perspektive auf die Filmgeschichte von-
nöten: Eine „archäologische, Diskontinuitäten reflektierende Konzeption […] ist 
Voraussetzung und Konsequenz einer Ästhetik des Surrealen, die von Anfang 
an mit dem Kino verbunden ist“ (S.7), so Volker Roloff im Vorwort. Diese Ver-
bindung zwischen Kino und Surrealismus ergibt sich durch die Darstellung des 
Imaginären und Fantastischen, steht der Surrealismus doch für neue Formen der 
Wahrnehmung und das Unterlaufen von Erwartungen und Sehgewohnheiten. 
Zentral ist dabei die Traumästhetik mit ihren grotesken, subversiven, Zeit und 
Raum auflösenden Aspekten. 

Es liegt auf der Hand, dass ein solcher Ansatz nicht ausreicht, um die Verbin-
dung von Surrealismus und Film zu untersuchen, da er die Gefahr der Beliebigkeit 
in sich birgt. Dies zeigt auch ein im Vorwort formuliertes Ergebnis des Workshops 
und des Bandes, demnach die Ästhetik des Surrealen nahezu alle Filmgenres inspi-
riere und sich in immer neuen Gestaltungen zeige. Das zentrale Problem ist das der 
Kriterien und Differenzierungen dessen, was als surrealistisch bezeichnet wird. 
Eine zentrale Differenzierung besteht darin, vom Begriff des Surrealismus abzu-
rücken und damit eine Einengung auf die surrealistische Bewegung zu vermeiden 
zugunsten des Ausdrucks ‚Ästhetik des Surrealen’. Diese Unterscheidung erlaubt 
den Autoren, sich auf die „Elemente des Surrealen im Kino, um Surrealisierung als 
künstlerisches Verfahren“ (S.11) zu konzentrieren. Weiterhin wirkt eine erste Cha-
rakterisierung dieser Ästhetik des Surrealen dem Beliebigkeitsvorwurf entgegen. 
Die besondere Faszination, die sie auf Filmschaffende wie auch Zuschauer ausübt, 
liegt unter anderem darin begründet, dass sich durch ihr grenzenerweiterndes 
und subversives Potenzial Genregrenzen auflösen und neue Formen entstehen. 
Angeschlossen an den „Kraftstrom der Imagination“ (S.13) sorgt sie als ars com-
binatoria für immer neue Bilder und Wahrnehmungen.

Die 17 Beiträge des Bandes konzentrieren sich auf verschiedene Elemente der 
Verbindung von Surrealismus und Film, die sich drei Bereichen zuordnen lassen: 
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Traum und Traumästhetik, kulturanthropologische Fragen (mit den Stichwor-
ten das Eigene und das Fremde, kulturelle Identität und Vernunftkritik) sowie 
die filmische Montage. Untersucht werden u.a. Filme von David Lynch, Tarsem 
Singh, Pedro Almodóvar, Guillermo del Toro oder Jean-Pierre Jeunet, aber auch 
Grenzfälle wie Orson Welles, Michelangelo Antonioni, Federico Fellini oder auf 
den ersten Blick vermeintlich surrealismusfreie Werke von Werner Herzog und 
Jean-Luc Godard. Die Aufzählung zeigt, wie fruchtbar dieser Forschungsansatz 
sein kann, wenn das Bewusstsein für den tieferen Zusammenhang der Ästhetik 
des Surrealen mit dem Medium Film erst geweckt ist.

Nina Riedler (Berlin/Duisburg-Essen)
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Die historischen Rezeptionsformen des Filmkonsums mussten lange als sträflich 
vernachlässigte Größe der internationalen Filmgeschichtsschreibung gelten. Eine 
Reihe jüngerer Publikationen haben hier im angloamerikanischen Bereich wichtige 
Impulse gesetzt. Zu nennen sind vor allem die kontinuierlichen Bemühungen von 
Richard Maltby und Melvyn Stokes, die bisher zu vier einschlägigen Sammel-
bänden gebündelt wurden (Identifying Hollywood’s Audiences [London 1999], 
American Movie Audiences [London 1999], Hollywood Spectatorship [London 
2001], Hollywood Abroad [London 2007]) und die im vorliegenden, gemeinsam 
mit Robert C. Allen herausgegebenen Band fortgesetzt werden.

Deutlich angesprochen werden in der Einleitung der Herausgeber die metho-
dischen Herausforderungen, die eine Rekonstruktion der historischen Rezeptions-
weisen des Films stellt. Die Herausgeber optieren – von den Prämissen der New 
Film History und dem Ruf der Wisconsin-Schule nach ‚middle-level research’ 
inspiriert – für einen Ansatz, der empirisch vorgeht und sich an eng umrissenen 
Fallstudien orientiert. Spürbar ist die Tendenz, sich einerseits von den Methoden 
der kommunikationswissenschaftlichen Mediennutzungsforschung, andererseits 
von ideologisch motivierten Generalisierungstendenzen der Cultural Studies abzu-
setzen. 

Entsprechend dieser Vorgaben ist der Band in drei thematisch breit angelegte 
Sektionen unterteilt, in denen je punktuelle Forschungsergebnisse vorgestellt wer-
den. Die erste Sektion versammelt Studien zur lokalen Aufführungsgeschichte. 
Robert C. Allen kritisiert in seinem Beitrag die vorschnelle Kanonisierung des 
Begriffs ‚Nickelodeon Era’ für den Zeitraum 1903-1906, indem er den geografi-
schen Fokus seiner Untersuchung in den Süden (North Carolina) der USA verlegt 
und auf alternative Formen der Filmvorführung noch bis in die 30er Jahre hinein 


