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fototheoretischen Diskurs Eingang fanden, und doch ist die Metaphorisierung der 
Fotografie als Spur und Abdruck natürlich um Einiges älter als Peirces Typologie. 
Schließlich findet sie bereits bei William Henry Fox Talbot Verwendung, dessen 
Mitte der 1840er Jahre veröffentlichtes Buch The Pencil of Nature wir als erste 
Programmschrift der Fotografie betrachten dürfen. Als eine solche wird sie auch 
von Geimer profiliert, dessen Ausführungen immer wieder dadurch erheblich an 
Wert gewinnen, dass er die einzelnen fototheoretischen Thesen und Paradigmen 
mit Blick auf ihre zum Teil sehr lange Tradition diskutiert und entsprechend neben 
den Überlegungen Talbots auch jene Jules Janins, Adolphe Töpffers, Charles 
Baudelaires sowie Oliver Wendell Holmes‘ in einiger Ausführlichkeit vorstellt. 
Dadurch wird nicht zuletzt deutlich, was in vergleichbarer Weise für den Film (und 
viele andere Medien auch) nicht gilt: nämlich, dass die Theoriebildung im Bereich 
Fotografie schon sehr schnell nach Aufkommen des Mediums einen durchaus 
bemerkenswerten Reflexionsgrad erlangt. 

Geimers Einführung ist somit, zumindest in Ansätzen, nicht nur eine Ein-
führung in die verschiedenen Theorien der Fotografie, sondern auch in deren 
Geschichte, wenngleich das Hauptaugenmerk des Autors selbstredend auf den 
fototheoretischen Bemühungen des 20. und frühen 21. Jahrhunderts liegt. Größere 
die Auswahl betreffende Überraschungen bleiben hierbei weitgehend aus, das 
heißt es werden die ‚üblichen Verdächtigen’ der Fototheorie – neben Krauss unter 
anderem Siegfried Kracauer, Walter Benjamin, André Bazin, Roland Barthes, 
Susan Sontag, Pierre Bourdieu, Allan Sekula, Douglas Crimp und Vilém Flusser 
– vorgestellt, und zwar in einer derart kompetenten und erhellenden Weise, dass 
der Rezensent keine Sekunde zögert, dem fototheoretisch interessierten Leser die 
Lektüre von Geimers Buch als geradezu unverzichtbar ans Herz zu legen.

Jörn Glasenapp (Bamberg)

Dominik Graf: Schläft ein Lied in allen Dingen. Texte zum Film 
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Filmessayismus ist die Kunst, sich dem künstlerischen Medium mit künstle-
rischen Ausdrucksmitteln zu nähern. Filmessayismus würdigt die Kunstform 
Film, indem er experimentell eine angemessene Form sucht, sich dem Werk zu 
nähern. Das kann vorsichtig erfolgen oder im Überschwang, von Skepsis oder 
Begeisterung getragen sein, immer aber ist das Ziel, dem filmischen Werk etwas 
an die Seite zu stellen, das dieses erhellt und in einen spezifischen Kontext rückt 
– mal überraschend, mal irritierend. Im Idealfall ist Filmessayismus der journa-
listischen Kritik und der wissenschaftlichen Analyse gleichermaßen überlegen. 
Die 1980er Jahre boten den erfreulichsten Nährboden für Filmessayisten. Hans 
Christoph Blumenberg zählte dazu, Norbert Grob, Michael Althen, Georg Seeßlen 
zweifellos – und der Filmemacher Dominik Graf. Das Wandeln auf der Grenze 
zwischen Täter und Mitwisser des Filmgeschäfts sowie zwischen Regie und Essay 
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hat Tradition – die Autoren der Cahiers du cinéma hatten diesen Weg vorgelebt. 
Doch selten fand man ihn fruchtbar fortgesetzt. Die Schönheit der Worte und 
Gedanken durfte der Schönheit der Bilder und Klänge, über die es zu schreiben 
galt, in nichts zurückstehen. 

Dominik Graf also, jener Genre-auteur und Splitter im Gewebe der deutschen 
Filmlandschaft, hat sich von jeher vom Medium mitreißen lassen und feierte es in 
Wort und Bild. Das von seinem Weggefährten Michael Althen herausgegebene 
Buch Schläft ein Lied in allen Dingen (benannt nach einem Film von Graf) ist der 
schillernde Beweis. Dabei demonstriert der Filmemacher wie stets erfrischende 
Exzentrik und belegt, dass es einen Weg jenseits des konsensualen Kanons von 
Fellini-Bergman-Welles gibt. Zu den renommierten Klassikern einer Filmge-
schichte der Sieger äußert er sich kaum. Und wenn, dann ist es eher Godard, 
nicht Truffaut. Lieber aber entdeckt Graf das Übersehene, das Unterschätzte und 
Verfemte. So feiert er in lebhaften Texten einen französischen Professional wie 
Claude Sautet (S.197ff.), aber auch Randfiguren wie die Schauspielerin Corinne 
Cléry (aus Kleinhoff Hotel, 1976, S.250ff.) oder den Musiker und Darsteller David 
Hess aus Wes Cravens Last House on the Left/ Das letzte Haus links (1972) und 
Ruggero Deodatos La Casa sperduta nel parco/ Der Schlitzer (1980). Beide trafen 
zusammen in dem wilden Road Movie Autostop rosso sangue/ Wenn du krepierst, 
lebe ich (1975) von Pasquale Festa Campanile – ein vergessenes Glanzstück der 
italienischen 1970er Jahre (S. 225ff.). Auch der oft verfemte Lucio Fulci hat es 
Graf angetan. In dessen Mafiaopus Luca il contrabandiere/ Das Syndikat des 
Grauens (1980) entdeckt er einen zügellosen Anarchismus, der ebenso bizarr 
wie authentisch inszeniert wird. (S.258ff.) Selten erfuhr dieses Kino der ‚zweiten 
Reihe‘ eine aufrichtigere Würdigung. Malastrana (1973) von Aldo Lado ist eine 
wahrhafte Entdeckung, ein traumwandlerischer Psychothriller aus dem nebligen 
Prag. (S.248ff.) Das ist wahre Cinephilie. Das sind Juwelen im exploitativen Sumpf 
jener unvergesslichen Jahre.

Wenn es um die Größen des Filmgeschäfts geht, wählt er deren vergessene 
Werke: David Cronenberg wird nicht mit Dead Ringers (1988) oder Videodrome 
(1982), sondern mit The Dead Zone (1983) gewürdigt (S.118ff.), Arthur Penn nicht 
mit Bonnie & Clyde (1967) oder Little Big Man (1970), sondern mit Night Moves 
(1974). (S.88ff.) Da vermisst man noch Curtis Harrington. Doch mit Nicolas 
Roeg und Donald Cammell sind zwei weitere Legenden präsent: In spannenden 
Miniaturen rettet Essayist Graf deren zu Unrecht als missglückt verrufene Thril-
ler Eureka (1982, S.153ff.) und White of the Eye/ Das Auge des Killers (1987, 
S.157ff.). In Deutschland sind es dann auch nicht Fassbinder und Herzog, die Graf 
inspirieren, sondern Klaus Lemke (Rocker, 1973) und Wolfgang Büld (S.61ff.), 
der in den letzten Jahren einige grotesk-erotische Schauerstücke auf Digitalvideo 
gedreht hatte (u.a. Penetration Angst, 2002). Das ist kleines Kino ganz groß, 
anschaulich geworden in Grafs mal spröder, mal sinnlicher Prosa. Man wird von 
den Worten mitgerissen und verführt, wie es Graf selbst durch diese Filme erfuhr. 
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Man erwischt sich dabei, Fiona Horsey zu vermissen, Corinne Cléry wieder zu 
entdecken und Lemkes Die Ratte (1994) neu sehen zu wollen. Grafs Filmprosa 
gibt sich als Abenteuer, nicht als Affirmation.

Auch das eigene Werk kommentiert Graf, jedoch indirekt – in Nachrufen 
auf verstorbene Freunde und Mitarbeiter wie Klaus Wennemann (S.306ff.), mit 
dem er zahlreiche Folgen der Serie Der Fahnder gedreht hatte. Skeptisch äußert 
er sich zum eigenen Debütfilm Das zweite Gesicht (1982): einen unheimlichen, 
wenn auch langsamen Mystery-Thriller. (S. 316ff.) DVD-Tips vom Cineasten und 
Sammler Graf beschließen den spannenden Band, den man lesen kann wie einen 
Roman. Schläft ein Lied in allen Dingen ist ein schönes und erfrischendes Buch 
– die ehrliche Liebeserklärung eines Filmemachers an das Kino, aus dem sich 
zahlreiche Inspirationen für die filmwissenschaftliche Erforschung der genre- und 
autorentheoretischen Randbereiche schöpfen lassen.
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Leni Riefenstahl – eine der umstrittensten Figuren der deutschen Filmgeschichte. 
In ihrer Karriere avancierte sie von der Tänzerin zur Schauspielerin, bis sie 
letztlich als Filmregisseurin und Fotografin für Furore sorgte – im positiven wie 
negativen Sinne. Sie wurde 101 Jahre alt und noch heute, mehr als sechs Jahre 
nach ihrem Tod, bricht das wissenschaftliche Interesse an ihr sowie an ihrem Werk 
nicht ab: „Weil und nicht etwa obwohl sie für Hitler große Filme drehte, wird Leni 
Riefenstahl noch immer als Bildvisionärin von Rang gehandelt und stellt ihr Werk 
nach wie vor eine Herausforderung für uns dar“, heißt es auf dem Buchrücken 
von Jörn Glasenapps Sammelband, der zum Ziel hat, „ein Gegengewicht zu der 
[…] Biographiefixierung der Riefenstahlforschung zu bilden“ (S.17). Nun gilt es 
zu klären, ob das gelungen ist.

Die Aufsätze stehen in der Tradition der Susan Sontag’schen bzw. Siegfried 
Kracauer’schen These: Die Kraft von Riefenstahls Gesamtwerk begründe sich 
insbesondere durch die Kontinuität der ästhetischen und politischen Idee. Der 
Band versammelt in chronologischer Reihenfolge Beiträge zu ihren verschiedenen 
Schaffensphasen. Es gelingt dabei jenen Arbeiten besondere Aufmerksamkeit 
zuteil werden zu lassen, die sich jenseits der berühmten NS-Filme bewegen, ins-
besondere Riefenstahls Frühwerk Das blaue Licht (1932) sowie Tiefland (1954) 
und den Nuba-Fotografien Ende der 1960er/Anfang der 1970er Jahre. Ihre Zusam-
menarbeit mit Regisseur Arnold Fanck und dem Filmkomponisten Herbert Windt 
findet ebenso Berücksichtigung in den Beiträgen wie das immer wieder im Zen-
trum der Riefenstahlforschung stehende Verhältnis der jungen Regisseurin zur 
nationalsozialistischen Ideologie sowie zur Person Adolf Hitler.


