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soziohistorische Rahmenbedingungen (Kap.4). Durchsetzt sind die Analysen mit 
Parallelisierungen film-zeitgenössischer Texte vorwiegend soziologischer Proveni-
enz und werden somit in einen gesamtgesellschaftlichen Diskurs eingebettet. Dies 
leider gelegentlich zu Ungunsten der Analyse am konkreten Filmmaterial.

Zu dem Band insgesamt ist abschließend zu sagen, dass Fenske sicherlich 
einen analytischen Umgang mit Film gezeigt hat, der ihrer Profession als His-
torikerin genügt. Medienwissenschaftlich lässt sich dieses Fazit jedoch weniger 
positiv ziehen. Der Wille, den Film als historische Quelle ernst zu nehmen, ist 
unterstützenswert, gleichwohl gilt es ihn aber zuerst als Film ernst zu nehmen 
und zwar bevor dieser in allzu modischer Manier zum Diskursträger für etwas 
anderes gehandelt wird! Auch das Thema Männlichkeit kommt hier aufgrund einer 
unscharfen Modellierung, einem Festhalten an der Sex/Gender-Trennung, die vor-
mals so mühevoll mit Butler als hinfällig beschrieben wurde, nicht richtig auf seine 
Kosten. Gleichwohl ist das Buch als erste Orientierung durchaus brauchbar.

Philipp Blum (Marburg)

Erich Kettelhut: Der Schatten des Architekten
Hg. v. Werner Sudendorf. München: belleville 2009, 483 S., ISBN 978-3-
936298-55-0, € 58,-
Memoiren sind Fluch und Segen wissenschaftlicher Forschung zugleich. Garantie-
ren sie im besten Falle nicht dokumentiertes ‚Insiderwissen’, geben Hinweise auf 
außerprotokollarische Stimmungen und ermöglichen damit jenseits quantifizier-
barer Fakten eine qualitative Bewertung historischer Situationen, neigen sie im 
anderen Extrem zur reinen Anekdotensammlung, die darüber hinaus auch noch 
mit bewusst und unbewusst falschen Erinnerungen die Rezeption bestimmter 
Tatbestände leiten (will).

Der Titel der von Werner Sudendorf vorzüglich edierten Erinnerungen des 
Filmarchitekten Erich Kettelhut (1893-1979) bezieht sich auf eine kurze Szene in 
Fritz Langs Filmepos Die Nibelungen (1924). Für einen kurzen Moment ist Erich 
Kettelhuts Schatten im Bild – er war für die Koordination einer Feuersbrunst 
verantwortlich. Gleichzeitig liest es sich auch als subtiler Kommentar. Denn die 
Bedeutung der Filmarchitekten steht in der Rezeption immer noch im Gegensatz 
zu ihrer zentralen Funktion für das Gelingen des Films selbst. 

Nach einem kurzen Interview mit Günter Lamprecht, in dem Kettelhut sei-
nen durch Zufälle beeinflussten Weg vom Kulissenmaler zum Filmarchitekten 
schildert, stehen die Filme der Weimarer Republik, die Kettelhut im wesentlichen 
für die Erich-Pommer-Produktion realisierte, im Mittelpunkt der nach Filmen 
aufgeteilten und hier jeweils unterschiedlich ausführlichen Erinnerungen. Dazu 
zählen Dr. Mabuse, der Spieler (1923), Die Nibelungen (1924), Metropolis (1926), 
Berlin. Die Sinfonie der Grossstadt (1927), Ungarische Rhapsodie (1928), Asphalt 
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(1929), Melodie des Herzens (1929), Liebeswalzer (1930), Liebling der Götter 
(1930), Einbrecher (1930), Voruntersuchung (1931), Bomben auf Monte Carlo 
(1931), Stürme der Leidenschaft (1932), Quick (1932), Der Sieger (1932), Ein blon-
der Traum (1933) und F.P.1 antwortet nicht (1933). Es schließt sich ein Werkver-
zeichnis und eine Filmografie von Erich Kettelhut und der Kostümbildnerin Aenne 
Willkomm (seiner Frau) an. Ergänzt werden diese Angaben durch Abbildungen 
und Hinweise auf Archivbestände und deren Signaturen. Am Ende erleichtern ein 
Sach-, Personen- und Filmregister das Arbeiten mit dem Buch. 

Die Konzentration auf die Filme der Weimarer Republik ist dem umfänglichen 
Manuskript, immerhin 1400 Seiten, geschuldet, das Werner Sudendorf redakti-
onell für die vorliegende Publikation gekürzt, lesefreundlich aufbereitet und mit 
erläuternden Kommentaren und Hinweisen versehen hat. 

Nicht zuletzt die zahlreichen, zum Teil farbigen, gelegentlich leider sehr klein 
abgedruckten Abbildungen machen den Reiz des Buches aus: Gezeichnete Bau- 
und Kostümentwürfe stehen neben Screenshots aus den realisierten Filmen. Hier, 
in den sich gelegentlich nur in Nuancen unterscheidenden Filmbildern, wird einer-
seits die präzise Vorarbeit in Folge extensiver Arbeitsbesprechungen, andererseits 
aber auch die starke visuelle Darstellungskraft Kettelhuts deutlich. Bereits in dem 
ebenfalls vom Deutschen Museum für Film und Fernsehen parallel herausgege-
benen Band zur Rekonstruktion des Films Metropolis (Besprechung in Medien-
wissenschaft 3/2010, hier auch bereits längere Passagen der Erinnerungen Erich 
Kettelhuts zur Arbeit an Metropolis) wurde nicht nur das eigene Archiv, sondern 
auch das der Kollegen der Cinémathèque Française geöffnet und umfangreich 
publiziert. Diese über die Haus- und Ländergrenzen hinausgehende Zusammen-
arbeit erweist sich als äußerst produktiv.

Die Konstruktionszeichnungen erlauben einen detaillierten Einblick in die 
Werkstatt des Architekten und Tüftlers. Hier, wenn es um die Einrichtung expe-
rimenteller Kamerapositionen, Trickbilder und Setdesigns geht, sind die Erinne-
rungen, die dann doch gelegentlich dem Reiz der flotten und auch schlüpfrigen 
Anekdote erliegen, am stärksten. Dann bekommt man einen plastischen Einblick 
in den Studioalltag der Weimarer Republik, in die Vorbereitung der Dreharbeiten, 
die technischen Notwendigkeiten und Besonderheiten von Aufnahmetechnik und 
Film, die beim Dekorationsbau beachtet werden mussten. Und nicht zuletzt gibt 
es auch Hinweise auf die kleinen Tricks des Architekten. Einmal mehr wird hier 
deutlich: Film ist ein Spiel mit der Wahrnehmung, das Bild entsteht im Auge der 
Kamera und des Betrachters, und: Film ist in Erich Kettelhuts Sicht Handarbeit 
für Künstler und jenseits standardisierter Lösungen ein immer wieder herausfor-
derndes Experimentierfeld.

Es ist angenehm, dass sich Kettelhut auf seine Leistungen und die Zusammen-
arbeit mit Erich Pommer, Fritz Lang oder Otto Hunte konzentriert. Nur wenig 
erfährt man über private Besonderheiten der Stars und Sternchen der Filmbran-
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che – von Hans Albers über Ada Sten bis Lillian Harvey. Hier beschränkt er sich 
wohltuend auf Nebensätze und konzentriert sich auf seine Arbeit, die spannend 
genug war. 

Michael Grisko (Erfurt)

Thomas Koebner, Michelle Koch (Hg.): Edgar Reitz erzählt
München: edition text + kritik 2008, 405 S., ISBN 978-3-88377-924-9, € 35,-
Der Name des Filmemachers Edgar Reitz verknüpft sich heute fast ausnahmslos 
mit einem einzigen Werk, nämlich seinem großen Fernsehepos Heimat (1984), dem 
später Die zweite Heimat – Chronik einer Jugend (1992) und Heimat 3 – Chro-
nik einer Zeitenwende (2004) folgten. Als Die Heimat-Trilogie. 30 Spielfilme ist 
das Werk denn auch mit berechtigtem Stolz in der Filmografie des vorliegenden 
Buches aufgeführt. 

Im Zentrum des Bandes steht mit 279 Seiten ein 12stündiges Werkstattge-
spräch, dass der Filmwissenschaftler Thomas Koebner zwischen August und 
November 2007 mit Reitz führte. Dass die Heimat-Trilogie dabei über die Hälfte 
des Platzes einnimmt, ist nicht weiter verwunderlich. Auch die restlichen 80 Seiten 
des Bandes, auf denen „Essays, Studien, Vorträge“ (aus den Jahren 1995 bis 2006) 
von Reitz versammelt sind, kreisen immer wieder um Heimat: So wenn Reitz etwa 
in einem Interview zu seiner Arbeit als Synchronregisseur von Stanley Kubricks 
Eyes Wide Shut (1999Jahr) berichtet und dann darlegt, dass Kubrick erst durch 
Heimat auf ihn aufmerksam geworden war. 

Das Werkstattgespräch ist chronologisch aufgebaut, es geht um die Arbeits-
bedingungen, unter denen die einzelnen Kinofilme von Reitz entstanden, auch 
um ihre Aufnahme durch Presse und Publikum sowie um das Umfeld des Neuen 
Deutschen Films. Die Entstehung von Heimat 3 etwa bezeichnet Koebner als 
„mehrjährigen Passionsweg“ (S.9), Reitz selber sagt einmal: „Das Unglück blieb 
mir weitere zehn Jahre treu.“ (S.133) Höchst informativ sind dabei Reitz’ Aus-
führungen über seine Kindheit, etwa wenn er erzählt, wie er zu Weihnachten von 
seinem Vater eine 35mm-Projektor geschenkt bekam und erklärt: „Die Faszination 
des Kinos war für mich damals technischer Natur.“ (S.21) Auch die Ausführungen 
über seine Anfänge im Industriefilm, von ihm selber als „Jahre des wilden Expe-
rimentierens“ (S.42) beschrieben, und die damit verbundene Begegnung mit der 
neuen Musik (S. 39ff) sind höchst aufschlussreich. Verständlicherweise geht es 
Thomas Koebner allerdings auch immer wieder um die Interpretation der Filme, 
wobei er selber nicht mit Superlativen geizt, etwa wenn er Die Reise nach Wien 
(1973) einstuft als „die riskanteste und gelungenste Komödie, die in Deutschland 
in den 1970er Jahren überhaupt inszeniert wurde.“ (S.89) Manchmal ufern seine 
Fragen dabei auch zu ähnlich ausgedehnten Interpretationsversuchen aus, wie man 
sie von Alexander Kluge aus dessen Fernsehinterviews gewohnt ist. Das Gespräch 


