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Editorial

Liebe Leser:innen,

es ist sehr erfreulich, dass die MEDIENuwissenschaft anlisslich ihres 40jihrigen
Bestehens in diesem Sommer auch mit einem Beitrag in der Oberbessischen Presse
gewlrdigt worden ist, der insbesondere die bundesweite Relevanz der Zeitschrift
im Fach stark machte.

Dass die MEDIENwissenschaft ein zentraler Player der deutschsprachigen
Medienwissenschaft und ihrer Community ist, kam auch in der angeregten Dis-
kussion im Rahmen des Panels ,40 Jahre MEDIENwissenschaft: Vergangenheit,
Gegenwart und Zukunft medienwissenschaftlicher Kritikkultur wihrend der
Jahrestagung der Gesellschaft fiir Medienwissenschaft in Mainz am 26. Sep-
tember 2024 zum Ausdruck. Auf dem Podium saflen Angela Krewani, Yvonne
Zimmermann, Jens Ruchatz, Sophie G. Einwichter, Kai Matuszkiewicz und
Vera Cuntz-Leng. Es wurden sowohl ernste Tone in Bezug auf Themen wie die
Geschlechterverteilung unter den Rezensent:innen und hinsichtlich von Proble-
men durch sich verdndernde Verlagspolitiken adressiert als auch hoffnungsvoll
auf die Zukunft der Zeitschrift im Kontext von Open Access und digitaler
Wissensgesellschaft geblickt sowie Anekdotisches, Heiteres und Erstaunliches
aus dem Redaktionsalltag geteilt.

Bevor wir uns nun ins fiinfte Jahrzehnt der MEDIENwissenschaft aufmachen,
wird dieser Jahrgang mit einem Perspektiven-Beitrag von Kathrin Yacavone zum
Spannungsverhiltnis von Fotografie(geschichte), Archiv und Sammlungslogiken
beschlossen. Ferner bietet diese Ausgabe Rezensionen zu mehr als 50 aktuellen
Sammelbinden und Monografien.

Wir wiinschen viel Vergiingen bei der Lektiire & senden kollegiale Griifie
Thre Herausgeber:innen

Besuchen Sie uns auf Facebook:
https://www.facebook.com/medrez84
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Institutionen und Sammlungslogiken der Fotografie:
Ansatze und Herausforderungen

Mit den Debatten um ein Bundesins-
titut fiir Fotografie, fiir das 2019 von
der damaligen Staatsministerin fiir
Kultur und Medien Monika Griitters
ein Konzept und ein Jahr spiter eine
Machbarkeitsstudie in Auftrag gege-
ben wurden (vgl. Eskildsen/Gachtgens/
Pietsch/Weski 2020; PD 2021), sind
nicht nur die bestehenden Institutio-
nen der Fotografie in Deutschland in
den breiteren Blick der Offentlichkeit
gelangt. Auch die Diskussion um die
Funktionen und Moglichkeiten einer
zentralen Einrichtung zur Fotografie
wurde auf nationaler Ebene offentlich-
keitswirksam und vor allem in Rivali-
tit zweier Stidte (Disseldorf und
Essen) mehr oder weniger kontrovers
gefithrt. Ersichtlich wird hieraus ein
erheblicher Klirungsbedarf hinsicht-
lich von Institutionen, die eigens fir
die Fotografie begriindet werden und
werden sollen. So wurden die Debatten
dementsprechend tberwiegend losge-
16st von historischen und theoretischen
Zusammenhingen gefihrt — ein Tat-
bestand, der sicherlich auch mit der
tehlenden Aufarbeitung der histo-
rischen Entwicklungen zu tun hat

(vgl. Yacavone 2023) und mit dem

blinden Fleck in der Fotografiefor-
schung beziiglich des Themas ,Insti-
tutionen und Sammlungslogiken des
Bildmediums Fotografie’ zusammen-
hingt.

Ziel dieses Beitrags ist es, be-
stehende Ansitze sowohl in der Foto-
grafieforschung als auch in benach-
barten Diskursfeldern in Bezug auf
Instiutionalisierungsdynamiken der
Fotografie zu kartografieren. Dazu wird
erstens nachvollzogen, inwiefern der
Institutionsbegrift bisher in der Foto-
grafieforschung vor allem in Aus-
einandersetzung mit Michel Foucault
seit den 1980er Jahren aufgegriffen
wurde und wie er zweitens besonders
im engeren Bereich des Archivs diffe-
renziert und dann hiufig mit Bezug
auf konkrete Fotoarchive Anwendung
fand. Drittens sollen hier methodische
Perspektiven vor allem aus der englisch-
und franzésischsprachigen Forschung
vorgestellt werden, die sich dem
Themenfeld der fotografischen Institu-
tionen (Museen, Galerien, Biblio-
theken, Archive, Bildagenturen usw.)
in jungerer Zeit gewidmet haben.
Auch das auftillige Theoriegefille zwi-

schen deutsch- und englisch- bezie-
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hungsweise franzoésischsprachiger For-
schung soll beleuchtet werden, um
schlieflich, in einem vierten Schritt
einen Ausblick auf die gegenwirtigen
Vorstofle zu bieten, die den teils
medienspezifischen Institutions- und
Sammlungslogiken der Fotografie ge-
recht zu werden versuchen. Insgesamt
soll so einerseits dem fototheoretischen
Desiderat von institutionstheoretischen
Konzepten und Ansitzen begegnet
werden, andererseits soll auch das
medientheoretische Problemfeld der
Wechselwirkungen zwischen Medien,
Gesellschaft und Institutionen am
Beispiel der Fotografie exemplarisch
sondiert werden.

Institutionen als Diskurssysteme

Auch wenn die Institutionalisierung
der Fotografie als eigener epistemo-
logischer Faktor in der Fotografie-
forschung bisher bestenfalls implizit
verhandelt wurde, so beschiftigen sich
einzelne Studien dennoch seit einigen
Jahrzehnten — vor allem seit der Theo-
riepluralisierung durch beispielsweise
Postcolonial und Gender Studies der
1990er Jahre — vermehrt mit Fragen
nach den Kontexten der Produktion
und Rezeption fotografischer Bilder.
Allerdings geht es eher um grund-
legende theoretische Fragen als um
konkrete Analysen der institutionellen
Verflechtung. In diesem Sinne hat etwa
John Tagg (1993) bereits in den
frihen 1990er Jahren eine durch
Foucault geprigte Perspektive
Fotografien erdfinet, die sie als immer

auf
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schon Teil von diskursiven Systemen —
darunter auch Institutionen mit ihren
spezifischen Machtverteilungen — be-
greift. Tagg vertritt dort die These,
dass Fotografie nur im Plural,
als photographies, institutionalisiert
werden konne, wobei Institutionen
ihren jeweiligen Begriff von (dokumen-
tarischer) Fotografie im Medium
verankert sehen beziehungsweise durch
Beziige auf das Medium legitimieren
wiirden. Diese Primisse greift Tagg in
einem aktuelleren Buch wieder auf und
erliutert, dass der Evidenzcharakter
der Fotografie in erster Linie diskursiv
und in disziplinierenden Institutionen
erzeugt werde (vgl. Tagg 2009, S.xxx-
xxxi). Institutionen spielen bei Tagg
entsprechend insofern eine Rolle, als
dass sie Diskurssysteme darstellen, in
denen die gesellschaftlichen Bedeu-
tungen von Fotografie verhandelt wer-
den.

In dhnlicher Weise gehort auch
Allan Sekula zu den fototheoretischen
Pionieren, die fotografische Bedeutung
nicht primir im semiotischen (Form-)
Gehalt des Einzelbildes, sondern in
seinen kontextuellen Verflechtungen
geschen haben. Im Gegensatz zu
Tagg argumentiert Sekula in einem
fir die Fotografietheorie kanonisch
gewordenen Text aus dem Jahr 1982
weniger institutionsbezogen, macht
aber dennoch den Diskursbegriff stark,
mit Hilfe dessen sich der ,kulturelle
Kontext“ (Sekula 2010, S.302) abbilden
lisst, der einem fotografischen Bild
(und anderen Bildern) Bedeutung
zukommen ldsst. Jens Ruchatz erginzt
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diese kontext- und diskursanalytischen
Ansitze,indem er die Materialitit foto-
grafischer Bilder betont, tber die sich
die spezifischen Kontexte der Pro-
duktion und Rezeption der Bilder und
die funktionale Eingrenzung ihrer
y2Bedeutungsoffenheit* (Ruchatz 2012,
S.20) rekonstruieren lassen. All diese
Perspektiven, zu denen sich noch die
fotografietheoretischen Positionen von
Victor Burgin (1982) und Abigail
Solomon-Godeau (1991) hinzufligen
lieflen, beinhalten zumindest die Mog-
lichkeit einer theoretischen Hinwen-
dung zu Institutionen als Kontexten
des Fotografischen. Jedoch haben die-
se diskurs- und kontextanalytischen
Ansitze auch gemeinsam, dass Insti-
tutionen als konkrete Orte mit spezi-
fischen Sammlungslogiken und Episte-
mologien kaum oder gar keine Rolle
spielen.

Dies ist bemerkenswert, denn die
1980er Jahre sind fotohistorisch auch
die Dekade, in der sich die Fotografie
in Europa und den USA auf dem
Kunstmarkt und in Kunstmuseen eta-
blierte (vgl. Moschovi 2020). Mit ande-
ren Worten beschreibt diese Zeit eine
wichtige institutionelle Zisur fir die
Fotografie. In einem einflussreichen
Aufsatz von 1981 analysiert Douglas
Crimp diesen Umbruch am Beispiel der
Fotosammlung der New York Public
Library in den 1970er Jahren und zeigt
dabei auf, wie eine Klassifikation nach
Bildinhaltenund Motiven ersetzt wurde
von einer Ordnung nach dsthetischen
Kriterien und Fotografiinnennamen

(vgl. Crimp 2002). Wihrend Crimp
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die Asthetisierung und Neuordnung
nach kunsthistorischen Kriterien in den
Blick nimmt, widmen sich vereinzelte
Stimmen in der deutschsprachigen
Fotografieforschung zum 150. ,Ge-
burtstag’ des Mediums 1989 grund-
sitzlicher der Frage nach einer mog-
lichen Musealisierung der Fotografie.
So befragt beispielsweise Ditmar Albert
(1989), damaliger Leiter des Fotomu-
seums im Miinchner Stadtmuseum,
die Museumslandschaft generell mit
Blick auf die, aus seiner Sicht, Unter-
reprisentanz der Fotografie und weist
umgekehrt auf die vielfiltigen Orte der
Fotografie hin, wo sie florierte. Ulrich
Pohlmann (1990), sein Nachfolger in
Miinchen, untersucht in einem The-
menheft der Fotogeschichte zu ,Mu-
seum/Fotografie’ die Geschichte der
teils umgesetzten, teils gescheiterten
Vorhaben zu Fotomuseen in Deutsch-
land. Ute Eskildsen (1990), langjihri-
ge Leiterin der Fotografischen Samm-
lung des Museum Folkwang, wigt in-
haltlich an Albert ankniipfend mog-
liche Sammlungsorte fiir Fotografie ab.
Einen Riickblick auf die ,blithende
Landschaft’ der fotografischen Insti-
tutionalisierungsprozesse an konkreten
Institutionen wie Museen und Galerien,
aber auch im Bereich der Agenturen,
Ausstellungen, Verlage und Fachzeit-
schriften der 1980er Jahre in (West)
Deutschland bietet der aufschluss-
reiche Uberblickstext von Reinhard
Matz (2019). Gemeinsam ist den
Beitrigen aus den 1980er und 1990er
Jahren, dass sie vorwiegend aus der
Praxis beziehungsweise den Institu-
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tionen selbst kommen — von dort, wo
sich die Umwilzungen der Fotografie
zur Kunst am deutlichsten abbildeten
und nachvollziehen lieflen. In der
deutschsprachigen Theoriebildung
spielten damals Institutionen jedoch
vorrangig als Archive und damit als
Speichermedien eine Rolle.

Fotografie und Archiv
Nicht zuletzt aufgrund der Speicher-

funktion von fotografischen Bildern
stehen Fotografie und Archiv in der
Fotografiegeschichte in einem engen
Wechselverhiltnis. Auch Uberlegungen
zu der ,ordnenden Funktion foto-
grafischer Bildspeicher” (Geimer 2023,
S.388) haben die Theoriebildung seit
dem 19. Jahrhundert begleitet. Aller-
dings, so ldsst sich ein weites Feld
zusammenfassen, geht es in den
wenigsten Besprechungen um kon-
krete Archive als Institutionen der
Fotografie, das heifit um solche, in
denen die Fotografie ihrer selbst
willen und nicht nur als Bilddokument
neben Schriftdokumenten gesammelt
und aufbewahrt wird. Selbst dort,
wo die Fotografie nicht als reines
Speichermedium thematisiert wird und
auch ihre materielle Eigenlogik in den
Blick kommt, sind im Archivdiskurs
in den 1990er Jahren kaum Ausei-
nandersetzungen mit spezifisch foto-
grafischen Archivlogiken zu finden.
Ausgehend von den Arbeiten von
Foucault (1969) und Jacques Derrida
(1997), die Archive als epistemologi-

sche Faktoren an sich thematisierten,
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verzweigen sich die philosophischen
und kulturwissenschaftlichen Ausei-
nandersetzungen mit dem Archiv in
einem grofleren Netz aus Diskursen
um Wissensproduktion, Regulierung
von Informationszuginglichkeit (auch
mit ihren Machtverhiltnissen) und um
die Speicher- und Gedichtnisfunktion
von Archiven (vgl. z.B. Ebeling 2009;
Horstmann/Kopp 2010). Demzufolge
wird der Archivbegriff meist meta-
phorisch, das heifdt unabhingig von
konkreten Orten mit Sammlungs-
und Archivierungslogiken verstan-
den. Selbst in medienhistorischen und
-archiologischen Vorstéflen, in denen
auch die Materialitit der archivier-
ten und zu archivierenden Medien
eine zentrale Rolle spielt, wird selten
auf die Medienspezifik und Sonder-
rolle der Fotografie eingegangen (vgl.
Parikka 2012, S.113-135).

Im Unterschied zu diesem breiteren
JArchival Turn‘ in den Geistes- und
Kulturwissenschaften, der in der
Fototheorie kaum systematisch auf
Resonanz stieff, wurden die Aus-
wirkungen der Digitalisierung be-
ziehungsweise des ,Material Turn‘ im
Bereich der Fotoarchive auf unter-
schiedliche Weise besprochen und ana-
lysiert (vgl. Caraffa 2011a; Higele/
Ziche 2013). Digitalisate, also sowohl
digitalisierte Analogfotografie als
auch sogenannte born digital Bilder,
dringten Fragen nach der Materialitit
des Archivguts und seinen Objekt-
biografien in den Vordergrund: ,Indem
wir Fotos als Objekte betrachten und
handhaben, entfernen wir uns auch
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von der tblichen Sichtweise, die sie
auf ihren visuellen Inhalt reduziert®
(Caraffa 2011a, S.12).

Dieses Verstindnis von Fotografien
als Bildobjekte und Bildinhalte hat in
der Fotografieforschung seit der
Jahrtausendwende zu erheblichen
Neufokussierungen vor allem im
Zusammenhang mit Institutionen der
Fotografie gefiihrt. Im Bereich der
Fotoarchive begegneten insbesondere
die kunsthistorischen Lehrsamm-
lungen einem neuen wissenschaftlichen
Interesse (vgl. Caraffa 2011b). Wie
sehr sich hier Theorie und Praxis er-
ginzen, zeigt unter anderem die
yFlorence Declaration: Empfehlungen
zum Erhalt analoger Fotoarchive®
(2009), die vom Kunsthistorischen
Institut in Florenz, das mit seiner
Photothek eine der grofiten kunst-
historischen Fotosammlungen darstellt,
initilert wurde. Kern dieser Erklirung
ist ein Plidoyer fiir den Erhalt analoger
Archive, da im Zeitalter der digitalen
(Re)Produktionstechniken nur eine
Kombination aus analogen und digi-
talen Verfahren die Zukunft von
Fotoarchiven fiir Wissenschaft und
Forschung sichern konne (vgl. Caraffa
2009). Die im Archiv aufbewahrten
Fotografien und das Archiv selbst
werden in ihrer Materialitit und struk-
turellen Eigenlogik betont (ebd., S.3),
ohne jedoch auf das Wechselverhiltnis
zwischen Fotografie und Institution
einzugehen,wie esin aktuellen Ansitzen
herausgestellt wird. Diese Art der
theoriebildenden Auseinandersetzung
mit Fotoarchiven zeigt sich auch an
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anderen Orten, darunter prominent
die Aufarbeitung der fotografischen
Lehrsammlung der Berliner Universitit
der Kiinste, die 2020/21 in Berlin und
Miinchen offentlichkeitswirksam aus-
gestellt wurde (vgl. Dittmann/
Pohlmann/Schenk 2020). Insgesamt
ist diesen Vorstoflen, Initiativen und
Publikation eine fotografietheoretische
Aufmerksamkeitssteigerung im Archiv-
bereich zu verdanken. Weitere wich-
tige Vorstofle und ausfithrlichere Stu-
dien, die auch tber den engeren Archiv-
kontext hinausgehen, kamen in den
letzten Jahren tberwiegend aus der
englisch- und franzosischsprachigen

Forschung.

Institutionen und Sammlungslogiken

der Fotografie

Neben Archiv-, Sammlungs- und Mu-
seumsbegriffen ist der Begriff ,Insti-
tution‘ — trotz seiner Vielschichtigkeit
in (kultur-)soziologischen Bereichen
(vgl. Abels 2019; Seyfert 2011) -
in der Fotografieforschung kaum
systematisch  aufgegriffen  worden.
Dies hat sich auflerhalb Deutsch-
lands erst unlidngst gedndert, beispiels-
weise mit der bedeutenden Studie
von Eléonore Challine (2017) zu den
(moglichen) fotografischen Museen
in Frankreich zwischen 1839 und 1945.
Es tiberrascht kaum, dass diese erste
systematische Institutionsgeschichte
der Fotografie der franzdsischen
Fotografieforschung entsprang, denn
im zentralisierten Nachbarland setzte
sie sich bereits seit den 1980er Jahren
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mit diesem Thema auseinander, was
moglicherweise mit der in Frankreich
seit damals betriebenen aktiven
Kulturpolitik in Bezug auf Fotografie
zusammenhingt (vgl. Morel 2006,
S.39-78; Yacavone 2014). Ein
wichtiger Schwerpunkt von Challines
fotografiehistorischer Arbeit liegt auch
auf sammlungsgeschichtlichen Zu-
sammenhingen, zum Beispiel der
bedeutenden Cromer Sammlung (vgl.
Challine 2017, S.300-337), die das
Blickfeld iber Museen hinaus auf
Bibliotheken, Phototheken, Archive
und Ausstellungen erweitert. Diese
Sammlungsperspektive erdffnet wiede-
rum die Moglichkeit, auch die Akteure
der institutionellen Etablierung der
Fotografie zu besprechen (Connai-
seur:innen, Sammler:innen, Mi-
zen:innen usw.), ohne die sich die
Institutionsgeschichte der Fotografie,
besonders in ihren vor-institutionellen
Anfingen, kaum schreiben ldsst. In
dieser Hinsicht expliziter, jedoch ohne
Bezug auf Challine, verbindet Diana
Kamin (2023) in ihrer jlngst er-
schienenen Studie zum nordameri-
kanischen Kontext der fotografischen
Bildzirkulation in und durch Biblio-
theken, Museen und kommerzielle
Bildagenturen institutionelle, histo-
rische und personelle Fragen, indem
sie die ,picture-workers“ (S.3) in
diesen Institutionen in den Vorder-
grund riickt. Neben dem oft von der
Fotografieforschung vernachlissigten
Feld der kommerziellen Bildagenturen
(vgl. dazu Blaschke 2016; Runge

2016) untersucht Kamin weiterhin
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die New York Public Library sowie
das Museum of Modern Art, das mit
seiner bereits in den 1930er Jahren
angelegten Fotografischen Abteilung
einen hiufig herangezogenen Bezugs-
punkt in der fotografischen Institu-
tionsgeschichte darstellt (vgl. Moscho-
vi 2020). Trotz der unterschiedlichen
Primirfunktionen dieser drei Institu-
tionsformen der Fotografie wurden
von allen ,large scale circulating
collections” (Kamin 2023, S.3) ange-
legt, die den Umgang mit und das
Verstindnis von Fotografie im 20.
Jahrhundert nicht nur mitprigten,
sondern auch Vorldufer der heutigen
Zirkulationswege der digitalen Bild-
kulturen sind. Die spezifischen Samm-
lungslogiken der Fotografie, die hier
herausgearbeitet werden,
sich also insgesamt stark auf den
Gebrauch von Fotografie in verschie-
denen gesellschaftlichen Zusammen-
hingen.

Mittels praxeologisch-ethnografi-
scher Ansitze hat sich Elizabeth
Edwards mit britischen Institutionen
befasst. In dieser Hinsicht den Archiv-
diskursen dhnlich orientiert sich
Edwards an dem Foto-Objekt-Dis-
kurs, der die Materialitit fotografi-
scher Bilder betont und zu dem sie
selbst mafigeblich beigetragen hat
(vgl. Edwards 2004). Ausgehend von
Kooperationen fotografischen
Institutionen — beispielsweise mit dem
Pitt Rivers Museum in Oxford oder
dem Victoria and Albert Museum in
London — entwickelt Edwards seit
2014 theoretische Ansitze zu den

beziehen

mit
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ovisual ecosystems® (Edwards/Lien
2014, S.4) von Museen. Dabei geht es
tibergreifend um die Frage nach der
spezifischen Rolle der Fotografie in
Museumskulturen beziehungsweise
-okosystemen, die sie (und ihre Ko-
autor:innen) in zwei grobe Bereiche ein-
teilt: Fotografien als Bilder und materi-
elle Objekte auf der einen und Foto-
grafien als reine Informationstriger
fir andere Sammlungsgegenstinde auf
der anderen Seite. In ihrem Beitrag
»Ihoughts on the ,Non-Collections’
of the Archival Ecosystem“ bringt
Edwards diese Unterscheidung auf
die schliissige Formel der ,Collection
versus Non-Collection und argu-
mentiert: ,Photographs are the only
class of museum object that is simul-
taneously a collectable item (a signi-
ficant object) and a tool of manage-
ment (used to record and present ob-
jects within the museum from conser-
vation reports to websites)“ (Edwards
2019, S.68). Mit anderen Worten ist
das Spezifikum der Fotografie in insti-
tutionellen Kontexten, dass sie sowohl
als eigenstindiges und materielles
(Bild)Objekt Teil der Sammlung oder
,Collection® ist als auch der ,Non-
Collection als Speicher-, Reprisen-
tations- und Reproduktionsmedium
zugeordnet wird. Diese Doppelfunk-
tion verlangt auch eine zweifache
Sammlungsgeschichte, in der sich die
beiden Stringe wie eine ,double
helix“ (Edwards/Morton 2015, S.7)
umschlingen, so die institutions-
theoretische These.
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Zu erginzen wire hier, dass es
gerade im Fall der Fotografie oft
zu Verschiebungen und Funktions-
wandlungen kommt. Genauer: Foto-
grafien, die der ,Non-Collection‘ an-
gehorten, werden in Prozessen der
historischen, kulturellen, theoretischen
und  praxeologischen
setzung mit dem Medium und seiner
Neubewertung sowie auch im Wechsel-
spiel mit den Eigenlogiken und His-
torien der jeweiligen Institutionen zur
,Collection* kategorisiert. Auch ganze
fotografische ,Non-Collections‘ kdnnen
zu ,Collections’ werden, wie es bei-
spielsweise in der bereits erwihnten
Lehrsammlung der Universitit der
Kinste der Fall war, die von ihrem
urspringlichen Zweck als Hilfsmedium
der kunsthistorischen (Aus)Bildung zu
einer Fotosammlung mit (materiellem)
Eigenwert umklassifiziert wurde. Auch
in ethnografischen Museen haben sich
in den letzten Jahrzehnten grofle Um-
wilzungen dieser Art vollzogen, so
dass Fotografien, die ehemals aus-
schlieflich der historisch-kulturellen
Dokumentation der volkerkundlichen
Objektsammlungen dienten, nunmehr
in eigene Foto-Objektsammlungen
tberfiihrtwerden. Dassim umgekehrten
Fall ,Collections‘ als ,Non-Collections
klassifiziert werden, scheint seltener
vorzukommen — denkbare Beispiele
wiren das Kassieren von Objekten in
Archiven oder die Auflosung von
Diapositivsammlungen.

Der grofle Verdienst von Edwards
und ihren Koautor:innen besteht
allerdingsnichtnurdarin,iberhauptauf

Auseinander-
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unterschiedliche Rollen und Funk-
tionen der Fotografie in den visuellen
Okosystemen von Museen hinge-
wiesen und sich theoretisch Fragen
nach den spezifisch fotografischen
Sammlungslogiken gewidmet zu ha-
ben. Vielmehr haben sie auch heraus-
gearbeitet, inwiefern Fotografien eta-
blierte museale Sammlungslogiken
herausfordern und zuweilen irritieren.
So haben Edwards und Christopher
Morton darauf hingewiesen, dass
die Reproduzierbarkeit von Foto-
grafien — ihre fehlende ,object singu-
larity“ (ebd., S.8f.), wie sie es nennen
— musealen Sammlungslogiken, die
sich an Kategorien der traditionellen
Kunst orientieren, im Wege stehe.
Aus der fehlenden Objektsingula-
ritit ziehen sie die methodolo-
gische Schlussfogerung, dass Objekt-
biografien, wie sie in der Etno-
logie oder Kunstwissenschaft ge-
liufig sind (und v.a. auch fir Pro-
venienzforschung und Restitution eine
Rolle spielen), fiir die Fotografie auf-
grund der beschriebenen Doppel-
funktion als Bildinhalt und Bild-
objekt wenig fruchtbar wiren bezie-
hungsweise nur einen Teil der Be-
deutung von Fotografien in insti-
tutionellen Kontexten erschliefien
konnten. Insgesamt wird hier die
Komplexitit der Institutionalisierung
der Fotografie in Verbindung mit
Sammlungslogiken samt ihrer episte-
mischen Implikationen und Konse-
quenzen deutlich.

In jingeren Studien machen

Edwards und Ella Ravilious (2022)
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auch auf die musealen Institutions-
dynamiken der vielschichtigen Samm-
lungsdimensionen der Fotografie auf-
merksam (vgl. S.4), indem sie die
wechselseitigen Interdependenzen be-
tonen: ,[P]hotographs do not merely
reflect the changing shape and
agendas of museums, but are active
within their continuities, disruptions
and transformations“ (ebd. S.3). In
diesem Wechselverhiltnis liegt das
Potenzial des Institutionsbegrifts fur

die Fotografieforschung.

Ausblick: Institutionsgeschichte als
Teil der Fotogeschichte

Vor dem Hintergrund der franzé-
sisch- und englischsprachigen For-
schungslandschaft erstaunt, dass in
der deutschsprachigen Fotografiefor-
schung Institutionalisierungsproblema-
tiken — jenseits der angesprochenen
Gebiete — kaum eine Rolle gespielt
haben, auch und gerade weil die
Fotografieforschung als relativ kleines
Feld der Medien-, Kunst- und Kultur-
wissenschaften Uberwiegend interna-
tional aufgestellt ist. Ein moglicher
Grund fur die gerade in Bezug auf
Institutionalisierungs- und Institu-
tionsfragen nationalen Unterschiede
liegt im Gegenstand selbst, denn
Institutionen der Fotografie sind
eng mit gesellschaftlichen Prozessen
verkniipft, die von Land zu Land
variieren. Im Gegensatz zur bereits
erwihnten franzosischen zentralisier-
ten Kulturpolitik in Bezug auf Foto-
grafie gab es bis zur eingangs be-
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schriebenen Debatte um ein Bundes-
institut fiir Fotografie in Deutschland
keine kulturpolitischen Interessen auf
Bundesebene, um die Fotografie
linderiibergreifend zu fordern (vgl.
Yacavone 2024). Umgekehrt beférdert
diese offentlichkeitswirksame Dis-
kussion allerdings auch die (fotogra-
fietheoretische) ~ Auseinandersetzung
mit dem Thema. Neben Workshops
und Konferenzen (z.B. das 2021
von der deutschen Gesellschaft fiir
Photographie und der SK Stiftung
Kultur ausgerichtete Symposium
»2Photographische Archive im kinst-
lerischen Kontext“), die sich aus-
gehend von bestehenden fotografi-
schen Sammlungen, Archiven und
Institutionen den moglichen Funk-
tionen und Aufgaben eines zen-
tralen Fotoinstituts widmeten, liegt
mit Die Fotografie und ibre Institutionen:
Von der Lebrsammlung zum Bundes-
institut eine erste eingehendere und
systematisierende Studie zur Fotogra-
fie und ihren Institutionen vor (vgl.
Schiirmann/Yacavone 2024).! Mit ei-
nem Fokus auf die vielfiltige Insti-
tutionenlandschaft in Deutschland
(ab ca. 1945) ist das Hauptanlie-
gen des Bandes, das Thema in den
deutschsprachigen Fotografiediskurs
einzufithren beziehungsweise sicht-
barer zu machen und zu stirken.
Einerseits werden dort Fallstudien

1 Die folgenden Ausfihrungen beziehen
sich aut die von Anja Schirmann und
mir verfasste Einleitung sowie meinen
Beitrag im Band mit dem Titel ,Fir eine
Institutionsgeschichte der Fotografie®.
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zu spezifischen Institutionen — vom
Kreisarchiv und Stadtmuseum zum
Industriearchiv und Kunstmuseum -
versammelt,andererseitswerden metho-
dische Fragen gestellt, wie der Insti-
tutions- und Institutionalisierungs-
begrift fir die Fotografieforschung
fruchtbar gemacht werden kénnte.

In diesem Zusammenhang ist
beispielsweise zu prifen, inwiefern
es sinnvoll sein kann, oft implizite
Annahmen zu institutionellen Kon-
texten zu explizieren, um daraus ein
klareres Bild der Wechselwirkungen
zwischen Fotografie und Institutionen
zu gewinnen. Das Erkenntnisinteresse
eines solchen auf Reziprozitit fokus-
sierten Ansatzes liegt zum einen in der
Vermeidung einer Diskussion von
allgemeiner ansetzenden Institutions-
theorien (wie man sie etwa aus der
Soziologie oder Politikwissenschaft
kennt), in denen die Fotografien als
reine ,executive bodies“ (Stiegler 2018,
S.6) aufgehen, das heiflt als spezifische
epistemische Objekte verschwinden.
Zum anderen verspricht diese Aus-
richtung, die Dynamiken der zu Un-
recht als statisch wahrgenomme-
nen Institutionen der Fotografie auf
verschiedenen  kulturellen Ebenen
beschreibbar zu machen. In diesem
Sinne bilden Institutionen zugleich
einschrinkende wie ermdglichende
Strukturen aus, die dann im Wechsel-
verhiltnis mit der Fotografie histo-
risch und gesellschaftlich immer
wieder ausgehandelt werden.

JInstitution® ist als Begriff bewusst
breiter gewihlt als seine nahen Ver-
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wandten wie Archiv, Bibliothek,
kommerzielle Bildagentur und Muse-
um und umfasst ebenfalls solche
Einrichtungen, in denen die Foto-
grafien ,um der Fotografie willen
gesammelt werden. Institutionen ,der’
Fotografie sind solche der kulturel-
len Propagierung und Bewahrung der
Fotografie in einer oder mehrerer ihrer
Spielformen und Erscheinungsweisen.
Sie sind dartiber hinaus gesellschaftli-
che Organisationsprinzipien, die gezielt
und aktiv am Begriff der Fotogra-
fie mitarbeiten,?> indem sie normative
(aber nicht iiberzeitliche) Rahmen-
bedingungen im Umgang mit Foto-
grafie schaffen, dabei aber umgekehrt
auch von der Fotografie und ihren
spezifischen medialen Eigenhei-
ten beeinflusst und bedingt werden.

Wihrend institutionelle Strukturen
menschliches Handeln fiir gewisse
Zeit festschreiben und in vorge-

schriebener Weise normieren, so blei-
ben auch die nicht-menschlichen
(Sammlungs-)Objekte in ihnen von
diesenRahmenbedingungennichtunbe-
rihrt beziehungsweise wirken (im
Sinne der Akteur-Netzwerk-Theorie
Bruno Latours) auch auf diese zuriick.
Institutionen sind eben nicht blofRe
empty wessels oder transparente
Auffangbehilter fir fotografische Bil-
der. Vielmehr binden sie ihre Artefak-

2 Allgemeine  gesellschaftliche  Institu-
tionen, die sich fotografischer Verfahren
bedienen, wirken sicherlich auch auf das
gesellschaftliche Verstindnis von Fotogra-
fie ein, allerdings eher passiv und implizit.
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te in Prozesse der De- und Re-Kon-
textualisierung ein (vgl. Kulbe 2022,
S.8). Institutionen — oder genauer: In-

stitutionen mit fotografischen
Sammlungen und Institutionen ,der’
Fotografie — sind auch Wissens-

ordnungen mit impliziten oder expli-
ziten Machtrelationen. Sie erzeugen
und rahmen Strukturen mit ideolo-
gischen, identititspolitischen und histo-
risch und funktional kontingenten Aus-
wahlmechanismen, die einer Institu-
tionslogik von Zentrum und Periphe-
rie, von drinnen und drauflen, folgen.
Mit anderen Worten definieren Insti-
tutionen historisch und gesellschaftlich
variable Bedeutungen der Fotogra-
fie, wihrend sie ihrerseits von der
medialen und materiellen Beschaffen-
heit der fotografischen Bilder gekenn-
zeichnet werden. Die Einbindung
des Institutionsbegriffs in fotohis-
torische und -theoretische Debatten
ist notwendig, um diese Wechsel-
beziehungen mit ihren gesellschaft-
lichen, &sthetischen und epistemo-
logischen Implikationen zu begrei-
fen. Insgesamt verspricht eine Refle-
xion tiber die Geschichte und Theorie
der Fotografie aus der Perspektive der
Institutionen, Wertung, Definition und
Verstehen von Fotografie als historisch-
variablen Wechselwirkungen zwischen
fotografischer Produktion und Re-
zeption und gesellschaftlichen und
soziokulturellen Prozessen (be)greifbar
zu machen.
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Besprechungen und Hinweise

Im Blickpunkt

Christian Blees: Der absolute Horror: Die Geschichte der

Gruselcomics in Deutschland

Barmstedt: Edition Alfons 2024 (Texte zur graphischen Literatur, Bd.6),
240 S., ISBN 9783946266488, EUR 29,95

Nach Jahren
erschienenen Monografie (Lee Falks
Phantom. Barmstedt: Edition Alfons,
2022) tuber die deutschsprachigen
Veroftentlichungen von Lee Falks
The Phantom (1936-) widmet sich der
Comicjournalist Christian Blees in
seinem neuesten Buch abermals der
Publikationsgeschichte von Comics,
fokussiert aber ein anderes Genre,
nimlich  Grusel- beziechungsweise
Horrorcomics. Wihrend in  der
deutschsprachigen Comicforschungein
wenig Berlihrungsingste mit diesem
Gegenstand zu herrschen scheinen,
hat sich zum Beispiel im Vereinigten
Kénigreich und bedingt auch in den
USA die Forschungslandschaft zu
Horror-
ausdifferenziert und spezifiziert. Dies
belegen unter anderem die beiden
Monografien von Julia Round Gozhic

seiner vor zwei

und Gruselcomics bereits

in  Comics and  Graphic — Novels
(Jefferson: McFarland, 2014) und
Gothic for Girls: MISTY and British
Comics (Jackson: University Press of
Mississippi, 2019) sowie Terrence
Wandtkes 7he Comics Scare Returns:
The Contemporary Resurgence of Horror
Comics (Rochester: Rochester Institute
of Technology Press, 2018). Auch
zu nennen sind Themenhefte in
etablierten Reihen wie etwa Graphic
Gothic (Studies in Comics 8 [2], 2017)
und Gothic in Comics (Gothic Studies
25 [3], 2023). Aktuell befinden sich
zudem diverse Handbicher
Materie in der Entstehung, so bereitet
die Herausgebertrias John Darowski,
Fernando Gabriel und Pagnoni Berns
derzeit Critical Approaches to Horror
Comic Books: Red Ink in the Gutter.
London: Routledge, 2024) vor, und

auflerdem ist die Veroffentlichung von

zur
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Horror and Comics (Cardiff: University
of Wales Press, 2025) von Round,
Barbara J. Chamberlin und Kom Kun-
yosying im nichsten Jahr geplant.

In der deutschen Comicforschung
hingegen werden Grusel- und Hor-
rorcomics allenfalls beiliufig in Uber-
sichtswerken als Genre erwihnt, meist
als Unterkategorie von Fantasyco-
mics, wihrend sich die monografische
Sekundirliteratur sehr {bersichtlich
gestaltet: Sie beschrinkt sich auf zwei
Ausstellungskataloge, nimlich das Gber
funfzig Jahre alte Sex wund Horror in
den Comics (Hamburg: Friedrich Mid-
delhauve, 1971) von Axel Briick und
Horror im Comic (Berlin: avant, 2022)
von Alexander Braun. Wihrend sich
Braun in erster Linie Publikationen
US-amerikanischer Verlage, italieni-
schen Horrorcomics (fumetti neri) und
,2Horror made in Japan® (Braun 2022,
S.423) widmete, ist Blees nun mit Der
absolute Horror: Die Geschichte der Gru-
selcomics in Deutschland der erste Autor,
der sich auf den deutschsprachigen
Markt fiir Horror- und Gruselcomics
konzentriert. Ziel seiner Publikation
ist es, die ,Entwicklung dieses Genres
hierzulande anhand der wichtigsten
Marktteilnehmer und ihrer zahlreichen
Veroffentlichungen moglichst detail-
liert sowie weitestgehend chronolo-
gisch nachzuzeichnen“ (S.8). Diesem
Ziel wird die Publikation absolut
gerecht: Auf 240 Seiten und mit mehr
als doppelt so vielen Abbildungen aus-
gestattet, fithrt Blees’ akribisch recher-
chiertes und klar strukturiertes Buch
deutlich vor Augen, dass der deutsche
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Markt, anders als die magere Sekun-
ddrliteratur suggeriert, durchaus der
niheren Betrachtung lohnt.

In zehn Kapiteln behandelt der
Autor die Hohen und Tiefen der
deutschsprachigen Horrorcomics von
ihren missglickten Anfingen in den
1950er Jahren, dem Hohepunkt in
den 1970er und 1980er Jahren, dem
anschlieffenden Niedergang bis hin
zum ,Revival der Horrorcomichefte®
(5.207) seit den friher Nullerjahren.
Blees gibt Titeln, die auf Lizenzma-
terial aus dem Ausland basieren, so
beispielsweise Ubersetzungen aus
den Verlagsprogrammen von EC,
DC und Marvel, ebenso Raum wie
Neuschoépfungen. Er integriert US-
amerikanische, britische, italienische
und japanische Einflisse auf den deut-
schen Horrorcomicmarkt, befasst sich
mit Publikationsformaten (Comicheft,
Taschenbuch, Tradepaperback, Album
und Hardcover) und fokussiert einzelne
Figuren wie Vampirella als Protagoni-
stin der gleichnamigen Vampircomics.
Mit dieser Mischung aus kursorischen
Passagen und Schlaglichtern veran-
schaulicht der Autor auf iberzeugende
Weise den Facettenreichtum der Gru-
selcomics ,Made in Germany — auch
beziiglich der Lesepublika: Anders als
zum Beispiel Braun beschrinkt sich
der Autor nicht nur auf Comics fir
ein mehr oder minder reifes Publikum,
sondern bezieht ebenso Gruselcomics
fir Kinder und Jugendliche in seine
Studie mit ein, allen voran die ehe-
mals teils wochentlich, teils 14-tigig
erscheinenden ,Gruselreihen® (S.78)
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aus dem Bastei-Verlag, die sich primir
an (minnliche) Comicfans zwischen
neun und vierzehn Jahren richteten:
Gespenster  Geschichten (1974-2006),
Spuk  Geschichten (1978-1995) und
Geister Geschichten (1980-1983), die
Reihe Vanessa — Die Freundin der Gei-
ster (1982-1991) und Axe/ F. — Der
Hexer wvon Bonn (1988-1989), alle-
samt aus der Feder von Peter Menni-
gen, dem damaligen Hauptautor des
Verlags in Kooperation mit diversen
Zeichner:innen, unter anderem aus
dem spanischen Studio Ortega.

Mit Der absolute Horror leistet
Blees Pionierarbeit auf dem Gebiet der
Publikationsgeschichte von Comics.
Besonders verdienstvoll ist hierbei,
dass der Autor deutschsprachige Hor-
rorcomics und deren Entwicklungsli-
nien nicht isoliert betrachtet, sondern
durch die Einbeziehung anderer
Medien, vor allem von Heftromanen
und Filmen, eine medienhistorische
Einordnung seiner comicspezifischen
Ausfihrungen erméglicht. Hier erge-
ben sich diverse inter- und transdis-
ziplindre Anschlusspunkte fiir unter
anderem Buch- und Publikationswis-
senschaften, insbesondere Periodical
Studies, sowie fiir kiinstlerisch-gestal-
terische Ficher.

Bei einem derart breiten Spektrum
ist es nicht verwunderlich, dass nicht
alle Informationen ihren Weg in
die Publikation finden konnten: Im
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Kapitel tber Vampirella (1969-) habe
ich so zum Beispiel die Erwdhnung
von Trina Robbins vermisst, auf
die das Kostiim der Titelheldin
zurtickgeht (vgl. Madrid, Mike: The
Supergirls: Fashion, Feminism, Fantasy,
and the History of Comic Book Heroines.
Colestin Valley: Exterminating Angel
Press, 2016, S.151). Im Abschnitt
Uber Vanessa und Misty (1978-1980)

wire unter anderem die (Cover-)

Zeichnerin  Shirley Bellwood zu
erganzen.
Der weibliche Anteil an der

Gestaltung (und Rezeption) von Gru-
selcomics fir den deutschen Markt ist
noch ein blinder Fleck — aber durch die
Forschung insbesondere von Round
liegen hier zum Gliick bereits vielfa-
che Ankniipfungsoptionen vor. Doch
auch Dank Blees’ Buch liegt hierfiir
nun ebenso wie flir die Erforschung
queerer (Re-)Lektiren von Grusel-
und Horrorcomics ein wertvoller Aus-
gangspunkt vor. Hierfiir sorgen nicht
zuletzt die zahlreichen Farbabbildun-
gen, die der Autor fiir die Publikation
zusammengetragen hat. Das enge
Zusammenspiel von Text und Bild
fithrt deutlich vor Augen, worauf in
wissenschaftlichen Publikationen (aus
Kostengriinden) oft verzichtet werden
muss — und welcher Verlust hieraus fiir
die Argumentation erwichst.

Barbara Margarethe Eggert (Stuttgart)
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Hektor Haarkotter: Kiissen: Eine beriihrende Kommunikationsart
Frankfurt: S. FISCHER 2024, 284 S., ISBN 9783103974331, EUR 24,-

Die Annahme, dass das Kiissen als
soziale Praxis nicht nur einem histori-
schen Wandel unterliegt, sondern all-
mahlich seine Bedeutung verliert und
sich, beschleunigt durch die Folgen
von Pandemie und Digitalisierung,
seinem Ende nihert, steht im Zen-
trum der vorliegenden Monografie.
Threm Autor, der an der Hochschule
Bonn-Rhein-Sieg Kommunikations-
wissenschaft mit dem Schwerpunkt
politische Kommunikation lehrt und
zuletzt mit einer groflen Studie iber
den Notizzettel (Notizzettel: Denken
und Schreiben im 21. Jahrbundert.
Frankfurt: S. FISCHER, 2021) fiir
Aufmerksambkeit gesorgt hat, gilt das
Kiissen als ,Jdealmodell einer offenen
Zweierbeziehung, als ,kérperlicher
Austausch im Duett“ und ,beriih-
rende Kommunikationsart“ (S.9). Mit
dem Ziel, ,eine Art Biographie des
Kissens“ (S.13) zu schreiben, begibt
sich Hektor Haarkotter in einem weit
gespannten Bogen von der Anthro-
pologie bis zur Sprachphilosophie in
diachroner und transdisziplindrer Per-
spektive auf eine philematologische
Erkundung.

Strukturiertist die Darstellung ent-
lang den Leitfragen nach Entstehung,
Ursache und Funktion sowie nach
Mitteilungscharakter, Bedeutung und
Interpretation des Kiussens in ,freie[n]
Meditationen [...], das heifit als Versu-
che, Essays, Gedankensplitter* (S.14),
die auch eine auszugsweise Lektiire
lohnen. Zum Auftakt zeigt Haarkot-
ter anhand von ethnografischen Ver-
gleichsstudien, dass es sich um eine
biologistische Fehleinschitzung han-
delt, im Kiissen eine anthropologische
Konstante zu vermuten. Stattdessen
ist vielen Kulturen in Aquatornéhe das
Kissen fremd, wihrend sich zirkum-
arktische Weltregionen als kissing areas
identifizieren lassen. Wo gekiisst wird,
scheint im Zusammenhang mit ,der
sozialen Komplexitit einer Gesell-
schaft“ zu stehen und ,von der sozi-
alen Klasse abzuhingen® (5.36). Weil
Kiissen nicht naturgegeben ist, hat
es eine Geschichte, und die mochte
Haarkétter erzihlen. Ausgehend von
der dltesten materiellen Uberlieferung,
vedischen Sanskrittexten aus dem
1. Jahrtausend vor Christus, die bereits
die Lippenberiihrung Liebender be-
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schreiben, folgt er den schriftlichen
Quellen der griechisch-rémischen
Antike bis zu den christlichen Zeug-
nissen und widmet je ein Kapitel der
Renaissance und dem Zeitalter der
Vernunft. Hervorgehoben
dabei die sprachlichen Differenzie-
rungen des Kusses aus Freundschaft
(osculum), Zuneigung (basium) und
Leidenschaft (suavium) im Lateini-
schen, die theoretischen Uberlegungen
zum Kiissen als einer ,Vereinigung des
Korpers und der Seele“ (5.63) in Bal-
dassare Castigliones I/ Libro del Cor-
tegiano (1508-1516) sowie die strikte
Ablehnung des Kissens als unschick-
lich und gefihrlich durch den Aufkli-
rer Voltaire.

Im Anschluss an diesen kultur-
historischen Abriss erortert Haar-
kotter Sicht der
Kommunikationstheorie: Als Kom-
munikationsakt dient das Kiissen dem
Austausch von Information, es trigt
Bedeutung und tbermittelt eine Bot-
schaft, ist insofern interpretations-
bediirftig; es teilt in erster Linie den
Kissenden selbst, Auflenstehenden
nur nachrangig etwas mit; da es den
Redeabbruch voraussetzt, ist es ,orale
Kommunikation, ohne verbale Kom-
munikation zu sein“ (S.74) und ,steht
vielleicht dem Denken niher als dem
Sprechen® (S.78). Unter Einbezichung
der durch Mark L. Knapp bestimmten
sieben Felder nonverbaler Kommu-
nikation (vgl. Knapp, Mark L./Hall,
Judith A./Horgan, Terrence G.: Non-
verbal Communication in Human Inter-
action. Boston: Wadsworth Cengage

werden

sein Thema aus
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Learning, 2014 [1972]) entwickelt
Haarkétter die vorldufige Definition
»Kiissen ist ein Dialog mit Korper-
einsatz” (S.94), die er im Anschluss an
eine Kuss-Typologie in den folgenden
Abschnitten sukzessive tberprift und
erginzt. Dazu setzt er sich mit Kissen
im Spannungsfeld zwischen Privat-
heit und Offentlichkeit auseinan-
der (,Kissen ist ein privates Gefiihl*
[S.118]), befragt den Stellenwert des
Kiissens beim Sex (,Sex lisst sich
erzwingen, das Kiissen nicht“ [S.121])
und erldutert die Schwierigkeiten
fiir das Verstehen von Kiissen (,,Das
Kiissen findet jenseits einer Grenze
statt, vor der noch sinnvoll verbal kom-
muniziert werden konnte“ [S.127]).
Danach kehrt Haarkotter zurtiick zur
Geschichte des Kiissens. Seine Spu-
rensuche
von der Literatur der Romantik, die
das Kissen im Gedicht und Mirchen
thematisch und sprachlich profiliert,
tiber die Bildende Kunst mit Werken
von Gustav Klimt (Malerei), Robert
Doisneau (Fotografie) und Constan-
tin Brancusi (Skulptur) bis zu popu-
lirkulturellen Erzeugnissen in Musik
(Jazz, Musical, Schlager) und Kino,
wo Kiisse auf der Leinwand (erstmals
1896) gezeigt und im dunklen Saal um
den Preis des Filmerlebnisses (,,Kiissen
killt Kino. [...] Man kann nicht zwei
kommunikative Akte gleichzeitig aus-
fiihren. Aber der eine kommunika-

fihrt ihn unter anderem

tive Akt kann zum anderen fithren“
[S.228]) ermoglicht werden. Die Auf-
arbeitung der Tradition des sozialisti-
schen Bruderkusses, die Analyse des
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Phinomens, Gegenstinde zu kiissen,
und die Schilderung der durch die
Erfindung des Lippen-Make-ups aus-
gelosten Verdnderungen des Kissens
vervollstindigen das Buch.

Haarkotter holt das Kiissen aus
seiner alltiglichen Banalitit und ver-
setzt Lesende durch die Fille und
immer wieder auch die Absurditit der
von ihm zusammengetragenen Infor-
mationen in Staunen, etwa wenn er die
Kussreglements verschiedener Gesell-
schaften aufzihlt. Dies geschieht mit
erkennbarer Lust an originellen Formu-
lierungen (z.B. ,Kussiversum“ [S.10],
,Kuss-Rison“ [S.125]) und Bonmots,
etwa: ,Sharing is communicating. Und
das Kiissen zweier Menschen ist [...]
eine sharing community* (S.73); ,Ich
denke, also kiisse ich“ (S.79); ,Nach
dem Kuss ist vor dem Kuss. [...] Wer
kiisst, sindigt nicht* (S.123).

Wer eine systematische Studie
erwartet, wird enttduscht sein; wer das
essayistische Denken dagegen schitzt
und sich nicht von der durchgingig
distanzlosen Anrede (,Sei gekisst,

lieber Leser!“ [S.9]), dem ,elegischen
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Ton“ (5.12), mancher argumentativen
Volte und Redundanz auf ,miandern-
den Wegen“ (S.11) schrecken lisst,
wird ausreichend zu eigenen weiter-
fiihrenden Uberlegungen angeregt.
Erste Ansatzpunkte daftir liefert die
strittige  Uberzeugung des Autors,
dass Kiissen stets eine Zweierbezie-
hung, eine Paarkonstellation, konsti-
tuiere, immer ausschlieflich binir sei
und man nicht zu dritt kiissen konne
(vgl. S.111); der Ansicht, ein Kuss sei
immer zart und suf} (vgl. S.122), das
Kiissen immer ein Austausch unter
Gleichen (vgl. S.130), m6chte man mit
Heinrich von Kleist widersprechen:
»Kisse, Bisse / Das reimt sich und wer
recht von Herzen liebt, / Kann schon
das eine fur das andre greifen.“ Gegen
den erklirten Bedeutungsverlust des
Kissens im ,Digizdn“ (S.144) helfen
zuletzt weder Argument noch Theo-
rie, sondern allein und immer wieder
Handeln: ,Wiirden wir doch wieder
mehr kiissen, die Welt wire ein friedli-

cherer Ort!“ (S.251).

Marcus Schotte (Berlin)
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Nicholas Maniu: Queere Mannlichkeiten: Bilderwelten
mannlich-méannlichen Begehrens und queerer Geschlechtlichkeit
Bielefeld: transcript 2023, 626 S., ISBN 9783839467381, EUR 75,-

(Zugl. Dissertation am Fachbereich Kunstgeschichte der
Ludwig-Maximilians-Universitdt Miinchen, 2021)

In seiner Monografie Queere Minn-
lichkeiten:
mdnnlichen Begebrens und queerer
Geschlechtlichkeit untersucht Nicholas
Maniu die Diskursgeschichte queerer
Minnlichkeiten in der Kunst, die sich
zwischen Unterdriickung und Eman-
zipation, Fremd- und Selbstwahr-
nehmung bewegt (vgl. S.7f., S.48). Er
konstatiert, dass die historische Dar-
stellung von Sexualitit und Geschlecht
— unter Stichworten wie Piderastie,
Sodomie und Pathologisierung -,
die heutige Ikonografie von queerem
minnlichen Begehren weiterhin prigt
(vgl. S.49). Der Autor geht dabei vom
Palimpsest aus — als Sinnbild fir ein
bildhaftes geschichtliches Hin und
Zurick (vgl. S.31ff.) — und analysiert,
wie sich queere Inszenierungen tber
die Zeit transformieren und tiberlagern
(vgl. S.7f., S.30ff.).

Zunichst legt Maniu in seinem
Buch den theoretischen und metho-
dischen Grundstein, indem er im
ersten Kapitel nach der Einleitung auf
Begrifflichkeiten wie minnlich-ménn-
liches Begehren, Homosexualitit,
Konstruktivismus und Essenzialismus
sowie Devianz und Queerness eingeht.
Dabei bezieht er sich unter anderen
auf die Werke Der Wille zum Wissen:
Sexualitit und Wahrheit I (Frankfurt:

Bilderwelten mdinnlich-

Suhrkamp, 1983 [1976]) von Michel
Foucault (vgl. S.17ff.) und David
Halperins How to do the History of
Homosexuality (Chicago: University of
Chicago Press, 2004 [2002]), etwa um
verschiedene Beziehungsmuster méinn-
lich-midnnlichen Begehrens herauszu-
arbeiten (vgl. S.31ff.). Darauf folgen
ein geschichtlicher Abriss queerer
Minnlichkeiten, eine nahere Unter-
suchung des minnlichen Koérpers als
erotisches Objekt sowie die Darlegung
von Inszenierungsstrategien queerer
Sexualititen und Geschlechtlichkeiten
mit einem besonderen Augenmerk auf
Appropriation.

Im Hauptteil seiner Monografie
vollzieht der Autor die kunsthisto-
rische Betrachtung seines Untersu-
chungsgegenstands und untergliedert
sie in drei Schwerpunkte: ,Figura-
tionen der Lust, ,Figurationen des
Verbotenen und ,Prifigurationen
homosexueller Identitit(en)“. Darin
beschreibt er detailliert den Wandel
der Motive und der Rezeption minn-
lich-méinnlichen Begehrens in der
paganen Antike, im Christentum und
in der Neuzeit (bis ins 21. Jahrhun-
dert). Die analysierten Medien umfas-
sen dabei beispielsweise Architektur,
Skulptur, Malerei sowie Fotografien
und Filme, die besprochenen mythi-
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schen und historischen Figuren und
Themen sind unter anderen Narziss,
Harmodios, Kleidung (z.B. Travestie
[vgl. S.321-348]), Ridume (wie der clo-
set [vgl. S.69L.]) oder homosexuelle
Asthetik in Filmen wie Race d’Ep
(1979) (vgl. S.64). Dabei konzentriert
er sich nicht nur auf Einzeldarstel-
lungen, sondern bezieht zum Beispiel
bei der Analyse von Figuren auch
Beziehungen zwischen zwei Men-
schen mit ein, etwa die Freundschaft
(amicitia) zwischen Jesus Christus und
Johannes, bei der es einen homoero-
tischen Subtext gebe (vgl. S.39, S.215-
225).

Manius Buch liefert aufschluss-
reiche Erkenntnisse tiber Machtstruk-
turen, Sichtbarkeit und Unsichtbarkeit,
Ambivalenzen sowie Homophobie
(z.B. in Form von Jakob im Alten
Testament [vgl. S.237-258]), die mit
Bilderwelten queerer Minnlichkeiten
und deren Rezeption verbunden sind,
aber auch wertvolle Erkenntnisse tiber
die Subversion von vorherrschenden
Geschlechtervorstellungen. Im Se/f
Portrait with Whip (1978) des Foto-
grafen Robert Mapplethorpe sei eben-
dieser sowohl als ;weiblich als auch
,;minnlich® dargestellt (vgl. S.4211F.,
S.625).

Der Autor illustriert im Laufe
seines Buchs, dass sich viele Insze-
nierungen und Begebenheiten ver-
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gangener Zeiten auch im Heute finden
lassen. Ab dem spiten 19. Jahrhundert
identifizierten sich beispielsweise zahl-
reiche queere Minner mit dem (fast
immer nackt abgebildeten) Heiligen
Sebastian, da solche Darstellungen
Assoziationen mit minnlicher Lust
evozierten, wihrend derselbe im Zuge
der AIDS-Epidemie in den 1980er
Jahren in der Kunst wieder seine
urspriingliche Funktion als Pesthei-
liger einnahm (vgl. S.76, S.258-286).

Maniu zeigt damit, dass Medien
und Kunst zwar immer ein Produkt
ihrer Zeit seien, aber gleichzeitig wei-
terhin Einfluss auf die Gegenwart
nehmen. Der umfangreiche Abbil-
dungsteil des Buchs (135 Seiten) leistet
dartber hinaus einen wichtigen Bei-
trag zur Dokumentation und Kano-
nisierung einer sich verdndernden
Ikonografie queerer Minnlichkeiten.

Obwohl sich die Monografie in
der Disziplin der Kunstgeschichte
verorten ldsst, ist das Buch aufgrund
seiner medieniibergreifenden Kon-
zeption auch fir Studierende und
Forschende der Medienwissenschaft
und Visual Culture Studies sowie
durch seine Geschlechterthematiken
fir die Gender und Queer Studies von
groflem Interesse.

Elsa-Margareta Venzmer
(Erlangen-Niirnberg)



Medien/ Kultur

553

Hannah Michel, Lisa Rettinger, Raffaela Rettinger (Hg.): Auf den
Kopf gestellt: Interdisziplindre Betrachtungen der Trickster-Figur

Baden-Baden: Nomos 2024, 206 S., ISBN 9783968219998, EUR 39,-

Der Band Auf den Kopf gestellt: Inter-
disziplindre Betrachtungen der Trickster-
Figur, herausgegeben von Hannah
Michel, Lisa und Rafaela Rettinger,
bietet eine umfassende Untersuchung
der Trickster-Figur aus verschiedenen
disziplindren Perspektiven. In seiner
Interdisziplinaritit liegt genau auch
die Stirke des Bandes. Michel, Ret-
tinger und Rettinger vereinen Perspek-
tiven aus der Literaturwissenschaft,
Anthropologie, Kulturwissenschaft
und Medienwissenschaft. Im Zentrum
steht mit dem Trickster eine Figur, die
in zahlreichen Kulturen und Epochen
auftritt und in Mythen, Literatur,
Kunst und Popkultur prisent ist. Ziel
der Publikation ist es, den Trickster
fiir eine ,subversive Heuristik (S.21)
nutzbar zu machen.

Der Band ist in drei thematische
Schwerpunkte gegliedert: ,Poetik
der Trickster, ,Fremdkérper und
»,Grenziiberschreitungen®

Ein besonders aufschlussreiches
Kapitel beschiftigt sich mit der soge-
nannten Crazy Cat Lady als ,trickster-
hafte Grenzgingerin“ (5.163). In ,Von
den Cyborgs zur Crazy Cat Lady: Uber
Grenzfigurationen des Weiblichen®
verhandelt Anna Rabe die Crazy Car
Lady als Lebensentwurf in einem Span-
nungsfeld ganz dhnlich dem Cyborg —
einer Figur, die ,die Frage nach den
Bedingungen des Zusammenlebens mit

menschlichen und nichtmenschlichen
Anderen“ (5.163) stellt. Die Verhand-
lungen weiblicher Trickster-Figuren
stechen in diesem Band besonders
hervor. Rafaela Rettingers Beitrag
~When the Moon Turns Trickster:
The Goddess Chang’e and Her Jour-
ney to Immortality® ist im Abschnitt
,Poetik der Trickster verortet und
widmet sich vorrangig der Frage, ob
und wie Trickster-Figuren eine spezi-
fische Sprache erzeugen, die zu einem
integralen Bestandteil der narrativen
Struktur wird. Auffillig sei, dass das
Sprechen tber Trickster-Figuren eine
besondere Art des Sprachgebrauchs
hervorbringe, die im jeweiligen Kon-
text als innovativ zu beschreiben sei.
Im Kontext einer vermeintlichen Uni-
versalitit der Trickster-Figur kommt
Rettinger zu dem Schluss, dass es
notwendig sei, von der Bezeichnung
Trickster' abzuriicken, und sie schligt
stattdessen vor, das Tricksterhafte als
Motiv zu verwenden, da ,cultural and
gender-specific differences call for a
new critical examination of the current
trickster definition” (S.47).

Eine stirkere Bertcksichtigung
nicht-westlicher Perspektiven tber
Rettingers Beitrag hinaus wire eine
wiinschenswerte Bereicherung fir
die Publikation gewesen, insbeson-
dere im Hinblick auf das formulierte
Ziel, ,den Blick auf scheinbare, kul-
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turlibergreifende Trickster zu schir-
fen und voreilige Kategorisierungen
zu hinterfragen (5.17); es wirde
doch gelten, ,Trickster als relational
in ihrer kulturellen, politischen sowie
historischen Umgebung zu erforschen®
(ebd.). Diesem Anspruch werden die
Autor:innen und Herausgeberinnen
besonders in Bezug auf die vorherr-
schende Lesart der Trickster als minn-
lich gerecht. Sowohl die Einfithrung
der Herausgeberinnen im einleiten-
den Kapitel ,Trickster tricksen* als
auch die Beitrige von Anna Rabe,
Rafaela Rettinger und Simon Probst
lesen weibliche Trickster-Figuren,
ohne auf die seit Beginn der Trick-
ster-Forschung beliebten Listen von
Trickster-Merkmalen einzugehen,
die wesentlich zur Lesart der Trick-
ster als inhdrent minnlich beigetragen
haben. Im Gegenteil: Die Autor:innen
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verstehen es geschickt, den Trick in
den Fokus zu ricken und sich so vom
normativen Verstindnis einer univer-
sell-minnlichen Trickster-Identitit zu
16sen (vgl. S.19).

Der Band Auf den Kopf gestellt lie-
fert wertvolle Beitrige zur Trickster-
Forschung und ist besonders fiir jene
Leser:innen von Interesse, die sich
mit Figurentypen und deren subver-
sivem Potenzial befassen, unabhingig
von ihrer vermeintlich archetypischen
Ausprigung. Die im Band dargestell-
ten und diskutierten Theorien und
Analysen kniipfen innovativ an bereits
existierende Forschung an und bie-
ten dartiber hinaus weitere Anknip-
fungspunkte fiir zukinftige Studien,
insbesondere im Hinblick auf die Kon-
zeption des Tricksterhaften.

Veronika Rudolf (Bayreuth)
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Katarzyna Machata: The Handmaid’s Tales in Gileadverse:
Dynamics of a Transmedia Storyworld

Paderborn: Brill | Fink 2024, 195 S., ISBN 9783770568888, EUR 139,-

Mit The Handmaid’s Tale legte Marga-
ret Atwood 1985 einen dystopischen
feministischen Roman vor, der vier-
zig Jahre nach seiner Veroftentlichung
zum festen Bestandteil des Kanons
der fantastischen Literatur avanciert
ist. Vor dem Hintergrund von Abtrei-
bungsverboten in den USA, #metoo
und dem Erstarken rechtskonservativer
Politik scheint das Thema des Buchs
aktueller denn je, und so verwundert
es auch nicht, dass die Serienadaption
(2017-) breit rezipiert und als Kom-
mentar auf gegenwirtige gesellschaft-
liche Verhiltnisse gedeutet wird.
Katarzyna Machala interessiert
sich in ihrer Studie 7he Handmaid’s
Tales in Gileadverse nicht nur fiir den
Transfer des Stoffs vom Roman zur
Serie, sondern fir das groflere trans-
mediale Universum, seine Dynamiken
und Mechanismen, das Machala
zufolge mit dem Erfolg der Hulu-
Produktion seinen Anfang nahm (vgl.
S.50f.). Daher hat die Verfasserin ent-
schieden, konventionelleren Adaptio-
nen des Stoffs — namentlich solchen,
die zwischen dem Release von Roman
und Fernsehserie erschienen sind, wie
etwa Volker Schléndorfts Verfilmung
(1990), die Horspielversionen von John
Dryden (2002) und Michael O’Brien
(2002) sowie Poul Ruders’ Adaption
fir die Oper (1998) — keinen Platz im

Buch einzuriumen. Diese werden zwar

erwihnt, besitzen aber aufgrund ihrer
weniger umfangreichen Rezeption
und der fehlenden Erweiterung der
narrativen Welt laut Machata fir das
Gilead-Universum, wie es sich heute
manifestiert, keine Relevanz. Mit der
Fernsehserie ist The Handmaid’s Tale
zu einem ,complex and manifold nar-
rative in which the relations of the
texts are not adequately explained by
the traditional logics of adaptation®
(S.VII) angewachsen. Machala geht
davon aus, dass 7he Handmaid’s Tale
also kein starres, fertiges Produkt ist,
sondern ,the narrative is participatory
and ever expanding across different
media, overwritten by many authors*
(S.VIII). Begriffe wie ,Palimpsest’ oder
,Archiv’ dringen sich hier auf, werden
von Machata aber nicht beriicksichtigt.

Konzeptuell entfaltet Machata
ihr Lehrstiick in Sachen #fransmedia
storytelling auf der Grundlage von
Voriiberlegungen von unter anderem
Henry Jenkins, Marie-Laure Ryan
und Matt Hills sowie Lisbeth Klastrup
und Susana Tosca. Machata kann die
transmediale Qualitit des Stoffs durch
Zusammenfiigen der verschiedenen
Puzzleteile, die die fiktionale Welt
von Gilead zu einem kohirenten
Ganzen machen, aufzeigen. Diesen
einzelnen Elementen hat die Autorin
jeweils eigene Kapitel gewidmet, in
denen zentrale Aspekte wie world-
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bulding, Figurenentwicklung, narrative
Strategien und Medienkonvergenz
eruiert werden: Neben Atwoods
Roman und der Hulu-Serie sind
dies Renée Naults Graphic Novel
(2019), die Anschlusskommunikation
von Fans im Netz (insb. Fanfiction,
Memes und die Gileadpedia) und
Atwoods Sequel The Testaments
(2019). Obgleich The Testaments die
Handlung des ersten Romans zu
einem Ende bringt, sieht Machala
das zweite Buch nicht als einen von
der Autorin gesetzten Endpunkt, der
den Wunsch nach Aufrechterhaltung
ihrer Deutungshoheit Gber das Werk
indizieren wiirde (wie etwa bei Joanne
K. Rowling), sondern Machata zufolge
markiere der Roman einen neuen
Anfang (vgl. S.164). Wie sich dieser
konkret in der Zukunft gestalten
konnte, bleibt aber offen. Umso
aufschlussreicher ist es umgekehrt, dass
der Aufbau von The Handmaid’s Tales
in Gileadverse gerade das Gegenteil
indiziert: Die Struktur des Bandes
legt eine gewisse chronologische Logik
oder gar Hierarchie nahe, der die
verschiedenen Bausteine folgen (anstelle
eines uniibersichtlichen transmedialen
Geflechts), bei dem Atwoods Biicher
wie die Buchdeckel eines geschlossenen
Universums wirken.

Eine wesentliche Kritik an 7Zpe
Handmaid’s Tales in Gileadverse betrifft
vor allem die Auseinandersetzung mit
Fanfiction. Nimmt man den Faktor
der Fankultur zu einer Fernsehserie als
zentralen Angelpunkt fiir die transme-
diale Erzdhlwelt an — die Rezeption
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durch Fans in Gestalt von weiteren
fiktionalen Texten, die im gleichen
Universum spielen, also als Moment,
in dem eine transmediale Erzihlwelt
rhizomartig zu wachsen beginnt —, so
wiegt es schwer, dass Machala sich
nur auf Fanfictions bezieht, die auf
fanfiction.net verdffentlicht wurden.
Die Autorin sieht die Plattform als
»most structured collection” (S5.102)
von Fantexten zu The Handmaid’s Tale,
findet aber lediglich 84 Eintrige, von
denen der Appendix dartiber infor-
miert, dass viele Autor:innen gleich
mehrere Erzihlungen verfassten. Es
verwundert einerseits, dass Machata
dennoch behauptet, das Fandom sei
ymoderate in size“ (S.103) — bedenkt
man, dass auf fanfiction.net zurzeit
allein 684 Fandoms in der Sparte , TV
Shows“ gelistet sind, deren Anzahl
an Geschichten zumindest dreistellig
ist. Andererseits verblifft natiirlich,
dass der Verfasserin die in den letzten
zehn Jahren in der Fankultur deutlich
relevantere Plattform Archive of Our
Own nicht bekannt zu sein scheint.
Eine Suche zu The Handmaid’s Tale
kommt hier immerhin auf 650 Resul-
tate. Der grofite Fauxpas scheint
jedoch, dass Machata ausgerechnet
die Fanfiction Manacled (2018) von
senlinyu Ubersehen hat. Diese (auch
explizit) von The Handmaid’s Tale
inspirierte Harry-Potter-Fanfiction
ist mit knapp neun Millionen Seiten-
aufrufen, 95.000 Likes und mehr als
27.000 Bookmarks die zweitbeliebteste
Fanfiction auf AO3 iiber alle (!) Fan-

doms hinweg. Dabei operiert Mana-
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cled interessanterweise weniger im
Sinne eines Crossovers beider Welten,
als dass The Handmaid’s Tale vielmehr
als disterer Teppich fiir die Handlung
ausgebreitet wird, wodurch die gesell-
schaftliche und politische Strahlkraft
von Gilead in einer bemerkenswerten
Selbstverstindlichkeit zum Massen-
phinomen wird. Auch auf fanfiction.net
wire die Geschichte — mitsamt Uber-
setzungen auf Deutsch, Franzésisch,
Spanisch und Chinesisch — auffind-
bar gewesen. Auch hier ist Manacled
mit knapp 9.000 Likes (favs) deutlich
populirer als alle Texte, mit denen sich
Machata befasst, zusammengenommen.
Zum Vergleich: Laut Appendix hat die
beliebteste The-Handmaid’s-Tale-Fan-
fiction der Studie 23 favs [vgl. S.182]).
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Machatas Buch ist trotz seiner
Schwichen gerade fiir Fans der Serie
ein kurzweiliger Begleiter, wenn man
durch das fiktionale Gilead-Univer-
sum navigiert. Dass The Handmaid’s
Tale als transmediale Erzahlwelt von
Umfang und Verzweigtheit deutlich
begrenzter — ,more manageable®
(5.165) — ist als beispielsweise Harry
Potter, Marvel oder Star Wars macht
dabei durchaus den Charme der Stu-
die aus. Gleichzeitig fillt das Uberse-
hen von Manacled, anhand dessen sich
tatsichlich Zukunft und Eigenleben
des transmedialen Gilead hitten per-
spektivieren lassen, aber umso stirker
ins Gewicht.

Vera Cuntz-Leng (Marburg)

Martina Kopf, Sascha Seiler (Hg.): Die 1968er Jahre: Utopie und
Desillusion in Literatur, Film und Musik

Heidelberg: Universitatsverlag Winter 2023 (Intercultural Studies, Bd.13),
187 S., ISBN 9783825395544, EUR 44,-

Als Symbol, Mythos oder Chiftre wer-
den die ,1968er Jahre“ schon mal eti-
kettiert und damit die soziopolitischen
Bewegungen dahinter weitgehend
ins ,Asthetische“ (S.8) verschoben.
Thren politischen Anliegen — genannt
seien vorrangig die Aufarbeitung der

nationalsozialistischen Verbrechen
und Verheerungen in Deutschland,
die Anklage und der Kampf gegen
den Vietnamkrieg der USA und die
Abkehr von einer naiven US-Ideali-
sierung (bis zu einem strikten Anti-
amerikanismus) und endlich das
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,Hinterfragen‘ und Aufbrechen unan-
gemessener patriarchalischer Hierar-
chien in der gesamten Gesellschaft
— werden solche Labels nicht gerecht.
Selbiges gilt fiir die Charakterisie-
rung als ,Rebellion, Provokation und
Pop®, die die Herausgebenden — beide
Literaturwissenschaftler:innen in
Mainz - in ihrer Einleitung wihlen,
es sei denn man fokussiert sich auf
symbolisch-kulturelle Phinomene,
auf Literatur, Film und Musik, wie
es dieser Sammelband in seinen zehn
Beitrigen tut. Immerhin stiftet er
inter- und transmediale Perspektiven
und leistet zudem eine internationale,
komparatistische Kontextualisierung,
weil er Sujets und Entwicklungen
aufler in Deutschland auch in Fran-
kreich, Argentinien und den USA in
jenen Jahren einbezieht.

Begonnen wird die Sammlung
jedoch mit einer ,urdeutschen’ Thema-
tik — ndmlich mit der Darstellung und
Einordnung der Auseinandersetzungen
um den Germanistentag vom 7. bis 12.
Oktober 1968 in Berlin, die sich der
ehemalige Marburger Literaturwissen-
schaftler Thomas Anz vornimmt. Die
studentischen Protestierenden kriti-
sierten nicht nur die iiberholte hierar-
chische Organisationsform, sondern
auch die mangelnde politische Sensi-
tivitit der Verantwortlichen, vor allem
die Verstrickungen der Germanistik
im Nationalsozialismus, die erstmals
1967 noch recht zégerlich aufgear-
beitet wurden, und forderten recht
radikal die Auflosung dieser ehemals
deutschen Wissenschaft in eine allge-
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meine komparatistische Sprach- und
Literaturwissenschaft, wie sie spiter
einige Reformuniversititen prakti-
zierten. Weniger beachtet wurde die
gleichzeitige ,Totsagung® (5.24) der
Literatur, etwa im Kursbuch 15 von
Karl Markus Michel. Im Riickblick
war laut Anz die Literaturproduk-
tion indes ,durchaus lebendig“ (S.25):
mit etlichen Bestsellern wie Siegfried
Lenz Deutschstunde (1968), aber auch
mit markanten Texten wie Erika Run-
ges Bottroper Protokollen (1968) oder
Peter Weiss‘ Viet Nam Diskurs (1968).
Internationalitit und Komparatistik
zur Uberwindung nationallitera-
rischer Verengung etablierten sich in
den Fakultiten unterschiedlich, ebenso
wie der Literarturbegriff in normativer
wie in medialer Hinsicht verschieden
erweitert wurde. Der ,Asthetik und
Geschichtsphilosophie des Eros um
1968“ widmet sich der zweite Beitrag:
Ausgehend von Gerhard Zwerenz
Roman Casanova und der Kleine Herr
in Krieg und Frieden (1966) thema-
tisiert er die damals vorherrschende
Repressionstheorie, also die Annahme
der Unterdriickung der Sexualitit, als
maflgebliches Geschichtsnarrativ.
Zum einen zeigt er ihre zentrale Bear-
beitung in Kunst und Literatur auf,
zum anderen erweist sich dies als Sti-
mulanz fiir neue Kunst- und Literatur-
theorien, etwa von Herbert Marcuse,
Roland Barthes, Theodor W. Adorno
und Julia Kristeva.

Der dritte Beitrag befasst sich
mit einer besonderen Gruppe in der
franzosischen Studentenbewegung.
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Situationistische
ihrer

Die sogenannte
Internationale
Zeitschrift und in zahlreichen
Flugblittern ihre theoretische
Eigenwilligkeit. Nach dem Sinn und
den Erfolgen der 68er-Bewegung in
Deutschland, Frankreich und in den
USA fragt der nichste Beitrag. In
den literarischen Texten artikuliert
sich die baldige Desillusionierung als
Hinwendung zur Subjektivitit, wie sie
sich in den Romanen Lenz (1973) von
Peter Schneider und in Pascal Lainés
Lirrevolution (1971) exemplifiziert.

Die Verarbeitung der Figur Jean-
Luc Godard in zeitgendssischen fran-
zosischen Romanen untersucht der
nichste Beitrag von Jan Rhein an der
Schnittstelle zwischen Literatur und
Film. Mit der Modernisierung des
Horrorfilms ab 1968 befasst sich der
sechste Beitrag — Marcus Stiglegger
identifiziert hier die Produktionen von
Roman Polanski, George A. Romero
und William Friedkin als Seismo-
grafen der aktuellen gesellschaftlichen
Zustinde.

Dem Debiitfilm des iranisch-
schweizerischen Regisseurs Barbet
Schroeder More (1969) widmet sich der
nichste Beitrag. Stefan Hoppner ent-
deckt diesen Film als eine der ersten

bewies in
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kritischen Auseinandersetzungen mit
der Gegenkultur der 1960er Jahre. Mit
der angeblich zu beobachtenden Kunst-
und Popfeindlichkeit des deutschspra-
chigen Polit-Rocks von 1968 bis in die
1980er Jahre hinein befasst sich der
achte Beitrag von Till Huber, an den
sich der nichste Text von Mitheraus-
geber Sascha Seiler zur Entstehung
und Verbreitung der Rockmusik in
Argentinien zu dieser Zeit anschlieft.
Schlieflich beschiftigt sich der letzte
Aufsatz mit dem argentinischen Doku-
mentarfilm La Hora de los Hornos (1968)
von Pino Solanas und Octavio Getino
und mit seiner Rezeption auf Festivals
in Europa und Nordamerika.

Sicherlich exemplifizieren die
Beitrige eindrickliche Ereignisse
und Phinomene von Kunst, Film
und Wissenschaft in dieser Zeit,
die man — wie die Herausgebenden
postulieren — in der Summe als
yhistorische und kulturelle Zisur®
(5.16) interpretieren kann. Aber die
essentiellen politischen Botschaften
und gesellschaftlichen Verdnderungen,
die man inzwischen mit den 1968ern
assoziiert, transportieren und erkliren
sie nicht.

Hans-Dieter Kiibler (Werther)
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Anna Bers, Claudia Hillebrandt (Hg.): Loriot und die

Bundesrepublik

Berlin/Boston: De Gruyter 2023, 282 S., ISBN 9783111004099, EUR 49,95

Vicco von Biilow (1923-2011) alias
Loriot hat seine unverwechselbare
Komik mit ,akribischem und preu-
fRischem Ernst® erzeugt. In seinem
Ratgeberwerk, seinen Zeichnungen,
Fernsehsketchen und Spielfilmen hat
er die bundesrepublikanische Gesell-
schaft der 1950er bis 1980er Jahre mit
seiner scharfen Beobachtungsgabe und
dabei einem kritisch-pddagogischen
Augenzwinkern persifliert und paro-
diert. In diesem Zusammenhang
haben Ausdriicke seiner Figuren wie
»,Das Bild hingt schief®, ,Es saugt
und blist der Heinzelmann, wo Mutti
sonst nur saugen kann®, ,Hildegard,
bitte sagen Sie jetzt nichts“ oder ,Ach
was!“ nicht nur Einzug in die Alltags-
sprache gehalten, sie zeigen auch eine
charakteristische Facette der Loriot-
Rezeption, nidmlich deren chiffren-
hafte Sprichwortlichkeit, die auf eine
Kanonisierung von Loriots Werk
beziehungsweise das ,Loriothafte’ hin-
deutet (vgl. S.2f.).

Anna Bers, Literaturhistorikerin
an der Universitit Gottingen, und die
Germanistin Claudia Hillebrandt von
der Universitit Bielefeld haben 2022
in Gottingen die Tagung ,Loriot und
die Bundesrepublik“ veranstaltet — mit
dem Hauptanliegen, Loriot im histo-
rischen Kontext der BRD-Geschichte
zu situieren und sein Gesamtwerk
multidisziplindr zu betrachten. Aus

dieser Tagung ist der vorliegende Band
anlisslich des 100. Geburtstages von
Vicco von Biilow entstanden.

Loriot und die Bundesrepublik bie-
tet demzufolge aus einer interdis-
ziplindren Perspektive einen ersten
wissenschaftlichen Uberblick iiber
Loriot in seinem historischen Kontext
und wird zugleich um Detailanalysen
erginzt. Er versammelt 15 wissen-
schaftliche Einblicke in das Werk des
medial vielfiltigen und schelmischen
Humoristen aus den Blickwinkeln der
Soziologie und europidischen Ethno-
logie, Geschichts- und Literaturwis-
senschaft, Medienwissenschaft und
Kunstgeschichte wie auch der prag-
matischen Linguistik (vgl. S.4).

Die Beitrige des Tagungsbandes
sind in vier Sektionen untergliedert:
»,Die Archetypen der Bonner Repu-
blik, ,Geschichte, Subjekte, Offent-
lichkeit®, ,Bewertungen und Werte®
und ,Lachen in Wort und Bild“. Der
gemeinsame Fokus aller Beitrige ist
die Rolle von Loriot als Chronist,
Kultursoziologe und Sozialpsycho-
loge Westdeutschlands vor der Wie-
dervereinigung. Dabei kommt die
Studie zum Fazit, dass die humoris-
tische Spitze von Loriots Kunst in
der komischen Uberzeichnung des
,gespaltenen Habitus® (vgl. Bourdieu,
Pierre: Die feinen Unterschiede: Kri-
tik der gesellschaftlichen Urteilskraft.
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Frankfurt: Suhrkamp, 2023 [1987])
eines kleinbirgerlichen Milieus zu
identifizieren sei, dessen faktischer
sozialer Aufstieg in den 1950er und
1960er Jahren (im Sog des ,Wirt-
schaftswunders‘) mit dem angezielten
Erwerb kulturellen Kapitals und dem
damit verbundenen Distinktionsge-
winn kaum Schritt hilt (vgl. S.5f.).
Mit anderen Worten: ,Seine Figuren
scheitern systematisch an den kultu-
rellen und habituellen Anforderungen
dieses Aufstiegs“ (S.29). Beispielsweise
ist sein Knollennasenminnchen im
Stresemann-Anzug eben eine Figur
mit Aspirationen, die die Etikette
wahren und Reputation sowie Respek-
tabilitdt ausstrahlen mochte — wie die
frithe, arrivierte Bundesrepublik, die
auf dem Weg zu einer neuen politi-
schen Identitit um Wiirde und Acht-
barkeit bemiht war. Beides misslingt
mitunter in absurder und abstruser
Manier (vgl. S.29f). Fir den ,klein-
biirgerlichen Verein’ und seinen auf-
stiegsorientierten Habitus erweist sich
Bildung als unverzichtbares Vehikel
sozialen Ansehens und sozialer Dis-
tinktion. Im berithmten Fernsehsketch
Mutters Klavier (1978) wiirde zum
Beispiel das Musikinstrument als zur
Schau gestelltes Bildungsstreben der
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Loriot-Familie gelten. Das Klavier
(,Ein Klavier... ein Klavier!“) fungiert
hierbei jedoch lediglich als dekora-
tives Mobelstiick (vgl. S.35). Immer
wenn die Loriot-Figuren versuchen,
den guten Ton zu treffen, klebt ihnen
gewissermaflen eine verriterische
Nudel im Gesicht, die ihre Bemii-
hungen zunichte macht (vgl. S.36).
Der feine Humorist im Tweed-Anzug
auf seinem Biedermeier-Sofa hat die
Praktiken kleinbiirgerlicher Selbstop-
timierung im Visier und dekonstruiert
dabei das bundesrepublikanische Biir-
gertum, zu dem er gehdrte, aber doch
nicht ganz (vgl. S.43).

Die vorliegende Studie richtet
sich primdr an eine interdisziplinire
Leser:innenschaft aus den Geistes-
und Sozialwissenschaften mit Interes-
senschwerpunkt im 20. Jahrhundert.
Zusammenfassend handelt es sich um
eine scharf konturierte Studie tber
Loriots satirisch-kritisches Gesamt-
werk, die eine sehr gute Grundlage
bietet — fiir eine kiinftige Loriotfor-
schung und deren Desiderate, wie
beispielsweise eine korpuslinguistische
Analyse der Werke Loriots sowie das
Verhiltnis Loriots zur DDR.

Claudia Cabezon Doty (Heidelberg)
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Stylianos Papathanassopoulos, Andrea Miconi (Hg.): The Media
Systems in Europe: Continuities and Discontinuities

Wiesbaden: Springer 2023, 193 S., ISBN 9783031322167, EUR 42,79 (0A)

Vor dem Hintergrund der einfihrenden
Bemerkungen der Herausgeber:innen
Stylianos Papathanassopoulos vom
Department of Communication
and Media Studies der National and
Kapodistrian University in Athen
sowie Andrea Miconi vom Department
of Arts and Media der IULM
Universitat Mailand zu den westlichen
und ostlichen Mediensystemen in
Europa und deren Kontinuititen,
aber auch Diskontinuititen (S.15-34)
werden in zwei weiteren Beitrigen
die Medien in Europa zwischen
1990 und 2020 von Iliana Giannouli,
Joanna Archontaki und Achilleas
Karadimitriou allgemein (5.35-67)
und spezifisch im nordwestlichen
Europa in den letzten drei Dekaden
von Volker Grassmuck und Barbara
Thomafi (S.69-97) betrachtet.
Zudem wird das skandinavische
Mediensystem in Dinemark, Finnland,
Schweden und Norwegen von Thomas
Andersson ausgehend von empirischen
Nutzungsdaten ausfihrlich analysiert
(5.99-131) sowie das Mediensystem
in Stdeuropa (S.133-161) von
Papathanassopoulos, Giannouli und
Archontaki sowie die Medien in
Osteuropa (5.163-190) von Dessislava
Boshnakova and Desislava Dankova.
Die Herausgeber dieses umfang-
reichen Sammelbandes mit ver-
gleichenden Beitrigen zu den

Mediensystemen in den verschiedenen
Gebieten Europas ziehen abschlieflend
nur eine knappe Bilanz (5.191-194),
wobei leider nicht auf die Kontinui-
titen beziehungsweise Diskontinui-
titen zwischen Nord- und Stdeuropa
oder West- und Osteuropa eingegan-
gen wird. Auch die Unterschiede zwi-
schen den klassischen Printmedien,
dem offentlichen Rundfunk, den pri-
vaten Kommerzmedien und Social
Media in den verschiedenen Lin-
dern Europas, auf die in den einzel-
nen Beitrigen durchaus differenziert
eingegangen wird, bleiben zumindest
im abschlieflenden Fazit unbeachtet.
Hier wiren bilanzierend linderiber-
greifende Vergleiche sinnvoll gewesen.

Grundsitzlich gilt fiir alle Medien-
systeme in Europa, dass diese in den
letzten drei Jahrzehnten stark durch
die neuen digitalen Technologien
geprigt und konkurrenziert worden
sind, wobei eine zunehmende Globa-
lisierung, zusammen mit der Aufwei-
chung konkreter nationaler Grenzen,
zu beobachten ist — nicht zuletzt durch
die Etablierung neuer medialer Platt-
formen. Allerdings sind Unterschiede
in den Mediensystemen zwischen den
,alten’ und ,neuen’ Lindern Europas,
aber auch zwischen Nord-, Zentral-
und Siideuropa nach wie vor betricht-
lich (vgl. S.2) — insbesondere in Bezug
auf die jeweilige Institutionalisierung
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des Rundfunks. Hier stlitzen sich die
Autor:innen auf die drei idealtypischen
Modelle von Medien und Politik nach
Daniel C. Hallin und Paolo Mancini
(Comparing Media Systems. Cambridge:
Cambridge UP, 2004): Polarized Plu-
ralistic, Democratic Corporatist und
Liberal (vgl. S.3fF.).

Zudem hat sich in allen Medien-
systemen der Wettbewerb verstirkt
— nicht zuletzt durch die Abwande-
rung der Werbung ins Internet, aber

auch durch den Riickgang der Nut-
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zung traditioneller Medien durch das
Publikum, was wiederum die Medien-
konzentration der transnationalen
Informationsindustrien erhoht hat.
Und auf der Ebene der Medienpolitik
ist eine Tendenz zur Deregulierung in
praktisch allen betrachteten Lindern
zu beobachten. Schliefilich duflern sich
diese Tendenzen des Medienwandels
in einer verstirkten Polarisierung beim

Medienpublikum.

Heinz Bonfadelli (Ziirich)

Carolin Lano: Verdachtsmomente: Medien und
Medienereignisse im Spiegel der Medienrhetorik von

Verschworungstheorien

Wiirzburg: Kénigshausen & Neumann (Film — Medium — Diskurs, Bd.120),
514 S., ISBN 9783826074202, EUR 49,80

(Zugl. Dissertation an der Friedrich-Alexander-Universitat Erlangen-

Niirnberg, 2022)

Im Gegensatz zu vielen anderen
Publikationen zum Thema orien-
tiert sich Carolin Lanos Studie
Verdachtsmomente an einer Medien-
theorie der Verschwoérungstheo-
rien, welche sie exemplarisch an drei
Groflereignissen belegt: dem Mord
an John F. Kennedy 1963, der Mond-
landung 1969 und dem Angriff auf
das World Trade Center 2001. Diese
Beispiele sind dahingehend gut ausge-

wihlt, als dass sie einerseits alle unmit-

telbar mit der US-amerikanischen
Politik verbunden sind und andererseits
einen Einblick in historische Phasen
der Medialisierung und ihrer Techni-
sierung erlauben.

Den theoretischen Anspruch der
Studie 16st Lano durch weitreichende
und differenzierte Uberlegungen zZu
Medialitit, Offentlichkeit und den
Charakteristika von Medienereignis-
sen ein. Zentral fungiert hierbei der
beobachtungstheoretische Konstruk-
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tivismus von Niklas Luhmann, der
eine individuelle Lesart erfihrt. Lano
fokussiert Luhmanns Verstindnis von
Medienkommunikationen als Beo-
bachtungen, die sich als Kommuni-
kation vollziehen (vgl. S.31). Daraus
folgert sie, dass es in medialen Kon-
texten — inklusive der Schrift — keine
absolute Wahrheit geben kann, dass
in jedem Akt der Kommunikation
ein ,Verdachtsmoment' mitschwingen
konne (vgl. S.32). Dementsprechend
ist die Verschworungstheorie der
Kommunikation inhirent und zudem
ein Indikator der ,prekire(n) Lage
medialer Kommunikation“ (ebd.). Mit
dieser Uberlegung koppelt die Studie
massenmediale Kommunikation und
Verschworungstheorien und versperrt
sich Lesarten, welche auf Referenziali-
tat, Wahrheit oder Authentizitit refe-
rieren. Aufgrund der Konstruktivitit
der Verdachtsmomente votiert Lano
dann konsequenterweise fiir die Bei-
behaltung des Begriffs der ,Verschwo-
rungstheorie’, da sich dieser durch
die ,bestindige Suche nach neuem
Wissen® auszeichne. Laut Lano sind
Wissenschaftssystem und Verschwo-
rungstheorien in diesem Sinne nicht
wesensfremd (vgl. S.87) und zudem
Teil der kulturellen Selbstbeschrei-
bungen einer Gesellschaft (vgl. S.97).

Von Luhmann Abstand nehmend,
wendet sich die Autorin diskurstheo-
retischer Begrifflichkeit zu und hebt
auf diskursive Formationen von Ver-
schworungstheorien ab (vgl. S.41ff.).
Allein diese Bewegung hin zu media-
len Semantiken ermoglicht die detail-
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lierte Analyse der Verschworungen, da
Luhmanns Theorie fiir Medieninhalte
nicht angelegt ist. Dementsprechend
bewegt sich die Argumentation der
Studie zwischen konstruktivistischen
und diskurstheoretischen Elementen,
was durchaus nicht als Widerspruch
erscheinen muss, wie das ausfiihrliche
Kapitel zu medienwissenschaftlichen
Forschungsperspektiven belegt. An die-
ser Stelle leistet die Autorin eine detail-
lierte und kenntnisreiche Diskussion
medienwissenschaftlicher Perspektiven.
Hier findet sich neben der Darstellung
medienwissenschaftlicher Positionen
eben die Verbindung zwischen Kon-
struktion und Diskurs: Medien wir-
ken, sind aber als solche nicht immer
sichtbar (vgl. S.1244f). Die Analyse von
Verschworungstheorien bedarf deswe-
gen immer des doppelten Moments
der Medienrhetorik und des Wissens
um die Konstruktivitit medialer Wir-
kungen, die sich nicht unbedingt auf
der Oberfliche zeigen.

Vor diesem theoretischen Hinter-
grund versteht Lano die skizzierten
Verschworungsmomente, die sie histo-
risch differenzierend als Medienereignis
wahrnimmt. Die historische Distanz
der Ereignisse ermoglicht einen Rekurs
auf deren Medialitit: So zeichnet die
Autorin anhand des Mordes an John F.
Kennedy die Genese des ,Medienereig-
nisses nach — in diesem Fall entwickelte
sich das Medienereignis schrittweise,
vom Mord bis zur Trauerfeier, wihrend
im Fall von 9/11 der Anschlag auf die
Tiirme fast zeitgleich zum Medienereig-

nis wurde (vgl. 5.289). Die theoriegelei-
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tete Analyse der Verschworungstheorien
verweist in ihrem Detailreichtum und
ihrer Komplexitit immer wieder auf ihre
eigene Medialitdt, die sich dann aber
gerade in den Verschwérungsmomenten
auf der Oberfliche zeigt. Dementspre-
chend liefert die Studie abschlieflend
eine Typologie verschworungstheore-
tischer Deutungsverfahren, zu denen
Dekodierung, Spurensuche, Diagram-
matik und Zeug:innenschaft gehoren. In
gewisser Weise bestitigt die Studie in
ihren abschliefenden Reflexionen ihr auf
eine Metaanalyse hin angelegtes metho-
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disches Verfahren: Medien werden als
Konstrukteure von Bedeutung angese-
hen, diese Bedeutungen lassen sich in
Diskursformationen zusammenfassen,
die Deutungsverfahren unterliegen.
Damit hilt die Studie ihre kri-
tische Distanz zum Forschungsobjekt
auf vorziigliche Weise ein, liefert aber
gleichzeitig ein Fille von Details und
Uberlegungen zum Thema. Ingesamt ist
ein tiberaus anregendes Buch entstanden,
das immer wieder zur Lektiire einlidt.

Angela Krewani (Marburg)

Sven Grampp: Politische Medienikonografie: Einfilhrung zur

lllustration

Miinchen: UVK 2024, 466 S., ISBN 9783825259167, EUR 39,90

Eine politische Medienikonografie
gibt es nicht, konstatiert der Erlanger-
Nirnberger Medienwissenschaftler
Sven Grampp, daher soll sie mit die-
sem umfangreichen Werk als wissen-
schaftliche Disziplin mit theoretischen
Referenzen und analytischen Studien
begriindet, expliziert und an beispiel-
haften (Foto)Dokumenten methodisch
exemplifiziert werden. Grampp nennt
es im Untertitel unerklirlicherweise
Einfiihrung zur Illustration — doch ist
das Buch weit mehr als eine Einftiih-
rung, vielmehr eine ebenso ausfiihrliche
wie detaillierte Grundlegung, die ,zur
Illustration® wenig taugt, denn die vie-

len theoretischen Beziige und wissen-
schaftlichen Referenzen, die Grampp
anflihrt, sowie die zahlreichen Doku-
mente, verlangen aufmerksame, anstren-
gende Lekture und prizise Nacharbeit.
Immerhin unterstreichen fir jedes
Kapitel einfiihrende Abstracts (,Uber-
blick“) und Zusammenfassungen am
Ende (,Riickblick®), mit Piktogrammen
gekennzeichnete und grafisch unterlegte
Einschiibe (z.B. Definitionen, Proble-
matisierungen), grafische Darstellungen
sowie annotierte Literaturempfehlungen
den Charakter eines Lehrbuches.

Auf die Einfiihrung folgen drei
Kapitel, wovon das vierte mit gut 270
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Seiten und vielen Unterteilungen das
umfangreichste ist. Zu kurz kommt
eine Schlussfolgerung, die die Erkennt-
nisgewinne, Reichweiten beziehungs-
weise Begrenzungen und mdéglichen
Weiterfithrungen der neuen Disziplin,
wie sie Grampp in den Kapiteln fall-
weise anspricht, Gbergreifend resii-
miert. Dafir gentigen die drei Seiten
des Kapitels ,,Ausblenden leider nicht.

Wie die politische Ikonografie, die
in der Kunstwissenschaft eine lin-
gere, reiche Tradition aufzuweisen hat,
beschiftigt sich die politische Medie-
nikonografie, wie sie Grampp versteht,
mit politischen Bildern beziehungsweise
mit dem Politischen in und durch Bilder,
aber zusitzlich entgegen der ,Medien-
vergessenheit der politische Ikonografie®
(S.8) mit dem konstitutiv Medialen, das
die Bilder prigt und ihre Produktion wie
Rezeption beeinflusst, mithin mit allem,
was man nicht unmittelbar im Bild sieht,
was aber ihm vorausgeht, es priformiert,
seine Wahrnehmung steuert und ihm
nachfolgt. Der potenziellen Universa-
litit all dieser Faktoren ist sich Grampp
sehr bewusst, weshalb er akzentuiert,
dass das Forschungsfeld der politischen
Medienikonografie ,disparat, facetten-
reich und mit vielen Ausfransungen aus-
staffiert” (S.79) sei und daher das bereits
erwihnte umfangreiche vierte Kapitel
dazu dient, eine Vielzahl an kategorialen
wie analytischen Zugingen zur Media-
litdt aufzuzeigen, wobei der Verfasser
immer wieder einraumt, dass sie letztlich
nicht erschopfend seien.

Im vorangegangenen dritten Kapitel
arbeitet Grampp eindrucksvoll die
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kunstwissenschaftliche Ikonografie
als Beschreibungsmethode sowie die
Tkonologie als Theoriegertist von unter
anderem Erwin Panofksy, Aby Warburg
und Martin Warnke auf. Grampp
exemplifiziert anhand vieler klassischer,
aber auch aktueller politischer Beispiele
deren analytische Kapazititen und
Erkenntnisoptionen fiir Bildmuster,
Motive und dsthetische Aspekte.
Dabei expliziert er Schliisselkategorien
beziehungsweise Paradigmen wie
Warburgs ,Pathosformel® (S.64-
66), ,Schlagbilder (S.69), Lessings
Konzept des , fruchtbaren Augenblicks®
(S.112-116), ,Interikonizitit“ und
JInterkulturalitit“ (S.127-135) sowie das
von Gerhard Paul vertretene Paradigma
der ,Medienikone“ (S.108-112) als
symbolisch verdichtete Visualisierung
komplexer Zusammenhinge. Mit ihnen
steht ein begriffliches Instrumentarium
parat, mit dem sich Bildinhalte, -motive
und -formen gut erschlieflen lassen.
Noch ausfiihrlicher beschiftigt sich
Grampp im vierten Kapitel mit dem
von ihm innovierten Hybrid der Bilder,
nimlich ihrer Medialitit: Codierung,
Materialitit und Infrastruktur sind die
paradigmatischen Leitlinien. Ziel ist es,
mit verschiedenen analytischen Zugin-
gen die genannten Dimensionen zu
erfassen. Unterschieden werden Code
und Kanal als Bestandteile von Medien
(vgl. S.142), Bildinstanzen, nimlich
Bildvehikel, Bildinhalt und Bildreferenz
(vgl. S.143), das Bild als Zeichen (vgl.
S.147-157), (Binnen-)Riume des Bildes
(vgl. S$.165-169). Zur Medialitit von Bil-
dern, fokussiert in ihrer Materialitit und
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in der sie umfassenden Infrastruktur,
kommt der Autor erst spiter, sie wer-
den als Bestandteile des Kanals erachtet
(vgl. S.253). Materialitit soll weit tber
die klassische Bildanalyse hinaus Herr-
schaftsriume (nach Harold A. Innis),
das kulturelle Gedichtnis (nach Aleida
Assmann und Jan Assmann) sowie die
technische Reproduzierbarkeit (nach
Walter Benjamin) implizieren (vgl.
S.257). Auch die Infrastruktur reicht
weit Uber die unmittelbare Trigerma-
terialitit hinaus und inkludiert institu-
tionelle, 6konomische, technologische
Infrastrukturen, in die ein Bild einge-
bunden ist (vgl. S.277).

Anschliefend postuliert Grampp
drei analytische Zuginge zur Bild-
Infrastruktur: ,die materiell-riumliche
Dimension®, also die ,Wahrnehmungs-
ordnung der Bilder, die ,organisatio-
nal-institutionelle Dimension®, also die
»2Agenturen der Bilder“ und die ,tech-
nisch-prozessuale Dimension®, also
die ,Zirkulation der Bilder* (S.280).
Diese werden anhand einer Vielzahl
von Beispielen und analytischen Details
erliutert. So wird etwa unter der zwei-
ten Dimension Politik und Allmacht
der Algorithmen (vgl. S.307-315) the-
matisiert. Die technisch-prozessuale
Dimension der Infrastruktur miindet
in aktuelle Diskussionen iiber die digi-
tale Medienwelt: Die dominante ,Oko-
nomie der Aufmerksamkeit* (S.317)
produziert(e) schon bei den traditionellen
Massenmedien eine intrinsische ,Uber-
bietungslogik* (S.332), die bei den digi-
talen Medien in ,Affizierung® (S5.327)
(populistische Affekt-Kommunikation)
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und Hyperkonnektivitit kulminiert.
Wie in keinem anderen Medienprodukt
werden sie in Memes prototypisch sym-
bolisiert, sie sind zentrale und populire
Manifestationen digitaler Infrastruktur,
weshalb sich Grampp mit ihnen wiede-
rum anhand vieler Beispiele ausfiihrlich
beschiftigt (vgl. S.3391%).

Ohne Frage handelt es sich bei
Politische Medienikonografie um ein
griindliches, theoretisch machtiges und
exemplarisch anschauliches Werk, das
trotz seines Umfanges und seiner Argu-
mentationsdichte immer wieder auf die
unausweichlichen, internen Grenzen
hinweist. Die werden besonders sicht-
bar, wenn den Bildern die Zuweisung
einer Subjektposition supponiert wird
(vgl. S.205), wie es wohl Louis Althusser
mit seinem , Konzept der Interpellation®
(5.2011F) tut. Solange diese Subjektivie-
rung nicht empirisch unterfiittert wird,
bleibt sie nicht nur ,unscharf“ (S.207),
sondern evident blind. Nur an einer
Stelle konzediert Grampp dieses Manko
als ,Desiderat” (5.229) seiner politischen
Medienikonografie und verweist auf die
Medienwirkungsforschung, an anderer
Stelle objektiviert er die Bildwirkung
insofern, als Bilder ,eine Wirkung auf
das Empfinden, Denken und Handeln®
in einem sogenannten , Bildakt“ (S.213)
erzeugen. Da verkehrt sich die Perspek-
tive und bewirkt eine objektive Potenzie-
rung des Bildes. So bleibt die subjektive,
auf Empirie rekurrierende Medieniko-
nografie ein Desiderat fir kiinftige Ein-
fithrungen oder Grundlegungen.

Hans-Dieter Kiibler (Werther)
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Anna Kornbluh: Immediacy, or The Style of Too Late Capitalism
London/New York: Verso 2024, 232 S., ISBN 9781804291344, USD 19,96

Das in den USA vieldiskutierte
Buch der Literaturwissenschaftlerin
Anna Kornbluh Immediacy, or
The Style of Tvo Late Capitalism
prisentiert mit der Unmittelbarkeit
ein verbindendes Element, das die
kulturellen Phinomene
Zeit als Symptome einer einzigen
Ideologie zu beschreiben erlaubt. War
die Postmoderne durch Ironie und
textuelle Distanz gekennzeichnet,
bestehe das Versprechen der Post-
Postmoderne in Nihe und Echtheit.
Beispiele liefern etwa die Autofiktionen
eines Karl Ove Knausgaard und
die Selbstinszenierungen der
Kardashians, aber auch immersive
Ausstellungskonzepte, das Post-
Continuity-Kino, NFT-Dateien,
Emoticons und der New Materialism.
All dies sei verbunden durch einen ,urge
to cut out the middleman® (S.5), durch
die Ablehnung von Reprisentation
und die Behauptung ungefilterter
Selbstidentitit.

Der Stil der Unmittelbarkeit ist
nach Kornbluh, die hier an Fredric
Jameson anschlieft, der Uberbau
eines spitkapitalistischen Systems, das
statt auf Produktion auf Zirkulation
setzt, in dem also die Finanz- die
Realwirtschaft Der
Zirkulationskapitalismus sei in seinen
Auswirkungen katastrophal und
eigentlich ein zo0 late capitalism, doch
immediacy unterlaufe die Dringlichkeit

unserer

dominiert.

der Krise, indem sie uns in einem
anhaltenden Jetzt
Selbstbespiegelung gefangen halte. Sie
sei daher weniger Eigenschaft digitaler
Medien als ,outer configuration of
the circulation system that digital
media effectuate, with the mode of
production as its cause” (S.41). Wenn
hier eine Medienlogik am Werk sei,
dann die des Bildes: Mit Slavoj Zizek
konstatiert Kornbluh einen Verfall des
Symbolischen infolge eines Terrors
des Visuellen, der stirker noch als
das Fernsehzeitalter durch seinen
»immersive flow* (S.62) gekennzeichnet
sei.

Irritierend an Kornbluhs Rund-
umschlag ist, dass sie den Stil, den
sie kritisiert, selbst imitiert. Der
Text miandert im Flow sarkastischer
Bonmots dahin, verbindet alles
mit allem und verfihrt dabei
ebenso additiv wie die kritisierte
Unmittelbarkeitskultur selbst.
Das idndert sich auch nicht, wo
Kornbluh sich einzelnen Feldern
der Gegenwartskultur widmet. Das
Literaturkapitel etwa beschreibt
Autofiktion als ,fantasy of un-art®
(5.72), die sich durch pornografischen
Individualismus und Ablehnung

von Fiktion kennzeichne, und weitet

narzisstischer

diese Kritik umstandslos auf andere
literarische Phinomene, etwa Romane
in Ich-Perspektive, aus. Auch der
Netflix-,stream style® (S.115) stehe
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stellvertretend fir eine Aufldsung
filmischer Genres und Werkgrenzen im
Strom der Empfehlungen auf Autoplay
— ,we swim in a shitstream of our own
excretive analytics, TV as safe space®
(5.127).

Ebenso, oder wohl jedenfalls
so ahnlich, sei Theorie heute von
»authentications of situated knowing,
elevations of personal experience,
suspicions of grand narratives,
transpositions of politics into ethos, and
promotion of autoethnography across
the disciplines“ (5.157) dominiert. Bei
Bernard Harcourt und Bruno Latour,
Maggie Nelson und Karen Barad, vor
allem aber im Afropessimismus stoft
Kornbluh dabei auf einen modischen
Nihilismus, der Kritik im klassischen
Sinn verunmogliche: ,[A]ll institutions
are oppressive, human history is only
the history of domination, values
like freedom or responsibility are
instruments of these forces of bad
oppressive domination, and therefore
the only minimally affirmable
virtues are ephemerality, hybridity,
destabilization, fugitivity” (5.178), eben
Unmittelbarkeit. Dem hilt Kornbluh
'Theorien entgegen, die die Politiken des
Asthetischen selbst aufdecken, etwa die
Arbeiten Sianne Ngais, sowie Werke
der Kunst und Literatur, die am Projekt
der Reprisentation gesellschaftlicher
Wirklichkeit festhalten, wie die
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Romane Colson Whiteheads oder die
Fotografien Edward Burtynskys.

Die Stirke des Buchs liegt in der
Vielzahl iiberraschender Verbindungen,
die sicherlich geeignet sind, breitere
Diskussionen anzuregen. Durch seine
kalkulierte Unschirfe ebnet der Text
jedoch letztlich zu viele Differenzen
ein, um als kulturtheoretische
Synthese tberzeugen zu kénnen. So
wird etwa die affirmative Funktion der
Unmittelbarkeitsasthetik oftmals eher
behauptet als belegt. Wie bereits Florian
Sprenger argumentiert hat (vgl. Medien
des Immediaten: Elektrizitit, Telegraphie,
McLuban. Berlin: Kadmos, 2012), wire
zudem die gegenseitige Bedingtheit
von medialer Durchdringung der Welt
und vermittelter Unmittelbarkeit der
Erfahrung zu erkliren. In Kornbluhs
Polemik erscheint diese Dialektik
jedoch als blofle Dichotomie:
y,Immediacy is instant; mediation
dilates. Immediacy is urgent; mediation
displaces. Immediacy flows; mediation
bars“ (S.216). Durch seine Fixierung
auf das Feindbild der immediacy
bleibt das Buch so an entscheidenden
Stellen hinter dem eigenen Anspruch
zuruck, in Praktiken distanzierender
Reprisentation einen Gegenentwurf
zur Kultur der Unmittelbarkeit zu
entwickeln.

Johannes Pause (Luxemburg)
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Sylvia Sasse: Subversive Affirmation: Kritik der Kritik revisited
Ziirich: Diaphanes 2024, 334 S., ISBN 9783035801880, EUR 24,-

Im Zuge des activistic turn boomt
,politische’ oder ,kritische’ Kunst.
Unter den Strategien der Kritik in der
Gegenwartskunst ist neben der klas-
sischen ,Gesellschaftskritik® und der
direkt Missstinde anprangernden Kri-
tik (z.B. ad personam oder wider eine
bestimmte rassistische, sexistische,
antisemitische, homophobe, queer-
feindliche usw. Position oder Praxis)
die ,subversive Affirmation‘ die am
haufigsten anzutreffende Spielart enga-
gierter Kunst, bei der ,Kinstler:innen
und Aktivist:innen damit begannen,
politische ,Ideologien, 6konomische
Strategien oder dsthetische Konzepte
nicht durch Ablehnung zu kritisieren,
sondern durch Zustimmung* (S.7).
Sylvia Sasse hat diesen kritisch-
kiinstlerischen Praktiken
Alternativen zum ,Widerstand durch
Neinsagen‘, der bereits bei Georg
Wilhelm Friedrich Hegel immer
vom zu Uberwindenden System
bestimmt bleibt, nun eine lingst
tberfillige Monografie gewidmet, die
in Bezug auf die diversen Spielarten
des Phinomens den Charakter eines
kiinftigen Standardwerks aufweist. Sie
schreibt programmatisch: ,Subversive
Affirmation ist ein kiinstlerisches
und aktivistisches Verfahren, das die
Krifte des Affirmativen nutzt [...],
nicht nur um Negation als einzige
Praxis von Kritik abzuldsen, sondern
um alle Varianten von Zustimmung,

als

auch ihre zerstorerische und (auto-)
repressive Kraft, zu erkunden® (ebd.).

Auf den ersten 40 Seiten
unternimmt Sasse die Herkulesaufgabe,
in der gebotenen Kiirze in die diversen
philosophischen Schattierungen der
Kritik der Kritik und die Dialektiken
von Positivitit und Negativitit und
von Affirmation und Subversion
einzutauchen, wobei beim zugehérigen
theoretischen Parforceritt von Hegel,
Immanuel Kant und besonders
Theodor W. Adorno ausgehend, iber
den Poststrukturalismus von Michel
Foucault, Jean-Francois Lyotard
und besonders Gilles Deleuze oder
Rosi Braidotti bis zur postkolonialen
(Gayatri Spivak, Homi Bhabha) und
feministischen Dekonstruktion der
Kritik (und der Aufklirung?) mit
Audre Lorde nichts ausgelassen wird
— bis hin zu Spielarten immanenter
Kritik und ,subversiver Mimesis®
oder auch ,Als-Ob-Mimesis‘. Sasse
unterschligt auch nicht, dass subversive
Affirmation zu einer Lieblingsstrategie
der Neuen Rechten im Zuge der
globalen Refundamentalisierung
geworden ist (vgl. S.11).

Der philosophischen Schwierigkeit
des Gegenstands geschuldet,
bleibt dieser Streifzug (S.7-72) so
spannend wie punktuell streitbar. Das
theoretische Problem der Bewertung
der subversiven Affirmation wie der
klassisch ,negativen’ Kritik als mit
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Adorno ,bestimmter Negation’, d.h.
als (versuchsweise) Niederreiflen
des Bestehenden, verdichtet sich
wohl in der Einstellung des oder der
Leser:in zur pointierten Formulierung
Adornos, fiir den Affirmation niemals
subversiv sein kann: ,Ist das Ganze der
Bann [...], so bleibt die Negation der
Partikularititen, die ihren Inbegriff
an jenem Ganzen hat, negativ. Thr
Positives wire allein die bestimmte
Negation, Kritik, kein umspringendes
Resultat, das Affirmation gliicklich
in Hinden hilt (In: ,Kritik.“ In:
ders.: Kulturkritik und Gesellschaft II,
Ges. Schriften Bd.10.2. Darmstadt:
WBG, 1997, S.793). Weiter ist die
Frage, ob unter Riickgrift auf Lorde
wirklich zutrifft: ,Die Werkzeuge der
Herrschenden werden das Haus der
Herrschenden niemals einreifien (In:
Sister Outsider. Miinchen: Hanser, 2021,
S.10).

Im zweiten, umfangreicheren
Teil der nun ausgesprochen fliissig
zu lesenden Studie geht es anhand
zahlreicher, gut gewihlter Beispiele
um die unterschiedlichen Spielarten
subversiver Affirmation als
kiinstlerischer Strategie. Hier sind
die zentralen Stationen die Spielarten
der ,Revolution des Ja‘ nach 1968 (z.B.

571

Bazon Brocks ,negative AffirmationS
in dieser Tradition, allerdings
ironisierend, steht spiter auch ein Klaus
Staeck mit seinen Plakaten), weiter —
der Schwerpunkt der Untersuchung
— die diversen subversiven Praktiken
der Untergrundkunst in den Lindern
des ehemaligen Ostblocks bis 1989
(hier gibt es viel zu entdecken, am
bekanntesten sind wohl noch Ilya
Kabakov oder LAIBACH). Eine
Unterteilung nimmt Sasse nach
den Strategien des ,kritischen
Hyperkonformismus® (S.113ff.), der
yschopferischen Mimikry* (S.137ff.)
und der ,Uberidentifikation als
Desidentifikation“ (S.187ff.) vor.
Und schlieflich werden Praktiken
in den Blick genommen, wie sie in
den 1990er Jahren in der westlichen
Kunstwelt — zum Beispiel als Fille
einer ,,mimetischen Verschlimmerung
(5.221ff) - fur Furore sorgten
(u.a. bei Heiner Miller, Christoph
Schlingensief, This Yes Man).
Insgesamt legt Sasse einen fiirs
Verstindnis der Gegenwartskunst
ausgesprochen wichtigen Beitrag
vor, dem allerdings entschieden ein
Literaturverzeichnis fehlt.

Jiirgen Riethmiiller (Stuttgarz)
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Silvia Henke, Dieter Mersch, Thomas Strassle, Nicolaj van der
Meulen, Jérg Wiesel (Hg.): Praktiken éisthetisghen Denkens:
9 Essays zur Neuverhandlung von Kunst und Asthetik

Bielefeld: transcript 2023, 216 S., ISBN 9783837670882, EUR 35,- (0OA)

Untersucht werden im Sammelband
von Silvia Henke, Dieter Mersch, Tho-
mas Strissle, Nicolaj van der Meulen
und J6rg Wiesel dsthetisches Forschen,
Denken und Praktizieren, eingruppiert
in je drei Beitrige unter ,Artikulieren/
Widerstehen®, ,Bilden/Formen“ und
»Schreiben/Zeigen“ (vgl. S.18). Die
Autor:innen forschen ,mit den‘ statt
JGber die‘ Fragestellungen (vgl. ebd.).
Den Abschnitt ,Artikulieren/
Widerstehen beginnt van der Meu-
len mit Reflexionen zu Immanuel
Kants ,reinem isthetischen Urteil,
das immer durch das Umfeld kontex-
tualisiert werde. ,,Sich bilden bedeutet
eben auch ,sich‘ verstindigen® (S.50).
Mersch folgt mit Uberlegungen zZur
dsthetischen Synthese; er hinterfragt
artistic research — ist es nun Kunst
oder Wissenschaft? Kann es beides
sein? (vgl. S.55ff.). Die Antwort ist:
jein, Mersch tibersetzt Synthese auch
als ,Verabredung® (5.70) und als ,das
Einbehalten von Differenzen“ (S5.72).
Im dritten Essay reflektiert Michael
Mayer die ,Negativitit dsthetischen
Denkens®, mit der einerseits durchaus
das,Schlechte’ gemeint sein kann, sich
andererseits aber auch der Bezug zum
sachlichen ,Negativ’ von Fotografien
eroffnet. Das ,Negativ‘ im schriftstel-
lerischen Prozess ist Prokrastination,
Hemmung, Langeweile und Schreib-

blockade (vgl. S.88f.) und Teil des
Schreibprozesses, ,[d]enn die Sinnlo-
sigkeit, sie hat einen Sinn“ (5.90).
Henke verdeutlicht im ersten Essay
zu ,Bilden/Formen“ die Wichtigkeit
von Beispielen: Sie sind ,Weisen dsthe-
tischen Denkens, weil sie eine eigene
mediale Form und Ausdriicklichkeit
haben“ (5.106). Wiktoria Furrer blickt
Uber den westeuropdischen Tellerrand
hinaus und dockt ihre ,Mikropidago-
gik‘ — gemeint sind damit Prozesse,
die subsemantisch, affektiv und ereig-
nishaft ausgerichtet sind (vgl. S.140)
— sowie die sogenannte ,vertikale
Pidagogik‘ (d.h. geschlossene, nicht-
flexible traditionelle Pidagogik),
sehr interessant an ,Forma Otwarta’
(poln. ,Offene Form‘), einem (archi-
tektonischen) Lehrprozess nach Oskar
Hansen an (vgl. Towards Open Form:
Ku Formie Otwartej. Warszawa: Fok-
sal Gallery Foundation, 2005). Hen-
ryetta Duerschlag befasst sich mit der
(fotografischen) ,Neuen Sachlichkeit’
und mit Hans Finsler, der einerseits
am Hiihnerei ,[d]ie Obsession mit der
idealen Formwiedergabe schattenfrei,
isoliert aus Zeit und Raum“ (S.148)
erprobte, wohlwissend, dass die ,per-
fekte Darstellung‘ ein Paradoxon zur
(fotografischen) Abbildung der Wirk-
lichkeit ist. Andererseits war Finsler
ein ,unwissender Lehrmeister’, iiber-



Medien/ Kultur

lief} er seine Schiiler:innen trotz seiner
detailreichen Studien der ,guten Form'
ihrem fotografischen Schaffen, ohne
Vorgaben zu machen (vgl. S.1521F.).

Thomas Strissle reflektiert in
»9chreiben/Zeigen® das ,essayistische
Prinzip® und leitet das Wort aus dem
spitlateinischen exagium (ab- oder
erwigen) ab; Strissle geht soweit, arti-
stic research insgesamt als ,essayistisches
Prinzip‘ zu definieren, getrieben von
einer allgemeinen ,Konjunktur des
Essayistischen (S.168). Er beschreibt
eine ,[d]iskrete Setzung® (S.176) von
,Momenten‘ als mégliche Formel fiir
essayistische Praxis — sofern es eine
solche geben kann. Aurel Sieber hin-
terfragt Rituale und Beriihrungen als
isthetische Praxen, seine ,Dialektik
der Bertithrung® ist ,mehrfach dual®,
weil diese Aktivitit mit Passivitit
und auch Oberflichlichkeit mit Inti-
mitit verbinde (vgl. S.184). Wiesel
kontextualisiert schliefilich anhand
der dinischen TV-Serie Herrens Veje
(2017) eine ,Asthetik des Unterbre-
chens“. Das filmische Unterbrechen
illustriert erfolgreich Gedanken-
sprunge, Zeit- und Sprachwechsel (vgl.
S.199). ,Die Serie als Ganze [...] ist
eine einzige Predigt* (ebd.).

Das Schéne an Essays ist deren
Moglichkeit, Gedankenexperimente
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zuzulassen und sich in Gedanken zu
verlieren, Denkpraxis zu betreiben.
Der Band ist eine gelungene Mischung
von eigenen dsthetischen (Mikro-)
Denkprozessen der Autor:innen, die
trotz verschiedener Schwerpunkte in
den jeweiligen Texten von einer fun-
dierten Kenntnis der isthetischen
'Theorie zeugen. Manches ist wirklich
reines Gedankenspiel, manches sehr
komplexe Denkarbeit, die jedoch nicht
weniger bereichernd zu lesen ist. Der
Vorteil an einer Essaysammlung ist,
die Beitridge asynchron lesen zu kon-
nen, die Texte funktionieren dennoch
als zusammenhingendes Gesamt-
konstrukt, beziehen sich hiufig auf-
einander. Mit den Grundbegriffen
dsthetischer Theorie sollte man sich
jedoch vor der Lektiire bereits etwas
auseinandergesetzt haben.

Die alte Krux geisteswissenschaft-
licher Forschung, besonders der Phi-
losophie, dass Manner nur Minner
zitieren und Frauen auch fast aus-
schlieflich Minner zitieren, weil diese
eben seit Jahrzehnten zitiert werden
(mussen), zeigt sich leider auch in die-
sem Buch. Mehr essais, auch zeitgends-
sische Positionen zu betrachten, wiren
wiinschenswert gewesen.

Xenia Kitaeva (Berlin)
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Catrin Misselhorn: Kiinstliche Intelligenz — das Ende der Kunst?
Ditzingen: Reclam 2023 (Was bedeutet das alles?), 152 S.,

ISBN 9783150143551, EUR 8,-

Die Frage nach dem Potenzial der
sich stirmisch entwickelnden KI
bewegt das Kunstsystem und seine
Akteur:innen — dhnlich wie es andere
grofie technische Neuerungen, wie der
Buchdruck oder die Fotografie, zuvor
getan haben. Catrin Misselhorn greift
die nicht seltenen Angste in diesem
sozialen Feld auf, wenn sie (wieder
einmal) angesichts hiermit verbun-
dener Umwilzungen nach dem Ende
der Kunst fragt. Die geistreiche Studie
kennzeichnet die prizise Beschrin-
kung auf die Moglichkeiten der KI
hinsichtlich ihrer Tragfihigkeit,
eigenstindig autonome Kunst herzu-
stellen, und sie verwechselt diese Frage
nicht mit der nach der Moglichkeit
einer dsthetischen Gestaltung insge-
samt, neuen Fertigkeiten der Mimesis
oder gar der vollstindigen Simulation
menschlichen Denkens bis hin zur
Ununterscheidbarkeit, wie wir es aus
dem Turing-Test kennen.

Ausgehend von den Geschichts-
konzeptionen Hegels, aber insbeson-
dere Arthur C. Dantos, entwickelt die
Gottinger Philosophin systematisch
die Moglichkeiten der Unterschei-
dung von Kunst und Objekten, die nur
aussehen wie Kunst. Schon hier fillt
auf, und das ist eine bemerkenswerte
rhetorische Pointe dieses Textes, dass
sich die aktuellen Fragen nach den
Bedingungen und Moéglichkeiten von

Kunst im Rahmen der KI sehr dicht an
den mittlerweile klassischen Fragestel-
lungen beziiglich des Kunstbegriffes
in der Moderne, insbesondere seit
Beginn des 20. Jahrhunderts, entlang
bewegen miissen. Entsprechend geht
Misselhorn von der beunruhigenden
Erfahrung Dantos beim Anblick der
Brillo-Kartons Andy Warhols 1964 in
der New Yorker Stable-Galerie aus, die
wohl fiir damalige Betrachter:innen
nicht weniger irritierend war als die
Unsicherheit in unseren Tagen tber
die Genese von Bildern und Texten,
die zumindest scheinbar aus der Logik
der technischen Apparatur allein ent-
stehen. Misselhorn spekuliert dabei
weniger iber futuristische Perspek-
tiven, sondern reflektiert konkrete
zeitgendssische Formen der digitalen
Kunst, wie sie jetzt mit dem Anspruch,
zugleich Kunst und Produkt kinst-
licher Intelligenz zu sein, allerorten
das Publikum iiberraschen. Deshalb
unterscheidet Misselhorn deutlich
zwischen schwacher und starker KI.
Waihrend erstere ,,auf die Losung kon-
kreter Anwendungsprobleme bezo-
gen ist und menschliche Intelligenz
bestenfalls simuliert, strebt starke KI
das Ziel an, menschliche Intelligenz zu
reproduzieren, einschliefllich echtem
Denken und Bewusstsein“ (S.8). Die
starke KI steckt heute noch in den
Kinderschuhen und wird beim wei-
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teren Gang der Argumente im Text
kaum berucksichtigt, doch es wird
hier noch auf sie zuriickzukommen
sein. Dass etwas kinstlich Gene-
riertes aussieht wie Kunst ist ,in der
Zwischenzeit Wirklichkeit geworden
[...]. Bewusstsein oder die Fihigkeit
wirklich zu denken, sind daftir nicht
notig, weshalb wir uns im Rahmen
dieses Buches immer im Bereich der
schwachen KI bewegen® (ebd.). Hier
wird das Problematische der Situation
deutlich, denn ,bedeutet es nicht das
Ende der Kunst, wenn es KI wirklich
gelingt, Kunstwerke zu erschaffen,
ohne iiber Bewusstsein zu verfiigen
oder denken zu kénnen?“ (ebd.).

Vor allem eine Fragestellung bezie-
hungsweise Behauptung eines Teils
der modernistischen Asthetik wird
durch das Erscheinen schon einer
schwachen KI erneut zum Fokus der
aktuellen neuen Kunsttheorie — die
Frage nach dem Tod des Autors: ,Die
entscheidende Frage lautet somit, ob
es kinstlichen Systemen moglich ist,
eine Idee auszudriicken und genu-
ine Kunst zu schaffen, oder ob diese
Fahigkeit zwingend an menschliche
Subjektivitit geknlpft ist. Kénnte uns
[...] KI-Kunst dazu zwingen, uns von
dieser Vorstellung als einer veralteten
humanistischen Auffassung zu verab-
schieden und eine posthumanistische
Vorstellung kiinstlerischer Kreativitit
zu akzeptieren?” (5.32). Im Gegensatz
zu den einschligigen theoretischen
Ansitzen der Postmoderne wird der-
gestalt in einem neuen Anlauf dar-
gelegt, dass es eben mindestens eine
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hypothetische Autorschaft ist, die dem
Kunstwerk als solches eignen muss,
eine Intentionalitit, die jedes Arte-
fakt unabhingig von seiner konkreten
Erscheinung auszeichnet, nicht ganz
unihnlich der ,Aboutness’ Dantos,
die jedes noch so reduzierte Objekt
erst durch eine ihm {bergeordnete
Referenz zum kiinstlerischen Objekt
macht. Und dies setzt ein bewusstes
Subjekt voraus, das dem Kunstwerk
Sinn gibt (vgl. S.18).

Wie (fast) immer in der jingsten
Geschichte moderner Kunst ver-
schiebt sich der Zugang im Groflen
und Ganzen von einer produktions- zu
einer rezeptionsisthetischen Perspek-
tive. ,Im Anschluss an die vorgeschla-
gene Kunstdefinition bezieht sich die
asthetische Erfahrung eines Kunst-
werks auf die Erfahrung eines Objekts,
das einen verkdrperten Gehalt hoherer
Ordnung besitzt, der auf einen Autor
zurlickgeht. Konzentrieren wir uns
allein auf die Erfahrung als solche,
scheint es vollkommen unerheblich
zu sein, ob dieser Autor tatsichlich
existiert oder nur eine Projektion ist.
Wir haben zwar festgestellt, dass rein
hypothetische Konstrukte von Autor-
schaft unzureichend sind, weil der
Status und die Identitit eines Kunst-
werks auf diese Weise nicht festgelegt
wird. Doch fiir die dsthetische Erfah-
rung reicht es vllig aus — so kénnte
man argumentieren —, wenn das
KI-generierte Objekt als ein Stimu-
lans betrachtet wird, dem jeder seine
Autorvorstellung unterlegen kann®

(5.94). Auch hier wiederholt KI-gene-
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rierte Kunst nur die Uberschreitungen
des Kunstbegriffs beziehungsweise der
Vorstellungen davon, was kunstwiirdig
ist, wie wir es von der Dynamik der
High Art der letzten 200 Jahre ken-
nen. Die entscheidende neue Frage
bleibt demgegeniiber, welche spezi-
fischen Perspektiven die KI-Kunst
mit ihrem neuartigen Material nahe-
legt? Misselhorns Essay systematisiert
einige dieser Zuginge glinzend; erst
gegen Ende, im Kapitel ,Mensch oder
KI — ein Unterschied fir die dsthe-
tische Erfahrung?“ (S.93-110) verliert
sie etwas an Schirfe der Argumenta-
tion, etwa wenn sie die Konzeption
vom Autor als Freund des Rezipie-
renden von Wayne C. Booth (vgl. 7be
Company We Keep: An Ethics of Fiction.
Berkeley: University of California
Press, 1988) anfiihrt. Eigentlich hitte

MEDIENwissenschaft 04/2024

die Argumentation des Bandes hier
schon enden kénnen und die Frage
nach dem Kunststatus der schwachen
KI wire als weitere Variation moder-
ner autonomer Asthetik beschrieben.
Das wire allerdings keine Beruhi-
gung fir konservative Gemiiter, denn
die Weiterentwicklung einer starken
K1, die jetzt erst nur in rudimentiren
Anfingen existiert, ldsst wahrlich
revolutiondre Verinderungen erwar-
ten. Der Essay von Misselhorn ist
nicht nur hinsichtlich seiner systema-
tischen Argumentation und so prizi-
sen wie klaren Sprache unbedingt zu
empfehlen — nicht zuletzt, weil er auf
elegante Art und Weise zur Ordnung
im Diskurspotpourri tiber die jingsten
digitalen Revolutionen ruft.

Norbert M. Schmitz (Kiel/Wuppertal)
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Anne Grafe: Langeweile aushalten: Kontingenzerfahrung in der

Gegenwartskunst

Berlin: Kadmos 2024, 226 S., ISBN 9783865995421, EUR 29,80
(Zugl. Dissertation an der Hochschule fiir Gestaltung Offenbach, 2022)

In ihrer 2022 verteidigten und jetzt
publizierten Dissertation stellt Anne
Grife die vorderhand durchaus ketze-
rische Frage, inwiefern das Spiel mit
der Langeweile des Publikums fir
zeitgenossische Kunstwerke tiberhaupt
konstituierend geworden ist. Ausge-
hend von Walter Benjamins provo-
zierendem Credo, Langeweile sei ,die
Schwelle zu grofen Taten® (,, Konvolut
D: Die Langeweile, ewige Wieder-
kehr.“ In: ders.: Das Passagenwerk. Ges.
Schriften, Bd.5. Frankfurt: Suhrkamp,
1983, S.156-178, S.161) wird gefragt,
ob und inwiefern mit Susan Sontag
und anderen Kunstkritiker:innen der
1960er Jahre tatsichlich (immer) gelte,
langweilige Kunst sei interessante
Kunst (vgl. S.26).

Die weit verzweigte philosophisch-
dsthetische oder gar psychologische
beziehungsweise neurowissenschaft-
liche Diskussion um das Phinomen
der Langeweile wird hier nur gestreift
beziehungsweise ibergangen, um
umso deutlicher die zentrale und pro-
duktive Rolle des ,, Aushalten[s] einer
ausgestellten Langeweile“ (5.29) bei
der Rezeption zeitgendssischer Kunst
herauszuarbeiten, etwa als ,Motor der
Kritik“ (S.28). Dieser weitgehende
Verzicht aufs Grundsitzliche ist eine
kluge Entscheidung, denn die zentrale,
im Kern rezeptionsisthetische Frage,

wer mit welchem Recht das Verdikt
des Langweiligen aussprechen und
damit tberhaupt von ,Praktiken der
Langeweile in der Gegenwartskunst®
(5.29) sprechen kann, wird so ebenso
umgangen wie auch das Problem der
(eigentlich) poststrukturalistisch-
kunsttheoretischen Verabschiedung
des Subjekts, an das Langeweile phi-
nomenologisch doch konstitutiv gebun-
den scheint. Dasselbe gilt auch fur die
Frage, ob es tatsichlich die in der Tra-
dition von Frances Colpitt (vgl. ,The
Issue of Boredom: Is it Interesting?*
In: Journal of Aesthetics and Art Criticism
43, 1985, 5.359-365) dann im Haupt-
teil von Grifes Untersuchung beispiel-
haft angefithrten Kunstwerke sind, die
langweilen, oder ob bereits ihr institu-
tionalisierter Zugang, insbesondere das
(;theoriefetischisierende’) kuratorische
Denken der Zeit, Langeweile erzwingt.

Grifes spannenden Streifzug
entlang diverser Positionen ,anstren-
gender’ Kunst strukturieren nun vier
Formen der Langeweile: Langeweile
buchstiblich als Dehnung der Zeit
(mit Sharon Lockhart, Hiroshi Sugi-
moto und Albert Serra), Langeweile
als Wiederholung (mit Zoe Leonard,
Heiner Goebbels und Gregor Schnei-
der), Langeweile im Dazwischen —
die Aufmerksamkeit will woanders
hin (mit Bruce Nauman, Manon de
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Boer und der Ambient Music) — und
schlieflich, besonders auch vor dem
Hintergrund der digitalen Revolution,
der ,postmodernen’ Langeweile als
Zuviel, etwa als Folge einer Ubersit-
tigung (mit Cosima von Bonin, Anne
Imhof und Camille Henrot).

Ein wenig storend ist allein, dass
die Rolle der ,Kontingenzerfahrung*
(S.28) — konstitutiv oder nur eine
Spielart des Langweiligen? -
und auch das Verhiltnis des zur
Debatte stehenden Phinomens zur
Gegenwartskultur insgesamt, die eine
des ,,Zuviel“ und der ,,Uberforderung“
(S.35) sei, doch unklar bleiben.
Denn diverse sperrige Werke der
Moderne — von der monochromen
Malerei iber den Minimalismus
bis zu Andy Warhols Sleep (1964)
und vieles andere mehr — waren
gewiss fir ein bestimmtes, von der
Kulturindustrie mit allerlei Reizen
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verwohntes Publikum ebenfalls
Jangweilig. Und das grofle Zuviel in
der Kultur ist schon zu Baudelaires
Tagen beklagt worden. Uberhaupt
wire hier auf einen (fragwirdigen,
Grife gewiss fernliegenden) impli-
ziten Konservatismus der Argumen-
tation hinzuweisen, dem in seiner ge-
genaufklirerischen Feier von ,Grofie
— und in der Postmoderne dann eben
Intensitit, Erhabenheit oder Prisenz
oder des Rauschs der Sinne — an
der jeweils neuen Kunst traditionell
manches verdidchtig gewesen ist
(wie womdglich gar noch immer der
fehlende Nachweis handwerklicher
Meisterschaft).

Wie dem auch sei: Grife legt hier
eine wichtige Untersuchung vor, die
zu weiterer, moglicherweise systema-
tischerer Forschung anregt.

Jiirgen Riethmiiller (Stuttgart)
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Kaitlin Tonti (Hg.): Fix-It Fics: Challenging the Status Quo

through Fan Fiction

Wilmington: Vernon Press 2024, 199 S., ISBN 9781648898143, EUR 97,-

Das Ende von Losz (2004-2010) war
hanebiichen? Der Epilog von Harry
Potter unertriglich plump? Eigent-
lich hitten Sherlock und Watson ein
Liebespaar werden sollen, und Glenn
Rhees Serientod in The Walking Dead
(2010-2022) war drgerlich und sinn-
los? Wenn sich Fans tiber ein unzu-
friedenstellendes Handlungselement
argern, kann dies eine Triebfeder fiir
Kreativitit werden, indem sie selbst
zu Tastatur oder Stift greifen und die
geliebte Geschichte nach eigenen Vor-
stellungen weiter-, um- oder neuerzih-
len. Beim Verfassen von Fanfictions
steht also nicht selten der Wunsch im
Vordergrund, einen Aspekt des Fanob-
jekts zu korrigieren, zu ,fixen".

Fix-It Fics: Challenging the Sta-
tus Quo through Fan Fiction ist ein
Sammelband zu einem vielverspre-
chenden und facettenreichen Thema,
was sich auch in der Unterschied-
lichkeit der Forschungsgegenstinde
niederschligt, die in den insgesamt
elf Aufsdtzen perspektiviert und
analysiert werden: von Fanfiction als
Antwort auf die Marginalisierung
queerer Figuren in Mainstreamme-
dien (Perceville Forester) iiber die
Funktion von Alpha/Beta/Omega-
Fanfiction (Paige Hartenburg) oder
die Rolle von Jiddisch und judischer
Kultur in Fanfictions (Ethan Calof)
bis hin zu Harry-Potter-Fanfilmen

(Jordan Hansen) und Superhelden-
satiren in Musicalform (Meghan N.
Cronin).

Obgleich die in der Einleitung
greifbare Euphorie der Herausgebe-
rin Kaitlin Tonti fiir den Gegenstand
gut nachzuvollziehen ist, ist es bedau-
erlich, dass dies zu Lasten einer aus-
reichend differenzierten Lancierung
des Themas geht. So ignoriert die dem
Buch zugrundeliegende reduktionis-
tische Primisse die vielen Formen
von und diversen Beweggrinde fir
das Verfassen/Lesen von Fix-its und
engt sie auf einen progressiv-aktivis-
tischen Impuls ein: ,[T]his collection
will explore the genre as a means of
advocacy and activism. Fix-it fics allow
writers to advocate for overlooked and
underappreciated cultures and groups,
and when in conversation with each
other, it becomes a form of activism.
As both advocacy and activism, fix-
it fics serve as both a personal evo-
lution for the individual writers and
as an extension of awareness into the
larger public that challenges hetero-
normative, abled, and white privileged
perspectives. In other words, the fix-
it fic author writes with the intention
of changing the status quo® (S.viiif.).
Dies trifft offensichtlich in ganz vielen
Fillen zu, solche Verallgemeinerungen
verstellen aber den Blick fir die Viel-
falt und Komplexitit von Fix-its.
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Neben dem ersten Beitrag ,Fan
Fiction Fixes for Queer Erasure in
Mainstream Media“, der unter anderem
tiberzeugend aufzeigt, inwiefern Harry-
Potter-Fix-its unter dem Schlagwort
,JEWE - Epilogue? What Epilogue?
sowohl der heteronormativen Auflo-
sung des Stoffs als auch den transpho-
ben Statements der Autorin Joanne K.
Rowling begegnen (dies fokussiert auch
der Aufsatz von Laura Tolbert) und
damit einen gréfleren kulturellen Kon-
text kritisieren, der ,exhausts, excludes,
and frustrates the marginalized“ (S.16),
liefern gerade die Beitrige von Har-
tenburg und Amanda Boyce wertvolle
Einsichten, die iber ein spezifisches
Fanobjekt oder Fandom hinausweisen.
Hartenburg hat mit ,Beyond the Knot*
einen differenzierten und sachlichen
Beitrag zum durchaus auch von vielen
Fanfictionautor:innen mit Naserimp-
fen betrachteten Omegaverse-Subgenre
vorgelegt, der ausgewogen dessen kri-
tisches Potenzial ebenso wie die repro-
duzierten patriarchalen Strukturen und
reaktiondren Biologismen adressiert.
Boyces Beitrag , The Fix-It-Novel trigt
dem Aspekt der Kommerzialisierung
von Fanfiction Rechnung — bekannte
Beispiele sind Cassandra Clare und
Rainbow Rowell — und perspektiviert
die damit einhergehenden Verschie-
bungen in den Machtverhiltnissen
zwischen Autor und Fan, zwischen
,offiziellem‘ Text und Fantext: ,While
the fix-it fic aims to ,repair’ what the fan
author perceives as wrong, problema-
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tic, or unsatisfactory in canon, the fix-it
novel [...] additionally seeks to mend
the increasingly weary relationship
between fans and the commercial texts
they consume. The fix-it novel incor-
porates both fan fiction and commer-
cial writing examples in its narrative,
challenging and aiming to renegotiate
the hegemonic structures between fan
authors and commercial authors by jux-
taposing the two types of writing and
their emotional merit and then pushing
this discourse into the narrative’s public
sphere” (5.143).

Die Aufsitze in Fix-It Fics fiih-
ren vor Augen, dass Fans aktiv an der
Gestaltung von Kultur und Gesell-
schaft teilhaben, indem sie etablierte
Normierungen und Machtverhilt-
nisse herausfordern. Der Band liefle
sich zum Ausgangspunkt nehmen, um
auch iber Machtstrukturen innerhalb
von Fandoms nachzudenken — Boyces
Beitrag weist bereits in diese Richtung.
Denn es dringt sich bei der Lektire
durchaus die Frage auf, welche Formen
von Kanonisierung durch Fix-it-Fics
innerhalb einer bestimmten Commu-
nity ausgelést und vorgenommen wer-
den und mit welchen Konsequenzen,
welche Lesarten durch Big Name Fans
eine Fangemeinschaft dominieren
kénnen, welche neuen Normierungen
eine Fancommunity hierdurch etabliert
und wie Transgressionen und Regel-
verstofie sanktioniert werden.

Vera Cuntz-Leng (Marburg)
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Bereichsrezension.: True Crime
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Mary Angela Bock: Seeing Justice: Witnessing, Crime and

Punishment in Visual Media

New York: Oxford UP 2023, 292 S., ISBN 9780190926984, GBP 64,-

Judith May Fathallah: Killer Fandom: Fan Studies and the

Celebrity Serial Killer

Bethlehem: mediastudies.press 2023 (Media Manifold, Bd.2), 241 S.,
ISBN 9781951399238, USD 21,40 (0A)

Anne Kaun, Fredrik Stiernstedt: Prison Media: Incarceration and
the Infrastructures of Work and Technology

Cambridge: The MIT Press 2023 (Distribution Matters), 193 S.,

ISBN 9780262374330, USD 35,- (0A)

True Crime wird in der Form von
Podcasts, Magazinen oder auf Net-
flix laufenden Serien vor allem in den
letzten Jahren immer dominanter,
dennoch gibt es im deutschen Sprach-
raum noch sehr wenige Werke, die
sich medienwissenschaftlich mit die-
sem Thema beschiftigen. Im Unter-
schied dazu sind in den letzten Jahren
im angloamerikanischen Raum sehr
viele Arbeiten erschienen, die sich auf
verschiedenen Ebenen mit der Kultur
von Verbrechen beschiftigen. Bei-
spielsweise betrachtet Tanya Horeck
in Justice on Demand: True Crime in the
Digital Streaming Era (Detroit: Wayne
State UP, 2019) die Popularitit von
True Crime als Ergebnis einer tber
Plattformen und Internet gesteuerten
Affektkultur. Diana Rickard fiihrt
in 7he New True Crime: How the Rise
of Serial Story Telling is Transforming

Innocence (New York: New York UP,
2023) ahnliche Griinde an, um die
Verlagerung des Fokus von True Crime
von Fragen der Schuld und Bestrafung
auf Fragen der Unschuld und der Kri-
tik an Polizei und Rechtssystem zu
erkliren. Dariber hinaus gibt es auch
einige Reader, die mit dem Fokus etwa
auf Queer Culture nicht mehr nur
allgemein Aspekte der Kriminologie
und Verbrechenskultur ansprechen:
The (Mis)Representation of Queer Lives
in True Crime (London/New York:
Routledge, 2024), herausgegeben
von Abbie E. Goldberg, Danielle C.
Slakoff und Carrie L. Buist, oder der
von Karen Boyle und Susan Berridge
herausgegebene Routledge Companion
to Gender, Media and Violence (London/
New York: Routledge, 2024).

Die hier besprochenen Werke

eréffnen noch weitere medienwis-
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senschaftliche Perspektiven: durch
ethnografische Forschung zur Ver-
brechensberichterstattung in Seeing
Justice von Mary Angela Block, in
der Beschiftigung mit der Mediali-
tit von Gefingnissen in Prison Media
von Anne Kaun und Fredrik Stiern-
stadt sowie durch die Anwendung von
Ansitzen der Fan Studies auf das Phi-
nomen ,Serienkiller in Killer Fandom
von Judith May Fathallah. Alle drei
Biicher reduzieren sich allerdings nicht
auf einen medienwissenschaftlichen
Blick auf Verbrechenskultur, sondern
machen deutlich, wie die Medienwis-
senschaft selbst von diesem Thema
profitiert.

So geht zum Beispiel Seeing Justice
von Bock, die als Associate Professor
Journalistik und Medienwissenschaft
in Austin lehrt, auf ihre frihere
Arbeit als Fotografin und Reporterin
zuriick. Anekdotische Erinnerungen
begleiten eine Auseinandersetzung mit
der medialen Rahmung von Justiz-
und Polizeiarbeit. Dabei operiert sie
zum Teil medienhistorisch, wenn
sie zum Beispiel die Geschichte der
fotografischen und journalistischen
Reprisentationen von Hinrichtungen
und Lynchjustiz vom o6ffentlichen
Spektakel hin zu dem kompletten
Unsichtbar-werden von Hinrichtungen
heute erfasst und somit die damit
zusammenhingende komplexe
Dialektik von Sichtbarkeit und
Unsichtbarkeit des Strafens erfasst (vgl.
S.52). Impulsgeber dieser Forschung
und der Darstellung dieses Prozesses
ist natirlich Michel Foucault und
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seine klassische Studie Uberwachen
und Strafen: Die Geburt des Gefingnisses
(Frankfurt: Suhrkamp, 1977), die
die moderne Disziplinargesellschaft
mit dem Unsichtbar-werden des
Strafens korreliert. Bocks Studien zu
perp walks zeigt aber, welche Rolle
Sichtbarkeit in der amerikanischen
Verbrechenskultur (wieder) spielt. Perp
walks sind audiovisuelle Darstellungen
von Menschen, die mit Gerichtsfillen
in Zusammenhang stehen und deren
Reprisentation gegen ihren Willen
erzwungen wird (vgl. S.54). Mit
Nick Couldry macht Bock deutlich,
welche Bedeutung perp walks als
Medienrituale haben und welch
problematische Rolle sie spielen, weil
sich Journalist:innen zu Werkzeugen
einer Vorverurteilung machen, die
automatisch mit ihrer fotografischen
Aufnahme verbunden wird, und sie
damit ,status degradition ceremonies*
(5.58) mitermdglichen. Es wird
durch die Erkundungen im Milieu
der Gerichtsreporter:innen und der
dabei gesammelten Aussagen auch
deutlich, wie diese ihre Verstrickung
in problematische Formen der
Herstellung ,disziplinarischer Bilder
(vgl. S.56) reflektieren und wie
bestimmte Medien auf die Kritik
und Selbstkritik reagieren und die
Produktion von perp walks stoppen.
Eine dhnliche Diskussion macht
Bock an mug shots fest und zeigt
hier vor allem durch die diskursive
Rahmung des Falles eines weiflen
Studenten, der eine Mit-Studentin
vergewaltigt hatte, welche Bedeutung
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diese Polizeifotos haben. Die Diskus-
sion dariiber, warum zunichst kein
mug shot verfigbar war und ob die pri-
vilegierte Stellung als weifler Student
eines Elitecolleges eine Rolle spielt,
wie die Veréffentlichung der Auf-
nahme schliellich erzwungen wurde,
welche Rolle Rassismus dabei spielt,
wenn selbst die Abbildungen von
unschuldigen Schwarzen in Zeitungen
hiufig an mug shots erinnern oder aus
diesem Kontext stammen, welche Dis-
kussionen liber sexuellen Missbrauch
durch die Veroftentlichung angesto-
flen werden, aber wie problematisch
es dennoch ist, dass die Prominenz des
Falles und der mediale Diskurs darii-
ber diesen Mann zur Verkdrperung
von sexueller Gewalt an sich werden
lassen (vgl. S.121), offenbart auf vielen
Ebenen, warum eine medienwissen-
schaftliche Diskussion von True Crime
relevant ist. Diese und weitere Aspekte
der Reprisentation von Kriminalitit
und der dabei beteiligten sozialen For-
mationen, die zivilgesellschaftliche
Projekte zur Uberwachung von Poli-
zeiarbeit mit Video einschliefft, oder
die sich mit der Medienpolitik von
Polizeibehorden beschiftigt, machen
dieses Buch zu einem interessanten
medienwissenschaftlichen Werk,
durch das viel tiber die Medien- und
Justizkultur der USA gelernt werden
kann.

Prison Media hat eine noch stirkere
Bindung an Foucault und Uberwachen
und Strafen. Die Autor:innen nehmen
aber eine interessante, wenn auch
eigentlich naheliegende Perspektive
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ein. Statt wie die meisten Foucault-
Lekturen das moderne Gefingnis als
Modell und Symbol der Disziplinar-
gesellschaft zu begreifen (hier werden
als Beispiel die Arbeiten von Marc
Andrejevic genannt), setzen Kaun
und Stiernstedt direkt daran an, wie
Foucault das Gefingnis als Raum der
Uberwachung und der Dokumenta-
tion der Handlungen von Menschen
beschreibt und sich dies auf die aktu-
elle und vergangene Gefingniskultur
Ubertragen lisst (vgl. S.68). Prison
Media stellt sich die Frage nach der
konkreten Medialitit des Raums und
der Institution des modernen Gefing-
nisses. Dabei beziehen sich Kaun und
Stiernstedt, die Medien- und Kommu-
nikationswissenschaft an der Univer-
sitit Sodertorn in Stockholm lehren
und forschen, vor allem auf den schwe-
dischen Kontext als Untersuchungsge-
genstand. Es geht ihnen weniger um
mediale Reprisentationen des Gefing-
nisses, sondern — wie im Anschluss
an diese neue Forschungsrichtung
der Medienwissenschaft betont wird
— konkret um die Medieninfrastruk-
turen, die mit dem Gefingnis als
Architektur und
in Verbindung stehen (vgl. S.3), wie
diese sich entwickelt haben und heute
in Form von smarten Technologien
wie Armbindern und automatisierter
Kameraiberwachung eingesetzt wer-
den oder wie Gefingnismedien zu
Grenzobjekten im Sinne von Geoffrey
C. Bowker und Susan Leigh Star (vgl.
Sorting Things Out: Classification and its
Consequences. Cambridge: MIT Press,

als Arbeitsraum
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1999) werden (vgl. S.17). Die Mediali-
tat manifestiert sich hier auf besondere
Weise, da das Gefingnis ein gesell-
schaftlicher Ort zur Stabilisierung
der Ordnung ist und gleichzeitig ein
marginalisierter, unsichtbarer Raum,
dessen Funktionieren allein darauf
beruht, verborgen zu werden und eine
andere Zeitlichkeit hervorzubringen
(vgl. S.4). Interessante Aspekte dieser
Untersuchung sind zum Beispiel die
Beobachtung einer Entwicklung vom
Ausschluss von Medien in der Zeit der
Inhaftierung zum Einsatz von Medien
und der Ermutigung zur Mediennut-
zung als Teil moderner Ansitze wie
der Reformierung von Menschen oder
ihrer Erziehung zu einer Selbstre-
gulierung mit Hilfe von Medien zur
Selbst- und Fremddokumentation von
Verhalten und einer responsibilization
der Insass:innen (vgl. S.14). Die Stu-
dien dieses Buches beziehen sich in
der Folge auf Zeit, Architektur und
Arbeit und kommen zu iiberraschen-
den Erkenntnissen, wenn nicht nur die
Entwicklung von der totalen Uberwa-
chung zu der Industrialisierung des
Gefingnisses und der Organisation
von Arbeit nachgezeichnet wird, son-
dern auch darauf hingewiesen wird, in
welcher Weise diese industrialisierten
Gefingnisse an der Produktion von
Medien etwa in der Form von Dru-
ckererzeugnissen beteiligt waren (vgl.
S.64). Diese Industrialisierung ver-
dndert in Folge von neoliberalen Pri-
vatisierungen und der 6konomischen
Organisation des Bestrafungsregimes
der USA und seiner massenhaften
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Inhaftierung von Menschen ihre
Ausrichtung (vgl. §.31): ,The penal
history, then, can also be interpreted
as a form of media and communica-
tions history in which communicative
ideals, media technologies, and media
infrastructure, together with other
social and cultural changes, produce
different penal regimes that crystallize
and materialize in different kinds of
policies in prison practices as well as
in architecture and buildings® (S.36).
So dreht sich das Buch auch immer
wieder um die Frage, welchen Einfluss
etwa Uberwachungstechnologien und
der Einsatz von GPS und Tracking-
software auf die Veralltiglichung die-
ser Technologien in der Gesellschaft
allgemein ausiibt (vgl. S.128).
Fathallahs Killer Fandom ist
in dieser Auswahl das vielleicht
iberraschendste Werk, was
Beitrag zur Medienwissenschaft
angeht. Im Unterschied zu den anderen
Publikationen verortet sich das Buch
explizit in der populdren Kultur von
True Crime, versucht allerdings in
einem Extrem- und Grenzfall von
Fankultur, die mit den Mitteln der
Fan Studies erkundet werden konnen,
dieses Feld und dessen Verbindung mit
der Konvergenzkultur (vgl. Jenkins,
Henry: Convergence Culture: Where
0Old and New Media Collide. New York:
New York UP, 2006) und zu digitalen
Plattformen wie TikTok oder YouTube
zu bestimmen. Immer wieder geht es
um folgende Frage: ,How far, then,
can serial killer fandom be understood

through a fan studies lens?“ (S.30).

den
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Dabei steht die Komplexitit dieses
Fantums im Mittelpunkt, das sich
weder auf eine Widerstindigkeit
noch auf eine Komplizenschaft
mit den Medien reduzieren lasse.
Eine grundlegende These ist, dass
sich mit Fans von Serienkillern die
Pathologisierung von Fankultur nicht
nur fortsetzt, sondern intensiviert
(vgl. S.1), was in Abgrenzungs- und
Rechtfertigungsdiskursen seinen
Ausdruck findet. Die Arbeit versucht
aber auch zu bestimmen, ob es
tiberhaupt so etwas wie eine Fankultur
von Serienkillern gibt oder ob diese
wegen ihrer Stigmatisierbarkeit
durch eine aggressive Abgrenzung
zur Stabilisierung der ebenfalls
problematischen Identitit von True-
Crime-Fans beitrigt (vgl. S.16). Aber
auch innerhalb der Serienkiller-Fans
gibt es Versuche, den ,wahren‘ und nicht
pathologischen Fan von Serienkillern
wie Richard Ramirez, die sich fiir
den Fall und seine kriminalistischen
Aspekte interessieren, von dessen
,pathologischen’ Fans, die ihn zu einem
Objekt sexueller Begierden machen,
abzugrenzen (vgl. S.49).

Die Arbeit skizziert eine Vorge-
schichte des Serienkiller-Fantums
in frithen Formen von Fantourismus
im 19. Jahrhundert, der sich auf den
Fall von Jack the Ripper bezog, aber
Fathallah interessiert sich vorwiegend
fiir die Kreativitit von Fans, die sich
im Sinne von John Fiske (vgl. Televi-
sion Culture. New York: Routledge,
1987) einen offenen producerly text
aneignen und fortschreiben (vgl. S.8),
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Memes und Gifs und vor allem auch
Fanfiction erstellen und in einem spie-
lerischen, nicht immer ernst gemeinten
Umgang mit Symbolen ihrem Fantum
einen performativen Charakter geben
(vgl. S.29). Fathallah untersucht dafiir
verschiedene Plattformen wie YouTube
oder auf Fanfiction spezialisierte Sei-
ten und fordert etwa Werke zu Tage,
die eine alternative Realitit aufbauen,
in der die Kindheit von Serienmordern
wie Jeffrey Dahmer ,korrigiert’ wird
und sich diese zu liebevollen, nicht
mordenden Personen entwickeln (vgl.
S.72). Fathallah zeigt auf, inwiefern
sich diese Umdeutungen als zexrual
poaching im Sinne von Henry Jenkins
(vgl. Textual Poachers: Television Fans
and Participatory Culture. London:
Routledge, 1992) darstelle, da in den
dominierenden Medien das Herstellen
eines Status von Unschuld keine Rolle
spiele (vgl. S.87). Ahnlich gelagert
ist ein feministisches und damit poli-
tisches zextual poaching im Zusammen-
hang mit der Serienmérderin Aileen
Wournos, deren Morde von Fans als
Proteste gegen sexuelle Gewalt von
Minnern umgedeutet werden (vgl.
S.90).

Fathallah zeigt auch,
verschiedene Formen der Aneignung
plattformabhingig gestaltet sind, dass
etwa die Produktionen von Videoclips
auf YouTube oder TikTok stirker
einer queeren Community verhaftet
seien als die Produkte, die sich auf
Jklassischen‘ Seiten und in Fanfiction-
Foren finden (vgl. S.110). Auch in

ihrer Auseinandersetzung mit der

wie
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Gemeinschaftsbildung in sozialen
Netzwerken und ob es Communitys
von Serienkiller-Fans geben kann,
schlieft Fathallah an viele Arbeiten
aus den Fan Studies zu den affektiven
Momenten der Mediennutzung an
und verortet dieses Thema in der
Medienwissenschaft.

So offenbart sich in allen Biichern
ein grofles medienwissenschaftliches
Potenzial von True Crime und
Auseinandersetzungen mit Ver-
brechenskultur, das von den Arbeiten
genutzt wird, um Werke zu schaffen,
die auch etwas zur Medienwissenschaft
beizutragen haben und dartber
hinausgehen. Deutlich kommt hierbei
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zum Ausdruck, dass sich medien-
wissenschaftliche Theorien auch auf
solch exotische und extreme Bereiche
der Kultur anwenden
Dartber hinaus offenbart sich auch
so etwas wie eine Logik der Kultur
der wahren Verbrechen, die mit der
Mediendkologie digitaler Medien
und der von ihr
Offentlichkeiten korrespondiert oder
wie in Prison Media die Metapher des
Gefingnisses und der Uberwachung
wieder zur Infrastruktur, Medialitit
und Architektur wirklicher Ge-

fingnisse werden ldsst.

lassen.

konstruierten

Herbert Schwaab (Regensburg)
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Miriam Grabenheinrich: Journalismus und Diversity: Umgang
mit kultureller Diversitéat in der journalistischen Praxis und
Konsequenzen fiir die Aus- und Fortbildung

Wiesbaden: Springer VS 2023, 414 S.

Obwohl der deutsche Diskurs um
Migration und Integration seit der
Flichtlingskrise 2015 und gegenwirtig
infolge der Fluchtlinge aus der Ukraine
intensiver geworden ist, sind Menschen
mit Migrationshintergrund in der
journalistischen Berichterstattung
nach wie vor marginalisiert und
mit Negativitit assoziiert, wobei
die interkulturelle Sensibilisierung
von Journalist:innen eher gering
einzuschitzen ist und speziell in ihrer
Aus- und Weiterbildung bislang kaum
berticksichtigt wurde. Die vorliegende
empirische und theoriebasierte
Arbeit von Miriam Grabenheinrich
Journalismus und Diversity thematisiert
mittels kritischer ethnologischer
Perspektiven, wie Diversitit im
Journalismus multidimensional sowie
intersektional konzeptualisiert sein
kann, und sie versucht, vorhandene
Licken — nicht zuletzt mit konkreten
Hinweisen fir die Aus- und
Fortbildung in der journalistischen
Praxis, in der die Autorin selbst titig
ist — zu schliefien.

., ISBN 9783658391881, EUR 69,99

Nach der Einleitung zu den Frage-
stellungen, dem Aufbau der Arbeit und
deren Verortung in der Angewandten
Ethnologie befasst sich das zweite
Kapitel (S.21-42) mit dem journalisti-
schen Berufsfeld in Deutschland, und
zwar auf den Ebenen Mediensystem,
Nutzer:innen und Journalist:innen.
Dabei wird skizziert, in welchem
Spannungsfeld von Machtverhiltnis-
sen, unternehmerischen Interessen
und redaktionellen Routinen, aber
auch unter Bertcksichtigung von Nut-
zungsverhalten und den personlichen
Denkmustern der Journalist:inen sowie
des zunehmenden Zeit-, Kosten- und
Quotendrucks in den Redaktionen die
Themenauswahl vorgenommen wird
und so eine spezifische mediale Wirk-
lichkeit konstruiert wird.

Das dritte Kapitel (S.43-114)
beschiftigt sich ausgiebig mit dem
Forschungsstand zur Berichterstattung
tiber Zuwanderung und Menschen mit
Migrationshintergrund, wobei einfiih-
rend zwischen verschiedenen Migra-
tionsarten differenziert wird. Die
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anschliessende Meta-Analyse basiert
auf 87 Inhalts- und Diskursanalysen
zur kulturellen Diversitit, welche vor
allem die tberregionale Berichter-
stattung der Printmedien untersucht
haben, wobei in einem weiteren Schritt
auf Menschen mit afrikanischem Hin-
tergrund fokussiert wird.

Den theoretischen Rahmen der
Studie bildet das vierte Kapitel (S.115-
140), wobei sich als Fragestellung
ergibt: Inwieweit beschiftigen sich
Journalist:innen in der Praxis, Aus-
und Fortbildung mit kultureller
Diversitit, welchen Bedarf haben sie
diesbezuglich, und wie lisst sich dieser
in Diversity-Trainings berticksichtigen
(vgl. S5.6)? Zielsetzung diesbeziiglicher
Bestrebungen ist ein ausgewogener
Umgang mit der gesellschaftlichen
Vielfalt sowie der Adressierung ihres
Nutzens fir Wirtschaft, Politik und
Gesellschaft. Allerdings fokussieren
nach der Autorin die bisherigen
Bestrebungen zu stark auf die Funktion
der Medien bei der Integration von
Migrant:innen in eine vermeintlich
homogene (National-)Kultur. Darum
sei eine kritische Auseinandersetzung
mit dem Kulturbegriff sinnvoll,
wobei in ihrem Forschungsprojekt die
sogenannte Postkoloniale Theorie als
Denkansatz gewihlt wurde.

Im funften Kapitel (5.141-158)
wird sodann das methodische Vorge-
hen zur Analyse des journalistischen
Umgangs mit kultureller Diversitit
beschrieben — und zwar einerseits
die quantitative Inhaltsanalyse der
Berichterstattung tber Menschen
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mit afrikanischem Migrationshinter-
grund (WDR-Lokalzeit 1998-2011,
N=4.351 und Newue Westfilische 2010,
N=373) sowie die qualitative Inhalts-
analyse (WDR-Lokalzeit 2011-2018,
N=36) und andererseits die Fokus-
gruppenanalyse zur journalistischen
Praxis, Aus- und Fortbildung in
zwolf journalistischen Hochschul-
seminaren (2010-2011, N=187), mit
teilnehmender Beobachtung bei zwei
Fortbildungen (2010 und 2011) sowie
dem Testdurchlauf von zwei Diversity-
Trainings fur Journalist:innen (2011
und 2012, N=36).

Schlieflich wird die Auswertung
der Analysen zur Berichterstattung und
zur journalistischen Praxis, Aus- und
Fortbildung ausfithrlich im sechsten
Kapitel (5.159-224) prisentiert. Zur
Berichterstattung werden einseitige
Positionen und Perspektiven, statische
Diversititskategorien und mangelnde
Hintergrundinformationen
Schwichen konstatiert und kritisiert.
Die Fokusgruppenanalysen, zusammen
mit Unterrichtsbeobachtungen
und schriftlichen Befragungen bei
Diversity-Trainings wiederum zeigten
unter anderem, dass das Thema
,Diversity* im Journalistikstudium
kaum vorkommt und auch in
den Redaktionen praktisch nicht
beriicksichtigt wird. Zudem
reflektieren Journalist:innen ihre
Reprisentationsmacht beziiglich
Themenselektion und -reduktion nur
selten. Obwohl praktisch alle befragten
Journalist:innen ihr Interesse an einem
Diversity-Training bekundeten,

als
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dominierte der Wunsch nach nicht
zu viel Theorie und vor allem einem
Praxisbezug, etwa in Form von
positiven wie negativen Beispielen.
Im umfangreichen siebten Kapi-
tel (5.225-274) steht sodann der Pra-
xistransfer aufgrund der vielfiltigen
Ergebnisse mit den entsprechenden
Schlussfolgerungen in Form der Kon-
zeption eines Diversity-Trainings fiir
Journalist:innen im Zentrum, geleitet
von der Frage: Wie lassen sich die theo-
retischen und empirischen Erkennt-
nisse der Forschungsarbeit didaktisch
sinnvoll vermitteln? Dabei werden die
Ergebnisse sowohl der Inhaltsanalysen
(vgl. S.223) wie der Fokusgruppen-
gespriche (vgl. 5.224) zusammenfas-
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send tabellarisch festgehalten; daraus
ergibt sich ein didaktisches Modell (vgl.
S.226) fur die Konzeption, Durchfiih-
rung und Evaluation des Transfers in
die Praxis in Form eines Diversity-
Trainings zur Festigung der Diver-
sity-Kompetenz von Journalist:innen.
Und in der abschlieffenden Diskussion
(5.275-300) werden die Gesamtergeb-
nisse auf die theoretischen Grundlagen
zurlickbezogen und als Ausblick sehr
detaillierte Anregungen fiir die ange-
wandte Ethnologie in Forschung, Lehre
und Umgang mit Medien festgehalten
— leider ohne Bezug zur Medienwis-
senschaft.

Heinz Bonfadelli (Ziirich)

Madeline B. Gangnes, Christopher Murray, Julia Round (Hg.):
Multimodal Comics: The Evolution of Comics Studies

Bristol: Intellect 2024 (Studies in Comics), 301 S., ISBN 9781789389494,

GBP 99,95

Seit fast 15 Jahren bietet die Reihe
,otudies in Comics“ (SiC) neben
comicwissenschaftlichen Analysen
auch anderen kreativen Formaten
einen Raum, um die Relationen von
Comics und Comictheorie wissen-
schaftlich und/oder kiinstlerisch zu
erforschen. Die vorliegende Publika-
tion Multimodal Comics: The Evolution
of Comics Studies feiert nun (mit pan-

demiebedingter Verspitung) den 10.
Geburtstag von SiC mit einem Wie-
derabdruck von zwolf Texten aus den
Jahren 2010 bis 2018 sowie zwei neuen
Beitrigen.

Sechs der 15 beitragenden
Wissenschaftler:innen verwenden
weibliche Pronomen in ihrer Kurz-
vita, die anderen neun gebrauchen
,he/his’. Bei den Kurzviten hatten
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die Beitragenden freie Hand — die
detailreichste ist 13 Zeilen lang und
listet Publikationen und akademische
Meriten, die kiirzeste kommt gerade
einmal auf zwei Zeilen. Dies sei hier
deswegen so ausfiihrlich erwihnt, weil
sich hieraus eine interessante sozio-
logische Forschungsfrage mit vielen
Unterfragen ergibt: Wieviel (Selbst-)
Darstellung bieten/fordern Kurzviten
von Comicwissenschaftler:innen?
Gibt es hier Korrelationen beispiels-
weise mit Kategorien wie Alter, aka-
demischem Status, Geschlecht? Lassen
sich wesentliche Unterschiede zu den
CVs von Filmwissenschaftler:innen
feststellen? Gibt es synchrone und
diachrone Trends — und sind diese
international?

Kuratiert wurde der Band von
Madeline B. Gangnes, Christopher
Murray und Julia Round, deren Kurz-
viten im Band wiederum leider nicht
erfasst sind.

Multimodal Comics ist in funf
Abschnitte gegliedert, die jeweils zwei
bis vier Beitrige vereinen. Den Auf-
takt macht der Abschnitt ,Multipli-
city and (Inter)Textuality®, in dessen
Beitridgen das transformative Potenzial
analoger multimodaler Texte beziig-
lich Genrekonventionen und Publika-
tionsformaten beleuchtet wird. Dieser
Ansatz wird in ,Metacomics and the
Digital“ fur digitale Formate weiterge-
dacht und um den Aspekt der Selbst-
reflexivitit erginzt. In ,Linguistics
and Language® steht die Verwendung
von Textelementen und deren Anteil
an Formen comicspezifischen Erzih-
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lens im Fokus, wihrend in ,,Sound and
Vision“ die Darstellbarkeit von Musik
in inhaltlicher und formaler Hinsicht
ausgelotet wird. Der letzte Abschnitt
,From Material to Transtextual and
Beyond“ schligt den Bogen zuriick
zu ,Multiplicity and (Inter)Textua-
lity“: Es zeigt unter anderem anhand
von abstrakten Comics, fo/d-in und
Akkordeon-Comics, sowie mittels
Chris Wares Acme Novelty Library
(2017) und John Lukes Square Eyes
(2018) die Komplexitit von atypischen
und experimentellen Comics aus sechs
Jahrzehnten auf.

Thomas Hamlyn-Harris und Ross
Wiatkins untersuchen in dem span-
nenden Beitrag ,Multimodal Duck-
Rabbitry: Multistable Perception and
the Narrative Potential of Fold-Ins“
ausgehend von dem Phinomen der
Kippfiguren Kognitions- und Perzep-
tionsprozesse von ausfaltbaren Comics.
Als Beispiel fur solche hypertextuellen,
nicht-linearen Text-Bild-Narrationen
werden unter anderem Arbeiten von Al
Jaffee (leider konstant falsch geschrie-
ben) herangezogen, der von 1964 bis
2020 die fold-ins fir die MAD-Hefte
kreierte, um die aktive Rolle der
Lesenden bei diesem spatio-temporalen
Spiel mit An- und Abwesenheit heraus-
zuarbeiten. Ebenfalls mit Gewinn liest
sich Merlyn Sellers Aufsatz ,Square
Eyes: Augmenting Bodies, Boredom
and Things, in dem Science Fiction
Studies, Urban Studies, Dingtheorie
und Boredom Studies verschrinkt wer-
den, um das spekulative Potenzial von
Comics fiir die Rolle von Augmented
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Reality fiir Gegenwart und Zukunft
des stidtischen Raums aufzuzeigen.

Multimodal Comics iberzeugt
durch die sorgfiltige Zusammen-
stellung der 14 Beitrige, deren
unterschiedliche theoretische Posi-
tionierungen einander erginzen und
Entwicklungslinien der Erforschung
formaler Comicaspekte der letzten
zehn Jahre sichtbar machen.

Dem Fokus der Publikation mag
es geschuldet sein, dass der Jubild-
umsband zwar den Facettenreichtum
comictheoretischer Perspektiven ver-

591

mittelt, wie er fiir §iC seit Anbeginn
kennzeichnend ist, doch wire es eine
Chance gewesen, auch die Tradition
des SiC-typischen Formatreichtums
in diesem Band zu feiern und zum
Beispiel das eine oder andere Art-
work zu integrieren oder hier hybride
Losungen anzudenken, mithin — kor-
respondierend mit dem Titel — mul-
timodal zu publizieren. Dies konnte
beim nichsten Jubiliumsband nach-
geholt werden.

Barbara Margarethe Eggert (Stuttgart)
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Alexander H. Schwan: Schrift im Raum: Korrelationen von
Tanzen und Schreiben bei Trisha Brown, Jan Fabre und William

Forsythe

Bielefeld: transcript 2022 (TanzScripte), 358 S., ISBN 9783839438145,

EUR 42,-

(Zugl. Dissertation an der Freien Universitat Berlin, 2015)

Tanz als eine ,Schrift im Raum‘ zu
konzeptualisieren, ist ebenso einleuch-
tend wie provokativ, wobei Alexander
Schwan in seiner unter diesem Titel
erschienenen Monografie (basierend
auf seiner tanzwissenschaftlichen
Dissertation an der FU Berlin) selbst-
verstindlich eigens zwischen Schrift
beziehungsweise einem ,Schriftbild’
und dem flichtigen Akt des Schrei-
bens unterscheidet. Von dieser Voraus-
setzung ausgehend, lotet er im ersten
Teil seiner Publikation zunichst , Kor-
relationen“ zwischen ,Schrift und
Tod*, ,Schrift und Stimme*, ,Schrift
und Bild, ,Schrift und Kérper® sowie
»Schrift und Bewegung“ aus, um
schliefflich die ,,Analogie von Schrift
und Tanz“ (punktuell) aus einer histo-
rischen Perspektive darzulegen, bevor
,systematische Uberlegungen® dieses
vor allem theoretisch angelegte Grof3-
kapitel abrunden. Mit dieser sehr
tibersichtlich angelegten Gesamtglie-

derung des Buches und dem ebenso
klaren Aufbau der Einzelkapitel grei-
fen Makro- und Mikrokosmos der
Argumentationsstringe ineinander.
Dabei bestechen die prizisen Detail-
analysen ebenso wie die umfassende
Belesenheit belegenden Exkurse,
die nicht selten den Eindruck einer
abendlindischen Tanz-Schrift-Kul-
turgeschichte wecken. Beispielsweise
wird in einem ersten, mit ,Simu-
lakrum®“ tberschriebenen Abschnitt
des Schlusskapitels dieses ersten
(Haupt-/Theorie-)Teils festgehalten,
dass , Kérperbewegungen und Inskrip-
tion so miteinander korreliert werden
[missen], dass die Analogie von Tanz
und Schrift eine doppelt gebrochene
ist: Tanz wird wahrgenommen als ein
Phinomen, das sich so verhilt, als 0b
es wie eine Schrift sei“ (S.126). Eine
hieraus folgende, geradezu logische
Konsequenz wird in dem sich daran
anschlieffenden, ,Double Exposures®
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betitelten Abschnitt dargelegt: ,In
der Wahrnehmung von Figurationen
als Schreibung und als Schrift, als
écriture-Produktion und als écriture-
Produkt, sind tanzende Koper in
einer doppelten Weise ausgestellt. [...]
Tinzer*innen zeigen sich auf der einen
Seite als aktiv Schreibende und zeigen
auf der anderen Seite die Schriftsi-
mulation, die von ihnen geschrieben
wird“ (S.128). Schlieflich wird im
letzten Abschnitt dieses Kapitels mit
dem Titel ,Imagination® als weitere,
»systematische®, das heifdt gleichsam
»System-immanente“ Voraussetzung
konstatiert, dass es sich bei der ,Wahr-
nehmung von Tanzen als écriture cor-
porelle [...] um ein Zusammenspiel
zwischen der korperlichen Aktion der
Tanzenden und der ebenfalls kérper-
lichen Aktion der Rezipient*innen
[handelt]. Wahrnehmung von Tanz
ist selbst ein Bewegungsvorgang, ein
Mittanzen der sehenden Augen und
ein kindsthetischer Mitvollzug der
geschenen Bewegung® (5.130). Schwan
setzt seine Uberlegungen in Bezug zu
Alva Nog, greift also nun neurophilo-
sophische Ansitze auf.

Im zweiten Teil dieser Monografie
werden die differenziert ausgearbei-
teten, nicht zuletzt auch sehr elaboriert
dargelegten (weil latent altphilologisch
grundierten, zudem weitreichend lite-
ratur- und kulturwissenschaftlich bzw.
philosophisch und dsthetisch infor-
mierten) Thesen, die sich rund um
Stéphane Mallarmés Denkfigur der
écriture corporelle aufspannen, an finf
prominenten Performances konkreti-
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siert, wobei jedem Stlick ein markantes
Verb zugeordnet wird, das einen zen-
tralen Aspekt beziehungsweise Akt
des jeweils eruierten ,Schriftbildes’
charakterisiert: So werden Jan Fabres
The Dance Sections (1987) als ,Hierogly-
phen” (S.1611F.) vorgestellt, die vor allem
die Moglichkeit von Schrift zur Diffe-
renzierung vorfithren, wihrend Trisha
Browns Roof and Fire Piece (1973) als
Beispiel fur eine (postmoderne) , Ara-
beske* (S.194ff.) herangezogen wird, die
das jeder Schrift innewohnende Poten-
zial zur Iteration verdeutlicht. Dagegen
steht ihre Performance Untitled (Locus)
(1975) aufgrund ihrer Konzeption als
y2Diagramm® (S.226fF.) fur den Vorgang
schriftbildlichen Codierens, wihrend in
William Forsythes Eidos: Ttlos (1995)
choreografierte ,Graffiti‘ Bewegungen
im Raum ,figurieren (S.231ff.). Seine
gemeinsam mit Kendall Thomas ent-
worfene Performance-Installation
Human Writes (2005) steht wiederum
fiir eine ,markierende“ ,Kritzelei®
(S.288f.).

An Praktiken antiker Schriftaus-
legung seit dem 5. Jahrhundert nach
Chr. ankniipfend und auch auf spitere
judische und christliche Traditionen
bezugnehmend, jedoch vor allem die
PaRDeS-Methode philosophischer
und kabbalistischer Exegeten des
spaten Mittelalters favorisierend, wird
in einem abschlieflenden Ausblick ein
vierfacher Sinn von Tanz als ,Simu-
lation von Schrift® konstatiert: ,die
wortliche Auslegung [...], die hagga-
dische und homiletische Entfaltung
bzw. Anspielung [...], die ethische
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Anwendung [...] und das Eindringen
in das verborgene Geheimnis eines
Textes“ (S.292). Auf den Tanz bezo-
gen, erachtet der Autor ,ein wortliches
Verstindnis von Tanzen als Graphie-
ren” (ebd.), das heif’t Zeichnen (vgl.
S.293ft.), wihrend sich eine ,Ent-
faltung des tieferen Schriftsinns der
Anspielung® (5.296) in der ,Wahr-
nehmung von Tanz“ als ,Begehren
des Zusammenbruchs, der Verunsi-
cherung, ja der Verletzung® (S.298)
duflere. Ethische Dimensionen von
Tanz bestiinden in einer ,Schrift-
Gabe", ,die von den Tanzenden an die
Tanzwahrnehmenden tibergeben wird
und deren Inkommensurabilitit in
kein Tauschverhiltnis eingelost werden
kann“ (5.299). ,Der letzte und wei-
testgehende Schritt in der Entfaltung
eines vierfachen Schriftsinns, der auf
[...] das in der écriture corporelle Ver-
borgene hinweist®, setze hingegen ,bei
der Betonung des Opaken, Unlesbaren
und Verstellten, das sich der Lektiire
entzieht, an“ (5.301) und sei — so legt
die Uberschrift dieses Schlusskapiteln
nahe — einem , Knistern“ (vgl. S.301f.)
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vergleichbar. Die Konsequenz hieraus
war nicht anders zu erwarten: ,[I]m
Sehen auf Tanz als Text, im Blick,
der Koérperbewegungen als Simu-
lation eines bewegten Schriftbildes
liest, wird deutlich, dass eben dieses
Schriftbild Jiteraliter unlesbar ist: Trotz
aller Bemihungen, in Kérperbewe-
gungen Symptome von Schriftlichkeit
zu erzeugen oder Uber die Analogie
von Tanz und Schrift Bewegungen zu
generieren, ist die Unlesbarkeit prinzi-
piell und kann nicht aufgehoben wer-
den” (ebd.). Dieses Fazit mag zunichst
ernichternd anmuten — doch der letzte
Satz dieser Monografie gleicht einer
Auferstehung nach diesem (vermeint-
lichen) Tod von Tanz-Schriften: ,So
ist Tanz als écriture corporelle gerade
in Momenten der Defiguration, der
Verwischung und der Unschirfe von
Kritzelbewegungen aufgespannt bis
zur Potentialitit, einem mdéglichen
Anders-Werdens von Realitit: klarer,
deutlicher und mit unverstelltem Sinn“

(5.302).

Stephanie Schroedter (Wien)
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Marcel Barion: Requisiten: Zur Spezifik handlungsbezogener

Dinge

Miinster: LIT 2023 (Theaterpddagogik Studien, Bd.2), 284 S.,

ISBN 9783643154538, EUR 29,90

(Zugl. Dissertation an der Universitéat Siegen, 2023)

Marcel Barions Arbeit zu Requisiten
als handlungsbezogenen Dingen
besteht aus zwei Teilen, wovon der
erste die Frage nach dem Wesen von
Requisiten behandelt und der zweite
Handlungsbeziige im Zusammen-
hang mit Dingen klirt. Nach dem
ersten Teil kommt Barion zu folgender
Definition: ,Das Requisit hat sich
im Wesentlichen als Ding herausge-
stellt, das als beweglicher Gegenstand
des Gebrauchs zugleich Gegenstand
darstellenden Spiels ist — und dabei
isthetisch wirksam und semiotisch
signifikant wird. Zudem ist es immer
auch reales, materielles Ding: Seine
spezifisch dinglichen Eigenschaften
sind hinsichtlich seiner Einbindung
in die Darstellung von Belang® (5.162).

Den Aspekt, dass die Asthetik den
materiellen ,Bedingungen einer phy-
sischen Welt unterstellt (S.188) ist,
betont Barion wiederholt. Er zeigt,
dass ,Gesetze der Stoffe und Formen,
die Moglichkeiten und Grenzen des
Materiellen“ (S.186) bestimmen, und
dass Requisiten ,materielle Dinge®
(5.96) mit gewisser Konstanz und
bestimmten Eigenschaften sind.
Diese Wiederholungen grenzen an
Redundanz und machen die Lek-
tire stellenweise mithsam. Sogar im
abschliefenden Fazit wird dieser Sach-

verhalt im Abstand von zwei Absit-
zen nochmals doppelt erwihnt: ,So
zunichst kénnen Dinge — schon in
dsthetischer und semiotischer Hinsicht
— einen eigenen, wenn nicht eigensin-
nigen Anteil an der Darstellung haben®
(5.258) und kurz darauf: ,Dinge kon-
nen einem Bild, einer Handlung, einer
Geschichte etwas Eigenes, wenn nicht
Eigensinniges, ja Ungeahntes hinzufi-
gen“ (5.259, vgl. u.a. auch S.203-213).

Zuerst aber grenzt Barion das
Requisit von Kulisse und Kostim
ab. Er untersucht den Begriff ety-
mologisch (das Erforderliche, das
Notwendige) und erldutert, was er
leisten kann und was nicht. Zudem
zeichnet Barion penibel nach, in
welchen vielfdltigen Kontexten der
Begriff verwendet wurde. Nach die-
ser ,Vorgeschichte jenseits der Biithne®
(S.44) unternimmt er den Versuch,
Requisiten ,als Dinge zu bestimmen,
,durch die‘ oder ,mit deren Hilfe eine
Schauspielerin oder ein Schauspieler
Handlungen vollzieht* (S.66f.), weil
»der Gebrauch eines Dings nicht sel-
ten mit Intentionen verbunden ist, die
am Ding selbst vorbeiweisen (S.67).
Als solche Handlungselemente stehen
Requisiten in einem ,engen Verhiltnis
zur Handlung® (S.76), ermdglichen sie

und motivieren zu Handlungen.
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Die Handlungsbezogenheit betrifft
nicht nur die fiktiven Figuren, sondern
auch reale Akteure bei Film und The-
ater, die mit Requisiten zu tun haben.
Dazu unterscheidet Barion zwischen
den beiden Ebenen der dargestellten
bezichungsweise der darstellenden
Dinge (vgl. S.19f). Diese Unterschei-
dung zwischen ,darstellendem und
dargestelltem Ding“ (S.132) betrifft
also einerseits die Ebene der Figuren,
andererseits die Ebene auflerhalb der
Fiktion mit den Schauspieler:innen
und vielen anderen realen Akteuren.
Sowohl das reale Requisit als solches als
auch der semiotische Anteil (in unter-
schiedlichen Graden abhingig von den
Eigenschaften der Dinge) seien immer
gleichzeitig vorhanden. Dabei sei eben
die Materialitit bedeutend: ,Das spezi-
fische Sosein eines Requisits dient also
nicht nur dem spezifischen Erscheinen
im Rahmen des Dargestellten, sondern
auch dem spezifischen Funktionieren
im Rahmen des Darstellens” (S5.160).
Auf der Ebene der darstellenden Dinge
nehmen etwa der Fundus (,Zeichen-
vorrat [S.168]), das Sammeln (vgl.
S.170-175), das Auffallen und Wih-
len (vgl. S.176-180) sowie Herstellung
und Gestaltung (vgl. S.181-194) eine
entscheidende Rolle ein. Ebenfalls
sind Stil und Tradition entscheidend,
wird etwa das ,Ideal historischer
Korrektheit“ (5.183) angestrebt, oder
soll im Gegenteil die ,Gemachtheit*
(5.185) der Requisiten erkennbar sein.
Je nach Tradition changieren sie also
zwischen ,Authentizitit“ (S.144) und
Verfremdung. Ferner konne jedes Ding
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unter Umstinden auch etwas anderes
sein (,Andersmoglichsein der Ding-
gestalten [S.191]); und zusammen-
gesetzte Dinge, ,die selbst schon je
spezifische Eigenschaften mitbringen®
(5.192), entfalten mitunter einen ganz
besonderen ,Eigensinn’. Sehr interes-
sant sind auch Barions Nachzeich-
nungen historischer Entwicklungen.
So stellt er beispielsweise den Auf-
schwung der Archdologie im 19. Jahr-
hundert (,Hinwendung zum Ding",
S.186) mit der Verwendung von Requi-
siten im Theater in Zusammenhang.

Schauspieler:innen wiederum miis-
sen sich im Umgang mit Requisiten
spezifisches ,,Gebrauchswissen® (5.196)
aneignen, das Barion als Inkorporieren
(vgl. §.195-202) bezeichnet. Mit Indika-
tion (vgl. S.214-219) beschreibt Barion
wiederum die ,Appellwirkung (S.214)
von Dingen, die ,auch als Zeichen fiir
mogliche Handlungen und Ereignisse
lesbar werden“ (S.217). Barion unter-
scheidet Handlungen, die ein fiktives
Ziel verfolgen und gespielt werden
miissen (etwa ein Mord mit Waffen als
Requisiten) von Handlungen, bei denen
die Ziele von fiktiven Figuren und
realen Darsteller:innen deckungsgleich
sind (z.B. Haareschneiden, wenn den
Darsteller:innen tatsichlich die Haare
geschnitten werden). Dinge konnen
dariiber hinaus selbst Ziel von Hand-
lungen sein, um diese beispielsweise zu
suchen, herzustellen, zu reparieren, zu
manipulieren, zu beschidigen oder zu
verstecken (vgl. S.243).

Als Kritikpunkte an Barions

umfangreicher Studie sind zu erwihnen,
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dass die erwihnten Filme, Dramen,
TV-Serien und Inszenierungen vor
allem als Beispielgeber figurieren. Uber
die Auswahlkriterien (Genre, Epoche,
Regie- oder Schauspielaspekte) erfihrt
man kaum etwas. Begrifte wie ,Drama’
werden missverstindlich gebraucht:
Manchmal meint Barion den schrift-
lichen Text, manchmal ein aufgefiihrtes
Theaterstiick. Wie es sich mit Dingen in
literarischen Texten verhilt, wird nur
kurz angerissen, ohne auf die im schrift-
lichen Text zwangsliufig entstehenden
Unbestimmtheitsstellen naher einzu-
gehen.

Genauer spezifizieren kénnte man
auch, auf welcher Ebene sich der Eigen-
sinn der Dinge — ein zentraler Aspekt
bei Barion (vgl. 5.164-219) — bemerkbar
macht. Zeigt sich der Eigensinn eines
Requisits auf der Probe oder beim Dreh,
ist das Bestandteil des Inkorporierungs-
vorgangs, den Barion beschreibt, und
ist auf den realen, nichtfiktiven Aspekt
bezogen. Wihrend einer Auffithrung
kann sich der Eigensinn hingegen auf
zwei verschiedenen Ebenen zeigen.
Attestiert man einer Aufliihrung stets
sowohl einen performativen als auch
einen semiotischen Anteil (vgl. Fischer-
Lichte, Erika/Roselt, Jens: ,,Attraktion
des Augenblicks — Auffithrung, Perfor-
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mance, performativ und Performativitat
als theaterwissenschaftliche Begriffe.
In: Paragrana 10 [1], 2001, S.237-253)
kime der Eigensinn der Dinge rein im
performativen Anteil vor, wenn zum
Beispiel einem Schauspieler ein Requi-
sit aus Versehen aus der Hand fillt.
Kommt ein etwaiger Eigensinn bewusst
zur Darstellung, bleibt es erst recht
semiotisch, da geplant und gespielt.

Barion legt mit Regquisiten eine
Untersuchung vor, die einen Bei-
trag zur Dingforschung in der Thea-
ter- und Filmwissenschaft leistet.
Aufgrund der sorgfiltigen Diffe-
renzierung zwischen realen und fik-
tiven Ebenen der Requisiten und
ihrer Bedeutung fiir das darstellende
Spiel bietet das Buch wertvolle Ein-
blicke fiir Theaterpraktiker:innen und
Wissenschaftler:innen gleichermafen.
Trotz der gelegentlichen Redundanzen
tberzeugt das Werk durch seine detail-
lierten Analysen und die Verknipfung
von Dingforschung (materielle Kultur)
mit Handlungstheorie (insb. A.N.
Leontjew). Nach der Lektiire entwi-
ckelt man jedenfalls einen anderen,
einen schirferen Blick auf die Dinge
—im Film und im Theater.

Christian Benesch (Wien)
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Stefanie Schulte Strathaus, Vinzenz Hediger (Hg.): Accidental
Archivism: Shaping Cinema’s Futures with Remnants of the Past

Liineburg: meson press 2023 (Configurations of Film), 492 S.,
ISBN 9783957960535, EUR 34,90 (0A)

Bis vor etwa 30 Jahren lagen die
Konservierung beziehungsweise die
Restauration und der Vertrieb von
historischem Filmmaterial in den
Hinden der grofRen, oft staatlich getra-
genen Filmarchive, die sich einerseits
hauptsichlich um die wichtigsten
Spielfilme kiimmerten, andererseits
manchmal ideologische Kriterien an
ihre Arbeit ansetzten, vor allem in
Lindern mit autoritiren Regierungen.
Zwischenzeitlich haben sich viele
kleinere Medienarchive und Institu-
tionen bemiiht, bisher vernachlissigte
Filmgenres — wie etwa Industrie- und
Amateurfilme, Nachrichtensendungen
und medizinische Filme — aufzuarbei-
ten und digital zuginglich zu machen.
Dieses Phinomen ist vor allem in
Amerika zu beobachten, wo die Mit-
gliedschaft der Association of Moving
Image Archivists (AMIA) Hunderte
von Archiven aufweist. Der vorliegende
Band von Stefanie Schulte Strathaus
und Vinzenz Hediger Accidental Archi-
vism: Shaping Cinema’s Futures With
Remnants of the Past zeigt auf, wie neben

solchen institutionellen Filmkonser-
vierungsbemihungen viele einzelne
Filmemacher:innen, Kurator:innen und
Historiker:innen heute archivarische
Arbeit leisten, vor allem in den Lin-
dern der Dritten Welt. Ein Grofiteil
der vorgestellten Projekte stammt aus
dem Dunstkreis des Berliner Arsenal-
Instituts fir Film und Videokunst,
welche seit 1963, im Zuge ihrer lang-
jahrigen Filmprogrammierungspraxis,
eine beachtliche Sammlung von Expe-
rimental-, Dokumentar- und Kunst-
filmen zusammengetragen hat, die in
vielen Fillen die einzig noch erhaltenen
Kopien beinhalten.

Der Begriff ,Accidental Archivism'
bezieht sich nicht nur auf die Konser-
vierung und das Zuginglichmachen
von historischen Filmen, sondern auch
auf das zufillige Finden solcher Medien
und ihre Bearbeitung nach politischen
und materiellen Kriterien in Kontex-
ten, in denen die staatlichen Archive
anscheinend versagt haben. So schreibt
Sonia Campanini in ihrem Essay:
»Such fortuitous discoveries are often
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followed by a moment when the acci-
dental encounter unfolds in incidental
care, a point in which a single person,
collective group, or institution decides
to take in charge that object, to claim
responsibility over that document, to
deal with the memory inscribed in its
material“ (S.74). Der Band ist mit Bei-
trdgen von 45 Autor:innen weniger eine
historische oder kritische Analyse als
vielmehr eine zeitgendssische Bestands-
aufnahme, Plidoyer und Manifest einer
neuen Generation von politisch enga-
gierten Filmarchivar:innen.

Mehrere Thesen zur Geschichte der
Film/Videoarchivierung lassen sich aus
den gesammelten Beitrigen ablesen.
So werfen mehrere Autor:innen den
europiischen Archiven des ,globalen
Nordens* vor, sie praktizierten eine
Form von Neokolonialismus, indem
sie zwar Filme aus Afrika und Asien
sammeln, sie aber durch Legalismen
den Zuschauer:innen ihrer Herkunfts-
linder vorenthalten (vgl. S.399) bezie-
hungsweise den freien Umlauf solcher
Bilder in den betroffenen Lindern ein-
schrinken. Ob diese These stimmt, sei
dahingestellt, vor allem wenn zum Bei-
spiel die von Martin Scorsese geleitete
Film Foundation seit Jahren wichtige
Filme aus der Dritten Welt restauriert
und tber weitere Partner weltweit auf
elektronischen Medien vertreibt. Auch
liefern das Beispiel des Arsenals und
diese Publikation selbst hier sogar einen
Gegenbeweis.

Eine weitere These lisst sich so
formulieren: Da die etablierten Film-
archive dsthetische Mafistibe fiir ihre
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Auswahl ansetzen, vernachlissigen
sie unfertige Filme (Outtakes), nicht
geschnittenes oder identifiziertes
Filmmaterial, was Hediger ,scrap
films“ (5.49) nennt. Wie wichtig aber
solches Material fiir das Selbstver-
stindnis und die Geschichte unter-
driickter (Volks)Gemeinschaften sein
kann, lisst sich an vielen Beispielen
im Band dokumentieren — ob in Nige-
ria, in schwulen Communitys in der
Tirkei oder in den Frauenkollektiven
Indonesiens. In anderen Fillen han-
delt es sich um filmische Nachlisse,
wie dem von Harun Farocki, die auch
Filmemacher:innen in Zukunft als
Material dienen konnen.

Vor allem Filmarchive in den sich
noch entwickelnden Lindern Afrikas
und Asiens leiden zudem unter extre-
men Geldmangel und auch fehlendem
Fachwissen, um Filme fachgerecht zu
lagern — durch Klimaeinflisse ist das
Bildmaterial oft stark zersetzt — und
auf neue Trigermedien zu Ubertragen.
In diesen Fillen miussen die accidental
archivists in die Liicke springen — zum
Beispiel in Nigeria —, wo durch den
Einfluss des Arsenals ein Filmarchiv-
Kurs eingerichtet wurde. In einigen
Lindern werden die urspriinglichen
Filmproduzent:innen politisch unter
Druck gesetzt, teilweise sogar zur Emi-
gration gezwungen, so dass die zuriick-
gelassenen Filme verschwinden oder
erst Jahre spiter wieder rekonstruiert
werden konnen.

‘Was fast alle Autor:innen im Band
vereint, ist eine aktivistische Archivpo-

litik, die die Arbeit des Archivars nicht
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nur als ein passives beziehungsweise
reaktives Handeln in der Sammlung
von Filmmaterial sieht, sondern Film-
konservierung, Filmprogramm und
historische Aufarbeitung als untrenn-
bare Aktivititen betrachtet. So werden
aus Kurator:innen Filmarchivar:innen,
und aus Filmarchivar:innen werden
Filmhistoriker:innen. Dadurch wird
das visuelle Vermichtnis nicht nur
gerettet, sondern auch fiir die Zukunft
wegweisend.
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So ist Accidental Archivism allen zu
empfehlen, die sich tiber den neuesten
Stand des Filmarchivwesens informie-
ren mdchten. Auch die an jeden Beitrag
anschlieffende Bibliografie fordert zu
weiteren Recherchen auf. Ein kleiner
Schonheitsfehler ist es, dass fiir den
Native Speaker der englischsprachige
Text oft kleine stilistische und gram-
matikalische Fehler aufweist.

Jan-Christopher Horak (Pasadena)

Stephan Ahrens: Mit Wolkenkratzer und Handtasche:
Eine Geschichte des Filmmuseums

Miinchen: edition text + kritik 2024 (Film-Erbe, Bd.6), 270 S.,

ISBN 9783967078794, EUR 29,-

(Zugl. Dissertation an der Filmuniversitdt KONRAD WOLF Potsdam-

Babelsherg, 2023)

Stephan Ahrens’ Dissertation Miz
Wolkenkratzer und Handtasche beleuch-
tet einen bisher recht vernachlissigten
Aspekt in der Medienwissenschaft: eine
historisch-theoretische Betrachtung der
Filmausstellung als Vermittlerin von
Mediengeschichte. Neben Film- und
Kinobiichern kommt den Filmmuseen
eine wichtige Rolle in der Sozialisie-
rung der Filminteressierten zu: Sie pri-
gen die Sicht auf die Vergangenheit der
Jaufenden Bilder. Ahrens behandelt in
sieben Kapiteln die Genese der Aus-
stellungsformen. Seine Betrachtungen
umfassen den Zeitraum vom Ende des

19. Jahrhunderts bis in die 1980er Jahre
und beruhen auf Studien von Primir-
quellen sowie einer exzellenten Kennt-
nis der internationalen Literatur zum
Thema.

Der Autor untersucht anfangs Aus-
stellungen im nicht-musealen, gewerb-
lichen Kontext, welche die Film- und
Kinoindustrie selbst organisierte. Er
beginnt mit der Inszenierung der
Chronofotografie (Ottomar Anschiitz,
Eadweard Muybridge) auf der Welt-
ausstellung in Chicago (1893) und
betrachtet, wie sich in den folgenden
Jahrzehnten die Art der Prisentation
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von Film, Technik und Kino in Bezug
auf die Wahl der Objekte, der Arran-
gements, der Asthetik des Raums oder
der Begleitbroschiiren veridndert. Seine
Erorterungen beziehen sich auf die
Frage: Welche Entwicklung hat die
Ausstellungsweise durchlaufen? Wer
und was hat sie in welchem Umfeld
geprigt? Durch die Analyse ver-
schiedener Ausstellungsorte — Kino-
Fachmessen, Film als Objekt von
Kunstmuseen — nennt er fiir die Nach-
folger prigende Ansitze der 1920er und
1930er Jahre. Er interessiert sich fiir den
Einfluss von Filmpionieren (Will Day,
Raoul Grimoin-Sanson, Oskar Mess-
ter, Guido Seeber), welche durch das
Sammeln, Bewahren und Ausstellen
von Aufnahme- und Wiedergabetech-
nik sowie die Ubergabe ihrer Vor- und
Nachlisse an Museen den Grundstock
fiir eine teleologisch-technische Sicht
auf die Kinematografie legten.

Ahrens will keine Geschichte des
Filmmuseums als Institution schreiben,
auch wenn Interessierte viele Details
hierzu finden werden. Er konzentriert
sich auf das Aufkommen von Ideen, wie
Film als genuin ephemeres Phinomen
auf der Leinwand in einer Ausstellung
addquat prisentiert werden kann. Denn
auch heute besteht das Dilemma, aus
Zeitgriinden Filme nur in Ausschnitten
zeigen zu koénnen und sie iber Doku-
mente und dreidimensionale Exponate
in die Ausstellungsraume holen zu mis-
sen. Der Autor untersucht Parallelen
und Unterschiede von Herangehens-
weisen, so bei den Filmabteilungen
von Technikmuseen in Miinchen,
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London, Paris und Prag, kunstorien-
tierten Foto- und Filmschauen in den
1920er und 1930er Jahren bis zur mit
allen Filmfacetten ausgestatteten Ufa-
Lehrschau (Berlin) ab 1936. Die noch
heute unvergessenen, in den 1940er
und 1950er Jahren von Henri Langlois
und seinem Team organisierten Aus-
stellungen zu Emile Reynaud, Geor-
ges Mélies, Ferdinand Zecca und der
Firma Pathé Fréres, zu Filmlindern
wie Deutschland, die Jubilaumsschau
»300 Jahre Kinematographie, 60 Jahre
Kino“ sowie die leider durch Wasser-
schaden abrupt beendete Dauerausstel-
lung des Musée du Cinéma im Palais
de Tokyo in Paris finden bei Ahrens
alle ihren wiirdigen Platz. Sie prigten
vor allem die Kurator:innen der spiele-
rischen, fantasievoll angelegten ersten
Frankfurter Dauerausstellung, wih-
rend die Foto- und Filmabteilung des
Stadtischen Museums Miinchen unter
Rudolph Joseph eine Hingung nach Art
der Kunstmuseen bevorzugte. Ahrens
fihrt dies auf dessen Personlichkeit
und Arbeitsweise (vgl. S.268) zuriick,
doch dirften finanzielle Bedingungen
sowie vor allem auch der Umstand, in
ein lokal orientiertes Museum einge-
bunden zu sein, den Ausschlag fiir die
Wahl des Konzepts gegeben haben.
Ahrens‘ historische Betrachtung ist
anschaulich zu lesen, und sie wirft eine
Vielzahl zentraler Fragen hinsichtlich
der heutigen Sicht auf die Kinemato-
grafie auf. Bei der Lektiire des Buchs
wird unter anderem deutlich, wie der
Erwerb von privaten Sammlungen die
Sicht des Akquisitors beeinflusste, der
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jeweils eigenen Nation im Ringen der
Linder um das Recht auf die fritheste
Erfindung, Anwendung und Kommer-
zialisierung des Laufbildes den Vorrang
zuzusprechen. Die noch immer kursie-
renden Benennungen — Vorgeschichte
(Friese-Greene), Ur-Kino (KIPHO),
Vorlaufer, Pre-Cinema, Vorkinema-
tographie — werden teilweise auf ihre
Urspringe zurtckgefiihrt. Auch der
heute benutzte Begrift ,cinéma des premi-
ers temps* hat die teleologische Sichtweise
nicht abgelegt. Dafir hat sich die Film-
geschichtsschreibung in Form der New
Film History weiterentwickelt und ist
abgeriickt von der personenzentrierten
Prisentationsweise, welche Biicher und
Ausstellungen spitestens seit der von
William Friese-Greene zusammenge-
stellten medienarchiologischen Sektion
auf der International Kinematograph
Exhibition 1913 in London prigte.

In Filmmuseen und -ausstellungen
zeigt sich der Umgang der jeweiligen
Gesellschaft mit ihrem Filmerbe.
Ahrens erliutert dies fiir die NS-Zeit,
als die NSDAP die Sichtweise auf die
Filmkunst vorgab. Heute zeigen sich
Interesse und Akzeptanz bezichungs-
weise Desinteresse und Ablehnung an
der finanziellen Forderung der Institu-
tionen durch die 6ffentliche Hand — ein
Aspekt, der bei Ahrens allerdings keine
Rolle spielt, da er sich einer formal-
dsthetischen Untersuchung verschrie-
ben hat.

Es gibt an Mir Wolkenkratzer und
Handrtasche nur wenig zu kritisieren.
In der Abhandlung tber die Frihzeit
finden sich einige Flichtigkeitsfehler
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(z.B. Hersteller hitten sich um 1900
auf Verkauf und Verleih konzentriert
[vgl. S.40], dabei war der Kopienverleih
zu dieser Zeit die absolute Ausnahme;
die Laterna Magica wird i.A. auf
Christiaan Huygens und das Jahr 1659
zurlickgefihrt und hat nicht schon im
16. Jahrhundert [vgl. S.65] bestanden).
Das umfangreiche Werk enthilt leider
nur wenige Abbildungen, was vielleicht
eine Finanz- und/oder Rechtefrage war
oder der Dokumentenlage geschuldet
ist. Die ausgewidhlten Illustrationen
lassen die Stimmung erahnen, welche
die Besucher:innen damals empfing; sie
liefern eine zusitzliche Auskunft tber
die geschilderten Umstinde. Gerade in
Detailfragen (z.B. Grimoin-Sansons
Selbststilisierung im CNAM 1927 [vgl.
S.159]), die ohne adiquate Bebilderung
offenbleiben, zeigt sich, dass die Aus-
stattung kinohistorischer Biicher mit
Illustrationen mitunter elementar sein
kann.

Ahrens’ Buch liefert ein anschau-
liches Bild von verschiedenen Trends,
welche in den betrachteten 80 Jahren
erdacht, umgesetzt, ausprobiert, ange-
passt oder verworfen wurden. Der Ver-
gleich der historischen Vorbilder mit
eigenen Erinnerungen an Museums-
und Ausstellungsbesuche macht das
Buch persénlich wertvoll, denn es ldsst
bewusst werden, wie sich manche Kon-
zepte seit tiber 100 Jahren halten, dass
aber auch so manches einst Gesehene
und Geschitzte heute aus den Gestal-
tungskonzepten verschwunden ist.

Sabine Lenk (Marburg)
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Roland Meyer (Hg.): Bilder unter Verdacht: Praktiken der

Bildforensik

Berlin/Boston: De Gruyter 2023 (Bildwelten des Wissens, Bd.19),
108 S., ISBN 9783111085203, EUR 29,95 (0A)

In der Reihe ,Bildwelten des Wis-
sens“ ist mit Bilder unter Verdacht ein
Band erschienen, der sich dezidiert
mit den Praktiken der Bildforensik
auseinandersetzt. Der schmale Sam-
melband bietet neben dem einleiten-
den Editorial von Herausgeber Roland
Meyer sechs einschligige Beitrige
zum Thema sowie ein Interview, eine
Bildbesprechung und einen Projekt-
bericht. Der Sammelband wird am
Anfang und Ende durch insgesamt
34 ikonische Abbildungen gerahmt,
die in Bezug zur Bildforensik stehen —
wie beispielsweise einen vergroflerten
Ausschnitt des Kriegsfotos The Terror
of War (1972) und eine vermeintliche
Aufnahme des Ungeheuers von Loch
Ness (1934).

Im ersten Beitrag untersucht Sylvia
Sasse die ,pseudoforensische Rezep-
tion von Kriegsfotos und -videos®
(5.11) am Beispiel des Ukraine-Kriegs,
der durch die russische Propaganda
entemotionalisiert werde, so ihre These
(vgl. S.16). In einer sogenannten ,rus-
sischen Anti-Fake-Sendung® (S.16)
werde das Publikum dazu indoktri-
niert, die Kriegsbilder kritisch und
emotionslos zu betrachten, um darin
angebliche Fehler zu finden, die es gar
nicht gibt.

Im zweiten Beitrag setzt sich
Steffen Siegel mit der fotografischen

Reproduktion als medienhistorisches
Problem auseinander. Anhand einer
Blogbesprechung der Daguerreo-
typie Boulevard du Temple (1838),
die in unterschiedlichen Versionen
tiberliefert wurde, kritisiert er an der
amateurhaften Bildforensik, dass der
materielle ,Kontext der untersuchten
Fotografie* keine Rolle spiele und die
,bildforensischen Praktiken [...] sich
ausschlieflich auf die Oberfliche des
Bildes® (S.26) richteten.

Im dritten Beitrag befasst sich
Simon Rothohler mit der ,Bild-
losigkeit der Bildforensik® (S.34).
Rothohler bezieht sich dabei auf das
einschligige Werk von Hany Farid
(Photo Forensics. Cambridge/London:
MIT Press, 2016), in dem Farid die
Ansicht vertritt, dass bildliche Dar-
stellungen fiir die Fotoforensik nur
eine nebensichliche Rolle spielen (vgl.
S.40). In der Kriminaltechnik hinge-
gen sei ,,das bildforensisch zu sichernde
Spurenbild“ (S.43f.) von grofier Bedeu-
tung, wie Rothohler zu kontrastieren
weifd.

Der vierte und finfte Beitrag
beschiftigen sich mit der Medienre-
flexion der Bildforensik in Film und
Fernsehen. Bernd Stiegler bespricht
Michelangelo Antonionis Film Blow
Up (1966), der eine bildforensische
Befragung der Fotografie mit film-
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ischen Mitteln darstelle. Diese bild-
analytische Medienreflexion setzt
sich tuber die professionelle Bildfo-
rensik hinweg, die sich nach Stiegler
yweniger fiir das Abgebildete als fiir
die Datenstruktur der Bilder“ (S.56)
interessiere, wie zuvor auch Rothohler
argumentiert hat. Im Beitrag von Jan
Harms geht es um die Fernsehdoku-
mentation The Staircase (2004-2018),
in die ,implizites, medien- und bild-
theoretisches Wissen eingeschrieben®
(S.57) sei. Die Serie mache forensische
Praktiken und deren Probleme sicht-
bar.

Der letzte Beitrag ist aus nicht
ganz nachvollziehbaren Griinden
weiter hinten im Buch zwischen einer
Bildbesprechung von Trevor Paglens
Landing-Sites-Serie (2014-) und einem
Projektbericht zu Explainable Artifi-
cial Intelligence platziert. Anna Polze
analysiert hier die Recherchen von
Forensic Architecture am Beispiel des
Videos Pushbacks Across the Evros/Merig
River: The Case of Ayse Erdogan (2020)
und verortet die forensische Arbeit der
Rechercheagentur als ,Geste des Zei-
gens und Vor-Augen-Stellens“ (5.90).

Im Interview mit der Mikrobiologin
Elisabeth Bik fillt der Fokus auf die
Bildmanipulation in der Naturwissen-
schaft. Auf ihrem Twitter- beziechungs-
weise X-Account @MicrobiomDigest
deckt Bik mit Hilfe der Bildforensik
Plagiate und anderes wissenschaftliches
Fehlverhalten auf, das von Filschun-
gen verwendeter Fotografien bis hin
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zu ganzen ,Fake-Publikationen® (5.73)
reiche. Um die Jahrtausendwende habe
die Bildmanipulation durch die Popu-
larisierung der digitalen Fotografie
deutlich zugenommen. Mit analogen
Bildgebungsverfahren hingegen ,hatte
man nur wenig Gelegenheiten zum
Schummeln® (S.72).

Dieses Schwarz-Weifi-Denken
in analoge, vertrauenswiirdige und
digitale, manipulierbare Bildmedien
durchzieht gliicklicherweise nicht den
gesamten Sammelband. Eine tiefer-
gehende Beschiftigung mit analoger
Bildforensik wire durchaus begrii-
Renswert gewesen. Siegel gibt in sei-
nem Beitrag zumindest erste Impulse
fur eine ,Bildforensik der Fotoge-
schichte“ (S.33).

Meyer betont im Editorial, dass
der Manipulationsverdacht dem digi-
talen Bild ,keineswegs grundsitzlich
geschadet® hat, sondern vielmehr ,die
Beweiskraft digitaler Bilder eher noch
verstirkt (5.7). Gerade die Popu-
larisierung der Bildforensik in den
sozialen Medien habe zur stindigen
»ouche nach Wahrheit* (S.10) beige-
tragen, berge aber auch die Gefahr,
einer falschen Forensik vorschnell zu
vertrauen. Der Band ist deshalb eine
unverzichtbare bild- und medienwis-
senschaftliche Bereicherung zu einem
in Zeiten von KI-generierten Bildern,
Deep Fakes und Fake News immer

wichtiger werdenden Forschungsfeld.

Kevin Pauliks (Marburg)
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Oksana Bulgakowa, Roman Mauer (Hg.): Angewandte Filmtheorie
Wiesbaden: Springer 2023, 407 S., ISBN 9783658410896, EUR 44,99

Wer bei angewandter Filmtheorie aus-
schlieflich an filmpraktische Anwen-
dungsméglichkeiten denkt, wird durch
den vorliegenden Band zunichst tber-
rascht. Den Autor:innen ist daran gele-
gen, eine Hilfestellung fiir den Einsatz
von Theorie im Rahmen filmwissen-
schaftlicher Betitigung zu leisten, also
fir Film- und Kontextanalysen, die in
der Filmwissenschaft hauptsichlich in
Textform durchgefihrt werden, auch
wenn Videoessays und andere For-
men reflexiver Filmpraxis ebenfalls
Anspruch auf eine theoretische Ausei-
nandersetzung mit den Forschungsge-
genstinden erheben.

Entsprechend richtet sich der vor-
liegende Band hauptsichlich an Studie-
rende der Filmwissenschaft und hat das
Ziel, unterschiedliche Zuginge zu film-
analytischer Betitigung aufzuzeigen
und zu demonstrieren, ,wie die Wahl
einer bestimmten Theorie eine jeweils
eigene Interpretation des Films hervor-
ruft” (S.3). Dafiir werden unterschied-
liche Theoriefelder jeweils vorgestellt
und zur interpretatorischen Anwen-
dung gebracht. Mit dem Theorieplura-
lismus und der dadurch entstehenden
Multiperspektivitit des Buches geht
die programmatische Entscheidung
einher, alle Theorien auf den gleichen
Forschungsgegenstand zu beziehen:
Michelangelo Antonionis Film Blow
Up aus dem Jahr 1966. Auch ,die Kon-

texte der Produktion, Distribution und

Rezeption sowie der institutionellen
und organisatorischen Formen, nicht
zuletzt soziokulturelle, weltanschau-
liche und politische Zusammenhange®
(5.13) werden von dem vorliegenden
Band in den Blick genommen.

Der Forschungsgegenstand ist mit
Weitsicht gewihlt, weil er fir ganz
unterschiedliche Theoriemodelle Ana-
lysematerial bereithilt, von Erzihl-,
Bild- und Musiktheorie (S.51-138)
iiber Stil und Genretheorien (S.139-
202), neoformalistische und quan-
titative Ansitze (S5.203-260) und
Diskursanalysen aus den Bereichen
der Psychoanalyse und Gender Studies
(S.261-312), Theorien der Reprisenta-
tion, die unter den Begriffen Realismus
und Poststrukturalismus subsummiert
werden (S.313-360) sowie Theorien
der Intermedialitit und Medienkultur
(5.361-407). Durch die Fokussierung
auf einen einzelnen Forschungsge-
genstand werden die Unterschiede der
Ansitze und ihre Auswirkungen auf die
jeweilige Filmanalyse und -interpreta-
tion zum einen deutlich herausgestellt,
zum anderen transzendiert der Sam-
melband hier den Rahmen als Studien-
buch und wird zu einem reichhaltigen
Kompendium fiir die Auseinanderset-
zung mit dem zugrundeliegenden Film
und dem Schaffen Antonionis.

Nicht nur werden die jeweiligen
Theorien auf Blow Up ,angewendet,

jedes Kapitel schliefst zudem einen
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Vergleich der darin genutzten
Methoden an, sodass neben dem
Kontrastieren der Unterschiede
und Gemeinsamkeiten einzelner
Methoden auch eine Reflexion des
gewihlten Vorgehens abgebildet
wird, die Vorziige und mogliche
Schwachstellen benennt. Mitunter
werden Anschliisse an andere Theorien
aufgezeigt (vgl. S.131) oder es wird auf
geteilte Merkmale unterschiedlicher
Ansitze und Perspektiven hingewiesen
(etwa bei Bordwell und Salt [vgl.
S.252]), vereinzelt werden auch
kritische Argumente vorgebracht,
die eine pauschale Ablehnung der
vorgestellten Perspektiven begriinden
sollen (etwa bei der Psychoanalyse und
anderer ,Zuschauertheorien“ [S.269]).
Erginzt werden die einzelnen Beitrige
um zahlreiche farbige Abbildungen
und Framegrabs, die einerseits eine
Illustration des Textes darstellen,
andererseits aber auch oft den
Kontext der Analysen prizisieren und
erweitern.

Durch die Fokussierung auf Blow
Up und die standardisierte Struktur
der Teilkapitel erscheint das Buch
bei aller Diversitit der Perspektiven
weniger als Sammelband denn als
zusammenhingendes Werk. Fir
eine Lektire in Etappen eignet
es sich dennoch bestens, sollte
lediglich das Interesse an einer
einzelnen Filmtheorie und deren
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Anwendungsfeldern bestehen. Dass
der Forschungsgegenstand Blow Up
auch am Ende der 400 Seiten nichts
von seiner Faszination verliert, liegt
zum einen an der Vielschichtigkeit von
Antonionis Film. Ein pridestiniertes
Forschungsobjekt ist er zum anderen
aber auch deswegen, weil er selbst
an einer (medienreflexiven) Theo-
riebildung interessiert zu sein
scheint, die er mit filmischen Mitteln
vorantreibt.

Diese Selbstbeziiglichkeit erdft-
net tiber den Umweg andere Medien,
wie beispielsweise die Fotografie, den
Anschluss an Theorien der Interme-
dialitit und Medienkultur, vor allem
aber wird der Forschungsgegenstand
auf diese Weise selbst als eine Form
angewandter Filmtheorie beschreibbar
und unterstreicht dadurch, dass Film-
theorie im Vollzug ihrer Anwendung
gleichzeitig hergestellt, also ,gemacht’
wird. Dass Filmtheorie und Filme-
machen als zwei unterschiedliche
Formen filmwissenschaftlicher Praxis
in Erscheinung treten, ist eine schone,
wenn auch eher implizite Pointe des
vorliegenden Bandes. So werden auch
jene Formen der Anwendung von
Filmtheorie berucksichtigt, die wie die
eingangs erwihnten Essayfilme und
Videoessays jenseits konventioneller
Textarbeit zu verorten sind.

Martin Jehle (Marburg)
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Frank Papenbroock: Filmgenres und Filmgattungen:

Ein Uberblick

Wiesbaden: Springer VS 2023, 351 S., ISBN 9783658419431, EUR 39,99

Gerade ist das Interesse der Geistes-
wissenschaft an einem neuen Blick auf
Genremodelle neu erwacht, da legt
der Filmemacher und ,Lexikograf®
Frank Papenbroock (so genannt im
entsprechenden Wikipedia-Eintrag:
https://de.wikipedia.org/wiki/Frank_
Papenbroock) einen Uberblick von
Filmgenres und -gattungen vor. Als
Publikation bei Springer wird Papen-
broocks Buch auch im akademischen
Kontext angeboten und moglicher-
weise wahrgenommen. Das ist in die-
sem Fall aus verschiedenen Griinden
problematisch, denn der Autor erhebt
nicht explizit den Anspruch, akade-
mischen Anforderungen zu geniigen
— doch alleine der Verlag macht diese
Wahrnehmung méglich. Und hier
beginnt das Dilemma.

Man kénnte nun sagen, Papen-
broock mochte vor allem ein Handbuch
fiir angehende Filmemacher:innen bie-
ten, indem er Definitionen und Kom-
mentare zu einer enormen Anzahl von
Filmgenrebezeichnungen liefert. Aus
seiner Sicht als Filmpraktiker ist das
durchaus legitim. Letztlich erscheint
dieses Buch jedoch im Kontext aka-
demischer Handblicher und verleitet
durch handliche Differenzierungen
dazu, diese oft etwas launig zusam-
mengesetzten Begriffe unreflektiert
zu tibernehmen. Das Buch leistet der
verbreiteten Meinung eines filmaf-

finen Publikums Vorschub, dass es
keines klaren Vorwissens bedarf, um
sich tiber Film zu verstindigen. Statt-
dessen nutzt man Kompositbegriffe
wie ,Dramodie” (S.134) oder ,Hor-
rorthriller” (S.165), um sich iiber das
Gesehene auszutauschen. Papenbroock
scheint sich dieses Problems bewusst
zu sein, denn er betont selbst, dass
Genrebegriffe sowohl fiir Publikum,
Produktion, Distribution, als auch Kri-
tik und Wissenschaft eine Bedeutung
haben (vgl. S.V-VII). Aber es sind eben
meist nicht dieselben Begriffe, um die
es dann geht. Im Buch finden wir
allen Ernstes Kategorien wie in einer
Fernsehzeitschrift der 1990er Jahre:
yErlésungsdrama“ (5.102), ,Medi-
zindrama“ (S5.103), ,Schicksalsdrama“
(5.105), ,Typenkomodie“ (S.136),
»Mythpunk-Film“ (§.157), ,Weird-
Fiction-Film“ (S5.159), ,Roommate-
Horrorfilm* (S.178), ,Biopunk-Film*
(S.187), ,Mundane Science Fiction/
MSF“ (S.200); unter ,weitere Stile“
[sic]: ,Bizarro-Film“ (S.296), ,Feel-
good-Movie“ (5.300), ,New French
Extremity“ (S.303). Dann folgt der
Gattungsbegriff mit einer dhnlichen
Tendenz zur Willkiir - von ,Essayfilm“
(5.320) zur ,Neuverfilmung“ (S.335),
von der ,Fabel“ (5.321) bis zum ,,Por-
nofilm“ (5.338). Dass das vorliegende
Buch sehr offen und willkiirlich mit
Genrebenennungen umgeht, erzeugt
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das nichste Problem: Definitionen
werden mit subjektiven Bewertungen
der Phinomene kombiniert.

Unnétig normative Bewertungen
einzelner Filmbeispiele ohne weitere
Begriindung fallen hier negativ auf:
»Der deutsche Underground-Horror
ist Mitte der 1980er-Jahre entstan-
den. Es ist ein gewaltverherrlichendes
Subgenre des Horrors, das sich durch
extreme Tabubriiche auszeichnet und
Themen wie Nekrophilie oder Verge-
waltigung ausbeutet (,Nekromantik®
(1987, Jorg Buttgereit), ,Schramm”
(1993, Jorg Buttgereit))®, heifit es im
Eintrag des Subgenre des Horrorfilms
yDeutscher Underground-Horror*
(5.177). Das mag der Autor so sehen,
doch gerade bei solchen drastischen
Einschitzungen kommt man ohne
eine weiter gehende Begriindung oder
zumindest einen Verweis, woher diese
Einschitzung kommt — abgesehen von
der eigenen Meinung — nicht aus. Das
Buch kann daher als offen manipula-
tiv gesehen werden in seiner program-
matischen Kanonisierung. Im selben
Kontext kommt der ,Giallo-Film“
(eine spezifische italienische Spielart
des Thrillers) als ,,Subgenre® des ,Gen-
res” ,Splatter und Gore® (5.174), des
youpergenres‘ Horrorfilm, und wie-
derum als Subkategorie des ,Mega-
genres“ ,Fantastischer Film“ (vgl.
S.139ff.). Diese Kategorisierungen
bleiben wie fast alles im Hauptteil
des Buches letztlich eine Setzung des
Autors.

Diffuse Behauptungen, die
unbegriindet und unbelegt bleiben,
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irritieren in den einzelnen Eintrigen:
»Andersherum ist es moglich, dass
ein Film wie ,dpocalypse Now“
(1979, Francis Ford Coppola), den
der Regisseur selbst als ,kein Anti-
Kriegs-Film® (Perry 2019) bezeichnet,
von vielen Menschen dennoch als
Antikriegsfilm wahrgenommen®
wird (S.82). Das mag sein, doch
diese Aussage ist symptomatisch fiir
einen dezidiert nichtakademischen
Ratgeber, der sich auf unkonkrete
Meinungen oder subjektive Eindriicke
bezieht, die nicht belegt werden. Ein
weitergehendes Diskursbewusstsein
lisst das Buch vermissen. Auch ist
die ungenaue Quellenangabe ohne
Seitenzahl hier symptomatisch. Es geht
letztlich nicht darum, weiterfithrende
Hinweise zu geben.

In der Einleitung schreibt Papen-
broock: ,Dieses Buch mochte dennoch
den Versuch wagen[,] Klarheit iber die
komplexen Begrifflichkeiten schaf-
fen zu wollen, indem es die grund-
legenden Regeln und Merkmale von
Genre-, Gattungs-, Stil- und Format-
bezeichnungen allgemein verstindlich
beschreibt. Es versteht sich als Nach-
schlagewerk fir Filminteressierte,
das Genrebezeichnungen hinsichtlich
ihres dramaturgischen Aufbaus, ihrer
Struktur, Wirkung, wiederkehrenden
Ikonografie, Musik und Bildspra-
che kurz und knapp zusammenfasst*
(S.VL). So sollte es gesehen werden:
Als Orientierung fir interessierte
Nutzer*innen. Fiir den akademischen
Diskurs ist das Buch in dieser Form
nicht verwendbar, denn es argumen-
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tiert subjektiv, oft oberflichlich, belegt
nur sporadisch oder lediglich ungenau.
Es erfindet buchstiblich Kategorien,
die nicht weitergehend kontextuali-
siert werden. Die angestrebte Klar-
heit entsteht aus der Setzung von
Begriften, die nicht im existierenden
Genrediskurs verortet werden. Die
im Verzeichnis aufgefiihrte Literatur
mischt populire, journalistische und
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wissenschaftliche Quellen ohne klares
Konzept. Wenn das Buch bei einem
populdren Sachbuchverlag erschienen
wire, konnte man es getrost vergessen,
da es aber in einem Wissenschafts-
verlag erscheint, muss man damit
rechnen, dass es zukiinftig von Stu-
dierenden unhinterfragt zitiert wird.

Marcus Stiglegger (Mainz/Miinster)

Tim Lindemann: New Rural Cinema: Landscape, Community
and Poverty in Recent US Indie Films

Berlin/Boston: De Gruyter 2024, 237 S., ISBN 9783110779417, EUR 114,95
(Zugl. Dissertation an der Queen Mary University of London, 2023)

Die USA sind flichenmifig das dritt-
grofte Land der Erde. Davon ist in
US-amerikanischen Filmen aber
tiberraschend wenig zu sehen. Spiel-
orte sind fiir gewdhnlich die groflen
Metropolen an Ost- und Westkiste.
Hinzu kommen einige Grofistidte im
Landesinneren (Chicago, Las Vegas),
manchmal eine stereotype Kleinstadt,
dazu ein paar ikonische Landmarken
(Monument Valley, Niagarafille, die
Rocky Mountains). Alles dazwischen
spielt im populidren US-Kino nur eine
untergeordnete Rolle, wie Tim Linde-
mann gleich zu Beginn seiner Studie
tiber Lindlichkeit im US-Independent
Cinema feststellt (vgl. S.1ff.).

Lindemann beobachtet in aktu-
ellen Filmen, die sich dieser Sparte
zurechnen lassen, eine dezidierte Hin-
wendung zu den Regionen abseits der
Grof3stadte und Postkartenansichten.
Er tauft diese Tendenz New Rural
Cinema; als Beispiele nennt er die
jeweils ersten Filme von David Gordon
Green und Chloé Zhao, Regiearbeiten
von Kelly Reichardt und Debra Gra-
nik, aber auch einzelne Titel wie Fro-
zen River (2008) oder Dayveon (2017).
Die Geschichten dieser Filme sind in
peripheren, drmlichen Landstrichen
angesiedelt. Die Hauptfiguren befin-
den sich hdufig in 6konomisch pre-
kiren Situationen. Und in den Filmen
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liasst sich — so Lindemanns leitende
Annahme - ein besonderer inszena-
torischer Umgang mit Landschaften
beobachten.

Diese Merkmale geben die Rich-
tungen vor, aus denen sich Lindemann
dem New Rural Cinema nihert. Er
kontextualisiert die Strémung zunéchst
tiber lindliche Armut im Film (Kapitel
1), kulturwissenschaftliche Theorien
der Landschaft (Kapitel 2) und die
Rolle von Wildnis fiur die Konstruk-
tion einer US-amerikanischen Nationa-
lidentitit (Kapitel 3). Kernstick dieser
Vorarbeiten sind die Landschaftstheo-
rien von Tim Ingold und Kenneth
Olwig. Ingold plidiert aus phinomeno-
logischer Perspektive dafiir, Landschaft
als Aktivitit zu denken: als Praxis des
Bewohnens (dwelling) von lebenswelt-
lichen Riumen, die durch Interakti-
onen zwischen Menschen, Tieren und
Dingen geformt und gestaltet werden
(vgl. The Perception of Environment:
Essays on Livelihood, Dwelling and the
Skill. London: Routledge, 2000). Olwig
rekonstruiert aus der Perspektive der
historischen Geografie, dass der Begriff
,Landschaft‘ bis zur Frithen Neuzeit in
Nordeuropa lokale politische Einheiten
mit eigenen Gebriuchen, Traditionen
und Gewohnheitsrechten bezeichnete.
Erst in der Renaissance wurde Land-
schaft zum reprisentativen, tendenziell
imaginidren Naturraum umcodiert, der
seinen prigenden Ausdruck schliefi-
lich im zentralperspektivischen Land-
schaftsgemilde fand (vgl. Landscape,
Nature, and the Body Politic. Madison:
University of Wisconsin Press, 2002).
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Landschaften als verkdrperte
Welterfahrung (Ingold) und als poli-
tisches Gemeinwesen (Olwig) werden
nun auch im New Rural Cinema zen-
tral. Lindemanns These lautet, dass
sich die Filme tendenziell von Darstel-
lungen einer wild-romantischen coun-
tryside abwenden und sich stirker der
urspriinglichen Wortbedeutung von
,Landschaft’ nach Olwig annihern.
Landschaft ist in den Filmen demnach
kein Setting, sondern ein kérperliches
Wirken der Figuren in ihrer unmit-
telbaren Umgebung, quasi ein /and-
scaping nach Ingold, das Lindemann
im zweiten Teil seiner Studie an vier
Beispielen niher untersucht: Winter’s
Bone (2010) und Leave No Trace (2018)
von Debra Granik sowie Benh Zeitlins
Beasts of the Southern Wild (2012) und
Lance Hammers Ba/last (2008).

Lindemanns Idee, lindliche
Riume mit Olwigs Landschaften
zusammenzubringen, iberzeugt
besonders bei Leave No Trace. Der Film
folgt dem traumatisierten Veteranen
Will und seiner 13-jihrigen Toch-
ter Tom durch verschiedene rurale
Umgebungen, die sie zu bewohnen
versuchen — anfangs der urwichsige
Forest Park bei Portland, spiter ein
landwirtschaftlicher Betrieb mit
Weihnachtsbaumschonung, schlief3-
lich ein selbstorganisierter Trailer-
park, den Regisseurin Granik als eine
quasi-utopische ,Landschaftim Sinne
Olwigs entwirft. Hier erweist es sich
als kluge Entscheidung des Autors, im
New Rural Cinema nicht einfach nur
die Inszenierung von ,Natur‘ zu unter-
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suchen. Klar: Naturrdume spielen in
Leave No Trace eine wichtige Rolle,
aber der Film interpretiert sie explizit
politisch. Es geht darum, inwiefern
in diesen Rdumen andere politische
Verhiltnisse und, im besten Fall, neue
Formen von sozialer Vergemeinschaf-
tung denkbar werden.

Lindemanns Analysen konzentrie-
ren sich darauf, in den Filmen Ent-
sprechungen von Ingolds und Olwigs
Landschaftskonzepten zu entdecken
und sie auf Lindlichkeit, Armut und
Prekarisierung in den USA zu bezie-
hen. Spannend wire, das New Rural
Cinema in diesem Sinne nicht nur
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reprisentationspolitisch zu lesen. Die
Filme entwickeln das Independent
Cinema auch formal weiter; insofern
leiten sie einen eigenstdndigen, wich-
tigen Beitrag zur filmischen Asthetik
im 21. Jahrhundert. Insgesamt ist die
Monografie New Rural Cinema den-
noch ein iiberzeugender Versuch, neue
Tendenzen im US-Independentkino
prazise zu bestimmen und aufzuar-
beiten. Lindemann zeigt, dass diese
Filmstrémung weiterhin engagierte,
theoretisch informierte Auseinander-
setzungen verdient.

Felix Hasebrink (Oldenburg)

Georg Maas, Susanne Vollberg (Hg.): Soundtrack des Lebens:
Musikalische Spuren und Perspektiven in Film und Beruf

Marburg: Schiiren 2024 (Film — Musik — Sound, Bd.4), 197 S.,

ISBN 9783741002465, EUR 25,-

Soundtrack des Lebens: Musikalische Spu-
ren und Perspektiven in Film und Beruf
bietet ausfiihrliche Analysen der Rolle
von Musik in verschiedenen Lebens-
phasen und beruflichen Kontexten.
Als vierter Band der Reihe ,Film —
Musik — Sound“ beleuchtet das Buch
die tiefgreifende Bedeutung von Musik
sowohl im personlichen Lebensweg als
auch in der Filmwelt. Geclustert in drei
Bereiche und jeweils durch charakteri-

sierende Zitate eingeleitet, werden ins-
gesamt neun Analysen prisentiert und
ausfithrliche Einblicke gewidhrt. Die
Autor:innen (neben der Mitherausgebe-
rin leider nur eine weitere Autorin) sind
erfahrene Musikwissenschaftler:innen,
teils selbst Komponist:innen, und bie-
ten zahlreiche Beispiele und Beschrei-
bungen.

Thomas Krettenauer untersucht die

Rolle der Musik im Leben anhand des
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gleichnamigen Films (2011) und Songs
»The Music Never Stopped* (1975) der
Band The Grateful Dead. Krettenauer
zeigt auf, wie Musik Identitit und
individuelle Entwicklung prigt und als
Bedeutungsraum fungiert; er beleuch-
tet dabei Begriffe aus Neuropsycho-
logie und Gedichtnisforschung. So
kénnten musikbezogene autobiogra-
fische Gedichtnisinhalte als bebilderte
und mit Faktenwissen angereicherte
Tonspuren bezeichnet werden — sie
seien das ,Kopfkino“ (S.20) im Prozess
der Erinnerung.

Werner C. Barg diskutiert Pop-,
Rock-, Klassik- und Jazz-Stucke,
die oft Erweckungserlebnisse in der
Personlichkeitsentwicklung von
Heranwachsenden in Spielfilmen
sind. Er analysiert, wie Musik als
erzihlerisches Element und Zeitko-
lorit fungiert und Jugendlichen hilft,
Entwicklungsaufgaben zu bewiltigen.
Daran anschliefend plidiert Patric
Pfister fiir die Einbeziehung von Film-
musik in den schulischen Musikun-
terricht. Filme, Serien und Online-/
Computerspiele gehoren zur aktuellen
jugendlichen Lebenswelt und damit
auch die Begleitmusik. Pfister zeigt,
wie Filmmusik hohe Motivations-
potenziale bietet und kreative sowie
kritisch-reflexive Fihigkeiten fordert.
Interessant ist, dass das Thema ,Film-
musik‘ zudem eine Briicke zwischen
Disziplinen und Fichern sein kann.

Wolfgang Thiel portritiert den
Filmkomponisten André Asriel. Er
beschreibt Asriels Weg als Schiler

Hanns Eislers und seine Bedeutung
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fir die Filmmusik der DDR. Er zeigt
dabei auch Gemeinsamkeiten von
Komponisten auf, die nach 1945 ihre
Karriere fortsetzten oder begannen
sowie die Bedeutung von Netzwerken
fiir ihre Karrieren.

Felix Janosa untersucht in seinem
Aufsatz das Werk von George Martin
und dessen bedeutende Beitrige zur
Filmmusik fiir Beatles-Filme, wie Ye/~
low Submarine (1968), und fiir James
Bonds Live and Let Die (1973). Auch
hier ldsst sich ein reiches Filmkompo-
nisten-Leben ablesen: beginnend als
Autodidakt, iber Tanzband-Jobs, Stu-
dium mehrerer Instrumente bis zum
BBC-Engagement und Titigkeit als
Produzent.

Marcel Barsotti bietet eine autobio-
grafische Rickschau auf die Entwick-
lung des Synthesizers in der Filmmusik
und betont die neuen Moglichkeiten,
die Synthesizer zum Beispiel fiir die
TV-Serie Star Trek (1966-1969) boten
und weiterhin fiir seine Experimente
bieten. Tomi Mikeld zeigt in ,Music.
I can hear it everywhere“ die musika-
lischen Interessen von Regisseuren wie
Alfred Hitchcock und Ingmar Berg-
man auf und wie Musik die Handlung
und Atmosphire ihrer Filme beein-
flusst. Verbindungen zu Filmen wei-
terer Regisseure werden hergestellt, in
denen Musik oder Musiker:innen eine
tragende Rolle spielen, wie in Michael
Hanekes Die Klavierspielerin (2001).
Mikeli diskutiert auch, inwiefern die
Darsteller:innen selbst musikalisch
ausgebildet sind, um der Figur und
Rolle gerecht zu werden.
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Franziska Kollinger untersucht
biografische Filmerzihlungen von
(minnlichen) Musikern und die
Bedingungen fiir ihre Entstehung
und analysiert die Rolle von Mythen-
bildung und Bekanntheitsgrad. Am
Beispiel von Ken Russells Kompo-
nisten-Biopics wird das Genre wei-
ter analysiert. Russell verwische laut
Kollinger Grenzen zwischen Doku-
mentieren, Erzihlen und Konstruieren
oder hob sie sogar auf, wie in Liszto-
mania (1975). Die Musik Franz Listzs
werde dabei ,nicht nur zitiert, sondern
bearbeitet, verfremdet, arrangiert und
fragmentiert* (S.131) und damit zur
Filmmusik.

Abschliefend thematisieren die
Herausgeber:innen Georg Maas und
Susanne Vollberg in ,Tot und doch
unsterblich® ausfiihrlich die Dar-

stellung von Sterben und Tod in
Musiker-Biopics und deren kulturelle
Konventionen. Beispielsweise wird
anhand von Milo§ Formans Amadeus
(1984) dargestellt, wie dessen eige-
nes unvollendetes Requiem die Ster-
beszene Mozarts begleitet.

Insgesamt bietet das Buch eine
umfassende und essenzielle Analyse
der Wechselwirkungen zwischen
Musik, Film und Biografie und zeigt,
wie Musik das Leben und Werk ein-
zelner Kiinstler:innen pragt und zur
filmischen Darstellung von Lebensge-
schichten beitrigt. Wihrend das Buch
teils technisches und musikalisches
Fachwissen voraussetzt, belohnt es
interessierte Leser:innen mit reich-
haltigen Erkenntnissen.

Sigrun Lebnert (Hamburg)
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Julia A. Empey, Russell J.A. Kilbourn (Hg.): Feminist
Posthumanism in Contemporary Science Fiction Film
and Media: From Annihilation to High Life and Beyond

London: Bloomsbury Academic 2023, 328 S., ISBN 9781501398421, GBP 81,-

Wie Julia A. Empey und Russel J.A.
Kilbourn im Vorwort zu Feminist Post-
bumanism in Contemporary Science Fic-
tion Film and Media darlegen, lassen
die Aufsitze des Bandes feministische
und posthumanistische Theorien in
einen Dialog miteinander treten. Dabei
beziehen sich etliche der Beitrige auf
Theoreme von Rosi Braidotti und
Donna Haraway. Uberdies wird wie-
derholt auf Thesen Karen Barads Bezug
genommen. So etwa von Killbourn, der
mit dem Begriff ,,Com-post-humanism®“
(5.257) spielt oder von Evdokia Stefa-
nopoulou in ihrem Beitrag zu ,Post-
human Female Subjectivity* (S.116)
in Alex Garlands zwischen Horror,
Dystopie und Science-Fiction changie-
rendem Film Annibilation (2018), der
Stefanopoulou zufolge die Trennung
zwischen Mensch und Natur verneint.
Stattdessen betone der Film, dass sie
ein ,inextricable aspect of the human®
(S.133) sei. Zu monieren bleibe aller-
dings, dass seine Schlussszene Hetero-
normativitit restauriere und somit
letztlich doch zu ,Humanist (and
patriachal) norms® (5.155) zurtickkehre.
Garlands Film und Claire Denis’ High
Life (2018) reprisentieren Empey und
Kilbourn zufolge zwei komplementire
Pole filmischer Science-Fiction-Erzih-
lungen. Gemeinsam sei beiden jedoch,
dass sie das ,Enlightment Humanist

narrative“ (S.4) herausfordern. Daher
werden beide Filme nicht nur im Unter-
titel des vorliegenden Bandes genannt,
sondern auch in etlichen seiner Beitrige
behandelt. So etwa in Olivia Stowells
Aufsatz Gber die ,,Posthuman Imagina-
ries“ (5.175) in Annibilation und in Ari
Asters Midsommar (2019).

Doch nicht alle Texte fokussieren
auf einen der genannten Filme von
Denis und Garland. Wihrend Sarah
Schulz dreizehn Thesen zu ,Gender,
Sex and Feminist AI“ in Spike Jonzes
Film Her (2013) zur Diskussion stellt,
und Zorinna Zurba den Film als ,Post-
human Love Story* (S.59) interpretiert,
betont Missy Molloy in einem erhel-
lenden Beitrag unter Bezugnahme auf
den in Analogie zum Afrofuturismus
von Grace Dillon geprigten Begriff
»2Indigenous Futurism® (S.21), wie
wichtig die Werke von ,Black and
Indigenous Woman filmmakers® dafiir
waren, die verkrustete ,generic formu-
lae“ (5.19) in Dystopien aufzubrechen.
Es gelang ihnen, indem sie ,women of
color ins Zentrum der Handlung stell-
ten und so alternative Daseinsweisen
erkundeten, die der Autorin zufolge in
direktem Gegensatz zu ,Western social
systems and beliefs“ (ebd.) stehen.

Zumindest ebenso interessant ist
Jerika Sandersons Untersuchung der
»Posthuman Mother“ und der ,Repro-
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ductive Biovalue“ (S.77) in den Filmen
Blade Runner: 2049 (2017) und Juras-
sic World: Fallen Kingdom (2018). Den
von ihr eingefiihrten Terminus ,repro-
ductive biovalue“ definiert sie als den
Wert, der ,bodily material® zuge-
sprochen wird, das zur Reproduktion
benutzt werden kann — wie etwa ,fertile
female replicants® oder ,genetic mate-
rial extracted from dinosaurs® (S.78).
Wie sie zeigt, spielen ,reproductive bio-
values“ (ebd.) in den Filmen eine zen-
trale Rolle, wohingegen ,posthuman
mothers conspicuously absent” (S.86)
sind.

Weit weniger iberzeugend ist hin-
gegen das Vorwort des Bandes. Anzu-
lasten ist das seinem Tunnelblick auf die
Aufklirung. Es mag nicht ganz falsch
sein, dass ,the Enlightenment Human
is a ,Man“ (S.1) — zumindest wird er
in etlichen Publikationen der Herren
Aufklirer so dargestellt. Unbestritten
ist daher, dass die Aufklirung nicht frei
von Sexismus und Frauenfeindlichkeit
oder doch zumindest -verachtung war.
Thre Grundgedanken aber waren alles
andere als ,sexist and misogynist“ (S.8),
sondern universell. So erhoben sich
denn auch laute frauenemanzipatorische
Stimmen. Erinnert sei nur an Theodor
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von Hippels Buch Uber die biirgerliche
Verbesserung der Weiber (1792) sowie an
die Gelehrte Zeitung fiir das Frauenzim-
mer (1773-1774) und die moralische
Wochenschrift Die verniinftigen Tadle-
rinnen (1725-1740).

Doch Empey und Kilbourn zufolge
ist das eigentliche Problem ,not sim-
ply that the Enlightenment Human
is a ,Man’ but that, unintentionally or
unconsciously the posthuman — even
the critical posthuman —is also a ,Man‘
(5.1). Die vorliegende Sammlung setze
dem die Idee entgegen, ,that the (dis-)
embodied female is the ultimate post-
human subject” (S.2).

Ausgehend von dieser These
beleuchten die dreizehn Aufsitze des
Bandes anhand verschiedener cineas-
tischer Beispiele sehr unterschiedliche
Aspekte des feministischen Posthuma-
nismus im zeitgendssischen Science-
Fiction-Film und verdeutlichen somit
nicht zuletzt die Diversitit der Filme
selbst, wobei verschiedentlich beklagt
wird, dass diese dem feministischen
Posthumanismus nicht immer so ver-
bunden sind, wie es sich die Beitra-
genden wiinschen wiirden.

Rolf Lichel (Herzogenrath)
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Marco Abel, Jaimey Fisher (Hg.): Die Berliner Schule im globalen
Kontext: Ein transnationales Arthouse-Kino

Bielefeld: transcript 2023 (Film), 412 S., ISBN 9783839452486, EUR 29,99

Bereits 2018 erschien die englische
Originalausgabe des von Marco
Abel und Jaimey Fisher herausgege-
benen Bandes zur Berliner Schule im
globalen Kontext, der seit 2023 nun
auch in deutscher Ubersetzung von
Valentina Djordjevic vorliegt. Beide
Herausgeber, die 2013 einschligige
Monografien zur Berliner Schule
vorgelegt haben [Zhe Counter-Cinema
of the Berlin School. Rochester: Cam-
den House, 2013; Christian Petzold.
Urbana: University of Illinois Press,
2013], wenden sich in ihrer Einlei-
tung zu Die Berliner Schule im globalen
Kontext gegen eine bestimmte Sicht
auf ihren Gegenstand im Besonderen
sowie gegen eine spezifische Tendenz
der (deutschsprachigen) Filmwissen-
schaft im Allgemeinen (vgl. S.14): Ziel
des Bandes sei es daher, die Berliner
Schule nicht mehr im nationalen Kon-
text zu betrachten, der sich zuweilen zu
sehr auf die Thematik der Vergangen-
heitsbewiltigung beschrinkt, sondern
transnational nach Vorbildern, Bezii-
gen und Querverweisen zu forschen,
die die Protagonist:innen der Berliner
Schule mit einem globalen Kunstkino
verbindet. Der in Anlehnung an Lutz
Koepnick und Sabine Hake (vgl. S.19)
durchaus gerechtfertigte Vorwurf,
dass die Konzentration auf die Ber-
liner Schule in der Filmwissenschaft
diese zu einem ,guten Objekt” (ebd.)

transformiert habe, das das Ganze
der deutschen Filmgeschichte auflen
vorlasse, finde sich ebenso in den ste-
tigen Bemihungen um das Aufzei-
gen eines wie auch immer gearteten
Realismus in den Filmen wie auch im
vermeintlichen Gegensatz von Genre
und Kunst.

So sehr den Herausgebern in ihrem
Befund und ihrer Kritik zuzustimmen
wire, so sehr muss gleichfalls konsta-
tiert werden, dass der Band diese Ver-
sprechen nicht einldst. Die 15 Beitrige
beinhalten nahezu alle jeweils drei
Punkte, die durchaus problematisch
erscheinen. Erstens folgt der Band
einer strengen Autorenlogik. Der
Vergleich eines internationalen Kinos
mit den Filmen der Berliner Schule
wird hiufig daran zuriickgebunden,
was die jeweiligen Regisseur:innen in
Interviews oder anderweitig zu mog-
lichen Vorbildern zu Protokoll gegeben
haben. Der auktorialen Autoritit der
Aussage wird somit sehr viel Raum
gegeben.

Zweitens bleibt man zuweilen
nach der Lektiire der einzelnen Bei-
trige ratlos zuriick, was in der Logik
eines Vergleiches liegen mag. Streng-
genommen postulieren die einzel-
nen Aufsitze eine Nihe zwischen
den Filmen der Berliner Schule und
einem jeweils spezifischen Kunstkino
oder aber sehen Unterschiede zwischen
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beiden — ein erwartbares Ergebnis fiir
jedwede komparatistische Sicht. Der
Versuch mittels der Kategorien des
Arthouse-Kinos eine globale Poetik
des Kunstkinos tber die einzelnen
Beitrige hinweg zu etablieren, gelingt
so nur bedingt. Dies fithrt zum dritten
Punkt: So sehr die Einleitung durch
Abel und Fisher noch plant, die Ber-
liner Schule nicht mehr in Dichoto-
mien zu denken, so sehr dringen sich
diese in den Texten dann doch wieder
auf. Dass sich Christian Petzold oder
Thomas Arslan auf Genres beziehen
und dies den filmkritischen Gedanken
einer Trennung von Kunst und Unter-
haltung entgegenliuft, reproduziert
erstens nur genau diese Binaritit wie
sie auch zweitens postulieren wiirde,
dass die anderen Filme ginzlich ohne
die Poetiken eines Genres auskommen
wiirden. Dass beispielsweise auch das
Melodram ein populires Genre ist,
welches sehr wohl in vielen der Filme
zum Tragen kommt, bleibt hier auflen
vor. Ahnliches gilt auch fiir die begriff-
liche Trennung von national und
transnational. Vor dem Hintergrund
eines transnational turns (vgl. S.10) der
Filmwissenschaft, der eigentlich schon

in Hinblick auf die Filmgeschichte der
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1980er Jahre zu veranschlagen wire
(wenn nicht bereits frither), lassen sich
Filme nie aus dem nationalen Kon-
text herauslosen, in dem sie entste-
hen — sei der befragte Regisseur (hier
Christoph Hochhiusler) noch so sehr
Kosmopolit. Produktiver erscheint, an
dieser Stelle eher von einem ,Kontext
zu sprechen, der mal die nationale,
mal die transnationale Eigenart eines
Films in den Vordergrund riickt. Dazu
wire nicht einmal die Riickkehr der
Nation unter rechtspopulistischen Vor-
zeichen seit 2015 zu bemtihen, sondern
es geniigt das schlichte Eingewoben-
sein der Filme in das, was man salopp
als ,Zusammenhang’ bezeichnet. So
arbeiten sich die Texte an Begrifflich-
keiten ab, die in Bezug auf die Durch-
dringung des Gegenstandes hiufig
diskutiert und auch in diesem Band
wieder hin- und hergedacht werden
(wie dem des Neoliberalismus oder des
filmischen Realismus in den Filmen).
Das erweckt fiir die einzelnen Beitrige
den Eindruck eines Teasers, der jeweils
just genau dann zu Ende ist, wenn die
eigentlich spannenden Fragen aufge-
worfen wurden.

Tobias Haupts (Berlin)
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Shigehiko Hasumi: Directed by Yasujiro Ozu
Oakland: University of California Press 2024, 352 S.,

ISBN 9780520396722, USD 29,95

Wer Filme von Yasujiré Ozu kennt, hat
beim Lesen des Inhaltsverzeichnisses
dieses Buches tiber den japanischen
Regisseur sofort Bilder vor Augen,
die Kapiteluberschriften wie ,Eating,
»Inhabiting“ oder ,Looking“ mit film-
ischem Leben fiillen. Gleichwohl sind
die Beobachtungen, die Shiguéhiko
Hasumi in seiner schon 1983 erstmals
auf Japanisch veréffentlichten Schrift
anstellt und die jetzt auf Englisch mit
einer Einfithrung von Aaron Andrew
Gerow erschienen ist, hdufig uberra-
schend, ungewohnt und detailbesessen.
Wer hat schon bisher darauf geachtet,
dass es in Ozus Filmen einen Unter-
schied macht, ob Nahrung in geschlos-
senen Ridumen eingenommen wird
oder im Freien? Oder auf die Rituale
des Kleiderwechsels, auf die Inszenie-
rung der lachenden Minnergruppen in
Restaurants oder darauf, dass eine junge
Frau beim Biigeln ein Handtuch um die
Schulter gelegt hat? Es sind solche klei-
nen Details, die die Ozuesque filmische
Welt ausmachen und die die Filme —
entgegen mancher Kritik — so bewegt,
aufregend und spannend machen.
Hasumi schreibt vor allem gegen die
(amerikanischen) Thesen an, die Filme
Ozus seien durch Negation, Abwesen-
heit und Reduktion geprigt. Hingegen
will er auf den Reichtum der Filme
hinweisen, auf ihren zahllosen leben-
digen Details und auf ihren modernen,

innovativen Stil, weil sie sich stindig
mit den Grenzen des Kinos selbst aus-
einandersetzten. Sein affirmativer Blick
auf die filmische Welt Ozus entdeckt
die spannenden, bewegenden Momente
in scheinbar nebensichlichen Aktionen,
wie zum Beispiel in der Tatsache, dass
sich die Beziehungen zwischen den
Figuren — auf tragische oder komische
Weise — dndern, wenn Nahrungsmittel
von innen nach auflen oder umgekehrt
bewegt werden. Im Buchabschnitt tber
das Wohnen legt Hasumi besonderen
Wert auf die Beobachtung, dass sich
das alltigliche Leben im ersten Stock
abspielt, aber ,the second-floor rooms
[...] are sanctuaries for young women
around the age of twenty-five* (5.86).
Weil aber die Treppe, die diese beiden
Stockwerke verbindet, so gut wie nie
gezeigt wird, scheinen diese Rdume
in der Luft zu schweben und keine
Anbindung an den Rest des Hauses zu
haben. Diese Abwesenheit von Trep-
pen nennt er ,uncanny“ (S.77); und
wenn in Ozus letztem Film An Autumn
Afternoon (1962) unvermittelt eine ver-
lassene Treppe gezeigt werde, sei dies
noch unheimlicher und erinnere an die
Treppenszenen in Alfred Hitchcocks
Suspicion (1941) oder Notorious (1946)
(vgl. S.103).

Besonders ausfuhrlich sind die
Kapitel iber ,Looking“ und ,Holding
Still“ (S.108-181). Es geht darum, dass
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Ozu seine Figuren hiufig nebeneinan-
dersitzend zeigt; sie vermeiden es gera-
dezu, einander anzuschauen und sitzen
Seite an Seite auf Barhockern gegen-
tber einer niher oder ferner liegenden
Wand. Diesen unnatiirlichen Stil, den
Hasumi mit Filmen von Carl T. Dreyer
und Robert Bresson vergleicht, sieht er
im Zusammenhang mit der Unnatiir-
lichkeit des Kinos selbst, das zwar mit
Schauen unablissig beschiftigt ist, das
sich aber eigentlich eingestehen misse,
dass es unmoglich sei, den Blick tat-
sichlich einzufangen und bildlich zu
erfassen. Ozu stelle sich dem grof3-
ten Paradox des Kinos, das zwar ein
Auge auf der Leinwand zeigen kénne,
das aber nicht in der Lage sei, ,peo-
ple looking at each other” (S5.197) zu
zeigen. ,When two looks intersect, the
camera becomes completely powerless*
(ebd.). Darum schauen sich Figuren, die
eigentlich intim miteinander sind, in
Ozus Filmen zumeist nicht direkt an,
sondern blicken ungerichtet vor sich hin
oder parallel aneinander vorbei. Nicht
selten werden (grofie) Emotionen durch
Riickenansichten ausgedrickt; insbe-
sondere mit den Einstellungen, die zwei
Figuren von hinten zeigen, erreichten
die Filme Ozus ihren lyrischsten’ Aus-
druck (vgl. S.161). Dazu passt auch,
dass ,the greatest cinematic movement*
stattfinde, ,where everybody stops and
holds perfectly still“ (5.170). ,Holding
still ist sein Schlagwort fiir solche
Szenen, in denen Ozu die Grenzen des
Kinos selbst austastet: Ein Medium, fiir
das Bewegung so ausschlaggebend ist,
halte inne und stiinde still.
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Es ist Hasumis Absicht, zu zeigen,
dass Ozu gerade kein besonders ,japa-
nischer’ Regisseur sei, sondern dass er
sehr viel mehr vom Kino Hollywoods
und von den amerikanischen Komo-
dienfilmen (wie er iberhaupt Ozus
Talent fir Komik hervorhebt) geprigt
sei. Das Licht in Ozus Filmen sei eher
vergleichbar mit dem hell-grellen Licht
Kaliforniens als mit dem in Japan. (Aus
dem Grund ist die heftige Streitszene
im strémenden Regen in Floating Weeds
[1959] so einzigartig und aufregend.) Ex
kommt zu dem Schluss, dass Ozu ,an
unmistakable citizen of the Republic of
Cinema” (5.203) sei.

Hasumi macht es wie Ozu und
bleibt mit seinen intensiven Beobach-
tungen an der Oberfliche, listet sie
auf, fihrt zahlreiche filmische Belege
an und deutet wenig. Diese Zuriick-
haltung gibt er im letzten Kapitel auf
und bietet eine (endlich Gberzeugende)
Interpretation des beriihmten Blicks
auf die Vase in Late Spring (1949).
Wenn er sexuelles Begehren auf Seiten
der Tochter entdeckt, das von ihrem
schlafend-schnarchenden Vater noch
nicht einmal realisiert wird, tiberrascht
diese Feststellung ebenso wie die Par-
allelisierung von ruhendem Vater
und ruhender Vase: , The vase is the
father himself“ (5.292). Keine Leere,
keine Stasis, sondern eine aufgewiihlte
junge Frau, deren heftiges Begehren
noch nicht einmal wahrgenommen
wird; auch von vielen (westlichen)
Kritiker:innen nicht.

Elisabeth K. Paefgen (Berlin)
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Robert Weldon Whalen: Casablanca’s Conscience
New York: Fordham UP 2024, 142 S., ISBN 9781531504809, USD 25,-

Dass sich Klassikern nicht nur histo-
rische, sondern auch philosophische
Wahrheiten entnehmen lassen, ist
eine weit verbreitete Auffassung.
Seine hervorgehobene Stellung in der
Filmgeschichte verdankt Casablanca
(1942) allerdings eher einer Begriin-
dungslogik, die in ihm den Kulmi-
nationspunkt eines Produktions-,
Erzihl- und Stilmodells erkennt, das
unter der Bezeichnung des klassischen
Hollywoodkinos Epoche gemacht hat.
In ihrem Buch Klassik, Moderne, Nach-
moderne: Eine Filmgeschichte (Frank-
furt: S. Fischer, 2015) hat Michaela
Kritzen vor einiger Zeit nochmals
den paradigmatischen filmhistorischen
Rang dieses unter Michael Curtiz’
Regie und der Beteiligung vieler
anderer europiischer Emigrant:innen
entstandenen Films eindriicklich vor
Augen gefihrt. In Casablanca’s Consci-
ence referiert Robert Weldon Whalen
ausfihrlich die Stimmen, die das
Melodram als unverginglichen Klas-
siker gewiirdigt und seinen Nachruhm
begriindet haben. Seiner schmalen, im
essayistischen Ton gehaltenen Studie
geht es jedoch primir um eine andere,
philosophisch grundierte Herleitung
der Bedeutung dieses Films.

Entlang der Leitbegriffe ,Exile®,
yPurgatory, ,Irony“, ,Love® und
,Resistance, unter denen die
finf Kapitel des Buches stehen,
diskutiert Whalen vor allem die

ethischen Implikationen, uber die
Casablanca nicht nur in die politische
Krisensituation seiner Entstehungszeit
eingelassen ist, sondern fir
nachgeborene Generationen Einsichten
in zeitungebundene ,Wahrheiten
bereithilt: ,There are truths to
the movie’s own day, for example
the tensions between a worried
and isolationist America and war-
torn Europe. Casablanca also enacts
fundamental truths about the human
experience, truths connected to the
bleak experience of exile [...] and
purgatory, but also the liberation from
purgatory via irony [...], which gives
birth both to the possibility of love [...]
and resistance to the malevolent forces
that engendered exile in the first place®
(5.8). Als Bezugsgrofen, von denen aus
sich der Bogen zwischen ,timeliness
und timelessness“ (S.3) des Films
an jedem einzelnen der genannten
Gesichtspunkte schlagen lisst, dienen
Whalen Hannah Arendt, Dietrich
Bonhoeffer und Albert Camus. Er
beruft sich auf sie als philosophisch-
politisch-theologische Denker:innen
wie auch als Zeitgenoss:innen, zitiert
dabei aus ihren theoretischen Schriften
ebenso wie aus Selbstzeugnissen
und Biografien. Anstelle
im strengen Sinne (moral-)
philosophischen Neudeutung von
Casablanca ergibt diese ungewohnliche
Melange eher assoziativ arrangierte

einer
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Argumentationsmuster, in denen
Dialogsitze und Handlungen der
fiktiven Figuren des Films mit
Versatzstiicken aus den Schriften und
Lebensldufen der drei prominenten
Intellektuellen miteinander 1in
Verbindung gebracht werden.

Die Erkenntnisse, die auf diese
Weise erzielt werden, verbleiben leider
zumeist an der Oberfliche. So heifit
es Uber Arendts Zhe Origins of Tota-
litarianism (1951): ,Her dense analy-
sis of the interplay of anti-Semitism,
racism, imperialism, and totalitaria-
nism resists simple summary, but there
are moments when it almost seems
she had Casablanca in mind. [...] For
Arendt, the murky world of the ,déclas-
sés’ and gangsters — the world of Casad-
lanca — is the peculiar and toxic world
of the twentieth century (S.31f). Im
Rahmen von Whalens Diskussion der
Freundschaftsbeziehungen (im Kapitel
iiber die Liebe) kommt Arendt als The-
oretikerin, von der gewichtige Uber-
legungen zu diesem Thema stammen,
kurioserweise nicht zur Sprache. Statt-
dessen werden vor allem Camus und
Bonhoeffer ins Feld und die Lesenden
auf biografische Exkursionen gefiihrt,
deren Mehrwert fiir ein tieferes Ver-
stindnis von Casablanca sich nicht
unmittelbar erschliefit. Ausgangspunkt
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bleibt das ebenso pauschal wie apodik-
tisch verkiindende Assoziationsprinzip:
yFriendship needs not be dramatic. For
instance, Dietrich Bonhoefter’s great
friend was Eberhard Bethge® (S.62) —
»1n honoring friendship, Casablanca is
similar to Albert Camus’s great war-
time novel, La Peste/The Plague“ (S.63)
— ,Eros and Philia are often joined
— lovers can be best friends too, like
Hannah Arendt und Heinrich Bli-
cher® (S.64). Ahnlich kurzschlissig
geht es leider oft auch im Ubergang
von filmischen Konstruktionen und
historischen Konstellationen zu philo-
sophischen oder theologischen Fragen
zu, etwa in Bezug auf die von Hum-
phrey Bogart gespielte Figur des Rick,
auf der Whalens Hauptaugenmerk
gilt: ,What’s the matter with Rick?
Dietrich Bonhoefter would diagnose
his problem as ,cor curvem in se', Rick’s
heart has turned upon itself, something
which is the definition of ,sin“ (S.80).
Auf diese Weise wird Casablanca vom
philosophischen Blick (vgl. S.2) eher
verschittet als erhellt. Nicht zuletzt
bleibt ritselhaft, worin das ,Gewissen’
beziehungsweise ,Bewusstsein® des
Films bestehen soll, von dem im Titel

des Buches die Rede ist.

Michael Wedel (Potsdam)
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Thomas Brandlmeier: Der franzosische Film
Miinchen: edition text + kritik 2023 (Filmgeschichte kompakt), 240 S.,

ISBN 9783967079081, EUR 28,-

Mary Harrod, Raphaélle Moine (Hg.): Is It French? Popular
Postnational Screen Fiction from France

Cham: Palgrave Macmillan 2023 (Palgrave European Film and Media
Studies), 302 S., ISBN 9783031391958, EUR 39,99 (0A)

,Die franzosische Filmgeschichte ist
vielleicht die reizvollste tiberhaupt“ (S.7),
meint Thomas Brandlmeier in seiner
Monografie. Tatsichlich ist der franzo-
sische Film in Geschichte und Gegen-
wart Gegenstand zahlreicher Arbeiten,
was den ungebrochenen Reiz des fran-
zosischen Filmschaffens belegt. In die
Literatur zum Thema fiigen sich die bei-
den hier rezensierten Binde in hochst
unterschiedlicher Art und Weise ein.
Handelt es sich bei Brandlmeiers Werk
um eine kompakte Ubersicht, so geht
der von Mary Harrod und Raphaélle
Moine herausgegebene Sammelband
der spezifischen Fragestellung nach dem
Wesen des Postnationalen in populiren
filmischen Erzdhlungen nach.
Brandlmeiers Darstellung der
Geschichte des franzosischen Films
erscheint in der Reihe , Filmgeschichte
kompakt“ der edition text & kritik,
geht aber tiber den durchschnittlichen
Umfang der Binde mit seinen 242
Seiten deutlich hinaus. Brandlmeier
wollte, wie er meint, eine ,konventio-

nelle Filmgeschichte® (S.7) schreiben.

Was der Band liefert, ist eine
Geschichte des franzosischen Films
anhand zahlreicher Filmbeispiele mit
deutlichem Schwerpunkt auf der Nou-
velle Vague und der Zeit der danach.
Wer nach franzosischen Filmen aus
einer bestimmten Epoche sucht, wird
sicher fiindig und bekommt filmische
Anregungen auch tber die bekann-
testen Filme hinaus. Wer jedoch
Zusammenhinge, politische und
okonomische Kontexte, in denen diese
Filme produziert wurden, sucht, wird
recht wenig finden. Erstaunlich viel
Vorwissen hiertiber wird anscheinend
vorausgesetzt, wie aus den zahlreichen
Verweisen und Referenzen zu schlie-
fRen ist.

Als eine erste Ubersicht tiber den
franzosischen Film wie fiir die Suche
nach Beispielen erweist sich diese
Filmgeschichte als hilfreich — wer sich
dariiber hinaus mit der Geschichte des
franzoésischen Films beschiftigen will,
muss anderswo lesen: kompakt bei
Dudley Andrew (French Cinema: A Very
Short Introduction. Oxford: Oxford UP,
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2023) oder umfangreicher bei Susan
Hayward (French National Cinema.
London: Routledge, 2005 [1993])
oder Rémi Fournier Lanzoni (French
Cinema: From Its Beginnings to the Pre-
sent. London: Bloomsbury, 2004).

Von ganz anderem Charakter als
Brandlmeiers Buch ist der Sammel-
band Is It French? Popular Postnational
Screen Fiction from France?, der schon
im Titel die Begriffe ,populir’ und
,postnational® zur Diskussion stellt.
Der Untersuchungsgegenstand des
Bandes sind populire audiovisuelle
Erzihlungen, sprich Genre-Kino und
Serien, somit genau jener Anteil des
franzosischen Films, der gemeinhin,
und auch in Brandlmeiers Monogra-
fie, weniger Beachtung findet als das
Autor:innenkino. Inwieweit gerade in
diesen populiren Filmen und Serien,
die sich im Streamingzeitalter an ein
internationales Publikum richten, das
Nationale verhandelt wird, aufRerdem
wie sich widerspriichliche Tendenzen
des Verschwindens und Betonens nati-
onaler Zuschreibungen zueinander ver-
halten und welche Rolle und Funktion
nationale Marker in post-nationalen
Produktionen spielen, diesen Fragen
gehen die Beitrige des Bandes nach.
Dass Is It French? Filme und Serien
gleichwertig behandelt, kann nicht
positiv genug hervorgehoben werden.
Obwohl dies wie eine Selbstverstind-
lichkeit erscheint, gibt es de facto noch
immer relativ wenig Arbeiten, welche
diese kiinstliche Trennung aufheben.

Streaming-Services und Video-
on-Demand haben Produktion, Ver-
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trieb und Vorfihrung/Rezeption
audiovisueller Formate grundlegend
gedndert. Die Verinderungen in den
Rezeptionsformen wurden durch die
Pandemie noch verstirkt. In diesem
Zusammenhang verlieren nationale
Kontexte ihre dominante Rolle, audi-
ovisuelle Erzihlungen, zumal popu-
lire, zielen von vornherein auf einen
internationalen Markt, der ihnen zuvor
weitgehend verschlossen war. Vor die-
sem Hintergrund bekommen nationale
Marker neue Bedeutung. IThr Auftau-
chen, Verschwinden, Betonen und ihre
Wandlungen stehen im Mittelpunkt
der 13 Beitrige, die in vier Teile grup-
piert sind.

Im ersten geht es um die neuen
Player und Kreativen, die in diesem
post-nationalen Kontext in das Blick-
feld von Medien und Wissenschaft
gerieten. Am Anfang (und am Ende
des Bandes) stehen Fanny Herrera und
die von ihr geschaffenen Serien Dix
pour cent (2015-2017) und Dréle (2022).
Mit-Herausgeberin Mary Harrod stellt
anhand dieser Serien das Thema des
Bandes vor. Gerade Dix pour cent ist so
etwas wie ein roter Faden des Buchs,
die Serie wird in mehreren Beitrigen
angesprochen, nicht nur in jenen, in
denen sie im Mittepunkt steht. Auf-
fallig dabei ist der Umstand, dass die
Darstellung der franzésischen Film-
kultur, die das Wesen und einen Teil
des Erfolgs der Serie ausmacht, dabei
nur am Rande behandelt wird. Genau
diese Filmkultur liefert hier nicht nur

das Setting, sondern auch die Gast-
stars, die schliefilich die Grundidee
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der Serie ausmachen. Der internatio-
nale Erfolg mag daran liegen, dass sich
die Serie auch ohne Kenntnis der fran-
z6sischen Filmgeschichte und Gegen-
wart mit Genuss sehen lisst. Sie ist das
bislang einzige Beispiel dafiir, wie es
gelingen kann, populire Formate mit
Geschichte und Reprisentant:innen
des franzosischen Autorenkinos zu
verbinden. Darauf hitte man etwas
niher eingehen kénnen und mussen.
Diese nationalen Besonderheiten sind
auch mit ein Grund dafir, dass die
Adaptionen der Serie in anderen Lin-
dern eher gescheitert sind. Durchaus
aufschlussreich ist die Dokumentation
einer Gruppendiskussion mit eini-
gen Verantwortlichen der Serie, die
den Band wieder an seinen Anfang
zurlickbringt.

Reece Goodall schliefit den ersten
Teil mit einem Beitrag zum Genre-
Kino von Alexandre Aja. Daran
schliefit der zweite Teil des Bandes
an, der sich etablierten Akteur:innen
annimmt. In diesem Teil liefern
Thomas Pillard
Vanderbellen jeweils ein Kapitel zu
Luc Bessons Filmen als Regisseur
und Produzent, dem damit etwas
zu viel Raum gegeben wird. Wih-
rend bei Aja nationale Verankerung
weitgehend verschwindet, pendelt
Besson zwischen internationalem,
zumeist gesichtslosen Genrekino und
franzosischer Populirkultur (bandes
dessines/Comics). Besson iibersieht
dabei aber wiederholt, dass der kul-
turelle Stellenwert franko-belgischer
Comics mit wenigen Ausnahmen

sowie Isabelle
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auf diesen Sprachraum begrenzt ist
und sich weder Valérian et Laure-
line (1967) von Pierre Christin und
Jean-Claude Meziérés noch Jacques
Tardis Les Aventures extraordinaires
dAdele Blanc-Sec (1976) erfolgreich
internationalisieren lieflen. Die
Unterschiede in Bekanntheit und
Zuschreibung kultureller Werte, ob
in Literatur oder Comics in- und
aufierhalb Frankreichs, verhindern
offenbar erfolgreiche Verfilmungen
der genannten Beispiele. Die Losung
konnte in einer bewussten Form der
Adaption liegen, welche Figuren und
Geschichte in die Gegenwart fiihrt
und sie entsprechend diversifiziert —
wie dies zuletzt Lupin (2021-2023)
eindrucksvoll demonstriert hat.
Anne Kaftal analysiert am Bespiel
Camille Cottins (eine der Hauptdar-
stellerinnen in Dix pour cent) unter
anderem deren postfeministisches
Starimage im dritten Teil des Bandes,
der sich der Frage des franzdsischen
Feminismus widmet. Wihrend die
Frage nach Diversitit im Band aus-
fihrlicher abgehandelt wird und dabei
offensichtlich wird, dass die Interna-
tionalisierung und der ,postnationale’
Kontext hier einen deutlichen Einfluss
auf eine Steigerung der Diversitit im
Casting haben, wird die analoge Frage
in Sachen Feminismus nicht wirklich
gestellt. Besagtes Kapitel analysiert
zwar detailliert die Rollenbilder und
Stereotype, welche in Cottins Star-
image einflieflen und verbindet diese
mit entsprechend stereotypischen
Auflensichten auf ,die Pariserin‘.
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Welche konkreten Auswirkungen
jedoch ein internationales Publikum
auf postnationale Reprisentationen
von Frauen hat, wird nur angedeutet.
Dabei scheint hier ein Konservatis-
mus in Genderfragen resistenter als
in anderen Bereichen zu sein, insbe-
sondere weil entsprechende Stereotype
als kulturelle Besonderheit verbrimt
werden. Die Ironie, mit der diese etwa
von Cottin unterlaufen werden, diirfte
jedoch, so Kaftal, nur von einem fran-
zosischen, nicht von einem interna-
tionalen Publikum wahrgenommen
werden.

Der letzte Teil widmet sich schlief3-
lich der Industrie und deren Verinde-
rungen. Angesichts der Bedeutung
dieser Verinderungen in Produktion
und Vertrieb, die jene Prozesse aus-
l6sten, welche die Rede von postna-
tionalen filmischen Fiktionen erst
inspirierte, verwundert es, dass dieser
Abschnitt nicht am Beginn des Bandes
steht. Denn eigentlich sind die einzel-
nen Beitrige — so gut dies in einem
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Sammelband méglich ist — aufeinander
abgestimmt und verweisen aufeinander.

Der Band Is It French? macht das
Postnationale an Schauplitzen, Spra-
che, kulturellen Verweisen aus, nicht
jedoch an einer spezifischen franzé-
sischen Tradition des audiovisuellen
Erzihlens, nicht an Asthetik und
Erzihlweisen. So sehr man dariiber
diskutieren kann, ob es diese tiber-
haupt gibt, kommen besagte zentrale
Aspekte jeden filmischen Erzihlens
etwas zu kurz, die Analyse und Kritik
der Reprisentation dominiert in allen
Beitrigen. Insgesamt stellt der Band,
der im Open Access frei zuginglich ist,
eine Bereicherung fiir das Forschungs-
feld dar. Die hier aufgeworfenen Fra-
gen sind es wert, weiter diskutiert zu
werden, auch und gerade im Vergleich
mit anderen (post)nationalen screen fic-
tions. Franzosische Filme und Serien
bleiben somit (auch im populiren
Bereich) reizvoll.

Claus Tieber (Wien)
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Bereichsrezension: Zombies im Film
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Michael Hunziker: Zombie Pop: Transfigurationen zwischen
Deprivation, Negativitat und Thanatos

limtal-WeinstralRe: Jonas 2022 (Ziircher Schriften zur Erzéhlforschung
und Narratologie, Bd.7), 98 S., ISBN 9783894455941, EUR 20,-

Sassan Niasseri: Shoot’em in the Head: Eine Film- und

Seriengeschichte der Zombies

Marburg: Schiiren 2023, 197 S., ISBN 9783741004322, EUR 28,-

Renatus Topke: Films of the Dead: Das Buch der Zombiefilme
Frankenthal: Miihlbeyer Filmbuchverlag 2023, 500 S.,

ISBN 9783945378694, EUR 35,-

,Zombies sind einfach nicht totzu-
kriegen“ (S.185). Was Sassan Niasseri
nach seiner filmhistoriografischen
Vermessung transnationaler Zombie-
narrative siffisant resiimiert, ldsst
sich gleichsam auf bereichsspezifische
Verdffentlichungen divergierender
Forschungsdisziplinen tbertragen.
Parallel zur Kommerzialisierung der
Zombiefigur in der letzten Dekade,
etwa durch Serienproduktionen wie
The Walking Dead (2010-2022) oder
den Blockbuster World War Z (2013),
ist vornehmlich in den Film- und
Medienwissenschaften eine Publika-
tionsfille zu verzeichnen, die unlingst
eine Reihe lesenswerter Qualifikati-
onsschriften hervorgebracht hat.
Exemplarisch seien hier Peter Schucks
Viele untote Korper: Uber Zombies der
Literatur und des Kinos (Bielefeld: tran-
script, 2018) und Paul Droglas Huma-
nity Dies Screaming: Die lkonographie

apokalyptischer Zombienarrative als
Metastasen der Zeitgeschichte (Baden-
Baden: Tectum, 2019) genannt.

Auch die Kulturwissenschaften
haben sich der Zombienarrativik friih-
zeitig genihert. So legte QRT in den
spaten 1980ern mit seiner Zombologie
(Berlin: Merve, 2006) eine Taxonomie
des Zombies vor, und das Autorenduo
Markus Metz und Georg Seefilen dis-
kursivierte in Wir Untote! Uber Post-
humane, Zombies, Botox-Monster und
andere Uber- und Unterlebensformen
in Life Science & Pulp Fiction (Berlin:
Matthes & Seitz, 2012) den Zombie
als Gegenwartsmetapher. Viel rezipiert
wurde auch der von Sarah Juliet Lauro
herausgegebene Reader Zombie Theory
(Minneapolis: University of Minnesota
Press, 2017).

Unlidngst haben die Zombies auch
den Weg in die hiesigen Klassenzim-
mer angetreten, sodass mit ,Zombies
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in Serie: Zu Gewalt und Gesellschaft
in The Walking Dead“ von Arno Mete-
ling (In: Der Deutschunterricht 6, 2018,
S.56-66) und mit Fabian Krengels
,2ldentifying with Zombies: Mit Film-
protokollen die Sympathielenkung in
The Girl with All the Gifts untersuchen”
(In: Der Fremdsprachliche Unterricht
Englisch 162, 2019, 5.35-40) jungst
auch filmdidaktische Publikationen
zu verzeichnen sind, die sich ausge-
wihlten Zombiefilmen und -serien in
den Fichern der sprachlichen Bildung
widmen.

Dass das (populir-)wissenschaft-
liche Interesse an der Figur des Zom-
bies ebenso unersittlich zu sein scheint
wie die Untoten selbst, lisst sich auch
an Publikationen jingeren Datums
nachzeichnen: Renatus Topke legt mit
Films of the Dead ein Nachschlagewerk
vor, das 154 Produktionen auflistet,
darunter vornehmlich narrative Spiel-
filme sowie eine Auswahl an aktu-
elleren Serien, faktualen (Making-of-)
Formaten und das bekannte Musikvi-
deo Thriller (1983) von John Landis.
Die Beitrige zu den einzelnen Pro-
duktionen sind chronologisch nach
Erscheinungsdatum geordnet, sodass
sich hier eine Historiografie des Zom-
biefilms nachzeichnen lisst. Neben
dem deutschsprachigen Verleihtitel
werden die einzelnen Beitrige um rele-
vante Eckdaten — der Originaltitel, das
Produktionsland und -jahr sowie eine
Nennung der Hauptdarsteller:innen
— erginzt. Dazugehoérige Quellenan-
gaben, die sich vornehmlich aus fan-
domgenerierten Publikationen und
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Interviews speisen, werden am Ende
der jeweiligen Besprechung genannt.
Ein zweiseitiges Vorwort und partiell
eingefigte Interviews mit Filmschaf-
fenden zu ausgewihlten Produktionen
runden die Publikation ab.

Der Autor vermerkt einleitend, dass
es sich bei der Veroffentlichung um
ykeine Enzyklopidie oder Abhandlung
liber den Zombiefilm“ (S.11) handelt,
sodass folglich keine Vollstindigkeit
angestrebt wird. T6pke beginnt direkt
mit einem paradigmatischen Klassiker
des Zombiefilms: Night of the Living
Dead (1968) von George A. Romero.
,Ohne diesen Film wire die Horror-
landschaft eine ginzlich andere (S.13),
konstatiert der Autor und gibt Auskunft
tber die Produktionsbedingungen
sowie Uber das subversive Potenzial des
Films, welches nicht zuletzt auf eine
allegorische Lesart zuriickzufihren sei
und sich auch in weiteren Produktionen
des Regisseurs zeige. Bereits der erste
Eintrag verdeutlicht, dass in Films of
the Dead ausschliefilich der ;moderne
Horrorfilm‘ fokussiert wird, dessen
Asthetik sich in den 1960er und 1970er
Jahren herausbildete und der in der Dis-
sertationsschrift Asthetik des Drastischen:
Welterfahrung und Gewalt im Horrorfilm
von Benjamin Moldenhauer (Berlin:
Bertz + Fischer, 2016) am Beispiel von
Psycho (1960), Romeros Klassiker von
1968 sowie The Texas Chain Saw Massa-
cre (1974) probat nachgezeichnet wurde.
Gleichsam wire zu konstatieren, dass es
sich bei den lebenden Toten aus Night
of the Living Dead um eine Darstellung
des Zombies par excellence handelt, die
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nunmehr zum kulturellen Gedichtnis
des (genre)kundigen Publikums gehort.
Die Fokussierung auf gingige Topoi
wird bei Topke jedoch zugunsten wei-
terer Produktionen zuriickgestellt, was
bereits der darauffolgende Eintrag ver-
deutlicht: Zhe Crazies (1973), abermals
von Romero inszeniert, partizipiert
weniger an der zuvor implementierten
Figurenzeichnung, sondern stellt die
institutionelle und militirische Reak-
tion auf eine Infektion in den Mittel-
punkt. Wenngleich die Einfliisse dieses
Films in spiteren Produktionen nach-
gezeichnet werden kénnen — zu denken
wire an das Einschreiten des Militirs
in 28 Days Later (2002) und 28 Weeks
Later (2007) —, bleibt die Zuordnung
als Zombiefilm virulent.

Mit der Beriicksichtigung von
134 Produktionen nach 2000 liegt
der Fokus des Nachschlagewerks von
Topke deutlich auf jingeren kulturel-
len Artefakten. Wihrend sich in der
frithen Filmhistoriografie somit ekla-
tante Liicken auftun, werden auch
aktuellere Produktionen auferhalb des
amerikanischen Mainstreammarktes
berticksichtigt, etwa der hierzulande
indizierte La Horde (2009), Busanhaeng
(2016) oder The Dead Don’t Die (2019).
Der Autor zollt daher nicht nur kano-
nischen Filmen Tribut, sondern trigt
durch die Aufnahme randstindigerer
Produktionen zu einer Auflésung der
vielerorts geltenden Distinktionslinien
zwischen ,Arthouse’ und ,Grindhouse’
bei.

Mit ,Ich liebe Zombiefilme“ (S.11)

und dem kurz darauffolgenden Hin-
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weis, dass die Publikation ,da [ist],
um zu unterhalten® (ebd.) implemen-
tiert Topke bereits seinen subjektiven
Zugang, welcher sich in den jeweiligen
Besprechungen erschopfend nieder-
schligt, sodass viele Ausfithrungen
durch personliche Bemerkungen und
Bewertungen angereichert werden.
Wenngleich sich Films of the Dead
somit durch eine Theorieferne aus-
zeichnet, was nicht zuletzt auf die feh-
lende Berticksichtigung einschligiger
Sekundairliteratur zurlckzufihren
ist, kann das Nachschlagewerk etwa
fir die Recherche aktuellerer Film-
produktionen herangezogen werden,
welches durch die kurzen Texte und
Abbildungen partiell ein kurzweiliges
Lesevergniigen erlaubt.

Einen weiteren Streifzug durch
die Filmhistoriografie hat Niasseri
mit Shoot'em in the Head vorgelegt. ., In
diesem Buch betrachte ich die Evolu-
tion der Zombiefilme“ (S.15), fithrt der
Autor einleitend an, und dabei solle
sich das Buch ,auf die entscheidenden
Filme und Serien“ (S.67) beschrin-
ken. Entgegen der Verdffentlichung
von T6pke handelt es sich jedoch um
kein weiteres Nachschlagewerk, son-
dern um einen historischen Abriss
vornehmlich kanonischer Filme und
Serien, dessen Kapiteleinteilung einem
Triptychon gleicht: In ,Gott hat die
Regeln gedndert: George A. Romero
und seine Zombies (1968-1985) wid-
met sich der Autor vornehmlich der
ersten Trilogie von Romero, welche
sich neben Night of the Living Dead
aus Dawn of the Dead (1978) und Day
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of the Dead (1985) zusammensetzt. Das
Folgekapitel ,Wanderjahre der Zom-
bies (1979-2002) schligt eine Briicke
von Lucio Fulcis Zombi 2 (1979)
zu Michael Jacksons prominentem
Musikvideo, tiber die ,zombiearmen'
1990er Jahre bis hin zu einem Revival,
das laut Niasseri mafigeblich durch die
Gaming-Reihe Resident Evil (1996-)
und 28 Days Later befeuert wurde.
»,Das Goldene Zeitalter der Zombies“
widmet sich schlieflich den erfolg-
reichen Produktionen des 21. Jahrhun-
derts, fokussiert zunichst kommerziell
erfolgreiche Filme wie Zack Snyders
Remake Dawn of the Dead (2004)
und Edgar Wrights Shaun of the Dead
(2004), bevor die zweite Trilogie von
Romero — Land of the Dead (2005),
Diary of the Dead (2007) und Survival
of the Dead (2009) — gesonderte Auf-
merksamkeit bekommt. Neben der
Fokussierung auf weitere erfolgreiche
Produktionen werden abschliefiend die
Serien The Walking Deadund Z Nation
(2014-2018) betrachtet. Diese Ausfiih-
rungen sind durch einige Interviews
und vierfarbige Abbildungen angerei-
chert.

Niasseri partizipiert ungleich enger
an den etablierten Kanonisierungspro-
zessen und beschrinkt sich in seiner
Darstellung weitestgehend auf die
Genese des Zombies im ,modernen
Horrorfilm‘. Die klassische Zombie-
Mythologie, von Tépke ginzlich aus-
gespart, wird auch in Shoot'em in the
Head nur marginal verhandelt und

lediglich in einem Absatz diskursi-
viert: ,Mit THE WHITE ZOM-
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BIE brachte Victor Halperin 1932
den ersten Zombie ins Kino [...]. Das
zweite wichtige Werk war Jacques
Tourneurs ICH FOLGTE EINEM
ZOMBIE von 1943. Romero erkennt
beide Arbeiten an — um sich von ihnen
abzugrenzen® (S.17f.). Diese Abgren-
zung, welche in der dritten hier
besprochenen Monografie Zombie Pop:
Transfigurationen zwischen Deprivation,
Negativitit und Thanatos von Michael
Hunziker ausfiihrlich dargelegt wird,
bekommt bei Niasseri nur marginale
Aufmerksamkeit: ,Beide Filme fie-
len in die Zeit der Groflen Depres-
sion, der Weltwirtschaftskrise, sie
verarbeiten auflerdem die ehemalige
Sklaverei in den Vereinigten Staaten.
Das Verhiltnis zwischen Herren und
Zombies offenbarte — dkonomische —
Ungleichheit und Klassenkampf, was
im Monsterfilm kein offenkundiges
Motiv war“ (S.18). Diese ebenfalls
kanonischen Filmproduktionen -
White Zombie (1932) und I Walked With
a Zombie (1943) rekurrieren indessen
nicht auf einen Topos des lebenden
Toten, sondern adressieren eine durch
fantastische Elemente evozierte Wil-
lenlosigkeit, deren Ursprung beim
erstgenannten Film im synkretisti-
schen Voodoo zu verorten wire.

Die Subjektivitit in den Ausfiih-
rungen von Toépke wiederholt sich in
den Ausfithrungen von Niasseri, und
so sind auch hier, etwa am Beispiel von
Zombi 2 und The Walking Dead, mitun-
ter deutliche Werturteile zu verzeich-
nen. Ob mittels Fulcis Film der Begriff
,Irash“ (S.70) eingefihrt und exempli-
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fiziert werden sollte, bleibt angesichts
divergierender Ausfithrungen zu die-
sem Film disputabel (vgl. Drogla, Paul:
Humanity Dies Screaming: Die Tkono-
graphie apokalyptischer Zombienarra-
tive als Metastasen der Zeitgeschichte.
Baden-Baden: Tectum, 2019, Kap.7).
Auch italienische Folgeproduktionen
berticksichtigt Niasseri nicht: ,Wei-
tere italienische Billigstreifen werden
wir nicht besprechen, es sind zu viele
und die meisten von ihnen schlecht,
und selbst der beste der schlechtesten,
Umberto Lenzis GROSSANGRIFF
DER ZOMBIES (1980), ist noch zu
schlecht“ (S.71). Sowohl Niasseri als
auch Topke verzichten somit auf eine
Auflésung bestehender Dichotomien
zwischen kanonischen und populdren
Artefakten. Solche Marginalisie-
rungen und ihre Aufrechterhaltung
auch in der akademischen Auseinan-
dersetzung mit Populidrkultur wurde
unlingst von Harald Steinwender und
Alexander Zahlten in ihren Uberle-
gungen zum europdischen Populirfilm
(In: Ritzer, Ivo/Steinwender, Harald
[Hg.l: Transnationale Medienland-
schaften: Europdischer Film zwischen
World Cinema und postkolonialem Eur-
opa. Wiesbaden: Springer VS, 2017,
S.189-213) konstatiert. Da gerade
populirwissenschaftliche und film-
journalistische Publikationen wie die
von Niasseri und Topke aber eigentlich
den Vorteil haben, sich weniger an ver-
hirteten akademischen Distinktions-
linien orientieren zu miissen, wire die
Offnung eines Kanons mehr als win-
schenswert gewesen. Denn dass sich
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auch Produktionen abseits bestehender
Ressentiments gendhert werden kann
(und sollte), ldsst sich beispielsweise in
Christians KeRlers Endstation Ginse-
haut: Eine personliche Reise durch das
Horrorkino (Berlin: Martin Schmitz,
2018, S.195-228) nachlesen.

Dass Niasseri sich aber nicht
ausschliefflich an Genreklassikern
abarbeitet, stellt der Autor im letz-
ten Kapitel unter Beweis: Reduziert
sich die Verhandlung von Romeros
Zombie-Hexalogie in den meisten
filmwissenschaftlichen Publikationen
auf die ersten drei Filme, schenkt
Niasseri auch den drei spiteren Pro-
duktionen grofle Aufmerksambkeit, die
gleichsam hoften ldsst, dass zukinftige
Forschungsarbeiten Niasseris Betrach-
tungen zum Ausgangspunkt nehmen
und diese bemerkenswerten Filme
stirker wissenschaftlich fokussieren.

Die Vorziige prizise ausgewihlter
Methodologien werden in Hunzikers
kulturwissenschaftlich motivierter
Monografie Zombie Pop deutlich. Mit
einem Rekurs auf Philosophen wie
Georg Wilhelm Friedrich Hegel und
Slavoj Zizek entfaltet der Autor auf
unter einhundert Seiten — in welche
mehrere Farbabbildungen integriert
wurden — einen mehrperspektivischen
Zugang zur Zombienarrativik. Die
Einleitung beginnt mit einer Aus-
fihrung zu White Zombie, sodass hier
eine Erweiterung zugunsten der klas-
sischen Zombiemotivik zu verzeichnen
ist. Hunzikers Zugang orientiert sich
jedoch nur rudimentir an einschli-
gigen Filmproduktionen, sondern
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diskursiviert zuvorderst ethnologische
Studien, wie etwa die Arbeiten von
Wade Davis. Seine Ausfithrungen
kulminieren in zwei Ausprigungen
der Zombiefigur: der ,Deprivations-
zombie‘ als willenloser Handlager, wie
in White Zombie etabliert, sowie der
,Rachezombie’. Letzterer ,wird in sei-
ner pandemischen Version zum Feind
des Menschen® (S5.39) und rekurriert
somit auf die in Night of the Living
Dead eingefithrte Zombiefigur. Die
Berticksichtigung dieser kanonischen
Filme zeigt bereits, dass der Autor
sowohl am ,klassischen‘ als auch am
,modernen Horrorfilm‘ interessiert
ist, was filmhistorisch kaum reflek-
tiert wird. Dies schlidgt sich auch in
der Berticksichtigung weiterer kultu-
reller Artefakte nieder; wihrend der
Rachezombie an verschiedenen Film-
produktionen ausdifferenziert wird,
beschrinken sich die Ausfihrungen
zum Deprivationszombie lediglich auf
ein singulires filmkulturelles Artefakt,
sodass selbst Tourneurs I Walked with
a Zombie keine Erwihnung findet. Die
herangezogenen anthropologischen
Texte sowie die Berticksichtigung
postkolonialer Studien erlauben indes-
sen eine Diskursivierung beider Zom-
biefiguren, sodass eine Rezeption von
Zombie Pop auch fir Forschungsdis-
ziplinen auflerhalb der Kulturwissen-
schaft gewinnbringend ist.

In den beiden nachfolgenden Kapi-
teln ,Die Philosophie Hegels und der
Zombie“ und ,,Zombie auf der Couch:
Psychoanalytische Interpretationen®
entfaltet Hunziker seine methodo-
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logischen Zuginge und beginnt mit
der Analyse des Deprivationszombies
im Kontext von Hegels ,Herrschaft-
Knechtschaftsdialektik“ (S.40). Die
vielseitigen Zuginge mitsamt den
herangezogenen Termini setzt Hun-
ziker nicht voraus, sondern leitet diese
nachvollziehbar her. Wenngleich durch
den sorgfiltigen Umgang mit Sekun-
dirliteratur die Argumentation nach-
verfolgt werden kann, hitten manche
Ausfihrungen, etwa zu Romeros
Dawn of the Dead, von weiterer For-
schungsliteratur zum narrativen Spiel-
film profitiert. So ist die Beobachtung,
dass der Film ,eine Analogie auf den
Konsumismus stark[machte], die nicht
die kapitalistischen Produktionszu-
sammenhinge kritisierte, sondern den
Warenfetischismus persiflierte” (S.53),
keineswegs neu, sondern gilt innerhalb
filmwissenschaftlicher Bemithungen
zu Romero weitestgehend als common
sense. Trotz etwaiger Einschrinkungen
lisst sich in Zombie Pop gewinnbrin-
gend nachzeichnen, dass durch die
Synthetisierung von Film- und Kul-
turwissenschaften, wie sie von Marcus
Stiglegger in Verdichtungen (Hagen-
Berchum: Eisenhut, 2014, S.98-116)
zur Zombienarrativik dargelegt wird,
differenzierte Interpretationen vor-
gelegt werden konnen. Die Vorziige
eines interdiszipliniren Zugangs fir
die Analyse von Zombies im narra-
tiven Spielfilm werden von Hunziker
in einem Schlusskapitel zielfithrend
diskutiert.

Da sich Hunzikers Analysekor-

pus aus nur wenigen Zombiefilmen
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zusammensetzt, wire mit Blick auf
die populirwissenschaftlichen Publi-
kationen von Topke und Niasseri die
Frage zu stellen, welche film- und kul-
turwissenschaftlichen Erkenntnisse
durch die Berticksichtigung weiterer
Film- und Serienproduktionen erwar-
tet werden konnen. , Die Griber stehen
offen“ (S.87), notiert Hunziker, und in
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Anbetracht des ungebrochenen (pop-)
kulturellen Interesses an der Zombie-
narrativik werden die Medienwissen-
schaften wohl nicht lange auf weitere
Publikationen warten miissen, die den
bereichsspezifischen Forschungsstand
mitgestalten.

Julian Kérner (Bremen)
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Andreas Blédorn, Stephan Brossel (Hg.): Babylon Berlin und die
filmische (Re-)Modellierung der 1920er-Jahre.
Medienkulturwissenschaftliche Perspektiven

Baden-Baden: Rombach Wissenschaft 2024 (Medienreflexive Moderne/
Studien zur Literatur und Medienkultur der 1920er-Jahre, Bd.1), 355 S.,

ISBN 9783968218809, EUR 84,-

Die Beitrage des vorliegenden Bandes
befassen sich mit ganz verschiedenen
Aspekten der Serie Babylon Berlin
(2017-). Was sie tiber das gemeinsame
Objekt ihrer Untersuchungen hinaus
miteinander verbindet, bringen die
Herausgeber Andreas Blédorn und
Stephan Bréssel im scheinbar para-
doxen Titel des einleitenden Textes
auf den Punkt, dem zufolge die Serie
sein Gegenwartsbild der 1920er” (S.9)
zeige. Wie sie darlegen, ,modelliert®
die Serie nicht nur ein ,fiktional medi-
atisiertes Bild“ (S.28) der spiten Wei-
marer Republik und der im damaligen
Berlin lebenden Menschen, sondern
yverschalt[et] retrospektiv[.] adap-
tierte[.] Verfahren und Konzepte mit
aktuellen Programmen der Medien-
kultur® (5.14). Diese Vorgehensweise
bezeichnen Blodorn und Brossel mit
dem treffenden Neologismus ,Re-
Modellierung* (S.14). Sie spiegelt sich
in jedem der insgesamt fiinfzehn Bei-
trige des Bandes.

Die meisten von ihnen befassen
sich mit den ersten beiden Staffeln.
Nicht so jedoch Julia Brandes, die mit
,Okkultismus und Mystik® (S.249)
zwei der tragenden Themen der drit-
ten Staffel in den Blick nimmt. In
ihrem erhellenden Aufsatz moniert sie
zu Recht, dass das in okkultistischen
Kreisen Ende der 1920er Jahre zuneh-
mend erstarkende ,volkische Denken
[...] gezielt nicht thematisiert” wird,
sondern Okkultismus in der Staffel
ganz im Gegenteil ,fir die demokra-
tische Weimarer Republik und die in
ihr heimischen Charaktere® (S.269)
steht. Aus ebenso guten Grinden
beklagt Corina Erk in einem anderen
Beitrag, dass ,die Rolle der judischen
Biirger:innen in den 1920er-Jahren® in
der gesamten Serie ,eher unterbelich-
tet” (S.64) bleibt.

Eroffnet wird der Band jedoch
durch Beitrige, die sich mit Fragen
der ,Medialitit & Asthetik (S.39)
der Serie befassen. So geht Aida
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Alagi¢ Bandov unter Bezugnahme
auf Andreas Reckwitz’ Asthetisie-
rungsparadigma (vgl. S.54) anhand
der ,Serie der Superlative“ den ,Gren-
zen des Asthetischen“ nach, wobei
sie zugleich ,Parallelen zwischen den
kreativen 1920ern und der heutigen
Spitmoderne“ ausmacht, die sie unter
den ,gemeinsamen Nenner des Kreati-
vitatsdispositivs“ (5.41) bringt.

Instruktiv sind die Beitrige von
Linda Goéttner und Sarah Brauckmann.
Goéttner macht anhand einer Analyse
der Tanzszenen aller drei Staffeln ,die
tanz- und theaterwissenschaftliche
Kategorie der Choreografie fur die
Filmwissenschaft produktiv® (S.94),
indem sie zeigt, dass und wie es Chore-
ografie ,,ermdglicht, wichtige Entwick-
lungen im Handlungsverlauf und im
Figurengeflige eines fiktionalen Textes
zu dynamisieren, zu rahmen und zu
reflektieren (S.108). Brauckmann wie-
derum erkldrt, inwiefern ,das Prinzip
der ,Ungleichzeitigkeit’ zu einem zen-
tralen Strukturmuster der Serie wird,
,an dem sich nicht nur Grenzverliufe
selbst, sondern auch die Signifikate der
Textwelt ausrichten” (S.121).

Kerstin Reimers geht in einem
ebenfalls aufschlussreichen Aufsatz
den unterschiedlichen Geschlechter-
bildern in den ersten beiden Staffeln
der Serie, ihrer Romanvorlage Der
nasse Fisch (2008) und dessen 2016
unter dem gleichen Titel erschienener
Graphic-Novel-Adaption von Arne
Jysch nach. Dabei arbeitet Reimers
heraus, dass die Figuren Ritter und

Rath in der grafischen Adaption noch

MEDIENwissenschaft 04/2024

,deutlicher nach Geschlechterstereo-
typen gestaltet* (5.237) sind, als dies
schon in Volker Kutschers Roman der
Fall war. So wird die bereits dort mit
etlichen misogynen Weiblichkeitskli-
schees ausgestattete Figur Charlotte
Ritters von Jysch zudem zur ,Trophie
minnlichen Begehrens zum Objekt*
(S.235) degradiert, wihrend der
Zeichner komplementir dazu Rath
»mit hypermaskulinen Ziigen verse-
hen“ (5.237) hat. Hingegen weist der
Kommissar in der T'V-Serie ,,Charak-
terziige [auf], die eher feminin codiert
sind“, wihrend Ritter hier ,mit Eigen-
schaften ausgestattet [ist], die eher
minnlich codiert sind“ (S.245). Wie
die Autorin zeigt, hat der ,Umgang
mit Geschlechterkonventionen® in
einem Pritext also ,nur bedingt Ein-
fluss auf seine Adaptionsprodukte®
(S5.246).

Zwar ist Reimers Beitrag der Ein-
zige, in dessen Mittelpunkt Geschlech-
terkonstruktionen stehen, doch wird
auch in einigen anderen kurz auf sie
eingegangen, wobei zumeist die Eman-
zipation ,weibliche[r] Figuren, wie
Lotte oder Swetlana Sorokina“ (S.48)
hervorgehoben und Ritters Rolle ,als
Identifikationsfigur weiblicher Eman-
zipation“ (5.62) betont wird.

Insgesamt bietet der Band For-
schenden der Medienwissenschaft
zahlreiche Ankniipfungspunkte fiir
weitere Untersuchungen des nicht nur
in Deutschland hochgelobten Medien-
phinomens Babylon Berlin.

Rolf Léchel (Herzogenrath)
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Sunka Simon: German Crime Dramas from Network Television

to Netflix

New York: Bloomsbury Academic 2023, 361 S., ISBN 9781501368707,

uSD 130,-

Die Professorin fur German, Film
and Media Studies Sunka Simon will
mit ihrer Publikation German Crime
Dramas from Network Television to
Netflix eine Liicke schliefen, die hie-
sigen Medienwissenschaftler:innen
vermutlich nicht unbedingt bewusst
sein dirfte: Ahnlich wie deutsche
Fernsehserien es, unter anderem durch
fehlende Synchronisation, lange Zeit
nicht in den US-amerikanischen
Markt und somit nicht auf die hei-
mischen US-amerikanischen Fern-
seher schafften, wird nach wie vor der
Grofiteil der deutschen Publikationen
im Bereich der Fernsehforschung nicht
ibersetzt. German Crime Dramas ist
dabei keine Ubersetzung, sondern
ein Konglomerat aus German und
Media Studies und auch fiir deutsche
Wissenschaftler:innen nicht uninte-
ressant.

Untersucht werden deutsche Kri-
miserien und -reihen im Wandel vom
rein offentlich-rechtlichen Rundfunk
tber das duale Rundfunksystem hin
zum Streaming-Angebot in Bezug
auf ihre Berticksichtigung eines regio-
nalen, nationalen und internationalen
Publikums. Beispielhaft findet diese
Analyse zunichst an einer der lang-
lebigsten Krimireihen im deutschen
Fernsehen statt: dem 7Zuazors (1970-).
Dabei wird der These nachgegangen,

dass sich die Reihe mit der Zeit im
Zuge einer wachsenden Konkurrenz
durch internationale Krimiserien
durchsetzen und entsprechend anpas-
sen musste. Ein besonderer Fokus liegt
auf der vermittelten regionalen Iden-
titit der verschiedenen Tatort-Teams
und wie diese Regionalitit fiir eine
nationale Ausstrahlung aufbereitet
wurde. Die Anpassungsfihigkeit in
Bezug auf den Wandel im Mediensy-
stem und an das nationale Publikum
koénnte, so Simon, wichtige Erkennt-
nisse fiir aktuelle deutsche Krimiserien
auf dem internationalen Streaming-
Markt bereithalten. Der zweite Teil
des Buches widmet sich Krimiserien,
die international auf Netflix bereits
Erfolge feiern konnten, wie Babylon
Berlin (2017-), Dark (2017-2020) als
Genrehybrid, Parfum (2018) und Dogs
of Berlin (2018), und untersucht die
Faktoren, die dazu beigetragen haben.

Wie sich an dieser Zusammen-
fassung, die lingst nicht alle Aspekte
und Schwerpunkte der vorliegenden
Publikation beriicksichtigt, vielleicht
erahnen lisst, ist German Crime Dra-
mas eine sehr komplexe Monografie,
deren Argumentationslinien zu folgen
nicht immer leicht fillt. Die einzel-
nen Herangehensweisen sind dabei
zwar sehr spannend — so werden die
untersuchten 7uforz-Episoden mit
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den Inhalten der jeweils vorange-
gangen Tagesschau kontextualisiert
(vgl. 5.43-46) —, in der Masse aller-
dings etwas uberwiltigend, zumal
einige Details, die fir eine deutsche
Leser:innenschaft eher zu einem kul-
turellen Allgemeinwissen gehoren
dirften, fir die US-amerikanischen
Leser:innen aufbereitet werden muss-
ten. Diese Beobachtung triftt aber bei
weitem nicht auf alle Erlduterungen
der deutschen Kultur und Geschichte
zu: Der Exkurs zu den sogenannten
Arzteprozessen im Zuge der Nirnber-
ger Prozesse und den darauffolgenden
Versuchen, die Arztfigur in deutschen
Serien und Filmen zu rehabilitieren,
ist beispielsweise hochst interessant
und nur ein Beispiel fir zahlreiche
erkenntnisreiche Verweise (vgl. S.501.).
Ein Verzicht auf andere Exkurse — wie
eine seitenlange Analyse zur Bedeu-
tung vom Schokoriegel Raider bezie-
hungsweise Twix in der Serie Dark und
moglichen Analogien zum deutschen
Mediensystem (ein Riegel kann gleich
gegessen und ein anderer fir spiter
aufbewahrt werden analog zur Erst-
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und Zweitauswertung von TV-Serien)
hitte der Publikation keinen Abbruch
getan (vgl. S.231).

Irritierend ist auflerdem das Ver-
sprechen, praktische Hinweise fiir
Produzent:innen zu enthalten, die
international erfolgreiche Serien pro-
duzieren wollen. Auch wenn fiir so
ein Unterfangen definitiv hilfreiche
Beobachtungen erliutert werden, fin-
det viel zu wenig Reduktion statt, als
dass die Publikation als praktischer
Ratgeber auf nicht-wissenschaftliches
Interesse stofien konnte. Die Bertick-
sichtigung der vielen Aspekte des
komplexen deutschen Mediensystems
versammelt dafiir auf nachvollziehbare
Art und Weise wichtige Erkenntnisse
zu einer geopolitischen Medienwir-
kung des Fernsehens, anhand des
beliebten Krimigenres. Auch die Ana-
lyse, wie Krimiserien fiir ein globa-
les Publikum aufbereitet werden, war
grofitenteils spannend zu lesen und
schliefdt nicht nur auf dem US-ame-
rikanischen Markt eine Wissensliicke.

Franziska Weiler (Marburg)
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Jennifer Susanne Clark: Producing Feminism: Television Work in

the Age of Women'’s Liberation

Oakland: University of California Press 2024 (Feminist Media Histories,
Bd.6), 209 S., ISBN 9780520399297, USD 34,95 (0A)

In ihrer mit einigen historischen Illus-
trationen versehenen Untersuchung
Producing Feminism geht Jennifer S.
Clark der Frage nach, welchen Ein-
fluss die US-amerikanische Frauen-
bewegung der 1970er Jahre auf der
Produktionsebene der Shows dama-
liger TV-Sender des Landes austibte.
Wie die Autorin einriumt, war die
Beziehung zwischen beiden bereits
ofter Gegenstand einer wissenschaft-
lichen Untersuchung, jedoch stand die
tatsichliche Produktion der Shows nur
selten im Mittelpunkt.

Dieser Absenz verschafft die vor-
liegende Studie mehr als nur eine
erste Abhilfe, indem Clark zeigt, dass
feministisch orientierte Frauen im
Untersuchungszeitraum nicht nur an
»groundbreaking television produc-
tions“ (S.153) mitgearbeitet, sondern
manche von ihnen selbst geschaffen
haben. Zudem trugen sie entscheidend
dazu bei, die Arbeitsbedingungen von
Frauen in den Sendern zu verbessern.

Clarks informative Untersuchung
konzentriert sich auf die erste Hilfte
der 1970er Jahre. So macht Clark zu
Beginn anhand der tagstiber ausge-
strahlten Sendung For Women Today
(1970-1975) deutlich, welchen Heraus-
forderungen Frauen gegeniiberstanden,
wenn sie versuchten, feministische
Vorstellungen in der TV-Industrie

einzubringen. Dennoch war das bald
in The Sonya Hamlin Show umbe-
nannte Sendeformat eines der ersten,
in dem sich der ,impact® (S.2) der
Frauenbewegung niederschlug. So
wurde die Sendung etwa ausschlief3-
lich von Frauen produziert. Die titel-
stiftende Moderatorin der Show lief§
fiihrende Feministinnen auftreten.
Dennoch wurde sie keineswegs nur
von Frauen rezipiert. Immerhin 20%
der Zuschauenden waren minnlichen
Geschlechts. Bei ihrer Bewerbung
als Host der Sendung hatte Hamlin
allerdings 18 Minnern (und nicht
einer Geschlechtsgenossin) Rede und
Antwort zu stehen, die beurteilten, ob
sie der Aufgabe gewachsen sein wiirde.

Im weiteren Verlauf des Buchs zeigt
Clark, wie Frauengruppen und femi-
nistisches Engagement dazu beitru-
gen, ,Network Television’s Corporate
Headquarters“ (S.18) zu reformieren
und auf welche Widerstinde sie dabei
stieflen. Dabei konzentriert sie sich
vor allem auf die Arbeit des Women’s
Advisory Council (WAC) von CBS,
der dhnlich wie entsprechende Frauen-
gruppen anderer Sender feministischen
Belangen in den ,network television’s
corporate headquarters* (S.13) eine
Stimme gaben. Clark weitet ihren
Blick jedoch auch iber die damalige
Zeit hinaus und geht auf die linger-
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fristigen Auswirkungen der ,legacy*
(5.47) der Aktivititen damaliger Frau-
engruppen in den Sendern ein.

In einem anderen der insgesamt vier
Kapitel wendet sich Clark den ,Seri-
ous Sisters“ (S.120) der groflen Sender
zu, womit sie verschiedene regionale
TV-Stationen meint. Dabei richtet sie
ihren Fokus auf Sendungen, die damals
als ,for, by and about women“ (S.128)
beschrieben wurden wie etwa Woman
Alive! (1974-1977) und die kurzlebigere
Serie Yes, We Can (1974). In einem wei-
teren Abschnitt befasst sich Clark mit
der ihr zufolge fiir den Erfolg der dama-
ligen Kult-Serie Mary Hartman (1976~
1977) mafigeblich verantwortlichen
Lear Factory und mit den Frauen, die in
der ,influential independent production
company“ (5.14) Tandem Productions
titig waren.

Doch nimmt Clark nicht nur Sen-
deformate in den Blick, sondern disku-
tiert mit ,Women’s Sport in Television*
(S.49) auch ein bestimmtes Genre.
Dies sei dadurch gerechtfertigt, dass
sevents“ wie das ,high-profile televi-
sed tennis match between Billie Jean
King and Bobby Riggs in 1973 dazu
beigetragen hitten, das ,narrative that
women’s equality had been achieved®
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(5.12) zu bestitigen. Bevor sich die
Autorin dem damals in den Medien
»Battle of the Sexes“ (S.52) genannten
Match selbst zuwendet, geht sie auf die
Beziehung zwischen Frauenbewegung
und Sport im Allgemein ein, um das
Medienereignis zu kontextualisieren.
Auch wiirdigt sie die bedeutende Rolle
von Eleanor Sanger Riger fiir die Ent-
wicklung der Berichterstattung tber
Frauensport im Network ABC.
Abschliefend zeigt Clark im Kapi-
tel ,What the 1970s Can Teach Us
about Feminist Media Reform® auf,
dass das Vermichtnis der damals in
den Sendern titigen Feministinnen
»largely absent from histories of and
from current conversations about how
to best reform media“ (S.162) sei.
Dabei geht sie nicht zuletzt auf die
Arbeit des vor nunmehr genau zwan-
zig Jahren gegriindeten Geena Davis
Institute on Gender in Media ein, das
dieses Erbe bewahrt und fortfiihrt.
Clark selbst hat mit ihrer Untersu-
chung ebenfalls einen nicht ganz
unwesentlichen Beitrag dazu geleistet,
an dieses Erbe zu erinnern. Und das ist
nicht nur von historischem Interesse.

Rolf Léchel (Herzogenrath)



Horfunk und Fernsehen

639

Denise Labahn: Queere Fanfictions — queere Utopien?
Hetero- und Homonormativitét in Fanfictions zu US-Vampir-Serien

Bielefeld: transcript 2023 (Critical Studies in Media and Communication,
Bd.30), 392 S., ISBN 9783837669190, EUR 49,- (0A)

(Zugl. Dissertation an der Philosophischen Fakultét der Eberhard Karls

Universitat Tiibingen, 2022)

Queere Fanfictions — queere Utopien?
Hetero- und Homonormativitit in Fan-
fictions zu US-Vampir-Serien trigt
nicht nur zur produktiven Diskus-
sion tiber Utopien bei und erforscht in
diesem Zusammenhang Geschlecht
und Sexualitit, sondern interessiert
sich vor allen Dingen fir die Verbin-
dungslinien zu Fankultur und Fan-
forschung. In diese konzeptionelle
Mischung webt die Autorin seri-
elle Erzihlungen ein, deren Hand-
lungstriger Vampirfiguren sind und
fokussiert sich auf die Aspekte der
Homo- beziehungsweise Heteronor-
mativitit (vgl. S.21).

Denise Labahn geht es in ihrer
Arbeit, die von einem sehr persén-
lichen Zugang und eigener Vorliebe
fur das Genre geprigt ist (vgl. S.23f)),
nicht nur darum, die mangelnde
Reprisentation von queeren Figuren
in TV-Serien in Frage zu stellen oder
die Marketingstrategie des Queerbai-
ting zu fokussieren, sondern zu ana-
lysieren, wie diesen Vampirfiguren in
Fanfictions neue Bedeutungen verlie-
hen werden, indem Fans den homo-
erotischen oder homoromantischen
Subtext der Originalwerke offenbaren.

Die transformative Kraft und die
kreativen Praktiken von Fanfiction-

Autoren:innen/Produser:innen werden
von Labahn sowohl aus theoretischer,
als auch aus empirischer Perspektive
untersucht. Die Untersuchungsge-
genstinde setzen sich zusammen aus
neun konkreten Fanfictions und einer
Online-Diskussion mit 54 Fanfiction-
Produzent:innen — dies schafft einen
Dialog zwischen den Erwartungen an
Teilnahme und Schépfung der Fans
und dem, was tatsichlich im kreativen
Szenario innerhalb von Fandoms
geschieht. Dabei steht die Frage im
Mittelpunkt, ob und inwiefern Fan-
fictions ein utopistisches Moment
innewohnt.

Labahn argumentiert, der Blick
und die Lesarten des Publikums wiir-
den durch homo- wie heteronormative
Vorstellungen reguliert. Doch gerade
Vampirfiguren entzégen sich hiufig
diesen Vereindeutigungen und bieten
somit viel Raum als Projektions- und
Identifikationsfliche gerade fir die
LGBTQI*-Community. Denn die
Bedrohung und die Anziehungskraft
von/durch Vampirfiguren ist stiarker
sexualisiert als bei anderen Wesen der
Fantasy oder Science-Fiction. Dies gilt
auf jeden Fall fir die beiden Serien,
die Labahn zum Hauptgegenstand
ihrer Arbeit gemacht hat: True Blood
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(2008-2014) und 7he Vampire Diaries
(2009-2017). Das Verhiltnis von Vam-
pir und Sexualitit, das sich nicht in
heteronormative Strukturen einpassen
lisst, betrifft laut der Forscherin weit
mehr als nur die Fans und Fanfiction,
sondern ist bereits in Bezug auf die
Originalwerke und ihre Autor:innen
von Bedeutung. Die Vampirfigur
wurde ,seit Beginn ihrer Populari-
tit immer wieder als Projektionsfli-
che fiir gesellschaftliche, politische
und soziale Angste_Wiinsche_Kri—
sen genutzt“ (S.349). Dartber hinaus
ist es auch bemerkenswert, dass der
Serientod sapphischer Figuren auch
in Vampirserien einen frustrierenden
Standardmoment fir nicht-hetero-
sexuelle Fans darstellt — wie dies bei
den beiden Taras der Fall ist, sei es in
Buffy the Vampire Slayer (1997-2003)
oder in True Blood. Der bury-your-gays-
trope hat in Serien weltweit nach wie
vor traurige Tradition. Daher ist es in
Debatten, die sich mit Homotopie und
moglichen Briichen mit heteronorma-
tiven Standards befassen, notwendig,
auch Strategien des Queerbaitings
seitens der Showrunner kritisch zu
reflektieren.
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Dualititen prigen die Realitit,
Medienproduktionen und die Bezie-
hungen queerer Menschen. Was
Labahn und andere Forscher:innen
auf dem Gebiet der Gender Studies
zeigen wollen, ist, dass es in der Logik
der Konstruktion homosexueller Bilder
eine Reproduktion heteronormativer
Muster gibt. In diesem Sinne entsteht
Ambivalenz.

Mit ihrer Studie leistet Labahn
einen zeitgemiflen und relevanten
Beitrag zur Diskussion, inwiefern
Fanfiction als Raum fiir Reflexion,
Widerstand und Aneignung fir queere
Utopien dienen kann und wie queere
Fans sich in thnen ausdriicken. Labahns
Studie konnte hinsichtlich eines gro-
fReren Verstindnisses des ,gesell-
schaftstransformatorischen Potenzials
von Produsage® (5.358) einen inte-
ressanten Baustein liefern. Am Ende
kommt sie zu der Empfehlung, queere
Utopien auf breiterer Ebene bei der
Betrachtung kultureller Artefakte mit-
zudenken und ,produsage als Ressource
fir weitere utopietheoretische Frage-
stellungen zu nutzen“ (S.359).

Enoe Lopes Pontes (Bahia)
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Joan Kristin Bleicher: Die Geschichte des Internetfernsehens
Hamburg: Avinus 2023, 208 S., ISBN 9783869381022, EUR 20,-

JInternetfernsehen’ als Oberbegriff
zieht die Hamburger Medienwis-
senschaftlerin, die neben anderen
Arbeiten 2022 mit einer tberarbei-
teten, detailreichen Einfiihrung zum
Internet (Grundwissen Internet. Miin-
chen: UVK 2022) hervorgetreten ist,
anderen Bezeichnungen wie ,Web TV*
oder ,Online TVY, Videoplattformen'
und ,Streaming Media® vor. Denn der
Begrift  Internetfernsehen‘ bezieht sich
»auf fur das Internet produzierte und/
oder online verbreitete Bewegtbildan-
gebote, die Einflisse etablierter Ord-
nungsmodelle, Angebotsschwerpunkte
und Ausdrucksformen des traditio-
nellen Fernsehens aufweisen“ (S.9f.).
Denn Joan Kristin Bleicher kommt es
in der Tradition etablierter Medienwis-
senschaft nach unter anderem Werner
Faulstich, Friedrich Kittler und Knut
Hickethier darauf an, Zusammenhinge
und Wechselwirkungen in der Medie-
nentwicklung aufzuzeigen, Mediali-
sierungsprozesse, Hybridisierungen
und Transmedialitit herauszuarbei-
ten, weshalb sie ihren gewohnt kom-
pakten und kenntnisreichen Uberblick
historiografisch angelegt hat. Dabei

legt sie, nachdem sie in der Einleitung
kurz die einschligige Forschung zum
Fernsehen rekapituliert, verschiedene
rekonstruktive Schneisen an, um die
konzipierte Komplexitit des Themas
analytisch zu strukturieren. Zunichst
beschreibt sie abstraktere Phasenmo-
delle der Medienentwicklung, eines
zum Internetfernsehen liefert sie im
SFazit“ (S.169ff.) nach. Daran schlie-
Ren sich Uberblicke zur Entwick-
lung gesellschaftlicher, technischer
und okonomischer Rahmenbedin-
gungen an. Dabei lassen sich diverse
Beziige zur Fernseh- und zur Inter-
netgeschichte wie etwa zur Sender-
geschichte, zu Programmodellen des
Fernsehens wie auch zu Struktur- und
Navigationsmodellen des Internets
erkennen, die in Ordnungsmodellen
beider Medien im Internetfernse-
hen kombiniert werden. Am aus-
fihrlichsten fillt die Geschichte der
Programmangebote aus, die auch im
Internetfernsehen die traditionellen
Schwerpunkte Fiktion, Information,
Bildung, Unterhaltung, Werbung auf-
weisen, erginzt um die Schwerpunkte
der Selbstdarstellung und ausgewihlter
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Onlinevideo-Genres der Amateurkul-
tur; ein weiterer Abschnitt befasst sich
mit Verinderungen und Modalititen
des Starsystems von Theater, Film und
Fernsehen bis hin zu Ego-Blogger:in
und Influencer:in, gewissermafien von
den ,Halbgéttern der Leinwand* bis
zur Online-Celebrity (vgl. S.139fF).
Bei den schnell wechselnden For-
maten, Moden und Highlights kann
jede historiografische Aufarbeitung
natirlich nur eine exemplarische
Momentaufnahme sein, die gleich-
wohl kontinuierliche und strukturelle
Trends intendiert. Diese werden im
daran anschliefenden siebten Kapitel
als ,kulturelle Einfliisse“ (S.11) auf das
Internetfernsehen, etwa auf die etab-
lierten Themenschwerpunkte, Genre-
konventionen, Dramaturgien, aber
auch auf medienisthetische Grund-
lagen und visuelle Gestaltungsprin-
zipien, thematisiert. Dazu kindigt
die Autorin bereits in der Einleitung
eine weitere Publikation an (vgl.
S.10). Wiederholt verweist Bleicher
auf die Konditionen und Einfliisse
der wachsenden Okonomisierung und
der einhergehenden Kommerzialisie-
rung der Produkte innerhalb globaler
Mediensysteme. Ebenso thematisiert
sie ihre Modalititen und Wandlungen
durch Digitalisierung und Vernetzung,
die aus ihrer Sicht einerseits Chancen
der Partizipation und amateurhaften
Eigenproduktion (Produsage) erho-
hen, andererseits aber Manipulati-
ons- und Hetzpotenziale steigern, die
viele Leser:innen gewiss beunruhigen

diirften. Allerdings erwihnt Bleicher
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diese in ihrer gewohnten Sachlichkeit
zuletzt nur kurz (vgl. S.175). Zu knapp
fallen aus dieser Perspektive auch die
folgenden Dimensionen von Wirkung
und Nutzung im achten Kapitel aus,
wenn Bleicher vor allem die convergence
culture, also die ,Interdependenzen
zwischen okonomischen Verwer-
tungsketten, kultureller Produktion,
medientechnischer Innovation, media-
len Ordnungsmodellen sowie grund-
legenden Verinderungen etablierter
Strukturen des Mediensystems“ (S.165)
betont, und etwa die Verabschiedung
grofler, vor allem jingerer Publikum-
santeile in die Internetwelt ignoriert.
Zwar sind apokalyptische Progno-
sen wie ,Das Fernsehen ist in fiinf
Jahren tot“ (5.175), wie sie angeblich
Bill Gates schon 2007 getroffen hat,
tberholt, doch was sich gleichwohl an
der uberkommenen Medienverfassung
mit ihrem Konzept des redaktionellen
Gatekeeping verdndert, womoglich
auflést und welche Konsequenzen
es fur Gesellschaft, Kultur, sozialen
Zusammenhalt und kollektive Infor-
miertheit hat, diirfte jeden Medienin-
teressierten umtreiben.

In ihrem abschliefenden Kapitel
zu den ,ubergeordneten Traditions-
und Entwicklungslinien des Internet-
fernsehens“ (S.158fF.) sowie in ihrem
Fazit greift Bleicher die mafigeblichen
Entwicklungen und Deformationen
nochmals auf und betont die wach-
sende ,Fragmentierung der Akteurs-
strukturen, Angebote und Publika®,
die zu einem , Zerfall der Gesellschaft
in Teiloffentlichkeiten, in besagte
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yFilterblasen“ und ,Echokammern®
(S.175) fiihren kann, aber sie anti-
zipiert doch eher optimistisch eine
Koexistenz zwischen traditionellem
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Fernsehen und Internetfernsehen mit
den beschriebenen Wechselwirkungen.

Hans-Dieter Kiibler (Werther)

Valentina Tanni: Exit Reality: Vaporwave, Backrooms, Weirdcore
and other Landscapes Beyond the Threshold

Ljubljana: Aksioma 2024, 264 S., ISBN 9788880562542, EUR 22,-

Gleichwohl Internet Aesthetics wie Cot-
tagecore oder Dark Academia in den
letzten Jahren — und insbesondere seit
der Corona-Pandemie — zunehmend
an Sichtbarkeit gewonnen haben, liegt
bislang kaum Forschungsliteratur zum
Thema vor. Dies mag daran liegen,
dass solche visuellen Trends abseits
der mittlerweile gut beforschten
Meme-Kultur bisweilen als Nischen-
phinomene betrachtet werden. Dass
diese Marginalisierung zu Unrecht
geschieht, unterstreicht die Kunst-
historikerin Valentina Tanni gleich zu
Beginn ihrer Publikation Exiz Reality,
indem sie die Bedeutung von Infernet
Aesthetics als ,most reliable expression
of the zeitgeist” (S.11) hervorhebt:
»[ They] are not the periphery of con-
temporary art: they are its core. [...]
because they are spawned by collective
processes that involve millions of peo-
ple. They influence and also reveal our
view of the present and the conceptual
tools we use to imagine the future”

(ebd.).

Der 2023 im italienischen Original
und 2024 in englischer Ubersetzung
erschienene Band versteht sich dabei
weniger als einfihrendes Handbuch,
sondern vielmehr als Reisefiihrer durch
die vielfiltigen Sphiren populirer
Asthetiken aus bild-, medien- und
kulturwissenschaftlicher Perspektive.
Verteilt auf sieben Kapitel sondiert
Tanni entlang zentraler Schlissel-
begriffen wie wibe, core oder lore die
Entwicklung, Wirkung und Rele-
vanz zentraler Asthetiken und arbei-
tet deren Komplexitit und Dynamik
pragnant heraus. Immer wieder ldsst
sie die Stimmen der Protagonist:innen
— User:innen auf YouTube, Reddit oder
Instagram — einfliefen, um ein umfas-
senderes Verstindnis ihrer Praktiken
und Motivationen zu schaffen. Ange-
fangen bei Vaporwave und dessen Ein-
fluss auf nachfolgende visuelle Trends
fiihrt Tanni die Leser:innen in die
Tiefen gegenwirtiger Internetkultur:
Uber ASMR- und Ambience-Videos
als Praktiken digitaler Intimitdt, durch
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die ,unheimlichen‘ Sphiren alternati-
ver Realititserkundungen in den Back-
rooms und /iminal spaces bis hin zum
reality shifting als vermeintlich spiri-
tuelle Antwort auf ein allgemeines
Unbehagen in der Gegenwart gelingt
es Tanni, ein facettenreiches Pano-
rama der vielfiltigen Strémungen und
Praktiken digitaler Bildproduktion zu
entfalten.

Uberzeugend zeichnet Tanni in
ihrer Kartografierung nach, wie das
wachsende Misstrauen gegeniiber
gesellschaftlichen Systemen und das
Gefiihl des (individuellen als auch
kollektiven) Kontrollverlusts den
Nihrboden fiir alternative Mecha-
nismen zur Interpretation der Reali-
tit bereiten. So deutet Tanni Inzernet
Aesthetics als Reaktion auf die zuneh-
mende Fragmentierung und Virtua-
lisierung der Realitit und zeigt auf,
wie kiinstlerisch-mediale Praktiken
von der Community genutzt werden,
um neue Formen der Identitit, des
kollektiven Gedichtnisses sowie der
kulturellen Bedeutung zu generieren.
Entgegen gingigen Unterstellungen
mochte Tanni diese nicht (nur) als
eskapistische Tendenz deuten, sondern
vielmehr als eine ernstzunehmende
kulturelle Praktik, ,gravitating around
a single goal: to find new ways of rela-
ting to the concept of reality” (S.14£.).

Eine zentrale Rolle in Tannis
Ausfiihrungen nimmt das Motiv der
Nostalgie ein, die in ihren Fallbei-
spielen nicht nur eine Sehnsucht nach
der Vergangenheit ausdriickt, sondern
auch ein Spiel mit der Zeitlichkeit
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der Gegenwart. Diese ,nostalgia for
past, lost, unrealized futures [...] that
continues to haunt the present with
its burden of unfulfilled promises®
(S.30) verweist auf tiefere kulturelle
Implikationen, die Tanni hier mit dem
Hauntology-Begriff nach Mark Fisher
(Ghosts Of My Life: Writings on Depres-
sion, Hauntology and Lost Futures.
Winchester/Washington: Zero,
2014) zusammenbringt. In diesem
Kontext fungieren Internet Aesthe-
tics innerhalb der Community nicht
nur als Wunsch, in eine vergangene
Zeit zurlickzukehren, sondern sind
auch Ausdruck einer Sehnsucht, die
Grenzen von Raum und Zeit zu {iber-
winden: , The ideal terrain for nos-
talgia is therefore not memory, but
imagination“ (S.32). Die Popularitit
von Internet Aesthetics markiert Tanni
zufolge eine tiefgreifende Reflexion
tber die menschliche Erfahrung in
einer zunehmend technologisierten
Welt. Dabei betont Tanni wieder-
kehrend deren affektive Dimension:
Denn trotz unterschiedlicher Formate
und Zuginge zielen diese in der Regel
weniger auf die Vermittlung von kon-
kreten Inhalten ab, sondern vielmehr
auf die Manipulation von Emotionen
und generieren so vibes und moods.
Insgesamt beeindruckt Tannis
erzihlerisch eingidngiger Stil, der
tiberzeugende wissenschaftliche Refle-
xionen mit einer beinahe poetischen
Sprache verbindet. Allerdings fehlt in
einigen Bereichen eine theoretische
Fundierung, und es lisst sich zudem
nur schwer dartber hinwegsehen, dass
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die zahlreichen Quellenangaben ohne
konkrete Seitenzahlen auskommen.
Dennoch stellt Tannis Werk einen
wertvollen Beitrag zum Diskurs um
postdigitale Asthetik(en) und eine
Meme-iibergreifende Internetkultur
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dar, der zu weiteren Untersuchungen
der Wechselwirkungen zwischen
Technologie, Kultur und Identitit
anregt.

Christina Vollmert (Kéln)

Marc Bonner: Offene-Welt-Strukturen: Architektur-, Stadt- und
Naturlandschaft im Computerspiel

Marburg: Biichner 2023, 824 S., ISBN 9783963178733, EUR 49,- (OA)

Das vorliegende Buch iber gestal-
tete Raum- und Landschaftsformen
im Computerspiel ist ein beeindru-
ckendes Kompendium zur Natur- und
Architekturdarstellung, vor allem
aber Raumwahrnehmung im Com-
puterspiel. Das mit mehr als 800 Sei-
ten nicht nur qualitativ sondern auch
quantitativ umfingliche Buch von
Marc Bonner ist damit eine rundum
gelungene Grundlagenforschung zu
raumtheoretischen und architektur-
historischen Aspekten des digitalen
Spiels.

Bonner begreift das Verhiltnis
von Spielenden zum Spiel als Co-
Autorenschaft von Subjekt und (in
seinem Fall ,gemachter’) Natur, ,die
dabei immer — ob nun als Landschafts-
garten, kultiviertes Land, Landwirt-
schaft, Naturschutzgebiet oder in
anderer Form — den Interessen der
jeweiligen Kultur, ihren Initiatorinnen
und deren Epoche gentigen und der

Identitits- und Machtbildung dienen
muss” (5.391). Dass die Erorterung der
Mensch-Natur-Dichotomie unter bei-
spielsweise 6kokritischen und geopoli-
tischen Aspekten aber eben nicht nur
eine Sache englischer Landschaftsgir-
ten ist, sondern eben auch bei aktu-
ellen Computerspielen dienlich ist (vor
allem denen mit offener Welt-Struk-
tur), stellt das Buch unter Beweis.
Singleplayer-Open-World-Spiele
westlicher Produktionsfirmen bilden
auch den Hauptfokus des Bandes, der
grundsitzlich in zwei Teile gegliedert
ist. Der erste Teil (,Architektur in
und von digitalen Spielwelten®) ana-
lysiert zundchst lineare Spielwelten
entlang einzelner Spielarchitekturen
oder Level-Strukturen und legt damit
die Grundlage der Argumentation
vor: nimlich Architektur als ein Ver-
mittelndes (,Scharnier‘) zu begreifen,
das uber ,Grenzen materieller Eigen-
schaften, raumgreifender Bauvolu-
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mina und manifester physikalischer
Gesetze hinausgeht* (S.19). Damit
findet das Buch einerseits die Mog-
lichkeit, uber diese Perspektive grund-
sitzliche Diskussionen zu (medialer)
Naturvermittlung zu subsumieren
und gleichzeitig tiber die Raumver-
sessenheit des Computerspiels im
Speziellen zu reflektieren. Der zweite
Teil des Buches ,Open-World-Cha-
rakteristika“ fokussiert dann stirker
auf den Produktionsaspekt, also die
Aushandlung von Landschaften und
Raumgefiigen als ein Zusammenspiel
von Produktionstechnik, Autoren-
schaft und Rezeptionserfahrung: der
Begrift des ,Weltenbaus‘ markiert hier
die pointierte Perspektive Bonners,
der (phinomenologisch imprigniert)
hier den Erfahrungsbegriff von Raum,
Architektur und Topografie ins Zen-
trum ruckt.

Damit gelingt dem vorliegenden
Band ein wertvoller Beitrag zu den
Game Studies. Einerseits liefert er
eine kenntnisreiche und profunde
Darstellung der Verfasstheit von
Spielwelten auf gestalterischer Ebene
(Bildbau, Polygonstrukturen, algo-
rithmisch gesteuerte Gestaltungs-
und Darstellungsstrategien etc.) und
kann gleichzeitig aufzeigen, wie sehr
diese ,Produktionsbedingungen‘ mit
den raumlogisch vollzogenen Hand-
lungsmustern im spielimmanenten
Raum verschaltet sind — und inwie-
weit diese Verschaltung mit gesammel-
ten Erfahrungen architektonischer
Wahrnehmungsmodi verwoben sind.
Computerspiele werden hier als eine
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Art von dialektisch hervorgebrachter
Natur- und Landschaftserfahrung
begriffen, die nicht nur auf einer wahr-
nehmungsisthetischen, sondern auch
auf einer medial-technologischen und
einer ideologischen Achse produziert
werden.

Mit diesem Landschafts- und
Topografiebegriff gelingt Bonner auf
zweifache Weise etwas Besonderes fir
die Game Studies: Zum einen zeigt er
auf, dass ein Verstindnis von Com-
puterspielen nur im Dreiklang von
technologischer Verfasstheit, Hand-
lungsdimension und dsthetisch-ideo-
logischer Kontextualisierung sinnvoll
erreicht werden kann (und eine Reduk-
tion des Spiels auf den Werkcharak-
ter wenig Sinn macht) — dies ist nicht
,;nur’ im Bezug auf die Architekturen
und Landschaften des Spiels eine pro-
duktive und tbergreifende Perspek-
tive; zum anderen macht das Buch
deutlich, dass eine Beschiftigung mit
den gestalteten Landschaften und
offenen Welten des Computerspiels
eines geklirten Begriffs von Raum,
Architektur und Landschaft bedarf.
Indem es diese Klirungen vornimmt,
erweist sich das Buch an vielen Stel-
len anschlussfdhig an andere kul-
turdsthetische, handlungsorientierte
oder phinomenologisch perspekti-
vierte Theoriebildungen. Wiirde man
dem Buch Desiderate vorhalten wol-
len, dann wire es sicherlich, diese
Anschlussfihigkeiten nicht an jeder
Stelle argumentationsdienlich zu
integrieren (an vielen Diskussionen
von gegenstandsorientierten Land-
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schaftsformen im Spiel wire so bspw.
eine Anbindung an die franzésische
Schule der kritischen Geopolitik im
Sinne Yves Lacostes u.a. denkbar und
sicher auch produktiv gewesen, um ein
eher marginales Beispiel zu geben).
Dies aber einem Buch vorzuhalten,
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das dergestalt umfassend, eigenstindig
und kenntnisreich argumentiert (und
bereits in vorliegender Form mehr als
umfangreich ist), wire mehr als beck-
messerisch.

Rolf F. Nobr (Braunschweig)

Lisa Hinterleitner: Here Be (Dungeons and) Dragons: Karte, Welt

und Handeln im Computerspiel

Gliickstadt: Hiilsbusch 2022, 130 S., ISBN 9783864881800, EUR 22,80
(Zugl. Masterarbeit an Leopold-Franzens-Universitat Innsbruck, 2021)

Karten sind hiufig ein wichtiges Ele-
ment in Computerspielen, in denen
die Erkundung und/oder die Erobe-
rung beziehungsweise Verwaltung von
Land und Raum Spielziel sind. Mit
ihrer Studie zielt Lisa Hinterleitner auf
den Zusammenhang von Karte, Welt
und Handeln im Computerspiel ab, so
dass Fragen zum (diegetischen) Status
einer Karte, zu ihrem Verhiltnis zur
dargestellten Welt, zum Handeln an
und mit Karten und zum Wechselver-
hiltnis von Raumhandeln und Karte
beantwortet werden.

Zunichst breitet Hinterleitner von
Johan Huizingas metaphorischem
sZauberkreis“ (Homo Ludens: Vom
Ursprung der Kultur im Spiel. Ham-
burg: Rowohlt, 1956, S.18f.) bezie-
hungsweise magic circle als ,Raum im
Raum‘ ausgehend die theoretische

Fundierung fir die Wichtigkeit von

Raumlichkeit des Spiels und des Spie-
lens aus und hebt Raum als konstitu-
ierendes Merkmal des Computerspiels
hervor (vgl. S.13-17). Der Spielraum
erweise sich dabei als nicht neutral,
sondern eine etwaige erzidhlerische
Unterfutterung und funktionelle Orte
wiesen den Spielraum als mit Auffor-
derungscharakter (affordance) verse-
henen Raum aus (vgl. S.20).

Wie dieser Raum kartiert wird, ist
nach Hinterleitners Literaturrecherche
noch nicht ausgiebig erforscht — diese
Behauptung ist ob der hiufigen Nut-
zung von unterschiedlich gearteten
Karten in Computerspielen durchaus
tiberraschend. Hinterleitner referiert
zwar zwei Taxonomien — die von Den-
nis Edler, Julian Keil und Frank Dick-
mann (,Varianten interaktiver Karten
in Video- und Computerspielen: Eine
Ubersicht.“ In: KN —Journal of Carto-
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graphy and Geographic Information 68
[2], 2018, S.57-65) fokussiert vor allem
auf die Maf3stabsgrofle der territori-
alen Darstellung, die von Alex Gekker
(,[Mini] Mapping The Game-Space:
A Taxonomy Of Control.“ In: The
Playful Mapping Collective [Hg.]:
Playful Mapping in the Digital Age.
Amsterdam: Institute of Network
Cultures, 2019, S.134-155) beleuch-
tet die beiden Aspekte Kartengrofie
in Relation zu den anderen Bildele-
menten sowie Interaktivitit der Karte.
Auch wenn in diesen beiden Arbei-
ten durchaus Ansatzpunkte zu finden
wiren, so begibt sich Hinterleitner auf
eine erfrischend phinomenologische
Reise und prisentiert eingehende und
objektnahe Analysen konkreter Kar-
ten in Computerspielen zweier Genres:
des Open-World- und des Strategie-/
Aufbauspiels. Hinterleitner kann
anhand ihrer Untersuchungsobjekte
drei mogliche diegetische Status von
Karten ableiten: zumeist extradiege-
tisch, deutlich seltener intradiegetisch
und in sehr seltenen Grenzfillen semi-
diegetisch. Mini-Maps (kleine Karten,
die nicht gesondert eingeblendet wer-
den miissen, sondern im spielerischen
Dauerbetrieb in der Regel in einer
der Bildschirmecken sichtbar sind)
beschreibt Hinterleitner als Erweite-
rung des Blicks beziehungsweise als
sekundirperspektivische Funktion der
Optimierung des Spielhandelns — man
konnte auch von einer funktionellen,
spielmechanischen oder ludischen
Mise en abyme sprechen, da Mini-
Maps Spielprinzip und -ziel in kleinem
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Mafistab innerhalb des Spielbilds
reproduzieren, wodurch sich fast schon
die Frage nach der ,eigentlichen‘ Spiel-
perspektive und der Sekundirpers-
pektive aufdringt. Auflerdem arbeitet
Hinterleitner heraus, dass sich das Kar-
tografieren — beispielsweise das Frei-
legen unentdeckter Bereiche und das
Signieren von Orten — nicht nur der
Orientierung im Raum dient, sondern
sich als mit einer zunehmenden Menge
an Symbolen versetzte Wissensquelle
erweist, in die sich der stetige Verin-
derungs- und Fortschrittsprozess der
Spieler:innen und Spielfiguren in und
auf der Karte einschreibt.

Da es sich bei Hinterleitners Studie
um ihre urspriinglich 2021 abgegebene
und nun als geringfiigig iberarbeitete
Buchversion veroffentlichte Master-
arbeit handelt (vgl. S.8), fehlt jedoch
erwartungsgemifl die Thematisie-
rung weitergehender, angrenzender
Bereiche wie Karten, die nicht im
Computerspiel selbst enthalten sind:
Kultur und Handwerk des Erstellens
eigener gezeichneter oder gemalter
Karten, dariiber hinaus Nutzen und
(Sammler-)Wert von im Spielkarton
mitgelieferten, offiziellen papiernen
Karten sowie Asthetiken von Kar-
ten gegebenenfalls nach Genre seien
an dieser Stelle beispielhaft genannt.
Dennoch ist Hinterleitner mit ihrer
Arbeit eine wertvolle Erweiterung des
noch weitgehend unbeackerten Feldes
der Forschung von Karten im Compu-
terspiel gelungen.

Martin Janda (Offenbach)
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Thomas Spies, Seyda Kurt, Holger Pétzsch (Hg.): Spiel*Kritik:
Kritische Perspektiven auf Videospiele im Kapitalismus

Bielefeld: transcript 2024, 332 S., ISBN 9783837667974, EUR 40,- (0OA)

Mit dem Sammelband Spie/*Kritik
ist ein lingst tberfilliges Buch zum
Thema Kritik am, im und mit Video-
spielen entstanden. Die Einleitung
tiberzeugt bereits mit einem sinnvollen
Uberblick iiber Kritische Theorie und
ihr Verhiltnis zu Medientheorie und
Videospiel-Forschung. Im Ziel, beides
zusammenzufihren und fir den
deutschsprachigen Bereich fruchtbar zu
machen, wurde der Band konzipiert. In
den vier Sektionen , Erinnern®, ,, Arbei-
ten®, , Ermichtigen” und , Agi-(ti)eren"
spannt es einen Bogen von histori-
schen iiber 6konomische Theorien zu
Machtkritik und Handlungstheorien.
,Freiheit entsteht dort, wo Ordnungen
scheitern und daher, durch Kritik, pro-
blematisiert werden koénnen® (S.22).
Aurelia Brandenburg hinterfragt
in ihrem Beitrag das von méinnlichen,
weiflen Cis-Gamern geprigte Bild
eines ,idealen‘ Mittelalters und dessen
Darstellung. Dieser einleitende Auf-
satz macht bereits deutlich: (Gaming-)
Kultur ist sozial bedingt und vermit-
telt und insofern auch durch episte-
mische Deutungshoheiten bedingt.
Diesem schliefit sich Daria Gordeeva
an, indem sie die empirische Analy-
semethode von medial vermittelten
Geschichtsbildern vorstellt, die gerade
vor dem Hintergrund eines ,Freund-

Feind-Schemas“ (S.82) von Stereo-
typen geprigt ist.

Eindringlich ist in der Folgekate-
gorie ,Arbeiten” der Beitrag von Jens
Schroter. Dessen recht kurze Notiz
offenbart, inwieweit okonomische
Spiele gar nicht den Kapitalismus
reproduzieren, sondern planwirt-
schaftlich und zentral gesteuert sind.
Ebenso hervorhebenswert ist Nina
Kiels und Fabienne Freymadls Beitrag
Uber Sexarbeit in Videospielen: ,[A]ls
besonders heldenhaft gilt jener Cha-
rakter, der fiir Sex moglichst wenig
zahlt“ (5.157). Dieser Aspekt macht
deutlich, dass die soziokulturelle Dar-
stellung von Sexarbeit in Videospie-
len von einem pseudo-ménnlichen
Bild und gleichzeitigen implizierten
Tabu, diese als Arbeit zu akzeptie-
ren, geprigt ist. Auch Thomas Spies'
Beitrag tiber das Polizeibild in Video-
spielen stellt den ,Schutzmann® als
ordnungsférdernde und demokratie-
schiitzende Instanz in Videospielen
infrage.

Das Kollektiv Total Refusal dis-
kutiert im Oberkapitel ,Erméichtigen”
in ihrem Text Meritokratie als Teil
der Gamingkultur. Handeln wird in
Videospielen selten verhindert oder
aufgehoben — auch in Anbetracht
einer stetigen Steigerungslogik der
Avatare. Im Ideal wird in postapo-
kalyptischen Erzdhlungen eine durch
den Kapitalismus verlorene Hand-
lungsmacht wiederhergestellt, was das
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Kollektiv am Sturm des Kapitols und
dessen Videospiel-Vorbild exempli-
fiziert. Personlich ist Sara Grzybeks
Beitrag und Blick auf queere Lebens-
realititen in Games, die auf eine
mangelnde Reprisentation queerer
Lebensrealititen in AAA-Games
aufmerksam macht. Diese werden nur
unzureichend dargestellt und fallen
aus politischen Griinden leicht der
Zensur zum Opfer.

In der Sektion , Agi(ti)eren” lockert
der kiinstlerisch-wissenschaftliche
Text von Sarah Fartuun Heinze die
Analysen mit der Eigenbeschreibung
eines musiktheatralen Playtests auf,
der allerdings eigenstindige Recher-
che erfordert, um nachvollziehbar
zu werden (und in der Hinsicht wie-
derum zum Selbsthandeln aufruft).
Auch Laura Laabs Beitrag tber die
Pokémonologie ist tiberaus spannend,
weil er die fiktive Verwissenschaftli-
chung mit dem sich einer Kategori-
sierung entziehenden Glitch-Pokémon
MissingNo konfrontiert.

Weitere Artikel untersuchen von
Roland Barthes* Mythos-Begriff
inspiriert Horrorspiele (Pfister und
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Gorgen) und die Geschichtslosigkeit
in den Game Studies (und deren For-
schungsobjekt), Free-ro-Play-Spiele
im Diskurs mit Entwickler:innen
(van Roessel), erweitern den Blick auf
Mutterschaft (Berner) oder betrachten
SimCity (1989) unter kolonialistischer
Perspektive (Varatharajah), definieren
Folk Mechanic in indigenen Videospie-
len (Ensslin) und hinterfragen den
Einsatz von Videospielen im Schul-
unterricht anhand des Cybermedia-
Modells (Pontsch).

Das Buch ist eine wertvolle Res-
source und durchweg empfehlens-
werte Publikation. Die Beitridge in
Spiel*Kritik scheinen divers ausge-
wihlt worden zu sein, bilden eine
Vielfalt an Themen ab und 6ffnen sich
auch gegeniiber Experimenten. Als
crowdfinanzierte Open-Access-Ver-
offentlichung (digitale Version) wird
ebenfalls nicht versucht, Kritisiertes
in der eigenen Wissenschaftspraxis zu
reproduzieren. Eher sei zu hoffen, dass
eine ebenso vielseitig kritische Fortset-

zung folgt.

Sebastian R. Richter (Regensburg)
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Benjamin Bigl, Sebastian Stoppe (Hg.): Game-Journalismus:
Grundlagen - Themen - Spannungsfelder. Ein Handbuch

Wiesbaden: Springer 2023, 343 S., ISBN 9783658426163, EUR 139,99

Die fachjournalistische Beschiftigung
mit Videospielen beginnt ungeachtet
aller gesellschaftlicher Abwertung
bereits in den 1980er Jahren — und
hat inzwischen auch partiell im Feuil-
leton ihren Platz gefunden. Umso
folgerichtiger ist das Anliegen, den
grundlegenden Forschungsstand zum
Game-Journalismus tberblicksartig
in einem Handbuch zu versammeln.
Doch leider setzen die Herausgeber
die Gattungsbezeichnung ,Handbuch'
selbst in Anfihrungszeichen, da das
Sammelwerk ,nicht den Anspruch ver-
tritt, ein entsprechendes Nachschlage-
werk zu sein. Stattdessen soll das Feld
der journalistischen Berichterstattung
tiber Computerspiele — und deren Kul-
tur — sowohl aus fachwissenschaft-
licher wie auch aus journalistischer
Perspektive erstmals fiir den deutsch-
sprachigen Raum in einem bewusst
breit angelegten Rahmen beleuchtet
werden® (S.VII). So liegt ein hetero-
genes, knapp 340 Seiten umfassendes
Buch mit 24 Aufsitzen (inkl. Einlei-
tung) vor, zu dem 32 Autor:innen aus
verschiedenen Disziplinen beigetra-
gen haben. Strukturiert ist der Text in
sechs Teile: Grundlagen, Gegenstinde,
Anlisse, Berufsbereiche, Spannungs-
felder und Werkstattberichte. Im
Band geht es hauptsichlich um Qua-
litat, Sprache, Kinder- und Jugend-
schutz, School Shootings, E-Sport,

Monetarisierung, Virtual Reality und
Let’s Plays — zu den letzten beiden
Themen gibt es sogar zwei Artikel.
In diesem Zusammenhang gelingt es
Jeffrey Wimmer, die Vielfalt der Com-
puterspielkultur als solche gekonnt auf
den Punkt zu bringen: ,Das Hobby
Computerspiel erfordert viel Zeit,
beeinflusst Stimmung und Verhalten,
kann als Kommunikationsmedium zu
anderen Mitspieler_innen fungieren
und trigt zur Identititsbildung bei®
(5.78). Michael Baur zeigt umsichtig,
welche Wertschopfungs- und Iterati-
onsprozesse ein Videospiel wihrend
der Entwicklung durchliuft (vgl.
S.111ff.). Unter dem Blickwinkel der
Innovation diskutiert Jasper A. Fried-
rich, inwiefern die Computerspielbran-
che nicht ,eher als Profiteur denn als
Motor neuer Entwicklungen auftritt®
(S.163) und demonstriert die soziale
und kulturelle Innovationskraft von
Online-Communitys bis hin zum spie-
lerischen Lernen. Gerade zu Gamifi-
cation existiert auch ein lesenswerter
Beitrag von Eik-Henning Tappe und
Markus Gennat, der ausfiihrt, ,dass
digitale Spiele in der Lage sind, iber
psychologisch-emotionale Zustinde
(Flow-Erleben und Involvierung) und
motivations-psychologische Erkennt-
nisse (Bedirfnisbefriedigung nach
SDT [Selbstbestimmungstheorie])

Spieler_innen intrinsisch zu motivie-
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ren, sich mit teilweise sehr komple-
xen Inhalten auseinanderzusetzen und
stetig neues Wissen sowie Fihigkeiten
zu erlernen” (S.198). Zudem lehrt die
Lektiire von Martin Dietrichs Dar-
legungen, dass die ,Informationsho-
heit dariiber, welche neuen digitalen
Spiele demnichst verdffentlicht wer-
den und wie diese Titel im Einzelnen
aufgebaut sind“ (5.272), nicht mehr bei
Journalist:innen der Fachpresse, son-
dern bei Game-Influencer:innen liegt.

Noch offene Themen, die das
Handbuch gar nicht oder nur am
Rande anspricht, sind Gender, Oko-
logie beziehungsweise Green-Gaming,
Games-Forderung, Fake News, Bar-
rierefreiheit/Inklusion, Retro-Spiele,
Wissenschaftskommunikation oder
auch Edutainment. Vor allem wird
die Asthetik von Videospielen duflerst
randstindig behandelt: Bis auf einen
lingeren Abriss von Mitherausgeber
Sebastian Stoppe Uber Zak McKra-
cken and the Alien Mindbenders (1988)
als Beispiel fur ein Spiel mit einem
Journalisten in der Hauptrolle stehen
digitale Spieldsthetiken und -mecha-
niken selbst in keiner Darlegung im
Fokus. Es lisst sich fragen, ob ein
Abriss zum Urheberrecht in Bezug
auf Let’s Plays relevanter ist als Aus-
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fihrungen zu Videoessays, die im
Bereich Game-Journalismus einschli-
gig sind. Auflerdem betrachten auf der
einen Seite Timo Schober und Tho-
mas Horky E-Sport zu affirmativ, und
auf der anderen Seite nimmt Melanie
Verhovnik-Heinze Computerspiele
ebenso einseitig fir eine Gewaltde-
sensibilisierung im Kontext von Schoo/
Shootings in Verantwortung. Besonders
schmerzlich wird ein Aufsatz vermisst,
der aus historischer Perspektive auf-
arbeitet, welche analogen journa-
listischen Videospiel-Magazine mit
welchen Schwerpunkten im Einzelnen
existiert haben und wie sich der Markt
entwickelt hat — dies reiflen Gabriele
Hooffacker und Robert Kohlick zwar
an, streifen es aber lediglich exempla-
risch. Ebenso bedauerlich ist es, dass
mit Blick auf die zweite Dekade des
21. Jahrhunderts kein Eintrag zu Pod-
casts zu finden ist.

Das Werk enthilt einige lesens-
werte Artikel, so dass mehr die
Absenz einzelner Diskurse und die
Zusammenstellung der vorhandenen
zu beanstanden ist. Ob das ,Hand-
buch® ein Klassiker im Bereich Game-
Journalismus wird, muss sich zeigen.

Timo Rouget (Frankfurt am Main)
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Thomas Damberger, Edwin Hiibner (Hg.): Kinder starken in

Zeiten der Digitalisierung

Opladen: Verlag Barbara Budrich 2024, 218 S., ISBN 9783847430223,

EUR 33.-

Die Herausgeberschaft Kinder stirken
in Zeiten der Digitalisierung von Tho-
mas Damberger und Edwin Hiibner
nimmt sich der essenziellen Aufgabe
an, in Zeiten der voranschreitenden
Digitalisierung Kinder und Jugend-
liche mithilfe padagogischer Ansitze
und Mafinahmen zu stirken. Durch
eine sorgfiltige Zusammenstellung
von Beitrigen aus primir waldorf-
pidagogischer, schulpidagogischer,
allgemeinpidagogischer und medien-
pidagogischer Perspektive widmet
sich das Werk der Frage, wie in digital
geprigten Zeiten padagogisch sinnvoll
agiert werden kann, um die Resilienz
und Kompetenz junger Menschen zu
fordern.

Damberger und Hibner legen
in ihrer Einleitung den Grundstein
fir eine Diskussion, die das ,genuin
Menschliche’, also nicht nur rationale
und sprachliche, sondern auch emo-
tionale und willentliche Fihigkeiten,
in einer von Quantitit und Technolo-
gie dominierten Bildungslandschaft
bewahren mochte. Tomas Zdrazil gibt

einen umfassenden Uberblick iiber
die gesundheitlichen und sozialen
Herausforderungen, denen Kinder und
Jugendliche gegentberstehen. Zen-
tral wiren psychische Auswirkungen,
wie Internetsuchtverhalten und Per-
spektivlosigkeit, aber auch kérperliche
Faktoren wie Ubergewicht und Aller-
gien. Edeltraud Rébe reflektiert tiber
die post-pandemische Schule und eine
(vermeintlich) neue Dynamik zwischen
Ordnung und Unordnung im Lernum-
teld. Wie digitale Spaltung und soziale
Ungleichheit den Alltag Jugendlicher
beeinflusst, wird von Christine Bar
untersucht, wihrend Hibner die
unausgesprochenen Forderungen und
pidagogischen Wunschvorstellungen
an ,geschwitzige Wahrscheinlichkeits-
maschinen’ wie ChatGPT herausarbei-
tet. Alternative Bildungsparadigmen,
die Resonanz und Attunement in den
Mittelpunkt stellen, werden in Peter
Lutzkers Beitrag vorgeschlagen. Das
sexistenzielle Bedirfnis“ Resonanz
bedeutet nach Hartmut Rosa ,eine
ganzheitliche und existenzielle Erfah-
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rung [der] Beziehung des Menschen zu
sich selbst, zu anderen und zur Welt*
(S.103). Mittels Attunement lisst sich
die Lehrkraft auf die Kinder ein und
erfahrt beispielsweise wihrend einer
Klassenfahrt die Ungezwungenheit und
Offenheit der Klasse. Matthias Jeuken
konzentriert sich auf die sich wan-
delnden korperlichen und seelischen
Erfahrungen in digitalen Kontexten,
wie Social Media und Computerspie-
len. Dem Sinken des Selbstwertgefiihls
und Selbstbewusstseins durch eine
,2Kultur des permanenten Vergleichens
mit [...] unerreichbaren Vorbildern®
(5.141) begegnet er mit eurythmischen
Bewegungsiibungen. Schlieilich kriti-
siert Damberger die Verfithrung durch
technologische Bildungskonzepte und
pladiert fiir einen Lehrplan, der eine
technologische Entfremdung tiberwin-
det. Jeder Beitrag trigt zur Debatte bei,
wie Bildung in einer zunehmend digi-
talen Welt gestaltet werden sollte, um
das Wohl und die Entwicklung junger
Menschen ganzheitlich zu férdern.

Besonders eindriicklich ist die Ana-
lyse von Bir, die sich mit den sozialen
Herausforderungen beschiftigt, denen
Kinder aus bildungsfernen Schichten
im digitalen Zeitalter begegnen. Sie
zeigt die Schwierigkeiten dieser Kinder
auf, einen strukturierten Alltag (ohne
schulische Routine) zu bewiltigen, und
bietet daher wertvolle Einblicke in die
Notwendigkeit gezielter allgemeinpi-
dagogischer Unterstiitzung.

Trotz einer grundsitzlichen Ten-
denz der Waldorfpidagogik(en) zu

Technikskepsis und nur zdgerlichen
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Implementierung neuer Technologien,
setzt sich Hiibner mit der Rolle von
Kiinstlicher Intelligenz in der Bildung
auseinander, speziell mit ChatGPT.
Seine kritische Reflexion tiber die Nei-
gung, Maschinen menschliche Eigen-
schaften zuzuschreiben, und die daraus
resultierenden padagogischen Heraus-
forderungen regt zu einer grundsitz-
lichen Auseinandersetzung mit der
Ethik des Einsatzes von KI in Bil-
dungskontexten an. Dem entgegenzu-
setzen ist das selbststindige Schreiben
von Texten, welches die Gedanken in
logische Reihenfolgen bringt, was auch
das Denken schult. Dieses geschulte
Denken ist notwendig, um mit KI-
Maschinen zu arbeiten.

Anhand von Begriffen wie ,Euryth-
mie’, dem ,genuin Menschlichen und
einer Tendenz zum ganzheitlichen
pidagogischen Ansatz wird die wal-
dorfpiddagogische Ausrichtung der
Publikation manifest. Umso erfreu-
licher ist es, dass die Autor:innen
die Notwendigkeit herausstellen, die
Digitalisierung nicht nur als Heraus-
forderung, sondern auch als Chance
fir die Neuausrichtung der Bildung
zu betrachten. Die Verankerung von
Kinder stirken in Zeiten der Digitalisie-
rung in der Waldorfpidagogik ermég-
licht eine spezifische Reflexion tber
das Menschsein im digitalen Zeitalter
und betont die Notwendigkeit, Kinder
ganzheitlich zu fordern. Dabei stehen
insbesondere die Betrachtungen zu den
Auswirkungen digitaler Medien auf die
soziale und emotionale Entwicklung im
Fokus. Die Autor:innen erinnern daran,
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dass Bildung mehr als die Vermittlung
von Faktenwissen ist und das Wohl
des Kindes im Zentrum stehen sollte.
Auf der anderen Seite fiihrt die starke
Anlehnung an die Waldorfphilosophie
aber auch zu einer gewissen Einsei-
tigkeit in der Auseinandersetzung mit
digitalen Technologien. In einer Zeit,
in der diese zunehmend unverzichtbar
sind, reicht priventiver Kinderschutz
nicht aus, sondern Kinder miussen
befihigt werden, diese Technologien
kritisch und kreativ zu nutzen. So
besteht die Herausforderung der ein-
zelnen Beitrige darin, einen ausgewo-
genen Weg zu finden, der die Stirken
der Waldorfpadagogik nutzt, ohne die
Kinder von der digitalen Gesellschaft
zu isolieren. Dabei zeigen die Beitrige
durchaus ein generelles Technolo-
giemisstrauen, das nicht unbedingt
hilfreich ist, wenn der simple Schluss
gezogen wird: Wenn Digitalisierung
in den (staatlichen) Schulen zu weni-
ger piadagogischer Arbeit fihrt, sollte
weniger Digitalisierung diese Tendenz
retten. Die Mensch-Maschine-Dicho-
tomie ist jedoch keine Epistemologie,
um eine ganzheitliche Sicht auf alle
Akteur:innen und ihre gemeinsame
Ko-Kreation einer kindlichen Lebens-
umgebung zu schaffen. Dies gelingt
dem Band nur bedingt, da die Hand-
lungsmacht in die Hinde einer restrik-
tiven Lehrer:innenschaft legt und keine
Moglichkeiten aufzeigt, wie spontanen
neuen Entwicklungen vorab begegnet
werden kann, die Kinder zuerst ergrei-
fen wiirden. Kinder sollen retrospek-
tiv gestarkt werden, aber werden dem
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Neuen gegeniiber alleine gelassen bezie-
hungsweise mit Argwohn beobachtet.
Sonderbarerweise fillt es der auf Ganz-
heitlichkeit gerichteten waldorfpidago-
gischen Perspektive nicht auf, dass der
Unterschied der generativen Kls zu fri-
heren Mensch-Maschinen-Medien in
deren multimedialer und multimodaler
Komplexitit liegt, Stichwort ,omni‘ in
ChatGPT 4o, sowie in der Tendenz,
iber Text, Bild und Video hinaus Ver-
bindungen zu setzen.

Kinder stirken in Zeiten der Digi-
talisierung bietet Lehrkriften, Eltern
und Bildungsforscher:innen (waldorf-)
pidagogische Einblicke in die komple-
xen Herausforderungen, die die Digi-
talisierung mit sich bringt. Das Werk
regt zur Reflexion iber die Notwen-
digkeit einer kritischen und zugleich
ganzheitlichen Piddagogik an, die Kin-
der und Jugendliche befihigt, sich in
einer zunehmend digitalisierten Welt
zu behaupten. Daher empfiehlt sich der
Band fiir alle, die sich mit den Aus-
wirkungen der Digitalisierung auf die
Bildung auseinandersetzen méochten
und einen anderen Blickwinkel suchen
— aber es sei mitbedacht, dass die Wal-
dorfpadagogik weder eine pidagogische
noch eine wissenschaftliche Systematik
aufweist, sondern eine Ansammlung
an Mitteln darstellt, die die Reform-
pidagogik mitgeprigt haben. Der vor-
liegende Band fiigt dem im aktuellen
Diskurs um Kommunikationsmog-
lichkeiten von Mensch und Maschine
weitere inspirierende Bausteine hinzu.

Rafael Bienia (Aschaffenburg)
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Mediengeschichten: Panorama

Otto Teischel: Im Kino des Lebens: Wie Filmkunst uns daran

erinnert, wer wir sein konnten

Marburg: Biichner 2024, 223 S., ISBN 9783963173783, EUR 30,-

Was hat das Kino mit unserem
Leben zu tun? Fir Philosoph und
Psychotherapeut Otto Teischel ist es
klar: Ein Film kann ein existenziell
bedeutsames Moment des ,Erkennen
als Wiedererinnern“ (S.181) im Sinne
Platons Anamnesis sein. Im Film ent-
decken wir uns selbst und gewinnen
tiefere Einsichten in unser Sein und
Potenzial.

Teischel wihlt in seinem essa-
yistischen Buch zur Verdeutlichung
dieser Annahme einen biografischen
Zugang. Im ersten Kapitel berichtet er
iber eigene existenzielle Herausforde-
rungen, teils erfrischend unverblimt,
teils nur andeutungsvoll. Entschei-
dende Wendepunkte seines Lebens
verbindet er mit Kinoerlebnissen. Fiir
Teischel, geboren 1953, ist das Kino
als Dispositiv der zentrale Erfahrungs-
raum zur existenziellen Selbstbegeg-
nung. Das wiederholte Filmsehen im
Kino erhilt eine fast sakrale Dimen-
sion, was er im vierten Kapitel in sei-
nem ,Glaubensbekenntnis“ (S.159)
explizit macht und so seine dsthe-
tische Erfahrung zu einer ,,Religion

des Schonen', an die sich wahrhaftig
glauben ldsst“ (S.160), erklirt.

Seine Lebensgeschichte verkniipft
Teischel vor allem mit den Filmen
Breakfast at Tiffany's (1961), Deprisa,
deprisa (1981), Paris, Texas (1984) und
Out of Africa (1985). Grofle Teile des
Buches widmen sich der Wiedergabe
dieser Filme und detaillierten Sze-
nenbeschreibungen, die sich meist auf
inhaltliche Aspekte konzentrieren und
weniger auf filmstilistische Besonder-
heiten.

Die Verbindung von Filminhalten
und Teischels Biografie ist interessant,
besonders wenn man die Filme kennt.
Diese anekdotische Verwebung ver-
deutlicht seine Idee der existenziellen
Bedeutsamkeit des Filmerlebnisses.
Allerdings ist dieser Ansatz nicht neu:
So verfolgt zum Beispiel die Filmpsy-
choanalyse (Gieflen: Hamburger, 2018)
den Ansatz, mit Hilfe des Filmerlebens
zur Einsicht unbewusster Strukturen
in der eigenen Person zu gelangen.
Dabei stehen auch affektive Regung
wie Embodiment-Ansitze im Mittel-

punkt, die in der Rickschau Schlisse
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zulassen, was der Film gewissermaflen
unbewusst ,angesprochen’ hat. Teischels
Konzept ist breiter und oberflichlicher
angelegt: Film als Zugang zu Lebens-
entwiirfen, die zur Reflexion des eige-
nen Daseins anregen. Dies erklirt seine
Fokussierung auf inhaltliche Aspekte
der Filme und unterstreicht seinen
filmtherapeutischen Anspruch, den er
mit diesem Buch spirituell-existenzia-
listisch fundieren mochte. Er berichtet
auch von seinen filmtherapeutischen
Erfahrungen, wie der Veranstaltungs-
reihe ,Film & Gesprich® in einem
Programmkino in Klagenfurt. Leider
beschrinkt sich die Darstellung auf
die Beschreibung des Ablaufs eines
Kinoabends und impressionistische
Eindriicke. Interessant wiren Ein-
blicke in die therapeutische Haltung,
Gesprichsmoderation und -deutung
sowie eine Abgrenzung zu anderen
Filmgesprichsformaten gewesen.

Das Kapitel ,Die Ewige Wie-
derkehr des Schonen — Ein Glau-
bensbekenntnis“ beleuchtet Teischels
existenzialistische Sicht auf die Wir-
kung von Kunst. Es ist der Versuch
Teischels, seine eigenen dsthetischen
Erweckungserlebnisse wie in einer Art
Predigt weiterzugeben: , Die Welt und
ich geraten zueinander in eine geheim-
nisvolle, wundersame, magische Bezie-
hung: wihrend mein Blick den andern
trifft [...] und mir plétzlich bewusst
wird, dass ich inmitten eines groflen
Ritsels existiere. Ja, dass die ganze
Welt zu einem Raitsel wird, sobald ich
nach ihrem Sinn frage“ (S.175f)).
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Die Ausfithrungen sind allenfalls
inspirativ zu lesen, bleiben sie doch
liber weite Strecken ohne konkrete
Beziige zu anderen Theoretiker:innen,
Philosoph:innen oder Kunstwerken.
Teischel generalisiert dabei seine Ideen
fir ein homogenes Publikum, das sich
gegen ,Luge als Kitsch® (S.187) ver-
wehrt und dem Arthouse-Kino treu
bleibt, was in einen kulturpessimis-
tischen Blick mindet (vgl. S.188).

Ein inspirativer Leseansatz sollte
fiir das gesamte Buch gelten: Wer sich
bereits mit Film beschiftigt hat, wird
viele Erklirungsversuche und teilweise
Verklirungen des Kinos wiedererken-
nen. Manch interessantes Kino-Voka-
bel-Wortspiel wird nicht besonders
beeindrucken.

Die Stirke des Buches liegt in der
Verbindung von Teischels Biografie
mit konkreten Filmerlebnissen. Hier
vermittelt sich den Leser:innen, was
es bedeutet, wenn Film ins Leben ein-
bricht und neue Perspektiven erofinet.
Die vage spirituell-existenzialistische
Untermauerung wire dabei nicht notig
gewesen. Teischels Werk eroffnet einen
personlichen Blick auf die existenzielle
Dimension des Kinos und macht sich
stark fur eine subjektorientierte Film-
rezeption. Das Buch regt zur Refle-
xion Uber die transformative Kraft
von Filmen an, verliert sich jedoch im
Ansatz, die individuelle Erfahrung des
Autors fiir ,das’ Kinopublikum verall-
gemeinern zu wollen.

Phil Rieger (Hannover)
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Michael Petzel: Filmstadt Gottingen: Ein Kapitel deutscher

Filmgeschichte

Gottingen: Vandenhoeck & Ruprecht 2023, 288 S.,

ISBN 9783525302330, EUR 39,-

Wer heute in Géttingen den Zug ver-
lisst, dem springt unter dem Stidte-
namen direkt ein Schild mit der
Aufschrift ,Stadt, die Wissen schafft’
entgegen. Hierdurch wird unmissver-
stindlich deutlich, als was Goéttingen
sich sieht, was Gottingen ist — eine
Universititsstadt. Dabei tritt aber in
den Hintergrund, dass Goéttingen
nicht immer ,nur‘ eine Universitits-
stadt war, sondern einst auch eine fiir
den bundesdeutschen Kulturbetrieb
nicht unbedeutende Stadt, in der unter
anderem auch tber 100 Spielfilme ent-
standen — eine Filmstadt eben. Michael
Petzels Sachbuch erschien zum 75-jih-
rigen Jubildum der Filmstadt Gottin-
gen (1948 wurde mit Liebe 47 der erste
Film der 1946 gegriindeten Filmauf-
bau GmbH Gottingen vollendet) und
widmet sich dieser kurzlebigen, aber
durchaus ergiebigen Zeit deutscher
Filmproduktion in Sidniedersach-
sen, die vom Ende der 1940er bis zum
Beginn der 1960er Jahre reichte. Damit
wendet sich Petzel einem oft iiberse-
henen Kapitel deutscher Filmgeschichte
zu, die zumeist — wenn tiberhaupt — nur
durch Heinz Erhardts Filme noch im
kulturellen Gedichtnis verhaftet ist.
Das Buch lisst die Filmstadt
Gottingen wiederaufleben, indem
es chronologisch die Zeit von deren
Anfingen bis zu deren Ende von Kapi-

tel zu Kapitel — anhand exemplarisch
gewihlter Gottinger Filmproduktionen
— durchschreitet. So beginnt der Band,
nach einem kurzen filmhistorischen
Abriss iber Gottingen, beispielsweise
mit einem Kapitel zur Griindung der
Filmproduktionsfirma Filmaufbau
sowie der Herrichtung des Filmate-
liers. Hier, wie auch in den folgenden
Kapiteln, spielen die Akteur:innen jener
Zeit und deren Schaffen eine grofie
Rolle. Sind es in den ersten Kapiteln
noch vornehmlich Hans Abich und
Rolf Thiele, so kommen im Laufe der
Kapitel noch Personen wie Hans Dom-
nick, Veit Harlan oder Heinz Erhardt
hinzu. Der gewihlte Ansatz geht also
eher von einer personenzentrierten
Geschichtsschreibung aus, bertcksich-
tigt aber durchaus die Strukturen der
Filmproduktion in der Nachkriegszeit
und ordnet die aufeinander folgenden
Kapitel auch nicht nur nach Personen
und deren Wirken, sondern auch nach
Genres wie Heimat- oder Problemfilm.
Daneben geraten dariiber hinaus die
medienckonomischen und -produk-
tiven Bedingungen der deutschen Film-
produktion der Nachkriegszeit, welche
Géttingen als Filmstadt iberhaupt erst
moglich machten, zugleich aber auch
deren Existenz beendeten, in den Blick.

Innerhalb der Kapitel ist das Sach-

buch nicht nur auf Personen, sondern
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vornehmlich auf Filmwerke und die
hieran Mitwirkenden fokussiert, wobei
die Filme stets in chronologischer
Abfolge dargeboten werden. Zu den
Filmen werden sehr knappe Inhaltsbe-
schreibungen geliefert, die von Paratex-
ten und Bildmaterial begleitet werden,
sodass die Seiten vom Aufbau her oft-
mals als Collagen erscheinen. Insge-
samt ist zu konstatieren, dass der Band
reich bebildert ist. So werden Bilder der
Filmstadt Géttingen ebenso gezeigt wie
Produktionsaufnahmen, Filmszenen
oder Filmplakate. Etwas bedauerlich
ist es allerdings, dass die Auswahl der
Bildquellen — wie auch der Textquellen
— nicht wirklich dargelegt oder begriin-
det wird. Dies dndert aber nichts daran,
dass das Buch insbesondere durch seine
Bilder einen — im wahrsten Sinne des
Wortes — anschaulichen Eindruck der
Filmstadt Goéttingen vermittelt und
hierdurch in gewisser Weise zum Bild-
band wird. Angereichert werden die
einzelnen Kapitel durch Info-Boxen mit
kontextualisierenden Informationen
sowie Paratexten wie Ausschnitten aus
Filmkritiken, Anzeigen oder Zitaten
von Beteiligten. Die einzelnen Kapi-
tel sind allesamt eher knapp gehalten,
ermoglichen dafiir aber, viele verschie-
dene Schlaglichter auf Goéttingen als
Filmstadt zu werfen.
Filmhistoriografisch begrifiens-
wert ist, dass sich das Buch nicht nur
auf das Wirken der Filmaufbau und
ihrer zentralen Akteur:innen konzen-
triert, sondern sich von diesen 16st und
allgemein die Filmstadt Géttingen mit
ihren durchaus heterogenen Produkti-
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onsbedingungen und -hintergriinden
betrachtet. Ebenso ist hervorzuheben,
dass das Buch die deutsche Nach-
kriegsfilmgeschichte nicht nur als
eine Zeit des Aufbruchs zeigt, son-
dern auch durchaus auf Kontinuititen
hinweist, die sich insbesondere in der
Beschiftigung von ehemaligem Ufa-
Personal manifestieren. Den Ansatz
der Thematisierung der NS-Vergan-
genheit von Akteur:innen verfolgend
endet das Buch — etwas unerwartet
— mit einem Kapitel tiber Abich, dem
sich der Autor zwar personlich verbun-
den fiihlt, aber trotzdem die aktuelle
Diskussion um Abichs Rolle im NS-
Propagandaapparat kritisch aufbereitet
und Abich nicht nur als Pionier des
Nachkriegsfilms, Intendanten von
Radio Bremen oder Programmdirektor
der ARD erscheinen lisst. Dergestalt
wird deutlich, wie viel vom alten poli-
tischen, kulturellen und gesellschaft-
lichen System auch im vermeintlich
Neuen steckte.

Auch wenn die Quellenauswahl
teils eklektizistisch ist und die Texte
weniger einordnend denn deskriptiv
sind, stellt Petzels Buch eine interes-
sante Materialsammlung dar, die einen
lesens- und sehenswerten Einstieg in
die oftmals wenig beachtete Filmstadt
Gottingen bietet. Die Kapitel werden
erginzt um eine chronologische Filmo-
grafie sowie ein Personenregister, wobei
ein Quellenverzeichnis leider fehlt, das
bei der Materialfiille wiinschenswert
und hilfreich gewesen wire.

Kai Matuszkiewicz (Marburg)
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Mediengeschichten: Personlichkeiten

Werner Herzog: Jeder fiir sich und Gott gegen alle: Erinnerungen
Miinchen: Hanser 2022, 349 S., ISBN 9783446273993, EUR 28,-

Werner Herzogs Autobiografie ist
selbstverliebt und durchweg priten-
tios, dabei aber durchaus nicht nur fiir
Fans ein erzihlerischer Genuss. Der in
Miinchen geborene Exzentriker gehort
unzweifelhaft zu den bedeutendsten
lebenden deutschen Filmschaffenden,
dem das fast Unmogliche gelungen ist:
als Deutscher in den Vereinigten Staa-
ten Kultstatus zu genieflen. Zurickzu-
fihren ist dies auf seine Anfinge, als
er in den 1960er und 1970er Jahren
neben Rainer Werner Fassbinder und
Volker Schlondorff als Autorenfilmer
des Neuen Deutschen Films internati-
onal fiir Aufsehen sorgte — wenngleich
er diese Einordnung selbst ablehnt:
»lch fithle mich in dieser Katego-
rie eingereiht nicht wohl in meiner
Haut. Meine Filme waren immer
etwas anderes” (5.295). Seitdem ist
ein enorm vielfiltiges fiktionales wie
dokumentarisches Werk entstanden:
Die suggestive Bildkraft seiner meist
provokanten Spielfilme — ganz voran
der Klassiker Fitzcarraldo (1982) —und
die mit seiner unverwechselbaren hyp-
notischen Stimme unterlegten Doku-
mentarfilme — am prominentesten

vermutlich Grizzly Man (2005) - sind
und bleiben Meilensteine der Filmge-
schichte. Mit ihnen hat sich Herzog
den Ruf erarbeitet, ein obsessiver und
visiondrer Grenzginger zu sein, der
mit leidenschaftlicher Selbstaufgabe
und in existenziell bedrohlichen Situ-
ationen Filme dreht.

Die Autobiografie, die ebenfalls
als von Herzog selbst eingesprochenes
Hoérbuch vorliegt, ist in einem asso-
ziativen Stil geschrieben, wobei der
Regisseur sich auf favorisierte Episoden
seines Lebens konzentriert. Die Kin-
der- und Jugendjahre bekommen viel
Raum, obgleich wir hier wenig erfah-
ren, wie er mit der siebten Kunst in
Bertihrung kam: Bis ins Teenageralter
»sah ich nie einen Film, vom Kino hatte
ich Gberhaupt keinen Begriff“ (S.33).
Auf den folgenden Seiten bleiben dann
viele potenzielle Fragen unbeantwor-
tet: Woher stammt die Obsession des
Filmemachers? Was war seine Inspi-
ration fir gewisse Filme? Wie geht er
beim Drehen vor? Stattdessen erhalten
wir Einlassungen zum Helden seiner
Kindheit, dem tollkithnen Holzfiller
Siegel Hans (vgl. S.50-54), oder er
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berichtet seitenlang iiber die Freund-
schaft und das Krebssterben des bri-
tischen Schriftstellers Bruce Chatwin
(vgl. S.226-240). Wer mit dem Werk
Herzogs vertraut ist, kennt dann auch
eine Vielzahl der Anekdoten bereits;
teilweise wihlt er dieselben Formu-
lierungen, die er bereits in Dokumen-
tationen verwendet hat. Ein Beispiel
hierfur findet sich in Mein liebster Feind
(1999) iiber die Zusammenarbeit mit
Klaus Kinski, als Herzog tber seine
vielleicht berithmteste Filmszene —
das tatsichliche Ziehen eines Bootes
tiber einen Berg — schreibt: ,Ich weif},
es ist eine grofle Metapher, aber Meta-
pher fiir was, kann ich nicht sagen®
(5.117). Diese Bedeutungsoffenheit
seines Schaffens scheint er im Schrei-
ben seiner Memoiren ebenso wenig
unterlaufen zu wollen und gibt wenig
zur Selbstdeutung preis.

Aber Herzog sieht sich unmiss-
verstindlich selbst als Genie, seine
Selbstreflexion fallt alles andere als
bescheiden aus. Er parallelisiert seine
Gabe zur Visualisierung mathema-
tischer Probleme mit dem ,wohl
grofiten lebenden Mathematiker,
Roger Penrose” (S.38), und bezeich-
net sich selbst als Hochseiltinzer, um
sogleich anzumerken, dass es ,kein
Zufall“ (S.184) sei, mit Philippe Petit
befreundet zu sein, der 1973 ein Seil
zwischen die beiden Twin Towers des
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World Trade Centers spannte. Natiir-
lich bleibt es nicht unerwihnt, dass er
Opern als Autodidakt inszeniert hat:
,Obwohl ich musikalische Noten fast
nicht lesen kann, fithlte ich mich vom
ersten Moment an vollig sicher in dem
Metier, in dem ich keinerlei Erfahrung
hatte® (S.309). Jegliche Eigenschaft
muss sogleich quasi ,sakralisiert’ wer-
den. Doch Herzog kann auch humori-
stisch und selbstironisch sein, etwa als
die Simpsons-Macher:innen mit ihm
als Synchronsprecher zusammenarbei-
ten wollten. ,Ich meinte, die Simpsons
als Comicstrips gedruckt in Zeitungen
gesehen zu haben, aber es stellte sich
heraus, dass es sie gedruckter Form nie
gegeben hatte“ (5.301). Die teils ener-
vierende Selbstbezogenheit fithrt beim
Lesen also zugegebenermaflen genauso
zu unterhaltenden Momenten.

In seinem Buch zeichnet Herzog
ein Bild von sich als unangepasster
Auflenseiter — und dies mit einem
aus seinen Filmen bekannten Pathos.
Angesichts des Auftriebs der Psy-
choanalyse fillt etwa das umfassende
Verdikt: ,Ich halte das 20. Jahrhun-
dert in seiner Gesamtheit fiir einen
Fehler* (S.124). Wen solche apodik-
tischen Formulierungen nicht stéren,

der wird mit der Autobiografie seine
Freude haben.

Timo Rouget (Frankfurt am Main)



662

MEDIENwissenschaft 04/2024

Dale Jacobs (Hg.): Jeff Lemire: Conversations
Jackson: University Press of Mississippi 2022, 222 S.,

ISBN 9781496839107, USD 25,-

Der kanadische Comic-Autor und
Zeichner Jeff Lemire (*1976) zihlt mit
seinem vielseitigen, zwischen Genre-
Mainstream und sehr eigenstindigen
Erzihlungen balancierendem Werk
zu den interessantesten Comic-
Autoren derzeit. Wihrend er seine
frithen Comics, darunter die Mehr-
generationen-Familiengeschichte Essex
County (2008-20009) oder die tra-
gische Elternerzihlung 7he Underwa-
ter Welder (2012) selbst verfasste und
zugleich in seinem charakteristischen
Skizzen-Stil zeichnete, sind die fir
groflere Verlage entstandenen Arbeiten
der letzten Jahre in Zusammenarbeit
mit anderen Zeichnern entstanden —
darunter die postmodern-anspie-
lungsreiche Serie Black Hammer (seit
2016) oder die vielbeachtete Science-
Fiction-Serie Descender (2015-2018)
tber Kiinstliche Intelligenz. Seitdem
die dystopische Erzihlung Sweer Tooth
(2009-2021) auch als Netflixserie
adaptiert worden ist, wurde Lemire
auch iber die Grenzen der Comicge-
meinschaft hinaus bekannt.

2022 ist eine Sammlung von Inter-
views erschienen, die einen tieferen
Einblick in Lemires Werk erméglichen
mochte. Der von dem kanadischen
Literaturwissenschaftler Dale Jacobs
herausgegebene Band enthilt 29 kurze
Interviews mit Lemire und einigen
Kooperationspartnern, so etwa Andrea

Sorrentino (Gideon Falls [2018-2020]),
Dustin Nguyen (Descender, Ascender
[2019-2021]) und Phil Hester (Family
Tree [2019-2021]). Die Gespriche aus
den Jahren 2007 bis 2019 sind tber-
wiegend anlassbezogen zu den Publi-
kationsterminen einzelner Comics
beziehungsweise Comicserien gefithrt
worden und beschiftigen sich mit den
jeweiligen Produktionsbedingungen,
den individuellen Themen oder Lemi-
res genereller Arbeitsweise. Wie-
derkehrende Themen der Gespriche
sind Lemires Arbeit an prominenten
Superheldenserien beziehungsweise
Genre-Arbeiten fir grofle Verlage
einerseits sowie seine unabhingigen,
unter anderem via Crowdfunding
finanzierten Projekte andererseits, in
denen er groflere kreative Freiheiten
geniefit. Allmihlich aber sehe Lemire
diese Grenze zwischen den Welten
einer E- und U-Kultur verschwinden:
»Ihe walls are falling down“ (S.53).
Auch Lemires Titigkeit als Autor
und Zeichner zugleich beschiftigt
die Interviewpartner:innen regel-
mifig — dass die Serie 4.D. — After
Death (2016-2017) von Scott Snyder
eine besondere Stellung in seinem
Werk einnimmt, weil er darin nur als
Zeichner einer fremden Story gefihrt
wird (,,a unique collaboration [S.154]),
relativiert sich etwa im Interview mit

Joel T. Lewis von 2018, weil Lemire
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hier erklirt, dass das Szenario eben
auch eine Gemeinschaftsarbeit gewe-
sen sei.

Die Interviews sind nicht eigens fiir
diesen Band gefiihrt worden und sind
zum grofiten Teil frei online zuging-
lich (CBR, Multiversity Comics, The
Beat etc.), so dass man sich fragen
muss, welchen Wert eine Zusammen-
stellung in diesem Band haben kénnte.
Leider fehlt dieser Auswahl abgesehen
von einer kurzen allgemeinen Einlei-
tung jegliche Kommentierung der
Interviews, wie auch eine Begriindung
der willkiirlich erscheinenden Auswahl
ausbleibt. Auch treten die Interviews,
die eher die Funktion erweiterten Ver-
lagsmarketings erfillen, kaum in Dia-

log miteinander, wie dies etwa durch
die Kontrastierung widerspriichlicher
Standpunkte moglich gewesen wire.
»Jefl, congratulations on the book.
— Thank you“ (5.92). Was im Rah-
men eines Comicblogs funktionieren
mag, ist nicht unbedingt das, was die
Leser:innen eines Sammelbands mit
Interviews erwarten diirfen. Dass
der Band manche der in den Origi-
nalquellen farbigen Abbildungen in
Schwarzweif’ reproduziert, macht auf
einen weiteren Mangel aufmerksam, so
dass dieser Interviewband insgesamt
ausgesprochen verzichtbar ist.

Gerrit Lungershausen

(Hamburg-Harburg)
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