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WEIL FILM MEHR IST, ALS SICH
BERIESELN ZU LASSEN

Audiovisuelle Medien begleiten unseren Alltag. Schon im frihen Kindesalter
wird man sowohl direkt als auch indirekt mit ihnen konfrontiert. Das Vermégen,
Filme sinnverstehend aufzunehmen, ist daher eine wichtige Kulturtechnik der
modernen Gesellschaft. Dieses Vermodgen ist uns nicht angeboren, sondern
muss erst erlernt werden. Folglich sind Filme nicht nur eine Ware, welche kon-
sumiert wird, sondern vielmehr ein Element einer Kultur, das der*die Zuschau-
er*in aktiv verarbeitet.

Diese aktive Verarbeitung besteht in teilbewussten kognitiven und emotionalen
Prozessen, die wéhrend und nach dem Filmerlebnis stattfinden und die auch
unsere Wahrnehmung der Welt nachhaltig beeinflussen. Deswegen ist gera-
de bei Kindern und Jugendlichen eine bewusste Auseinandersetzung mit den
Medienprodukten, in diesem Falle Kurzfilmen, die Uber das pure Filmerleben
hinausgeht, von groBer Bedeutung.

Die Kurzfilmprogramme des diesjahrigen Mo&Friese KinderKurzFilmFesti-
vals Hamburg er6ffnen den jungen Betrachter*innen einen Blick auf
unterschiedliche Kulturkreise und/oder zeigen neue Facetten der eigenen Kul-
tur. In den zwolf Kurzfilmprogrammen finden sich 82 Filme aus 33 Landern,
die speziell und mit Bedacht fiir die Zielgruppe der Kinder ausgewahlt wurden.
Die internationale Filmauswahl spiegelt die Multikulturalitat der Welt wider und
lasst unsere jungen Kinobesucher*innen in spannende, neue Sphéaren eintau-
chen. Die internationalen Kurzfilme helfen verstehen, werfen Fragen auf und
regen so zum Nachdenken und zur Auseinandersetzung mit fremder und eige-
ner Kultur an.

Die Kurzfilme zeichnen sich jedoch nicht nur durch ihre inhaltliche Vielfalt aus,
sondern auch durch die verschiedenen Produktionsarten. So finden sich neben
populéareren Formen wie dem fiktionalen (Kurz-)Spielfilm und dem Animations-
film auch Dokumentar- und Experimentalfilme in unseren Programmen. Durch
die Bandbreite an unterschiedlichen Filmgattungen wird ein kreativer Umgang
mit dem visuellen Medium angeregt und dem jungen Publikum gezeigt, wie
groB und bunt die Filmlandschaft eigentlich sein kann.

Kurzfilme stellen zudem eine Uberaus geeignete Form dar, in kurzer Zeit Einbli-
cke in unterschiedliche Erzahlungen und Geschichten zu geben. Die Konzent-
ration der jungen Zuschauer*innen wird folglich nicht tiberbeansprucht. Durch



die altersgerechte Moderation und die teilweise anwesenden Filmemacher*in-
nen bei der Vorfihrung wird eine weitere Verstandnisebene in Bezug auf Film
und Filmproduktion geschaffen. Die jungen Zuschauer*innen kénnen so einen
Film mit seinem Schaffensprozess und seinen Besonderheiten verbinden.

Das Mo&Friese KinderKurzFilmFestival fordert einen reflexiven Umgang mit
dem Medium Film, der gleichzeitig SpaB macht und die jungen Betrachterin-
nen dazu auffordert, die audiovisuellen Eindricke nicht nur auf sich einstrdmen
zu lassen, sondern bewusst zu reflektieren und in das eigene Weltverstandnis
mit aufzunehmen.

Wir wiinschen Ihnen und den Kindern ein spannendes, anregendes und unter-

haltsames KinderKurzFilmFestival und viel Freude bei der Vor- und Nachberei-
tung.

lhr Mo&Friese Team



FREISTIL 1

empfohlen ab 14 Jahren
Gesamtlange 71 Min.

1. Train Robbers (Togrovere)
Norwegen 2019 | Martin A. Walther
Dokumentarfilm | 20 Min.

Themen
Jugendkriminalitat, Vernachlassigung, soziale Integration, Grenzen austesten,
Padophilie, Rechtsstaat, Entwicklungspsychologie, Moral, Schuld

Inhalt

Eine Coming-of-Age-Dokumentation tber eine Gruppe von Jungs, die im Nor-
wegen der 1990er mehrere Zlige ausrauben. Eine Retrospektive Uber Kids, die
nicht ins System passen und auf sich allein gestellt sind.

Gattung: Dokumentarfilm

Dokumentarfilme zeigen uns einen Ausschnitt der Realitat. Sie kdnnen diese
nie ganz abbilden und streben dies in der Regel auch nicht an. Meistens wol-
len uns Regisseur*innen mit ihren Filmen Uber die filmische Vermittlung etwas



zeigen, das wir mit dem bloBen Auge alleine so nicht gesehen hatten. Im Fall
von TRAIN ROBBERS ist dies eine neue Perspektive auf die Vergangenheit
einer kriminellen Jungs-Bande. Filmisch erzahlt werden Ereignisse aus dem
Jahr 1993, damals hat jedoch niemand die Raubziige der Teenager gefilmt.
Der Regisseur hat aber die inzwischen erwachsenen Protagonisten aufgesucht
und interviewt und diese Gesprache als dokumentarischen Ton im Film ver-
wendet. Damit wir uns beim Zuhéren leichter in die erzahlte Zeit wahrend ihrer
Jugend hineinversetzen kénnen, wurden die Szenen mit Schauspielern heute
moglichst realistisch nachgedreht.

Diskussion:

e Kann ein Film mit Schauspielern tiberhaupt als Dokumentarfilm bezeichnet
werden? Lassen Sie die Schiler‘innen Pro- und Kontra-Argumente dafir
finden, um zu diskutieren, was Objektivitat fur sie ausmacht und inwiefern
diese im Film Uberhaupt gegeben sein kann.

e Wenn Dokumentarfilme aus der Vergangenheit erzéhlen: Werden Szenen
immer nachgestellt oder welche anderen Gestaltungsmaoglichkeiten sind
den Schilerinnen aus Dokumentarfilmen bekannt? (z.B. Archiv-Videos,
Fotos, Zeitzeugen-Interview, symbolische Szenen, Animationen)?

Fokus Kamera: Authentizitat imitieren

Wenn wir uns vorstellen, die dokumentarische Videokamera ware tatsdchlich
bei den Raubzligen der Jugendlichen dabei gewesen, dann hatte damals be-
stimmt niemand die Kamera in Ruhe auf einem Stativ platziert. Entsprechend
mimt auch das Kamerateam in den durch Schauspieler nachgestellten und ent-
sprechend bewusst inszenierten Szenen eine verwackelte, actionreiche und
spontan anmutende Kamerafiihrung aus der Hand nach. Bei den visuellen Vor-
Uberlegungen des Filmemachers ging es also weniger darum, mdglichst &sthe-
tische Bilder zu produzieren, sondern vor allem darum, das Publikum wie mit
einer Zeitmaschine in das Geschehen eintauchen und die Gestaltungshoheit
der Filmproduktion vergessen zu lassen. Daflir rennt nicht nur das Kamera-
team mal wackelig mit den Schauspielern mit, sondern auch die Technik selbst
entstammt der erzahlten Zeit: Die Aufnahmen der originalen VHS-Videokamera
sind deutlich schlechter aufgel6st als wir es vom heutigen Film-Standard ken-



nen, das Bildformat ist noch 4:3, statt dem heute im TV oder Kino ublichen
Breitbild, und sogar die fur die 90er Jahre typische Datumseinblendung auf
dem Videomaterial ist zwischendurch zu sehen.

Wie die Kameraausstattung, so stammt auch ein GroBteil der sonstigen Requi-
siten aus dem Privatfundus des Filmteams. Der Regisseur Martin A. Walther ist
nur wenige Jahre junger als die Protagonisten seines Films und in derselben
Kleinstadt aufgewachsen.

e Was ware filmisch anders, wenn das Erzahlte heute spielen wirde und
warum? Inwiefern gébe es eventuell doch ,echtes” dokumentarisches
Material von den Raubziigen und wie bewerten die Schilerinnen dies?
(z.B. Handy- und Uberwachungsvideos, Internet-Veréffentlichungen, Poli-
zei-Twitter, schnellere TV-Berichterstattung vor Ort) Was wére sonst even-
tuell inhaltlich oder &sthetisch heute anders?

e Gelingt es dem Filmemacher, das Publikum in eine andere Zeit zu verset-
zen oder fallt den Schuler‘innen an einigen Stellen auf, dass die Szenen
in der Gegenwart nachgestellt wurden? Konnen sie asthetische Merkmale
der 1990er-Jahre benennen, obwohl sie selbst nicht in der Zeit aufgewach-
sen sind? Inwiefern ist die zeitliche und geografische Verortung der Ge-
schehnisse Uberhaupt relevant — kénnte der Film inhaltlich nicht auch 2019
nahe Hamburg spielen?

e Selbstversuch: Lassen Sie die Schiler*innen selbst zum Beispiel mit dem
Handy eine beliebige Alltagsszene filmisch dokumentieren. Diskutieren Sie
im Anschluss mit ihnen die gewahlten Kameraeinstellungen. Wahrschein-
lich werden die Schiler*innen hauptséachlich totale Einstellungen wahlen,
die einen raumlichen Uberblick verschaffen und auch unvorhergesehene
Bewegungen abbilden. Nahaufnahmen von Handen und Gesichtern dage-
gen sind eher dann gut einzufangen, wenn das Kamerateam geubt ist und
zudem die nachsten Handlungsschritte erahnen und sich entsprechend
positionieren kann. Finden die Schuler*innen in diesem Dokumentarfilm
Hinweise darauf, dass Kamerateam und Schauspieler gezielte Anweisun-
gen erhalten haben, um zum Beispiel auch nahe, emotionale Gesichts-
ausdriicke einzufangen? Kennen sie solche Gestaltungsmittel auch aus
anderen Dokumentarfiimen und was meinen sie, welche Voraussetzungen



daflir beim Drehprozess herrschen missen? (z.B. viel Drehzeit, die das
Kamerateam mit den Protagonisten verbringt, Nahe und Vertrauen, die
zwischen Protagonisten und Kamerateam entstehen und die Kamera fir
sie unsichtbar werden lassen, bewusster Fokus auf Gesichter und Emotio-
nen, statt auf Handlungen und Bewegung, grobe Vorplanung der nachsten
Ereignisse)

Fokus Gestaltungsmittel: Montage

Totale Objektivitat im Film gibt es nicht. Jeder Schnitt ist eine Auswahl und
damit eine gestaltende Entscheidung durch das Filmteam. Selbst das mehr-
stlindige Abfilmen und ungekirzte Veroffentlichen einer Szene wiirde nicht
deren ganze Realitat abbilden, sondern immer noch nur den gewahlten Kame-
raausschnitt und -winkel. Entsprechend stellt sich auch oder gerade im Doku-
mentarfilm die Frage: Welche Realitat soll mit der Montage von Bild und Ton
erschaffen werden?

In TRAIN ROBBERS ist zunéachst besonders, dass der GroBteil des Tons aus
Interviews mit den Protagonisten stammt, die erzéhlenden Bildszenen dazu je-
doch nachgestellt wurden. Wahrend die Interviewpartner inzwischen weit Gber
30 Jahre alt sind, erz&hlt der Film Ereignisse von 11-15-Jahrigen.

¢ Inwiefern fallt es den Schiler*innen leicht, die Stimmen und Bilder inhaltlich
zusammenzubringen, obwohl sie vom Alter her offensichtlich nicht zusam-
menpassen und wir die interviewten Erwachsenen auch nie im Original zu
sehen bekommen? Woher kénnte zudem das Vertrauen in den Filmema-
cher stammen, dass wir Bild und Ton nicht als geféalscht annehmen?

In vielen Szenen von TRAIN ROBBERS werden zudem Gestaltungsmittel der
Postproduktion eingesetzt, die unsere Aufmerksamkeit lenken und Stimmung
erzeugen. So werden die Protagonisten teils in Slow-Motion portratiert oder
Szenen mit Musik und Sounds unterlegt (z.B. auf der Polizeiwache, beim Durch-
drehen lassen der Autoreifen). Diverse Ereignisse werden mit Hintergrund-Beat
in hohem Tempo einander gereiht und lassen die hohe Dichte grenzenaustes-
tender Aktivitaten der Jugendlichen ebenso erahnen wie deren Beliebigkeit und
zeitliches Uberdauern.



Gestalterisch interessant ist zudem der Anfang des Films: Zunachst sehen wir
nur einen hellen Punkt auf Schwarz, der langsam naher zu kommen scheint.
Wir ahnen, dass es das Licht am Ende eines Zugtunnels darstellen kénnte,
wir also die Perspektive der Protagonisten einnehmen und ein Zusammenprall
nicht ausgeschlossen ist. Obwohl die Einstiegsszene selbst ganz wenig er-
zahlt, erzeugt sie eine angespannte Stimmung und steht zudem in starkem
Kontrast zu der anschlieBenden und in diesem Film eher spérlich vertretenen
weiten Landschaftsaufnahme eines Campervans. Die Gegentberstellung von
Subijektivitat und Objektivitat, von Spannung und Lieblichkeit sowie von Tempo
und potenzieller Langeweile kdnnen als audiovisuelle Einflihrung in die Filmthe-
men gelesen werden. Sie bereitet zudem den Weg flir die ersten Interviewpas-
sagen, in denen ausnahmsweise sogar die Nachfrage des Interviewfihrenden
noch ungeschnitten zu héren ist und eine distanzierte Publikumshaltung zum
Erz&hlten ermdglicht.

Fokus: Intention und Perspektive

Der Filmemacher ist im selben Ort aufgewachsen wie die Protagonisten und
nur wenige Jahre jinger. Die kriminellen Streifztige der Bande waren ihm schon
damals nicht nur bekannt, sondern unheimlich. Viele Jahre spéter trifft er die
ehemaligen Jungkriminellen nun zu einem Interview wieder, bei dem sie sich
vermutlich erstmals auf professioneller Augenhéhe begegnen kdnnen.

e Was vermuten die Schuler*innen, hat den Filmemacher dazu bewogen,
personlich mit den inzwischen erwachsenen Protagonisten sprechen zu
wollen, obwohl er wahrscheinlich auch Zeitungsberichte und Gerichtsak-
ten hatte zurate ziehen kénnen?

e Warum hat er sich wohl dafiir entschieden, die Interviewpassagen im Ori-
ginal zu verwenden und sie nicht von jugendlichen Sprechern oder im Dia-
log der Schauspieler authentisch nachstellen zu lassen, wie die Bildszenen
auch?

Ein mdglicher Grund dafur, die dokumentarischen Aussagen der Erwachse-
nen zu verwenden, kdnnte sein, dass dies automatisch eine Reflexion bewirkt.
Teilweise ordnen die Protagonisten die Ereignisse und Gefuhle ihrer Jugend



bereits selbst in einen gréBeren Erklarungskontext ein, teilweise kdnnen sie

jedoch noch lebhaft jedes Detail nacherzdhlen und sich sofort in die dama-

lige Zeit zurlickversetzen. Dies kann auch in den Zuschauer*innen die Frage
anregen, inwiefern die Protagonisten ihr eigenes Verhalten bereuen, wem sie
rickblickend die Verantwortung daflir zuschreiben und nicht zuletzt, ob sie

Verstandnis fur ihr jugendliches Ich aufbringen - wahrscheinlich empathischer

als die diversen autoritaren Instanzen, mit denen sie es schon zu tun hatten.

Eine sich aufdrdngende Frage, die der Film jedoch nicht explizit stellt und nur

andeutend beantwortet, ist die, was heute aus den Protagonisten geworden

ist. Es klingt an, dass sie noch weitere kriminelle Erfahrungen gemacht und

Haftstrafen abgesessen haben. Die kriminellen Ereignisse werden jedoch we-

der verherrlicht nacherzahlt, noch mahnend zur Abschreckung kontextualisiert.

Vielmehr bietet es sich an, mit den Schiler*innen im Anschluss noch einmal

gemeinsam die Eindriicke einzuordnen:

¢ Inwiefern wirde es noch eine Bewertung durch Dritte brauchen (es kom-
men ja nur die Protagonisten selbst zu Wort), um sich eine eigene Meinung
zum Dargestellten bilden zu kénnen?

e Diskussion/Selbstversuch: Da jede*r Schuiler*in wahrscheinlich eine unter-
schiedliche Haltung zu den Ereignissen entwickelt — die einen kntipfen eher
an die Emotionen und Motive der Protagonisten an, andere grenzen sich
von dem moralisch fragwurdigen Verhalten ab — bietet es sich an, eine
Gerichtsverhandlung oder Schulintervention mit verschiedenen Rollen zu
inszenieren. Wie wirden Eltern, Anwalt*innen, Psycholog*innen, Gescha-
digte, Nachbar*innen, Politiker*innen, Klassenkamerad*innen darin zu Wort
kommen und welche Konsequenzen wiirden sie vorschlagen?

Thema: soziale Integration und Vernachlassigung

Die dargestellten Grenzuberschreitungen erscheinen fir das junge Alter der
Protagonisten (11-15 Jahre) recht massiv, noch dazu, wo sie ihnen dabei sehr
bewusst waren. Die Interviewpassagen deuten jedoch mdégliche soziale Ursa-
chen fir das problematische Verhalten der Kinder an, Gber die die Schiler*in-
nen auch mit harmloseren Beispielen diskutieren kénnen. Die Protagonisten
berichten von einer allgemeinen Langeweile und Angebotsarmut in ihrer Hei-
mat, aber auch davon, von den Eltern sich selbst Uberlassen worden zu sein



und wenig Grenzen aufgezeigt bekommen zu haben. Sie erzahlen, dass sie in
einen desintegrierenden Teufelskreis gerutscht seien, der ihnen den Zugang zu
typischen Aktivitaten mit Gleichaltrigen, wie FuBball spielen, verwehrt und sie
stattdessen Zugehdérigkeit bei den erwachsenen Kriminellen habe suchen las-
sen. Schuld und Ursachen beziehungsweise gesellschaftliche Verantwortung
und Sinnhaftigkeit von Grenzen und Strafen sind Fragen, die durch den Film
angerissen werden, und die in der Vor- und Nachbereitung des Kinobesuchs
fruchtbar im Klassenrat weiterdiskutiert und méglicherweise mit eigenen Beob-
achtungen empathisch reflektiert werden kénnen. Eine Intention des Filmema-
chers ist es zudem, mit seinem Filmbeispiel Gesprache dartiber anzuregen, wie
sozialem Ausschluss vorgebeugt werden kann.

2. Tattoo
Iran 2019 | Fahrhad Delarem
Kurzspielfilm | 15 Min.

Themen
Macht, gesellschaftliche Zwéange, Freiheit, Widerstand, Menschenrechte, Ge-
rechtigkeit

117101

Inhalt

Ein Tattoo Uber einer Narbe wird einer jungen lIranerin zum Verh&ngnis. Bei
einer Routineuntersuchung denken die Beamt*innen plétzlich, einen beunruhi-
genden psychischen Zustand aufdecken zu missen.



Fokus Kamera: Unausweichliche Beobachtung

Eine Frau geht zu einer Untersuchung und wird von dort aus zu zwei weiteren
Untersuchungen geschickt. Das Kinopublikum schaut ihr dabei zu, das Setting
ist schlicht wie bei einem Kammerspiel und entsprechend repetitiv. Die Form
lenkt also geschickt unsere Aufmerksamkeit auf den Inhalt: einzelne Gesichts-
regungen erhalten Bedeutung, Worte hallen nach und Perspektiven werden
hinterfragt. Wer beobachtet hier eigentlich wen? Ist tatsachlich die Protago-
nistin auch flir die Zuschauer*innen das interessanteste ,,Beobachtungs-Sub-
jekt“?

Die Kamera ist ruhig und verweilt lange in bewusst gewéhlten Einstellungen.
Meist steht sie frontal zur Protagonistin, in der Perspektive der Befragenden
platziert. Die direkte Konfrontation scheint unausweichlich, ein beklemmendes
Gefuhl Ubertragt sich dabei von der Protagonistin auf die Zuschauer*innen.
Obwohl verschiedene, auch distanzierte Kameraeinstellungen gewéahlt werden,
fuhlt es sich zunehmend an, als wiirde man der Protagonistin zu nahe treten
und in ihren Gesichtsregungen unerlaubt ihr Innerstes lesen wollen. Nur ver-
einzelt folgt die Montage dem Prinzip Schuss-Gegenschuss, oftmals bleibt die
Kamera einfach auf die Protagonistin gerichtet, und wir héren die Reaktion aus
dem Off bzw. lesen deren Bedeutung in ihrem Gesicht ab. Wenn dann doch
der Gegenschuss zu ihrem Gegenuber folgt, fAngt dieser meist deren ebenso
eindringliches Starren ein wie das durch die frontale Kamera bereits wahrge-
nommene.

In totalen Einstellungen begrenzen Turen und Vorhange, die geschlossen wer-
den, mehrfach die Sicht auf das Geschehen. Der analytische Bildaufbau, die
kihle Lichtstimmung, der Verzicht auf emotionalisierende Musik und das repe-
titive Setting verstarken den beklemmenden Gesamteindruck. Auf audiovisuel-
ler Ebene transportiert sich so das Gefiihl, etwas sei unverhofft nicht zugang-
lich und unmenschlich, es gibt keinen Raum fir Entspannung. Entgegen den
Genre-Konventionen im Horror braucht es hier keine dunklen, unheimlichen
Lichtverhéltnisse, keine dramatische Musik und Unheil ankiindigenden, dem
Bild vorweg eilenden Sounds, um eine angespannte Erwartungshaltung Uber
die Filmzeit aufzubauen.

Anschaulich ist zudem die letzte Kamerafahrt, die das Gesicht der Protagonis-
tin zeigt und ein Schwindelgefiihl erzeugt: Wéahrend die Kamera am Set nach



hinten fahrt, zoomt das Objektiv gleichzeitig heran. Das Subjekt, hier die Pro-
tagonistin, verandert im Bild also nicht seine GréBe, aber die Umgebung und
Perspektive andert sich. Dieses Gestaltungsmittel ist als ,Vertigo-Effekt” mit
Hitchcocks Klassiker bekannt geworden: https://www.movie-college.de/film-
schule/filmtrick/vertigo-effekt

Fokus Gattung: Kurzspielfilm
Die klare Beobachterrolle der Kamera und die reduzierte audiovisuelle Ge-
staltung ahnelt der Anmutung eines Dokumentarfilms. Aber ware es mdglich
gewesen, diese Vorkommnisse tatsachlich dokumentarisch einzufangen? Wie
aus dem iranischen Alltag gegriffen, wirken sie auf die Zuschauenden zumin-
dest. Gerade deshalb drangt es sich auf, mit den Schilerinnen die Méglich-
keiten des Dokumentar- und Kurzspielfilms einander gegenuber zu stellen und
die bloBe Anwesenheit der Kamera als weitere Protagonistin im Geschehen zu
hinterfragen. Selbst wenn ein*e Dokumentarfilmer*in schon geahnt hatte, dass
sich bei der Untersuchung ein Konflikt zuspitzen wiirde und selbst wenn eine
Dokumentarkamera bei genau dieser Untersuchung erlaubt gewesen ware,
dann ware es doch sehr unwahrscheinlich, dass sich die Ereignisse genauso
beklemmend verdichtet hatten, wie sie es in diesem Film tun. Um all die Fein-
heiten der Situationen zu transportieren, bietet sich also eine filmische Aufbe-
reitung als Kurzspielfilm mit Schauspieler‘innen und Drehbuch an. Durch die
fiktive Inszenierung, auch durch den gezielten Einsatz audiovisueller Gestal-
tungsmittel sowie Tempo und Rhythmus, schaffen die Filmemacher*innen also
fur diese Geschichte mdglicherweise sogar mehr Authentizitat und Méglichkei-
ten zur Perspektivenibernahme.
¢ Welche Situationen aus dem eigenen Umfeld fallen den Schiiler*innen ein,
die sich dokumentarisch gut einfangen lassen und gerade dadurch beson-
ders stark wirken, weil Zuschauende wissen, dass es sich genau so ereig-
net hat? Welche eigenen Ideen haben sie dagegen flr Situationen, die sie
zwar schon selbst erlebt haben, aber eher fiktiv inszenieren wirden?
e Welchen Unterschied macht es, wenn Spielfilme mit einem Hinweis begin-
nen oder enden, die Erzéhlung beruhe auf realen Ereignissen?



Fokus Thema: Freiheiten im Iran

Dass der Film ganz offensichtlich im Hier und Jetzt des Iran spielt, ist fur die

Zuschauenden nicht unbedeutend. Wir wirden den Abspann mit einem an-

deren Geflhl lesen, wenn wir die Ereignisse historisch im mittleren 20. Jahr-

hundert in Deutschland verorten wiirden oder aber das Setting unsere eige-
nen Rassismus-Erfahrungen aktivieren wirde. Unsere durch Nachrichten und

Medien im Allgemeinen vermittelten Vorstellungen vom heutigen Iran dagegen

werden in diesem Film mdglicherweise einerseits bedient und andererseits ak-

tualisiert: Was wissen wir eigentlich dartiber, ob Tattoos im Iran legal sind?

Welche Rechte haben iranische Frauen im StraBenverkehr und seit wann? Wie

viel Rechtsstaatlichkeit herrscht bei behérdlichen Untersuchungen und wie re-

gelmaBig kommt es dabei zu Vermischungen mit kulturellen, religidsen Inter-
essen? Unsere spontanen Antworten darauf zeugen eventuell von Halbwissen

Uber verschiedene Lander im Nahen Osten, die wir der Einfachheit halber gern

Uber einen Kamm scheren. Wenn wir uns jedoch analog dazu die geografische

und kulturelle Nahe zum Beispiel zwischen Deutschland, dem Baltikum, Russ-

land und Ungarn anschauen und Gemeinsamkeiten und Unterschiede suchen,
stellen wir fest, dass sich eine spezifische Auseinandersetzung mit den Gege-
benheiten des jeweiligen Landes lohnt.

Die erzahlten Ereignisse in TATTOO sind leicht nachzuvollziehen, obwohl sie

nicht unseren eigenen Alltagserfahrungen entsprechen. Wahrend wir also

ein Beispiel fur kulturell andere Ablaufe in iranischen Behérden beobachten,
zeichnet sich auch ein Bild aktueller Machtverhaltnisse: Mehr noch als ein Un-
gleichgewicht der Macht von Frauen und Ménnern wird das Ausnutzen von

Autoritat deutlich. Zudem agiert die Protagonistin nicht passiv, sondern leistet

bedingt Widerstand und ist sich ihrer Rechte durchaus bewusst. Ebenso be-

wusst scheint ihr jedoch auch deren Fragilitat angesichts willkirlicher Rechts-
auslegung zu sein, und sie wagt die Art ihres Auftretens offensichtlich zwischen
verschiedenen Interessen ab.

e Wie interpretieren die Schuler*innen das Ende des Films, und was vermu-
ten sie, wie die Szene weitergeht? Wie reflektieren sie dabei ihr eigenes
Bild von Machtsituationen wie diesen?

e Wie lasst sich ein realistisches Bild von gesellschaftlichen Verhéltnissen im
eigenen Land sowie in anderen Kulturen zeichnen? Welche und wie viele



Quellen wiirden die Schiler*innen dafir heranziehen?
Als Inspiration fur weiterfiihrende Gesprache und Recherchen hier noch zwei
thematische Ausschnitte aus Internetartikeln:
~Auch in anderen Teilen der Welt [als Saudi-Arabien] wird es nicht gern gese-
hen, wenn Madchen und Frauen selbst mit einem Fahrrad oder Auto fahren.
Dazu gehoéren Afghanistan und der Iran. Es sei anst6Big, heiBt es, die Manner in
der Offentlichkeit kdnnten sich daran stéren. In Kabul gibt es jedoch viele Frau-
en, die einen Fuhrerschein machen, um sich vor Beldstigungen im 6ffentlichen
Nahverkehr zu schitzen - eine Begrindung, die nach und nach auch von den
Mannern akzeptiert wird.*
http://www.ard.de/home/wissen/Galerie___Frauen_muessen_draussen_blei-
ben/4307796/index.html

»1attoo artists are regularly arrested in Iran and sentenced to fines, lashes or
even imprisonment. While there is no specific law against tattoos and they
are not strictly forbidden in Shia Islam, the authorities strongly reject them as
a western phenomenon harmful to Iranian values. In some public places, like
swimming pools, there are signs warning that tattooed people are not wel-
come. When criminals are arrested, newspapers invariably publish photos of
their body art to convey the message that tattoos and crime go hand in hand.
Football players with tattooed arms have been forced to wear long sleeves.
Yet body art is immensely popular among young people in Tehran. Among
the clientele of the trendy cafes in the city centre are many people with visible
tattoos.*
https://www.theguardian.com/cities/2019/feb/04/a-silent-act-of-resistance-
the-hidden-tattoo-studios-of-tehran



3. Der Sommer und alles andere (L’été et tout le reste)
Niederlande 2018 | Sven Bresser
Kurzspielfilm | 17°57 Min.

Themen
Heimat, Coming-of-age, Aufbruch, Verwurzelung, Tradition, firr sich einstehen
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Inhalt

Wenn am Ende des Sommers die letzten Fahren mit den Tourist*innen ablegen
und damit auch die meisten von Marc-Antoines Freund*innen fortziehen, blei-
ben er und sein Freund Mickael auf der leeren Insel zurlick.

Fokus Kamera: Ruhe erzahlen

Wenn der Sommer leise wird, die letzten Tourist*innen Korsika verlassen und
unter den Einheimischen léndliche Gemachlichkeit einkehrt, dann holt ein*e
Filmemacher*in konsequenterweise sein/ihr Stativ raus und fangt das Gesche-
hen auf eine Weise bildlich ein, die genau das erzahlt. Wahrend die Kamera-
und Montagearbeit im Kurzspielfilm YULIA & JULIET Nahe, Impulsivitat und
einen explizit benannten Konflikt zwischen den Protagonistinnen herausarbei-
tet, leistet DER SOMMER UND ALLES ANDERE das Gleiche, nur mit einem
anderen Vorzeichen.

Die Szenen sind in weiten Totalen eingerichtet und stehen mehrere Sekunden
lang, ohne sich von Handlung treiben zu lassen. Die Zuschauer*innen bekom-
men Gelegenheit, die Stimmung auf sich wirken zu lassen und sich Gedanken



dariiber zu machen, was in den Protagonist*innen vor sich gehen kénnte. As-
thetischer Bildaufbau und harmonischer Einsatz von Farbe machen die gesetz-
ten Szenen sympathisch: Eigentlich ganz gemdtlich, dieses fréhliche Hecke
schneiden zum Saisonende. Der Filmemacher wei3, wovon er in Bild und Ton
erzahlt: In seiner Jugend hat er seine GroBeltern Gber Jahre wahrend des Sai-
sonwechsels zum Ende des Sommers auf Korsika besucht.

Fokus Gestaltungsmittel: Angedeuteter Konflikt

Geschichten, noch dazu kurze, leben von Konflikten. Uber viele Minuten ver-
lauft DER SOMMER UND ALLES ANDERE also eigentlich viel zu friedlich. Die
Protagonisten tanzen beim Arbeiten, teilen Insider und Hobbys — es scheint,
als kdnnte alles so bleiben, wie es ist. Wird es aber nicht, denn die Protagonis-
ten sind dazu verabredet, die Heimatinsel zu verlassen, den vorausgezogenen
Freund*innen aufs Festland zu folgen und sich in einen wilderen Alltag der Ju-
gend zu stlrzen. Vorbereitungen daflir kbnnen die Zuschauer*innen allerdings
nicht beobachten und auch intensive Dialoge Uber die Beweggrtinde flir den
Aufbruch in die Fremde und das Zurucklassen des Vertrauten fehlen. Vielmehr
scheint die Frage nach dem Bleiben oder Gehen nur von auBen gestellt zu
werden: Der Freund, der ungeduldig nachfragt, warum die Fahrkarte noch nicht
langst gekauft ist, auf der einen Seite und die wiederkehrende Einladung zur
ortlichen Party auf der anderen Seite.

Wahrend wir einem ins Auto gereichten Handzettel im Detail zunachst eher
wenig Aufmerksamkeit schenken, deutet sich Uber die Wiederholung des auch
darauf eingefiihrten Party-Datums zunehmend etwas an, was der Protagonist
Mickael versucht, zu umschiffen: ein Konflikt. Statt konkret Geflihle und Ge-
danken der Protagonist*innen zu benennen, erzéhlt der Film tber gezielte Wie-
derholungen von Einstellungen die Vertrautheit und Herzlichkeit, die Mickael
offenbar mit seiner Heimat verbindet - zum Beispiel anhand des Fokus* auf das
an der Autoscheibe klebende Gummitier oder das Reifen durchdrehen lassen
mit Freunden. Auch in der Musik bildet die Wiederholung einen erzahlenden
Rahmen: Der Song, zu dem Mickael und die Café-Mitarbeiterin am Ende mitei-
nander tanzen, knlpft an die vertraute Leichtigkeit von den vorigen Sommerta-
gen mit dem besten Freund an.



Fokus Thema: Jahreszeiten des Aufbruchs

Ein zentrales Pubertatsthema, das Ausbrechen aus dem vertrauten Umfeld und
Finden eines eigenen ,Reviers", erzahlt DER SOMMER UND ALLES ANDERE
vor allem anhand von externalen Faktoren wie die Stimmungséanderung auf
einer Touristeninsel zum Ende der Saison oder die physische Distanz zwischen
Bekanntem und Abenteuer durch ein Meer. Diese Symbolik kénnte im Unter-
richt noch etwas weiter ausgebaut werden, um sie dann als Gesprachsanlass
fur die verschiedenen Facetten einer Person zu nutzen:

Welche Orte besuchen die Schiler‘innen nur zu bestimmten Tages-/Jah-
reszeiten und was fantasieren sie, wie sich dieser Ort zu den anderen Zeiten
verandern konnte (zum Beispiel Schulhof bei Nacht, Skipiste im Sommer,
Eisdiele im Herbst)? Wenn dieser Ort reden kénnte: Welche Geschichten
wurde er von den verschiedenen Zeiten erzdhlen und welche wére ihm die
angenehmste? Was bedeutet es fur ihn, dass nicht alle Menschen all seine
Facetten kennen?

Welche Vor- und Nachteile fallen den Schiler*innen flir den Protagonis-
ten Mickael ein, wenn er tatsachlich mit seinem Freund seine Heimatinsel
verlassen wirde? Inwiefern lasst sich objektiv entscheiden, was fir ihn die
richtige Entscheidung ist? Was vermuten sie, wie es ihm in den Tagen vor
der Abreise geht — inwiefern wiirde ihm selbst ein anderer, offensiverer
Umgang damit oder ein anderes Verhalten seiner Mitmenschen vielleicht
helfen?



4. Chwast

Polen 2018 | Adrianna Matwiejczuk
Animationsfilm | 4’10 Min.

Themen
Anderssein, Emotionsregulation, soziale Angste, Schutzmechanismen, Stig-
mata

Inhalt

Eine junge Frau hat neben ihrer Schiichternheit noch ein ganz anderes Prob-
lem. Ist ihr Kérper gestresst, bilden Pflanzen ein Schutzschild tber ihn. Helfen
sie ihr, zu ihrer inneren Sicherheit zu finden?

Gattung: Animationsfilme

Filme bestehen immer aus Einzelbildern, die sehr schnell (24 oder 25 Bilder
pro Sekunde) hintereinander abgespielt werden. Erst durch die Tragheit des
menschlichen Auges entsteht der Eindruck einer flieBenden Bewegung. Trick-
filme bzw. Animationsfiime wie CHWAST machen sich genau das zunutze. Da-
bei kénnen die Einzelbilder auf sehr unterschiedliche Arten produziert werden.
Frihere Trickfilme, wie zum Beispiel die Walt-Disney-Serien, wurden von einem
groBen Team per Hand gezeichnet. Diese Arbeit war sehr aufwendig, da jede
minimale Bewegung der Figuren auf ein Blatt gezeichnet und dann abfotogra-
fiert werden musste. Heute machen moderne Computerprogramme die Arbeit
einfacher. Trotzdem stecken hinter den meisten Animationsfilmen ein enormer



Zeitaufwand und vor allem sehr viel Geduld und Sorgfalt.
Animationsfilme bieten die Mdéglichkeit, Bilder fir etwas zu finden, was wir ei-
gentlich nicht sehen kénnen. Wahrend in Kurzspielfilmen zwar dank Computer-
technik auch getrickst werden kann und Autos fliegen oder Geister erscheinen,
ist in der Welt des Animationsfilms nicht nur wirklich alles mdglich, sondern
auch nahezu alles von den Zuschauer*innen akzeptiert. So eignen sich Anima-
tionsfilme, wie auch CHWAST, ganz besonders, um die intime, wohlmaglich ir-
rationale Wahrnehmung der Protagonistin zu bebildern und mihelos zwischen
subjektiver und objektiver Ansicht zu wechseln.

e Koénnen sich die Schilerinnen ebenso leicht mit Figuren identifizieren, die
animiert sind, wie mit Figuren, die in Kurzspielfilmen von Schauspieler*in-
nen dargestellt werden?

e Wenn die Schilerinnen selbst mit einem Animationsfilm etwas sichtbar
machen kénnten, was sonst nur unsichtbar in einem Kopf vor sich geht,
was ware es?

Gestaltungsmittel: Metapher

Auf der Party wachsen der Protagonistin mit zunehmendem inneren Stress
Zweige aus der Haut. Fir einen kurzen Moment Uberlegen die Zuschauer*in-
nen vielleicht: Ist das woértlich gemeint? Im Animationsfilm kénnen schlieB3lich
alle Regeln ausgehebelt werden. Ist die Protagonistin méglicherweise ver-
riickt, glaubt sie denn selbst, dass sie tatséchlich halb Mensch, halb Pflanze
sei? Oder benutzt die Filmemacherin die Pflanzen nur als Metapher, also als
ein Sinnbild, das fur uns leichter zu verstehen ist? Wie es sich anfiihlen mag,
wenn einem/einer selbst unverhofft in der Offentlichkeit Zweige aus den Armen
sprieBen wirden, kann sich jede’r in Sekundenschnelle vorstellen. Hatte die
Filmemacherin Adrianna Matwiejczuk stattdessen versucht, dieses Gefihl der
inneren Unruhe, der Hilflosigkeit und des Ausgesetzt- und Fremdbestimmts-
eins in sachlichen Worten, statt mit einem bildhaften Vergleich zu beschreiben,
wére das sicher schwieriger geworden. Metaphern bergen jedoch die Heraus-
forderung, dass sie flr Zuschauer*innen unterschiedlich leicht oder eindeutig
zu entschlisseln sind.

CHWAST benutzt Pflanzen als Metapher fiir die sozialen Angste und ange-
spannten Geflihle der Protagonistin. Auf Deutsch bedeutet der Titel etwa ,,Ge-



stripp, Dickicht* und deutet bereits darauf hin, dass das, was die Pflanzen in
diesem Film symbolisieren, typischerweise ungeliebt, lastig und eher schwer
zu durchschauen oder bandigen ist. Eine Metapher lebt zudem davon, wenn
sie konsequent und in sich schllssig aufgebaut wird. So sind die Pflanzen be-
reits ab der Titeleinblendung im Film kontinuierlich zu sehen. In ihrer eigenen
Wohnung ist die Protagonistin nur von Topfpflanzen und dem gerahmten Bild
eines Zweigs umgeben, also Pflanzen in handelbarer, eingegrenzter Lebens-
form. Das kann symbolisieren, dass die Pflanzen als Stellvertreterinnen flir die
sozialen Angste und angespannten Gefiihle der Protagonistin zwar auch zu-
hause Teil ihres Alltags sind, aber in einer Weise, in der sie Uber sie leichter
die Kontrolle behalten kann. Auf der Party dagegen verwandelt sich die Pro-
tagonistin selbst zunehmend in eine Pflanze, die Angste dominieren und von
ihrer menschlichen Individualitat bleibt weniger sichtbar. Das Eintauchen in die
Pflanzenwelt, wortlich dargestellt durch den groBen Zeh, den sie sowohl zu-
hause als auch auswaérts in die Blumenerde steckt, stellt fir die Protagonistin
jedoch auch einen Schutzraum da. Diese flir andere mdglicherweise absurde
Handlung ,erdet” sie. So Uberrollend, wie die Gefiihle und Zweige sie ereilen,
so vertraut scheint ihr dieser emotionale Ablauf aber auch geworden zu sein,
dass sie damit eine flr sie stabilisierende Umgangsweise gefunden hat. Mitten
in der Stresssituation kénnte sie selbst die sprieBenden Zweige als schiitzend
empfinden, da diese ihre entbléBte Haut vor Blicken bedecken und ihr einen
Anlass geben, sich in fur sie wohligere Verhaltensweisen zurtickzuziehen.

Thema: Soziale Angststérung

»Nach Schatzungen leiden zwischen zwei bis zehn Prozent der Bevélkerung
unter sozialen Angsten. Exakte Angaben sind schwierig, da sich soziale Pho-
bien in ihrem Schweregrad stark unterscheiden kénnen und insbesondere der
Ubergang von Schiichternheit zur sozialen Phobie schwer zu bestimmen ist.
Soziale Angst darf zudem nicht mit sozialen Defiziten verwechselt werden, ob-
wohl die soziale Phobie aus sozialen Defiziten entstehen kann (oder auch erst
zu diesen fuhren kann). [...]

Am haufigsten ist die allgemeine Sozialphobie vor den meisten Aktivitdten im
zwischenmenschlichen Bereich, wie an Partys oder Familienfesten teilzuneh-
men, anderen zu schreiben, neue Kontakte zu knipfen (insbesondere zu Men-



schen des begehrten Geschlechts) oder eine Unterhaltung mit dem Chef, den
Kollegen, den Nachbarn und selbst mit Nahestehenden zu fihren.” (Quelle:
Wikipedia)

Die Benutzung der Pflanzen-Metapher in CHWAST fiir eine psychische Abwei-
chung vom Durchschnitt, in diesem Fall die soziale Angststérung, darf nicht mit
der Darstellung einer psychischen Wahnvorstellung verwechselt werden. Um
den Abbau von Stigmata gegentber individuellen Unterschieden und psychi-
schen Krankheiten zu fordern, bietet es sich an, mit den Schilerinnen Symp-
tome und Verbreitungszahlen verschiedener Diagnosen zu recherchieren und
reflektieren.

e Konnen die Schiler*innen eine Situation beschreiben, in der sie selbst das
Geflhl hatten, dass andere sie kritisch anstarren? Wie wtirden sie ihr Inne-
res dabei verbildlichen?

e Was flr alternative Umgehensweisen mit der Situation fallen den Schi-
ler'innen ein? Was glauben sie, wiirde ihnen oder der Protagonistin in einer
Stresssituation helfen?

¢ Wie reagieren die anderen Figuren im Film darauf, als die Protagonistin ih-
ren Zeh in die Blumenerde steckt? Was glauben die Schiler*innen, warum
das so ist und inwiefern wiirden sie das dndern wollen?

Gestaltungsmittel: Reduktion und Ubertreibung

CHWAST benutzt Bilder, Farben und Sound reduziert. Jede Einstellung ist nur
in Abstufungen aus Grin und Grau sowie Schwarz und WeiB gehalten und
verfolgt damit einen sehr einheitlichen Stil. Mdglicherweise symbolisiert diese
Farbwahl auch die Alltagswahrnehmung der Protagonistin: Ohne die Pflanzen
und Angste herrscht eine neutrale, berechenbare Einténigkeit, in die die Pflan-
zen eine gewisse Akzentuierung, Lebendigkeit und vielleicht sogar beruhigen-
de Wirkung hineinbringen. Heraus sticht nur das Erréten der Wangen der Prot-
agonistin auf der Party, ein Wendepunkt des Films.

Der Ton erscheint comicartig. Das ruhige Hintergrundrauschen wird von kurz
auftretenden, kinstlichen Gerdauschen unterbrochen, die wie beim Anziehen
der Socke die gezeigte Handlung unterstreichen. Die Situation wirkt dadurch



noch etwas unwirklicher, jedes Ereignis wie auBerhalb von Zeit und Raum anei-
nander gereiht. Auf Musik wird zun&chst verzichtet, die die Szenen verbinden,
harmonisieren oder emotional verstarken kénnte. Erst nahe der Party setzt Mu-
sik ein. Sie wirkt treibend und bricht abrupt ab, als das Glas zu Boden fallt, um
einen unangenehmen, langgezogenen Ton folgen zu lassen. Auf Dialog wird
ebenfalls verzichtet, die Stimmen sind nur als unverstandliches Gemurmel an-

gedeutet.

Farb- und Soundeinsatz transportieren im Film oftmals ebenso die Stimmun-

gen wie die konkret dargestellte Handlung. Die Reduktion der Stilmittel kann

zudem auch als Symbol fiir das Bedurfnis der Protagonistin nach héchstens
mittlerer Reizintensitat gelesen werden.

¢ Inwiefern erscheint den Schuler*innen die Farb- und Soundwelt der Prota-
gonistin realistisch, inwiefern passend flir ihre Wahrnehmungsweise?

e Wie wirkt die Farb- und Sounddichte der realen Welt auf die Schiler*innen,
in welche Situationen oder an welchen Orten nehmen sie sie als berei-
chernd wabhr, in welchen als tberfordernd? Kennen sie Menschen, die sen-
sibler oder weniger sensibel auf Reize reagieren als sie selbst? Wie gehen
sie mit diesen Unterschieden um?

e Wenn sie ein Bild oder einen Film zu einem Geflihlszustand ihrer Wahl ge-
stalten sollten, aber darin nur drei Farben benutzen dirften, welche Farben
wdren die richtigen fir dieses Geflihl? Was ware die Grundfarbe, was die
Farbe fur Hervorhebungen?

Wahrend Stilmittel reduziert eingesetzt werden konnen, um einen Effekt zu er-
zielen, hat auch die Ubertreibung starke Wirkung. Dies wird besonders bei den
vervielfachten und monsterahnlichen Augenpaaren deutlich, die die Protago-
nistin plétzlich in den Gesichtern der anderen Partygasten entdeckt und die
sie alle unvermittelt anzustarren scheinen. Auch hier schafft die Animation ein
eingéangiges Bild fur die innere Wahrnehmung der Figur.



5. Yulia & Juliet
Niederlande 2017 | Zara Dwinger
Kurzspielfiim | 12 Min.

Themen
Liebe, Beziehung, Freiheit, Abhdngigkeit, gesellschaftliche Konventionen, Ju-
gendstrafe, Homosexualitat

Inhalt
Yulia und Juliet leben eine heimliche Liebe in einer Jugendvollzugsanstalt. Aber
Juliet wird bald entlassen. Was passiert dann mit Yulia?

Kultureller Bezug: Shakespeares Romeo und Julia

YULIA & JULIET - assoziieren die Schilerinnen schon beim Filmtitel die
Referenz auf William Shakespeares Drama? Wenn ja, welche wesentlichen
Story-Elemente fallen ihnen dazu ein? Zwar erzahlt der Film auch fir Schi-
lerinnen, die Shakespeares Original nicht kennen, eine eingangige, junge Lie-
besgeschichte in der Gegenwart, die Bezlige zur dramatischen Vorlage sind
jedoch offensichtlich: In eingeengten, sozial klar definierten Strukturen (hier:
in der Jugendvollzugsanstalt) lieben sich zwei junge Menschen umso leiden-
schaftlicher und verzweifelter, je ndher die drohende Trennung voneinander
rtckt (hier: Ende der Strafe). GroBer Herzschmerz scheint vorprogrammiert. Sie
kommunizieren heimlich durch aneinander grenzende Wande, rufen sich mit
einem verabredeten Vogellaut und knutschen intensiv, sobald sie sich unbe-



obachtet fiihlen. Als die Trennung ansteht, brechen die Geflihle aus, das Oh-
ne-einander-sein scheint unertraglich zu werden. Wahrend die eine schlieBlich
nicht naher definierte Tabletten unterm Bett hervorholt und in groBen Mengen
schluckt, bereitet die andere ihre komplizierte Riickkehr an den gemeinsamen
Ort vor. Ob sie sich rechtzeitig vor einer noch groBeren Tragddie wiedersehen,
bleibt offen.

Obwohl viele dramaturgische Stilmittel bekannt scheinen und die Referenzen
dem niederlandischen Kurzfilm fast ein wenig Kitsch verleihen kénnten, behalt
er durch seine radikale Verortung in der ungemutlichen Gegenwart der Jugend-
lichen, sein hohes Erzahltempo und die Verdichtung auf Emotionen eine be-
eindruckende Frische und Coolness. Uber allem steht zudem die mehrdeutige
Frage: ,Darf diese Liebe sein?*

Fokus: Ungewdhnliches Bildformat und Bildaufteilung
Der Film ist im Format 1,37:1 bzw. 4:3 gedreht. Bis in die Neunzigerjahre hi-
nein war das das gangige Fernsehformat (sieche TRAIN ROBBERS), und friihe
Kinofilme sind auch fast alle in diesem Format gedreht, das quadratischer ist
als das heute gangige Breitbildformat. Friher waren auch die Fernseher selbst
in diesem Format gebaut. Filme im Breitbildformat hatten oben und unten
schwarze Balken.
e Was denken die Schilersinnen, warum hat sich die Filmemacherin fiir die-
ses Format entschieden?
Wahrend der Filmemacher im Dokumentarfilm TRAIN ROBBERS mit der Wahl
des Bildformats einen Bezug zur erzahlten Zeit seines Films herstellt, hat diese
Entscheidung in YULIA & JULIET vermutlich eher asthetische Griinde. Denn
das quadratischere Format eignet sich sehr gut fir nahe Einstellungen von Ge-
sichtern, wohingegen sich mit dem breiten Format besser Landschaften und
Umgebungen abbilden lassen (siehe wiederum DER SOMMER UND ALLES
ANDERE). Auch wenn die soziale Umgebung und der Ort in YULIA & JULIET
eine wichtige Rolle spielen, stehen im Mittelpunkt des Bildes und der Geschich-
te doch immer die beiden Figuren.
Auch bei der Einrichtung des Bildes innerhalb des Kameraausschnitts bedie-
nen sich Filmemacher*innen in der Regel gestalterischen Konventionen und



machen sich die Sehgewohnheiten des Publikums zunutze. So sind Interviews
wie Landschaftsaufnahmen in der Regel im goldenen Schnitt eingerichtet, der
die Aufmerksamkeit der Zuschauenden auf wesentliche Bildelemente wie die
Augen der/des Protagonist*in lenkt, oder der Kopfraum zum oberen Bildrand
wird so gewahlt, dass die Bildinformationen harmonisch verteilt wirken. Mit
diesen Konventionen wird in YULIA & JULIET regelmaBig gebrochen. In einer
offenbar familientherapeutischen Gesprachsszene mit Yulia und ihrer Mutter
wird zwar Yulias Reaktion typischerweise in einer Naheinstellung gezeigt, aber
Yulia scheint dabei stets etwas aus dem Bild gertickt bzw. mit zu wenig Entfal-
tungsraum in die Ecke gedrangt. Die &sthetische Form erzahlt hier also mdg-
licherweise das Innenleben der Protagonistin mit und vermittelt den Zuschau-
enden unterschwellig ein gewisses Unbehagen und eine Desorientierung in der
Szene, die zu deren Inhalt passen.

Selbstversuch

Die Jugendlichen kénnen sich selbst einen Bildausschnitt in Format 1,37:1 und
im heute gangigere 16:9-Format basteln und damit die Welt betrachten. Wel-
che Motive eignen sich fur welches Bildformat? Warum wird die Durchsetzung
des 16:9-Format immer wieder auf den Erfolg von Westernfilmen zuriickge-
fuhrt? Kénnte das etwas mit der Landschaft zu tun haben, in der Western oft
spielen?

Welches Bildformat ist an ihrem Handy an der Fotokamera voreingestellt?
Lasst es sich umstellen? Welches Format geféllt den Schulerinnen besser?
Und welche anderen, dsthetischen Besonderheiten wirden sie dagegen dem
reinen quadratischen Bildformat, das in den sozialen Netzwerken gangig ist,
zuschreiben? Sind ihnen zudem schon Konventionen zur Bildaufteilung wie der
goldene Schnitt in TV, Kino und Internet aufgefallen?

Fokus Gestaltungsmittel: Filmende

Wahrend dieser Kurzfilm wenig mit Musik arbeitet, sondern die emotionale
Dichte des Films bereits tber den Originalton und die Nahe zu den Protago-
nistinnen entsteht, fallt umso mehr die Asthetik der Montage zum Filmende
hin auf. Wie Yulia ihren Tablettenvorrat schluckt und Juliet offenbar zeitgleich
eine Inhaftierung zur Wiedervereinigung der beiden Liebenden inszeniert, wird



parallel geschnitten und mit einer romantisierenden Musik zu einer Einheit ver-

bunden.

Zudem zieht sich die Farbe Rosa bereits als Gestaltungsmittel durch den Film

(Haare, Shirt, Vorhange, Raumlicht). In der Schlussszene ermdglicht die gleiche

Shirt-Farbe der Protagonistinnen und ihr Wiedersehen auf den beiden Seiten

einer spiegelnden Glasscheibe eine symbolstarke Verschmelzung ihrer Spie-

gelbilder. Das Ende bleibt damit letztlich offen und wirft Interpretationsmdg-
lichkeiten auf:

e Interpretation: Ist eine Wiedervereinigung der Protagonistinnen auf Dauer
madglich oder nur ein fllichtiger Moment, den sie in ihrer Vorstellung teilen?
Deutet die Fragilitat ihres Spiegelbildes einen nahenden Tod durch die Ta-
bletteneinnahme an? Inwiefern kénnte die Verschmelzung der Protagonis-
tinnen auch inhaltlich zu verstehen sein — wie viel Anteil der jeweils anderen
steckt in der einzelnen?

Thema: Liebe, Freiheit und Jugendvollzugsanstalt

Mit der Nahe der Kamera zu den Emotionen der Protagonistinnen und der in-

haltlichen Verdichtung auf ihre Beziehung schafft der Film leicht Identifikations-

potenzial, obwohl das Setting in der Jugendvollzugsanstalt eher fremd schei-

nen mag. Das drastische Setting unterstreicht dabei grundlegende Fragen zu

Beziehungen und Freiheit, die in der Pubertéat relevant werden:

¢ Wozu macht Liebe die Beteiligten fahig, welche sozialen Regeln und per-
sonlichen Grenzen werden dafir ausgehebelt? Wie kann es sein, dass sich
Leben im Zusammensein mit dem/der anderen so viel bedeutungsvoller
anfiihlen kann als ohne ihn/sie?

¢ Welche destruktiven Abhangigkeiten von- und Erwartungen aneinander
kénnen in diesem Beziehungsgeflecht entstehen und inwiefern ist das zu-
nachst romantische Geflhl einer totale Verschmelzung in der Liebe auch
problematisch zu betrachten? Emotionale Nahe, die in Aggression gegen
den/die andere™n oder sich selbst umschlagt, ist den Schiler*innen sicher
schon in anderen Geschichten und eigenen Erfahrungen begegnet: Wie
koénnen sie diese heftigen Beziehungsdynamiken einordnen und was wur-
de allen Beteiligten helfen?

Durch die Verdichtung auf die Liebesbeziehung der Protagonistinnen erfah-



ren die Zuschauenden wenig Uber deren familidren und auch kriminellen Hin-
tergrund. In einer Klassendiskussion Uber Stigmata und soziale Ursachen von
auffalligem Verhalten kann dies naher beleuchtet werden. Zum einen wird im
Film deutlich, dass Jugendliche jeglichen Hintergrunds dhnliche Themen und
Situationen durchleben (erste Liebe, Abgrenzung vom Elternhaus, Verantwor-
tung firs eigene Handeln und Fihlen Gbernehmen, Position in der Peergroup
finden...). Zum anderen bemerken die Schiler‘innen eventuell eine eigene Neu-
gier und Stereotypisierung gegeniber dem Unbekannten oder in der Gesell-
schaft weniger Reprasentierten wie Kriminalitat oder auch Homosexualitat. Es
bietet sich an, mit zuséatzlichen Informationen Stigmata aufklarend entgegen zu
wirken und Toleranz und Empathiefahigkeit zu schulen.

sJugendstrafvollzug ist fir die Straftaten junger Menschen zustandig, auf wel-
che mit Verhdngung von Jugendstrafe ohne Bewahrung reagiert wird. Dieser
Anteil umfasst lediglich 6,7 Prozent aller jugendrichterlichen Verurteilungen. [...]
Ziel des Vollzugs der Jugendstrafe ist insoweit allein die Legalbewéahrung, ein
Leben ohne Straftaten, welches durch geeignete Angebote der Integrations-
forderung erreicht werden soll. [...] Vollzogen wird Jugendstrafe in ,,geschlos-
senen” und fUr geeignete Inhaftierte in ,offenen“ Anstalten. [...] Am 31. Marz
2008 befanden sich in den 27 selbstéandigen Anstalten des Jugendstrafvollzugs
6 557 junge Inhaftierte im Alter von 14 bis 24 Jahren, davon 6 089 im geschlos-
senen und 468 im offenen Vollzug. 240 junge Frauen waren in geschlossenen
und 24 in offenen Formen des Jugendvollzugs untergebracht. [...] Die meis-
ten Jugendstrafgefangenen verbliBen eher kurze Strafzeiten. Diese liegen bei
mannlichen Inhaftierten in der Regel zwischen funf und 30, im Durchschnitt
bei etwa 13 Monaten. Bei weiblichen Inhaftierten umfassen sie flinf bis 16, im
Durchschnitt 8,5 Monate. [...] Die meisten Jugendstrafgefangenen verbiBen
ihre Haftstrafe wegen Eigentums- und Vermégensdelikten (33,5 %), gefolgt von
Raub und Erpressung mit 25,7 % und Gewaltdelikten mit 22,9 %. Drogendelik-
te haben einen Anteil von 7,4 %, Sexualdelikte von 3,6 %.“

Quelle: http://www.bpb.de/apuz/32971/jugendstrafvollzug?p=all

AbschlieBend ladt der Kurzfilm zudem zu einer philosophischen Diskussion da-
riber ein, wie frei ein Mensch, speziell in der Pubertét, eigentlich ist und welche






oder dem Dokumentarfilm ist die Weise, wie Experimentalfiimemacher*innen
dies tun, sowie das Material, mit dem sie arbeiten, oft besonders ungewdhnlich
und vielfaltig. Typischerweise kann die asthetische Ausgangsidee dabei recht
simpel sein — die Kunst besteht darin, die Idee bzw. Ausdrucksform Gberhaupt
zu finden und dann fur Dritte assoziativ zu realisieren.

FragMANLts arbeitet mit Found Footage, das heiBt bestehendem Video-Mate-
rial, das die Kunstlerinnen in diesem Fall von der Plattform YouTube zusam-
mengetragen und neu arrangiert haben. Allein die Montage, also die Auswabhl,
der Rhythmus und die Anordnung des Materials, konterkariert bereits dessen
origindren Inhalt. Experimentelle Filmformate wie diese eignen sich entspre-
chend besonders flir gesellschaftskritische, freie Kunst. Filmtheoretisch ist ein
Vergleich mit der Gattung des Dokumentarfilms interessant: Wahrend im Film
TRAIN ROBBERS in diesem Programm Interviews die Audio-Grundlage liefern
und das nachgestellte Bild der Authentizitdt des Berichteten wenig Abbruch
tut, verdeutlicht der experimentelle Umgang mit Original-Ton und Original-Bild
in FragMANts einmal mehr, wie viel subjektive Bedeutung erst noch durch die
Montage der Filmemacher*innen und ebenso durch die Zuschauer*innen ge-
neriert wird.

Selbstversuch: Found Footage und Medienrecht

Die Arbeit mit Found Footage ist Schiler*innen wahrscheinlich auch aus Sa-
tire- und Comedy-Formaten bekannt. Die witzigsten Pannen, die schrillsten
Selbstinszenierungen — im Internet begegnen wir rund um die Uhr einer Fille
von Material, das zu alternativen Arrangements inspiriert. Sobald man jedoch
selbst einmal ernsthaft anfangt, bestehendes Material fir ein kreatives Projekt
zu sichten und sortieren, stellt man fest, wie unheimlich viel FleiB und drama-
turgisches Geschick in den Filmen steckt, die echte Lacher oder Aha-Momente
erzeugen.

Fir ein Filmprojekt im Unterricht sei dabei dringend auch auf einige rechtliche
Grundlagen hingewiesen: Denn nicht alles, was mit wenigen Klicks ginge, ist
auch erlaubt! Werke sind in der Regel durch das Urheberrecht gegen die Ver-
anderung und Wiederverdffentlichung geschiitzt. Ebenso verletzt die Nutzung
von Fremdmaterial gegebenenfalls nicht nur die Rechte der*des Kinstlerin,
sondern auch noch das Recht am eigenen Bild der/des Abgebildeten. Fur die



Kunst schafft der Gesetzgeber zwar einen Raum, in dem die Verwendung von
oder Anlehnung an Fremdmaterial auch ohne die explizite Zustimmung der Ur-
heberinnen mdglich ist, zum Beispiel durch ein Filmzitat oder eine Parodie.
Gewusst wie und warum, ist die Arbeit mit Found Footage also durchaus auf le-
gale Weise moglich. Im beschleunigten Zeitalter der Smartphone-Jugend wird
es jedoch immer wichtiger, Intention und Konsequenzen des eigenen Handelns
im Internet zu hinterfragen und Kreativitdt und Kompetenz gleichermaBen zu
férdern.

Denn das flinke Herunterladen, Verédndern und hdmische Weiterschicken von
bereits veréffentlichtem Content geschieht als Cybermobbing bereits regelma-
Big in Klassenzimmern. Zusatzlich zu den rechtlichen Grenzen sind also auch
die ethischen Grenzen sowie gemeinschaftliche Definitionen von Meinungsfrei-
heit, konstruktiver Kritik und kinstlerischer Zuspitzung spannender Diskussi-
onsstoff in der Schule.

Im schulischen Selbstversuch mit Found Footage kénnte also der Download
von Internet-Videos umgangen werden, indem die Schuler*innen selbst Fotos
aufnehmen oder Zeitschriften zerschneiden und daraus eigene Collagen zu
gestalten. FragMANts wirkt jedoch gerade durch das starke Zusammenspiel
von Bild und Ton, Rhythmus und Tempo - die Bildebene allein liefert flr das
audiovisuelle Kunstwerk maximal die Grundlage. Produzieren die Schuler*in-
nen zum Beispiel mit dem eigenen Smartphone zusétzlich eigene Gerdusche
oder nehmen sie in ihrer Umgebung auf, werden sie in der Komposition viel-
leicht feststellen kénnen, wie manchmal unverhofft auch der Ton die Flhrung
Ubernimmt und sich das Bild, im Loop gezeigt, verlangsamt oder beschleunigt,
zum vorgegebenen Tempo synchronisiert. Die Analyse der vielfaltigen, parallel
laufenden Sound- und Bildspuren in FragMANts schult zudem das orchestrale
Gehdr und das technische Vorstellungsvermégen daflir, auf wie vielen Ebenen
dieser Film im Schnitt gleichzeitig arrangiert wurde.

https://www.bmjv.de/DE/Verbraucherportal/DigitalesTelekommunikation/Ur-
heberrecht/Urheberrechtiminternet_node.html
https://irights.info/artikel/die-gefahren-der-montage/5027



Fokus Thema: Kapitalismus-Kritik

Die gesellschaftskritische Aussage dieses Experimentalfilms und deren Herlei-
tung fasst das Film-Kollektiv NEOZOON wie folgt selbst zusammen: ,Karl Marx
nennt in seinem Hauptwerk ,,Das Kapital“ den Warenfetisch die quasi-religidse
materielle Beziehung zu Produkten, die Menschen in Arbeitsteilung oder Sozi-
alarbeit fureinander herstellen. Der Begriff Fetisch beschreibt die Zuordnung
von Eigenschaften oder Kraften zu Dingen, die sie von Natur aus nicht besit-
zen. Schon zu Marx* Zeiten wurde der Begriff Fetisch vor allem im Zusammen-
hang mit animistischen Religionen verwendet.

Die Menschen im Video FragMANTts verehren ihre Konsumglter wie religidse
Kultobjekte. Die hier verehrte Religion ist die des Kapitalismus, der sich als
oberflachlich und bedeutungslos erweist. Die Glaubigen dieser Religion schei-
nen am Ende nur noch entwurzelte Fragmente ihrer selbst zu sein.*

e Welche Assoziationen kommen den Schilerinnen selbst beim Schauen
des Films, inwiefern decken sie sich mit den durch die Filmemacherinnen
intendierten - oder unterscheiden sich davon?

¢ Inwiefern finden die Schilersinnen die gewéhlten Motive und Formen ge-
eignet, um Kritik am Kapitalismus zu auBern? Funktioniert hier das Prinzip,
den ,Feind“ mit den eigenen Waffen zu schlagen?

e Wen und was kritisiert der Film konkret, inwiefern richtet sich die Kritik
auch an die einzelnen Konsument*innen? Stellt der Film die Protagonist*in-
nen der YouTube-Videos bloB? Wie begriinden die Schiler*innen ihre Ein-
schatzung?

Exkurs: Wer steckt dahinter?

Filmemacher*innen sind auch nur Menschen, die meistens ebenfalls Miete zah-
len mussen. Sie erzdhlen halt Geschichten mit Bildern und Sounds, so wie
andere Arbeitnehmer*innen Busse lenken und Urteilsspriiche verkiinden, Was-
serleitungen verlegen oder Kredite vergeben — ihr Handwerk austiben eben.
Oder? Wahrscheinlich steckt in der Profession von jedem/jeder dieser Arbeit-
nehmer*innen ein Funken ihrer eigenen Biografie und eine Intention, warum sie
sich genau dieser Tétigkeit widmen und darin ihren Platz und Ausdruck finden,
fur das, was sie bewegt. Bei Filmemacher*innen scheint uns diese Intention



jedoch offenkundiger und wir fragen sie haufiger nach dem Antrieb flr ihr Tun
als unsere Busfahrer*innen — in der Hoffnung, eine weitere Dimension in ihren
Filmwerken wirdigen zu kénnen, wie es in diesem Programm schon mit den
Hintergrundinfos zu fast allen anderen Filmen der Fall sein kann.

Sich konkret mit Biografie und Branchenalltag der Filmemacher*innen zu be-
schaftigen, bietet Schilerinnen einen persénlichen Zugang zur Kunst sowie
zu maoglicherweise alternativen Lebensentwiirfen. Das 2009 in Berlin und Paris
gegrindete Kinstlerinnenkollektiv NEOZOON kann hier exemplarisch heraus-
gegriffen werden. Bereits die Namensgebung der Kinstlerinnen regt Assozia-
tionen Uber die Rolle der Kunst und Kunstschaffenden in der Gesellschaft an:
Als Neozoon bezeichnet man ,ein Tier, das durch bewusste oder unbewusste
direkte oder indirekte Hilfe des Menschen in Gebiete eingebracht wurde, in
denen es urspriinglich nicht vorkam* (https://de.wiktionary.org/wiki/Neozoon).
Form und inhaltlicher Zugang des gezeigten Films FragMANIts reihen sich zu-
dem in die Stil-Tradition voriger Projekte der Kiinstlerinnen ein: ,Die kiinstle-
rischen Arbeiten der Gruppe basieren auf dem Prinzip der Collage und unter-
suchen soziologische Fragen, die sich mit dem Speziesismus im Anthropozén
befassen. In ihren Videofilmen ist die De- und Rekontextualisierung von Found
Footage/YouTube Material ein wiederkehrendes Arbeitselement.” Zahlreiche
dieser Arbeiten sind auf der Webseite des Kollektivs und somit auch im Unter-
richt zur Vor- und Nachbereitung aufrufbar:

http://www.neozoon.org
https://de.wikipedia.org/wiki/Neozoon_(K%C3%BCnstlergruppe)



VORSCHLAGE ZUR VOR- UND
NACHBEREITUNG

Vor dem Kinobesuch

Das erste Filmfestival... Wow...!

Viele Kinder erleben mit dem 20. Mo&Friese KinderKurzFilmFestival ihr erstes
Filmfestival oder sogar ihren allerersten Kinobesuch. Deswegen ist es beson-
ders wichtig, einen guten Start zu férdern. Man kann die Kinder bereits vor dem
Festivalbesuch auf unterschiedliche Art und Weise an die ungewohnte Situati-
on heranfiihren. Zunachst kann man vor der Vorstellung Gber den Programm-
titel sprechen und fragen, welche Filme sich wohl in einem Programmblock
verstecken, der , Alles anders“ heif3t.

Wie anfangs erwahnt handelt es sich bei dem Programmblock um Filme ganz
unterschiedlicher Gattungen (Spielfilm, Animationsfilm, Dokumentarfilm). Man
kann die Kinder dazu ermuntern, bei dem Kinobesuch vielleicht etwas genau-
er auf die unterschiedlichen Gattungen der Filme zu achten. Mit den Kindern
kénnte vorab besprochen werden, welche Filmgattungen es gibt und wodurch
sich die verschiedenen Gattungen auszeichnen bzw. voneinander unterschei-
den. Vor allem Unterschiede wie lebendige vs. animierte Figuren sowie ,reale”
Bilder und Bewegungen vs. digital erstellte kénnen kindgerechte Ansatze dar-
stellen, sich mit Film und Dargestelltem auseinanderzusetzen.

Weitere Leitfragen, um die Wahrnehmung der Kinder fir die einzelnen Filme
zu scharfen, kdénnten sich auf den Inhalt, die Figuren, die Bildebene und die
Tonebene beziehen. Auch hierzu finden Sie Filmkarten im Anhang. Durch die
speziell ausgerichteten Fragen, kann ein aktiver Kinobesuch geférdert werden.
e Worum geht es in dem Film?

* Welche Charaktere gibt es in dem Film?

e Wie ist die Handlung bildlich umgesetzt? (Handelt es sich um einen Zei-



chentrick-/Animationsfilm? Ist der Film sehr bunt, sehr schnell, sehr lang-
sam?)

e Welche Tone hort man in dem Film?

¢ Was macht der Film mit mir? (Bringt der Film mich zum Lachen? Macht er
mich fréhlich, traurig, nachdenklich?)

Ferner kann den Kindern erklart werden, dass die Filme altersgerecht moderiert
werden und mdglicherweise Personen anwesend sind, die an der Produktion
des Films mitgewirkt haben. Welche Fragen kdnnte man dem Filmteam stel-
len? Hier gilt natirlich der Grundsatz: Es gibt keine bléden Fragen, nur bléde
Antworten.

Nach dem Kinobesuch

Der Besuch eines Filmfestivals stellt flir groBe und kleine Gaste immer wieder
eine neue Erfahrung dar. Um mit den Eindrlicken umzugehen, gibt es neben
den oben stehenden Fragen zahlreiche padagogische Mdglichkeiten.

e Zunachst kann man kann die Kinder fragen, ob ihnen der Kinobesuch ge-
fallen hat und ob sie méglicherweise noch allgemeine Fragen dazu haben.

e Ferner kann auf unterschiedliche Sinneseindriicke der Kinder eingegangen
werden. Wie sah es im Kino aus? Wie bequem waren die Kinosessel? Wie
fuhlt es sich an, einen Film auf groBer Leinwand zu sehen? Wie fihlt sich
der Moment an, wenn das Licht ausgeht?

¢ Haben die Kinder einen Lieblingsfilm aus dem Programm und kénnen sich
vielleicht sogar noch an eine bestimmte Szene erinnern? Sie kénnten diese
Szene malen. Das gemalte Bild kann dann in der Kindergruppe bespro-
chen werden. Warum wurde genau dieses Bild gewahlt? Was ist auf dem
Bild zu erkennen? Was hat sie an dem Film besonders begeistert? Welche
Stimmung hat der Film bei ihnen ausgeldst? Welche Figur mochten sie am
liebsten und warum? Und andersherum: Welchen Film und welche Figur
mochten sie am wenigsten und warum?

e Eine Moglichkeit, das Erlebte kreativ aufzuarbeiten, ist die Gestaltung eines
Filmplakats des Lieblingsfilms.

e Ein weiterer Nachbereitungstipp ist das Basteln eines Daumenkinos. Mit









