
 
 

Internationales Symposium der Professur für Medienöffentlichkeit und Medienakteure unter besonde-

rer Berücksichtigung von Gender am Institut für Medienwissenschaft der RUB in Kooperation mit dem 

DFG-Graduiertenkolleg 2132 „Das Dokumentarische. Exzess und Entzug“  

 

Organisation und Konzeption: Prof. Dr. Astrid Deuber-Mankowsky und Philipp Hanke, M.A. 

 

 

Vom 25. bis 27. April 2019 findet am Graduiertenkolleg „Das Dokumentarische. Exzess und Entzug“ das 

internationale Symposium „Queeres Kino | Queere Ästhetiken als Dokumentationen des Prekären“ 

statt, konzipiert und organisiert von Prof. Dr. Astrid Deuber-Mankowsky und Philipp Hanke, M.A. Am 27. 

April schließt sich der Vernetzungs-Workshop „Sex und Diskriminierung – Materialitäten, Methode(n), 

Macht“ der AG Gender-/Queer Studies und Medienwissenschaft der Gesellschaft für Medienwissen-

schaft an. 

 

Mit seiner ästhetischen und narrativen Radikalität, der Umdeutung film- und genrehistorischer Traditi-

onen und dem Ziel, nicht nur normative Konzepte von Identität und Geschlecht zu hinterfragen, sondern 

individuelles Leben zu politisieren und aktivistische Ideale durchzusetzen, hat das New Queer Cinema 

seit Anfang der 1990er-Jahre die Filmlandschaft nachhaltig verändert. In seiner Folge hat sich queeres 

Filmschaffen ausdifferenziert und neuen Fragen gestellt. Das NQC entstand durch und als Antwort auf 

neue Möglichkeiten unabhängigen Filmemachens und konnte somit einer kapitalisierten Kunst neue 

Produktionsweisen, aber auch neue Bilder abgewinnen. Die Protagonist*innen dieser Bilder waren ge-

prägt von sexueller Devianz oder gesellschaftlicher Marginalisierung, sie erfuhren systematische Ge-

walt, Sexismus, Homo- und Transphobie oder Rassismus; auch die Kämpfe ihrer Nachfolger*innen dre-

hen sich um existentielle Ängste hervorgerufen durch ungesicherte Arbeitsbedingungen, Mangel an be-

zahlbaren Wohnraum und die Sorge um wirtschaftliches Überleben gebunden an Klasse, Sexualität und 

Geschlecht. 

 



Mit diesem Symposium wollen wir folgenden Fragen nachgehen: Welche ästhetischen Antworten findet 

ein neues (New) Queer Cinema auf die Frage des Prekären? Was kann es einer wirtschaftlichen Unsi-

cherheit und gesellschaftlicher Marginalisierung entgegensetzen und auf welche Weise fängt es eine 

von kapitalistischer Zeit geprägte Welterfahrung ein? Schließlich stellt sich die Frage nach seinem Po-

tential, Prekarität durch queere Ästhetiken zu dokumentieren, ohne Prekarität zu ästhetisieren oder in 

eine Logik der Repräsentation einzubinden.  

  

Anmeldung (erbeten bis 15.04.2019) und Kontakt: Philipp.Hanke@rub.de 

 

 

 

PROGRAMM 
 

Donnerstag, 25.04.19 (GOLDKANTE, Alte Hattinger Str. 22, 44789 Bochum) 

17.00 – 17.15 Uhr Begrüßung durch Astrid Deuber-Mankowsky und Philipp Hanke 

17.15 – 17.45 Uhr Einführungsvortrag von Philipp Hanke 

17.45 – 20.00 Uhr Marietta Kesting (München) 

Prekäre Sichtbarkeiten, instabile Erinnerungen: Looking back and looking again 

at Sun City and beyond – affizierende Bilder, Post-Apartheid & spekulative Ar-

chive 

Play it again, play it different: mit Sichtungsteilen aus SUNNY LAND (Marietta 

Kesting) und THE MEMORIES OF OTHERS (Bettina Malcomess) 

20.30 Uhr  Conference Dinner (speakers only)  

 

Freitag, 26.04.19 (UNI 105, Universitätsstr. 105, 44789 Bochum) 

10.00 – 10.50 Uhr Andrea Seier (Wien) 

Rotlicht im/als Filmlicht. Zur performativen Ästhetik des dokumentarischen 

Blicks 

10.50 – 11.40 Uhr Anja Sunhyun Michaelsen (Berlin) 

Queeres Optisch-Unbewusstes in 40 m2 DEUTSCHLAND (1986) und LERNE 

DEUTSCH MIT PETRA VON KANT (2007) 

11.40 – 12.10 Uhr Pause 

12.10 – 13.00 Uhr Julia Bee (Weimar) 

Prekäre Dokumentarismen – queere Fabulationen 

13.00 – 14.30 Uhr Mittagessen 

14.30 – 15.20 Uhr Maja Figge (Berlin) 

Diskutieren = Leben. Zur queeren Ästhetik des Präsentischen in  

Robin Campillos 120 BPM 

mailto:Philipp.Hanke@rub.de


15.20 – 16.10 Uhr Natascha Frankenberg (Bochum) 

   Queer-feministischer Musical-Aktivismus gegen Prekarisierung 

16.10 – 16.40 Uhr Pause 

16.40 – 17.30 Uhr Isabell Lorey (Köln) 

   Prekarisierung, Zeit und (queere) Schulden 

 

Samstag, 27.04.19 (UNI 105, Universitätsstr. 105, 44789 Bochum) 

10.00 – 10.50 Uhr Katrin Köppert (Berlin) 

Fractal resilience and siliceous desire. Filmische Spekulationen über Gegenzu-

künfte des Internets 

10.50 – 11.00 Uhr Pause 

11.00 – 11.30 Uhr Abschlussdiskussion 

11.30 – 13.00 Uhr Mittagessen / Networking Lunch 

13.00 – 16.00 Uhr Sex und Diskriminierung – Materialitäten, Methode(n), Macht 

Vernetzungs-Workshop der AG Gender-/Queer Studies und Medienwissen-

schaft 

16.00 – 16.30 Uhr Pause 

16.30 – 17.00 Uhr AG-Organisatorisches 

 

 

 
 

 

Die Veranstaltung ist eine Kooperation der Professur für Medienöffentlichkeit und Medienakteure unter besonderer Be-
rücksichtigung von Gender mit dem DFG-Graduiertenkolleg Das Dokumentarische. Exzess und Entzug an der Ruhr-Univer-
sität Bochum.  
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VERNETZUNGS-WORKSHOP 
Sex und Diskriminierung – Materialitäten, Methode(n), Macht 
 

Im produktiven Anschluss an das Symposium laden wir am Samstag (27.04.2019) herzlich zu einem Ver-

netzungs-Lunch und anschließendem Workshop der AG Gender-/Queer Studies und Medienwissen-

schaft ein.  

Unter dem Titel “Sex und Diskriminierung –  Materialitäten, Methode(n), Macht” möchten wir Diskus- 

sionen aufnehmen und fortsetzen, die vom Bekanntwerden des sogenannten Falls Reitman/Ronell im 

Sommer letztes Jahr angestoßen wurden, in ihren Gegenständen und Argumenten aber weit über die-

sen hinausreichen und fortdauern. 

 

So werden wir den Komplex von sexual harrassment, campus security, Macht- und Abhängigkeitsver-

hältnissen in neoliberalen Universitäten erneut in den Blick nehmen und mit der Frage verbinden, wie 

(queere) Theorie dazu im Verhältnis steht. Konkreter wollen wir uns Überlegungen widmen, wie die 

Wahrnehmung von und Positionierung in Institutionen sich möglicherweise entlang eines Generatio-

nenunterschieds jeweils ausgestaltet und wie diese Differenz auch Resonanz unterschiedlicher Theorie-

politiken ist. Diese Diskussionen sollen Anschluss eröffnen für eine Beobachtung der eigenen universi-

tären Institutionen und ihrem Umgang mit sexueller Diskriminierung, der (Nicht-)Übertragbarkeit von 

Title IX-Verfahren auf Hochschulen im deutschsprachigen Raum und der Frage danach, welche oder was 

für Protokolle es stattdessen (nicht) gibt. 

 

Wir laden alle Interessierten herzlich ein, sich an der Diskussion zu beteiligen. Die Teilnahme steht allen 

offen, unabhängig von einer Mitgliedschaft in der AG. Weitere Informationen und Lektüren zur Vorbe-

reitung finden sich unter www.das-dokumentarische.blogs.ruhr-uni-bochum.de/networkshop-sex-und-

diskriminierung/. 

 

Für eine genauere Planung von Raumgröße und Catering bitten wir um eine Anmeldung per Mail an  

Jasmin.Degeling@rub.de bis zum 15. April 2019. 

 

Organisation: Jasmin Degeling, Philipp Hanke, Sarah Horn, Mary Shnayien, Leonie Zilch 
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ABSTRACTS 
 

Prekäre Dokumentarismen –  
queere Fabulationen   
Julia Bee (Weimar) 

Der Vortrag beschäftigt sich anhand unterschied-

licher Grenzgänge zwischen Spielfilm und Doku-

mentarischem mit dem Prekärwerden eines filmi-

schen, dokumentarischen Modus und zugleich 

seiner Politisierung im New Queer Cinema. Zahl-

reiche aktuelle Filme lassen sich als Reflektion im 

Modus einer dokumentarischen Ästhetik verste-

hen, die aber gerade Grenzregime zwischen 

Wahrheit und Fiktion hinterfragen. Apitchatpong 

Weerasethakuls Filme etwa fabulieren (Tropical 

Maladay, 2004) und Sean Bakers Tangerine L.A. 

(2012) ist als Spielfilm durch Handyvideos eine 

Hommage an die alltäglichen Dokumentationen, 

in denen Selbst- und Medienbilder konvergieren. 

Gleichzeitig entstehen (u.a. für neue Fernsehen à 

la Netflix und Co.) Dokumentationen in einem e-

her konventionellen Sinne, häufig individualisierte 

queere Bio-Pics (Snervous Tyler Oakley, Amy Rice 

2015), aber auch dokumentarische (DIY-)Ästheti-

ken für den Kunstmarkt (In My Room, Ayelet Al-

bendas, 2017) sowie eine Erkundung von queeren 

Lebensweisen nicht mehr allein vor einem US-

amerikanischen oder europäischen Hintergrund 

(call me kuchu, Malika Zouholi-Worall und Kathe-

rine Fairfax Wright 2012; two soft things, and two 

hard things, Marc Kenneth Woods, Michael Yerxa 

2016). Gerade das konventionelle dokumentari-

sche Kino bringt zahlreiche ethische Problemati-

ken der Repräsentation mit sich, da es voyeuristi-

sche und ethnographische Blicke verwendet (wie 

es bell hooks schon für Paris is burning argumen-

tierte) oder sogar exotisiert. Inwieweit kann das 

Dokumentarische nicht nur der Politisierung von 

Lebensweisen oder dem Sichtbar-Machen quee-

rer Leben dienen, sondern auch als ein Austesten 

von und Experimentieren mit medialisierten Be-

ziehungen verstanden werden? Dies betrifft nicht 

mehr allein Beziehungen zwischen Menschen, 

sondern auch zwischen Menschen und Welt (Api-

tchatpong) in sich verändernden Ökologien und 

geprägt durch mediale Praktiken, Bilder und 

Netzwerke (In my room, Tangerine L.A.). Das Do-

kumentarische mit seinem (repräsentativen, ex-

perimentellen, interventionistischen...) Bezug zu 

„Welt“ kann so potentiell auch ein ästhetisches 

Feld sein, um Zeit-Räume zwischen dem, was ist, 

und dem, was werden könnte, auszutesten. Dabei 

werden realistische und imaginierte Räume sowie 

das Performative und Theatrale einander je zu Ar-

tikulationformen (Wildness, Wu Tsang 2012). 

Julia Bee, Dr. phil, Medien- und Kulturwissenschaftle-
rin, ist Juniorprofessorin für Bildtheorie an der Bau-
haus-Universität in Weimar. Ihre Arbeitsgebiete sind: 
Visuelle Anthropologie und experimentelle visuelle 
Verfahren, Gender und Medien, Philosophien von 
Wahrnehmung und Erfahrung. Letzte Veröffentli-
chungen: „Filmische Trans/Individuationen, Anspra-
che, Affekte und die Konstitution von feministischen 
Kollektiven in Long Story Short und Yours in Sister-
hood, in: nachdemfilm 17;„Ethnographien des Films 
und filmische Ethnographien. Überlegungen zur Frü-
hen Visuellen Anthropologie“, in: Alexander Zons 
(Hrsg.): Passionen des Realen. Menschenbilder in der 
Zwischenkriegszeit, Sonderheft Augenblick, Mar-
burg: Schüren 2018, „Erfahrungsbilder und Fabulati-
onen. Im Archiv der Visuellen Anthropology“, in: Lena 
Stölzl/Vrääth Öhner (Hg.): Sichtbar-machen. Politi-
ken des Dokumentarischen. Vorwerk 8 2017; „‚Die 
Welt spielt‘. Spiel, Animation und Wahrnehmung“, 
in: Astrid Deuber-Mankowsky/Reinhold Görling 
(Hg.): Denkweisen des Spiels, Berlin/Wien 2017. 

 

 
Diskutieren = Leben. Zur queeren Ästhetik 
des Präsentischen in Robin Campillos 120 
bpm   
Maja Figge (Berlin) 

Silence = Death: Gegen das tödliche Schweigen 

und die Einsamkeit setzt Robin Campillo in seinem 

Film 120 bpm (2017) das Reden, die Diskussion, 

den Streit, die Versammlung. Ausgehend von sei-

nen Erinnerungen an die politische Arbeit mit Act 

Up Paris in den frühen 90er Jahren zeigt Campillos 

Film über weite Teile die wöchentlichen Treffen 

der Gruppe: in einem Hörsaal ohne Fenster ver-

sammeln sich die Aktivist_innen und rekapitulie-

ren gelaufene Aktionen, planen neue und vor al-

lem streiten sie über die richtigen Strategien. Sie 



haben keine Zeit zu verlieren angesichts fehlender 

Behandlungsmöglichkeiten. Im Schnitt verbinden 

sich die Szenen der Treffen mit Ausschnitten aus 

den Aktionen; Diskussion und Aktion, aber auch 

Tanz, Sex und Tod werden in ein Kontinuum über-

führt, das das rastlose kollektive Leben unter den 

Bedingungen von Aids zeigt. In Interviews betont 

der Regisseur, dass er gerade keinen Film über das 

Archiv von Act Up machen, sondern die damalige 

Gegenwart zeigen wollte. Der Vortrag untersucht 

die queere Zeitlichkeit des Erinnerungsfilms und 

fragt: In welcher Beziehung stehen das Präsenti-

sche und das Archiv? Wie verhält sich die Ästhetik 

des Präsentischen in 120 bpm zur Frage des Poli-

tischen? Und welche Aktualität entfaltet diese an-

gesichts heutiger Dringlichkeiten?  

Maja Figge, Dr. phil. ist derzeit Postdoktorandin am 
Graduiertenkolleg „Das Wissen der Künste“ an der 
Universität der Künste Berlin. Im Studienjahr 
2017/18 war sie Gastprofessorin für Medientheorien 
an der Kunstuniversität Linz. Ihre Forschungsschwer- 
punkte umfassen Gender, Race und Medien, Film und 
Geschichte, Postkoloniale Medientheorie, Critical 
Whiteness Studies, Deutsches/Transnationales Kino, 
politische Gefühle. Sie ist Ko-Kuratorin der Ausstel-
lung MOV!NG ON. Handlungen an Grenzen – Strate-
gien für antirassistisches Handeln (Neue Gesellschaft 
für bildende Kunst, Berlin 2005), Mitherausgeberin 
von Scham und Schuld. Geschlechter(sub)texte der 
Shoah (mit Konstanze Hanitzsch und Nadine Teuber, 
Bielefeld 2010) und Autorin von Deutschsein (wie-
der-)herstellen. Weißsein und Männlichkeit im bun-
desdeutschen Kino der 1950er Jahre (Bielefeld 
2015). Derzeit arbeitet sie an einer Studie mit dem 
Arbeitstitel „Entangled Modernisms. Transnational 
Film Relations between Western Europe and 
Postindependece India and the Emergence of Mod-
ern Cinema (1947–1975)“. 
 

 
Queer-feministischer Musical-Aktivismus  

gegen Prekarisierung     
Natascha Frankenberg (Bochum) 

Im kollektiv entstandenen, aktivistischen, schwe-

dischen Musical FOLKBILDNIGSTERROR  (SWE 2014, R. 

Lasse Långström/Göteborgs Förenade Musikalak-

tivister) stehen Theo und seine Freund*innen im 

Zentrum der Narration. Gemeinsam planen sie 

Hilfe und Entschädigung für Theos kranke Mutter, 

der eine staatliche Mitarbeiterin finanzielle Unter-

stützung verweigern will. Auf ihrem Weg zur 

Realisierung ihres Vorhabens thematisieren, kriti-

sieren und intervenieren sie in unterschiedliche 

Formen von Gewalt und Ungleichbehandlungen. 

Richard Dyer beschreibt es in Only Entertainment 

1992 als ein Potential von Musicals, dass die Mu-

siknummern die Narration und damit auch die 

normative Zeitordnung für einen Moment ausset-

zen können und hier – in Bezug auf außerfilmische 

gesellschaftliche Machtverhältnisse – eine Idee 

davon aufscheinen lassen können, dass die Dinge 

anders sein könnten. Dyer bezieht sich damit auf 

einen Korpus von Filmen, die sich ästhetisch stark 

unterscheiden von FOLKBILDNINGSTERROR. Wie las-

sen sich die Strategien des queer-feministischen 

Kollektivs vor dem Hintergrund seiner Thesen le-

sen? Wie nutzen sie den Einsatz der Musicalnum-

mern aktuell für ihre Arbeit? Auf welche filmi-

schen Bezüge eines Queer Cinema greifen sie da-

bei zurück und wie setzen sie sich damit auch über 

die Form mit Fragen nach Prekarität auseinander? 

Natascha Frankenberg ist Medienwissenschaftlerin 
und wurde promoviert mit einer Arbeit zur Auseinan-
dersetzung mit Zeitlichkeit als Schnittpunkt von 
Queer Studies, filmwissenschaftlichen Positionen 
und  medialen Aushandlungen in queeren Dokumen-
tarfilmen. Freiberuflich ist sie für die queere Filmsek-
tion begehrt! beim Internationalen Frauenfilmfesti-
val Dortmund |Köln verantwortlich. 
 

 
Prekäre Sichtbarkeiten, instabile Erinne- 
rungen: Looking back and looking again at 
Sun City and beyond – affizierende Bilder, 

Post-Apartheid & spekulative Archive   
Marietta Kesting (München) 

Die Filmbeispiele thematisieren Fragen prekärer 

Sichtbarkeiten sowie spekulative und bruchstück-

hafte Erinnerungen von alltäglichen Erlebnissen 

popkultureller Art, wie Musik-Entertainment und 

Sport, also Geschichte/n außerhalb des nationa-

len Narrativs. Dokumentarische Aufnahmen und 

Found Footage zeugen von ambivalenten Orten 

und Ereignissen in Apartheid- und Postapartheid-

Südafrika. Diese filmischen Materialien wurden 

experimentell angeeignet und erweitern und de-

stabilisieren das koloniale und Apartheid-Archiv 

durch den Einsatz von Reenactment und perfor-

mativen Elementen sowie durch Zwischentitel 



und Voiceover. Mittels affizierender Interventio-

nen durch Kitsch, Fiktion und gegenüberstellende 

Collage, und die Verdopplung der Screens selber, 

wird das Dokumentarische ergänzt und bleibt 

dennoch signifikanter Bezugspunkt. So liegt der 

Fokus auch auf der Im/Materialität der Filmbilder 

selbst und thematisiert ihre Vervielfältigungen 

und ihre neuen Lesarten im Zeitalter digitaler Pro-

duktion und Dissemination. 

Marietta Kesting ist Juniorprofessorin für Medienthe-
orie am cx centrum für interdisziplinäre studien an 
der Akademie für Bildende Künste München. Sie stu-
dierte Visual Arts am Bennington College, Vermont 
(USA), und Kultur- und Medienwissenschaft an der 
Humboldt-Universität zu Berlin und war Assistentin 
am Institut für Zeitgeschichte in Wien mit dem 
Schwerpunkt „Visuelle Zeit- und Kulturgeschichte“. 
Neben ihren wissenschaftlichen Beiträgen produ-
zierte sie auch Film- und Foto-Arbeiten (Film SUNNY 

LAND, Berlinale Forum 2010). Aus dieser Zeit stammt 
die Publikation Sun Tropes. Sun City and (Post-) 
Apartheid Culture in South Africa (August Verlag, 
2009). Ihre Dissertation Affective Images of Post-
Apartheid. Documentary Perspectives on Migration, 
Xenophobia and Gender in South African Film and 
Photography (2015) wurde von der DFG im Rahmen 
des Graduiertenkollegs „Gender as a Category of 
Knowledge“ gefördert und für den Humboldt-Preis 
nominiert. Außerdem ist sie Post-Doc an der Univer-
sität für angewandte Kunst, Wien, im FWF-Projekt „A 
Matter of Historicity. Material Practices in Audiovis-
ual Art.“ 

Play it again, play it different: Mit Ausschnitten aus 

Marietta Kestings SUNNY LAND und Bettina Mal-

colmess’ THE MEMORIES OF OTHERS. 

 

 

Fractal resilience and siliceous desire.  
Filmische Spekulationen über Gegenzu-

künfte des Internets   
Katrin Köppert (Berl in) 

Tabita Rezaires Video-Essay „Deep Down Tidal" 

(2017) und Zach Blas Film „Contra-Internet: Jubi-

lee 2033" (2017) lassen sich jeweils als dystopi-

sche Erzählungen der Verflechtungsgeschichten 

von Kolonialismus, Kapitalismus und Kommunika-

tion wie auch Heterosexismus, Rassismus und 

dem Silicon Valley erzählen. Dem gegenüber steht 

in Blas' Arbeit der Silicon Beach als ein Verschmel-

zungsszenario aus polykristallinem Silicium, Sand 

und Wasser. Dieses Szenario steht paradigmatisch 

für Googles Deep Dream, einem Traum, der – mit 

queerer Campyness ausgestattet – Blas' kontra-

sexuelles Manifest zur techno-akzelerationisti-

schen Gegenwart darzustellen scheint. Was Blas 

das Silizium ist, ist Rezaire das Fraktal. Fraktale, 

also geometrische Muster, die, statt einer glatten, 

eine gebrochene Struktur mit einem hohen Grad 

an Selbstähnlichkeit aufweisen, dienen Rezaire als 

postkoloniale Ästhetik, um das von Kommunikati-

onsunternehmen beherrschte Unterwasser als ei-

nen Raum der Gegenzukunft zu entwerfen, einer 

Zukunft mit offenem und somit nicht algorith-

misch prognostiziertem Ausgang. In Auseinander-

setzung mit der Frage, welche anhand von Ge-

schlecht, Sexualität und Race erzeugten Margina-

lisierungen durch die Digitalität entstanden sind, 

sollen mir die Lektüren der zwei Arbeiten dazu 

dienen, Science-Fiction Filme bzw. Installationen 

nicht nur als Dokumentationen von Prekarität zu 

adressieren, sondern als queere und postkoloni-

ale Dokumente eines Gegenentwurfs zur ver-

meintlich bereits geschlossenen Zukunft. 

Katrin Köppert, Dr. des. phil. studierte Gender Studies 
und Neuere deutsche Literatur an der Humboldt-Uni-
versität zu Berlin (M.A.) und promovierte 2018 am 
Institut für Kunst und Visuelle Kultur an der Carl von 
Ossietzky Universität Oldenburg. Nach mehrjährigen 
wissenschaftlichen Tätigkeiten in Siegen, Los Ange-
les, London und Linz sowie einem Stipendium am 
DFG-Graduiertenkolleg „Geschlecht als Wissenskate-
gorie“ (Humboldt-Universität zu Berlin) ist sie seit 
Dezember 2017 wissenschaftliche Mitarbeiterin am 
Institut für Geschichte und Theorie der Gestaltung 
der Universität der Künste Berlin. Ihre Arbeitsschwer-
punkte sind Queer Media Theory, Affect Studies und 
politische Gefühle, Visual Culture, Populär- und Ver-
nakulärkultur, Fotografietheorie und -geschichte, 
Post- und Dekoloniale (Medien-)Theorie. Zuletzt u.a. 
erschienen sind „Das ‚Handwerk' des Schmerzes. Fo-
tografie zwischen Automatisierung und Affizierung", 
in: Käthe von Bose et al. (Hg.): Verkörperung und Ma-
terialisierung, München: Fink; „Tableau Vivant as 
Plateau of Pain and Queer Temporality in Photo-
graphy as Cinema", in: Barbara Paul et al. (Hg.): Per-
verse Assemblages. Queering Heteronormativity In-
ter/Medially, Berlin: Revolver. 
 
 

 
 
 



Prekarisierung, Zeit und (queere) Schulden   
Isabell Lorey (Köln) 

Durch die Verwebung von Prekarisierung und 

Verschuldung entstehen in aktuellen Produkti-

onsverhältnissen und Austeritätspolitiken un-

entwegt regierbare Subjektivierungsweisen. 

Nicht nur die ganze Person, sondern auch ihre 

sozialen Beziehungen werden kapitalisierbar. 

Das verhindert gemeinsames politisches Han-

deln in der Gegenwart, alles wird auf eine ver-

meintlich bessere Zukunft verschoben. Das ent-

spricht einem linearen Verständnis von Zeit, das 

allein einer maskulinistischen, weißen Schul-

denökonomie dient. Wie kann diese Logik durch 

ein anderes Verständnis von Gegenwart und 

queeren Schulden aufgebrochen werden? 

Isabell Lorey ist politische Theoretikerin am European 
Institute for Progressive Cultural Policies (eipcp) und 
eine der Herausgeber_innen der Publikationsplatt-
form transversal.at  und des Verlages transversal 
texts. Sie hat die Professur für Queer Studies an der 
Kunsthochschule für Medien in Köln inne. Ihr zum 
Thema einschlägiges Buch „Die Regierung der Prekä-
ren“ ist mittlerweile in fünf Sprachen übersetzt. 

 

Queeres Optisch-Unbewusstes in 40m2 
Deutschland (1986) und Lerne Deutsch mit 
Petra Von Kant (2007)   
Anja Michaelsen (Berlin) 

Tevfik Başers Spielfilm 40 m2 Deutschland gilt als 

Urtext des türkisch-deutschen Films. 40 m2 kreist 

um migrantisch-vergeschlechtlichte Prekarität, als 

queerer Film scheint er kaum diskutierbar, weder 

inhaltlich noch formal. Kritiken beziehen sich ent-

weder positiv auf den vermeintlich authentischen 

Einblick in die uneinsehbar scheinende Welt türki-

scher Migrant_innen oder in ablehnender Weise 

gerade auf die klischeehafte Darstellung vor allem 

der gewaltvollen Geschlechterbeziehung. Die Äs-

thetik des Films bleibt dabei nachrangig, was vor 

allem mit dem diskursiv in spezifischer Weise be-

grenzenden Kontext des (Post-)Migrantischen zu 

tun hat. Wie verändert sich die Wahrnehmung 

des Film, wenn er in einen anderen, queeren Kon-

text gestellt wird? Mit Ming Wongs digitaler 

Videoinstallation Lerne Deutsch mit Petra von 

Kant hat 40 m2 das Thema der Isolation in der 

Migration gemeinsam. Lässt sich mit Blick auf die 

ästhetischen Strategien des Reenactments, des 

Drag, des intendierten Verfehlens ein queeres Op-

tisch-Unbewusstes in 40 m2 ausmachen? Und 

könnte dies auf ein allgemeines, queeres Unbe-

wusstes im (Post)Migrantischen zurückverwei-

sen? 
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Rotlicht im/als Filmlicht. Zur performativen 
Ästhetik des dokumentarischen Blicks   
Andrea Seier (Wien) 

Mein Beitrag setzt sich mit dem österreichischen 

Dokumentarfilm „Brüder der Nacht“ (Regie: Patric 

Chiha) aus dem Jahr 2016 auseinander. Der Film 

thematisiert den Alltag junger bulgarischer Roma, 

die in Wien als Stricher arbeiten. Sie sind zwischen 

16 und 22 Jahre alt, definieren sich fast alle als he-

terosexuell, ihre Kunden sind hingegen ältere 

schwule österreichische Männer. Die ästheti-

schen Strategien, die im Film zum Einsatz kom-

men, verweisen auf eine Auseinandersetzung mit 

dem Genre der Milieustudie. Sie orientieren sich 

weniger an sozialem Realismus als an (queerer) 

Filmgeschichte, Theatralität und Künstlichkeit und 

reflektieren damit u.a. die Fiktionalität des Alltäg-

lichen bzw. das, was Lauren Berlant als „Cruel Op-

timism“ (2006) bezeichnet. Zitiert werden die Ar-

beiten von Sirk, Anger und Fassbinder, Methoden 

des Reenactments und theatralen Spiels kommen 

zum Einsatz. Die Licht- und Farbgestaltung des 

Films oszilliert zwischen Rotlicht und Filmlicht und 

verweist auf eine ebenso ethisch wie ästhetisch 

motivierte Auseinandersetzung mit den besonde-

ren Bedingungen des sozialdokumentarischen 

Blicks zwischen Sichtbarmachung und Ausstel- 

lung, zwischen An- und Draufsicht, zwischen 

http://transversal.at/
http://transversal.at/


Viktimisierung und Ermächtigung. Der Vortrag dis-

kutiert die gewählten ästhetischen Strategien als 

eine Auseinandersetzung mit der Performativität 

des dokumentarischen Blicks, die sich von der Ge-

schichte der sozialdokumentarischen Fotografie 

über das Reality-Fernsehen bis in die Gegenwart 

bilddokumentarischer Formen nachvollziehen 

lässt. 
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