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Gesamtlänge aller Animationsfilme 69‘

🎦  Retouches - Georges Schwizgebel
CH | 2008 | 5 Minuten 35 Sekunden

Meine Sommer-Empfehlung widme ich Georges Schwizgebel, dem berückenden Meister der Kamerafahrten und 
der Metamorphosen. Traumwandlerisch fliessen seine Farben und Figuren über den Bildschirm und sind in ebenso 
unaufhörlicher wie überraschender steter Verwandlung. Schwizgebel malt direkt auf Celluloid, so dass die Textur der 
Pinselstriche im filmischen Endprodukt spürbar bleibt. Jede Sekunde Film besteht aus ca. 20 einzelnen Bildern, jeder 
Frame ist ein handgefertigtes Bild. Der Film ‹Retouches› von 2008 entwickelt sich wie ein Gedicht aus Assoziationen 
– wenn etwa die Tonspur Wellen suggeriert, in denen ein Ast hin- und zurücktreibt, sich allmählich zum Scheiben-
wischer entwickelt, der dann die Sicht auf eine Strasse öffnet, entlang der das Auto bzw. die Kamera fährt. Auch die 
narrativeren Filme halten sich nicht an das Kontinuum von Raum und Zeit, sondern wechseln stets die Perspektive, 
lassen die Protagonisten mit ihren Handlungen verfliessen, ohne dass wir den Erzählstrang aus dem Blick verlieren 
würden. Nach einer Reihe von Ehrungen wurde Schwizgebel 2012 mit dem ‹Genie Award› (kanadischer Filmpreis, 
vergleichbar mit den Oscars) ausgezeichnet, 2018 folgte nun der verdiente Ehrenpreis des Schweizer Films.

Georges Schwizgebel, Retouches, 2008, 5’35“, ohne Dialog
Produktion: Studio GDS, Carouge
Kamera: Studio GDS, Carouge
Sound Design: Serge Boivin
Musik/Animation/Schnitt: Normand Roger
Verleih: Studio GDS, Carouge

🎦  Bon Voyage - Fabio Friedli
CH | 2011 | 5 Minuten 30 Sekunden

Mit dem Film ‹Bon Voyage› schloss Fabio Friedli seine Animationsfilm-Ausbildung an der Hochschule Luzern ab. Der 
Film wurde auf über fünfzig Festivals rund um den Erdball gezeigt und mit fast zwanzig Preisen ausgezeichnet. Ein 
ziemlich kometenhafter Karrierestart für den jungen Filmemacher. Friedlis Film traf wie ein Geschoss eine empfindli-
che Stelle unserer Gesellschaft: die Flüchtlingsdramen, die sich nicht erst seit 2010 und nicht nur auf dem Mittelmeer 
abspielen. Wie kaum ein anderer Film tischt ‹Bon Voyage› eine Geschichte auf, die zum Schmunzeln und Lachen 
reizt, zu einem Lachen aber, wie sich am Ende des Films herausstellt, das einem im Hals stecken bleibt. Strichmänn-

Poetische Bilder, unkonventionelle Erzählweisen und viel Sinn für Skurriles: Oft beschäftigen sich Künst-
ler*innen mit denselben Themen wie Animator*innen. Für ihre Kolumne im «Kunstbulletin» hat Festivallei-
terin Annette Schindler Leckerbissen aus vier Jahrzehnten Animationsfilmschaffen zusammengetragen.

Kuratiert von Annette Schindler

Im Auftrag vom



chen spielen im Film die Hauptrolle, rennen in letzter Minute zum schon übervollen Laster und klettern auf die Men-
schenmenge. Sie purzeln runter, verpassen den Anschluss, werden vom Helikopter oder dessen Hilfsgütern erschla-
gen oder saufen im Meer ab.

Directed and written by: Fabio Friedli, World Premiere: September 2011, Original Version: Without dialogue, colour, 
35 mm, 6 min.
Production: Hochschule Luzern
Producer: Gerd Gockell, Executive Producer: Gerd Gockell
Cinematography: Janosch Abel
Editing: Fabio Friedli
Location Sound Mix: Thomas Gassmann
Sound Editing: Fabio Friedli
Sound Design and Rerecording Sound Mix: Thomas Gassmann
Animation: Fabio Friedli, Nils Hedinger, Martin Waespe
Compositing: Fabio Friedli

🎦  Time Out - Priit Pärn
EE | 1984 | 9 Minuten 11 Sekunden

Ich blende mit ‹Aeg Maha/Time Out› zurück ins Estland der Achtzigerjahre: Um 7.00 Uhr klingelt der Wecker, und 
schon beginnt der Stress für eine kurzsichtige Katze. Als der Wecker seine Ziffern und Zeiger verliert und aus dem 
Bild entfernt werden muss, beginnt eine temporeiche Reise durch die magische Welt der Animation, in der nie 
absehbar ist, was als Nächstes passiert. Regisseur Priit Pärn (*1946) spielt gekonnt mit der Vieldeutigkeit visueller 
Information und verkettet Geschehnisse wie traumhafte Assoziationen. Pärn ist international der anerkannteste est-
nische Animationsfilmemacher seiner Generation. Mit seinen Cartoon-artigen, kruden Zeichnungen, seinem deftigen 
Humor und verrückten Story Telling beeinflusst er nachfolgende Filmemacher-Generationen noch heute. ‹Aeg Maha› 
entstand 1984, als Estland unter russischem Einflusses stand, Drehbücher von sowjetischen Behörden genehmigt 
werden mussten und Filmproduktionen von diesen finanziert wurden. Vielleicht beschreibt der Film eine mögliche 
phantastische Flucht aus diesem engen Korsett.

https://www.youtube.com/watch?time_continue=11&v=7nWn7rEy5co

🎦  The Bigger Picture - Daisy Jacobs
GB | 2014 | 7 Minuten

43 Auszeichnungen verhalfen diesem britischen Diplomfilm zum Durchbruch. Die damals 27-jährige Daisy Jacobs 
liess darin die Trauer um ihre verstorbene Grossmutter und die durch deren Hinsiechen ausgelösten Familienkonflikte 
einfliessen. Zwei Männer, der Karrierist und sein erfolgloser, aber umso fürsorglicherer Bruder, kümmern sich auf sehr 
unterschiedliche Weise um ihre todkranke Mutter. Diese nimmt sich zwar vor, gerecht zu sein, scheitert aber an ihren 
eigenen Vorurteilen. Eine plausible Familienkonstellation, die unweigerlich in Dysfunktionalität abdriftet.
Das emotionale Setting von ‹The Bigger Picture› spiegelt sich in der eindrücklichen Technik: Der Film ist in lebens-
grosser Animation ausgeführt. Die Figuren werden auf die Wand gemalt und erhalten bspw. Papiermaché-Arme und 
einen realen Staubsauger. Wenn sich eine Figur bewegt, muss die ganze Wand inkl. Figur neu gemalt werden, 24-mal 
für eine Sekunde Film. In einem Tag schaffte Jacobs zwei Sekunden Film und für das siebenminütige Werk benötigte 
sie ein Jahr. Indem sie die Figuren auf Augenhöhe auftreten lässt, erzeugt sie eine grosse emotionale Tiefe, «spielt 
Gott» (Jacobs) und erweckt sie zum Leben.

Drehbuch: Daisy Jacobs, Jennifer Majka
Produktion: National Film And Television School, Beaconsfield
Kamera: Max Williams
Sound Design: Jonas Jensen
Animation: Daisy Jacobs
Schnitt: Vera Simmonds
Verleih: National Film And Television School, Beaconsfield



🎦  Balcony - Dávid Dell‘Edera
HU | 2016 | 6 Minuten 18 Sekunden

«Ein weiterer unerträglich heisser Hundstag in der Siedlung. Die Luft steht und ist zum Schneiden dick. Man spielt 
irgendetwas, um die Zeit totzuschlagen. Schatten wandern, Schweiss rinnt. Es ist zum Schreien.» So beschreibt Chris-
toph Steinmann den Film ‹Balcony› in seiner Synopsis (Fan-toche-Katalog 2017). Die Geschichte dieses Films hat kei-
ne komplizierten Verstrickungen, keine abenteuerlichen Wendungen, keine überraschende Auflösung. Sie beschränkt 
sich auf ein grosses Schreien, ein ansteckendes, befreiendes, lautes Schreien. Das Grossartige an diesem Film sind für 
mich dabei die kleine Gesten, die scheinbar nebensächlichen Geräusche, die vermeintlich zufälligen Bildausschnit-
te, die in ihrer Abfolge eine eindrücklich anschwellende emotionale Dichte erreichen. Der Fussball prallt mit einem 
hallenden Geräusch gegen das Garagentor; man hört ein feines Säuseln, wenn die alternde Dame den Zigaretten-
rauch ausbläst. Ein Spieler klöpfelt nervös mit seinem Spielchip auf dem filzbedeckten Tisch, ein Junge winkt, weil 
er den Ball zugespielt haben möchte. Am Stadtrand hinter der letzten Plattensiedlung breitet sich eine gesichtslose 
Landschaft aus; hinter einem Mast mit Kabeln lässt sich eine Möwe vom Wind tragen. Und alle Beteiligten sind nur zu 
gerne bereit, irgendeinem nichtigen Anlass zu folgen, um sich mal einfach die Lunge aus dem Leib zu schreien. Aufs 
Minimum reduzierte Bilder, Bewegungen und Töne lösen ein Maximum an emotionalem Response aus und versetzen 
uns sanft, aber gezielt in einen emphatischen Zustand, in dem wir am liebsten mitschreien würden. ‹Balcony› ist auf 
der Plattform ‹Short of the Week› zu finden, die wöchentlich neue Kurzfilme aller Genres online publiziert, eine der 
interessantesten Online-Plattformen für Kurzfilme.

Credit: 
Drehbuch: Dávid Dell‘Edera
Produktion: Éva M Tóth, Péter Csornay
Sound Design: Tamás Zányi
Animation: Dávid Dell‘Edera, Virág Kiss, Gergő Burján, Zsófi Terjék
Schnitt: Brigitta Bacskai, Dávid Dell‘Edera

🎦  Kapitän Hu - Basil Vogt
CH | 2011 | 8 Minuten 37 Sekunden

Storytelling hat sich zum neuen Hype-Begriff schlechthin gemausert, im Marketing, bei Social Media und weit darü-
ber hinaus. Doch Filmemacher waren schon immer Spezialisten im Geschichtenerzählen, und deshalb schauen wir Fil-
me ja auch gerne an. Die Spezialität vieler Animationsfilmemacher und -filmemacherinnen besteht darin, Geschichten 
zu erzählen, ohne ein einziges Wort zu verwenden. Zu diesen gehört der Schweizer Basil Vogt, dessen Film ‹Kapitän 
Hu› ich vorstellen möchte. In seinem Kurzfilm aus dem Jahr 2011 gerät ein Kapitän mit seinem Schiff in einen Sturm 
und landet auf einem Berg. Der findige Älpler, den er dort antrifft, nutzt die Situation für seine Zwecke. So weit die 
Ausgangslage des seither weltweit auf Festivals gezeigten Films. Vogt erzählt uns die Geschichte mit Witz, Tempo, 
einer illustrativen Tonspur und mit einer aufs Minimum reduzierten Bildsprache. Die Technik, die er dabei einsetzt, ist 
vollständig analog: Er kratzt mit einem Pantographen und anderen Werkzeugen direkt in den 35-mm-Film. Der Film 
ist hier ein physisches Objekt, ein Unikat – das Gegenstück also zur allgemein verbreiteten Reproduzierbarkeit digita-
ler Filmformate, die weder materielle Existenz noch Original kennen.

Directed and written by: Basil Vogt, World Premiere: January 2011, Original Version: Without dialogue, colour, 
35mm, 9 min. 
Producer: Basil Vogt
Production: Trickbüro, Schweizer Radio und Fernsehen
Editing: Basil Vogt, Simon Eltz
Location Sound Mix: Roman Bergamin
Sound Design: Peter Bräker, Werner Haltinner
Rerecording Sound Mix: Florian Eidenbenz
Music: Hipp Mathis
Animation: Simon Eltz, Jesús Pérez, Basil Vogt, Ursula Ulmi, Dustin Rees
Characters by: Basil Vogt
Techniques: Direkte Animation 



🎦  A la votre - Monique Renault
NL | 1973 | 2 Minuten 11 Sekunden

Im Film ‹A la vôtre› spielt eine Frau lustvoll und leidenschaftlich unter den Bettlaken mit sich selbst. Als sie ihren 
Höhepunkt erreicht hat, lässt sie einen Miniatur-Mann auf ihrem entblössten Körper herumklettern, wandern und 
rutschen wie in einer Landschaft. Ist er für ihre Erregung verantwortlich? Oder ist er bloss ihr Spielzeug? Die Filmpro-
tagonistin lässt ihren Mini-Mann schlussendlich in ein Wasserglas gleiten, wo er sich wie eine Brausetablette auflöst. 
Fliesst er am Ende als erotische Medizin in ihren Körper? Oder ist er einfach – im wörtlichen Sinn – überflüssig gewor-
den? Monique Renault nutzt die Mittel der Animation, um Erotik zuzuspitzen, um die orgiastische Lust zum Fliessen 
zu bringen und den Geschlechterrollen eine ironische Brechung zu geben. Die Künstlerin und Filmemacherin ist eine 
der ersten weiblichen Animatorinnen, die bereits seit den Siebzigerjahren Themen wie weibliche Sexualität offen an-
spricht. Dies verbindet sie mit Valie Export aus dem Wiener Aktionismusumfeld, die bspw. in ihrer Performance ‹Aus 
der Mappe der Hundigkeit› von 1968 (sie führte ihren Partner Peter Weibel an einer Hundeleine spazieren) ganz ähn-
lich das Machtspiel der Geschlechter thematisierte, indem dieses umgedreht wurde.

Titel: A la vôtre, NL 1973, 2‘11“
Regie: Monique Renault
Animation: Monique Renault
Schnitt: Sarah Mallington
Produzent: contrechamp
Land: Holland
Technik: Zeichenanimation
Produktionsjahr: 1973
Laufzeit: 2 Minuten 11 Sekunden
Sprache: ohne Dialog
Kontakt: EYE Filmmuseum, Edith van der Heijde

🎦  Belly - Julia Pott
GB | 2011 | 7 Minuten

Die Kindheit ist ein nur allzu flüchtiger Zustand. In der frühen Pubertät muss und möchte man diesen Zustand abstrei-
fen, doch lässt man damit auch so einiges hinter sich, und zwar endgültig. Den Schmerz dieses Verlustes kann man 
dann nur noch ganz entfernt in der Magengrube wahrnehmen, genau die Stelle, die dem Film „Belly“ seinen Namen 
gibt – so die Regisseurin Julia Pott. Belly erzeugt intensive Bilder für solch entfernte Erinnerungen. Für die zarten und 
warmen Momente intensiver imaginärer (und situativ verleugneter) Freundschaft, aber auch für komplett wertneutrale 
Phantasien von beiläufigem Tod, durchtrennbaren Körpern oder sprechenden Walfischen mit Verdauungsstörungen. 
In „Belly“ ist es die Hauptfigur Oscar, welche zwischen kindlichen und pubertären Welten taumelt. Auf der einen 
Seite ist seine unzertrennliche Freundschaft mit einem grossen, beschützenden und kuschelweichen Mischwesen, auf 
der anderen sein älterer Bruder Alex, der nicht viel auf Oscar gibt und ihn grade damit herausfordert, den lebensver-
ändernden Schritt über die magische Kindheitsgrenze zu vollziehen. Solche Realitäten lassen sich mit kaum einem 
Medium besser schildern als mit der Animation, in der alles, was die Phantasie erlaubt, möglich ist. Mit dem Film 
Belly hat Julia Pott ihr Studium am Royal College of Arts in London abgeschlossen und zahlreiche Preise rund um den 
Erdball gewonnen, darunter auch den „New Talent“ Preis von Fantoche 2012. Seither realisierte sie weitere Kurzfilme 
und arbeitete an vielen Produktionen mit.

Director: Julia Pott
Sound Design: Joe Tate
Animation Assistance: Robin Bushell, Ben Cady, Eamonn O Neill, Stephen Middleton, Theo Nunn
Mixed by Mike Wyeld
Production: © Royal College of Art 2011
Supported by Passion Pictures



🎦  Nighthawk - Špela Čadež
SIHR | 2016 | 8 Minuten 50 Sekunden

Ich empfehle, diesen Kurzfilm bei gedimmtem Licht zu schauen, um die dunkeltonig gehaltenen Bildsequenzen 
optimal zu sehen: In tiefer Nacht wird ein Dachs auf der Strasse gefunden. Wie sich herausstellt, ist er nicht tot, aber 
sturzbetrunken. Offen bleibt, ob das, was folgt, Rückblende oder Fortsetzung ist, oder beides zugleich. Die glühend 
rote Nase des Dachses und seine unterlaufenen Äuglein zeigen das Ausmass des Suffs an. Immerhin gelingt es ihm 
noch, im wohl geklauten Polizeiauto ordentlich aufs Gaspedal zu drücken. Zwischendurch greift er sich eine der über-
reifen Birnen aus seiner Tüte und schaltet das Radio ein, aus dem ein scherbelnder Folklore-Chor ertönt. «Meinst du, 
das ist leicht für mich?», grummelt er. Sein Delirium manifestiert sich im Mittelstreifen der Fahrbahn, der sich verdop-
pelt, überkreuzt, und schliesslich wild zu tanzen beginnt.
Špela Čadež (*1977) gehört zu den vielerorts geschätzten Animationsfilmemacherinnen. Sie machte mit Stop-Mo-
tion-Filmen auf sich aufmerksam, die charmant-surreale Geschichten erzählen. Für ‹Nighthawk› benutzt die Slowenin 
erstmals ein Verfahren von mehreren übereinandergelegten, stellenweise transparenten vertikalen Schichten, die von 
oben fotografiert werden. So entsteht ein Bildraum von schimmernder Tiefe. Die Narration ist aufs Minimum redu-
ziert und bezieht gerade daraus eine fast hypnotische Präsenz. 

Regie: Špela Čadež
Sprache: Slovenisch mit englischen Untertiteln
Drehbuch: Gregor Zorc, Špela Čadež
Produktion: Tina Smrekar, Špela Čadež, Vanja Andrijevic
Sound Design: Johanna Wienert
Musik: Tomaž Grom
Animation: Zarja Menart, Špela Čadež, Matej Lavrenčič
Schnitt: Iva Kraljevic, Verleih: Bonobostudio

🎦  The Door - David Shrigley
GB | 2007 | 2 Minuten 57 Sekunden

David Shrigley muss den Leser/innen des Kunstbulletins nicht vorgestellt werden. Der britische Künstler (*1968) nutzt 
stets jene Techniken, die seinem trockenen Humor und seinen satirischen Alltagsschilderungen entgegenkommen. 
Kein Wunder, dass er nicht selten auch auf Animation zurückgreift. Sie erlaubt die Reduktion aufs Wesentliche, mit 
ihr lassen sich Aussagen zuspitzen. Bilder können mit ambivalenten Worten kombiniert werden, woraus sich wiede-
rum Bildwitz ergeben kann, der eine weitere Bedeutungsebene erschliesst. – Ein kleiner Junge mit Segelohren und 
kieksiger Stimme will von seinem Vater wissen, wo er denn hergekommen sei. Die Erklärungen des Vaters führen zu 
neuen Fragen und steigern die Neugier. Mit einer cartoonhaften Umrisszeichnung genügt es, den Fuss des Vaters 
unter dem Schreibtisch wippen zu lassen, um dessen Nervosität sichtbar zu machen. Mit der bruchstückhaften, aber 
bildhaften Information geht der Junge zu Bett und vervollständigt im Traum seinen Wunsch, dorthin zurückzukehren, 
wo er herkam. Die quintessentielle Menschheitsfrage verbindet sich hier mit allzu menschlicher Unbeholfenheit, und 
aus einem peinlichen Moment wird aus der richtigen Perspektive Komik.

Regie: David Shrigley
Animation: Jimi Newport
Stimmen: Gavin Mitchell
Musik: ‚Magic in the Air‘ composed by Vince Gabriel
Sound: M.P. Lancaster
Produktion: Maria Manton, A Slinky Pictures Production
Sprache: Englisch
Altersfreigabe:16+



🎦  Videogioco – A Loop Experiment - Donato Sansone
IT | 2009 | 1 Minute 25 Sekunden

🎦  Stems - Ainslie Henderson
GB | 2015 | 2 Minuten 20 Sekunden

Wie machen die Filmemacher das? Da ein komplizierter Prozess hinter jedem animierten Film steht, interessiert die 
Frage das Publikum. «Making-ofs» zu Animationsfilmen sind online deshalb zahlreich, sie haben sich zu einer richti-
gen Kultur entwickelt. ‹Stems› ist vordergründig so ein Making-of, aber eines, das eine eigene Geschichte erzählt, 
ohne dass dazu ein «fertiger» Film existiert. Die Kamera blickt auf Hendersons Arbeitstisch, dieser kommentiert sein 
Tun. Ausgangspunkt der Arbeit sind Fundstücke, die «schon ein Leben hatten», bspw. Pflanzen, die verblüht und 
ausgetrocknet sind. Unter Hendersons Händen fügen sich die Teile wie von selbst zu phantastischen kleinen Wesen 
zusammen, sie versammeln sich auf seiner Arbeitsfläche zu einem Ensemble, das eine rhythmisch-melancholische 
Melodie anstimmt. Einen kurzen Moment lang spielen die Puppen beseelt (=animiert) ihre Rolle in diesem Stück, 
doch schon bald ist der Film und damit ihr kleines Leben zu Ende. Diesen liebenswürdigen Figuren wohnt eine tiefe 
Traurigkeit inne. Ihnen wird eine Seele, ein Leben geliehen, aber nur für eine beschränkte Dauer. Und darin sind uns 
diese Wesen durchaus gleich.

Regie: Ainslie Henderson
Drehbuch: Ainslie Henderson
Produktion: Ainslie Henderson
Kamera: Ainslie Henderson
Sound Design: Poppy Ackroyd
Musik: Poppy Ackroyd
Animation: Ainslie Henderson
Schnitt: Ainslie Henderson
Sprache: (Untertitel) Englisch

🎦  Hi Stranger - Kirsten Lepore
US | 2016 | 2 Minuten 45 Sekunden

Blass und nackt liegt eine Figur auf dem Bauch, dreht sich mir zu und begrüsst mich: «Hallo Fremder. Es ist ein 
Weilchen her.» Seine sanfte Stimme suggeriert, dass wir uns schon lange kennen. «Es ist okay, du darfst meinen 
Po anschauen.» Die US-Autorin Kirsten Lepore veröffentlichte den knapp drei Minuten langen Stop-Motion-An-
imations¬film im Oktober 2016 im Internet und löste zu ihrem eignen Erstaunen eine richtige «Hi Stranger»-Welle 
aus. Das Video wird nach wie vor millionenfach angeschaut und geteilt und es inspiriert zahlreiche Adaptionen und 
Weiterentwicklungen. Es wird auch mit dem Phänomen des «autonomous sensory meridian respons» (ASMR) in Ver-
bindung gebracht: Man lauscht einer Flüsterstimme oder stundenlangem Föhngeräusch, um sich zu entspannen oder 
ein Kribbeln zu erleben. Mit der direkten Ansprache verweigert ‹Hi Stranger› das Guckkastenprinzip, bei dem aus 
sicherer Distanz dem Geschehen auf der Leinwand zugeschaut wird. Der Film schwebt stattdessen in einem merk-
würdigen, faszinierenden Zwischenraum zwischen visuellem Befremden und zärtlicher Vertrautheit, zwischen kruder 
Abstraktion und prickelnder Intimität.

Regie, Animation, Musik, Sound Design, Kamera, Schnitt: Kirsten Lepore
Technik: Stop Motion
Sprache: Englisch
Altersfreigabe: 16+
Filmografie Kirsten Lepore: Move Mountain (2013), Bottle (2010), Sweet Dreams (2008)


