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Die Filmanalyse zu „Alles ist die Noppe“ 
wurde von Jan Anderson, Michael Dostler, 
Martin Labacher und Johannes Rost erstellt. 
Sie studierten an der PH Ludwigsburg im 
BA-Studiengang Kultur- und Medienbil-
dung alle im Wahlpflichtfach Film & digitale 
Medien. Die Filmanalyse entstand im Som-
mer-semester 2013 im Seminar „Forschungs
-werkstatt Film und digitale Medien“ (Prof. 
Dr. Horst Niesyto). In dem Seminar werden 
Video-Eigenproduktionen Jugendlicher 
unter jugendkulturell-lebensweltlichen, film-
ästhetischen und filmbildnerischen Aspek-
ten analysiert und diskutiert. Das Kinder- 
und Jugendfilmzentrum in Deutschland 
(KJF) stellt hierfür seit über 10 Jahren der 
Abteilung Medienpädagogik an der PH Lud-
wigsburg Videofilme aus dem Bundeswett-
bewerb „Deutscher Jugendvideopreis“ kon-
tinuierlich zur Verfügung (siehe auch 
„Archiv audiovisuelle Jugendkulturen“).   

Die Redaktion 
 

Kurzbeschreibung der Filmstory 

Der Kurz-Film „Alles ist die Noppe“ wurde 
im Jahr 2010 von Lukas und Kilian Helm-
brecht sowie Hendrik und Christian Denk-
haus beim Deutschen Jugendvideopreis des 
KJF eingereicht. Die vier Jugendlichen star-
teten in Altersgruppe C (16 - 21 Jahre) und 
gewannen den Animationspreis des Wettbe-
werbs. Der Film lässt sich als Stop-Motion-
Film mit LEGO-Figuren und -kulissen kate-
gorisieren. Mit seiner Handlung und seiner 
optischen Bildgestaltung bewegt sich der 
Film zwischen verschiedenen Genres: Als 
Übergenre lässt sich die Dystopie anführen, 
eng verknüpft mit dem Genre der Science-
Fiction, doch auch Elemente aus Actionfilm 
und Drama finden sich in dem Fünfminüter.  

Die Filmstory lässt sich recht einfach auf 
den Punkt bringen: Tagtäglich stehen die 
gleichgeschalteten Bürger eines totalitären 
und vollüberwachten Staates um 5 Uhr auf, 
um sich auf den Weg zur Arbeit zu machen. 

Alles ist monoton und durchgeplant. Men-
schen sind keine Individuen mehr, sondern 
fungieren als robotische Arbeitskräfte. Sie 
umgibt eine düstere und einengende Stim-
mung, doch alle beten die „Noppe“ (das 
Staatsmonument) an und verneigen sich vor 
ihr. Bis auf einen, der trotz aller Überwa-
chung und Einschüchterung versucht, aus 
dem Überwachungsstaat auszubrechen. Mit 
seinem Nonkonformismus setzt er sich von 
der breiten Bevölkerungsmasse ab, die sich 
von der totalitären Regierung einschüchtern 
lässt. Über die Konsequenzen des Handelns 
des Nonkonformisten lässt uns der Film 
jedoch im Unklaren. 

Kontextinformationen 

Hendrik und Christian Denkhaus sowie 
Lukas und Kilian Helmbrecht, zwei Brüder-
paare, bilden seit 2004 die Stammbesetzung 
von „Nichtgedreht“. Unter diesem Namen 
produzieren sie Trickfilme mit LEGO-
Steinen, mit denen sie schon bei verschiede-
nen Festivals und Wettbewerben erfolgreich 
waren. Der Name ist Programm, denn ihre 
Filme arbeiten mit Stop-Motion-Technik, 
bei der keine Bewegtbildsequenzen, sondern 
zahlreiche Einzelbilder zu Filmen zusam-
mengesetzt werden. Das Quartett lernte sich 
im Rahmen einer AG am Schillergymnasi-
um in Witten (Nordrhein-Westfalen) ken-
nen. Lukas und Kilian hatten bereits zuvor 
mit LEGO gefilmt, 2004 startete dann das 
erste gemeinsame Projekt, das aber bis heu-
te nicht endgültig verwirklicht wurde. Im 
Jahr 2007 gelang es Nichtgedreht mit dem 
Musikvideo „Haschisch Kakerlake“ den 
Publikumspreis bei der „Steinerei“, einem 
Festival für LEGO-Filme, zu gewinnen. 
Innerhalb der sogenannten „Brickfilm“-
Community haben sich Nichtgedreht auf 
diese Weise bereits einen Namen gemacht. 

Anlass für die Produktion des Filmes „Alles 
ist die Noppe“ im Jahr 2009 war die fünfte 
Steinerei in Wolfsburg. Der Beitrag sollte in 
Verbindung zur Zahl 5 stehen, daher ent-
schieden sich die Macher für den Artikel 5 
des deutschen Grundgesetzes, die Bestim-
mungen zur Meinungs-, Informations- und 
Pressefreiheit, als Grundlage für ihren Film. 
Tatsächlich konnten sie mit „Alles ist die 
Noppe“ den „Brickfilmerpreis“ in Wolfs-
burg gewinnen. Auch bei Festivals und 
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 Filmanalyse „Schule des Lebens“ 

 Filmanalyse „Ich bitte zum Tanz“ 

 

http://www.ph-ludwigsburg.de/fileadmin/subsites/1b-mpxx-t-01/user_files/Online-Magazin/Ausgabe17/Schule_des_Lebens17.pdf
http://www.ph-ludwigsburg.de/fileadmin/subsites/1b-mpxx-t-01/user_files/Online-Magazin/Ausgabe17/Tanz17.pdf
http://vimeo.com/5132549
http://www.ph-ludwigsburg.de/kumebi.html
http://www.kjf.de/de/aktuell.html
http://www.ph-ludwigsburg.de/7350+M5dd11c9fe2d.html
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Wettbewerben in Krefeld, Rostock und Dres-
den wurde der Film gezeigt und z.T. auch 
ausgezeichnet. Beim deutschen Jugendvideo-
preis 2009 in Ludwigsburg lief der Film in der 
Kategorie C, 16 bis 21 Jahre, und gewann den 
Animationspreis. In der Begründung der Jury 
hieß es: 

„Wie kann man die Einförmigkeit der Lego-
Bausteine zum Filmthema machen? Indem 
man eine  Geschichte über gleichgeschaltete 
Figuren erzählt – und über eine Figur, die den 
Ausbruch wagt. Die Brickfilmer tauchen ihr 
aufwändiges futuristisches Set-Design mit 
einfachen Mitteln in großartiges Licht und 
setzen in ihrem Stop-Motion-Animationsfilm 
auch Tiefenschärfeeffekte und Kamerabewe-
gungen gezielt ein, wie sie aus Realfilmen 
bekannt sind. So hauchen sie den bunten 
Steinen neues Leben ein und lassen sie in  
überraschend anderem Glanz erstrahlen. 
Doch was wird die rebellische Figur aus die-
ser Welt machen?“ 

Bedeutungsanalyse 

Handlungsorte, Ausstattung 

Die im Film dargestellten Orte sind durchge-
hend von einer Funktionalität und Schlicht-
heit geprägt, die schon fast bedrohlich wirkt. 
Der Wohnraum des Protagonisten ist ein 
kahler Raum, der lediglich ein Bett und ein 
Waschbecken aufweist. Das Zimmer soll 
wohl lediglich als Schlafraum und nicht als 
Aufenthaltsraum dienen (Funktionalität). Die 
dominanten Farben an den Fassaden sind 
grau und schwarz, die Gebäude am Platz wei-
sen an den Fenstern und Toren auch weiße 
Elemente auf. Durchbrochen wird diese opti-
sche Tristesse lediglich von den rot-weißen 
Flaggen mit der Noppe und der roten Stra-
ßenbahn. Im Set-Design finden sich sonst 
keine farbigen Elemente, insbesondere positiv 
besetzte, leuchtende Farben sind durchweg 
nicht vorhanden. Nicht einmal der Himmel 
ist blau, sondern eher in einem diffusen, gelb-
lichen Licht gehalten. 

Die Gebäude erinnern an funktionale Bauten 
aus Sichtbeton, die einzig der Unterbringung 
und der Effizienz der Bewohner dienen. 
Wohnraum, Wohnhaus, Bahnhof, Bahn, Vor-
platz und Arbeitsgebäude zeichnen sich alle-
samt durch eine auffällig symmetrische Ge-
staltung aus, die nicht zum Verweilen einlädt. 
So gibt es am Bahnhof und in der Bahn  
keine Sitzmöglichkeiten, und auch der Vor-
platz des Arbeitsgebäudes ist ein kahler Ort, 
der stark durch die Fassade des Gebäudes, 
das Noppen-Monument und durch alles über-
blickende Kameras dominiert wird. Auffällig 
ist auch, dass es keinerlei Grünflächen oder 
Pflanzen gibt. Der einzige Ansatz von Natur 

erscheint durch rote Blumen am Sockel des 
Monuments und links und rechts vom Ein-
gang des Arbeitsgebäudes. Es handelt sich um 
eine „Phantasie-Architektur“, die eine Über-
höhung und Synthetisierung eines histori-
schen Stiles (z.B. Brutalismus) erzeugt (vgl. 
Hicketier 2001, S. 77). Das Stadtbild erinnert 
stark an die monumentale Architektur des  
NS-Regimes.  

Ihre Umgebung lässt den Bewohnern der 
„Noppe-Welt“ keinen Raum für Individuali-
tät. An den Häusern, im Zimmer, auf den 
Schreibtischen: nirgendwo sind persönliche 
Gegenstände oder individuelle Ausstattung zu 
sehen. Lediglich in der Farbe ihrer Aktenkof-
fer unterscheiden sich die Arbeiter, jedoch 
gibt es auch diese nur in den gedeckten Far-
ben Braun, Schwarz, Grau und Weiß. Auffäl-
lig ist auch das uniforme Aussehen der Arbei-
ter, was sich besonders an der exakt gleichen 
Kleidung und den identischen Frisuren und 
der gleichen schwarzen Haarfarbe (alles ty-
pisch für LEGO-Figuren, hier aber passend 
in Szene gesetzt) festmachen lässt. 

Die Gestaltung der Handlungsorte spiegelt 
eine kalte, streng reglementierte Lebenswelt 
wider. Den Bewohnern bleibt keinerlei Frei-
raum für persönliche Gestaltung. Wie ein-
gangs beschrieben dient die Gestaltung des 
Stadtbilds lediglich der Funktionalität und der 
Einschüchterung, ebenso das wahrscheinlich 
aufgezwungene, uniforme Auftreten der Bür-
ger. Individualisten würden in dieser Gesell-
schaft sofort als Fremdkörper erkannt und 
wohl auch angefeindet werden. 

Allgemeine Optik: Farbgebung/ Lichtdesign 

Im Film dominiert eindeutig die Farbe Rot. 
Neben dem Gelb der LEGO-Figuren scheint 
es auch der einzig farbige Akzent zu sein, der 
im Film gesetzt ist. Zusätzlich zur Lichtstim-
mung, dem Sonnenaufgang, der die meisten 
Szenen in ein halbdüsteres, aber warmes Licht 
taucht, sind nahezu alle Details in Rot gehal-
ten: die Noppe, das Layout aller Plakate, Fah-
nen und Banner, Blumen, Warnleuchten, der 
Zug, Fensterrahmen, Stühle, Stempel sowie 
die Statuen, die die Säulen tragen. Die Farbe 
Rot hat allerdings verschiedene Bedeutungen 
mit unterschiedlichsten mythologischen Wur-
zeln. „Rot steht für Liebe, Tod, Emotion, 
Macht, Krieg, Aggression und Gefahr. Die 
Farbe bringt gegensätzliche Bedeutungen wie 
Blut als Symbol für das Leben und Feuer als 
Symbol für Zerstörung“ (Steinmetz et al. 
2008, S. 28f.). Den Aspekt der Liebe kann 
man kontextuell getrost ausklammern, dage-
gen werden die Aspekte Macht, Krieg und 
Aggression auch thematisch aufgegriffen. 
Auch kann man die Farbe Rot als Anlehnung 
an Flaggen totalitärer Staaten wie dem Dritten 
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Reich, China, Nordkorea oder der Sowjetuni-
on deuten. 

Das Licht ist zu Beginn eher industriell und 
kalt. Jedoch taucht die aufgehende Sonne die 
Szenen in ein halbdüsteres, aber warmes 
Licht. Die öffentlichen Räume zu Beginn 
sind in ein helles, aber kaltes Licht getaucht. 
Das verstärkt die unangenehme und anony-
me Stimmung. Auch das Licht im Wohn-
raum des Protagonisten ist sehr unbehaglich 
gesetzt, es wirkt leicht grünstichig, höchst 
unbehaglich und lässt den Protagonisten sehr 
blass wirken. Zur Mitte des Filmes beginnt 
die Sonne aufzugehen. Dies kann lediglich 
bedeuten, dass man in dieser Welt sehr früh 
aufzustehen hat. Jedoch ist die Sonne, tech-
nisch gelöst als Lampe im Bild, sehr präsent 
und könnte auch einen Übergang vom Dun-
kel ins Licht symbolisieren, denn beim fina-
len Schwenk um den Protagonisten blickt 
dieser hoffnungsvoll der Sonne entgegen. 
Die Szene, in der die U-Bahn vor der Sonne 
vorbeifährt, erinnert in ihrer Bildkompositi-
on an Leni Riefenstahls filmische Inszenie-
rung der Nazi-Architektur. Auch Riefenstahl 
filmte die mit Fahnen und Bannern behange-
nen Gebäude der Nationalsozialisten gerne 
aus einer Untersicht gegen das Sonnenlicht, 
sodass die Gebäude pompöser und monu-
mentaler wirkten. Durch den Einsatz der 
contre-jour-Filmtechnik (Gegen-das-Licht-
Technik) verschwinden hier die Details des 
Gebäudes und nur Konturen werden sicht-
bar. Auch das sprichwörtliche Motiv „von 
der Sonne beschienen“ findet sich hier wie-
der. Dadurch, dass hier die Konturen im 
Vordergrund stehen, werden die aufgehäng-
ten Fahnen und Banner ins Zentrum ge-
rückt. Die Fahne im Zentrum des Bildes der 
Einstellung 18 (02:00-02:07) tritt in den Vor-
dergrund, da sie von hinten durch die Sonne 
beleuchtet und somit besonders exponiert 
dargestellt wird.  

Besonders zu erwähnen wäre auch die 
„Traumsequenz“, in der der Raum in glei-
ßendes weißes Licht getaucht ist. Dies kann 
zum einen als Erleuchtung, zum anderen 
aber auch als Moment der Gegenstandslosig-
keit gedeutet werden. 

Im Großteil des Films bedienen sich die Fil-
memacher einer Low-Key-Beleuchtung (vgl. 
Steinmetz et al. 2008, S. 30), die von Schat-
ten und Dunkelheit geprägt ist. Daraus lässt 
sich eine grundsätzlich düstere Stimmung 
des Filmes ableiten. Die Filmemacher wollen 
den Zuschauer also bereits durch die Be-
leuchtung bewusst in eine skeptische und 
ängstliche Rezeptionshaltung zwingen. Der 
Zuschauer soll das Gesehene kritisch be-
trachten und es nicht befürworten. Die Art 
der Beleuchtung wechselt erst zur 

„Traumsequenz“ am Ende in eine High- 
Key-Beleuchtung (vgl. Steinmetz et al. 2008, 
S. 30), also genau in dem Punkt, an dem die 
Filmemacher zum Ausbrechen aus dem tota-
litären System auffordern wollen. Die Filme-
macher geben dem Zuschauer also bereits 
durch die Beleuchtung der einzelnen Sequen-
zen eine Rezeptionshaltung und Interpreta-
tionsrichtung vor. Offensichtlich möchten 
die Filmemacher den Nonkonformismus in 
totalitären Staaten als Möglichkeit darstellen, 
um ein solches System zu stürzen. 

Figuren 

Die Personen folgen einem festgelegten 
Handlungs- und Tagesablauf. Dies tun sie 
ohne jegliche Abweichung. Auch sprachlich 
wird das System, in dem sie leben, nicht hin-
terfragt oder diskutiert. Diese stille Folgsam-
keit erinnert stark an Systeme politischer 
Unterdrückung wie beispielsweise Diktatu-
ren. Die Tatsache, dass scheinbar alle Be-
wohner einem geregelten Arbeitsleben nach-
gehen, welches jedoch völlig identisch und 
eintönig ist, gleicht der Politik des NS-
Regimes. Adolf Hitler schaffte innerhalb 
kürzester Zeit sechs Millionen Arbeitsplätze 
durch den Bau der „Reichsautobahn“ und 
rühmte sich so mit extrem hoher ökonomi-
scher Effizienz (vgl. Brockhaus 1997, S. 72). 
Durch die Uniformität der „Noppe-
Gesellschaft“ wird Individualismus und An-
derssein bewusst unterdrückt. Selbst die 
kleinste Veränderung an Kleidung oder Fri-
sur würde ein Individuum sofort als Außen-
seiter brandmarken und womöglich ins ge-
sellschaftliche Abseits befördern. 

Die Filmemacher möchten den Zuschauer 
bewusst dazu auffordern, sich mit dem Non-
konformisten zu identifizieren. Alle anderen 
handelnden Figuren bieten aufgrund ihrer 
Konturlosigkeit und Gleichheit keine An-
satzpunkte zur Identifikation. Der Mensch 
braucht Individuen, um sich mit ihnen zu 
identifizieren. Hieraus könnte man schließen, 
dass auch die Filmemacher sich selbst als 
Nonkonformisten sehen und aus einem fest-
gefahrenen System ausbrechen wollen. Die 
authentische Darstellung von Uniformität 
und stupidem Arbeiten lässt möglicherweise 
auf eigene Erfahrungen der Filmemacher 
schließen: Das Gefühl eines stupiden und 
scheinbar unaufhörlichen Arbeitens kennen 
die Filmemacher von ihren Stop-Motion-
Filmen. Man könnte diese Überlegung aber 
auch noch weiterdenken und vermuten, dass 
sich die Filmemacher selbst einmal als Teil 
einer uniformen Masse ohne jegliche Indivi-
dualität gesehen haben.  

Offensichtlich ist das politische Interesse der 
Filmemacher sehr hoch und sie befürworten 
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im Film das Handeln des Nonkonformisten. 
Möglicherweise gab es Situationen, in denen 
sie sich in der Jugendzeit als Teil einer 
„uniformen Masse“ fühlten, die am System 
nichts ändern kann, die offenbar nur stumpf-
sinnig ihren „Dienst“ tun kann. Vielleicht 
möchte der Film das Bedürfnis nach 
„Ausbrechen“ zeigen und eine Stimme erhe-
ben, um dieses Bedürfnis mit filmischen Mit-
teln auszudrücken. 

Tonebene 

Im Film „Alles ist die Noppe“ gibt es keine 
Sprache. Dafür werden Geräusche und Musik 
verstärkt und bewusst eingesetzt. Die einge-
setzten Musikthemen bedienen sich an Ele-
menten der ernsten Musik: Die Instrumentie-
rung besteht vorwiegend aus Streichern und 
wird rhythmisch untermalt von Paukenschlä-
gen und einzelnen weiteren Perkussionsinstru-
menten. Vereinzelt kommt auch ein Klavier 
zum Einsatz. Kennzeichnend für die Musik 
sind ihre Rhythmik und die düstere, mysteriö-
se Emotionsführung. Teilweise mutet sie je-
doch auch triumphal an. Die verschiedenen 
Motive der Musik variieren je nach Zusam-
menhang: So kommen die triumphalen Moti-
ve immer dann zum Einsatz, wenn die Über-
macht des Systems beispielsweise durch mo-
numentale Bauten illustriert wird. Die strenge 
Rhythmik der Musik untermalt beispielsweise 
in Laufsequenzen den durchgeplanten Gleich-
schritt der Bürger und ist als Motiv der Uni-
formität zu verstehen. Der mystische, geheim-
nisvolle Klang soll jedoch von Anfang an den 
Zuschauer in seiner Rezeptionshaltung füh-
ren, damit er die gezeigten Bilder eben nicht 
als positiv wahrnimmt. In der Traumsequenz 
kommt hingegen ein Xylophon zum Einsatz, 
das sich mit seinem glockenhellen Klang stark 
von den vorherigen Musikthemen unterschei-
det, sodass hier auch eine andere Rezeptions-
haltung beim Zuschauer eintritt.  

Gespickt ist der Film zudem von atmosphäri-
schen Geräuschen wie dem Wecker, Warnsig-
nalen, Stempelrhythmus oder Zugbremsen. 
Diese selektive Tonebene lässt eine intensive, 
jedoch einsame Welt entstehen, die das The-
ma des Filmes gekonnt symbolisiert. Die Mu-
sik steht trotz der zahlreichen Geräusche im 
Vordergrund, da die Geräusche im Gegensatz 
zur Musik nur akzentuiert und nicht durchge-
hend eingesetzt werden. Die Musik sorgt in 
diesem Film für die Festlegung einer bedrohli-
chen Grundstimmung, was sich, wie oben 
bereits ausgeführt, besonders im geheimnis-
vollen und düsteren Klang der Instrumentie-
rung, aber auch in dem treibenden Rhythmus 
manifestiert. Hierdurch möchten die Filme-
macher die Rezeptionshaltung des Zuschauers 
(wie auch beim Lichtdesign) beeinflussen und 

zugleich ihre eigene Haltung zum Ausdruck 
bringen.  

Prämisse 

Beim ersten Betrachten scheint der Film das 
Thema der Gleichschaltung und deren einen-
gende Wirkung auf den Menschen aufzugrei-
fen, ohne zu verdeutlichen, warum der Pro-
tagonist nun daraus ausbrechen will. Das 
Fehlen des wortsprachlichen Ausdrucks er-
schwert dies zusätzlich. Jedoch kann diese 
Unbestimmtheit auch als Leerstelle gesehen 
werden, die der Rezipient selbst füllen kann. 
Thematisiert wird somit eine einengende, 
fremdbestimmte Realität, die den Protagonis-
ten so lange einengt, bis er auszubrechen 
gedenkt. 

Da die „Traumsequenz“ zum Ende des 
Films nicht eindeutig endet, ist es schwierig, 
die Schlusssequenz zu deuten. Zwar steht der 
Protagonist am Ende real (kein weißes Licht 
mehr) auf dem Monument der gestürzten 
Noppe, jedoch ist der Weg dahin über Ka-
merastative, die aus den Hälsen mutierter 
Arbeiter wachsen, recht unrealistisch.  

Somit kann der Schluss einerseits als 
Wunschtraum des Protagonisten, der sich 
nach Freiheit und Ausbruch aus dem System 
sehnt, interpretiert werden. Dieser Wunsch-
traum wird jedoch nicht in die Realität über-
tragen, sondern findet ausschließlich in der 
Fantasie des Protagonisten statt. Andererseits 
kann die Schlusssequenz aber auch als Reali-
tät verstanden werden, in der der Protagonist 
den Umsturz und Aufstand tatsächlich wagt 
und in einer Art Wahn handelt, weshalb spä-
ter nicht mehr genau klar wird, wie er auf das 
Monument kam. 

Hier zeigt sich auch das Geschick der Filme-
macher. Sie möchten offensichtlich zum 
Nonkonformismus aufrufen, möchten die 
Entscheidung dazu ihrem Zuschauer jedoch 
selbst überlassen. Je nachdem, wie man das 
Ende des Filmes deutet, zieht man für sich 
selbst ein anderes Fazit aus dem Film. Bei-
spielsweise: „Es ist wichtig, ein eigenständi-
ges Individuum zu sein und sich nicht unter-
drücken zu lassen“ oder aber auch „Es ist 
wichtig, seine eigenen Ansichten mit anderen 
zu teilen, diese sind jedoch genauso berech-
tigt, wie die Ansichten anderer“. Die Filme-
macher geben dem Zuschauer hier also be-
wusst eine Leerstelle bzw. ein offenes Ende 
an die Hand, um ihn dazu einzuladen, selbst 
nachzudenken. Diese Intention könnte man 
in diesem Sinne auch als Prämisse des Films 
stehen lassen. 

Intertextualität/ Filmzitate 

Der Film bedient sich in verschiedenen As-
pekten filmischer Zitate aus anderen bekann-
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ten Filmen, die das Genre der Dystopie ge-
prägt haben. Sowohl Handlung und Akteure 
als auch Handlungsorte und filmische Optik 
erinnern an andere Filme. Das Muster einer 
gleichgeschalteten Gesellschaft, die ähnlich 
wie Roboter in einem System mit dem Strom 
schwimmt, und lediglich einem oder wenigen 
Nonkonformisten, die versuchen aus dem 
System auszubrechen, findet sich beispiels-
weise in dem Film „Die Insel“ aus dem Jahre 
2005 Regie: Michael Bay). An diesen Film 
erinnert auch die Uniformität des Kleidungs-
stils. Sowohl die Klone im Bunker aus „Die 
Insel“ als auch die Staatsbürger des Films 
„Alles ist die Noppe“ tragen überwiegend 
weiße Kleidung, die sie zu einer „grauen 
Masse“ verschwimmen lassen, in der keine 
Individuen erkennbar sind. Ähnlich sind 
auch die Handlungsmuster der agierenden 
Figuren. In beiden genannten Filmen gehen 
die Bewohner einer monotonen, fast schon 
stumpfsinnigen Arbeit nach und ihnen bleibt 
der Sinn hinter der Arbeit verschlossen. Von 
Freizeitaktivitäten sehen wir im Film „Alles 
ist die Noppe“ nur wenig, doch es ist anzu-
nehmen, dass auch diese wie im Film „Die 
Insel“ streng reglementiert und überwacht 
sind. In diesen Handlungsmustern und der 
Figurenzeichnung erinnert der Film darüber 
hinaus auch an Aldous Huxleys Buch 
„Schöne neue Welt“ (1932). 

Ein weiteres Beispiel für ein filmisches Zitat 
aus dystopischen Filmen ist der Film 
„Equilibrium“ aus dem Jahre 2002 (Regie: 
Kurt Wimmer), der in den Handlungsmus-
tern und der Figurengestaltung ähnlich wie 
„Die Insel“ auf Uniformität zurückgreift, 
doch dies nur als Randbemerkung. Die Szene 
auf dem Vorplatz scheint hingegen nahezu 
aus dem „Equilibrium“ kopiert zu sein. Auch 
hier finden sich die Bürger auf einem großen 
Platz ein und huldigen dem Staatsoberhaupt 
und dem Staatswappen. Die Figuren reihen 
sich auf und blicken zentral auf ein Gebäude, 
das wie das Gebäude des Staatsoberhaupts 
wirkt. Der Platz ist in beiden Filmen mit 
Überwachungsanlagen und Durchsagelaut-
sprechern ausgestattet. Auch die Wahl der 
Kameraeinstellungen und -perspektiven in 
„Alles ist die Noppe“ scheint vom Film 
„Equilibrium“ inspiriert. Diese Szene findet 
sich auch in George Orwells „1984“ und den 
zugehörigen Verfilmungen. Aus den Verfil-
mungen dieses dystopischen Romans sind 
auch die zahlreichen Spruchbänder, die im 
Noppen-Staat zu sehen sind, entnommen. 
Bezeichnend bei Orwells „1984“ ist, dass die 
Spruchbänder die Aufschrift „Big Brother is 
watching you“ tragen. Dieser Spruch ist in-
zwischen in den alltäglichen Jargon überge-
gangen als Umschreibung eines Überwa-
chungsstaates, der auch im Film „Alles ist die 

Noppe“ wieder zum Tragen kommt. 

Des Weiteren bedient sich der Film „Alles ist 
die Noppe“ eines Filmzitates aus dem Film 
„Matrix Reloaded“ (2003, Regie: Wachowski-
Geschwister). Der Kampf am Ende im Ar-
beitsraum gegen die zu Überwachungskame-
ras mutierten Bewohner erinnert beispiels-
weise an die hektische Kampfszene zwischen 
Neo und dem mehrfach geklonten Mr. 
Smith. Auf diese Filmreihe ließe sich auch 
der leichte Grünstich in der Wohnraumbe-
leuchtung zu Beginn des Filmes zurückfüh-
ren, denn auch in der Matrix-Filmreihe ist 
der gesamte Film in einem Grünstich gehal-
ten.  

Möglicherweise ließen sich die Filmemacher 
jedoch auch durch das Buch (Morton Rhue 
1981)/ den Film „Die Welle“ (2008, Regie: 
Dennis Gansel) inspirieren. Die Thematik 
rund um Faschismus und Totalitarismus 
findet sich in beiden Handlungen. Auch das 
Aufmarschieren und Uniformieren der agie-
renden Figuren ist ein Leitmotiv beider  
Storys. 

Jegliche Intertextualität des Films stützt sich 
natürlich nur auf Interpretationen und lässt 
sich schwer belegen. Die Parallelen der ver-
schiedenen Filme und Bücher zum Film 
„Alles ist die Noppe“ drängen sich jedoch 
auf. Demnach könnte man darauf schließen, 
dass die Filmemacher im Gebiet dystopi-
scher Filme und Literatur bewandert sind 
und zumindest manche der genannten 
Filme/ Bücher (zur Inspiration) rezipiert 
haben. 

Fazit 

Der Inhalt des Filmes ist die Darstellung 
eines Tagesablaufes. Zumindest wird dieser 
vom Klingeln des Weckers bis zu einem un-
bestimmten Punkt während des Arbeitens 
gezeigt. Es handelt sich um den scheinbaren 
Alltag eines Volkes, das unter dem Symbol 
der „Noppe“ lebt, welches dem Zeichen 
einer politischen Organisation entspricht. 
Die Lebenswelt wie auch die Abläufe sind 
einengend, streng vorgegeben, trist und emo-
tionslos. Das Aufstehen, das Verlassen des 
Hauses, der Weg zur Arbeit, das Anbeten 
des Noppendenkmals, das Arbeiten – alles 
läuft komplett synchron und monoton ab. 
Die Bewohner agieren wie Maschinen, sehen 
komplett gleich aus und zeigen keinerlei Ge-
mütsregungen. Nur einer unter vielen bricht 
möglicherweise aus dem System aus. 

Das gesamte Stadtbild, wie auch die Einrich-
tung des Wohnraumes, ist sehr karg, trist 
und auffällig symmetrisch gestaltet. Die Ar-
chitektur ist bestimmt durch Grautöne, un-
terbrochen von Bildern der „Noppe“, und 
wirkt durch ihre monumentale Art sehr ein-
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engend und dominant. Besonders gut wird die 
Stimmung des Films durch seine Farbgebung 
untermalt. Bei Nacht wird die Szenerie durch 
sehr kaltes Licht erhellt, später geht die Sonne 
auf und taucht alles in ein unwirkliches Gelb-
orange; am Ende befindet sich der Protagonist 
in einem von weißem Licht durchfluteten 
Raum. Durch die Uniformierung der Perso-
nen, die Flaggen und Banner und die Archi-
tektur fühlt sich der Betrachter an Bilder von 
diktatorischen Regimes erinnert. 

Der Film ist durchgehend spannend, weil der 
Betrachter lange nicht weiß, ob das Setting 
und die Stimmung nur Rahmenbedingungen 
sind oder das Hauptthema des Inhalts. Lange 
Zeit bleibt also unklar, worauf der Film hinaus 
möchte, was die Aussage sein soll. In diesem 
Sinne kennzeichnet sich die dramaturgische 
Spannungskurve vor allem durch die große 
Fallhöhe nach dem Höhepunkt, wonach der 
Film nämlich sehr schnell sein Ende findet: 
Scheinbar harmlos beginnt der Film mit dem 
stupiden Tagesablauf, doch bereits zu Beginn 
wird über die mysteriöse Musik eine Span-
nung suggeriert. Die Spannung steigt an durch 
die immer deutlicher werdende Einengung der 
Bürger und die Illustrierung ihrer Gleichschal-
tung. Der Konflikt lässt sich im Kontrast zwi-
schen der breiten Masse (lächelnde LEGO-
Männchen) und dem Protagonisten (grimmi-
ges LEGO-Männchen) erkennen. Es handelt 
sich hierbei jedoch um einen unpersönlichen 
Antagonisten, der im totalitären Regime zu 
sehen ist. In der Traumsequenz erreicht die 
Handlung ihren Höhepunkt. Passend zur be-
reits angesprochenen großen Fallhöhe sinkt 
die Spannung zum Ende auch nicht auf ein 
Nullniveau ab, sondern zieht sich über das 
offene Ende hinaus, indem der Zuschauer 
sich weiterhin Gedanken zur Handlung und 
der Filmaussage machen kann. 

Die Bearbeitung des Filmes hat uns zur Ausei-
nandersetzung mit den Themen Politik, Indi-
vidualismus, Rebellion und Filmästhetik ge-
bracht. Die Analyse sorgte auch unter uns für 
regen Austausch außerhalb der Arbeitszeit. Es 
war interessant sich mit einem scheinbar kur-
zen und einfachen Film so intensiv auseinan-
der zu setzen und so viele Querverweise auf 
Geschichte, Weltpolitik und Alltag zu finden. 
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