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FILMKRITIK

Nestbruch

Schweiz 1980. Regie: Beat Kuert.
(Vorspannangaben s. Kurzbesprechung
80/335)

«Bilder aus der Eiszeit»: Der Untertitel
des nach «Mulungu» und «Schilten»
dritten Spielfilms von Beat Kuert enthalt
eine Absichtserklarung. «Nestbruchy ist
ein Essay uber erfrorene Gefihle, Uber
eine Welt, die kalt geworden ist. Das
signalisieren bereits die ersten Bilder.
Die Kamera - Blickwinkel von unten
nach schrag oben — fahrt durch das
Zentrum von Frankfurt, einen Stadtteil,
in dem es statt Wohnlichkeit kalte Glas-
fassaden und sehr viel in die Hohe
schiessenden Beton gibt, in dem die
menschliche Warme durch Klimaanla-
gen ersetzt worden ist. Kein Wunder,
dass es hier den wohlhabenden Herrn
Meier (Hans Madin) trotz sorglosem Ru-
hestand im chiquen Appartementhaus
zu frosteln beginnt. Nach Behaglichkeit
steht ihm der Sinn, nach Lebensquali-
tat, idyllischer Ruhe, nach heiler Welt.
Und so entsinnt er sich eines alten
Freundes, eines gewissen Trautwalders,
der all dies zu bieten hatte. In der
Schweiz, einem geordneten Land, be-
sitzt Trautwalder eine geraumige Villa
mit Park und Seeanstoss und fiihrt ein
Leben in geordneten Bahnen. Weder
Hast noch Hektik, weder larmige Ge-
schaftigkeit noch politische Quenge-
leien storen dort den Alltag; und statt
Beton, Stahl und Glas breitet sich Griin
aus, soweit das Auge reicht.

Meier beschliesst die Flucht aus Frank-
furts tristem Alltag, Peter, der Chauf-
feur (Michael Maassen), wird angehal-
ten, das Notwendigste zu packen. Mit
einem frohen Lacheln auf den Lippen
fahrt Meier auf dem Ricksitz seines
Mercedes dem paradiesischen Exil ent-
gegen. Am ersehnten Reiseziel in der
Schweiz angekommen, stort es ihn
nicht, dass er Trautwalder nicht zu-

hause vorfindet. Die Haushalterin, Frau
Walti (Anne-Marie Blanc), strahlt solide
Tichtigkeit aus, und Meier findet auch
Gefallen an-ihren beiden erwachsenen
Kindern, an Kathi (Theres Affolter), der
Klavierlehrerin, die das Haus mit dem
Wohlklang von Mozarts Musik erfiillt,
wie auch an Urs (Jost Osswald), der ein
grosser Sportler werden will und des-
halb tagein tagaus trainiert. Da herrscht
— so will ihm scheinen — ein gesunder
Geist, obschon kein Vater im Hause ist.
Alles ist sauber, und das Essen kommt
punktlich auf den Tisch.

Meier kniet sich in diese neue Atmo-
sphare hinein, geniesst sein neues Le-
ben in vollen Zigen. Dass die Idylle, in
die er sich gefliichtet hat, voller Risse
ist, will er erst gar nicht wahrnehmen.
Er hort nicht, wie dilettantisch das Ge-
klimper von Kathi ist, spirt nicht die
Frustration, die sich hinter jedem Ton
verbirgt. Er nimmt nicht wahr, wie ver-
krampft die Leibesiibungen von Urs
sind, wie wenig die Hoffnungen des jun-
gen Mannes, ein Spitzensportler zu
werden, Aussicht auf Verwirklichung
haben. Er Ubersieht schliesslich auch
die Verbitterung, die sich hinter der
freundlichen Geschaftigkeit der Haus-
halterin verbirgt. Das Nest, in das sich
Meier gesetzt hat, ist brichig.

Peter, der Chauffeur, verschlossen und
in sich gekehrt, erlebt dagegen die
schweizerische ldylle als Fassade, den
zur Schau getragenen Familiensinn als
Schein. Die Mahlzeiten, welche die
Hausgemeinschaft mehrmals téglich an
einen Tisch bringt, werden fur ihn zu
einem gespenstischen Ritual, bei dem
hofliche Tischkonversation sich als Un-
fahigkeit zur Kommunikation entlarvt.
Mehr und mehr erfahrt Peter den Auf-
enthalt in der Villa als Horror-Trip, und
es erscheinen ihm Zeichen einer nahen-
den Katastrophe: Da stirbt sein gelieb-
ter Kater Josef, das einzige Wesen,
dem er sich anvertraut, auf mysteriose
Weise. Eigenartige Nachbarn mit einem
riesigen Hundevieh schleichen neugie-
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Peter (Michael Maassen, rechts) erfahrt den
Aufenthalt in der idyllisch gelegenen Villa
immer starker als Horrortrip. Er spurt den
«Nestbruch» voraus, erkennt die erkalteten
Gefihle von Frau Walti (Anne-Marie Blanc)
und Herrn Meier (Hans Madin).

rig um Haus und Park. In einer Samm-
lung von Kakteen, die nicht in die Villa
passen will, geschehen seltsame Veran-
derungen. Ohne sichtbaren ausserli-
chen Einfluss entstehen Risse in der
Windschutzscheibe des Mercedes'.

Die Katastrophe ereignet sich schliess-
lich in der Form einer Auflosung der fal-
schen ldylle, der verlogenen heilen Welt
—im Nestbruch eben. Urs fallt durch die
Sportlerprifung und flennt fortan, Nah-
rung und Kontakt verweigernd, in seiner
Kammer vor sich hin. Kathi setzt sich,
statt ans Klavier, an das Steuer des
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Mercedes, diesen, wie vom Teufel be-
sessen, Uber schmale Feldwege jagend.
Nach dem kuhnen Ritt wirft sie sich Pe-
ter um den Hals. Fur sie wird der Nest-
bruch immerhin zur Befreiung aus der
Erstarrung, zum Aufbruch und zur Hoff-
nung. Es begegnet dem Paar — ahnlich
wie in «Schilten» dem Lehrer Schild-
knecht der Fasnachtszug — eine Gruppe
von fahrendem Volk, lebensbejahenden
Gauklern und Barden, die musizierend
in den See steigen und schliesslich in
seiner Tiefe verschwinden, Hute und In-
strumente auf der Oberflache schwim-
mend wie Relikte einer vergangenen
Zeit zuricklassend: Symbol einer ver-
sinkenden Hoffnung madglicherweise,
einer Hoffnung aber immerhin. Frau
Walti schliesslich stirzt beim Nestbruch
zutode. Die falschen Illusionen und
Hoffnungen, die schliesslich zur Le-
benslige wurde, bieten ihr in der
Stunde der Wahrheit keinen Halt.



«Nestbruch» entzieht sich — wie schon
«Schilten» und «Mulungu» — einem ein-
fachen Realismus. Beat Kuert sucht
Wirklichkeit und Wahrheit auf der
Ebene des Sinnbilds. Seine Bilder — von
Hansueli Schenkel und Bernhard Lehner
sensibel und schmiegsam zugleich auf-
genommen — zeigen nicht einfach et-
was, sondern stehen immer fir etwas
da. Sie zu sehen allein gentgt nicht;
man muss sie fuhlen und lesen. Wer
sich dieser Muhe unterzieht, erfahrt,
dass die Geschichten, die Kuert erzahlt,
zwar irreal erscheinen mogen, aber
dennoch viel mit der Wirklichkeit zu tun
haben. Die Bilder der Eiszeit, die sich
nicht nur in der Darstellung der un-
menschlichen, kalten Biro- und Ge-
schaftslandschaft der Frankfurter City,
sondern auch in der Schilderung einer
briichigen Fassade der Ordnung und Si-
cherheit in Trautwalders Haus manife-
stieren, sind eine zwar allegorische,
aber dennoch sehr exakte Zustandsbe-
schreibung: eine Analyse gewissermas-
sen der fortschreitenden Entfremdung
des Menschen von sich selber, seiner
zunehmenden Vereinsamung in einer

lieblosen, menschenfeindlichen Um-
welt.
«Warten auf Trautwalder» konnte

Kuerts Film auch uberschrieben wer-
den, in Anlehnung an Beckets «Warten
auf Godot». Auf Trautwalder setzt
Meier, der einen Lebensabend an der
Warme sucht und dabei dem Irrtum er-
liegt, ein wenig Ruhe und Ordnung in
einer friedlichen Umgebung wiirden da-
fur genligen. Auf Trautwalder warten
Kéathi und Urs, weniger dass mit seinem
Erscheinen die hochgeschraubten Am-
bitionen erfullt wirden, als dass er sie
von diesen befreien konnte. Auf Traut-
walder wartet schliesslich Frau Walti,
um endlich wieder sich selber sein zu
dirfen und davon erlost zu werden, sich
und den andern dauernd etwas vorspie-
len zu missen, bis dass sie selber daran
glaubt. Doch Trautwalder ist ausgezo-
gen, hat der verlogenen Idylle den Riik-
ken gekehrt und kommt nicht wieder. Er
hat die Welt der erstarrten Geflihle ver-
lassen. Mehr als eine Hoffnung ist er
nicht mehr. Maoglicherweise sind Kathi

und Peter ihm unbewusst begegnet, als
sie am See auf das fahrende Volk sties-
sen: Als Barde, Bankelsinger oder
Gaukler konnte man sich einen, der aus
der Eiszeit geflichtet ist, allenfalls noch
vorstellen.

«Befreit Gronland, nieder mit dem Pack-
eis!» Mit diesem Slogan der Jugendbe-
wegung hat Kuerts Film sehr viel zu tun.
«Nestbruchy zeigt, dass wir in Gronland
leben, gefangen im Packeis, umgeben
von Kalte. Die falschen Idyllen und die
lllusionen, an die wir uns halten, gera-
ten in diesem Film zu Bildern des
Schreckens. Nicht immer allerdings ha-
ben sie die nétige Kraft, nicht immer die
erforderliche Dichte. Die Geschlossen-
heit von «Schilten» geht Kuerts neu-
stem Film ab. Dem Buch, das Maassen
und Kuert gemeinsam verfasst haben,
fehlt der grosse Spannungsbogen, der
filmischen Dramaturgie mitunter der
Atem. Langen und Wiederholungen ma-
chen das Zuschauen manchmal be-
schwerlich. Und insbesondere dort, wo
sich in den Film surrealistische Ele-
mente einfligen oder wo er in den Be-
reich des psychologischen Horrors ein-
dringt, was an sich sehr reizvoll wirkt,
ist alles eine Spur zu armlich.

Dennoch: «Nestbruch» ist ein unge-
wohnlicher, subtiler Film; einer, der in
unsere Zeit passt, weil er ihr einen Spie-
gel vorhalt und damit etwas leistet, was
so viele gerade jetzt verlangen: Er zeigt
in drastischer Weise auf, weshalb heute
so viele Menschen aus der Gesellschaft
aussteigen, sich als Einzelganger ver-
krimeln oder sich in der Bewegung der
Unzufriedenen sammeln. Dass dies
moglich wird und glaubhaft wirkt, ist
nicht nur die Folge einer Uberzeugenden
Verfremdung des Themas, sondern ge-
wiss auch der grossartigen Schauspie-
ler. Wie etwa Anne-Marie Blanc die
Haushalterin spielt, hinter deren ver-
trauenswurdigen Erscheinung, deren
Ordnungssinn und vorgelebtem Fami-
liengeist ein stures Prestigedenken und
ein im Rollendenken gefangenes
Zwangsverhalten eine dicke Eisschicht
gelegt haben, unter der alle Gefiihle
und Empfindungen erfroren sind, ist
schlichtweg grossartig und verleiht dem
Film seine Wirkung. Urs Jaeggi
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Dienstjahre sind keine Herrenjahre

Schweiz 1980. Realisation: Gruppe
Noi-Film (Vorspannangaben s.
Kurzbesprechung 80/330)

Das Welschlandjahr ist in letzter Zeit
verschiedentlich ins Kreuzfeuer der Kri-
tik geraten. Die Heftigkeit, mit der Stel-
lenvermittlungen auf die Kritik reagie-
ren, durfte ein Beweis sein, dass mas-
sive Probleme tatsachlich vorliegen.
«Horrende Missstande liegen nicht im-
mer auf dem Prasentierteller, sie wollen
entdeckt und eingesehen sein, bevor sie
entlarvt werden konnen,» schreibt Laure
Wyss (im Vorwort zum Buch «Les
Schonfilles» von Elisabeth Frohlich, Le-
nos 1980). Es gehe dabei nicht nur um
journalistischen Spiursinn, sondern auch
um innere Anteilnahme. Die Anteil-
nahme war im vorliegenden Film gege-
ben, denn drei Mitglieder der Film-
gruppe arbeiten als Sozialarbeiter im
«Centre Sénébier» in Genf, einem Ju-
gendzentrum, das zum Haupttreffpunkt
der Deutschschweizer Madchen gewor-
den ist.

Jeden Frihling sah man einen neuen
Jahrgang Maéadchen ankommen, ein
neues Antreten, neue Hoffnungen und
Enttduschungen. Die urspriingliche Idee
war, dass es moglich sein sollte, die ge-
machten Erfahrungen jeweils weiter zu
vermitteln. Die Leute des Centre erstell-
ten zusammen mit den Madchen ein Vi-
deoband. Wahrend dieser Arbeit lern-
ten die Beteiligten sich zu aussern, be-
gannen, ihre Situationen zu vergleichen.
Erst jetzt entstand unter den Leitern, zu-
sammen mit befreundeten Medienfach-
leuten, so etwas wie «journalistischer
Spursinny. Man wollte das Welschland-
jahr in einen grossern Zusammenhang
stellen. Das kam nicht von ungefahr,
nahm doch die Zahl der Welschland-
fahrerinnen 1976, zu Beginn der Filmar-
beit, erheblich zu. Rezessionsbedingt
nahmen die Lehrstellenangebote ab,
besonders diejenigen fir Madchen.
Wahrend 1971 noch 60 Prozent der
Real- und Oberschiilerinnen eine Lehr-
stelle (zumeist in den géangigen Frauen-
berufen) fanden, so waren es 1978
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schatzungsweise nur noch 30 Prozent.
Das Welschlandjahr, in der Hochkon-
junktur in Vergessenheit geraten, kam
nun wieder in Mode. Heute ist es so-
weit, dass ein Fremdsprachenaufenthalt
sogar Vorschrift fir Schalterbeamtin-
nen und Telefonistinnen bei der PTT ge-
worden ist.

Fremdsprachenaufenthalt heisst fir die
meisten Madchen Welschlandjahr,
heisst vor allem Haushalt und Kinderhi-
ten. Es ist keineswegs erwiesen, dass
dabei gutes Fanzosisch gelernt wird.
Die Madchen leben meist recht isoliert
in ihrer Gastfamilie, besuchen nur ein-
mal wochentlich wahrend zwei Stunden
einen Franzosischkurs. Selten finden sie
Kontakt zu welschen Altersgenossen.
Die «Trudis», wie sie oft despektierlich
genannt werden, stehen bei welschen
Jungen nicht hoch im Kurs. Fremdspra-
chenaufenthalt konnte auch etwas an-
deres heissen. Mit Stipendien etwa
kénnte es Madchen ermdglicht werden,
tatsachlich eine Sprachschule zu besu-
chen.

Die Filmgruppe hat beschaftigt, warum
das Welschlandjahr so schnell wieder
zur Institution werden konnte, warum
keine wesentlichen Alternativen vorhan-
den sind. Sie befragten Lehrer, Stellen-
vermittler, Berufsberater, die Mutter
eines Au-pair-Madchens und ehemalige
Welschlandabsolventinnen. Allen ver-
suchten Antworten, ob positiv oder ne-
gativ gedeutet, entspringt die Sicht des
Welschlandjahres als einer Station zur
Vorbereitung auf ein Frauenleben, wie
man es sich herkdmmlicherweise vor-

 stellt.

Die Filmgruppe lasst vorerst aber und
vor allem die jungen Madchen selbst zu
Wort kommen. Es ist nicht so einfach,
in die private Sphére einer Familie ein-
zudringen. Durch Gespriache mit den
«Mesdames» im Centre Sénébier haben
sich schliesslich zwei Familien finden
lassen, die der Filmarbeit die Tire 6ff-
neten. Zwei fuir das Woelschlandjahr
recht typische Milieus sind in gut ge-
troffenen Bildern festgehalten worden:
Dokumente der Familienszene im geho-
beneren Mittelstand und in der Gross-
bourgeoisie. Die erste Familie steht im
intensiven «Kleinkinderzustandy. Die



«Schonfille» und «Madame»: oft ist der
Welschlandaufenthalt mehr Haushaltungs-
lehrjahr als Sprachkurs.

Haushalthilfe erleichtert der Hausfrau
und Mutter die Arbeit und ermdoglicht
ihr, wenige Stunden dem alten Beruf
und ihren Hobbies nachzugehen. Fur
die Frau bedeutet das ein Fortschritt,
die Frage ist nur, wieweit er auf Kosten
der Haushalthilfe geht. '

In der zweiten Familie sind die Kinder
ausgeflogen, Madame hat aber grosse
gesellschaftliche Verpflichtungen. Si-
cher verhalt sie sich dem Madchen ge-
genuber tadellos, es ist aber auch hier
fraglich, welchen Nutzen das Madchen
davontragt. Es lernt, komplizierte Ge-
decke aufzutragen, sich manierlich zu
betragen bis zum geht nicht mehr.
Sichtlich ist ihm, das einer dorflichen
Umgebung entstammt, nicht wohl in
der Haut.

Diese Dinge werden im Film nicht ver-
bal ausgedrickt. Offenbar haben die
Szenen eine Identifikation in mir mit der
Sechzehnjahrigen hervorgerufen. Ver-
balisiert werden Widerspriiche und Pro-

bleme in einer Gesprachsrunde mit
«Schonfilles» im Centre Sénébier. Ein
Durcheinander von Pro und Kontra
dringt auf die Kamera ein, zeugt von
den unterschiedlichen Personlichkeits-
strukturen der jungen Frauen. In den
Richtlinien der Arbeitsgruppe der Stel-
lenvermittlung wird festgehalten, der
Aufenthalt diene der Persodnlichkeitsbil-
dung. Wenn man den Madchen zuhort,
gewinnt man den Eindruck, dass diese
Feststellung nur fir diejenigen zutrifft,
die bereits ein bestimmtes Mass an Si-
cherheit mitbringen, und selbst diese
wenigen geraten in Konflikte. Einmal
werden sie als «Kind» der Gastfamilie
behandelt, mal haben sie die ganze Ver-
antwortung fur Haushalt und Kinder zu
ubernehmen. Allgemein sind die mei-
sten durch lange Arbeitszeiten Uberfor-
dert. Gewiss ist ein Gewinn an Lebens-
erfahrung zu verzeichnen, auch wenn es
oft ein «negativer» ist, der in die Fest-
stellung mundet, so will ich es einmal
nicht haben.

Der Film will sich indessen nicht in einer
Mangelliste erschopfen. Er mindet
seinerseits in die Frage, wie wollen wir
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es denn haben? In additiven Sequenzen
wendet er sich dem Leben einer jungen
Frau zu, die ohne Hilfe zwei kleine Kin-
der betreut und sich nach einer Berufs-
tatigkeit sehnt, jedoch in der Umge-
bung wenig Hilfe und Verstandnis fin-
det. Im weitern Vortasten kommt eine
junge Frau zu Wort, die nach kurzer
Ehezeit ihren Beruf als Krankenschwe-
ster wieder aufgenommen hat, in einem
Teilzeit-Arbeitsverhaltnis angestellt ist
und versucht, nach ihren eigenen Wiin-
schen zu leben.

Die Dramaturgie des Films zeigt
Briuche. Auf den Schluss hin Uberwie-
gen die additiven Elemente, mehrere
kleine Filme folgen aufeinander im Be-

Ambros Eichenberger neuer
Prisident des OCIC

FB. An seiner Generalversammlung, die
im November in Manila (Philippinen)
stattfand, hat das «Office Catholique In-
ternational du Cinéma» (OCIC), seinen
bisherigen Vizeprasidenten, den Domi-
nikaner Ambros Eichenberger (Zurich)
als Nachfolger von Lucien Labelle
(Montreal), der aus Gesundheitsrick-
sichten auf eine Wiederwahl verzichtet
hat, zum neuen Prasidenten gewahlt.
Vom OCIC war in Manila eine Studien-
tagung zum Thema «Der kulturelle und
soziale Einfluss der grenzuberschreiten-
den Filme auf die Importlander» organi-
siert worden, an der international be-
kannte Personlichkeiten und Speziali-
sten wie Wolfgang Seeger (Unesco),
Victor Bachy (Universitat Lowen), Mo-
ritz de Hadeln (Berliner Filmfestspiele),
Miguel Pereira (Universitat Rio de Ja-
neiro), Ambros Eichenberger (Filmbiro
der Schweizerischen Katholischen Film-
kommission) und andere als Referenten
teilnahmen. 24 neue Lander wurden in
die internationale katholische Filmorga-
nisation aufgenommen: 12 aus Afrika, 1
aus Lateinamerika (womit dieser Sub-
kontinent vollstandig im OCIC vertreten
ist), 2 aus Asien und 9 aus Ozeanien.
Somit sind dem OCIC 96 Lander (inklu-
sive einige internationale Organisatio-
nen) angeschlossen.
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muhen, ein Spektrum aufzuzeigen. Die
Filmgruppe hat ihr eigenes Vorgehen
reflektiert. Sie findet heute, dass die
Vorbereitungszeit zu lange ausgefallen
ist. Auch habe das Ringen um einen
Gruppenkonsens einen konventionelle-
ren Stil als vorgesehen hervorgebracht.
Ungewaohnliche Vorschlage seien unter-
wegs verlorengegangen. Der additive
Stil ist gewiss auch eine Folge der
Gruppenarbeit. Verschiedene Ideen
wurden gleichwertig ausgearbeitet und
in den Film eingebracht, wahrend ein
Unterordnen und Strukturieren von Nut-
zen gewesen ware.
Trotz Kritik und Selbstkritik: Der Film ist
ein wichtiges Unterrichtsinstrument.
Madchen, die sich fur ein Welschland-
jahr entscheiden (es sind an die 10000
pro Jahr), konnen wesentliche Einsich-
ten gewinnen, wissen, worauf sie bei
der Stellenvermittlung achten miussen.
Da der Film Aspekte eines heutigen
Frauenlebens vermitteln kann, ist er
aber auch eine interessante Diskus-
sionsgrundlage fur weitere Kreise.
Beatrice Leuthold

Piat wjetscherow (Fiinf Abende)

UdSSR 1977. Regie: Nikita Michalkow
(Vorspannangaben s. Kurzbesprechung
80/336)

lline und Tamara haben sich viele Jahre
nicht gesehen, sie sind alter geworden,
aber — das wird sehr schnell klar — sie
lieben sich immer noch und haben
eigentlich nie etwas anderes getan, als
sich zu lieben. Sie haben nicht zusam-
mengefunden, weil sie sich selber davor
im Wege stehen.

Stoff fur eine Komaodie. Der Titel setzt
das Tempo, finf Abende lang haben sie
Zeit, nach all den Jahren doch noch zu-
sammenzufinden — und sie werden zu-
sammenfinden (das liegt in der Natur
der Sache und/oder das ist eine Frage
der Dramaturgie), amiisant und unter-
haltend bleibt das «wie».

Der Film versucht gar nicht erst, seine



Komadie fur Feinschmecker: «Fiinf Abende»
von Nikita Michalkow.

Herkunft von einem Theaterstuck zu
leugnen: finf Akte, sechs Handlungs-
trager, im wesentlichen ein Handlungs-
raum. Der Regisseur, Nikita Michalkow
— Ubrigens der jungere Bruder des et-
was bekannteren russischen Filmregis-
seurs Andrej Michalkow-Kontschalow-
ski — vertraut ganz auf die Starke seiner
Vorlage, die er angemessen in Einstel-
lungen zerlegt und ins Bild setzt. Das
Resultat gibt ihm recht.

Ganz entscheidend zum Gelingen der
Komaodie tragt ihre sinnfallige Verhaf-
tung in einer von Zeit und Ort geprdgten
Lebensart bei. Weil die Situation im rus-
sischen Alltag Mitte der funfziger Jahre
angelegt ist, mag uns das eine oder an-
dere Detail beinahe schon exotisch er-
scheinen, verstandlich aber bleibt es al-
lemal. Wichtig dabei ist nur, dass diese
reichhaltigen Eigenheiten die Hand-
lungstrager tatsachlich zum Leben er-
wecken und in ihrem Wesen und Han-
deln verstandlich machen.

e —

lline, der nur vorubergehend in der
Hauptstadt weilt, gibt vor, es — nach-
dem ihn der Zweite Weltkrieg von Ta-
mara getrennt hat — zum gestressten
Chef-Ingenieur eines bedeutenden Che-
miekombinates gebracht zu haben. In
Wirklichkeit fahrt er schwere Brummer
durch die menschenleere Wildnis Sibi-
riens, was seinen eh schon vitalen Cha-
rakter immerhin soweit gepragt hat,
dass er die braven, gut-burgerlichen
Bewohner der Hauptstadt leicht vor den
Kopf stosst, und tragt als Pionier zum
Aufbau des Landes bei. Er will das Ta-
mara gegenuber aber nicht zugeben,
weil er firchtet, die Frau, die Opferbe-
reitschaft und Pflichterfullung so gross
schreibt, dass ihr daruber eigentlich
schon die Lebensfreude abhanden ge-
kommen ist, konne nicht akzeptieren,
dass er sein Studium nicht mehr been-
det hat. Tamara dagegen gibt vor,
glucklich zu sein, obwohl sie selber
spurt, dass Arbeit allein sie keineswegs
ausfullt. Die einsamen Abende mit den
Nachbarn vor dem Bildschirm, das Zu-
sammenleben mit ihrem Neffen, der sie
eigentlich gar nicht mehr braucht, die
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engen Wohnverhaltnisse, wo jede Fami-
lie in der gemeinsamen Kiche ihren
eigenen Tisch hat und doch kaum, auch
nur, Nachbarschaft entstand, haben
ihre Spuren hinterlassen und sie leicht
verbittert gemacht. Das Beste was den
beiden also passieren kann, ist wirklich:
endlich zusammenzufinden.

Jedermans Sache durfte der Film nicht
sein. Fur Liebhaber leiser und feinsinni-
ger Komadien aber, ist er ein wirkliches
Kleinod. Walt R.Vian

Stardust Memories (Woody Allen)

USA 1980. Regie: Woody Allen
(Vorspannangaben s. Kurzbesprechung
80/339)

Ein amerikanischer Kritiker hat gesagt,
Fellinis «8'%» sei ein Meisterwerk des-
halb, weil Fellini darin jene zwei Themen
behandle, die er am besten kenne, sich
selbst namlich und das Machen von Fil-
men. Liessen sich Meisterwerke so er-
klaren, dann ware Woody Allens «Star-
dust Memories» — wiederholt verglichen
mit «8%2» — mit dem gleichen Pradikat
auszuzeichnen. So einfach liegen die
Dinge wahrscheinlich nicht; aber wie
dem auch sei, in seinem neusten Film
nimmt Woody Allen einmal mehr sich
selbst und — in dieser direkten Form
erstmals — seine Arbeit als Filmemacher
zum Gegenstand. Uber sich selbst hat
er immer mit Vorliebe gesprochen, und
spatestens seit «Annie Hall» ist das
autobiographische Fundament seiner
Filme unverkennbar, das in mehr oder
weniger verschlusselter Form bereits in
frihen Komodien existierte. Von den
tragisch-absurden Slapstick-Clownerien
seiner ersten Figuren bis hin zum intel-
lektuellen Stadtneurotiker in «Manhat-
tan» lasst sich kontinuierlich die filmi-
sche Annaherung Woody Allens an
seine eigene Person ablesen, eine An-
naherung, die nun, soweit sich das von
aussen sagen lasst, — mit «Stardust Me-
mories» in die beinahe totale Identifika-
tion von Leinwandfigur und Filmautor
ubergegangen ist.

Bereits in «Manhattan» hat Allen seine
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Arbeit ansatzweise in die Fiktion mitein-
bezogen: Dort war sein alter ego Isaac
Davis Drehbuchautor von Fernsehse-
rien, dessen private Ambitionen als se-
rioser Schriftsteller nicht uber eine
Schreibblockade hinausgelangten. Hier
nun nennt sich Woody Allen Sandy Ba-
tes; ausser erfolgreicher Drehbuchautor
ist er bekannter Regisseur und Haupt-
darsteller seiner Filme in einer Person.
Sandy Bates agiert nicht in einer abge-
rundeten Story mit linearem Verlaufs-
muster, vielmehr in einem fragmentari-
schen Neben-, Mit- und Durcheinander
verschiedener Ebenen: Gegenwart, Ver-
gangenheit, Erinnerungen, Kindheit,
Traume, Phantasien, Film im Film, Ge-
sprache, Dialogfetzen und Songs vermi-
schen sich zu einem wilden Puzzle von
Allenscher Hektik, welches — zumindest
dem ersten Eindruck nach — sich nicht
mihelos zu einem Ganzen fiigen will.
Grossere Stiicke bleiben im Gedachtnis
haften, die kleineren flllen vielleicht die
Leerstellen dazwischen auf, wenn wir
sie bei wiederholtem Ansehen genauer
nach ihrer Funktion befragen konnen.
Synchronitdt und Tempo sind uns in
ahnlicher Weise aus anderen Allen-Fil-
men bekannt.

Den ausseren zeitlichen und raumlichen
Rahmen bildet ein Filmseminar-Week-
end im nostalgischen «Stardust»-Hotel
an einem Strand von New Jersey. Hier
muss Sandy Bates widerwillig seinen
Fans und Kritikern Rede und Antwort
stehen, hier taucht er ins Wechselbad
von Isolation und Prominentenjagd, von
Einsamkeit und Menschengewdulhl, von
Selbstverlust und blinder Verehrung.
Hier bahnt sich eine neue Liebe an,
wahrend eine bestehende in Verwick-
lungen sich verstrickt und eine vergan-
gene ihn in der Erinnerung plagt und
beglickt. Dazu kommen Auseinander-
setzungen mit den Studiobossen uber
seinen neuen Film, dessen dusteres
Ende den Managern nicht ins kommer-
ziell-zweckoptimistische Konzept passt.
Die «midlife crisis» ist perfekt, in priva-
ter wie auch in beruflicher Hinsicht.
Dass es die Krise eines Kiinstlers ist,
scheint mir nicht von vorrangiger Be-
deutung. Zwar will Sandy Bates nicht
mehr jene «funny movies» machen, die



Jessica Harper und Woody Allen in «Star-
dust Memories».

alle von ihm erwarten, aber es geht we-
niger um die Frage «Was fir Filme?» als
um «Warum Filme?» und dartiberhinaus
um «Warum uberhaupt noch irgend et-
was tun?» — in einer Welt, die in den
letzten Zigen liegt. Zwar leidet Sandy
Bates spezifisch an der Diskrepanz zwi-
schen der Schopferrolle des Kiinstlers,
der seine Kunst beherrscht, und der
Ohnmacht des menschlichen Daseins,
das von einer blind-zufalligen Lebens-
unordnung sich beherrschen lassen
muss. Aber diese Zufalligkeit ist fur Al-
len/Bates der Kern der «condition hu-
maine» schlechthin, dem Kiinstler wird
sie hochstens bewusster durch den Ge-
gensatz zu seinem eigenen schopferi-
schen Werk, in welchem er sich Zufal-
ligkeiten verbietet.

«Man kan'n das Leben nicht kontrollie-
reny», sagt Sandy Bates, «nur die Kunst.
Die Kunst und die Masturbation — zwei

Bereiche, in denen ich ein absoluter Ex-
perte bin.» Fir Woody Allen verhalt sich
die Kunst zum Leben wie die Masturba-
tion zur Liebe: kontrollierbare Behelfs-
massigkeit hier wie dort, aber eben
nicht das Richtige. Das Richtige ist die
zufallige Unberechenbarkeit des Lebens
und der Liebe, aber weil das Zufallige
das Ungerechte ist, ist es auch wieder
das Falsche, das Allen/Bates in aus-
sichtsloser Rebellion zu fliehen sucht,
einer Rebellion, deren Essenz im zyni-
schen Spruch von der Kunst und der
Masturbation enthalten ist. Die rebelli-
schen, kontrollierbaren Behelfsmassig-
keiten erweisen sich, gemessen am un-
kontrollierbaren Ganzen, doch stets als
ungenugend, als nutzlose Versuche, der
Wirklichkeit zu entgehen. Nicht Narziss
will er sein, sondern Zeus, sagt er, und
als Bub priigelt er sich im Schultheater,
weil er nicht den kleinen Isaak, Sohn
Abrahams, spielen will, der geopfert
werden soll; er will die Sprecherrolle
der Stimme Gottes...

Der pessimistische Grundton wird ein-
dringlich angestimmt im grossartigen
Anfang, einer Szene aus dem Film, den
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Sandy Bates im Begriff ist zu drehen. Es
ist dies die Lebensparabel vom falschen
Zug, in dem man sich zufallig befindet,
bei den Schabigen, den Verharmten,
den Einsamen in der dritten Klasse,
wahrend auf parallelem Geleise die
Erstklass-Reisenden sich in Glangz,
Wiéarme und feucht-frohlicher Gemein-
schaft tummeln. Da nitzt es Sandy Ba-
tes nichts, wenn er beim Schaffner dar-
auf beharrt, er habe die falsche Fahr-
karte, gehore eigentlich zur privilegier-
ten Gesellschaft nebenan. Der Schaff-
ner will nicht horen, Turen und Fenster
sind verschlossen, die Notbremse ist
ein Kabel, das sich beim Ziehen einfach
abspult - Aussteigen, oder wie die
Amerikaner sagen, «stop the world, |
want to get off», gibt es nicht. Dass
beide Gesellschaften schliesslich am
selben Ort landen, ist fir die Unglickli-
chen wenig trostlich, sei es nun, nach
Bates Vorstellungen, in der Abfallgrube,
oder, nach den Vorstellungen der Stu-
diobosse, im Jazz-Himmel ...

Das zentrale Motiv des tlickisch-zufalli-
gen Schicksals wird im folgenden in
verschiedenen Spielarten variiert (wie
man Uberhaupt Woody Allens Gesamt-
werk als kontinuierliche Variation dieses
Themas betrachten kénnte). Am sarka-
stischsten geschieht dies dort, wo der
erfolgreiche Bates einen ihn beneiden-
den ehemaligen Schulfreund, genauso
zufallig erfolglos, ohne grosse Uberzeu-
gung damit zu trosten versucht, dass er
ihm noch schlimmere Maglichkeiten zu
bedenken gibt: «Ware ich beispiels-
weise in Polen geboren, dann konnte
ich heute ein Lampenschirm sein.»
Mehr und mehr entlarven sich Allens
Sarkasmen als getrieben von der Ob-
session am Leiden, das in unzahligen
Formen um ihn herum Gestalt annimmt,
dem er hypnotisiert entgegenstarrt wie
das Kaninchen der Schlange. Bates’
Wohnzimmer ist dekoriert mit einer rie-
sengross aufgemachten Kopie jenes Fo-
tos, das zu trauriger Berihmtheit ge-
langte: die Erschiessung eines Viet-
cong-Soldaten. Er selbst stellt sich un-
zahligen Wohltatigkeitsorganisationen
und Unterstutzungs-Komitees zur Ver-
figung, lasst sich wie unter Zwang mit
noch mehr Elend konfrontieren.
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Angsterfillter Zynismus war noch allen
Woody-Allen-Filmen eigen, nur konnte
man meistens ob der Fille der Gags,
der rasanten Wort- und Bildwitze, dem
Slapstick und teilweise auch der Sah-
netorten-Dramaturgie die Verzweif-
lungsmelodie Gberhoren, die der intel-
lektuelle Clown da so salopp vor sich

‘hintrallerte. Im deutschsprachigen Kul-

turbereich hat ein Werktagsdenker wie
Woody Allen es doppelt schwer, ernst
genommen zu werden. Wer bei uns phi-
losophieren will, wer vorstdsst zu den
«tiefsten Fragen des menschlichen
Seins», der hat nicht zu trallern, der hat
mit Pauken und Trompeten und ange-
messenem Symbolgedonner einzufah-
ren. Ohne Schreie und Geflister, ohne
russische Seele, ohne italienisches Ku-
riositatenkabinett und japanische Ent-
mannungen braucht man vor unserem
Studiopublikum gar nicht erst aufzu-
kreuzen, erst recht nicht als Amerika-
ner, denen hierzulande der Ruch der
Kulturlosigkeit noch hartnackiger anhaf-
tet als anderswo. Als Woody Allen mit
dem hervorragenden «Interiors» sein
ursprungliches Genre verliess, wurde er
erwartungsgemass  weithin unter-
schatzt; man wollte den Unterhaltungs-
Schuster wieder bei seinen Komaodien-
Leisten sehen (eine Forderung, die er in
«Stardust Memories» bitter persifliert).
Allen hat sich der lappischen Schubla-
disierung von Unterhaltung und Kultur,
von Gebrauchsdenken: und Sonntags-
philosophie entzogen — es scheint ihn
einige Nerven zu kosten, wie er uns mit
Sandy Bates zeigt.

Es mag mit diesen Erwartungen, die Al-
len nicht mehr erfillen will, zusammen-
hangen, dass «Stardust Memories» sein
bislang wohl bitterster Film geworden
ist. Sein Witz wird immer schwarzer, die
Entlarvung der alles durchdringenden
Sinnlosigkeit menschlichen und kiinst-
lerischen Bemuhens geschieht nun o6f-
ters ohne die konstruktive Wirkung des
befreienden Lachens. Woody Allen, oh-
nehin nie ein Opfer von Wehleidigkeit,
ist spurbar harter geworden. Vom lyri-
schen Schmelz, der die Intellektualitat
von «Manhattan» mit einem perfekt do-
sierten Hauch von Poesie umhdllte, ist
hier, trotz einigem Aufwand an nostalgi-



schen Elementen (Dekors und Musik vor
allem) nicht mehr viel zu spiren. In je-
nen seltenen Szenen noch, in welchen
aus dem pessimistischen Weltbild ein
Finkchen Hoffnung, oder doch wenig-
stens Trost, glimmert: Das Leben hat
trotz allem so seine Momente, goldene
Sternstaubspuren in der Schwarze, Zu-
falle des Glucks, wie sie sich gelegent-
lich, in der Liebe etwa, ereignen
(August Strindberg hin oder her, der
den Geschlechterbeziehungen in «Man-
hattan» noch Pate stand). Die ganz ge-
wohnliche Gemeinsamkeit eines Paares
an einem Sonntagmorgen beispiels-
weise — wie Woody Allen daraus ein op-
tisches und verbales Bild von verletzli-
cher Geborgenheit und Warme gestal-
tet, das wiegt einige der Eisblumen auf,
die an diesem Film haften.

Pia Horlacher

Die Patriotin

BRD 1979. Regie: Alexander Kluge
(Vorspannangaben s. Kurzbesprechung
80/325)

Die Patriotin ist die Geschichtslehrerin
Gabi Teichert, bekannt aus «Deutsch-
land im Herbsty, eine Szene in einer
Schneelandschaft. «Entweder sie gréabt
sich einen Unterstand fur den Dritten
Weltkrieg, oder sie grabt nach der deut-
schen Geschichte.» Seit «Deutschland
im Herbst» hat Alexander Kluge mit der
Geschichtslehrerin Teichert weitergear-
beitet; im Herbst 1979 ist «Die Patriotin»
fertiggestellt. Gabi Teichert grabt jetzt —
wie sich Kluge unmissverstandlich und
dennoch vieldeutig ausdriickt — tiefer.
Bei ihren Nachforschungen nach der
deutschen Geschichte bis hin zur Ge-
genwart stosst sie auf das Knie des im
Zweiten Weltkrieg gefallenen Oberge-
freiten Wieland. «lch spreche als Knie»,
sagt das Knie; denn einiges sieht aus
seiner Perspektive anders aus. Genau
diese andere Betrachtungsweise, die
sich als wesentlich erweisen wird, will
Kluge mit seinem Film verdeutlichen.

Ein Knie geht einsam um die Welt.
Es ist ein Knie, sonst nichts

Es ist kein Baum, es ist kein Zelt,
Es ist ein Knie, sonst nichts.

Im Krieg ward einmal ein Mann,
erschossen um und um.

Sein Knie allein blieb unverletzt,
als war’s ein Heiligtum.

Seitdem:

Ein Knie geht einsam um die Welt.
Es ist ein Knie, sonst nichts.

Es ist kein Baum, es ist kein Zelt,
Es ist ein Knie, sonst nichts.

Die Uberhaupt ablichtbare Wirklichkeit
wie auch seine Aussage hat Kluge hier
in kleine Stuckchen oft stilisierter,
gleichnishafter Art zerteilt und zu einem
Mosaik mit teils grossen Licken neu
und vor allem ungewohnt zusammenge-
setzt. Scheinbar weit auseinanderklaf-
fende oder gar nicht zusammengeho-
rende Aspekte, Beobachtungen usw.
sind in kontrastreicher Form verknupft
worden. Hoéchst diametral liegendes
Material kommt so unmittelbar zusam-
men: historisches Dokumentarmaterial,
Spielfilmszenen, Bilder von alten Mar-
chendarstellungen, Dokumentaraufnah-
men aus unserer Zeit und anderes
mehr. Der Zuschauer wird durch das
Endprodukt gleich zweimal herausge-
fordert: Durch seine Konstruktions-
weise werden die gewohnten filmischen
Interpretationsschemen Uber den Hau-
fen geworfen. Zudem verlangt die
bruchstuckhafte, nicht aber mangel-
hafte Erarbeitung des Themas zum Ver-
standnis, zum Erschliessen der Zusam-
menhange ein starkes und schnell rea-
gierendes Assoziations- und Phanta-
sievermogen des Zuschauers.

In diesem Sinne macht Alexander Kluge
hochst intellektuelles Kino. Er zeigt be-
liebiges Material in einer hochst durch-
dachten Schnittfolge. Erst die Gedan-
ken des Zuschauers, die durch die Bil-
der richtungsmassig mehr oder weniger
prazise vorgegeben werden, zeigen den
Zweck des Ganzen, die Meinung und
die Idee des Autors. Beispielsweise
zeigt er amerikanische Kampfpiloten,
die von ihrem Einsatz uber Deutschland
zuruckgekehrt sind. Sie denken nicht
daran, was sie mit ihren Bombern so-
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eben angerichtet haben; sie sind froh,
heil zurickgekommen zu sein und nun
eine Pause zu haben. Im Off werden
diese Dokumentarbilder mit der Bemer-
kung gekoppelt, diese Manner héatten
wahrend 18 Stunden Deutschland fach-
gerecht zerteilt.

An einer anderen Stelle geht eine Mili-
tarperson mit vollstandig gestreckten
Knien am deutschen Fuhrer vorbei. Das
Knie meint dazu im Off: «Grundsatzlich
sollen Knie nie ausschliesslich straffen
wie hier.» Konkrete Aussage ist in kei-
nen der beiden Sequenzen festzustel-
len. Sie liegt verschlisselt im Zusam-
menhang aller einzelnen Sequenzen, in
der Zielsetzung, die unzahligen Quer-
verbindungen in der Geschichte festzu-
stellen.

Gabi Teichert will die Geschichte veran-
dern. Gemeint ist das, was gemeinhin
als Geschichte bezeichnet wird; ihrer
Meinung nach ist diese (falsche oder
unvollstdndige) Geschichte fir den Un-
terricht nicht geeignet. Die Geschichte,

Ziircher Fernsehpreis 1980

drs. Der Regisseur Walter Pliss und die
Sendung «Concertino» des Fernsehens
DRS wurden am 4.Dezember zu glei-
chen Teilen mit dem Zircher Fernseh-
preis 1980 in der Hohe von Fr.10000.—-
ausgezeichnet. Die Jury der Ziircher Ra-
diostiftung unter dem Vorsitz von Dr.
Gerd H.Padel hat den Preis an Walter
Pliss fur seine Gesamtleistung bei der
Entwicklung und Gestaltung von Direkt-
sendungen im Laufe von 27 Jahren ver-
liehen. Die Sendung «Concertino 1924
far Klavier und Orchester» von Arthur
Honegger des Ressorts Musik (Leitung
Armin Brunner) wurde in Anerkennung
des originellen Konzepts, der Regie, der
Kamerafuhrung und der musikalischen
Realisierung (Regie Adrian Marthaler,
Radio-Sinfonieorchester Basel, Dirigent
Matthias Bamert) pramiiert. Eine beson-
dere Anerkennung sprach die Jury den
Sendungen «Heroinszene Schweiz»
(«CH-Magazin») und «Der Duft der
grossen weiten Welt» (Ressort Jugend)
aus. :
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das sind die Toten und nicht irgend-
welche Fakten. Wenn man so will, ver-
tritt das Knie des bei Stalingrad gefalle-
nen Obergefreiten die Toten des Zwei-
ten Weltkriegs. Das Knie stellt fest: «Es
ist namlich ein Irrtum, dass die Toten ir-
gendwie tot sind». Auf dieser Basis der
veranderten Perspektive beginnt das
Knie die offizielle « Geschichtey in héch-
stem Masse in Frage zu stellen. Ge-
schichte, das sind die Toten, ist das,
was die fruher Lebenden gemacht ha-
ben.

Kluge schneidet zwischen historisch-
dokumentarische Bilder, kommentiert
durch das Knie, Geschehnisse unserer
Tage. «Wenn Gabi Teichert Geschichte
unterrichtet, will sie an den Entschei-
dungen uber diese Geschichte auch
praktisch teilhaben.» Ahnlichkeiten zu
fruher? Vorbereitungen fir einen Drit-
ten Weltkrieg? Gabi Teichert geht an
den SPD-Parteitag und anderes mehr.
Gabi Teicherts Auseinandersetzung mit
der Geschichte ist hochst handwerklich
und zugleich bildlich: Sie grabt immer
tiefer. Graben ist am Rande der lllegali-
tat. Sie fragt: «Wie behandelt man die
Geschichte?» Sie probiert in ihrem dun-
klen, mystisch angehauchten Kellerla-
bor, der Verbildlichung ihres Inneren,
die Wirkungen von Hammer, Sage und
Bohrer auf ein Buch (Geschichtsbuch)
aus — sie bekommt Magenleiden. Auf ih-
rer physischen Suche nach einer der
Sache gerecht werdenden Auseinan-
dersetzung mit der Geschichte wirkt
Gabi Teichert wie eine verlorene Mar-
chenheldin. «Wer uber Marchen lacht,
war nie in Not.» Gabi Teichert interes-
siert sich fur Marchen, diese handeln in
konzentriertester Weise von Menschen,
ihren Noten, Sorgen, Winschen und
Hoffnungen. Auch das Knie, das einsam
um die Welt geht, ist ein solches Mar-
chen.

Das filmische Gebilde Alexander Kluges
setzt sich aus einer Vielzahl verfremde-
ter und abstrahierter Einzelgeschichten
zusammen. Ohne die Arbeit des Zu-
schauers, ohne seine Phantasie zerfallt
es in Nichts. Viele Male miisste man
sich den Film ansehen, damit die Einzel-
teile und die Konstruktionsweise wirk-
lich greifbar wurden. Beliebig sind die



Beispiele, die Kluge heranzieht (sie sind
austauschbar); der tiefere Inhalt bleibt
grundsatzlich immer derselbe. Beson-
ders hervorgehoben: Der Zweite Welt-
krieg, krasses Beispiel fir die Ausge-
liefertheit der grossen Masse von Men-
schen und der spateren Manipulierbar-
keit der Geschichte dieser Menschen.
Will man Geschichte betreiben, muss
man den Kontakt zu den Menschen, die
gelitten haben, herstellen. Geklart ist
die Sache mit der Geschichte am Ende

des Films aber so wenig, wie der Film
mit diesem Artikel einigermassen ab-
schliessend behandelt wird. Die Vielfalt
eines Themas ist nicht nur schwer er-
fassbar, sondern erzeugt immer neue
Querverbindungen, neue Gedanken-
ziige und offen bleibende Fragen.
«Je naher man ein Wort ansieht, desto
ferner sieht es zuruck ... Deutschland»
An einem anderen Ort im Film: am Fern-
rohr, Gabi Teichert.

Robert Richter

TV/RADIO-KRITISCH

«Hier Stadtische Geburtsklinik»:
ein Lehrstiick von Schulmeistern

Ende November ist die 13teilige Fern-
sehreihe «Hier Stadtische Geburtskli-
nik» zu Ende gegangen. In ZOOM-FB
18/80 haben wir beim Anlaufen dieses
Bildungsprogrammes ausfuhrilich udber
das Medienverbundprojekt berichtet. Es
kamen damals vor allem Autoren zu
Wort, die beim Projekt in der einen oder
andern Funktion mitgemacht haben und
die dem Unternehmen grosstenteils
wohlwollend gegentiberstanden. In die-
ser Nummer soll versucht werden, kri-
tisch Bilanz zu ziehen. Der Artikel kon-
zentriert sich dabei auf die Sendereihe
«Hier Stadtische Geburtsklinik», auf ein
Element des Medienverbundprojektes
also.

Es war denn eine einzigartige Chance
dieses Bildungsprogrammes — und fir
die Programmpolitik im Rahmen des
hermetischen Strukturplanes 1980 ein
Experiment —, dass «Warum Christen
glauben» nicht einfach ins Ghetto der
Telekurse (Samstagnachmittag und
Sonntagmittag) abgedrangt wurde. Zu-
satzlich zu den Terminen der Kurspro-
gramme wurde der Fernsehreihe ab-
wechselnd ein Montagstermin zuge-
sprochen, einmal in der 19-Uhr-Pro-
grammleiste, einmal nach der Spataus-
gabe der Tagesschau. Im Rahmen des

Programmghettos der Telekurse er-
reichte selbst dieses intensiv vorberei-
tete und breit gestreute Verbundprojekt
wahrend den ersten neun Folgen nur
gerade zwei Mal die Ein-Prozent-Grenze
der Sehbeteiligung (wobei ein Prozent
beim Fernsehen DRS immerhin unge-
fahr 32000 Zuschauer ausmacht). Dies
ergab nur eine knapp hohere Einschalt-
quote als bei den Ublichen Telekursen.

Andere, weit grossere Zuschauerbeteili-
gungen erreichte «Hier Stidtische Ge-
burtsklinik» allerdings an den Mon-
tagterminen. Bei den ersten fiinf Aus-
strahlungen um 19 Uhr machte die
durchschnittliche Beteiligung sechs
Prozent (192000 Zuschauer) aus. Nach
der Familienserie «/m Reich der wilden
Tiere» (14 Prozent) und nach dem «Kas-
sensturzy (neun Prozent) rangiert damit
dieses religiose Lernprogramm an drit-
ter Stelle jener Sendungen, die in den
Monaten September und Oktober in
dieser Serienleiste ausgestrahlt wur-
den. Wiederum anders sehen die Zu-
schauerzahlen nach der Spatausgabe
der Tagesschau aus. Die durchschnitt-
liche Prozentzahl der Sendungen er-
reichte hier bloss noch 1,75 Prozent. Je
nachdem, ob die Sendung spéater be-
gann, lasst sich dabei unabhangig vom
Thema ein Rickgang von einem Prozent
der Zuschauer pro zehn Minuten fest-
stellen. Spater am Abend nahm dabei
vor allem der Anteil jener Zuschauer mit

23



	Filmkritik

