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Urs Jaeggqi

Harmonie und
Schulterklopfen

Harmonisch wie noch nie sind
die 21. Solothurner Filmtage uber
die Buhne gegangen: Die Filme
fanden mehrheitlich freundliche
Zustimmung, an den Diskussio-
nen fiel kaum ein boses Wort, die
Filmemacher klopften sich gegen-
seitig auf die Schultern, und aus
dem Publikum wurden — wenn
auch nur im ubertragenen Sinn —
Blumen auf's Podium geworfen.
Der gewohnte Stress ist friedli-
cher Einigkeit gewichen. Die Blu-
menkinder des Films taumelten
traumwandlerisch durch Solo-
thurn und schenkten einander ein
Lacheln. Filmen als Lust statt als
Last, kommentierte selbst das
Fernsehen. Die Werkschau wurde
z2um Filmfest. Es war zu schon,
um wirklich wahr zu sein.

Nein, ich will mich nicht lustig
machen uber die Filmtage, will
nicht albern Gber ein Publikum,
das dem Filmschaffen Liebe
und Geduld entgegenbringt. Die
Abkthlung des einstmals Uber-
hitzten Klimas hat seine Vorteile.
Unbeschwerter als auch schon
konnen die Filmemacher jetzt
thre Werke vorstellen, und sach-
licher als zuvor lasst sich Uber
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Probleme allgemeiner Art disku-
tieren, weil die Gehéassigkeit aus
dem Klima gewichen ist. Die
Solothurner Filmtage sind er-
wachsen geworden; die Sturm-
und Drangzeit ist vorbei. Das ist
bis in die Organisation hinein zu
spuren. Diese ist geradezu pro-
fessionell geworden, ohne in-
dessen den Charme des Per-
sonlichen und Intimen zu verlie-
ren. In die Hande gespielt hat
inr zweifellos die Tatsache, dass
sich der Umzug vom jetzt leider
andern Zwecken zugefuhrten
Kino Elite in den Konzertsaal gar
als giinstig erwies, konnte doch
bei einer qualitativ Uberzeugen-
den Filmprojektion gleich noch
das Platzangebot erweitert wer-
den.

Eine Stradivari macht noch
keinen Paganini

Dennoch: So rechte Freude
wollte bei mir an den Filmtagen
nicht aufkommen. Beim nahe-
ren Hinschauen namlich erweist
sich die Harmonie als glatte und
deshalb trigerische Oberflache.
Die Auswahlkommission, die
aus fast 180 Filmen 97 fur das
Programm ausgewahlt und da-
bei meines Erachtens gute Ar-
beit geleistet hat, achtete bei ih-
rer Selektion zweifellos auf eine
gewisse Professionalitat der Ge-
staltung. Rein Dilettantisches
war an den diesjahrigen Filmta-
gen kaum mehr zu sehen, nicht
einmal mehr in den Sektionen
Super-8 und Video, die sonst
noch am ehesten zu Spielwie-
sen unbeklimmerter Gehversu-
che wurden. Aber der Professio-
nalismus reduzierte sich in allzu
vielen Fallen auf das Formale,
auf die Beherrschung des
Handwerks. Jerzy Bossak, einst
Redaktor der polnischen Film-
wochenschau und Leiter des
Warschauer Dokumentarstudios
— trotz seiner jetzt 76 Jahre ein
weilterhin aufmerksamer Beob-
achter der Solothurner Filmtage

— drlckte mir gegeniber sein
Unbehagen recht deutlich aus:
«Weisst Du, eine Stradivari
macht noch keinen Paganini.
Viele Schweizer Filmemacher
verfugen Uber eine gute techni-
sche Infrastruktur, sei's Film,
sei's Video. Aber die Apparatur
selber macht noch keinen Film.
Dazu braucht es in erster Linie
Themen, Geschichten. Davon ist
in den Filmen dieses Jahres
nicht viel zu spuren. Vor allem
die nachwachsende Generation
hat nichts zu erzahlen, was mich
an der Schweiz interessiert.»
Dem trotz seinen Jahren ju-
gendlich gebliebenen Polen mit
den listigen Augen — er bleibt an
den Filmtagen weitgehend un-
erkannt — ist recht zu geben.
Viele Filminhalte bewegen sich
im Bereich des Unverbindlichen
oder des Selbstgefalligen. Uber
die Befindlichkeit vieler Autoren
ist erheblich mehr zu verneh-
men als Uber den Zustand der
Schweiz und ihrer Gesellschaft.
Der militant politische Film ist
nahezu ausgestorben. Stephan
Portmanns Erstaunen Uber die
Tatsache, dass «in dieser bewe-
gungslosen Zeit Uberhaupt noch
bewegte Bilder gemacht wer-
den, die etwas bewegen moch-
ten und kénnen,» bedarf der Re-
lativierung: Ist es nicht viel mehr
so0, dass in einer, allerdings
nach ruckwarts bewegten Zeit
der Film immer bewegungslo-
serwird? Ist es nicht so, dass
viele Filmtagebesucher und
auch Kritiker das Nichtbewegte
als Ereignis zu feiern beginnen?
Es gab in Solothurn Filme zu
sehen, die mir wie isolierte En-
klaven der Ruhe inmitten einer
fiebrigen Welt vorkommen:
«Aeliay etwa von Dominique de
Rivaz, die im Mittelalter ange-
siedelte Mar von der jungver-
mahlten Frau, die sich von ih-
rem Mann entfremdet und sich
in den Ritter aus Stein verliebt,
der in der Kirche ruht. Ein Poem
ist dieser Film geworden, ein
wunderhibsch ziseliertes Werk




Im Zeichen der Sachlichkeit:
Solothurner Filmgespréache
in der Saulenhalle.

aus Licht und Schatten, formal
beherrscht und bis in das letzte
Detail hinein gemeistert. Aber
welche inhaltliche Leere schlagt
da dem Betrachter zugleich ent-
gegen, welche Substanzlosig-
keit und Unverbindlichkeit. Da
ist alles nur noch Form und Stil.
Ahnliches empfinde ich von
Jacob John Bergers «A Name
for Her Desire», einer subtil ge-
stalteten Studie Uber die Frau
als Objekt mannlicher Begierde
und ihrer eigenen unerfillten
Sehnsucht. Formal bestechend
ist die Realisierung auch hier
und doch will sich Warme nicht
einstellen. Der Film bleibt dus-
serliches, perfekt beherrschtes
Metier. Inneres Feuer und per-
sonliches Engagement werden
in keiner Phase spurbar. Alles
ist auf den optischen Effekt aus-
gerichtet. Die Figuren bleiben
Fremde, die mich nichts ange-
hen. Aber Jacob John Berger,

der an der New York University
Film studiert, liegt mit diesem
knapp 20minttigen Film durch-
aus trendgerecht: Nicht nur der
Film, auch die andern Kiinste
ziehen im Augenblick die Be-
schéaftigung mit den inneren, oft
autobiografisch gepragten Be-
findlichkeiten des Individuums
einer engagierten Auseinander-
setzung uber den Zustand der
Gesellschaft und des Kollektivs
vor. So gesehen, ist die Bewe-
gungslosigkeit des schweizeri-
schen Filmschaffens vor allem
im Bereich des Nachwuchs kei-
neswegs eine isolierte, ge-
schweige denn schweizerische
Erscheinung.

Beschaftigung mit der
Gegenwart

Nun ist ohne weiteres zuzuge-
ben, dass das Erforschen eige-
ner Befindlichkeit durchaus
auch Beschaftigung mit der Ge-
genwart sein kann. Dies vor al-
lem dann, wenn solches Filme-
machen von mehr als nur asthe-

tischen Kriterien geleitet wird.
Richard Dindos erster Spielfilm,
«Fl Suizo — Un amour en
Espagne», und Matthias
Zschokkes erstaunlicher Erstling
«Edvige Scimitt — Ein Leben zwi-
schen Liebe und Wahnsinny
sind zwel beredte, wenn auch
sehr unterschiedliche Beispiele
dafiir, wie Versuche der person-
lichen Situierung und Selbstfin-
dung durchaus uber das Niveau
einer Nabelschau hinaus ins
Verbindliche wachsen konnen,
wenn das spezifisch Individuelle
in eine Gesamtschau einbezo-
gen wird. Welil beiden Filmen in
dieser Nummer eine ausfihrli-
chere Rezension gewidmet ist,
soll hier nicht naher darauf ein-
gegangen werden .. Wenn eine
solche Gesamtschau aber fehlt,
konnen sich Filme sehr bhald
einmal auf nicht ganz ungefahr-
lichen Ebenen bewegen. Zu
denken ware da an Jlurg Hass-
lers und Ursula L. M.'s «Welche
Bilder, kleiner Engel. wandern
durch dein Angesichty: Die an
den Filmtagen so gelobte ein-
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«Hammer»:
Bruno Molls
erster

Spielfilm

als Weltpremiere
in Solothurn.

flihlsame Beobachtung reinen,
unbeschwerten Kinderspiels in
heiler Umwelt, die, mit Verlaub,
leider nicht ohne stellenweise
bemiuhende Langweiligkeit er-
folgt, weist jedenfalls von jeder
Alltagsrealitat weg. Da wird eine
Harmonie vorgegaukelt, die es
in Wirklichkeit nicht gibt, auch
unter Kindern nicht, die das
Gliick haben, in unbeschadeter
Umgebung aufzuwachsen. Aber
es war schon immer ein
Wunschtraum der Erwachsenen
—und eine Unart auch —, threm
mannigfach zerstérten Umfeld
ein heiles fur die Kinder entge-
genzustellen, auch wenn es ge-
radezu krampthaft konstruiert
werden musste. Und dort, wo
Kindern ein solches Umfeld
quasi als Retorte angeboten
wird — die padagogischen Heils-
lehren in dieser Richtung sind
bekannt —, kommt die Retour-
kutsche spatestens dann, wenn
die Schutzbefohlenen das Para-
dies kindlicher Unberuhrtheit
verlassen; sei’s nun freiwillig
oder weil sie in den Alltag ge-
stossen werden. Weil Jlrg
Hassler und Ursula L. M. (So-
phie Stolberg) diese Problema-
tik nicht aufgreifen, wirkt ihr
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Film in einer fir mich geradezu
beklemmenden Art idealisie-
rend und auch verlogen.

So wie mir Hasslers 1970 ent-
standener Film «Krawall» lieber
war — seine offen agitatorische
und parteiliche Haltung wirkt in
threr Ehrlichkeit und Unbestech-
lichkeit noch immer Uberzeu-
gend —, so gilt meine Zuneigung
noch immer dem militanten
Film. Dieser ist indessen rar ge-
worden, steht nicht mehr hoch
im Kurs. In Solothurn war er am
ehesten noch in den Sektionen
Super-8 und Video anzutreffen;
ein Zeichen dafur, wie wenig
«kreditwulrdig» er heute noch ist.
Immerhin: Das Videoband «Das
Enteignungsverfahren in Ro-
thenturm: die (Einigungsver-
handlungen:» von Thomas
Schmid, Adolf Besmer und
Hanspeter Nowak ist ein beden-
kenswertes Dokument Uber den
Widerstand einer Minderheit
geworden, die heute nicht mehr
nur ihren Boden und ihre Um-
welt, sondern auch ihre demo-
kratischen Rechte gegen einen
Verhandlungspartner verteidigt,
der wenig Einfihlungsvermo-
gen zeigt: das Eidg. Militarde-
partement (EMD).

=
s TR

Urspriinglich als Protokoll ge-
dacht — die Verhandlungen der
Schéatzungskommission mit 163
Landeigentumern, die in irgend
einer Form vom Ausbau des
Waffenplatzes betroffen sind,
wurden in voller Lange aufge-
zeichnet —, entschlossen sich
die Videofilmer spater zu einer
auf 42 Minuten gekurzten Ver-
sion. Durch die Montage hat
das Band — das ist klar — seine
«Objektivitaty verloren, ist par-
teilich und militant geworden.
Als Anschauungsmaterial, mit
welcher Unverfrorenheit das
EMD seine Anspriiche gegen-
liber den Betroffenen in Rothen-
turm durchzuboxen versucht,
bleibt das Dokument selbst un-
ter Berticksichtigung der bezo-
genen und klar deklarierten Po-
sition von bedrlckender Bri-
sanz. Dass sich die Auseinan-
dersetzung nicht allein auf die
Frage Watfenplatz Rothenturm
ja oder nein beschranken lasst,
sondern auch den schwierigen
Konflikt zwischen individuellem
Anspruch und Verantwortung
fur die Allgemeinheit, d.h. in
diesem Falle fur die Armee, be-
inhaltet, ruckt das Videoband in
die Nahe des Films «Der



schwarze Tanner» und lasst es
nicht nur durch die oft pointier-
ten Verhandlungsvoten der Ro-
thenturmer wie eine Fortsetzung
erscheinen.

«Freeze» wiederum ist ein fri-
sches und unkonventionelles
Portrat Uber die nun neunjahrige
Existenz des Ziurcher Videola-
dens und seiner Pionierleistun-
gen in der unabhangigen Video-
szene. Mehr als das: «Freeze»
ist ein Stlck bewegte Ge-
schichte und politische Agita-
tion, gescheit und unterhaltsam
zugleich. Humor und ernsthaf-
tes Bemihen um Dokumenta-
tion reichen sich dabei die
Hand. Die Auseinandersetzung
mit der eigenen Geschichte wird
zur Reflexion Uber zlrcherische
und schweizerische Gegenwart.

Ahnliches ist auch Uber die
Super-8-Produktion »Zafferloty
des Berners Andreas Berger zu
berichten: Die Begebenheiten
rund um das inzwischen abge-
brochene Autonome Jugend-
zentrum «Zaffy in Bern hat der
Autor in manchmal kecker, mit-
unter augenzwinkernder Weise
zu einem dokumentarischen
Science-Fiction-Film ausgewei-
tet, der sich nicht vor kiithner
Bildmanipulation scheut, diese
aber immer durchschaubar
lasst. Wohl wie kein anderer
Film an den diesjahrigen Filmta-
gen vermittelt «Zafferlot» das
Lebensgeflhl einer Generation,
die von der Konsum- und Wohl-
standsgesellschaft dezidiert Ab-
schied genommen hat. Berger
zeigt Bilder einer Schweiz, in
welcher der Widerstand gegen
die Verbetonierung der Stadte
und Seelen wachst, obschon er
immer wieder niedergewalzt
wird. Uberall brechen Pflanz-
chen listigen Humors durch den
Asphalt. Dagegen, steht zu ver-
muten, nltzt auch jenes gewal-
tige Auffanglager nicht, in wel-
ches im Film all jene gesteckt
werden, welche die Saat dazu
ausgeworfen haben.

Durchbruch einer neuen
Filmergeneration?

Es ist in Solothurn viel davon
gesprochen worden, eine neue
Generation von Filmemachern
habe sich nun endgultig durch-
gesetzt. Stimmt das wirklich?
Behaupten kann dies wohl nur,
wer den Einzelfall statt die Ge-
samtproduktion des schweizeri-
schen Filmschaffens vor Augen
hat. Es dominieren — fast mehr
als vor ein zwei Jahren noch —
jene Regisseure und Autoren
die Szene, die etwas leichtfertig
als die «Etablierteny bezeichnet
werden: Alain Tanner und Mi-
chel Soutter, Thomas Koerfer
und Fredi Murer, Xavier Koller
und Friedrich Kappeler, Francis
Reusser und Richard Dindo, um
nur ein paar jener zu nennen,
die in Solothurn einen Film zeig-
ten. Und jetzt, Solothurn ist vor-
bei, warten wir gespannt auf die
Filme von Hans-Ueli Schlumpf,
Bernhard Giger, Daniel Schmid,
Markus Imhoof und Villi Her-
mann.

Nein, der Generationenwech-
sel hat so, wie das behauptet
wird, nicht stattgefunden. Er er-
folgt fliessend, und das ist gut
so. Es gelingt diesem oder je-
nem Filmemacher, in die Pha-
lanx der Bestandenen einzubre-
chen. Matthias Zschokke hat in
dieser Beziehung grosse Erwar-
tungen geweckt, Veronique
Goél, mit ihrem ungewohnli-
chen Film «Précisy (vgl. Rezen-
sion in dieser Nummer) auch.
Sie werden sich mit ihren Wer-
ken bestatigen mussen, genau
so wie auch Bruno Moll, der mit
«Hammer» die in ihn gesetzten
Hoffnungen wohl nicht restlos
erflllt hat. Sein erster Spielfilm
Uber einen Kellner, der das ab-
bruchgeweihte Hotel «Ham-
mery, das ihm zur Heimat ge-
worden ist, nicht verlassen will,
tont zwar schone Maoglichkeiten
an. Vor allem dort, wo Moll Re-
miniszenzen aus der grossen
Zeit des «Hammers» beschwort,

schlagt mehr als nur Talent
durch. Sinn fur Atmosphéare und
Stimmung wird fuhlbar, gros-
ses, opulentes Kino liegt in der
Luft. Die mitunter kleinkarrierte
Rahmengeschichte, die man-
gelhafte Fihrung der Schau-
spieler und vor allem die zu oft
in Klischees erstarrenden Dia-
loge (Otto F. Walter) wollen
dazu indessen nicht so recht
passen, zerstéren immer wieder
den guten Eindruck. Auf «Ham-
mery, seine Vorztge und Nach-
teile wird nachstens ausfuhrlich
zurickzukommen sein.

Andere Filme bleiben Ver-
sprechen fur die Zukunft, sind
Talentproben. In ihnen mehr zu
sehen, hiesse Relationen ver-
schieben. Gewiss, dem jetzt
31jahrigen Jorg Helbling ist mit
«Zum Beispiel Sonja W » ein sti-
listisch Uberaus eigenwilliges
und konsequentes Werk gelun-
gen, das zum Portrat einer un-
angepassten Frau eine ad-
dquate Gestaltung aufweist (Kri-
tik in ZOOM Nr. 4/86). Und
ebenso sicher ist, dass Franz
Reichle mit «Augenblick» an
den Filmtagen eines der unge-
wohnlichsten Werke prasen-
tierte. Sein Film um zwei junge
Menschen, die sich in bewegter
Zeit gefunden, geliebt und auch
gestritten hatten, die — nach ge-
waltsamer Beruhigung ihrer ge-
meinsamen Sache — auseinan-
dergingen und neue Wege und
Lebensinhalte suchten und jetzt
in den Tag hineinleben, jedem
Augenblick die Erfullung ihrer
Sehnsulchte abtrotzend, ist in
Form und Gestaltung Uberra-
schend: Reichle stemmt sich
gegen herkdmmliche Sehwei-
sen, verhélt sich fast anarchisch
zu dramaturgischen Regeln.
Seine Optik ist von inneren Vor-
gangen her gepragt. Es sind
mehr Empfindungen als Ereig-
nisse, die durch die Bilder trans-
portiert werden; Gemutslagen,
die auf der Leinwand erschei-
nen. Der Film, das sei nicht ver-
schwiegen, ist nicht ohne Han-
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ger und Langen. Dennoch ge-
hort er zu den wenigen Werken,
die Filmsprache aufzubrechen,
zu erweitern suchen.

In seiner Art konventioneller
gemacht ist «Moviestary von
Markus Imboden. Erzahlt wird
darin die Geschichte vom bdsen
Ende des Taxifahrers Max, der
erfdllt ist von der grossen Sehn-
sucht nach herber Mannlichkeit,
der grossen Liebe zu geheim-
nisvoll schonen Frauen, nach ei-
nem Hauch von Abenteuer. Im
Kino erlebt er aus zweiter Hand,
wovon er traumt. Eines Tages
beginnen sich Kinoillusion und
Realitat in verhangnisvoller
Weise zu vermischen ... «Movie-
star», 45 Minuten lang, ist ein
ebenso kluger wie auch humor-
voller Film tber Kinomythen,
Identifikation und ihre Folgen
geworden. Die zligige Inszenie-
rung wird von einer effektvollen
Kamera (Lukas Strebel) unter-
stUtzt, die atmospharisch dichte
Bilder schafft.

Ls b B iing

Spielerisches Filmen,
filmisches Spielen

Etwas wird man dem neusten
schweizerischen Filmschaffen
nicht absprechen konnen: es ist
in seiner Gesamtheit luftiger,
spielerischer geworden. Die
Schwerenoter mit der Kamera
sind ganz offensichtlich in die
Minderheit geraten, daflr hat
der Humor Einzug gehalten.
Dass sich mit ihm auch ernste
Themen hintergrundig darstel-
len lassen, lasst sich mit zwel
Filmen besonders deutlich
nachweisen. «Love Inc.» von
Franz Walser, der mit seinem in-
telligenten Essay Uber die Mani-
pulierbarkeit von Informationen
vor zwel Jahren auf sich auf-
merksam gemacht hat («White
Noisey), ist im Prinzip eine kon-
sequente Fortsetzung von Lys-
sys «Kassettenliebey, indem es
nach der Vermittlung durch ein
Video-Kontaktinstitut zur per-
sonlichen Begegnung der bei-

den Partner gar nicht mehr
kommt. Das Beklemmende an
diesem munter inszenierten,
utopisch anmutenden Film ist,
dass die moderne Kommunika-
tionstechnologie in der Tat die
personelle Kommunikation im-
mer mehr an den Rand zu dran-
gen droht. So fiktiv, wie er im
ersten Augenblick erscheint, ist
dieser kluge Film gar nicht.

Von Kommunikation handelt
auch der Kurzspielfilm «Trott»
von Ruben und Til Dellers. Mit
raffiniert montierten repetitiven
Elementen entlarven die beiden
Briider Leere und Ode alltagli-
cher Stammtischgesprache in
der Beiz. Der sauber inszenierte
und sorgfaltig gestaltete Film ist
nun allerdings alles andere als
ein blosses Mokieren Uber
Wirtshaus-Rituale. Mit geradezu

Gesprachsrituale statt Kommu-
nikation in der Beiz: «Trott» von
Ruben und Til Dellers.




analytischer Scharfe demontiert
er das sich in einem ewigen
Kreis drehende Stammtischge-
sprach als eine Form degene-
rierter Kommunikation, in der je-
der am andern vorbeiredet,
ohne dass einer tiberhaupt noch
zuhort. Mag man — nicht zuletzt
der listigen Inszenierung wegen
— Uber die Worthtlsen und Ver-
haltensmuster der Tischrunde
vorerst noch lachen, so droht es
einem mit Fortdauer des Films
die Kehle zuzuschniren: Die
Unfahigkeit zum Gesprach, das
jaimmer ein Geben und Neh-
men ist, ein aufeinander Einge-
hen auch, fuhrt letztlich zur Zer-
storung jeder Gemeinschaft.
Die Stammtischrunde in «Trotty
wird zur Metapher fur eine Ge-
sellschaft, in der Partikularis-
mus, personliche Interessen
und Vorurteile eine wirkliche
Kommunikation langst verun-
moglicht haben. Hinter der fil-
mischen Spielerei tritt die kriti-
sche Auseinandersetzung mit
einem wichtigen Thema unserer
Zeit hervor.

Filme wie «Trotty, die profes-
sionelle Gestaltung und brisan-
tes Thema zu einer filmischen
Einheit zu verschmelzen mdgen,
gibt es zur Zeit nur wenige. Zu
selten finden Form und Inhalt zu
einer wirklichen Symbiose. Dem
schweizerischen Filmschaffen —
vor allem jenem der nachwach-
senden Generation — fehlt es an
guten Geschichten. Ihre Filme
leiden darunter. Dabei liegen
die Stories buchstablich auf der
Strasse. 97 Filme wurden in So-
lothurn gezeigt. Kein einziger
davon befasste sich mit dem
Thema schweizerischer Asylpo-
litik (wobei hier ehrlicherweise
anzumerken ist, dass Bernhard
Safariks «Das kalte Paradies»
nicht rechtzeitig fertiggestellt
werden konnte); keiner mit der
Bedrohung unserer Umwelt;
kaum einer mit der zunehmen-
den Vereisung unseres Klimas;
keiner mit der Divergenz zwi-
schen unserem Reichtum und

der Notin der Welt. Unsere jun-
gen Filmemacher mdgen sich
nicht mehr aufregen. Sie lieben
die Harmonie der schonen, glat-
ten Bilder. Sie lacheln sich ge-
genseitig zu und klopfen sich
auf die Schultern. Das Publikum
erkennt sich im allgemeinen
Desinteresse an dem, was rund
herum passiert, wieder und
spendet freundlichen Beifall. Es
herrschen keine guten Zeiten fur
den Schweizer Film. W

Robert Richter
Eingeubte

Sehweisen
aufbrechen

«...ist mein ganzes Herz» von
Verena Moser (12 Min.)

«Trash» von Jurg Egli
(14 Min.)

«XVI1/84 Fenster ll1» und
«XVIII/85» von Werner von
Mutzenbecher (3/9 Min.)

Well sie sich dem Zuschauer
nicht wohlwollend zuwenden,
fristen experimentelle Filme ein
Randgruppendasein. Viele Zu-
schauer fihlen sich bei solchen
Filmen physisch Uberfordert
und geistig verstossen und aus-
geschlossen. Flur das Aufbre-
chen sich etablierender und da-
mit verdorrender Ausdruckswei-
sen im Visuellen, flr die Weiter-
fihrung der Filmsprache sind
Experimentalfilme von grosster
Wichtigkeit. Eingenebelt vom vi-
suellen Alltagseintopf, sind wir
oft nicht mehr fahig, den Hori-
zont der filmischen Darstel-
lungsmoglichkeiten zu spuren
oder zu erahnen. Filmische Ex-
perimente sind eine wohltuende
und erfrischende Erweiterung
des Visuellen.

Erfreulich viele Beispiele fil-
mischer Experimente fanden
sich an den diesjahrigen Solo-
thurner Filmtagen. Unmittelbar
zu spuren ist die Absicht, als
Autor Eigenstandigkeit in Inhalt
und Form zu erreichen und zu
wahren. Hinzu kommt sicherlich
das Element des Spielerischen,
das als Reiz vom Experimentel-
len ausgeht. Neben grosseren
Arbeiten mit experimentellem
Charakter oder Ansatz, die in
dieser oder spateren Nummer
von ZOOM einzeln besprochen
werden (zum Beispiel «Der
junge Eskimo», «Nebel jageny
oder «Augenblicky), seien hier
drei kompromisslose, kirzere
Arbeiten einander gegenuber-
gestellt. Drei Filme, die Wert
und Bandbreite des experimen-
tellen Films in der Schweiz skiz-
zieren.

In ihrem ersten Film, «.. /st
mein ganzes Herzy, stellt die
Basler Kinooperatrice Verena
Moser zwei Filmrealitaten ein-
ander gegenuber: stehende Bil-
der in Form von Schnipseln aus
bekannten Filmen (von «Citizen
Kaney Uber «Casablancay bis zu
Marianne Rosenbaums «Pep-
permint Friedeny) und gefilmte
Alltagsrealitaten, so wie die Au-
torin ihre Basler Umwelt erlebt.
Da sind die Bilder aus grossen
Kinofilmen, ein Widerspruch in
sich selber: materiell eher wert-
lose Zelluloidstickchen, denen
die grosse ldentifikationskraft
jener Welten diametral gegen-
Uberstehen, die mit dem bana-
len Lichtstrahl auf die weisse
Wand gezaubert werden. Indem
Verena Moser nicht nur die ef-
fektiven Szenenbilder der zitier-
ten Filme zeigt, sondern den
materiellen Charakter durch den
Miteinbezug der Filmrander und
Perforationslocher betont, wird
dieses Spannungsfeld sichtbar.

Das Gegentber, die von Ve-
rena Moser gedrehten Bilder,
teilt sich in dokumentarische
Bilder und szenisch gestellte.
Allen gemeinsam ist das



Aus «...ist mein
ganzes Herz» von
Verena Moser.

Dunkle, die visuelle Schwere.
Einerseits entlarvt die Autorin
die zitierten Filmbilder als Trug-
bilder, andererseits entsteht
durch die materielle Relativie-
rung und die Konfrontation mit
den «neueny Bildern eine Trauer
Uber den Verlust von idealisier-
ten Welten. Dass sich filmisch
arrangierte Realitat und effek-
tive Wirklichkeit ausschliessen,
respektive durch die Ideologie
oder Subjektivitat der Produk-
tion divergieren, formuliert
Verena Moser mittels einem
schwarzen Tisch, schon gedeckt
mit weissen Tellern und Rot-
weinglasern. In den schonen
Arrangements bereits enthalten
ist der Hammer als Besteck, das
die gestaltete Welt zerstdren
wird. «...ist mein ganzes Herzy
ist ein ausserordentlicher Erst-
ling, da er mit einfachsten Mit-
teln klare Geflhle formuliert, die
nur schwer visualisierbar sind.
Zu Maurice Ravels «La Valsey
—vom Komponisten als «phan-
tastischer Wirbel» bezeichnet —
fagt Jurg Egli in «Trashy einen
visuellen Trip durch néachtliche
Strassenbilder. Ausgangsmate-
rial sind farbige Nachtaufnah-
men, aufgenommen mit einer
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stark «verwackelteny und zufal-
lig nach Objekten suchenden

Kamera. Auf konzeptionell kon-
krete Bildinhalte wie auch Bild-

kompositionen wird bewusst
verzichtet. Tricktechnisch hat
Egli die einzelnen Phasenbilder
des Ausgangsmaterials (die ein-
zelnen Bilder des Filmstreifens)
zeitlich verlangert und neu mon-
tiert, so dass eine der Zeitlupe
verwandte Wirkung entsteht.

Der Reiz von «Trashy liegt im
gleitenden Ubergang zwischen
eher realistischen Nachtbildern
und derart verwischten Bildern,
die Action-Painting nahe kom-
men. Abstraktes und Konkretes
vermischen sich, werden als
Stufen der Stilisierung erkannt.
Bilder als farbiger Tanz, als visu-
elle Rhythmik; Kompositionen
in Tarkis- und Rosatonen: Fra-
gen kann man sich, inwieweit
Egli auf die musikalische Vor-
lage sinnvoll eingeht, die
rhythmische Struktur der Musik
aufgreift und Stellung bezieht.
Hier sind zweifelsohne Mangel
feststellbar. Oder will Jurg Egli
bewusst keinen strukturellen
Bezug zwischen Ravels Kompo-
sition und den Bildern herstel-
len?

Als eindeutigeren Mangel
empfand ich zumindest die Tat-
sache, dass in den 14 Minuten
keine organische Entwicklung in
der Komposition und der Mon-
tage der Bilder feststellbar ist.
Eine gestalterische Entwick-
lungslinie, die auch gebrochen
sein kann, hatte den Span-
nungsbogen zwischen «reali-
stischy und «abstrakty spurbarer
gemacht.

Lakonisch bezeichnet Werner
von Mutzenbecher seine neu-
sten Arbeiten «XVI/84 Fenster
/Iy und «XV111/85» als Variatio-
nen Uber ein Thema. In beiden
Filmen arbeitet Mutzenbecher
als langjahriger und intensiver
Experimentalfilmer mit Simul-
tan- und Sukzessiveffekt, d. h.
mit der Suggerierung von Visio-
nen im Kopf des Zuschauers
durch gleichzeitige oder in kur-
zen Intervallen einander folgen-
den Bildern. Durch rhythmisch
abwechselnde und wiederkeh-
rende zwel Bilder oder durch
Doppel- und Mehrfachbelich-
tung entstehen durch Uberlage-
rungen und «falschey Interpreta-
tionen des menschlichen Ge-
hirns neue, materiell nicht exi-
stente Bilder.



«XVI1/84» arbeitet mit dem
Nacheinander von grafisch kon-
zeptionierten Bildern. Fenster-
sprossen als schwarze Balken in
horizontaler oder vertikaler Aus-
richtung «springen» aufgrund
der Montage im Bildfenster um-
her. Ein Puls an Strichen, der
sich zu einem Netz addiert.

«XVII1/8b» kombiniert mittels
Doppelbelichtung Gesichter mit
Landschaften und Raumen.
Durch die Ubereinanderschich-
tung verschiedener Graustufen
zwischen weiss und schwarz
«versinken» einzelne Passagen
des einen oder anderen Bildes,
Graustufen heben einander auf
oder verstarken sich gegensei-
tig, kontrastreiche Kanten und
Ubergange ergeben neue Auf-
teilungen. Interpretation ist nur
noch Gefuhlssache, dies vor
dem Hintergrund des rein visu-
ellen Erfahrungsschatzes des
Zuschauers. ®

Franz Ulrich

Nous étions les
rois du monde

(Wir waren die Konige
der Welt)

Schweiz 1985. Regie: Henry
und Jacqueline Brandt.
(Vorspannangaben

s. Kurzbesprechung 86/35)

Henry Brandt, 1921 in La Chaux-
de-Fonds geboren, studierte
Philologie an der Universitat
Neuenburg, wurde Lehrer am
Gymnasium seiner Geburtsstadt
und an der Handelsschule in
Neuenburg. Schon in jungen
Jahren unternahm er Reisen
nach der Tirkei, nach Spanien
und Lappland. 1953 quittierte er
den Schuldienst, um sich ganz

dem ethnologischen Film zu
widmen. 1954 entstand «Les no-
mades du soleily, ein Bericht
uber die Nomadenstamme der
Bororo im Staat Niger, und 1958
realisierte er zusammen mit
Heinz Sielmann im Belgisch-
Kongo «Les seigneurs de la fo-
réty.

Mit dem 1961 im Auftrag der
Padagogischen Gesellschaft
des Kantons Neuenburg ge-
schaffenen dokumentarischen
Spielfilm «Quand nous étions
petits enfants» (Schon war die
Jugendzeit), einem poetischen
und doch sehr wirklichkeitsna-
hen Bericht Gber die Erfahrun-
gen eines Lehrers in einer
Zwergschule im Neuenburger
Jura, wurde Brandt zu einem
der Pioniere des neuen Schwei-
zer Films. Ein Kritiker schrieb
damals: «Endlich begegnet man
einem Schweizer Film, der nicht
die ausgefahrenen Wege geht,
der nicht unsere einheimischen
Dichter auswertet, der nicht ver-
hindertes Kabarett oder Erbau-
ungsstick ist. (...) Und endlich
ein Beweis, dass es (...) nicht
auf die technischen Einrichtun-
gen, auf Filmstudios und derlei
Dinge ankommt, sondern erst
einmal auf einen Kunstler, der
filmisch denkt, filmisch empfin-
det, filmisch sieht und dann
eben einen Einfall hat, aus dem
sich das andere sozusagen von
selbst ergibt.» Fur die Landes-
ausstellung 1964 in Lausanne
realisierte er funf Kurzfilme («La
Suisse s’interrogey), die von
etwa vier Millionen Besuchern
gesehen wurden.

In langen Abstanden entstan-
den, neben seiner Arbeit fur das
Westschweizer Fernsehen, wei-
tere Filme: «Voyage chez les vi-
vants» (1969), aus dessen ge-
samtem abgedrehten Material
er unter dem Titel «Chronique
de la planete bleue» 13 halb-
stindige Teile herstellte; «Le
dernier printemps» und «Eudo-
xie» (1977) und «Jamais je ne
t'oublierai» (1981).

Mit seinem Dokumentarfilm
«Nous étions les rois du
mondey ist Henry Brandt in
seine engere Heimat, den Neu-
enburger Jura, zurickgekom-
men. Das Val-de-Travers gehort
zu den wirtschaftlichen Randge-
bieten der Schweiz. Seine Be-
volkerung hat seit 1910 abge-
nommen, und seit 1974 macht
ihm die Rezession in der Ma-
schinen- und Uhrenindustrie
besonders schwer zu schaffen.
Henry Brandt und seine Frau
Jacqgueline haben fast zwei
Jahre in diesem Jura-Bergtal
verbracht, um Landschaft und
Menschen und ihre Probleme
kennen zu lernen. |hre Erfahrun-
gen und Ergebnisse dokumen-
tieren sie in diesem Film, der zu
einem vielschichtig-vielfaltigen
Portrat der 6konomischen, poli-
tischen und kulturellen Gege-
benheiten dieser Talschaft ge-
worden ist.

Die Brandts haben ihre Beob-
achtungen im Rahmen eines
Jahresablaufs von Januar bis
Dezember aufgereiht. So hat
sich eine Art Chronik ergeben,
in der die Schonheiten dieser
teilweise noch sehr idyllischen,
unberthrten Landschaft ebenso
zur Geltung kommen wie die
Feste, Brauche und Sportveran-
staltungen im Ablauf der Jah-
reszeiten. In diesem landschaft-
lichen und kulturellen Lebens-
raum eingebettet sind die Men-
schen, die unkommentiert zu
Wort kommen: Bauern, Arbei-
ter, Angestellte, Unternehmer,
Schuler, Lehrlinge (aber, mit
Ausnahme einer erfolgreichen
Kleinunternehmerin, fast keine
Frauen...). Sie berichten von
den wirtschaftlichen Schwierig-
keiten (seit 1970 gingen 2000
von 3700 Arbeitsplatzen verlo-
ren) und von den Anstrengun-
gen, mit Kreativitat und Phanta-
sie die Krise zu uberwinden. Re-
signation und Abwanderung
kommen ebenso zur Sprache
wie der vitale Uberlebenswille
einer Talgemeinschaft, wo einer
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den andern noch kennt, wo So-
lidaritdt und ein naturverbunde-
nes Leben nicht bloss Wunsch-
traume bleiben mussen. Das
Val-de-Travers will nicht zu ei-
nem «Indianerreservaty werden,
sondern aus eigener Kraft, die
Hilfe von aussen braucht, die
Zukunft gestalten.

Henry und Jacqueline Brandt
haben ein Bild- und Tonmaterial
zusammengetragen, das von
der gleichen Sensibilitat, Klar-
heit und Verstandnisbereitschaft
gepragt ist wie die friheren
Filme. Sie enthalten sich jeden
gesprochenen Kommentars,
doch kommt ihre Stellung-
nahme nicht selten in der flussi-
gen, manchmal sogar witzigen
Montage zum Vorschein. So
dicht Bild- und Tonmaterial
auch verarbeitet sind, so er-
reicht dieser Dokumentarfilm je-
doch nicht jene Intensitat und
Warme der besten Arbeiten von
Fredi M. Murer, Yves Yersin und
anderen, vor allem deutsch-
schweizerischen Dokumentar-
filmschaffenden. Es stellt sich
eine fast kihle Distanziertheit
ein, die davon herrihren mag,
dass Brandt zwar sein Hand-
werk routiniert anzuwenden
weiss, aber den Menschen, ih-
rem Denken, Fihlen und Han-
deln nicht ganz auf den Grund
geht. ®

Matthias Loretan

Welche Bilder,
kleiner Engel,
wandern durch dein
Angesicht?

Schweiz 1986. Autoren: Jurg
Hassler und Ursula L. M.
(Vorspannangaben

s. Kurzbesprechung 86/42)

Der Krawall-Hassler stiftete an
den diesjahrigen Solothurner
Filmtagen Verwirrung. Der Film-
macher hat sich scheinbar mit
seinen beiden Filmen — mit dem
Agitationsstreifen «Krawally
(1970) Uber den Zurcher Globus-
Krawall und die damalige Stu-
denten- und Jugendbewegung
sowie mit dem Interventionsfilm
«Gosgen — Ein Film fur die
Volksbewegung gegen Atom-
kraftwerke» (1978) — als politi-
scher Aktivist ins Bewusstsein
der Schweizer Filmszene einge-
schrieben. Sein jungster Film
nun ist eine Annaherung an
eine Kinderwelt in unbeschadig-
ter Natur und heiler Umgebung,
der Versuch, in einer Art filmi-
schem Kinderspiel den Blick zu
verzaubern, ein neues Gefuhl
aus- und aufzuheben.

Ist sich Hassler untreu gewor-
den? Hat er seine gesellschafts-
politische Parteinahme verra-
ten? Wer freilich diese Fragen
bejaht, macht zwei Vorausset-
zungen, die hier nicht unwider-
sprochen bleiben sollen. Zum
einen wird der Filmemacher auf
eine eindeutige Position festge-
legt, die mit dem Stoff seiner
explizit politischen Werke gege-
ben ist. Zum anderen werden
die provozierende und surreali-
stische Kraft sowie deren sub-
versive poetische Verschllsse-
lung in Hasslers jingstem Film
verkannt.

Die Starke von Hasslers poli-
tischen Filmen ist wohl kaum
die Analyse. Dazu sind seine

Stellungsnahmen viel zu par-
teiisch, zu einseitig. Gemessen
an hiesigen demokratischen Ge-
pflogenheiten sind seine Inter-
ventionen strategisch nicht ein-
mal sonderlich klug. Im «Gos-
gen»-Film, den Hassler zusam-
men mit Fosco und Donatello
Dubini herstellte, zeigen die Au-
toren Sympathie und Verstand-
nis fir Widerstandsformen aus-
serhalb der Legalitat. Beim
«Krawall» setzt Hassler die Er-
fahrungen von Lehrlingen,
Heimzoglingen und Rockern
gleichberechtigt neben die Er-
fahrungen und Wahrnehmun-
gen der jungen Intellektuellen
der sogenannten «Studen-
ten»-Bewegung. In einer flr po-
litische Interventionsfilme tber-
raschenden Eigenwilligkeit be-
steht der Filmemacher auf die-
sen Aussenseitern, als wolle er
sagen, dass er nur mit diesen
prekéren, brisanten Brechungen
sich in diese Bewegungen ein-
bringen konne.

Hasslers Agitationsfilme le-
ben von der Identifikation mit
den gesellschaftlichen Aufbri-
chen, vom Versuch, ihre spren-
gende Kraft und Emotion zu fas-
sen und mobilisierend weiterzu-
tragen. Beide Filme beginnen
deshalb mit der Rekonstruktion
von Erfahrungen, die im Rah-
men des gesellschaftlichen Sy-
stems nicht verarbeitet werden
kénnen und sich in dramati-
schen Zuspitzungen (Krawall,
Besetzung und Raumung des
AKW-Gelandes) entladen. In
diesen Extremsituationen, in de-
nen sich das Unbehagen an ei-
ner durchrationalisierten Gesell-
schaft zum Widerstand verdich-
tet, scheinen neue Kampf- und
Lebensformen auf Hinter der
politischen Rhetorik und dem
Pathos der Wut lasst Hassler
hinter diesen Umbrichen auch

Ein Film der die Geister scheidet:
«Welche Bilder, kleiner Engel,

wandern durch dein Angesicht?»
von Jurg Hassler und Ursula L. M.




die Kraft zu einem weniger fest-
gelegten, sich immer wieder
neu erfindenden Menschen
erahnen.

Bei seinem Film «Josephson
- Stein des Anstosses» (1977),
entstanden zwischen seinen
beiden politischen Interven-
tionsfilmen, sucht Hassler den
neuen Menschen nicht im heik-
len revolutionaren Augenblick,
sondern geht dessen Spur beim
Kinstler nach. Herausgekom-
men ist dabei nicht einfach ein
Klnstlerportrat, sondern ein
Film Hasslers mit Josephson
Uber Kunst, Geschichte und Ge-
genwart, die Fortsetzung eines
Gesprachs zwischen zwel
Freunden mit filmischen Mit-
teln. Bei diesem Gesprach geht
es um nichts weniger als die
¢«Definition des richtigen Le-
bensy» (wie es der Filmkritiker
Martin Schaub feierlich und
doch exakt beschreibt). Dabei
fallt auf, dass sich der Filmema-
cher ein Gegenuber, vielleicht
sogar ein alter ego gewahlt hat,
das trotz seiner biografischen
Erfahrungen als Jude unter dem
Nationalsozialismus und als
Emigrant in der Schweiz poli-
tisch abseits steht. Trotz gele-
gentlichem Widerspruch zeigt
Hassler grosses Verstandnis fur
die Weigerung des Bildhauers,
die Kunst zu funktionalisieren.
Auf eindrlckliche Weise macht
der Film die Komplexitat eines
Kunstlerlebens transparent, den
«kompliziert gewordenen Ver-
such, einfach zu sein, oder ein-
fach zu seiny. In romantischer
Manier wird dem Kunstler im
Akt der schopferischen Konzen-
tration eine avantgardistische
Aufgabe zugebilligt: Selbstkri-
tisch, sich in die Materie des
form- und knetbaren Lehms ver-
senkend, seine Figuren (meist
Einzelwesen und Paare) unab-
lassig umgestaltend, um sie auf
ihre innere Spannung zu befra-
gen, sich zogernd zu elementa-
ren Formen vortastend — der
Kinstler wird zum Stein des An-

stosses fUr einen radikalen Le-
bensentwurf, fir das Leben als
Kunstwerk.

Eigentlich ist es nur konse-
guent, dass dieser Gralsucher
nach einer starken und echten
Emotion, nach einer elementa-
ren Kraft bel seinem jungsten
Film vor dem Geheimnis des
Kindes steht. Die Zugange zu
diesem Stoff sind mehrfach zu-
geschuttet. Und wenn im fol-
genden ein paar Irrwege und
Halbwahrheiten angedeutet
werden, so nur, um darauf auf-
merksam zu machen, wie radi-
kal der Film von Hassler und
L. M. sich von solchen aktuellen
Missverstandnissen abhebt. Ich
erinnere an die vielen padagogi-
schen Lehrfilme, die ithre noch
so kindsgerechten Konzeptio-
nen an den Kindern als den
eben noch zu erziehenden Ob-
jekten vordemonstrieren. Zu
denken ware auch an den ame-
rikanischen Erfolgsautor Neil
Postman, der Uber das «Ver-
schwinden der Kindheit» als ge-
sellschaftlich ab- und ausge-
grenzten Raum lamentiert und
dafir in bildungsbirgerlichem
Gestus das (amerikanische)
Fernsehen verantwortlich
macht. Und schliesslich mag es
auch so etwas wie eine modi-
sche Hinwendung zum Kind
und Kinderkriegen geben, um
sich aus der Unubersichtlichkeit
der gesellschaftlichen Wirklich-
keit zu stehlen und dem Terror
der Intimitat zu fronen. Diese
privatistischen Regressionen ra-
chen sich freilich schon bald,
etwa wenn das Kind den wohl-
behlteten Schonraum verlassen
muss und mit der gesellschaftli-
chen Realitat der Schule kon-
frontiert wird; schmerzhaft und
schwierig durfte die notwendige
Ablosung des Kindes von sei-
nen Eltern dann werden, wenn
es deren projizierte und dele-
gierte Lebenserwartungen ent-
tauscht und seinen eigenen
Weg gar zurlick in die Gesell-
schaft sucht.
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Solche falsche Idealisierun-
gen der Kindheit moégen es ge-
wesen sein, welche den Film
auf erbitterte Ablehnung haben
stossen lassen. Doch quer zu
solchen Missverstandnissen be-
gegnen die Autoren den Kin-
dern. Sie glauben an eine ur-
sprungliche Kraft, an eine ele-
mentare, aber unter vielen
Schichten verschittete Emotion
in ithnen. Durch eine poetische
Archeologie versuchen sie
diese, von noch weniger Sedi-
menten als bei den Erwachse-
nen Uberlagerten Krafte freizule-
gen. In einem experimentellen
Kinderspiel vergewissern sie
sich jener archaischen Kraft, an
die auch Fredi M. Murer erin-
nert, wenn er in «Hohenfeuery
etwa das Erwachsenwerden als
tragischen Prozess erzahlt und
mit den Mitteln der filmischen
Fiktion das Abmurksen dieser
Kraft als Trauerarbeit nochmals
erlebbar macht.

Hassler und L. M. freilich er-
zahlen keine Geschichte. Sie
schaffen oder inszenieren Situa-
tionen, in die eine kleine
Gruppe von Kindern sich mit ih-
rer ungebrochenen Vitalitat ein-
bringt und in denen sie Elemen-
tares erlebt. Mit seiner Super-
8-Kamera nahert sich Hassler
«seineny Figuren in faszinieren-
der Unabsichtlichkeit. Scheinbar
unsensationelle Begebenheiten
im Ferienalltag der Kinder, Ge-
barden, Klange und Bewegun-
gen verdichten sich zu einer
Sprache, deren Alphabet wir
vergessen haben. Das Wesentli-
che verschiebt sich von denin
Begriffen mitgeteilten Bedeu-
tungen auf die Gerausche, den
Tonfall, das Lachen, die Musik.
Und schliesslich Ubernimmt die
Kamera den naiven Ernst der
Kinder. Ihr Schauen, das den
Dingen Zeit und Raum gibt, zu
ihnen zu sprechen, soll auch
den Blick, die Wahrmehmung
des erwachsenen Betrachters
verzaubern. Die Autoren neh-
men die von den Kindern her-
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vorgerufenen Botschaften auf
und spiegeln sie in expressiven
Aufnahmen von unbeschadigter
Natur. Ausser dem Eingebun-
densein in den zyklischen
Wechsel der Jahreszeiten wird
durch Bildwahl und Montage
eine raum-zeitliche Situierung
aufgelost. Jenseits einer zweck-
rationalen Logik gibt es kaum
eine zielgerichtete Handlung.
Der Wind biegt Baume, wogt
das Ahrenfeld: Bildteile brechen
sich im Spiegel des Wassers,
Steine furchen das Wasser und
erzeugen Wirbel. Dazu eine be-
wegte, kreisende Kamera, die
uberall Verwandtes und Vertrau-
tes findet.

Die Poesie dieses experimen-
tellen Filmgedichtes fasst die
kindliche Intuition und Empfin-
dungsdichte in eine angemes-
sene Sprache und Sehweise.
Ihre Lyrik verschenkt dabei die
Gabe, den Zauber der Erschei-
nungen sprechen zu lassen. lhr
eignet ein magisches Verste-
hen, in der sich ein «Mehrwert
von Geheimnisy (Gunter Kunert:
Vor der Sintflut. Das Gedicht als
Arche Noah. Vorlesungen;
Muinchen 198b) mitteilt.

Wer dem Film vorwirft, er
zeige Kinder bloss als Engel, die
nie miteinander streiten und kei-
nen Schulstress kennen, hat
zwar richtig beobachtet, doch
trifft diese Feststellung noch
nicht das Niveau dieses Filmes;
denn die Autoren unternehmen
nichts weniger als den riskanten
Versuch, in einem mystischen
Trip zuriickzukehren ins ver-
schlossene Paradies, in die Zeit
vor dem Sundenfall unserer ra-
tionalen und systematischen
Logik. Es ware falsch, den Film
dokumentarisch zu lesen, die
Darstellung der Kinder als De-
monstrationen von Wunderkin-
dern zu verstehen. Dass die
Wirklichkeit nicht so ist, wie der
Film sie zeigt, dass sie aber sehr
wohl so sein konnte — auf dieser
Differenz insistiert der Film. Sei-
nen radikalen Zivilisationspessi-

mismus formuliert er nicht als
kritische Analyse, sondern als
Reise aus der funktionalisierten
gesellschaftlichen Wirklichkeit
in eine poetische Gegenwelt,
die durch die Bilder am Anfang
und Schluss des Filmes klar be-
grenzt wird. Diese Vision ist
ebenso utopische Vorweg-
nahme als auch Erinnerung. Als
verzaubernd Schauender fuhle
ich eine heilende Wirkung von
der Agitation dieses Kinder-
spiels ausgehen. Ich habe einen
neuen, mit Emotionen verbun-
denen Zugang zum mir bisher
verschlossen gebliebenen je-
suanischen Ausspruch gewon-
nen: Wenn ihr nicht seid wie die
Kinder, so werdet ihr nie ins
Himmelreich (in eine begnade-
tere Zeit) eingehen.

Ich bin kein spiritueller Mei-
ster und gestehe, dass ich mich
zu einem ekstatischen Erlebnis
habe hinreissen lassen. Erst viel
spater kommen Fragen auf, die
allerdings dem asthetischen Ge-
nuss und dem intellektuellen Er-
kenntnisgewinn des Filmerleb-
nisses keinen Abbruch tun, son-
dern letztlich auch von ihm an-
gestossen wurden: ist die Stadt
nur eine Holle? Sind Spuren des
verlorenen Paradieses nur im
symbolischen Kosmos von Na-
tur und Dorf darstellbar? Mus-
sen vitale Kinder und die Stadt
unvereinbare Gegensatze sein?
Und wenn eine instinktgebun-
dene Einheit mit der Natur, eine
Ruckkehr ins Paradies nicht
mehr moglich sind — wie ware
dann eine erldste Stadt vorstell-
bar? Ein Lebensraum, in dem
der Mensch erkennt und arbei-
tet und dennoch offen bleibt fur
das, was als Geschenk und
Gnade auf ihn zukommt? H

«Die sinkende Arche»:
Galerie de Zoologie.




Robert Richter

Die sinkende Arche

Regie, Buch, Produktion:
Bernhard Lehner und
Konrad Wittmer;

Kamera: Hansueli Schenkel;
Schnitt: B. Lehner,

Franz Walser;

Musik: Hanspeter Fischer,
K. Wittmer;

Produktion: Schweiz 1985,
45 Min.;

Verleih: offen.

1889 wurde im Pariser Jardin
des Plantes die Galerie de Zoo-
logie eroffnet. Heute ist das
Zoologische Museum halb leer,
verstaubt und dem Zerfall nahe.
Publikum gibt es hier schon
lange nicht mehr, nur noch den
Schweizer Maler Jurg Kreien-
buhl und ein paar Museumsan-
gestellte, die das Ausstellungs-

gut wegraumen. Weil das Glas-
dach undicht wurde, entschloss
man sich 1967, das Museum zu
schliessen. Das moderne Frank-
reich hat keinen Platz mehr fur
ein naturhistorisches Museum
im Geiste des Fin-de-siecle. Der
monumentalen Geste des
grosszigigen Palais mit seiner
fur das Ende des 19.Jahrhun-
derts typischen Eisenkonstruk-
tion zieht man einen sterilen,
mit Neonlicht erhellten Luft-
schutzkeller vor. Dorthin wird
das Uber eine Million Stlck zah-
lende Ausstellungsgut sukzes-
sive transportiert, zuganglich
nur noch fur Forschungs- und
Studienzwecke nicht aber dem
Publikum: der Todesstoss der
cleanen Archivierung.

Seit gut vier Jahren ist der
Basler Maler Jurg Kreienbuhl
gefangen von dieser unterge-
henden Welt. Kontinuierlich
malt er Innenansichten des Ge-
baudes und seines Inhaltes.

KreienbUhl, der mit Frankreich
und Paris schon seit den funfzi-
ger Jahren vertraut ist, interes-
siert sich fiir Geschehnisse und
Motive am Rande, fur Unbeach-
tetes und Verstossene. Nach-
dem er sich malend mit einer
zerfallenen Fabrik fur Heiligenfi-
guren aus Gips auseinanderge-
setzt hat, begegnete er durch ei-
nen Freund der Galerie de Zoo-
logie Die Faszination fur unter-
gehende, ausgediente Dinge
hielt an. Inzwischen sind uber
80 OI- und Acrylbilder sowie
Zeichnungen, Radierungen und
Lithografien entstanden. Bilder,
die den unaufhaltsamen Unter-
gang einer prachtigen und auch
pomposen Arche festhalten. Er
zeichnet das ans Leben erin-
nernde Tote in seinem Zerfall, er
schafft Bilder von sterbenden
Abbildern, schreiben die Film-
autoren Bernhard Lehner und
Konrad Wittmer Uber Kreien-
bihl.
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Der Film «Die sinkende Ar-
chey lebt vom Spannungsfeld
zwischen dem Basler Maler und
seinem Modell, das zugleich
sein Atelier ist. Wie Jurg Kreien-
bihl halten auch die Filmauto-
ren ein Szenarium, eine Welt
fest, die es bald nicht mehr ge-
ben wird. Entstanden ist das
Dokument einer kinstlerischen
Beziehung, die hinter verschlos-
senen Turen stattfindet, ein Es-
say, das Uber den engeren Kon-
text hinausweist.

Beobachtend halt der Film die
eigenwillige Stimmung des Ge-
baudes fest, vergleicht die rea-
len Bilder mit Gemalden Kreien-
bihls. Hinzu kommmt das Entste-
hen eines weiteren Bildes. Wir
sehen KreienbUhl beim Malen,
sehen die verschiedenen Stufen
der Entstehung des neuen Ge-
maldes und horen seine Bemer-
kungen zum Museum und zur
Arbeit, die von den Realisten
des 19.Jahrhunderts beeinflusst
ist. Starke Zurlickhaltung ubt
Hansueli Schenkel, der sich mit
seiner Kameraarbeit fast aus-
nahmslos auf Gesamtansichten
konzentriert, die er in ithrer Stim-
mung festhalt. Mit dieser Beto-
nung des Gesamteindrucks will
der Film wohl auf die Philoso-
phie dieses naturhistorischen
Museums des 19.Jahrhunderts
verweisen. Damals ging es ent-
gegen unserer heutigen Ten-
denz in Richtung Analyse und
Strukturierung, um die Prasenz
des Tierreichs in seiner Ganz-
heit. Trotzdem vermisst man die
Liebe zum Detail. Gelegentlich
sind Nahaufnahmen des restli-
chen Ausstellungsgutes und der
Vitrinen im Film eingebracht.
Die wohl faszinierende Archi-
tektur wird nur in wenigen Ge-
samtstimmungen fuhlbar. De-
tails der Raumgestaltung, der
Konstruktion und der kunst-
handwerklichen Fertigung blei-
ben unberlcksichtigt. Gerade
sie sind es, die den Wert und
den Charakter einer Architektur
ausmachen. Auch die Weltan-
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schauung des letzten Jahrhun-
derts, die auf das Ganze als Ge-
samtheit ausgerichtet war, hat
die Liebe zum Detail nicht ver-
nachlassigt.

«Das ist eine Welt, die unter-
geht Das interessiert mich. Das
Museum ist eine ganze Konzep-
tion. Das hangt mit der Weltent-
wicklung zusammen. Es ist fur
mich eine Art Bewusstseinsver-
lust, wenn die Menschen sowelt
kommen, dass sie diese Sache
verlieren. Sie verlieren etwas
und gewinnen nichts. Wenn
man in die Zoothek hinunter-
steigt (gemeint sind die neu er-
stellten Archivrdume) und nach-
her dieses Museum sieht, so
muss einem schon klar werden,
dass das, was sie neu bauen,
ein Verlust ist, ein Substanzver-
lust.» (Jurg Kreienbuhl)

Der Louvre des animaux, wie
die Galerie de Zoologie von der
Bevolkerung genannt wird, ist
nur ein Beispiel. Dass sich ein
Maler und zwei Filmautoren da-
mit beschaftigen, ist bezeich-
nend flir den gegenwartigen
Zeitgeist, dem das Geflhl fur
asthetische und historische
Qualitaten abhandengekommen
ist. Klar, dass ein solches Mu-
seum in unserer von Materialis-
mus und wirtschaftlichem Nut-
zen besessenen Zeit keine wirk-
liche Berechtigung mehr hat.
Der Untergang ist nicht aufzu-
halten nur festzuhalten. Und
dieses Festhalten formuliert sich
als Dokumentation und Kritik.

Der Film von Bernhard Lehner
und Konrad Wittmer ist betont
einfach gehalten, nimmt sich
genugend Zeit, das Museum,
seine Bestande und seinen «Be-
wohner», den Maler, zu beob-
achten. Die intensive Wirkung
des Films ist naturlich auch auf
die visuelle Dankbarkeit des Su-
jets, des Museums zurtckzufih-
ren; eine ins Halbdunkel ge-
tauchte, phantastische Welt, die
der Wirklichkeit entriickt ist. W

Josef Stutzer

Nachtmaschine —
Ein Portrat

Schweiz 198b.

Regie: Angelo A. Ludin
(Vorspannangaben

s. Kurzbesprechung 86/33)

«Nachtmaschine» heisst der
Verlag von Matthyas Jenny. Er
ist 1945 in Basel geboren und
als Autor und eigenwilliger Lite-
raturvermittler bekannt. Er war
lange in Nordafrika, Indien und
Stidostasien unterwegs. Frucht
dieser Reisen ist unter anderem
sein Roman «Postlagernd — Ro-
man eines Durchbrennersy.
¢«Nachtmaschine» hiess aber
auch eine von ihm herausgege-
bene Literaturzeitschrift, die
nach einigen Jahren mangels
Texten eingestellt worden ist.
Seit 198b veroffentlicht er Texte
unbekannterer Autoren in der
monatlich erscheinenden «Lite-
raturzeitungy». Einer breiteren
Offentlichkeit ist er vor allem
bekannt als der Begrinder des
ersten deutschsprachigen Poe-
sie-Telefons bekannt, eine Insti-
tution die europaweit Nachah-
mung gefunden hat. Spéater
grandete er den Tag der Poesie
(jeden letzten Samstag im
Marz), ein Tag an dem auf Pla-
katen, mit Flugblattern, Lesun-
gen und andern Aktivitaten den
Passanten und Zuschauern Poe-
sie direkt und als Ereignis naher
gebracht werden soll. Seit eini-
gen Jahren wird an diesem Tag
auch ein Baum der Poesie ge-
pflanzt.

Eine Art «Nachtmaschiney ist
auch Matthyas Jenny selbst. Die
Kamera begleitet ihn auf seinen
nachtlichen Fahrten als Austra-
ger von Zeitungen und Zeit-
schriften fur die Kioske der
Nordwestschweiz. Brotarbeit,
die er scheinbar unermudlich,
prazis, immer im gleichen ein-
gespielten Rhythmus, in sich



selber versunken verrichtet.
Stumm, unnahbar, standig eine
Zigarette im Mund, sitzt er im
Auto, den Blick auf der Strasse,
die Gedanken bei sich, nichts
dringt nach aussen. Das Film-
team hat sich eine scheinbar
unmoglich zu erfullende Auf-
gabe gestellt: Nicht das Werk
sondern die Person soll dem
Zuschauer naher gebracht wer-
den. In einer langsamen, strek-
kenweise vielleicht gar langat-
migen Einkreisung erfahrt man
etwas von der Hartnackigkeit, ja
Dickkopfigkeit, mit der Jenny
seine sich selber gestellten Pro-
jekte verfolgt; beginnt etwas
von der Scheu, der unter-
schwelligen Empfindsamkeit
des Dichters zu ahnen, spurt et-
was von der Wut mit der er ge-
gen die poesielosen, verbeto-
nierten Zustande immer wieder
protestiert.

Man sieht Jenny im Zug, am
Telefon in einer harschen Aus-
einandersetzung mit einem Au-

tor; am Composer; an der
Schreibmaschine, Zigaretten-
stummel baut sich neben Ziga-
rettenstummel auf; beim Kartof-
felriisten, mide von der Nacht-
arbeit; am Mittagstisch mit sei-
nen beiden Kindern, mit ihnen
Uber Schule, Sprache plaudern;
beim Layouten der Literaturzeit-
schrift... Die Kamera beobachtet
ihn beim Pflanzen des Poesie-
baumes 1985 auf dem Landen-
berg, Stans. Murrisch schraubt
er ein Tafelchen an den Baum.
Ist dies auch schon zum Ritual
erstarrt, wie die Brevetierung
von Unteroffizieren, die, der Zu-
fall will es so, gleichzeitig auf
dem Hugel stattfindet? Ein
Viereck einheitlich gekleideter
Manner um eine Schweizer-
fahne, ein etwas bunteres Volk-
lein um ein Baumchen versam-
melt, auf beiden Seiten Musik
und Applaus.

Behutsam aber hartnackig
folgt die Kamera Matthyas
Jenny bei seinen Tag- und

Nachtarbeiten. Lasst ihm, dem
Wortkargen, ja Mundfaulen,
Zeit. Dann spricht er vom
Schreiben, dieser harten Arbeit.
Es genlge nicht einfach Worter
untereinander zu setzen und
dies dann Gedicht zu nennen.
Es gilt alle diese ausgelaugten,
verbrauchten Worter durch an-
dere, genauere zu ersetzen.
Durch diese nuchterne Arbeit
erst entsteht Poesie, die Ereig-
nis, echte Bewusstseinserweite-
rung ist. Und wieder lasst ihm
die Kamera seinen Raum. In ei-
ner der schonsten Einstellungen
des Films, beinah senkrecht von
oben, zeigt sie eine Ansamm-
lung von Fotos. Jenny sieht sie
durch, kommentiert sie lako-
nisch, Fotos von sich, seiner Fa-
milie, seinen Freunden. Benennt
sie eigentlich nur, als ob er sich
scheue mehr Uber sich preiszu-
geben

Leider etwas aufgesetzt und
gar nach (unnétigem) Freund-
schaftsdienst schmeckend, wir-
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ken die Statements einiger Kol-
legen und Freunde von Jenny.
Jurgen Ploog spricht mit sono-
rer Stimme seinen «Klappen-
texty in die Kamera, vor einer
Wand mit Fotos (unter anderen
von William S. Burroughs) ste-
hend. Markus Kutter spricht be-
wundernd von Jennys Fahigkeit,
sich in Projekte reinzufressen

und auch die Suppe, die er sich

damit einbrockt, selber auszu-
l6ffeln. Im Hintergrund prangt
ein in hyperrealistischer Manier
gemaltes Bild mit Uberdimen-
sionalem Blumenkoh! und an-
derem Gemiise.

Zum Schluss wird der Film
gerade wegen seiner Beilaufig-
keit und Zufalligkeit ganz inten-
siv. Dieter Roth, méssig, vor-
sichtig wie ein Elefant im Por-
zellanladen, und Matthyas
Jenny sitzen im hellerleuchteten
Schaufenster des «Nachtma-
schine»-Blros. Sie philosophie-
ren Uber’'s Geschichtenerzahlen,
uber die Wirklichkeit und die
Wahrheit des Schreibens.
Draussen geht eine Putzfrau
vorbei und winkt ihnenzu. H

Elsbeth Prisi

Ausflug ins Gebirg

Regie, Buch, Schnitt,
Beleuchtung, Darsteller: Peter
Liechti; Kamera: P. Liechti,
Jorg Eigenmann; Musik: Res
Wegmann; Produktion:
Schweiz 1984/85, P. Liechti,
Super-8, Farbe, 26 Min ;
Verleih: P. Liechti (St. Gallen).

Da macht einer einen Ausflug
ins Gebirg, mietet sich hoch
oben in der Kahlheit der Berge
ein und bleibt in der alpinen
Enge stecken mitsamt dem mit-
gebrachten Koller, der in sol-
cher Umgebung sich nur weiter
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in ihn frisst, ja seine Wut noch
verstarken muss, denn er hasst
die Berge, die «blod» machen,
diese Kofel und Schrunden und
Steine und den Regen, wenn es
nur schneien wiirde, der Schnee
diese «Sauhange» zudecken
wlrde.

Er hatte ja weiterfahren kon-
nen, warum hat er es nicht ge-
tan, tut es nicht, und dann diese
flrchterliche Himbeertorte, die
man auffressen muss, damit sie
einen nicht selber auffrist. Er ist
kein Wanderer, ja alles andere
als ein Wanderer, eine Sessel-
bahn winscht er sich, uberlang,
um sich Gber Wisten tragen zu
lassen und sich in Meeren zu
spiegeln ...

Peter Liechti dokumentiert in
26 Minuten den eigenen Arger,
der, von Gipfeln und Kofeln be-
statigt, wie ein Echo zuriickge-
worfen wird, und in ihnen Ent-
sprechung findet; einen Arger,
den er misslaunig geniesst und
in bissig-bosem Selbstgesprach
in diese Landschaft hineinwirft
und sich von ihr bestatigen
lasst. Er weiss gar nicht, was er
hier zu suchen hat, von etwas
finden kann keine Rede sein,
und doch bleibt er, bis er kein
Geld und kein Filmmaterial
mehr hat, angezogen und abge-
stossen von sich selber und
dem, was ihn hier umgibt.
Schliesslich fahrt er noch zum
¢«Lech,» dem Fischteich in den
Bergen, wo er — als letzte Bilder
—das Sterben eines Fisches ver-
folgt. Damit bringt er die Belu-
stigung der Zuschauer scharf
zum Kippen.

Bild und Sprache (eine nach
Osterreich passende Eigenspra-
che, die an eine Mischung aus
Achternbusch und Bernhard
denken lasst), Ton, Stil und
Rhythmus situieren, chne genau
zu fixieren, und der dramaturgi-
sche Faden héalt genaue Ba-
lance zwischen personlich sau-
rem Missbehagen und ge-
schandeter Landschaft In die-
sem kleinen geschlossenen, be-

eindruckenden Kunstwerk _gibt
es weder Storendes noch Uber-
flussiges. W

Elsbeth Prisi
Kamera: Albert G.

Regie: Markus Imthurn; Buch:
Markus Imthurn, Norbert
Gisler; Kamera: Albert Gisler,
Norbert Moser; Musik: Gerd
Bingemann; Produktion:
Schweiz 1985, MIZ, 16 mm,
Farbe, 10 Min.; Verleih:
Z0OM (Dibendorf).

Ausnahmsweise gibt hier der
Regisseur seine Funktion an
seine Protagonisten weiter, gibt
ihnen die Kamera in die Hand
und bleibt Beobachter, ohne
den Gang der Handlung zu be-
einflussen. Albert Gisler und
Norbert Moser, beide seit ihrer
Geburt stark sehbehindert,
schultern die Kamera und fil-
men ihre Blicke auf die Welt,
thre Reise auf das Jungfraujoch.
Die kleine, unbehagliche Be-
troffenheit, die erlebt werden
kann, wenn einer eine Farbe an-
ders sieht und benennt als ein
anderer, wird hier zum auf-
schlussreichen Erlebnis: Was
Albert sieht, zeigte sich meinen
Augen als bewegtes farbig ge-
dampftes, impressionistisches
Bild, seltsam faszinierend durch
das Ineinanderlaufen der Far-
ben in fliessender Nebelland-
schaft. Es erschien mir vollig
losgeldst vom Kommentar, mit
dem Albert den Bahnhof, die
Reise und dann die prachtige
Aussicht auf dem Jungfraujoch,
die er geniesst, beschreibt. Ver-
starkt wird dieses Seherlebnis
zusatzlich durch die Kamera von
Norbert Moser, die, farbenblind
wie er, eine flr mich vollig sur-
realistische Welt einfangt. Nur:



Edvige Scimitt - Ein Leben zwischen Liebe und Wahnsinn 86/29

Regie und Buch: Matthias Zschokke:; Kamera: Adrian Zschokke: Schnitt: Barbara
von Weitershausen; Musik: Heiner Goebbels; Darsteller: Ingrid Kaiser, Fritz Sche-
diwy, Wolfgang Michael, Klaus Volker, Verena Buss, Pia Waibel, Bruno Ferrari; Pro-
duktion: Schweiz/BRD 1985, Xanadu/Vietinghoff/ZDF, 89 Min.; Verleih: offen.
Tragikomische Episoden aus dem Leben einer Schweizerischen Hotelangestellten
in fremden Landern zu Beginn unseres Jahrhunderts. Mit bewusst theatralisch ge-
stalteten Szenen und einem Einbezug von opernhaften Elementen gelingt es
Zschokke, hinter falschen Geflihlen echte Emotionen freizulegen. — Ab 14 Jahren

- 3/86

J*x

(§iu|ia in Ottobre 86/30

Regie: Silvio Soldini; Drehbuch: Silvio Soldini mit Lara Fremder; Kamera: Luca Bi-
gazzi; Schnitt: Claudio Cormio; Musik: Matteo Di Guida, Gianni Celesia; Darsteller:
Carla Chiarelli, Daniela Morelli, Andrea Novicov, Giuseppe Cederna, Moni Ovadia;
Produktion: Schweiz 1985, Bilicofilm Milano, 60 Minuten; Verleih: offen.

Silvio Soldini zeigt in seinem stimmig-schonen einstiindigen Werk finf Tage aus
dem Leben Giulias, die soeben eine Liebesbeziehung abgebrochen hat. Ihre Versu-
che, sich in der neuen Situation, in ihrer alten Wohnung, bei der Arbeit und in der
Freizeit zurechtzufinden, werden mit beherrschten Bildern und sparsamen, aber
funktionierenden Dialogen in Szene gesetzt, wobei trotz der Kirze des Films einige

Hanger nicht von der Hand gewiesen werden kdonnen. - 3/86
E
Heidi Abel - eine Fernsehgeschichte 86/31

Regie und Buch: Tobias Wyss; Kamera: Urs Brombacher, T.Wyss; Schnitt: Ute von
Holten: Mitwirkende: Heidi Abel; Produktion: Schweiz 1985, Fernsehen DRS,
55 Min.; Verleih Schweizer Fernsehen, Zirich (Sendetermin: 19.2.86, TV DRS).

Mit seinem Portrat Uber die Fernsehmoderatorin Heidi Abel gelingt Tobias Wyss
nicht nur eine Anndherung an eine Personlichkeit, die dem Fernsehen einerseits
viel gegeben hat, aber andererseits von diesem gewissermassen in Beschlag ge-
nommen wurde, sondern auch eine uberaus hintergrindige Reflexion Uber das
Verhaltnis Medium-Mensch. Faszinierend wird der rein auf elektromagnetische
Weise aufgezeichnete Film (Video-8, ENG und Studiokamera) auch durch das Be-
muhen, Aussagen zur Person und ihrem Umfeld nicht allein auf der verbalen Ebene

Wrzbesprechmger

zu transportieren, sondern in ¢sprechendeny Bildern vermitteln. - 3/86
Jx
Marignano 86/32

Regie: David H.Guggenbthl und Georg Scharegg: Buch: D.H. Guggenbihl und
G.Scharegg nach der gleichnamigen Geschichte von D.H. Guggenbihl: Kamera:
Rudolf Fretz; Schnitt: Michael Gunther; Musik: Thomas Kastner; Darsteller: Paul
Lohr, Klaus Knuth, Heiner Hitz, Catriona Guggenbuhl, Thierry Pfau u.a.; Produktion:
Schweiz 1985, Gruppe zur Unterstitzung unabhangiger Projekte junger Filmschaf-
fender (GUPF), 68 Min.; Verleih: offen.

Securitaswéchter Albert Hugentobler zieht sich eines Tages vollstandig aus der
dden Wirklichkeit ins Mittelalter, «seine Zeity, zurick. Als er zurlckgeholt werden
soll — erst durch seinen Vorgesetzten, dann, scharfer, durch die Polizei — fallt er im
«Kampfy», indem er in seine eigene Waffe stolpert. Eine spannende und recht pro-
fessionell gestaltete Filmkomaédie dber (und resultierend aus) mangelhaften Ge-

schichtsunterricht. Ab acht Jahren durchaus moglich, da kein Sex und kaum Cnmg6
-3/

K
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“PROGRAMMTIPS

B Sonntag, 9 Februar

Zeitgeist
Das «Magazin fur Gesellschaft und Religion» unter
der Leitung von Hans Vogeli hat sich geandert: Aus
der Ein-Thema-Sendung, wird ein mehrfach geglie-
dertes Magazin mit aktuellem Einschlag. Diesmal:
1. Kirche und Lokalradio; 2. Europaische Menschen-
rechtstagung: 3.«Geheim» — Oder Angst vor der Of-
fentlichkeit. (18.00-1845, TV DRS, Zweitsendung:
Montag, 10. Februar, 14.50)

Doppelpunkt: Silhouette der Solidaritat

Hans Ott sichtet neueste Ergebnisse der Meinungs-
forschung tber Vorstellungen und Einstellungen der
Schweizer Bevolkerung zur Entwicklungshilfe. Ein
Stiick Innenansicht der Aussenpolitik. Eine Studiodis-
kussion befasst sich mit den Konsequenzen ange-
sichts der wirtschaftlichen Veranderungen und der
emotional belasteten Asylantenfrage. (20.00, DRS 1.
Zweitsendung: Freitag. 19. Februar, 20.00)

- Z00M 3/86

Der Chinese

Fernsehspiel von Kurt Gloor und Helmut Pigge nach
dem Roman von Friedrich Glauser; mit Hans Heinz
Moser, Hannes Déahler, Sylvia Jost. — Ein weniger au-
toritarer Wachtmeister Studer, als der von Heinrich
Gretler. Gloors Version wird der sozialen Wirklichkeit
des landlichen Milieus in Glausers Roman gerecht.
Wer hat den «exotischeny Mann, von den Dorflern
«Chinese» genannt, ermordet, die Armenhéusler, die
Zoglinge der Gartenbauschule, die verschlossenen
Dorfler? (20.05-21.45, TV DRS)

- Z00M 4/79

Unter deutschen Dachern

«Produktionsziel: Mensch» — Beobachtungen in einer
Retorten-Praxis.— Raimund Kusserow beobachtete
drei Wochen eine «Reproduktionspraxis» in Hamburg
und dokumentiert die Gefuhle von Menschen, die ih-
rem Leben mit einem «in vitro» (im Reagenzglas) ge-
zeugten Kind neuen Sinn geben wollen. (22.15-23.00,
ARD)

W Montag, 10. Februar
Gibt es Krisensymptome des
demokratischen Verfassungsstaates
in der Schweiz?

Das Referat von Dr. René A Rhinow befasst sich mit
Elementen des politischen Systems der Schweiz und
der Rolle der Parteien. (10.00, DRS 2)

B Mittwoch, 12 Februar

Bemantelte Armut

«Eine Herausforderung an Kirche und Gesellschaft.» —
Der Film von Cornelia Schlede ldsst Opfer der «neuen
Armut» in der BRD zu Wort kommen Die Kleiderkam-
mer des Diakonischen Werks kann mit Sachspenden

die Verzweiflung und Selbstverachtung der Betroffe-

nen kaum lindern. (22.05-0.10. ZDF)

Trilogie «Wohin und zurick»

von Georg Stefan Troller 1. Teil: «An uns glaubt Gott
nicht mehry»: Regie: Axel Corti; mit Johannes Silber-
schneider, Barbara Petritsch, Armin Muller-Stahl.— Als
Coproduktion von SRG, ORF, ZDF (1982), Titel: «Trilo-
gie der Ausgestosseneny bekannt. Sie schildert bit-
tere Emigranten-Schicksale in der Zeit des Naziterrors
und der Expansion des Hitlerfaschismus am Beispiel
der «Odyssee» eines sechzehnjahrigen Gberlebenden



I‘;Iachtmaschine — Ein Portrat 86/33

Regie und Buch: Angelo A.Ludin; Kamera: Monika Zircher; Schnitt: A A Ludin
und Manuela Stingeling; Musik: Tom Waits u.a.; Mitwirkende: Matthyas Jenni, Zoe
und Caspar Jenny, Frank Geerk, Dieter Roth, Guido Bachmann, Markus Kutter, Jur-
gen Ploog. Kwesi Johnson u.a.; Produktion: Schweiz 1985, AAL-Production,
63 Min.; Verleih: Angelo A.Ludin, Basel.

Die Kamera zeigt uns Matthyas Jenny, Dichter, Kleinverleger, Begrinder des Poe-
sietelefons, Erfinder des Tages und des Baumes der Poesie, bei seiner Nacht- und
Brotarbeit als Austrager von Zeitschriften, am Telefon als Verleger, am Composer,
mit seinen Kindern, auf langer Zugfahrt, im Gesprach mit Dieter Roth. Auf den er-
sten Blick meint man, nicht sehr viel Uber diesen schweigsamen, und dann doch
wieder dezidiert Gber Sprache und Schriftstellerei sich aussernden Portratierten zu
erfahren. Doch dem Film gelingt es durch sein unaufdringliches, aber hartnédckiges
Begleiten mit der Zeit, viel von der Unbeirrbarkeit bis Dickkopfigkeit, aber auch un-
terschwelligen Empfindsamkeit, mit der Jenny seine Projekte verfolgt, aufzuzeigen.
J - 3/86

I\..Iebel jagen 86/34

Regie: Nicolas Humbert; Buch: N.Humbert, Michael Wogh, Philip Groning; Ka-
mera: Volker Tittel; Schnitt: Gisela Castronari; Musik: Max; Darsteller: Philip Gro-
ning, Michael Wogh, Iris Disse; Produktion: BRD 1985, Piri-Piri/Nicolas Humbert,
70 Min.: Verleih: offen.

Philip, Max und Julia Rossmann sind vor eineinhalb Jahren auseinandergesprengt
worden. Jeder lebt in seiner Art Versteck, bis Philip den verschollenen Bruder sucht
und mit ihm zusammen die psychiatrisierte Schwester befreit. Nicolas Humbert
bietet Fragmente, Puzzleteile, Bruchstlicke einer Geschichte an, am Zuschauer ist
es, mitzuratseln, das Puzzle zusammenzusetzen. Ein mystisches, faszinierendes, in

formalen und inhaltlichen Details prazises «Suchbild». - 3/86
Ex
Nous étions les rois du monde (Wir waren die Kénige der Welt) 86/3b

Regie, Buch und Schnitt: Henry und Jacqueline Brandt; Kamera: Willy Rohrbach;
Ton: J. Brandt; Mitwirkende: Leute aus dem Val de Travers; Produktion: Schweiz
1985, Films Henry Brandt, 16 mm, Farbe, 72 Min.; Verleih: Filminstitut, Bern.

Waéhrend des Jahres 1983 haben Henry und Jacqueline Brandt im Val de Travers
gelebt und diesen Film Uber Menschen und Landschaft, Kultur und Wirtschaft ge-
dreht. Der Jahresablauf ist gepragt von Volksfesten und Sportanldssen, besonders
aber von den durch die Rezession der Uhrenindustrie verursachten wirtschaftlichen
Schwierigkeiten, die das Uberleben dieser Talschaft in Frage stellen. Indem der
handwerklich sorgféltig gemachte, aber etwas unpersonlich wirkende Dokumentar-
film ausschliesslich die Betroffenen zu Worte kommen [8sst, ergibt sich ein vielfal-

tig-vielschichtiges Portrat einer Juralandschaft und ihrer Menschen i - 3/86
J*x
F.’récis 86/36

Regie: Véronique Goél; Buch: V.Goél nach dem gleichnamigen Roman von Yves
Tenret; Kamera: Mat van Hensbergen, Stephen Dwoskin, Alain Grandchamp;
Schnitt: Kathrin Plass; Darsteller: Yves Tenret, Véronique Alain, Marcel Bonini, Lau-
rent Chevassud, Claudine Després, Jean-Francois Després, Michel Favre u.a.; Pro-
duktion: Schweiz/Grossbritannien 1986, Scherzo Film/Urban Ldt. (London), 82 Min ;
Verleih: offen.

In 20 exemplarischen Sequenzen umreisst und seziert die Genferin Véronique Gogl
mit einer zumeist unbewegten Kamera den Alltag eines jungen Mannes: ein Leben
voller Wiederholungen, Locher und fremdbestimmter Gleichformigkeit. Das Dasein
wirkt ummauert, fragmentarisch, chne sinngebende Kontinuitat und Kongruenz.
Doch fast unmerklich trotzt der Film dieser Welt der Einsamkeit und der Statik win-
zige Spuren von Bewegung ab, auf der Suche nach jenen Ritzen in einem errati-
schen Block, in denen noch Leben gedeiht — oder gedeihen konnte. Ein kompro-
missloses, radikales Werk mit genau und bewusst gesetzten Bildern und Ténen.
Ex - 3/86
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Juden, der nach dem Anschluss Osterreichs 1938 vor
den Nazis durch Europa und die USA fliichtet.
(22.15-0.05 TV DRS. 2 Teil: «Santa Fé», Sonntag,

16 Februar, 20.05, 3 Teil: «Welcome in Vienna», Don-
nerstag 20 Februar, 20 05)

B freitag, 14 Februar

Rollentausch und Szenenwechsel

in Paris
nach der «linken» Eruption vor 14 Jahren weht der
Geist nach «rechtsy, ausgerechnet unter der sozialisti-
schen Mitterand-Regierung. Jirg Altwegg untersucht
das politische und intellektuelle Klima in Frankreich.

Zu Wort kommen: Lionel Richard, Max Gallo, André
Glucksmann, Michel Tournier. (2015, DRS 2)

B Sonntag, 16 Februar

Grosse Reden — Grosse Redner

Folge 6. Otto von Bismark; Rede vor dem deutschen
Reichstag, 1878 Uber das Sozialistengesetz, das «ge-
gen die gemeingefahrlichen» Bestrebungen der So-
zialdemokratie vorging. (77.00-11.30 TV DRS)

Karl Dellberg — Der Lowe vom Wallis (1)

Zweiteiliges Horspiel von Frank Garbely, Regie: Fran-
ziskus Abgottspon — Portrat des streitbaren Walliser
Sozialisten (1886-1978), der mit 15 Jahren Bauarbei-
ter am Simplontunnel war, sein Leben als Politiker der
Arbeiterbewegung widmete und von der katholischen
Kirche als «Antichristy abgestempelt wurde. (74.00,
DRS 1, Zweitsendung: 27. Februar, 20.00; Zweiter Teil:
Sonntag, 23. Februar, 14.00)

Gedanken zu unserer Kultur

der Unmassigkeit

«Von der Umweltverschmutzung zur Evolutionsver-
schmutzung».— Wolfgang Sachs erortert die Ursachen
unserer Masslosigkeit und ihre zerstorerischen Wir-
kungen: «Kulturverschmutzung» durch Informations-
technologie — «Evolutionsverschmutzung» durch Gen-
technologie. (2000, DRS 1, Zweitsendung: Mittwoch,
26. Februar, 10.00)

B Montag, 17. Februar

Going Bananas

«Widerspriiche um eine gelbe Fruchty — Der Schwei-
zer Otto C. Honegger portratiert mit seinem Doku-
mentarfilm den amerikanischen Bananenmulti «Uni-
ted Fruity mit Schauplatzen New York, Costa Rica, Pa-
nama und den Auswirkungen des US-Handelsembar-
gos gegen Nicaragua. (20.15-21.00, SWF 3)
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Arme Welt — Reiche Welt

«Heimat-Beobachtungen in Afrika und Europay; Do-
kumentation von Hans-Josef Dreckmann (BRD) und
Joshua Mutabazi (Uganda). Was bedeutet den Be-
wohnern eines Fischerdorfs an der Kiiste des Indi-
schen Ozeans in Kenia und eines Dorfes an der Nord-
seekuste Frieslands der Begriff Heimat. (21.00-217 45,
ARD)

B Dienstag, 18 Februar

Lebenswege

In funf Folgen der neuen Dokumentationsreihe wer-
den Menschen verschiedener Generationen vorge-
stellt, die Uber ihr Zusammenleben in Ehe, Freund-
schaft und Familie berichten. Entwicklungen, gepragt
von Konflikten, Auseinandersetzungen mit Werten
und Lebenszielen, werden in ihrer individuellen und
sozialen Dynamik aufgezeigt. Erste Folge: «Kinderla-
den — Elternladen, Der Rote Teddy und seine Folgeny
von Didi Benoit schildert eine Elterngruppe, die sich
vor 14 Jahren gebildet hat. (16 10-16 565, ARD)

Ein fliehendes Pferd

Funkbearbeitung der Novelle von Martin Walser vom
Autor und Ulrich Khuon, Regie: Amido Hoffmann —
Konfrontation gegensatzlicher Mentalitaten und Le-
bensstile zweier ehemaliger Schulkollegen und ihren
Ehefrauen wahrend der Ferien am Bodensee. Tragi-
komische «Midlifecrisisy-Geschichte. (20 15-21.38,
DRS 2 Zweitsendung: Samstag, 22 Februar. 10.00)

B Mittwoch, 19 Februar

Buddha fiir das Abendland?

Zum ersten Mal in Europa, (Rikon bei Winterthur) Juli
1985 fand die grosse Initiationsfeier des «Kala-Cha-
kra» (hochste Zeremonie-Form des Buddhismus)
statt; Bericht von Fritz Buhlmann. (27.45-22.30, 35AT)

B Donnerstag, 20. Februar
Daten-Schatten

1. «Wer ist Harald Gansert?» — Wiederholung der Sen-
dereihe in neun Teilen Uber die Gefahren der compu-
terisierten Vernetzung und Verdatung des Menschen:
Gleichschaltung und Uberwachung wird ohne zurei-
chenden Personlichkeits- und Datenschutz perfektio-
niert. (16.04-16.35, weitere acht Folgen jeweils Don-
nerstags, ZDF)

- Z00M 7/84



F.!etouche 86/37

Regie und Buch: Dieter Funk und Beat Lottaz; Kamera: Peter van den Reek; Schnitt:
D Funk; Musik: Konrad Haas; Darsteller: Bernd Tauber, Gaby Pochert, Martina Ge-
deck; Produktion: BRD 1985, Deutsche Film- und Fernsehakademie Berlin, 74 Min
Verleih: offen.

Der Tod des Vaters stellt Wolf Rotter vor die Entscheidung, ob er das in einer ande-
ren Epoche Deutschlands gewachsene Fotogeschaft des Vaters tibernehmen oder
verkaufen soll. Davon ausgehend, entwickeln Dieter Funk und Beat Lottaz in ihrem
ersten Spielfilm mit vertiefender Geduld Fragen und Kontroversen, die auf die Ver-
unsicherung unserer Zeit verweisen. Das Erbe des Fotogeschafts wird fur den Sohn
zum Anlass, seine Existenz und Uberzeugung im Kontext der Gesellschaft zur Dis-

kussion zu stellen. - 3/86
J
§ans toit ni loi 86/38

Regie und Buch: Agnes Varda; Kamera: Patrick Blossier; Schnitt: A Varda, Patricia
Mazuy; Musik: Joanna Bruzdowicz; Darsteller: Sandrine Bonnaire, Macha Meéril,
Stéphane Freiss, Yolande Moreau, Marthe Jarnias, Patrice Lepczynski u.a.; Produk-
tion: Frankreich 1985, Ciné Tamaris/Antenne 2/Ministére de la Culture, 105 Min.;
Verleih: Monopol Films, Zurich.

Eine ist absolut frei und allein, trampt, campiert. Das geschieht in Stdfrankreich, im
Winter. Menschen kreuzen den Weg dieser Mona, Lastwagenchauffeure, Garagi-
sten, ein alternativer Schafer, eine Spezialistin fir kranke Platanen ... Geschichten
stellen sich ein. Menschen sagen aus, direkt in die Kamera. Mona wird den Kélte-
tod sterben. Die Kamera sieht ihr zu, in Uberaus sorgfaltigen Bildern, sieht auch
Kontexte, in fast zu sorgfaltigen Fahrten — sieht einfach, nicht mehr. Ein Werk voller
Warme, gleichzeitig voller ‘Distanz und Prazision. Frei, frei wie das Individuum

Mona, frei von Denk- und Sehschemata. - 4/86
Ex %
§ilverado 86/39

Regie: Lawrence Kasdan; Drehbuch: L Kasdan und Mark Kasdan; Kamera: John
Bailey; Schnitt: Carol Littleton. Musik: Bruce Broughton; Darsteller: Kevin Kline,
Scott Glenn, Rosanna Arquette, John Cleese, Kevin Costner, Brian Dennehy, Danny
Glover, Jeff Goldblum u.a.; Produktion: USA 1985, Columbia-Delphi/L. und M. Kas-
dan, 132 Min.; Verleih: 20th Century Fox, Genf

In «Silveradoy stellt Lawrence Kasdan zur Hauptsache umfassende Kenntnisse der
Western-Geschichte unter Beweis: der Drehbuchautor von Steven Spielbergs «Raid-
ers of the Lost Ark» scheint das Genre von John Ford bis Sam Peckinpah, von How-
ard Hawks bis Sergio Leone, von Anthony Mann bis Clint Eastwood in der Tat
 grindlich durchgesehen zu haben. Was er von den Besten seiner Vorbilder Uber-
nommen hat, sind denn auch die Erzahlmuster, was ihm selber jedoch abgeht, ist
der kiinstlerische Wille zur epischen Gestaltung: die grandiosen Landschaften des
amerikanischen Westens bilden in «Silverado» somit lediglich Kulissen einer zwar

brillanten aber bloss anekdotenhaften Inszenierung. —4/86
E
El Suizo - Un amour en Espagne (El Suizo — Eine Liebe in Spanien) 86/40

Regie: Richard Dindo; Buch: R. Dindo und Georg Janett; Kamera und Schnitt: Rai-
ner Trinkler und Jirg Hassler; Musik: diverse; Darsteller: Aurore Clément, Jlrg
Low, Silvia Munt, Alfredo Mayo, Luis Barbero u.a.; Produktion: Schweiz 1985,
SAGA (Richard Dindo und Robert Boner), 16 mm, Farbe, 90 Min.; Verleih: Filmco-
operative, Zurich.

Hans, ein Schweizer Journalist, fahrt 1975, kurz vor Francos Tod, nach Spanien, um
nach der Frau zu suchen, die sein Vater einst liebte, als er auf republikanischer
Seite im Spanischen Burgerkrieg kdmpfte. Er trifft die Tochter dieser Frau, verliebt
sich etwas in sie, lasst aber trotzdem eine andere Frau, die er in Zurich kennen
lernte, nach Madrid kommen. In dem sich bildenden Beziehungsnetz kann sich der
schwerfallige, in sich verschlossene Mann nicht entscheiden: Er sucht in der Ver-
gangenheit und nimmt die Gegenwart nicht wahr. Durch den dokumentarischen
Stil distanzierende Auseinandersetzung mit einem préagenden Vater- und Vergan-
genheitsbild. - Ab etwa 14, - 3/86
J*




FILME AM BILDSCHIRM

B Samstag, 8 Februar

Einer von uns beiden

Regie: Wolfgang Petersen (BRD 1973), mit Jurgen
Prochnow, Klaus Schwarzkopf, Kristina Nel. — Ein ge-
scheiterter Student entdeckt, dass die Doktorarbeit
eines Professors gefalschtist. Schweigegelder ver-
fangen nicht, es kommt zu einem «Zweikampfy» auf
Leben und Tod. Psychothriller nach der Romanvor-
lage von -ky (Pseudonym) (23.10-0.60, ZDF)

B Montag, 10 Februar

Terence Davis Trilogy

Regie: Terence Davis (England 1976, 1980, 1983), mit
Phillip Mandsley, Nick Stringer {1.Teil); Terry O'Sulli-
van, Sheila-Rajnor (2. Teil); Wilfrid Brambell, Terry
O’'Sullivan (3. Teil).— Autobiografisch getonter Erstling
des jungen Terence Davis, der das «schmutzige» Le-
ben des Robert Tucker aus Liverpool schildert: 1. Teil:
«Children». Dumpfe Kindheit in Armut, Gewalt und
Schuld, repressive katholische Indoktrination; 2. Teil:
«Madonna And Childy: trostlose Blroexistenz, homo-
sexuelles Doppelleben; 3. Teil: «Death And Transfigu-
ration» (Tod und Verklarung): Einsames, verlassenes
Greisenalter. Sensibles, formal und inhaltlich radika-
les Werk ohne Sentimentalitat. (21.35-23.20, TV DRS)

Viva Maria

Regie: Louis Malle (Frankreich/Italien 1965), mit Bri-
gitte Bardot, Jeanne Moreau, Gecrge Hamilton.— Far-
bige, anspielungsreiche Komddie Gber die mexikani-
sche Revolution um 1907 Die Satire Uber soziale,
wirtschaftliche Zustande und der Funktion der Kirche
in Mittelamerika ist witzig und unterhaltsam.

(22 .35-0.25, ZDF)

B Mittwoch, 12 Februar
Die plotzliche Einsamkeit

des Konrad Steiner

Regie: Kurt Gloor (Schweiz 1976), mit Sigfrit Steiner,
Sylvia Jost, Helmut Férnbacher — Ein alter Schuhma-
chermeister verliert seine Frau. seine Werkstatt und
seinen Lebensinhalt. Einfuhlsame Studie Uber Alters-
einsamkeit und ihre sozialen Ursachen. (22.35-0.10,
ZDF)

= Z00M 22/76
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B Freitag, 14. Februar

La rupture
(Der Riss)

Regie: Claude Chabrol (Frankreich/Belgien/Italien
1970), mit Jean-Claude Drouot, Jean-Pierre Cassel,
Stéphane Audran — Ein drogenstchtiger Millionars-
sohn misshandelt Frau und Kind, es kommt zur
Scheidung. Der méchtige Schwiegervater versucht
mit allen Mitteln das Sorgerecht der Mutter zu verhin-
dern. Chabrols dusteres Melodram zeigt die Fragwdr-
digkeit der burgerlichen Fassaden-Welt, das Abgriin-
dige im Normalen. (23.25-1.25, ARD)

B Samstag, 15. Februar

Conquest
(Maria Walewska)

Regie: Clarence Brown (USA 1938), nach dem Roman
Waclaw Gasiorowski, mit Greta Garbo, Charles Boyer,
Reginald Owen.— Filmromanze tber die Liebe zwi-
schen Napoleon und der polnischen Grafin Walewska
mit grossen, gefuhlvollen Szenen auf Kosten des ge-
schichtlichen Hintergrunds der Zeit um 1804, als Po-
len Napoleon Bonaparte um Hilfe gegen die russi-
sche Herrschaft ersuchte. (10.00-71.45, TV DRS)

B Montag, 17. Februar

Mann ohne Gedachtnis

Regie: Kurt Gloor (Schweiz 1984), mit Michael Konig,
Lisi Mangold, Hannelore Elsner— Geschichte eines
Unbekannten, ohne Papiere, Sprache und Gedacht-
nis, der in eine psychiatrische Klinik eingewiesen
wird. Exemplarische Auseinandersetzung mit der Rat-
losigkeit der «Angepassten» mit einem «Verweigerery
und dem Problem des Identitatsverlustes.
(19.30-20.68, ZDF)

- Z00M 5/84

Yahalu Yeheli

(Liebe und Hass)

Regie: Sumitra Peries (Shri Lanka 1982), mit Tony Ra-
nasinghe — Die Frau des Regisseurs Lester Jauras Pe-
ries («Dorf im Wandely) schildert in ihrem nuancen-
reichen Melodram die Fehde der Tochter mit ihrem
skrupellosen patriarchalischen Vater, Grossgrundbe-
sitzer und Schuldirektor. Gelungene Darstellung eines
sozialen Konflikts. (23.00-0.25 ARD)



Das \.lerschwinden des Ettore Majorana 86/41

Regie, Buch und Schnitt: Fosco und Donatello Dubini; Kamera: Donatello Dubini
und Andreas Tucholsky: Musik: Heiner Goebbels; Produktion: Schweiz 1986, Fosco
und Donatello Dubini/WDR (Koln), 95 Min.; Verleih: offen.

Ende Mérz 1938 schifft sich der italienische Physiker Ettore Majorana auf dem Post-
dampfer Neapel-Palermo ein und ist seitdem spurlos verschwunden. Die Nachfor-
schungen bleiben ergebnislos. Spekulationen tauchen auf: Selbstmord, Wahnsinn,
Entfihrung ... oder hatte Majorana die Kernspaltung mit all ihren schrecklichen Fol-
gen vorausgeahnt und daraus die Konsequenzen gezogen? Interessanter, tech-
nisch allerdings nicht ganz perfekter Dokumentarfilm, der anhand von Zeugenaus-
sagen Majoranas Lebensweg nachzeichnet, dabei aber der wissenschaftsethischen

Problematik dieses einzigartigen Falles nur teilweise gerecht wird. - 3/86
Jx
Vyelche Bilder, kleiner Engel, wandern durch dein Angesicht? 86/42

Regie, Buch, Schnitt: Jiirg Hassler und Ursula L. M.; Kamera: J. Hassler; Musik: vor-
wiegend Improvisationen der Darsteller; Darsteller: Marlies B., Marem H., Barbara
K., Simone K., Hans S.; Produktion: Schweiz 1986, Jirg Hassler, 63 Min ; Verleih:
Jurg Hassler, Kisnacht ZH.

Jurg Hassler, Autor u. a. des Agitationsstreifens «Krawall» (1970), ladt die Betrachter
mit seinem jlingsten Werk zu einem experimentellen Kinderspiel ein. Zusammen
mit seiner Ko-Autorin Ursula L. M. schafft oder inszeniert er Situationen, in die sich
Kinder mit ihrer noch wenig verschitteten Vitalitat einbringen und in denen sie Ele-
mentares erleben. Die Autoren nahern sich «ihren» Figuren mit faszinierender Un-
absichtlichkeit und heben deren archaische Kraft in expressiven Naturaufnahmen
und zyklischen Bewegungen auf Fern jedes padagogischen Demonstrierens wird
das asthetische Kinderspiel zu einem klar begrenzten Trip aus beschadigtem All-
tag, zu einer inneren Reise, die eine durchaus heilende Wirkung auf die verzau-

bernd Schauenden haben kann. - 3/86
K 4
Vyolfsgrub 86/43

Regie, Buch, Kamera: Nicolas Humbert; Schnitt: Gisela Castronari; Musik: Aram
Guley Zan; Mitwirkende: Eva Humbert-Mohr: Produktion: BRD 1985, Nicolas Hum-
bert, 70 Min.; Verleih: offen.

Mit der «grosstmoglichen Konzentration» auf eine Person nahert sich der Filmema-
cher Nicolas Humbert seiner Mutter. Er rdumt ihr Zeit ein, manchmal fast zuviel
Zeit, um vor der Kamera zu erzéhlen. In schlichten, sanften, von ihm allein realisier-
ten Bildern enthillt er auf verschiedenen Ebenen (Beobachtungen, Interview, far-
bige Landschaftsbilder) Stick um Stick, setzt Stick um Stiick zu einem «ganzen

Lebeny zusammen. - 3/86
Jx
%um Beispiel Sonja W. 86/44

Regie und Buch: Jirg Helbling; Kamera: Clemens Steiger; Schnitt: Pius Morger;
Musik: Max Frei; Darsteller: Jacqueline Hilty, Stefan Mader, Daniela Bader, Ruth
Wyler, Rosmarie Walther, Christina Wellinger, Hans D&6s, Philipp Gonon; Produk-
tion: Schweiz 1985, Hofer/Helbling, 70 Min.; Verleih: J. Helbling, Zirich.

Die Jugendlichen, die anfangs der achtziger Jahre in den grosseren Schweizer
Stadten revoltierten, sind aus den Schlagzeilen gerutscht. lhnen geht der Nach-
wuchsfilmer Jirg Helbling in seinem Erstlingswerk nach. Er erfindet die Figur der
Sonja W.; in borstiger Verweigerung verharrend, behalt sich die Jobberin zum ei-
nen die Moglichkeit offen, sich jeweils neu auf die wechselnden Lebenslagen ein-
zulassen. Das Herumschlagen mit Alltagsproblemen zehrt allerdings einen Teil ih-
rer ungebundenen Energie wieder auf, mitunter nimmt die durch stadtische Archi-
tektur irrende Hauptfigur gar autistische Zlige an. Helbling erzahlt seine Geschichte
ohne Schnorkel, ohne Larmoyanz, manchmal gar mit kalter Ironie und einer sperri-
gen Authentizitat, die irritiert. —4/86
Jx
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B Mittwoch, 19 Februar

Tulipaa
(Der Feuerkopf)

Regie: Pirjo Honkasalo, Pekka Lehto (Finnland 1980),
mit Asko Sarkola, Rea Mauranen, Kari Franck — Syn-
onym fur die aufregendste und ratselhafteste Person-
lichkeit der finnischen Literatur, dem Schriftsteller Al-
got Untola. Sein bewegtes Leben, Erfahrungen mit
politischer Gewalt bis zu seiner Exekution, ist ein
Stick finnischer Geschichte im 20. Jahrhundert.

(22 .35-0.45, ZDF)

B Donnerstag, 20. Februar

Medea

Regie: Pier Paolo Pasolini (BRD/Italien/Frankreich
1969), mit Maria Callas, Giuseppe Gentile, Margareth
Clementi— Der Stoff aus der griechischen Mythologie
wird mit modernen Ideen verknipft; «Liebesintrige
und philosophische Erzahlung». Die Priesterin Medea
und Jason rauben das Goldene Vlies und bringen es
nach Griechenland, von Jason verlassen, racht sie
sich auf schreckliche Weise. (21.45-23.30, 3SAT)

W Freitag, 21. Februar

| Magliari
(Auf St. Pauli ist der Teufel los)

Regie: Francesco Rosi (ltalien/Frankreich 1959), mit
Alberto Sordi, Renato Salvatori, Belinda Lee — «| Ma-
gliari» sind Trodler, die auf der Strasse Textilien feil-
bieten. Einer von ihnen, aus Grossetto bei Neapel,
versucht sein Gliuck in Deutschland, gerét an eine
Gruppe betrigerischer Neapolitaner und kehrt, von
Gewissensbissen geplagt, nach ltalien zurtick. Das
Frihwerk Rosis ist ein anklagendes Sozialsttick und
Sittenbild mit Elementen des Thrillers. (2220-0.15, TV
DRS)

VERANSTALTUNGEN

B Erstes Halbjahr 1986, Bern

Kelierkino

Filmgeschichtlicher Zyklus im Marz mit Werken aus
den frihen 30er Jahren (z. B. Jean Vigos «Zéro de
conduite» und «L'Atalantey); im April drei Filme zum
Sport (z.B. «Die grosse Ekstase des Bildschnitzers
Steiner» von Werner Herzog) sowie eine neunteilige
Retrospektive zu Richard Dindo; vom 13. Mai bis
8.Juni ein 13teiliger Zyklus mit Werken von Alain Res-

nais; vom 9.Juni bis 22 Juli eine Auswahl von 15 ja-
panischen Filmen. — Kellerkino, Kramgasse 26,
3011 Bern.

B 8-27 Februar, Bern
Meisterwerke des erotischen Films

Das Kunstmuseum Bern zeigt zu seiner Erotik-Aus-
stellung der Grafischen Sammlung eine begleitende
Filmreihe mit Werken wie «Erotikony» von Mauritz Stil-
ler (Schweden 1920), «Un chien andalouy von Luis Bu-
fuel (Frankreich 1928), «Fireworks» von Kenneth An-
ger (USA 1947), «Un chant d’amour» von Jean Genet
(Frankreich 1950), «Roberte, ce soiry von Pierre Zucca
(Frankreich 1977) und «Peeping Tom» von Michael
Powell (GB 1959). Kunstmuseum, Hodlerstrasse 8,
3011 Bern (031/220944)

B 72 Maérz, Zirich

Faust im Magen: Brutalitat auf Video

Die Tagung der katholischen Arbeitsstelle fur Radio
und Fernsehen richtet sich an Erzieher/-innen, Er-
wachsenenbildner/-innen, Seelsorger, Eltern und Ju-
gendarbeiter/-innen. Sie will anhand von Videobruta-
los zu differenzierten Vorstellungen und begriindeten
Ansichten Uber die Darstellung von Gewalt in den
Medien beitragen. Am Vormittag soll ein Brutalos ge-
zeigt, das Genre als ein Ausdruck unserer Zeit situiert
und interpretiert werden. Am Nachmittag werden vor
allem die vermuteten und beobachteten Wirkungen
von Gewaltdarstellungen sowie erzieherische und an-
dere Massnahmen diskutiert. — Arbietsstelle fiir Radio
und Fernsehen, Bederstasse 76, 8002 Ziirich
(01/2020131).

FESTIVALS

B 8-16 Mérz, Paris

8. Festival des ethnografischen Films

Cinéma du Reel, ethnografische und soziologische
Themen. Centre Georges Pompidou, 75191 Paris

B 74-29 Mé&rz Briissel

Festival international du film fantastique

Mit Kurz- und Langspielfilmen sowie einer Retrospek-
tive. — Peymey-Diffusion, 144 Av. de la Reine,
1210 Bruxelles.



Wie sah es wohl mein Nachbar
zur Rechten und jener zur Lin-
ken?

Mit dieser einfachen Doku-
mentation macht Markus Im-
thurn bewusst, wie sehr leben
und erleben, Urteile und Vorur-
teile im wortlichsten Sinn von
der eigenen, ganz personlichen
Sicht abhangen. Ein aufschluss-
reiches und wichtiges Doku-
ment, das auch Uberlegungen
uber Vor- und Nachteile schar-
fen, allzu scharfen Sehens an-
regt und auslost. B

Franco Messerli

Das Verschwinden
des Ettore
Majorana

Schweiz 1986

Regie: Fosco und
Donatello Dubini
(Vorspannangaben

s. Kurzbesprechung 86/41)

Am Abend des 25 Marz 1938
schifft sich Ettore Majorana auf
dem Postdampfer Neapel-Pa-
lermo ein, nachdem er in zwel
Briefen die Absicht gedussert
hat Selbstmord zu begehen.
Majorana ist 32jahrig und der
genialste Physiker der Genera-
tion von Nobelpreistrager Enrico
Fermi. Die bedeutensten Wis-
senschaftler jener Zeit bewun-
dern seine theoretisch-spekula-
tive Intelligenz. Einzelgange-
risch, verschlossen und reser-
viert hat Majorana die Fahigkei-
ten, die mit der Kernspaltung
verbundenen Probleme zu 16-
sen. Doch dann das plotzliche
Verschwinden. Die Familienan-
gehorigen vermuten eine Flucht
in einem Anfall von geistiger
Verwirrung. Die von Mussolini
personlich geforderten Geheim-

dienst-Untersuchungen erge-
ben so gut wie nichts. Bis heute
fehlt jede Spur von Majorana.
Hat er sich wirklich umge-
bracht? Ist er entfihrt worden?
Oder hat er es vorgezogen zu
«verschwinden» angesichts der
durch die Entdeckung der
Atomenergie moglich geworde-
nen Apokalypse im nazi-faschi-
stischen Europa? Was verbirgt
sich hinter dem Réatsel Majo-
rana’

Um diese Fragen geht es im
vorliegenden Dokumentarfilm
von Fosco und Donatello Du-
bini. Anhand von Aussagen der
Schwester, von Bekannten und
Studienkollegen versuchen die
Bruder ein Bild von Majoranas
enigmatischer Personlichkeit
und seinem Leben zu entwer-
fen. Sie suchen auch die Statten
auf, wo sich sein Leben abge-

spielt hat: Sizilien, seine Heimat,

Rom, wo er bei Fermi studiert,
Leipzig, wo er mit Werner Hei-
senberg zusammenarbeitet und
schliesslich Neapel, wo sich
seine Spur verliert. Doch die
zum Teil leicht unterbelichteten
Bilder, der nlichterne Kommen-
tar und die Zeugenaussagen
(darunter auch diejenige des
Heisenberg-Schulers Carl Fried-
rich von Weizsacker) vermogen
Uber weite Strecken nur die
Oberflache dieses geheimnis-
umwitterten Falles wiederzu-
spiegeln. Das wissenschaftliche
Werk Majoranas, die geistigen
Hintergrinde und Abgrinde
werden nur ansatzweise ausge-
lotet, wobei man allerdings —
dies sei zur Verteidigung der
Autoren gesagt — die schwierige
Quellenlage dieses Falles nicht
unerwahnt lassen sollte. Etwas
unglicklich erscheint mir auch
die mystizierende Begleitmusik
in diversen Szenen.

In seinem philosophischen
Krimi «La scomparsa di Majo-
ranay (1975), der — obwohl in
ltalien sogar offizielle Schullek-
tire — im Film nur kurz erwahnt
wird, analysiert der Schriftsteller

Leonardo Sciascia diesen ein-
zigartigen Fall auf hochst inter-
essante Weise. Fur Sciascia ist
Majorana neben Einstein nicht
nur einer der begnadetsten Phy-
siker dieses Jahrhunderts, son-
dern auch eine Art Visionar, der
als erster die ungeheuerlichen
Moglichkeiten, die in der Kern-
spaltung liegen, erahnte. Da er
aber nicht bereit war, die Mit-
verantwortung daflir zu Uber-
nehmen, was sieben Jahre spa-
ter in Hiroshima und Nagasaki
schreckliche Wirklichkeit wer-
den sollte, zog er die Konse-
guenzen und «verschwandy. W

Hans Wysseier

Giulia in Ottobre

Schweiz 1985;

Regie: Silvio Soldini
(Vorspannangaben

s. Kurzbesprechung 86/30)

Der in Mailand lebende Tessi-
ner Silvio Soldini (geboren
1958) ist schon mit dem 1983
entstandenen Film «Paesaggio
con figurey aufgefallen, in dem
es ihm gelang, dusserst stim-
mungsvolle Bilder in Szene zu
setzen. Was 1983 noch recht un-
verbindlich wirkte, hat Soldini
nun 1985 mit «Giulia in ottobre»
zum grossen Teil in den Griff
bekommen. Giulia, eine Frau
um die zwanzig, versucht, nach
dem Abbruch der Beziehung zu
ihrem Freund, sich in ihrem All-
tag, der beruflichen Situation,
und in den Beziehungen zu den
Mitmenschen zurechtzufinden.
Zurlck in ihrer alten ehemaligen
Wohnung sucht sie zuerst die
Isolation, in der sie sich durch
den Tag qualt, ohne sich je zu-
rechtzufinden. Nur in wenigen
Augenblicken scheint sie das
Vergangene vergessen zu kon-
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nen. Die beschriebenen funf
Tage haben Giulia verandert,
dies ist klar, doch in welche
Richtung ihre Zukunft gehen
wird, ist bewusst ganz offen ge-
halten.

Soldini inszeniert seinen Film
mit sehr ruhigen, stimmigen Bil-
dern, die farblich und komposi-
torisch atmospharisch dicht wir-
ken, die GemUtslagen Giulias
schon nachempfinden. Der in-
nere Aufbau des Films ist etwas
weniger gelungen. Die zur
Strukturierung gedachten ein-
geschobenen Schwarzbilder
funktionieren nicht ganz, so
dass am Ende die Uberzeu-
gungskraft zum geschlossenen
Ganzen fehlt. Nichtsdestoweni-
ger gibt es in «Giulia in ottobrey
sehr viel Gelungenes: So zum
Beispiel die Dialoge, die spar-
lich aber richtig eingesetzt sind.
Die ausgezeichnete Regie hat
zur Folge, dass sich die Dialoge
wohltuend von der teilweise in
Deutschschweizer Filmen vor-
kommenden Unbeholfenheit
abhebt. Uberzeugend ist die
ausgezeichnete schauspieleri-
sche Leistung der Hauptdarstel-
lerin Carla Chiarelli, die ihre
Rolle dicht und selbstsicher in-
terpretiert, dabei aber niemals
larmoyant oder aufdringlich
wirkt. Zusammen mit der sehr
schonen Kameraarbeit von Luca
Bigazzi ergibt dies einen stim-
migen und starken Film, der in
seinen 60 Minuten sehr viel
tber Giulia und ihre Umgebung
auszudricken vermag. W
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Urs Jaeggi
Heidi Abel — eine
Fernsehgeschichte

Schweiz 1985.

Regie: Tobias Wyss
(Vorspannangaben

s. Kurzbesprechung 86/31)

Wer ist Heidi Abel? Die Schwei-
zer — die deutschsprachigen zu-
mindest — kennen sie bestens:
Seit 32 Jahren erscheint sie an
thren Bildschirmen. Intelligent,
stets freundlich lachend und
elegant angezogen moderierte
sie Sendungen sowohl der un-
terhaltenden wie der ernsten
Art, macht Interviews mit Promi-
nenz, vermittelte verschipfte
Hunde und Katzen, wurde sel-
ber zur prominenten Personlich-
keit, zum TV-Star, beliebt und
begehrt, benieden wohl auch.
Sie wurde aber auch zu einer
Art offentlichem Besitz, in An-
spruch genommen von jenen,
die gerne Glanz und Glorie um
sich verbreiten, und auch von
denen, die in der hart erarbeite-
ten Karriere einen Emanzipa-
tionsprozess erkannten und die
Frau mit der Uberzeugenden
Ausstrahlung am Bildschirm zur
Identifikationsfigur machten
oder gar zum ldol erhoben. |hr
hoher Popularitatsgrad resultiert
aus einer Mischung von Souve-
ranitat, Naturlichkeit, Frohlich-
keit und wohl auch der Fahig-
keit, sich immer mal wieder aus
dem Glanz, dem gleissenden
Licht der Scheinwerfer davonzu-
stehlen, um fir einige Augen-
blicke ein ganz gewohnlicher
Mensch zu werden, Personli-
ches einzubringen, ein Mensch
wie du und ich zu sein. Das hat
ihr, steht zu vermuten, die Her-
zen all jener zufliegen lassen,
die selber nie im Rampenlicht
stehen. Der Star ist auch nur ein
Mensch.

Wer ist Heidi Abel wirklich?
Tobias Wyss, Regisseur und

Autor zahlreicher ebenso ein-
fihlsamer wie hintergrindiger
Personenportrats — in bester Er-
innerung bleiben «Aloisy,
«Marco Paolo» oder «Dienstver-
weigerer Lanz verlasst das Ge-
fangnis» —, geht in seinem neu-
sten Werk dieser Frage nach.
«Heidi Abel — eine Fernsehge-
schichtey ist weder eine De-
montage einer prominenten
Personlichkeit noch ein Intimbe-
richt Uber deren Privatsphare.
Der Film ist vielmehr der Ver-
such einer Annaherung an ei-
nen Menschen, dessen dusse-
res Erscheinungsbild, das vom
Medium Fernsehen entschei-
dend mitgepragt wurde und
wohl auch weiterhin mitgepragt
wird, mehr und mehr auf seine
innere Verfassung und Gemuts-
lage abzufarben beginnt. Im
Filmtitel bereits ist die Wechsel-
wirkung zwischen Mensch und
Medium angedeutet: Heidi Abel
hat das Deutschschweizer Fern-
sehen, bei dem sie seit seiner
Einfihrung mitgearbeitet hat,
ein Stuck weit mitgepragt. Um-
gekehrt hat das Medium ihr Le-
ben, ihr Dasein stark beein-
flusst. Man konnte auch sagen,
dass das Fernsehen Heidi Abel
in einem gewissen Sinne ver-
einnahmt hat. Die Kamera und
die Zuschauer sind Lebenspart-
ner geworden. Ohne sie halt die
Einsamkeit Einzug in ihrem Le-
ben. Da hilft auch der Umzug
aus der lauschigen Landwoh-
nung, wo sie sich nicht gerne
bis an ihr Lebensende vergra-
ben mochte, in die Stadt nicht
viel: Die Aussicht, mehr als bis-
her am kulturellen Leben teilzu-
nehmen und unter Menschen
zuU sein, ist zwar eine Hoffnung,
aber sie beinhaltet auch den
Gedanken der Flucht — der
Flucht vor sich selber, mogli-
cherweise.

Die Auseinandersetzung um
die Wechselwirkung zwischen
Mensch und Medium wird in
Tobias Wyss™ Film deshalb so
interessant, weil Heidi Abel sich



Heidi Abel und
der Filmautor
Tobias Wyss.

nicht einfach treiben lasst. Im
Gegensatz zu manch andern
Bildschirmpersonlichkeiten ist
sie sich der Vereinnahmung
durch das Fernsehen bewusst
und leidet auch darunter, zumal
wenn sich diese Vereinnah-
mung der Person in die private
Sphare verlagert. Fur dieses Lei-
den steht eine erschitternde
Sequenz: In einem Telefonge-
sprach, das der Zuschauer mit-
verfolgen kann, versucht ein Au-
tor, Heidi Abel als Promotorin
fur sein neues Buch zu gewin-
nen. Sein Anruf gerat statt zur
Bitte zum Uberfall, zur Verge-
waltigung. Statt einfach aufzu-
hangen, versucht Heidi Abel zu
argumentieren, weshalb sie den
Auftrag nicht annehmen kann,
lasst sich in Nebengesprache
verwickeln und Ratschlage fur
eine gesunde Erndhrung und
Lebensfiihrung erteilen. Zu spu-
ren ist, wie sie auch auf diesen
unangenehmen Menschen ein-
gehen mdchte, obschon er ihre
Nerven strapaziert. Zu splren ist
auch, wie schwer es ihr fallt,
einfach nein zu sagen. Nach
dem Anruf ist sie sichtlich er-
schopft und stellt fest, dass die

Erwartungen, die das Fernsehen
schirt, dazu fihren, dass man
«bel lebendigem Leibe aufge-
fresseny wird: «Man kommt sel-
ber nicht mehr zum Leben.»

«Gibt es mich Uberhaupt
noch?», fragt Heidi Abel an an-
derer Stelle und schliesst aus
dieser Frage, dass sie nun end-
lich herausfinden muss, wer sie
eigentlich ist. Das ist nicht ein-
fach Show, nicht billiges Starge-
schwatz. Da blattert vielmehr
die Fassade ab, fallt der Ver-
putz, den das Medium immer
wieder neu Uber die Person
Abel pflastert. In solchen Passa-
gen wird das Portrat von Tobias
Wyss nicht nur zum tberaus kri-
tischen und mitunter auch er-
schitternden Gedankengang
uber die Problematik des Promi-
nentseins und der durchaus
nicht nur positiven Folgen, son-
dern auch zu einer prazisen Re-
flexion Uber Sein und Schein,
Realitat und lllusion in den Me-
dien. Doch Weinerlichkeit
macht sich nie breit. Heidi Abel,
die einst die Antennen auf den
Hausern gezahlt hat, um den
Grad ihrer Popularitat zu mes-
sen, verbirgt nicht, dass sie

diese Karriere gewollt hat, ver-
schweigt nicht, dass ihr das An-
sehen ihrer Person angenehm
war und noch immer ist. Das hat
sie, wie Tobias Wyss zeigt,
manchmal auch in Randberei-
che des Geschmacklosen ge-
fihrt. Sie weiss heute darum,
mag nicht mehr den «Weih-
nachtsengel» spielen. Opportu-
nismus als wirksames Mittel zur
Erlangung von Popularitat ist ihr
nicht erst seit heute ein Greuel.
Wie weit sie sich selber als
Mensch in eine Sendung ein-
bringen kann, ihren Geflihlen
Ausdruck verleihen soll, be-
schaftigt sie mehr als das billige
Haschen nach Erfolg. Dass sie
den Auftritt vor und in der Of-
fentlichkeit weiterhin braucht,
dartiber lasst Tobias Wyss aller-
dings keine Zweifel offen.
Tobias Wyss ist kein knallhar-
ter Rechercheur, kein Enthil-
lungsjournalist. Er ist mehr der
stille und geduldige Beobach-
ter. Dass es ihm gelungen ist,
die kameragewohnte Heidi Abel
SO zU zeigen, wie sie ist und
nicht so, wie sie am Bildschirm
gerne wirkt, ist einerseits eine
Frage des Vertrauens, das er in
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Medienkritische Sendung
im TV DRS

Das Fernsehen DRS strahlt To-
bias Wyss' Portrat «Heidi Abel —
eine Fernsehgeschichtey am
Mittwoch, 19. Februar, 22.10 Uhr
(Zweitausstrahlung: Donnerstag,
20.Februar, 14.00 Uhr), im Rah-
men einer medienkritischen
Sendung unter der Leitung von
Ueli Heiniger aus. Im Anschluss
an den Film soll Gber die Wech-
selbeziehung Mensch — Medium
am Beispiel Heidi Abels disku-
tiert werden.

langjahriger Zusammenarbeit
mit thr — zum Beispiel als Regis-
seur von «Telefilm» — erworben
hat. Andererseits steckt dahinter
die reifliche Uberlegung, wie
ein solches Unterfangen formal
anzupacken ist. Sie ging dahin,
um es einfach zu sagen, der ge-
wohnten Fernsehumgebung zu
entfliehen: statt des TV-Studios
mit dem hellen Scheinwerfer-
licht, die Garderobe, die Woh-
nung, das Auto; statt der
schweren Studiokamera das su-
perleichte und kleine Video-
8-Gerat oder die mobile ENG-
Kamera (ENG = Electronic
News Gathering); statt einer
flotten Inszenierung nach vorge-
gebenem Script das unauffal-
lige Beobachten, das aufmerk-
same Zuhotren und die sorgfal-
tige Materialauswahl.
Trotzdem: Der Film — auch
wenn auf elektronischem Wege
aufgezeichnet wurde, bleibt
«Heidi Abel — eine Fernsehge-
schichtey ein Film — ist formal
durchgestaltet. Die Bilder der
Kameraleute Urs Brombacher
und Tobias Wyss fangen Atmo-
sphére ein, Schnitt und Mon-
tage sind einem klaren Konzept
unterworfen, das nun allerdings
dem filmischen Einfall viel freien
Raum lasst. Die Idee etwa, Re-
miniszenzen aus friheren Sen-
dungen Heidi Abels gewisser-
massen auf den Schminkspie-
gel zu projizieren, bevor sie die
ganze Flache des Filmbildes
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einnehmen, ist geradezu genial,
bekommen doch diese «Rick-
blenden» dadurch einen dop-
pelsinnigen Charakter: Sie sind
Erinnerung und Reflexion zur
Person zugleich. Uberhaupt ent-
halten die Bilder parallel zu den
Informationen, die auf der ver-
balen Ebene vermittelt werden —
die Stimme von Heidi Abel und
ihre Art, sich zu aussern, wer-
den als wesentlicher Teil ihres
Erscheinungsbildes gewichtet —,
entscheidende Aussagen: Die
Einsamkeit der Moderatorin vor
dem grossen Auftritt etwa findet
eine Entsprechung in den mit
starrer Kamera aufgenommenen
Bildern in der in kaltes Neon-
licht getauchten Garderobe, wo
Heidi Abel memoriert, sich zu-
rechtmacht und mit Yoga-Ubun-
gen entspannt. Das runde Korb-
lein, das Heidi Uberallhin beglei-
tet, und das schwarze Notiz-
bichlein mit den vielen Biro-
klammern, das Sendeablaufe
und Moderationstexte enthalt,
wachsen in den Bildern des
Films zu Charaktermerkmalen
heran, die etwas zur Person
aussagen: Bilder, die nicht nur
illustrieren, sondern sprechen.
Die Bilder von und mit Heidi
Abel schliesslich sind es auch,
die verhindern, dass hier ein
Mensch zum Mediengegen-
stand verkommt, zu einem Ver-
suchskaninchen in einem Expe-
riment Uber die Auswirkungen
des Fernsehens auf eine in ihm
aufgegangene, moglicherweise
gar gefangene Frau wird. Tobias
Wyss weicht den Fragen um die
Wechselbeziehungen zwischen
Mensch und Medium zwar kei-
neswegs aus, stellt sie mitunter
ins Zentrum und wagt es gar,
den Zuschauer mit der Frage zu
konfrontieren, wie weit Heidi
Abel ein Phantom geworden ist.
Aber er verdeckt damit nie die
Sicht auf den Menschen Heidi
Abel und macht gerade dadurch
das ambivalente Verhaltnis zwi-
schen eigenstandigem Verhal-
ten und Getriebensein dieser

schliesslich doch ausserge-
wohnlichen Frau aufmerksam.
Damit ist dann auch die Frage
aufgeworfen, wie weit das Fern-
sehen —und seit einiger Zeit das
Radio — Heidi Abels fast zwang-
haften Drang zu Kamera und
Mikrophon ausnutzen, ja aus-
beuten und damit einen Men-
schen regelrecht verheizen.
Diese Frage weist — auch das
eine Starke des Films — weit
Uber die portratierte Person hin-
aus. @

Bruno Jaeggi

Precis

Schweiz 1986.

Regie: Veronique Goél
(Vorspannangaben

s. Kurzbesprechung 86/36)

Wie an den Filmtagen von 1982
(«Un autre étéy») und von 1983
(«Soliloque/La Barbarie») hat
die Genferin Véronique Goél
auch dieses Jahr flr einen
wohltuend radikalen Beitrag ge-
sorgt. «Precis» bewegt sich weit
abseits der zur volligen Un-
fruchtbarkeit festgetretenen Ge-
meinwege der uniformierten Le-
gionare im Sold oder Sog der
Massenmedien-Produktion. Wie
«Der junge Eskimo» von Peter
Volkart und «A Name for her
Desire» von Jacob John Berger
stellen Goéls eigenwillige und
beziehungsreiche Ton-Bild-
Kompositionen den Zuschauer
vor die entschiedene Wahl, ent-
weder draussen zu bleiben oder
voll einzusteigen; da gibt es kei-
nen Kompromiss wie in unge-
zahlten Streifen, denen man mit
einem Auge folgt, lauwarm, in-
different, recht eigentlich desin-
teressiert.




In 20 exemplarischen Se-
quenzen umreisst und seziert
Veéronique Goél mit einer zu-
meist unbewegten Kamera den
Alltag eines jungen Mannes: ein
Leben voller Wiederholungen,
Locher und fremdbestimmter
Gleichformigkeit. In jeder ihrer
Momentaufnahmen steuert
Goél auf das Wesentliche zu,
um es dann konzessionslos
festzunageln und um es zu-
gleich dem Eigenleben des Zu-
schauers zu Uberlassen. Kon-
krete, assoziativ verkirzte Stich-
worte und die Spannungen zwi-
schen Wort, Gerausch und Bild
kennzeichnen, was ausserhalb
des uns zuganglichen Bildes
geschieht. Wo die Figuren aus-
nahmsweise zu einem Gesprach
ansetzen, bleibt es beim Mono-
log, oder die Kamera verharrt
vor dem Bistrot, vor der Glas-
scheibe, durch die keine Silbe
zu dringen vermag. Ein einziger
«Dialog» findet statt: Eine Frau
sagt, sie ginge einen Kaffee trin-
ken, und der Mann antwortet, er
komme in funf Minuten. Doch

diese Worte sind nur scheinbar
banal. Sie signalisieren Hoff-
nung: Hoffnung auf Bewegung,
Ausbruch aus Einsamkeit, Wille
zur Kommunikation, fragmenta-
risch, ungewiss, aber immerhin.
Goeél vermittelt das Geflhl ei-
nes ummauerten Lebens, Dis-
kongruenzen des Alltags, das
genaue, karge Protokoll einer
Zeit, die Uber die Welt hinweg-
zieht wie schwarze Wolken, die
nicht regnen konnen. Das Unzu-
sammenhangende wird zum tief
in die Erde getriebenen, kom-
pakten Zaun, der kaum durch-
brochen, Uberstiegen, umgan-
gen werden kann: die Zeit wirkt
als erratischer Block, der Leben
erdrlckt, durch die sich aber der
Film wie eine Trennscheibe
frisst, um den Querschnitt und
die Beschaffenheit sichtbar zu
machen; Worte gleichen dem
Regen, der auf dem Hitzeschild
dber der modern-zivilisatori-
schen Wste verdampft. Da
folgt die Kamera dem Mann
durch eine Julinacht in der fast
menschenleeren, doch larmer-

fullten Stadt, die den jahreszeit-
lichen Wechsel nicht kennt, tot
und kalt wie im November da-
steht, fremd, erstickend nah und
unerreichbar fern, als Beispiel
fur die erstarrte Verselbstandi-
gung eines unerlebbaren Da-
seins. Verzweiflung steigt auf;
da droht die Bedeutungslosig-
keit aller menschlichen Anstren-
gungen und Leistungen; da be-
ginnt zu sterben, was eben noch
als frisches Versprechen der Ju-
gend sich hat verwirklichen wol-
len. Noch ist man nicht alt, und
doch bleibt man immer am glei-
chen Punkt — oder fast. Und ge-
nau in diesem «Fasty, in kaum
wahrnehmbaren Verrickungen
scheinbar unverrtckbarer Be-
tonblocke trotzt Véronique Goél
dieser Welt Spuren moglichen
Lebens ab, schmucklos, ohne
[lusionen, mit grosser Mihe —
und mit Liebe.

P.S. Wenn schon von Solo-
thurn und ungewohnlichen Fil-
men die Rede ist, so erlaube ich
mir dieses Postskriptum, als

«Précis» von
Veronique Goél
gehorte zu den
aussergewohn-
lichsten Spielfilm-
versuchen an den
Filmtagen.
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Hinweis auf einen Film, der
zwar in vielem ein Gegenstiick
zu «Précisy» ist, das Publikum
aber gleichermassen zur Stel-
lungnahme zwang: auf Thomas
Koerfers «Konzert flr Alicey.
Dieses belebende und bewe-
gende Juwel lief zum Abschluss
der Filmtage: Als sich in den
warmen Applaus die Pfiffe eini-
ger Gronlander mischten, kam
es zur demonstrativen, minuten-
langen, drohnenden Ovation.
Schon, dass dieser vielerorts
verkannte und lieblos behan-
delte Film jene Leidenschaft-
lichkeit und Emotionalitat zu er-
wirken vermochte, die man in
so vielen Beitragen des heuti-
gen Schweizer Kinos arg ver-
misst hat. B

Franz Ulrich

El Suizo — Un
amour en Espagne

Schweiz 1985.

Regie: Richard Dindo
(Vorspannangaben

s. Kurzbesprechung 86/40)

Zwei Szenen am Meer, die erste
im ersten Drittel, die zweite am
Schluss des Films. Am Strand
bei Barcelona stehen ein Mann
und eine Frau und schauen aufs
Meer hinaus. Die Frau lauftin
die heranrollenden Wellen hin-
ein, geniesst das nasse Ele-
ment, auch wenn ihr Rock dabei
nass wird. Der Mann bleibt im
Trockenen stehen. Sieben Jahre
spater steht der Mann wieder
am Meer, diesmal auf Mallorca
und allein. Vor den sanft heran-
platschernden Wellen weicht er
zuerst zurlck, dann macht er ei-
nen zaghaften Schritt auf die
Wellen zu. Ob er sich dabei die
Flsse nassmacht, ist nicht ge-
nau zu sehen.
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Der Mann, der sich vor dem
Nasswerden in jeder Beziehung
scheut, heisst Hans Grimm
(Jurg Low), ist Schweizer, Jour-
nalist und Sohn eines ehemali-
gen Spanienkampfers. Erist
nach Mallorca gereist, um eine
Frau zu besuchen, die er vor sie-
ben Jahren in Madrid kennen-
gelernt hatte. Und er erinnert
sich an die Geschehnisse des
Jahres 1975, als sein Vater starb
und ihn die Franzdsin Anne (Au-
rore Clément) in der Redaktion
aufsuchte, um ihn zu bitten, ihr
bei der Suche nach ihrem Vater,
der Deutschschweizer war,
ebenfalls in Spanien kampfte
und den sie nie kannte, behilf-
lich zu sein. Hans hat sich be-
reits entschlossen, nach Spa-
nien zu fahren, um fir seine Zei-
tung zu berichten und gleichzei-
tig nach den Spuren seines Va-
ters zu suchen. Denn er hat in
dessen Wohnung Karten und
Briefe einer Spanierin gefunden,
die seinen Vater einst liebte, die
dann aber einen andern heira-
tete. Diese Frau mochte Hans
kennenlernen, falls sie noch
lebt. Anne ladt seine Einladung,
ihn auf der Reise zu begleiten,
ab — sie mochte «keine Ge-
schichte mit ihm habeny. Er ver-
spricht sie zu benachrichtigen,
falls er etwas tber ihren Vater in
Erfahrung bringe.

Hans fahrt allein nach Spa-
nien, sucht ehemalige Freunde
und Genossen seines Vaters
und Schauplatze aus dem spa-
nischen Blrgerkrieg auf, auf de-
nen sein Vater als Angehoriger
einer Internationalen Brigade
kampfte. Er lernt in Madrid Mar-
garida (Silvia Munt) kennen, die
Tochter der einstigen Geliebten
seines Vaters, der er nicht be-
gegnen kann, da sie inzwischen
in der Schweiz lebt. Margarida
lebt mit Dienstboten in einem
grossburgerlichen Haus, auch
sie gepragt von den Schatten
der Vergangenheit. Der Vater,
inzwischen verstorben, hat sei-
ner Frau nie verziehen, dass sie

zuerst diesen Schweizer von der
anderen (kommunistischen)
Seite geliebt hatte. Margarida
bezeichnet ihre Kindheiit als
Holle. Sie langweilt sich und hat
nicht viel anderes zu tun, als auf
die Ehe zu warten. Ihre Mutter
will sie mit einem reichen
Grossbiirgersohn verheiraten,
wahrend sie aus Trotz einen
mittellosen hollandischen Maler
nehmen will. Gleichzeitig koket-
tiert und spielt sie mit Hans,
sucht ihn aus seiner Reserve
und Verschlossenheit herauszu-
locken. Sie wirft ihm seine Steif-
heit und Unsensibilitdt vor, aber
er reagiert kaum, bleibt sprach-
los, unsicher, verlegen und
wendet sich ganz der Vergan-
genheit seines Vaters zu.

Unter dem Vorwand, eine
Spur ihres Vaters gefunden zu
haben, lockt er Anne nach Ma-
drid. Diese nimmt ihm den Trick
nicht einmal tbel, da sie inzwi-
schen gar nicht mehr so sehr an
ihrem Vater interessiert ist. lhr
ist bewusst geworden, dass der
junge Mann auf der einzigen
Foto, die sie von ihrem Vater
besitzt, inzwischen alt geworden
ist, dass sie Ihn gar hassen
kédnnte, weil er sie im Stich ge-
lassen hat. Sie wendet sich der
Gegenwart, Hans, zu, lasst sich
nun doch auf eine «Geschichte»
mit ihm ein. So befindet sich
Hans zwischen zwei ganz ver-
schiedenen Frauen, der lebhaf-
ten, offenen Margarida und der
stillen Anne, die irgendwie ge-
heimnisvoll bleibt, da sie nichts
von ihrem vergangenen oder
gegenwartigen Leben preisgibt.
Unentschieden schwankt Hans
zwischen den beiden, die seine
distanzierte Beobachterhaltung
nicht aufbrechen konnen. Hans
ist unfahig, die Frauen zu ver-
stehen, er zeigt keine Emotio-
nen, kein Engagement, keine
Neugierde. Er ldsst alles mit
sich geschehen, als ob es ihn
imgrunde gar nicht berthre. Er
nimmt weder die Realitat der
beiden Frauen noch die Realitat



Aurore Clément

der Gegenwart Spaniens wirk-
lich wahr: Den Tod Francos und
eine Pressekonferenz der ETA
registriert er unbeteiligt als neu-
tral beobachtender Journalist.
Er hangt der heroischen Ver-
gangenheit seines Vaters nach
und verpasst dabei sein eigenes
Leben. So muss er schliesslich
allein in die Schweiz zurlckkeh-
ren: Margarida hat ihm den Ab-
schied gegeben, und Anne hat
ihn im Streit verlassen.

Und nun, sieben Jahre spéater,
benutzt er die zweite Spanien-
reise, inzwischen Radio-Mitar-
beiter geworden, zu einem Be-
such Margaridas auf Mallorca.
Sie ist geschieden und hat ei-
nen Sohn. Da er zum vornherein
nur einen kurzen Besuch ge-
plant hat, kommt es wiederum
nicht zu einer echten Begeg-
nung. «Du bist nochmals fur

nichts gekemmeny, stellt Mar-
garida halb resigniert, halb
spoOttisch fest. Hans will und
kann sich nicht nass machen,
kann keine eigenen Wurzeln
schlagen.

Das Thema der Vatersuche/
Vaterfigur pragt mehrere Filme
Richard Dindos: «Schweizer im
spanischen Burgerkrieg» (1973),
«Max Frisch-Journal -I1I»
(1981), «Max Haufler «Der
Stumme»y (1983) und vielleicht
auch die Klnstlerportrats von
Hans Staub und Clément Mo-
reau (1978). Richard Dindo:
«Meine Dokumentarfilme waren
immer auch Darstellungen von
Vaterfiguren Der Spanienkamp-
fer ist einer meiner imaginaren
Vater. Ich hatte aber schon da-
mals Lust, den spanischen Bur-
gerkrieg einmal von meinem ei-
genen Standpunkt aus zu erzah-
len. Das konnte ich nur mit Fik-
tion. Ich erzahle also die Ge-
schichte des Sohnes von einem
Spanienkampfer, der an die

Orte geht, wo sein Vater ge-
kampft hat, wie ich als Filmema-
cher schon immer an die «tat-
sachlicheny Schauplatze meiner
Figuren ging. Gleichzeitig versu-
che ich mich aber von dieser Er-
innerung an den Vater und an
den Burgerkrieg zu 16sen. Also
mach ich eine Kritik am Sohn —
und das ist auch gleichzeitig
eine Kritik an mir selbst, als Fil-
memacher. Wahrend ich friher
mit Sympathie und Bewegtheit
den Véatern zugehort habe, be-
obachte ich jetzt kihl und lako-
nisch den Sohn, derich auch
ein wenig selber bin .y

Dieser Sohn, Hans Grimm, ist
so etwas wie eine Unperson,
ein Mann ohne Eigenschaften.
Erist nicht zufallig Journalist,
der nie selber aktiv wird, son-
dern bloss beobachtet und be-
richtet und immer nur Zu-
schauer bleibt. Er ist zwar ein
ehemaliger 68er, aber er hat nie
ganz zu sich selber gefunden.
Es fehlt ihm eine eigene Ge-
schichte und schon gar eine
solch «heroischey wie die des
Vaters, der fur seine Uberzeu-
gungen und Ideale, sein Leben
einzusetzen Gelegenheit hatte.
Indem Hans sich in die Vergan-
genheit hineinsehnt und -traumt
und vom «Mythos» der Spanien-
kampfer zehren mochte, ent-
flieht er seiner eigenen Wirklich-
keit. Mangels eigener Substanz
lebt er kein eigenes Leben und
ist zu keiner tiefen Liebesbezie-
hung fahig. Akzentuiert wird
dieses Negativbild durch einige
Zige, die typisch deutsch-
schweizerisch anmuten und in
denen man sich als (mannli-
cher) Zuschauer eher ungern
wiedererkennt: Unfahigkeit zu
spontanen Gefuhlsdusserun-
gen, babyhafte Hilflosigkeit, in-
tellektuelle Tragheit und eine
emotionale Schwerfalligkeit, die
den Anschein des Leidens hat,
aber vielleicht nur Bequemlich-
keitist. Jurg Low trifft diesen
holzernen Charakter fast er-
schreckend genau.
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Richard Dindo hat nicht nur
diese Figur konsequent mit den
Eigenschaften eines Antihelden
ausgestattet, sondern den gan-
zen Film und auch die beiden
Frauenfiguren so gestaltet, dass
sie sich jeder positiven |dentifi-
kation verweigern. Kamerafih-
rung und Bildgestaltung sind
ganz auf die distanzierende Be-
obachtung angelegt, bewusst
wurde auf «starke» Bilder und
Szenen sowie auf Pseudospan-
nung und erklarende Psycholo-
gie verzichtet. Dindo ist sich
auch in seinem ersten «reineny
Spielfilm als Dokumentarfilmer
treu geblieben, er hat sich Uber
die Mischform des Haufler-
Films vorsichtig an die Fiktion,
diesen «neuen Kontinent»
(Dindo), herangetastet, deren
verfuhrerischen Moglichkeiten
er (noch) misstraut. Dindo reiht
Szene flr Szene aneinander, die
alle mehr oder weniger die glel-
che Tonlge haben: Es gibt keine
dramatischen Spannungen, der
Rhythmus beschleunigt sich
kaum je, die Figuren sind immer
wieder in ahnlichen Situationen
zu sehen, sie treffen sich, reden
miteinander, gehen durch Stras-
sen, sitzen im Auto — alles ba-
nale Alltagsbilder, die kaum je
eine «fiktionale Uberhshung»
erfahren, sondern rein funktio-
nal die Geschichte durch neue
Informationen weiterbewegen.

Diese zurlickhaltende, nich-
terne, ja vielleicht sogar sprode
Machart birgt die Gefahr in sich,
auf die Dauer monoton zu wir-
ken, vor allem auf Zuschauer,
die nicht die MUhe auf sich neh-
men, diesen Film zu entziffern.
Denn bel genauerem Hinsehen
zeigt sich, dass der Film nicht
eindimensional die Geschichte
eines vergangenheitssichtigen,
unsympathischen Trampels zwi-
schen zwei Frauen erzahlt, son-
dern aus einem Mikrokosmos
von Andeutungen, Informatio-
nen, Gesten, Reaktionen und
Verhaltensweisen besteht,
durch die die Geschichte und
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die Figuren vielschichtig, facet-
tenreich, widerborstig und irri-
tierend werden. Daraus ergibt
sich eine Faszination, die weni-
ger den Figuren selbst gilt, als
dem «Netz», in dem sie sich ver-
fangen. Dass der Film auch ei-
nige Schwachen (beispiels-
weise die «aufgeklebty wir-
kende Off-Stimme des Vaters
oder die nicht ganz plausible
«Verdoppelungy der Vatersuche
durch Hans und Anne) aufweist,
kann diesem alle dramaturgi-
schen und sonstigen Anbiede-
rungen verweigernden Werk nur
wenig Abbruch tun. B

Gerhart Waeger

Edvige Scimitt —
Ein Leben
zwischen Liebe
und Wahnsinn

Schweiz/BRD 198b.
Regie: Matthias Zschokke
(Vorspannangaben
s.Kurzbesprechung 86/29)

Eine grosse Halle mit Theater-
kulissen, eine Uberdimensionale
Kuh, vermutlich aus Styropor,
seltsam gekleidete, theatralisch
agierende und pathetisch spre-
chende Menschen — Matthias
Zschokkes Film «Edvige Scimitt
— Ein Leben zwischen Liebe und
Wahnsinny beginnt mit einer
Szenerie der absoluten Kiinst-
lichkeit, wie man sie im Schwei-
zer Film seit den friihen Arbei-
ten Daniel Schmids in dieser
Konsequenz kaum mehr gese-
hen hat. Anders als Daniel
Schmid, anders auch als Fass-
binder, an den man ebenfalls
erinnert wird, verbindet
Zschokke den Asthetizismus
seiner Inszenierung mit einer
geharigen Dosis Ironie. Wenn

einem nicht gesagt wirde, dass
der Film auf Tagebuchaufzeich-
nungen der «Saaltochtery Hed-
wig Schmitt, einer geblrtigen
Schweizerin, beruht, man hielte
thn fur einen verfilmten Trivialro
man der Jahrhundertwende.

Nach den ersten Einstellun-
gen weiss der Zuschauer nicht
recht, ob der Filmautor schlech-
tes Provinztheater parodiert
oder ob er sich Uber die Le-
bensbeichte eines «Madchens
aus dem einfachen Volky lustig
macht, dem bildungsmassig
keine anderen Ausdrucksmittel
zur Verflgung stehen als dieje-
nigen der Trivialliteratur. Bald
erkennt man indes, dass sich
Zschokke weder Uiber seine Hel-
din noch tber das Spiel seiner
Interpreten mokiert. Die dop-
pelte Verfremdung durch die
Ironie und das «Schmierenthea-
ter» macht die bizarre Ge-



schichte dieser Tagebuchauf-
zeichnungen erst glaubwiirdig.
Zschokke handhabt die Mittel
der Verfremdung nicht im
Brechtschen Sinn, um den Zu-
schauer von der Emotion zum
Nachdenken zu fihren, sondern
gerade umgekehrt: Indem er ihn
zum Lachen bringt, spricht der
Filmemacher die emotionale
Ebene im Zuschauer an. Teils
amusiert, teils betroffen erlebt
man ein Schicksal, das einem
Stuck Frank Wedekinds oder
Odon von Horvaths entstam-
men konnte und doch gelebtes
Leben bleibt — ein Leben, das
sich in der feudalen Welt der al-
ten Grandhotels abspielt: Zim-
mermadchen in London, Saal-
tochter in Milano, Garderobiere
in Palermo, Etagenserviererin in
Zandvoort, Badraummadchen in
New York — dies sind die Le-
bensstationen der «Saaltochtery

Hedwig Schmitt, deren Namen
die italienische Post zu «Edvige
Scimitty verballhornte. Immer
wieder gerat Edvige in ahnliche
Situationen, immer wieder be-
gegnen ihr dhnliche (und von
den gleichen Schauspielern ge-
spielte) Personen. Bald einmal
erwartet die naive Schweizerin
ein uneheliches Kind. Sie spielt
mit dem Gedanken einer Abtrei-
bung, bringt es dann aber zur
Welt. Sie liebt es und ist ihm
eine gute Mutter. So bringt sie
es auch nicht Ubers Herz, das
Kind von einer reichen Familie
adoptieren zu lassen. Doch die
Geschichte nimmt ein boses
Ende: Das Kind stirbt —und in
der nach amerikanischer Sitte
praparierten Leiche kann sie es
nicht mehr erkennen. Hat man
Edvige eine fremde Kindsleiche
unterschoben und ihr Kind ge-
raubt? lhr kommt es so vor.

Uberraschendes Erstlingswerk:
«Edvige Scimitt—Ein Leben
zwischen Liebe und Wahnsinn»
von Matthias Zschokke.

Doch woran kann man sich hal-
ten in einer Welt, die der
Schweizer Hotelangestellten
ebenso fremd vorgekommen
sein muss wie dem Zuschauer
die Szenerie zu Beginn des
Films?

Der als freier Schriftsteller ar-
beitende Matthias Zschokke hat
vor neun Jahren eine Ausbil-
dung als Schauspieler absol-
viert. Die Herkunft vom Theater
splrt man seinem Film an. Er
selber bringt die theatralischen
Elemente seiner Arbeit mit der
expressiven Spielweise der In-
terpreten der Stummfilmzeit in
Zusammenhang. Aus dieser
Vorliebe des Filmautors eine
verbindliche Regel ableiten zu
wollen, ware sicher verfehlt.
«Edvige Scimitty Uberzeugt vor
allem durch das Gleichgewicht
verschiedener Stilebenen. Zu
diesen gehort auch der Einsatz
opernhafter Elemente. Gesang
ist flir Zschokke ein auch im
Film gangbarer Weg, Geflihle
auszudriicken. Auch in diesem
dramaturgisch durchdachten
Einsatz der Musik zeigt sich eine
Verwandtschaft zu Daniel
Schmid.

«Die Realitat wird zur Fiktion,
indem ich sie behandle», sagte
Zschokke in Solothurn und erin-
nerte daran, dass die wirkliche
Hedwig Schmitt bei der Abfas-
sung ihres Tagebuches ihre ei-
gene Realitat ebenfalls in Fik-
tion verwandelte. Indem er Hed-
wig Schmitts «Fiktion» in seine
eigene filmische Fiktion trans-
portiert, gelingt es Zschokke,
die im Text der Schreiberin ver-
borgenen Emotionen freizule-
gen. Damit wird der Film zu ei-
ner Moritat, die hinter brillant
gespielten falschen Geflihlen
echte Geflhle nachvollziehbar
werden lasst. W
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Robert Richter
Retouche

BRD 198b.

Regie: Dieter Funk,

Beat Lottaz
(Vorspannangaben

s. Kurzbesprechung 86/37)

Der Tod seines Vaters flihrt
Wolf Rotter zurlick in seine Hei-
matstadt. In Berlin hat er sich in
den letzten Jahren ein eigen-
standiges Leben, eine Identitat,
aufgebaut. Fotografieren ist sein
Beruf, auch der Vater hat foto-
grafiert. Doch da liegen Welten
zwischen Wolf Rotters fotografi-
scher |deologie und dem in
Jahrzehnten gewachsenen, va-
terlichen Fotogeschéft in einer
verschlafenen, deutschen Klein-
stadt. Soll Wolf Rotter das Ge-
schaft des Vaters Ubernehmen
oder verkaufen? Soll er sich von
seiner Berliner Grossstadtexi-
stenz trennen oder der klein-
stadtischen Provinz auswei-
chen?

Wolf Rotter drickt sich um
eine Entscheidung. Die Reise in
die Kleinstadt kommt ihm gele-

Anpassung an ein
neues Lebensum-
feld: «Retouche»
von Dieter Funk
und Beat Lottaz.
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gen, da er vor einer nicht mehr
funktionierenden Beziehung
flichten kann. Zudem ist man
als Besucher in Distanz; man ist
in der Provinz, gehort aber nicht
zu ihr. Vorlaufig wird das Foto-
geschaft des Vaters von Rita,
der einzigen Angestellten, wei-
tergefuhrt. Ein kurzfristiger Auf-
trag, ein lokales Kunstereignis
festzuhalten, gibt Wolf Rotter
die Moglichkeit, ohne Verpflich-
tung und Verantwortung einzu-
gehen, provinzielle Existenz
auszuprobieren. Unstimmigkei-
ten Uber die Aufgabe, die eine
fotografische Dokumentation zu
erfullen hat, fuhren Rotter zum
Entscheid, das Haus seines Va-
ters zu verkaufen. Und die Spe-
kulanten sind schon unterwegs.
Der an der Deutschen Film-
und Fernsehakademie Berlin
entstandene Spielfilmerstling
Uberzeugt durch seine ruhige
und geduldige Entfaltung des
gewahlten Themenkreises. An-
hand der Fotografie und des
Berufes des freischaffenden Fo-
tografen zielt der Film auf allge-
meinere Fragen. Konflikte wie
Grossstadt gegenuber Klein-
stadt, Vergangenheit gegenuber
Gegenwart werden mittels einer

einfachen und Uberschaubaren
Geschichte erzahlt. Dass Wolf
Rotter in dieser Diskussion mit
einer Frau in etwa gleichem Al-
ter konfrontiert wird, wirkt wie
ein offen eingestandenes Au-
genzwinkern angesichts klassi-
scher Personenkonstellationen
und Filmdramaturgien.

Gepragt vom Berliner Leben
sieht Wolf Rotter im kleinstadti-
schen Fotoladen bloss Lange-
weile, Eintdnigkeit und Ver-
staubtheit. Dass es sich um eine
vollig andere Lebensweise han-
delt, muss Rotter in einem lang-
sam voranschreitenden Veran-
derungsprozess erkennen ler-
nen. Wertmassstabe werden
durch diese Konfrontation zwi-
schen Grossstadt und Provinz
auf beiden Seiten in Frage ge-
stellt. Retouchen sind natig.
Rotter muss erkennen, dass es
verschiedenste Arten der Exi-
stenz geben kann, die nicht auf
den ersten, voreingenommenen
Blick bewertet werden konnen.
Waihrend sich Rotter in der an-
onymen Grossstadt klarer und
fur seine Mitmenschen deutli-
cher erkennbarer Entscheide
entziehen kann, lasst ihn die
Provinz splren, dass es eindeu-




tige Stellung zu beziehen gilt.
Der Tod des Vaters und das
heutiger Technologie und Wirt-
schaftlichkeit trotzende Fotoge-
schaft fordern nach einer prazi-
sen Position und Verantwortung
des einzelnen Menschen in der
Gesellschaft.

Den beiden Autoren gelingt
es trotz der einfachen Ge-
schichte, die linear ablauft und
linear erzahlt wird, einer billigen
Simplifizierung der angetupften
Themenkreise auszuweichen
Auch verfallen sie keiner effekt-
vollen Stilisierung, die den Film
zwar gusserlich attraktiver, in-
nerlich aber armer machen
wurde. Beispielhaft lassen sie
ihren Wolf Rotter mit Versatz-
stlcken der weitlaufigen The-
matik konfrontieren.

Winschen mochte man sich
etwas mehr gestalterische Kraft,
etwas mehr Lebendigkeit. Die
gelbte Zurtckhaltung der Auto-
ren zeigt ihre Schwachen be-
sonders stark in der Fihrung
der Schauspieler. Bernd Tauber
und Gabi Pochert als Wolf Rot-
ter und Rita wirken zu blass. In-
teressant ist ein Vergleich des
Spielfilms «Retouche» mit dem
dokumentarischen «Der schone
Augenblicky» von Friedrich Kap-
peler und Pio Corradi. In beiden
Filmen wird die Fotografie zum
Spiegel flr unsere Zeit. A

Elsbeth Prisi
Marignano

Schweiz 1985,

Regie: David H. Guggenbuhl,
Georg Scharegg
(Vorspannangaben

s. Kurzbesprechung 86/32)

Der unauffallig unscheinbare

Securitaswachter Albert Hugen-
tobler verschwindet eines Tages
unerwartet und spurlos. Endgul-

tig hat er sich ins Mittelalter und
auf sein Schloss zurtickgezo-
gen, wo er ungestorter Herr-
scher ist — Waffen schmiedend
zum Kampf gegen jedwelchen
Angreifer. Und es kommt der
Tag, andem er seine Mannen in
die Schlacht schickt.

Unterdessen ist die Suche
nach ihm aufgenommen wor-
den, und eines Tages steht sein
Vorgesetzter am Tor und bittet
ihn, das sinnlose Spiel doch
aufzugeben und zu Frau und
Wachteramt zurlickzukehren —
sonst werde die Polizei ihn er-
greifen. Endlich der erldsende
Kampf! Der Eindringling wird an
seinen Stuhl gebunden, wah-
rend der «Fursty auf die Zinnen
eilt, die Polizei mit einem Pfeil-
hagel empfangt und schliess-
lich, seinen Morgenstern
schwingend, aus dem Schloss
eilt. Die Aufforderung, sich zu
ergeben, verachtet er, den
Schuss in die Luft ignoriert er —
stolpert — fallt — erhebt sich
noch einmal und sinkt tot um,
durchbohrt von den scharfen
Stachelspitzen des Morgen-
sterns, in den er voll hineinge-
fallen ist.

Wer sich im Traum vom Mit-
telalter bewegt, wer sich aus der
Realitat in Helden-Vergangen-
heit absetzt und sie hochspielt,
wird friher oder spater in seine
eigenen Waffen hineinfallen
und jammerlich zugrunde ge-
hen. So habe ich den Film ver-
standen. Ach, hatte doch Albert
Hugentobler — hatten wir alle —
einen wahrhaftigeren Ge-
schichtsunterricht genossen:
Was ware ihm (und uns) erspart
geblieben! Dann ware jedoch
diese recht professionell zu-
sammengebaute Komadie nie
entstanden. W

Robert Richter

Der junge Eskimo

Regie und Buch:

Peter Volkart;

Kamera: Jo Achermann;
Schnitt: Anton Kalbshirn;
Darsteller:

André Schumacher,

lve Eiholzer, Jirg Nutz,
Mark Weidmuller, Mark Bee;
Produktion: Schweiz 1985,
Klangfilm, 40 Min.; 16 mm;
Verleih: Filmpool, Zurich.

Nach der Begrussung und der
Quvertlre folgt der Prolog: der
Zahn der Zeit, aufgetellt in vier
Kapitel aus der Geschichte der
Zivilisation. Schliesslich als drit-
ter Teil: der junge Eskimo, das
Psychodrama, das Drama eines
Individuums. Der voraussehbare
psychische Zusammenbruch
des jungen Eskimos veranlasst
diesen schliesslich zur Abreise.
Er kehrt mit gepacktem Koffer
der Welt den Ricken zu und
verschwindet in der Brandung
des Meeres.

Den intensiven Hintergrund
bilden die vier Kapitel aus der
menschlichen Zivilisationsge-
schichte, zumindest aus jener
des 20.Jahrhunderts: «Tod und
Verderben im Abendlandy, «Lei-
denschaft und Ekstase», «Tech-
nologie und Strategie im Alltag»
und «Die neue Welt — New Jer-
sey 1957». Schon allein die sar-
kastischen Titel lassen Schreck-
liches erahnen. Kurze filmische
Dokumente menschlicher Ge-
walt und Perversion, Bekanntes
und Unbekanntes aus Krieg und
Alltag folgen einander in ra-
scher und assoziativ spontaner
Folge. Noch selten haben solch
erschreckende Dokumente so
grausam und ernuchternd ge-
wirkt. Die nicht vernlnftige,
sondern gefiihlsmassige Mon-
tagefolge durfte daran schuld
sein. Diffamierend der Gedanke
an den Begriff des Endzeit-

27



Films: gleichzeitig der Gedanke
an das hier stark visualisierte
Thema des Ratsels, des entsetz-
lichen Ratsels Mensch. Peter
Volkart zitiert den Bayernkonig
Ludwig II: «Ein ewig Ratsel will
ich bleiben mir und andern.»

Hauptteil des Films ist der
dritte Teil, das Psychodrama des
jungen Eskimos: eine fiktive, all-
taglicher Realitat entriickte
Folge von Bildern, von Episo-
den, in denen das Schicksal sei-
nen Lauf nimmt. Bilder und
Handlungsfetzen, die so oder
anders interpretierbar sind. In-
nere und aussere Welt ver-
schmelzen nicht, fliessen nicht
ineinander, sondern sind von
Anfang an untrennbare Einheit

Man wird bald feststellen,
dass das Gerlst aus Episoden,
aus materieller Handlung nicht
ausschlaggebend ist. Peter Vol-
kart interessiert sich fur die
Qualitadten von Bildern, fur ihre
Bedeutungsbreite, die durch die
Montage verandert wird und auf
ein Ziel hinarbeitet, ganz pra-
zise, ohne aber konkret zu sein.
Die Bedeutung des Films ergibt
sich aus der GegenUberstellung
der dokumentarischen «Frag-
mente verlorener Zeity (Volkart)
und der Fragmente aus dem Le-
ben, der Geschichte des jungen
Eskimos: ein Spannungsfeld
zwischen Historie und davon
vorgepragter Individualitat.

Die Suche nach Individualitat
gelingt Peter Volkart mit der fil-
mischen Form, den pragnant
ausgewahlten Geschichtsfrag-
menten, den poetisch stimmi-
gen Bildern zum Psychodrama
des Eskimos und schliesslich
mit der lyrischen, also sponta-
ner Stimmung nacheilenden
Montage. Lyrisch ist der Bilder-
reigen in einer weiteren Hin-
sicht: Volkart kntpft mit einzel-
nen Bildern, Bilderfolgen und
Bild/Tonkombinationen an filmi-
sche Vorbilder an, zitiert aus der
Filmgeschichte: von Bufiuels
«Chien andalou» Uber Polanskis
«Zwel Manner und ein Schranky
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zu Coppolas «Rumble Fishy, um
drei Beispiele herauszupflik-
ken. Zeit- und Filmgeschichte
wird aus einer personlich prag-
nanten Position heraus aufge-
brochen. Eine sezierende Ana-
lyse lehnt Peter Volkart auch im
Gesprach Uber seinen Film ab.
Sein Werk verhindert sie, ver-
weigert sie. B

Christof Schertenleib

Nebel jagen

BRD 1983/84/85.

Regie: Nicolas Humbert
(Vorspannangaben

s. Kurzbesprechung 86/34)

Wolfsgrub

BRD 198b.

Regie: Nicolas Humbert
(Vorspannangaben

s. Kurzbesprechung 86/43)

Rossmann heissen die drei Ge-
schwister in Nicolas Humberts
erstem langen Spielfilm «Nebel
jageny: wohl nicht zufallig Ross-
mann, wie der Held in Franz
Kafkas «Amerikay. Auch Philip,
Max und Julia Rossmann leiden
an «Fremdheit, Isoliertheit mit-
ten unter den Menschen» (Max
Brod im Nachwort zu «Ame-
rikay); sie sind auf der Suche,
auf der Flucht, haben keine
Maoglichkeit thren Irrfahrten, ih-
rem Dasein zu entfliehen. Vor
eineinhalb Jahren haben sie
sich nach einer undurchsichti-
gen Aktion trennen mussen. Je-
der lebt in seiner Art von Ver-
steck, bis Philip sich aufmacht,
seinen Bruder zu suchen. Er
trifft frihere Freunde, Bekannte,
bleibt hartnackig auf der Spur
und findet schliesslich den Ver-
schollenen in einem einsamen,

verlassenen Gebaude «lch bin
eineinhalb Jahre gerannt. Nach
drei Monaten war ich mudey,
sagt Philip zu seinem Bruder.
Max antwortet: «lch bin nur am
Anfang gerannt, dann bin ich
stehengeblieben und habe ganz
genau hingeschauty.

Nach anfanglichen Schwie-
rigkeiten finden die beiden wie-
der zusammen, jagen gemein-
sam einem geheimnisvollen
Reisekoffer nach, der ihnen hel-
fen soll, ihre inzwischen psych-
iatrisierte Schwester zu be-
freien. Eine Japanerin spielt ih-
nen in einer spektakularen Ak-
tion den Koffer zu, doch das Ge-
suchte befindet sich nicht darin.
Mit einer neuen Taktik gelingt
es den beiden trotzdem, in die
Klinik einzudringen, die ver-
wirrte Schwester hinauszulok-
ken. Dann stehen Philip, Max
und Julia Rossmann auf einem
Friedhof, singen, schwach. im-
mer wieder, sicherer werdend:
«Ein gar kalter Winter ist, wenn
ein Wolf, ein Wolf, ein Wolf den
anderen frisst.»

Was hier wie eine simpel re-
konstruierbare Geschichte
klingt, wird der faszinierenden
Struktur von «Nebel jagen» nicht
gerecht. Nicolas Humbert er-
zahlt in knappsten Fragmenten,
spart aus, fihrt auf Irrwege oder
lasst ganz einfach einiges offen.
Am Zuschauer ist es, daraus
sein Puzzle zusammenzusetzen,
mitzuratseln. Wer aktiv einsteigt,
wird bald gefangen sein, in die-
sem fiebrigen, ungeheuer prazi-
sen «Suchbildy; er wird sich sel-
berim Kreis drehen, wird be-
drangt von den grellen, harten,
oft nur aus schmerzendem
Weiss und wenig Schwarz be-
stehenden Bildern, von den he-
chelnden, fremdartigen Tonen
und Klangen. Eine heikle Grat-
wanderung oder, um in seiner
Metapher zu bleiben, eine
heikle Nebeljagd, die Nicolas
Humbert da unternimmt (und
die ihm grésstenteils gegluckt
ist): Zeigt er zuviel, wird das



Suchbild langweilig, zeigt er zu-
wenig, verlieren wir die Spur,
schieben das Verwirrspiel bei-
seite. «Nebel jagen» ist aber
(auch) auf’s zweite Mal an-
schauen angelegt, «jedes weil-
tere Mal enthdllt sich mehr»
(Humbert), lasst einem die my-
stische Filmsprache vermutlich
noch weniger los. In der Hektik
von Solothurn habe ich nur den
Anfang des Films ein zweites
Mal «tUberprufen» konnen. Doch
schon so zeigte sich, wie genau
Humbert seine Erzahlweise be-
herrscht. Fast jede Einstellung
Ist wie ein Programm, eine
Grundsatzerklarung, die genau
soviel offenbart und verschlis-
selt, dass ein aktives Interesse
wach bleibt.

Dass Nicolas Humbert klare
Form- und Gestaltungsvorstel-
lungen besitzt, bewies er mit
seinem, ebenfalls in Solothurn
aufgefihrten, Dokumentarfilm
«Wolfsgruby. In diesem Portrat,
dieser Anndherung an seine
Mutter versuchte er «die
grosstmogliche Konzentration
far eine Person zu schaffeny.

(Im Gegensatz zu «Nebel ja-
geny», wo der Zuschauer selber
die grosstmogliche Konzentra-
tion zu leisten hat.) Konsequen-
terweise verzichtete der in Mun-
chen lebende Autor nach ver-
schiedenen abgebrochenen
Versuchen auf ein Filmteam,
realisierte die Aufnahmen und
Gesprache im Alleingang. Mit
einer Foto von seiner Mutter
und einer von ihm selber, leitet
Humbert seine Annaherung ein.
Diese beiden Momentaufnah-
men, als sich wiederholender
Schuss — Gegenschuss ge-
schnitten, schauen sich an,
scheinen abzuwéagen, was da
auf sie zukommt. Das ist das
einzige Mal, dass der Sohn sich
direkt ins Bild bringt, sonstist er
als Gesprachspartner und in sei-
nen Aufnahmen, in seiner Art,
die Dinge zu sehen, splrbar. In
blasslichen, schwarz-weissen
Totalen zeigt er die Mutter im
Bett, im Badezimmer beim Haa-
reaufknoten, beim Holzhacken,
verfolgt ihr Schattenbild beim
Fahrradfahren. Schlicht, ruhig
schaut die Kamera zu, im Off

beginnt die Mutter bruchstick-
haft zu erzahlen. Sie hat immer
in diesem abgelegenen Weiler,
in diesem Haus in der «Wolfs-
grub» gewohnt.

Unterbrochen und gebrochen
werden diese sanften Beobach-
tungen mit farbigen Aufnah-
men, vom Haus, von der Land-
schaft, den Jahreszeiten um die
Wolfsburg. Das scheinen Hum-
berts Erinnerungen zu sein,
seine Bilder aus der Jugendzeit,
ausgelost von der jetzigen Be-
gegnung mit der Mutter. Wenn
sie zum Beispiel unten im Haus
einfeuert, zeigt das nachste Bild
den Schornstein von aussen:
Weisser Rauch quillt gegen den
blauen Himmel.

Im Hauptteil des Films raumt
der Sohn seiner Mutter Zeit ein,
viel Zeit, um vor der Kamera zu
erzahlen. Leicht verzerrt und
verschwommen (wegen der hier
eingesetzten und spater erkenn-
bar abgefilmten Videoaufnah-
men) sitzt die Mutter ihrem un-
sichtbaren Sohn gegenuber;
beredt und spontan entwickelt
sie ihre Geschichte, erinnert

Prazises Suchbild:
«Nebeljagen» von
Nicolas Humbert.
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sich, wie ihr Vater 1934 nach
China auswandern musste, wie
sie spater als Halbjudin den Re-
pressalien der Naziherrschaft
ausgesetzt war. Seit ihr Mann
gestorben ist, lebt sie wieder al-
lein, will und kann im Moment
nicht mehr fir die anderen da
sein: «Jetzt bin ich mir eine
grosse Wichtigkeity, sagt sie
und gibt zu verstehen, dass sich
das spater wohl wieder andern
kénne.

Auch in diesem Kernstuck
des Films (und &hnlich wie in
«Nebel jageny) sammelt Hum-
bert Puzzleteile, bricht die Er-
zéhlfragmente der Mutter mit
Ausschnitten aus einem Bild,
das sie frUher gemalt hat. Auf
beiden Ebenen enthillt er Stlick
um Stlck, setzt Stick um Stiick
zusammen zu einem «ganzen
Lebeny. Dieses mindestens
dreiviertelstiindige Interview ist
allerdings nicht frei von Langen,
hier verliert der Sohn manchmal
die sonst splUrbare Nahe zu sei-
ner Mutter, das ermudende
schwarzweisse Videobild wird
schal, lenkt ab. Am Schluss fin-
det Nicolas Humbert wieder zu-
rick zu seinen intensivsten Mo-
menten: Ist es in «Nebel jagen»
ein Gedicht von Malcolm Lowry,
das am Ende die Stimmung der
letzten Bilder poetisiert, so fasst
in «Wolfsgrub» Dylan Thomas
nochmal «alles» zusammen: im
Bild ein dunkler Wald, die
Sonne steht rot am Horizont,
dazu die Stimme von Dylan
Thomas, der «Fern Hill» vortragt:

Now as | was young and easy
under the apple boughs

About the lilting house and
happy as the grass was green ...

(Als ich noch jung war und
leicht unter den Apfelzweigen

Rund um das trallernde Haus,
und so gliicklich war, wie das
Gras grun ...

(Ubersetzt von Erich Fried). B
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Marc Valance

Der Vergleich —
hinkt

Zum Horspiel «Die Einfuhrung
der Schiefertafel an der
Volksschule von Barenwil»
von Andreas Vageli und Emil
Zopfi

Der Glarner Munggenfetthand-
ler Fridolin Disch hat ein neues
Geschaft entdeckt: den Schiefer
im Sernftal oberhalb des Dorfes
Elm. Er bringt Muster von
Schreibtafeln ins Unterland,
spielt den sales-promotor fur
das «neue Geraty, verursacht in
Barenwil, einem Weber- und
Bauerndorf, einen rechten Wir-
bel. Denn hier ist der Schulvor-
steher Buchbinder und der
Schulinspektor (zufallig auf In-
spektionsreise und zufallig im
Dorf abgestiegen) Papierfabri-
kant.

Wir befinden uns im Jahr
1830 in der Zurcher Landschaft.
Die Autoren des Horspiels ha-
ben alles schon «zurechtgebu-
schelty, so dass Aufruhr oder In-
teressenkonflikt recht exempla-
risch losbrechen kdnnen. Buch-
binder und Papierfabrikant, die
Machtinhaber und Interessen-
vertreter, moéchten das Aufkom-
men der Schiefertafel in der
Schule naturlich verhindern. Sie
beflrchten Umsatzriickgang
beim Papier. Und ihre hinterhal-
tigen Mandver gehen naturlich
auf Kosten der Armen, denen
das «neue Gerat» (wenn sie’s
nur zu kaufen vermochten!) die
Ausgaben flrs Papier fir immer

ersparen konnte. Es geht hier
um die Chancengleichheit, um
die Frage, ob es nicht ganz ein-
fach billig wére, dass das arme
WeberbUblein, dessen Mutter
fur das Papier gar nicht aufkom-
men kann, wenigstens zu Hause
auf der Schiefertafel iben
kdnnte, wenn es schon wegen
Nachtarbeit und Husten in der
Schule fehlen muss. Der Lehrer
schenkt dem Bublein eine
Schiefertafel, weil er ein fort-
schrittlicher und moderner Leh-
rer ist. Der Apotheker greift so-
gar tief in die Kasse und finan-
ziert der bedurftigen Gemeinde
einen ganzen Klassensatz
Schiefertafeln. Auch der Apo-
theker ist nicht von gestern. Er
ist ein weiser Heilkundiger, ein
guter Reicher und Uberdies ein
Visionar.

Der Lehrer wird naturlich ent-
lassen, well er sich mit dem
Schulvorsteher angelegt hat.
Das kleine Volk lauft derwell
Sturm gegen das «neue Geraty
und sieht — dumpf und mit Vor-
urteilen geschlagen, wie es ist —
seinen eigenen Vorteil nicht.
Gllcklicherweise sind aber die
ganz oben, beim Kanton, pro-
gressiv und veranstalten einen
Schulversuch. Man muss das
Volk zu seinem Gluck wieder
einmal zwingen! Der visionare
Apotheker hat jetzt die beste
Gelegenheit, die Schiefertafel
im Geiste weiterzuentwickeln.
Ja, was visioniert er wohl? Na-
turlich den Computer!

Die Autoren schreiben zu ih-
rem Horspiel: «Unsere Idee ba-
siert auf einer kurzen Stelle des
Buches (Ein Kind des Volkes)
von Jakob Senn. Der Autor be-
schreibt die Einfihrung der
Schiefertafel an der damaligen
Volksschule. Dabei fallt sofort
die Parallele zur heutigen Dis-
kussion um die Einfihrung des
Computers an den Schulen auf.
Es geht um eine neue Technolo-
gie und deren Auswirkungen
auf den Unterricht. Ein Bild-
schirm kann als universelles,
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