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Film-Editionen

 Provokation der Wirklichkeit: Die „Oberhausener“. 2 DVD mit 21 Kurz-
filmen. Hg. v. Filmmuseum München, Internationale Kurzfilmtage Oberhausen, 
Deutsche Kinemathek, Bundesarchiv-Filmarchiv. 279 Min., Booklet, ROM-Be-
reich. Sprache: Deutsch. Untertitel: Englisch, Französisch, Spanisch, Russisch. 
Regionalcode 0, PAL. München: Edition Filmmuseum 2012 (= Edition Film
museum; 69)

 Ralph Eue, Lars Henrik Gass (Hg.): Provokation der Wirklichkeit. Das 
Oberhausener Manifest und die Folgen. München: edition text + kritik 2012, 
368 Seiten. 
ISBN 978-3-86916-182-2, € 24,80

„Ich war schockiert, wie leer der Text eigentlich ist“, sagt Christoph Hoch-
häusler in einem Gesprächsbeitrag am Ende des von Ralph Eue und Lars Henrik 
Gass herausgegebenen Bandes Provokation der Wirklichkeit. Das Oberhausener 
Manifest und die Folgen. Es ist nicht die einzige Stelle im Buch, an der ein Er-
staunen darüber formuliert wird, dass ein derart unspezifischer, teils ins Beam-
tendeutsch kippender Text von größtenteils vergessenen Filmemachern in der 
deutschen Filmgeschichte eine so zentrale Bedeutung erlangen konnte. Der 
Band von Eue und Gass ermöglicht hier eine Perspektivenverschiebung weg 
von Mythologisierungen und alten Frontstellungen und schreibt das Manifest 
ein in eine Transformationsgeschichte des deutschen Films. Vermutlich hätte 
diese Transformationsgeschichte die wenigen am 28. Februar 1962 in Oberhau-
sen verlesenen Sätze gar nicht nötig gehabt. Der Wandlungsprozess hätte auch 
ohne das Manifest, ohne die Oberhausener und ihre Filme stattgefunden. Zu 
seiner Aufschlüsselung eignen sich die Oberhausener dennoch sehr gut.

Die erste, äußerst verdienstvolle Hälfte des Bandes versammelt historische 
Texte unterschiedlicher Art: das Manifest selbst natürlich, einige zentrale, frü-
he Reaktionen auf die Oberhausener (u. a. Wilfried Berghahns vernichtende, 
die Oberhausen-Rezeption lange prägende Kritik an der „Münchner Schule“ in 
der Zeitschrift Filmkritik) sowie Dokumentationen der Arbeit Alexander Klu-
ges an der Hochschule für Gestaltung in Ulm. Zu lesen gibt es aber auch das 
sehr viel sympathischer, weniger technokratisch formulierte „Gegenmanifest“ 
(1965) von Straub, Lemke, Thome und Konsorten sowie Adornos „Filmtranspa-
rente“. Die vielleicht interessanteste aller Quellen dokumentiert eine Diskus-
sionsveranstaltung während der Internationalen Filmwoche Mannheim 1962, 
in der einige Oberhausener auf Adorno und Joseph Rovan trafen. Ihr ist eine 
Anmerkung Adornos über die problematische Textsorte des Audiotranskripts 
vorangestellt: „Darin, daß allerorten die Tendenz besteht, die freie Rede, wie 
man das so nennt, auf Band aufzunehmen und dann zu verbreiten, sehe ich 
selbst ein Symptom jener Verhaltensweise der verwalteten Welt, welche noch 
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das ephemere Wort, das seine Wahrheit an der eigenen Vergänglichkeit hat, 
festnagelt, um den Redenden darauf zu vereidigen.“

Drei weitere, kürzere Abschnitte des Buches – „Essays“, „Dialoge“ und „Pro-
file“  – kontextualisieren die Dokumente. Die durchweg recht kurzen Essays 
setzen an unterschiedlichen Punkten des Manifests, seiner Vorgeschichte und 
Folgen sowie seiner blinden Flecken an; ein schöner Aufsatz von Claudia Lens-
sen, „Gruppenbild ohne Dame“, verdeutlicht das Fehlen von Frauen innerhalb 
der Gruppe. Etwas zu kurz kommt die Ästhetik – was andererseits zum Charak-
ter des Manifests selbst zu passen scheint, das zwar eine „neue Sprache des 
Films“ fordert, aber keine Versuche unternimmt, auch nur die Eckpunkte ei-
nes künstlerischen Programms zu formulieren, das in seinem Kern von Anfang 
an auf Filmpolitik zielt. Lediglich Michael Baute und Ralph Eue setzen sich in 
ihrem Beitrag „Menschen in Fahrt. Automobile Betrachtungen“ einer Begeg-
nung mit einigen Filmen der Unterzeichner aus. Hervorzuheben sind auch Pe-
ter Naus persönlich gefärbter „Kleiner Beitrag zu einer Topografie des Jungen 
deutschen Films“ und Fritz Göttlers Porträt dreier Außenseiterpositionen in 
„Disponibel, als Indiz. Kristl, Domnick, Straub“. 

Im Abschnitt „Dialoge“ giftet Klaus Lemke wenig reflektiert, aber dafür umso 
vehementer gegen Kluge. Die von Olaf Möller verfassten „Profile“ der 26 Mitun-
terzeichner verbinden auf angenehme Art historische Chronik mit Filmimpres-
sionen und einem gelegentlichen Zug ins Polemische. Was man abschließend 
doch etwas vermisst, sind komplette Filmografien – weil diese in vielen Fällen 
nirgendwo auffindbar sind und an ihnen noch einmal auf andere Art anschau-
lich werden würde, wie unterschiedlich etwa die Karrieren von Alexander Klu-
ge, Bernhard Dörries und Ferdinand Khittl vor und nach 1962 verlaufen sind.

Die parallel veröffentlichte, von Stefan Drössler und Ralph Eue zusammen-
gestellte Doppel-DVD Provokation der Wirklichkeit. Die „Oberhausener“ stellt ei-
nen ersten Versuch dar, den frühen deutschen Autorenfilm wieder sichtbar zu 
machen. Die Edition, die ein schönes, dreisprachiges Booklet mit einem colla-
genartigen Essay von Eue sowie Texte von Volker Baer und Haro Senft enthält 
und in der CD-ROM-Sektion weiteres schriftliches Material zugänglich macht, 
versammelt 21 kurze filmische Arbeiten: 18 Filme der Unterzeichner (und ein 
Filmfragment), entstanden zwischen 1958 und 1965, dazu zwei mittellange 
Gruppenportraits, Ulrich Schamonis …Geist und ein wenig Glück (1965) und 
Wilhelm Roths Die Erben von Papas Kino (1968). Die meisten Filme gehören 
eher ephemeren Genres an, einige Industriefilme sind dabei, auch einige (da-
mals noch immer so genannte) Kulturfilme. Diese Arbeiten erscheinen sehr 
heterogen. Wenn sie durch etwas zusammengehalten werden, dann weniger 
durch ideologische oder im engeren Sinne künstlerische Positionierungen als 
durch Eigenheiten der Bildgestaltung: Der Einfluss des stilbewussten Kamera-
manns Wolf Wirth mit seiner Vorliebe für lichte, fluoreszierende Grautöne und 
harsche Geometrien ist auch in den Filmen, die er nicht selbst fotografiert hat, 
allgegenwärtig.
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Wie die Filme gealtert sind? Das ist eine naheliegende Frage, aber ihrerseits 
selbst fragwürdig, zumindest soweit in ihr eine Sehnsucht nach zeitloser, der 
Geschichte enthobener Kunst enthalten ist. Deshalb sei hier nur festgestellt: 
Die Filme sind gealtert, allesamt, was kein Mangel ist. Auch die vermeintlich 
schwächeren ermöglichen den Einblick in eine Zeit, in der das Verhältnis zwi-
schen Kunst und Gesellschaft grundsätzlich neu ausgehandelt wurde. Da macht 
es auch nichts, dass auf jedes wiederentdeckte Meisterwerk – erwähnt seien 
vor allem Walter Krüttners bösartig-wütende Dokumentarminiatur Es muss ein 
Stück vom Hitler sein (1963) über die Tourismusindustrie am Obersalzberg 
und Ferdinand Khittls wahnwitziger Industriefilm Das magische Band (1959), 
der entlang der Radiotechnik eine ganze Kulturgeschichte aufrollt – drei, vier 
halbgelungene, kunsthandwerklich überformte Gehversuche kommen. Auch 
das Filmmaterial ist gealtert, doch der Transfer der Kopien genügt durchge-
hend höchsten Ansprüchen.

Zu hoffen bleibt, dass der publizistische und auch der kuratorische Elan, der 
sich 2012 in zahlreichen, sehr interessanten Retrospektiven in Oberhausen, 
Berlin, Köln, Nürnberg und anderswo niederschlug, nach dem Jubiläumsjahr 
2012 nicht verebbt  – vor allem, was DVD-Veröffentlichungen angeht, gerne 
auch über den engen Kreis der Unterzeichner hinaus. Nach wie vor sind zentra-
le Werke des Jungen Deutschen Films nicht verfügbar; man denke beispielswei-
se an Hans Jürgen Pohlands jüngst anlässlich der erwähnten Retrospektiven 
wiederentdeckten Spielfilm Tobby (1961), an viele Arbeiten der Schamoni-Brü-
der oder an das komplette filmische Werk von Roger Fritz. Die Ahnung von den 
1960er Jahren als Schlüsseljahrzehnt des westdeutschen Nachkriegskinos ha-
ben diese beiden hervorragenden Veröffentlichungen zwar bestärkt. Solange 
das Gros der Filme unzugänglich ist, wird es aber bei dieser Ahnung bleiben 
müssen. (Lukas Foerster)

 Kurt Weiler  – Die Kunst des Puppenanimationsfilms. 2 DVD. Hg. vom 
Deutschen Institut für Animationsfilm. 180 Min. + Bonus (50 Min.), Booklet, code-
free, PAL, s/w + Farbe, Sprache: deutsch, Untertitel: englisch. Berlin: absolut 
MEDIEN 2012
ISBN: 978-3-89848-390-2, € 24,90

Der Animationsfilmkünstler Kurt Weiler (geb. 1921) hat stets einen Satz seines 
Lehrers und Vorbilds Peter Sachs mit sich herumgetragen, den er im Londo-
ner Exil kennengelernt hatte: „Was die Puppe kann, kann der Mensch besser.“ 
Dieses Credo drehte Weiler um, hat keine Konkurrenz zu Menschen gesucht 
und seine Puppen machen lassen, was der Mensch nicht oder ganz anders ma-
chen kann. Damit hatte er sich für sein gesamtes reiches Werk entschieden, 
konsequent nicht naturalistisch zu arbeiten. Seine Geschichten und Puppen 
sind denn auch abstrahiert, ironisiert, durchgeistigt, verfremdet, obwohl sie 
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über die gleichen anatomischen Fähigkeiten und Funktionen verfügen wie der 
Mensch. 

Aufs Engste verbunden mit dieser rigorosen ästhetischen Grundentschei-
dung ist die strikte Konzentration auf eine exquisite Materialität seiner filigra-
nen Kunst. Zusammen mit erstklassigen bildenden Künstlern wie z. B. Achim 
Freyer, Einar Schleef und Gabriele Körbl und den exzellenten Technikern des 
Dresdner Trickfilmstudios gestaltete Weiler Puppen und szenographische De-
kors zumeist mit ungewöhnlichen Materialien: grobmaschiges Leinen, dünne 
Drähte, Geflügelfedern, Watte, Mikadostäbchen, dünne Metallstifte, Medika-
mentenschachteln, Knöpfe, Haushaltbürsten. Die bemalte er mit Pastellfarben, 
flächig und satt. Und oft setzte er dazu auch Fotos und Fotomontagen ein, die 
er gleichfalls übermalte. Das wirkt auf so elegante Weise zusammen, dass nicht 
ein Teil vom anderen abzulösen ist: eine vollkommene Synthese von Fantasie 
und optischem Reiz. So entstand eine opulente Formenvielfalt von dichtem 
Reichtum, wie man ihn so in deutschen Animationsfilmen nie sah und nie für 
machbar gehalten hatte. Die Farbe des Films potenziert das Ganze noch, auch 
wenn der damals gebräuchliche ORWO-Farbfilm viele der Originalfarben nivel-
lierte. Die beiden DVDs der Edition Kurt Weiler – Die Kunst des Puppenanima-
tionsfilms präsentieren hier eine auch farblich gelungene Digitalisierung. Na-
türlich senden auch die Musiken, die Weiler jeweils extra in Auftrag gab, eine 
große Anziehungskraft aus. Die eigentümliche Fantasiewelt der Weilerschen 
Filme ist sehr schwer so genau zu beschreiben, dass man die Sinnlichkeit und 
den Einfallsüberfluss erfassen und wirklich als vergnügliches, sinnliches Ereig-
nis erleben kann.

Seine Stoffe entnahm Weiler ungeniert, aber nicht unüberlegt der Kulturwelt 
im weitesten Sinne: ein Gedicht von Peter Hacks, Shakespeares Wintermärchen 
oder bekannte Legenden wie Kalif Storch, auch mal einen Karl-Marx-Text, Epi-
soden aus Antike und Renaissance. Seine Texte färbte er souverän ein mit einer 
faszinierenden Mischung von Ironie, Witz, Anmut und subversiver Lakonie – 
ein Genuss. Es versteht sich, dass Weiler diese Texte auch stets adäquat und 
kunstvoll einsprechen ließ. 

Bescheiden, listig, ironisch und fleißig – auch damit bewahrte sich Weiler im 
Wirbel der DDR-Produktionen seine künstlerische Eigenständigkeit und seine 
politische und ästhetische Integrität. Er wurde so zum stillen Vorbild nicht nur 
für Animationsfilmer.

Die gelungene DVD-Edition des Deutschen Instituts für Animationsfilm in 
Dresden bietet 19 Filme unterschiedlicher Länge aus über 30 Jahren. Auch 
wenn die Herausgeber eine aufmerksame Trennung zwischen Weilers „rich-
tigen“ Animationsfilmen und seinen Lehr- und Hygienefilmen, Kinder- und 
„Auftragsfilmen“ vornehmen und so die widersprüchliche Einheitlichkeit der 
Weilerschen Entwicklungen ein wenig verwirren, wird Weilers überragende, 
einmalige Kunstfertigkeit allemal sichtbar. (Günter Agde) 
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 Peter Weiss  – Filme. Vorgestellt von Harun Farocki. DVD. Hg. von Hark 
Machnik und Reiner Niehoff. 124 Min., 48-seitiges Booklet, codefree, PAL, Sprache: 
deutsch, schwedisch. Berlin: Suhrkamp Verlag 2012 (= filmedition suhrkamp; 30). 
Vertrieb: absolut MEDIEN
ISBN 978-3-518-13530-3, € 19,90 

Peter Weiss (1916–1982), der 1934 aus Berlin über England und die Tschechoslo-
wakei nach Schweden emigrierte, befasste sich in den 1950er Jahren zunächst 
mit Film und Malerei, bevor er als Schriftsteller berühmt wurde. Damit sein oh-
nehin schwer zugängliches Filmschaffen nicht ganz vergessen wird, haben Hark 
Machnik und Reiner Niehoff die DVD Peter Weiss – Filme herausgegeben. Ihre DVD 
in der filmedition suhrkamp macht Peter Weiss’ frühe Filme nach langer Zeit wie-
der öffentlich sichtbar und dokumentiert zudem ihre Rezeption durch westdeut-
sche Filmemacher in den 1970er und 1980er Jahren. 

Zum einen sind auf der DVD fünf zwischen 1952 und 1955 auf 16mm gedrehte 
Filmstudien von jeweils fünf bis acht Minuten enthalten (Das Aufwachen, Hal-
luzinationen, Vorstudie zu Befreiung, Befreiung, Wechselspiel), die mit fil-
mischen Mitteln, menschlichen Körpern und künstlerischen Ausdrucksformen 
experimentieren. Dazu wurden neue digitale Abtastungen von Masterbändern 
aus dem „Art-Film and Video Archive“ Filmform in Stockholm verwendet. Die 
umfangreiche Filmografie im Booklet führt neben den Daten zu den auf der DVD 
enthaltenen Filmen auch die Credits aller späteren Filmarbeiten von Peter Weiss 
auf, darunter sein Gefängnisporträt Im Namen des Gesetzes (Schweden 1957) und 
seine Langfilme Der Vogelfreie (Schweden 1959) und Schwedische Mädchen in 
Paris (Schweden 1961).

Weiss’ Auseinandersetzung mit dem Medium Film fand in einer Übergangszeit 
seines künstlerischen Schaffens statt. Zwischen und während seiner Beschäfti-
gung mit den Möglichkeiten bildender Kunst und seiner späteren Tätigkeit als 
Schriftsteller, entdeckte er den Film mit seinen spezifischen Ausdrucksmöglich-
keiten. Dabei interessierte ihn insbesondere die Bewegung: „Keine Kunstart kann 
so überzeugend die unendliche Zusammengesetztheit eines Erlebnisses wieder-
geben wie der Film. Die Vision des Malers ist immer statisch. Selbst wenn die Teile 
des Bildes in starken, atmenden Spannungen zueinander stehen, so bleibt die 
Komposition doch unveränderlich“, schrieb Weiss 1956 in der Einleitung seines 
Buches Avantgardefilm (Booklet, S. 5). Dieses Interesse kann man seinen frühen 
Filmstudien deutlich anmerken. Immer klarer befreien sich Kamera und Figuren 
aus der Bewegungslosigkeit und Statik, und immer extremer fallen Kameraein-
stellungen, Kamerabewegung und Montage aus. In seinen Reportagefilmen ver-
bindet sich dieses experimentelle Gestaltungsinteresse mit filmischen Formen 
der Beobachtung. Das ist vielleicht am deutlichsten seiner Arbeit Im Namen des 
Gesetzes anzumerken, in der er die Insassen eines Gefängnisses porträtiert, ohne 
dabei – einer Auflage der Gefängnisleitung folgend – deren Gesichter zu zeigen. 
Aus diesem Verbot heraus entwickelt Weiss eine ästhetische Form der Auseinan-
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dersetzung mit Herrschaft und Freiheit. Er begleitet die Gefangenen in ihrem All-
tag, zeigt sie in ihren Zellen und bei der Arbeit. Ein zentrales Motiv sind Tätowie-
rungen auf den Körpern, die durch die fehlenden Aufnahmen von Gesichtern ins 
Zentrum der Aufmerksamkeit rücken.

Themen und Ästhetiken von Weiss’ Filmen werden besonders durch die auf der 
DVD enthaltenen Beiträge von Harun Farocki erhellt, zwei dreiviertelstündige 
Sendungen für den WDR von 1982. Beide Sendungen umfassen neben der voll-
ständigen Wiedergabe zweier Studien von Weiss, Ausschnitten aus Im Namen des 
Gesetzes und weiteren Filmen auch Kommentare, Beschreibungen und Interpre-
tationen von Farocki, der auf diese Weise die Zuschauer an seiner Auseinanderset-
zung mit dem filmischen Werk von Weiss teilhaben lässt. Farocki stand seit 1978 
mit Weiss in freundschaftlichem Kontakt, 1980 wurde auf Initiative von ihm und 
anderen Mitarbeitern der Zeitschrift Filmkritik erstmals eine Auswahl der Filme 
von Weiss im „Internationalen Forum des Jungen Films“ auf der Berlinale und im 
Cinema-Kino in Berlin aufgeführt. In bekannter Weise montiert Farocki Fotogra-
fien und Filmstils, befragt Weiss’ Arbeiten, wiederholt einzelne Szenen oder hebt 
Motive heraus. Zwischen den Filmausschnitten sieht man Farocki von einer Kerze 
schwach beleuchtet an einem Tisch sitzen und aus einem Manuskript vorlesen. 
Die Kerze (das Licht) steht zwischen dem Lesenden und dem geschriebenen Text, 
so wie Weiss’ Filme für Farocki „zwischen Bild und Text“ in einer „Übergangszeit“ 
angesiedelt sind, die ihn schließlich „von der Bildkunst zur Literatur“ führten, 
wie er in seinem Kommentartext anmerkt. Gerade im Kontrast und als Ergänzung 
zu den auf der DVD enthaltenen Filmen ermöglicht Farockis Porträt eine Einfüh-
rung in das filmische Werk von Weiss, indem er zentrale Motive und Verfahren 
vorstellt und gleichzeitig ein eigenständiges filmisches Dokument der späteren 
Rezeption von Weiss’ Filmen und ihrer Aneignung durch eine jüngere Generation 
deutscher Filmemacher liefert. 

Auf diese Weise regt die DVD nicht nur zu einer erneuten Auseinandersetzung 
mit Weiss als Filmemacher an, sondern eröffnet auch verschiedene filmgeschicht-
liche Perspektiven und Zugänge zu seinem Werk. Ein als Bonus auf der DVD ent-
haltenes späteres Filmgespräch zwischen Farocki und Weiss bietet dazu ebenso 
interessantes Material wie die im Booklet ergänzend zu den Kurzfilmen angebote-
nen Auszüge aus früheren Interviews von Farocki mit Weiss aus der Filmkritik. So 
begegnet man auf der DVD sowohl dem Filmemacher Peter Weiss als auch seinem 
künstlerischen Erbe. Dieses Erbe bestand in der mit 20 Jahren Verspätung einset-
zenden Auseinandersetzung mit seinen Filmen, nun bereits in Kenntnis und nach 
Lektüre seiner prägenden schriftstellerischen Arbeiten für das Theater und die 
Literatur. Weiss hatte die Hoffnung, dass Werke „von einer noch unvorstellbaren 
Universalität“ geschaffen werden könnten, wenn es möglich werde, „vollkommen 
frei mit dem Medium des Films umzugehen“ (Booklet, S. 7). Diese Hoffnung er-
füllte sich für ihn erst im Medium des Romans. Farocki und andere Filmemacher 
seiner Generation versuchten an Weiss’ Erfahrungen anzuknüpfen und mit filmi-
schen Mitteln ein Kino „zwischen Bild und Text“ zu schaffen. (Tobias Ebbrecht)




