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KULTUR

IM BILD  Von Anette Baldauf

facht; das Marktsegment setzt nun
jährlich dreissig Milliarden Dollar um.
In «Born to Buy: The Commercialized
Child and the New Consumer Culture»
analysiert die Ökonomin Juliet Schor
die Auswirkungen der Werbe- und
Marketingindustrie auf Kinder. Der
Einzug der Konzerne in US-amerikani-
sche Schulen – «Nachrichtensender»,
die Schulen Fernseher leihen, wenn sich
diese verpflichten, den SchülerInnen

ihre werbegesättigten Programme auf-
zuzwingen (Channel One); Software-
programme, die Unterrichtsmaterial
und Werbebotschaften zusammen auf
den Bildschirm bringen (ZapMe!);
Schulkantinen, die von Fastfood-
Niederlassungen (McDonald’s, Burger
King) betrieben werden; Exklusivver-
träge für Softdrinkhersteller et cetera –
stellt laut Schor die Spitze der Macht-

übergabe an die Grosskonzerne dar.
Acht von zehn AmerikanerInnen wün-
schen sich, so Schor, staatliche Restrik-
tionen in der Bewerbung von Kindern –
und verweisen auf das «Vorbild Euro-
pa», wo Regierungen den Manipulatio-
nen Grenzen setzen würden.

Angesichts dieser Entwicklungen ist
es kaum verwunderlich, dass auch hier-
zulande Kinder mit Markenartikeln
bombardiert werden. Verwunderlich ist
aber, dass es auch in Europa öffentliche
Organe sind, die den Ausverkauf mode-
rieren. Weil die Einführung in die Mar-
kenwelt anscheinend ein pädagogisch
wertvolles Projekt darstellt, wird die
Stadt Wien in KidsTown die Themen-
bereiche der Müllabfuhr und des Ka-
nalsystems abdecken. Der Beitrag der
Vizebürgermeisterin Laska könnte
kaum symbolhaltiger sein: In einer von
Marken gesättigten Stadt reduziert sich
die Funktion der Öffentlichkeit auf die
Beseitigung von Reststoffen aller Art.
Bei der Konzeption von KidsTown
stand offensichtlich das neoliberale
Stadtkonzept Modell; KidsTown re-
inszeniert eine Stadt des kleinsten ge-
meinsamen Nenners, die von privaten
Interessensträgerinnen konzipiert und
verwaltet wird. 

«Ich finde es äusserst problema-
tisch, diese Kommerztempel, in denen

sich kleine Kinder im Konsum üben,
als pädagogisch wertvoll hinzustellen 
und mit öffentlichen Geldern zu för-
dern», kritisiert deshalb die Direk-
torin des Wiener Kindermuseums
Zoom, Elisabeth Menasse. «Pädago-
gisch wertvoll fände ich, Kinder da-
rüber aufzuklären, woher die Mar-
kenprodukte, die sie täglich nutzen,
ihre Kleidung, ihre Schuhe, ihr Spiel-
zeug kommen und wo und unter wel-
chen Umständen sie produziert wer-
den.» Aber ein solcher Ansatz setzt
ein kritisches Bewusstsein voraus, 
das die lokale Einbettung in die glo-
bale Arbeitsteilung reflektiert und 
mit konstruktiven Alternativen her-
ausfordert. Nur dann können Kinder,
ebenso wie Erwachsene, lernen, 
dass die Stadt mehr ist als ein aus-
gedehntes Einkaufszentrum und 
der städtische Alltag mehr als Geld-
verdienen und Geldausgeben. Und
dann können sie Visionen entwickeln,
wie Stadt und Demokratie, Konsum
und Ökologie, Handel und Men-
schenrechte prinzipiell vereinbart
werden können.

ANETTE BALDAUF, Soziologin, unterrich-
tet und schreibt Texte über Feminismus,
Popkultur, Konsum und Urbanismus. 
Sie lebt in Wien und in New York.

«Themenstation,
Branding und Produkt
sind in KidsTown
untrennbar
verschmolzen.»

Eine echte Stadt
für Kinder
Wien ist eine Stadt von Welt. Im No-
vember dieses Jahres wird deshalb 
ein weiteres Grossprojekt eröffnet:
KidsTown, Europas erste Stadt für
Kinder. Auf der Donauinsel simuliert
eine kleine Modellstadt von 6000
Quadratmetern ein kindgerechtes
Stadtleben. Mehr als 25 Bereiche sol-
len die Vier- bis Zwölfjährigen in den
städtischen Alltag einführen; es gibt
einen Friseur, ein Krankenhaus, eine
Feuerwehr, einen Supermarkt, ein
Reisebüro, ein Restaurant und eine
Bank. Die Kinder werden zu Spielbe-
ginn mit einer fixen Summe an Euro-
linos ausgestattet; dann gehen sie ein-
kaufen, essen, arbeiten, Geld abheben
– und noch einmal einkaufen. So wie
im richtigen Leben, eben. Das Acht-
Millionen-Euro-Projekt ist so auch
für Erwachsene, insbesondere Urba-
nistInnen, interessant, weil es ein-
drücklich auf den Punkt bringt, was
heute unter dem Phänomen «Stadt»
zu verstehen ist.

Die Betreiberin des Projekts, die
Gruppe Soravia, war bislang in der
Immobilienspekulation tätig; nun
wirbt sie um InvestorInnen mit dem

Verweis auf die «nicht abschiebbare
Verantwortung ..., unsere Kinder best-
möglich auf das spätere Leben vorzube-
reiten». Neben diesem moralischen
Versprechen strapaziert die Betreiber-
Innengruppe aber auch konventionelles
Marketing: KidsTown biete «den direk-
ten Zugang zu den Herzen der Kinder –
aber auch zu ihren Eltern, Lehrern und
Begleitpersonen». Die BetreiberInnen
definieren die Stadt als ein Gefüge, das
sich aus korporativen Elementen (Me-
dienkonzernen, einem Autokonzern, ei-
ner Bank, einem Fruchtsaftkonzern
und so weiter ...) zusammensetzt; das
Navigieren im urbanen Raum wird als
eine Bewegung durch die Welt der Lo-
gos verstanden. «Themenstation, Bran-
ding und Produkt sind in KidsTown un-
trennbar verschmolzen», werben die
BetreiberInnen und versprechen ihren
PartnerInnen: «Auch in Zukunft
kommt die daraus resultierende Wech-
selwirkung ihrer Marke zugute.»

Seit das Marktsegment der Teenager
ausgeschöpft zu sein scheint, adressie-
ren dieselben Konzerne nun zuneh-
mend die Vier- bis Zwölfjährigen – und
legitimieren ihre Kampagnen mit dem
Argument der «pädagogischen Förde-
rung». Seit 1990 hat sich laut dem So-
ziologen Dan Crook das Warenangebot
für die Vier- bis Zwölfjährigen verdrei-

Von Johanna Lier

Wenn man dem Abrollen des Abspanns
von Francis Ford Coppolas «Der Pate»
folgt, denkt man, er sei vergessen gegan-
gen, so lange dauert es, bis sein Name
auftaucht – Sound Editing: Walter
Murch. Dabei sagte Orson Welles mal zu
einem Kritiker der «Cahiers du Ciné-
ma»: «Für meinen Stil, für meine Vision
des Kinos ist der Schnitt nicht bloss 
ein Aspekt, es ist der Aspekt.» Walter
Murch, der auch Coppolas «Apocalypse
Now» und George Lucas’ «American
Graffity», Philipp Kaufmanns «Die un-
erträgliche Leichtigkeit des Seins», An-
thony Minghellas «Der englische Pa-
tient» und die restaurierte Fassung von
Orson Welles’ «Touch of Evil» geschnit-
ten hat, versteht sich nicht nur als Hand-
werker, der das Material optimal unter
Kontrolle hat. Murch ist ein Künstler,
ein Universalist, der unermüdlich den
alchemistischen Prozess erforscht, der
diese einzigartigen, multimedialen Vi-
sionen – die Filme – hervorbringt. Wäh-
rend eines Jahres trafen sich der Autor
Michael Oondatje und der Cutter Walter
Murch zu intensiven Gesprächen über
ihre Arbeit; auch um die Zeit zwischen
zwei Projekten zu füllen. Und das hat
sich gelohnt.

Geld und Literatur
Eine der ersten unabhängigen Pro-

duktionsfirmen, Zoetrope (oder ausge-
schrieben «Zoe gk. Life + Trope Move-
ment, Turn, Revolution»), wurde 1968
von Francis Ford Coppola und Georges
Lucas gegründet. Letzterer brachte
Walter Murch mit: «Er ist genauso selt-
sam wie ich.» Beeinflusst von Filmema-
chern wie Jean-Luc Godard, Akira Ku-
rosawa, Ingmar Bergmann, Federico
Fellini und Stanley Kubrick wollten die
drei den Film neu erfinden und den
mächtigen Studiobossen Hollywoods
mit «der technischen Demokratisie-
rung des Filmemachens» eins auswi-
schen. Damals konnte man mit ver-
gleichsweise wenig Geld einfach loszie-
hen und anfangen zu drehen. So sind
Filme entstanden, die sowohl eine

«DIE KUNST DES FILMSCHNITTS» Ein Buch mit Gesprächen zwischen dem Autor 
Michael Oondatje und dem Filmcutter Walter Murch über Literatur, Wissenschaft, 
«Apocalypse Now» und die Macht der Töne.

Das öde Blau, 
das erregende Blau

künstlerische und sehr subjektive Sicht
präsentieren, aber auch unterhaltend
und für möglichst viele Menschen zu-
gänglich sind. Amerikanische Massen-
kultur in ihrer besten Form. 

Michael Oondatje, 1943 in Sri Lanka
geboren, erhielt für seinen 1993 publi-
zierten Roman «Der englische Patient»
den Booker-Preis – 1996 wurde das Buch
unter der Regie von Anthony Minghella
verfilmt. Während der Dreharbeiten traf
Oondatje auf Murch, der für Schnitt und
Sound zuständig war. Kennt man das
Buch «Der englische Patient» aber und
mag es, ist man beim Anschauen des
Films – wie so oft – frustriert. Es sei eine
der Schwächen des Mediums Film, dass
man kaum in die Welt ausserhalb der
Hauptgeschichte springen könne, in das
grössere Bild, sagt Oondatje. So wird im
Buch die Nachricht über den Abwurf der
Atombombe in Japan zum Wendepunkt
im Leben des indischen Minenentschär-
fers Kip. Im Film beschliesst Kip, nach
Indien zurückzukehren, weil sein Mitar-
beiter beim Versuch, eine Landmine zu
entschärfen, ums Leben kommt. «Eine
Bombe ist eine Bombe», bemerkte eine
Assistentin Murchs, und so wurde die
zentrale politische Aussage des Buches
zugunsten eines gut funktionierenden
Films geopfert. Der Autor einer Filmvor-
lage und der Cutter des entsprechenden
Films im Dialog über die gleiche Story ist
einer der spannendsten Teile von «Die
Kunst des Filmschnitts»; doch Haupt-
thema des Buchs ist der Ton.

Sound und Geschichte
Ein Beispiel dafür stammt aus

Murchs Trickkiste: Das Blau des südchi-
nesischen Meeres scheint wie tot, und es
langweilt. Doch plötzlich erregt es, das-
selbe Blau leuchtet überraschend inten-
siv, fast wie flüssiges Metall. Diese Ein-
stellung in «Apocalypse Now» wurde
beide Male mit einer Einspielung des
«Ritts der Walküren» von Richard Wag-
ner unterlegt. Betont der Dirigent eher
die Streicher des Orchesters, ist die Be-
trachtung des Meeres öde. Dominieren
hingegen die Bläser, kommt Intensität
auf. Das hat mit Masse, Frequenz und

Kanten der Klänge zu tun, mit Farbe,
Licht und Linien; und es sind die Zuta-
ten, mit denen Murch seine audiovisuel-
len Drogen mischt. Der Ton entscheidet,
ob ein Film seine Balance findet. Ein
Glas im Vordergrund zu laut auf den
Tisch geknallt, ein Schritt zu künstlich
betont, eine Stimme in dumpfer Atmo-
sphäre, zu viel Musik, schon fühlt man
sich manipuliert oder völlig entzaubert.
Murch beschreibt, wie er den Sound
(über-)schneidet; im «englischen Pa-
tienten» bereitet das Klacken der Schu-
he einer jungen Frau, die «Himmel und
Hölle» hüpft, das Trommeln in der 
Wüste der nächsten Szene vor. Oder der
Source-Sound – Töne, die direkt aus der
gespielten Szene stammen – kombiniert
mit später hergestellten Geräuschen, 
ergibt einen oszillierenden Klangtep-
pich: Das Knallen einer Schranktüre
zeigt Gefahr an, das Klagen des Muez-
zins suggeriert das Exotische und das
Singen von Weihnachtsliedern erzählt
vom Heimweh; der Ursound, der die Ge-
fühle beeinflusst und in das Unbewusste
schlüpft, schafft das alles zur selben Zeit
und am selben Ort.

Edison und Flaubert
Thomas Edison, Ludwig van Beet-

hoven und Gustave Flaubert sind für
Walter Murch die geistigen Väter des
epischen Kinos des 20. Jahrhunderts. 
Ist Edison für Murch der physische Er-
finder gewesen, bezeichnet er den Rea-
listen Flaubert als Pionier, der den von
ganz nah betrachteten Ereignissen des
Alltags eine zentrale Bedeutung gege-
ben hat. Und Beethoven erzeugte erst-
mals durch das ständige Erweitern, Ver-
kürzen und Verwandeln der rhythmi-
schen Struktur eine ausschliesslich
emotionale Wirkung der Musik. Durch
das unermüdliche Nachfragen Oondat-
jes angestachelt, stellt Murch auch Be-
züge zur ägyptischen Malerei, zu Aristo-
teles und der modernen amerikani-
schen Lyrik her. Ebenso zur Quanten-
physik und der Molekularbiologie. Er
denkt über die Erfindung des Rads
durch die Azteken nach – denn die
konnten mit dem runden Objekt vorerst
gar nichts anfangen und brauchten es
lediglich als Kinderspielzeug. Genau
wie auch Edisons Assistent Auguste Lu-
mière das Kino eine «Erfindung ohne
Zukunft» nannte. 

«Die Kunst des Filmschnitts» ist ein
Buch, das durch die Neugier Michael
Oondatjes und dank des Wissens Walter
Murchs aufregende Einblicke ins Zen-
trum des Erfindens von Geschichten 
gibt – und in die Macht der Töne. Das
Geräusch dieser einen Grille gilt es zu
finden, zu vergrössern, bis scheinbar
tausend Grillen zirpen, in halluzinato-
rischer Klarheit, wie es dem Zustand im
Kopf des Hauptdarstellers entspricht. 

MICHAEL OONDATJE: «Die Kunst des 
Filmschnitts – Gespräche mit Walter
Murch». Carl Hanser Verlag. München
2005. 332 Seiten. 200 Schwarzweiss-
fotos. Fr. 49.60.
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Erst der Ton gibt dem Film Balance: Gene Hackman macht sich in Francis Ford
Coppolas «The Conversation» (1974) ans Abhören.


