Film im Kino

Objekttyp:  Group

Zeitschrift:  Zoom : Zeitschrift fur Film

Band (Jahr): 40 (1988)

Heft 21

PDF erstellt am: 30.05.2024

Nutzungsbedingungen

Die ETH-Bibliothek ist Anbieterin der digitalisierten Zeitschriften. Sie besitzt keine Urheberrechte an
den Inhalten der Zeitschriften. Die Rechte liegen in der Regel bei den Herausgebern.

Die auf der Plattform e-periodica vero6ffentlichten Dokumente stehen fir nicht-kommerzielle Zwecke in
Lehre und Forschung sowie fiir die private Nutzung frei zur Verfiigung. Einzelne Dateien oder
Ausdrucke aus diesem Angebot kbnnen zusammen mit diesen Nutzungsbedingungen und den
korrekten Herkunftsbezeichnungen weitergegeben werden.

Das Veroffentlichen von Bildern in Print- und Online-Publikationen ist nur mit vorheriger Genehmigung
der Rechteinhaber erlaubt. Die systematische Speicherung von Teilen des elektronischen Angebots
auf anderen Servern bedarf ebenfalls des schriftlichen Einverstandnisses der Rechteinhaber.

Haftungsausschluss

Alle Angaben erfolgen ohne Gewabhr fir Vollstandigkeit oder Richtigkeit. Es wird keine Haftung
Ubernommen fiir Schaden durch die Verwendung von Informationen aus diesem Online-Angebot oder
durch das Fehlen von Informationen. Dies gilt auch fur Inhalte Dritter, die tUber dieses Angebot
zuganglich sind.

Ein Dienst der ETH-Bibliothek
ETH Zirich, Ramistrasse 101, 8092 Zirich, Schweiz, www.library.ethz.ch

http://www.e-periodica.ch



Tricks, die mit der Kamera anzu-
stellen sind, werden demon-
striert. Ein unscharf fotografier-
tes Unkraut zum Beispiel: Zuerst
zeigt er die Linse, wie sie in die
Unscharfe verandert wird und
dann das Unkraut, wie es un-
scharf wird. Oder: Arbeiter mit
dem Karren fahren auf den Bild-
vordergrund zu, plétzlich treten
sie zur Seite; in der ndchsten
Einstellung sieht man warum:
um den Mann, der mit der Ka-
mera am Boden liegt, nicht zu
Uberfahren.

Was den Film nebst meta-
sprachlicher Intention und
rhythmischer Gliederung noch
zu einem bemerkenswerten
Werk macht, ist die Betonung
der Film-Zuschauer-Beziehung:
Wertow beginnt mit einem sich
langsam fillenden Kinosaal,
blendet zwischendurch das La-
bor und den Schneidetisch ein,
lasst das Kameraobjektiv nicht
aus dem Auge und orientiert so
den Zuschauer Uber den filmi-
schen Entstehungsprozess,
macht ihm den Film als artifi-
zielle Schépfung bewusst. In
«Der Mann mit der Kameray
wurde zum erstenmal dieses
Verhaltnis zwischen Wirklich-
keit, wahrgenommener Wirk-
lichkeit und gefilmter Wirklich-
keit filmisch behandelt. B
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Robert Richter

Till

Schweiz 1988.

Regie: Felix Tissi
(Vorspannangaben

s. Kurzbesprechung 88/323)

Per Taxi wird der anderthalb
Jahre alte Till beim Vater Philipp
abgeliefert. «Ich bin nicht mehr
da. Bis jetzt habe ich mich um
Till gekiimmert, jetzt bist du
dran,» lasst die Mutter den Vater
wissen. So ist er da, der Till,

18 Monate alt und 72 Zentimeter
gross. Darum kommt Vater Phi-
lipp nicht herum. «Ein Kleiner
und ein Grosser, das ist schon
alles», sagt Felix Tissi, der nach
«Noah und der Cowboy» mit
«Till» seinen zweiten Langspiel-
film realisiert hat. Und Felix Tissi
freut sich dartber, «mit einem
Minimum an Informationen eine
Geschichte zu erzahlen und da-
bei sehr viele Freirdume zu be-
kommen.»

Wie reagieren auf den kleinen
Till? Das ist die Frage, mit der
Philipp konfrontiert ist. Was tun
mit diesem Sohn, dem Produkt
einer gescheiterten Liebesbe-
ziehung? Zuerst will Philipp
(Sven Simon) den Till (Louis
Blochlinger) gleich wieder los-
werden. Sollen doch ein Hilfs-
werk oder ein paar Nonnen ...,
sagt Philipp. Sogar die Fluten
einer Flussschleuse zieht Phi-
lipp in Betracht. Doch er spirt,
dass das keine Ldésungen sind;
er spiurt, Till gehért nun mal zu

ihm. Es beginnt die zéhe Aus-
einandersetzung mit dem Sohn,
es beginnt eine Beziehung zwi-
schen dem kleinen und dem
grossen Mann. Philipp, der sei-
nen Lebensunterhalt mit dem
Reparieren von Fernsehern mi-
schelt, muss sein Leben um-
krempeln.

Philipps Leben hat mit Till ei-
nen konkreten, fassbaren Sinn
bekommen, aber keine Per-
spektiven, kein Ziel. Dieses Ziel
muss er ganz fir sich alleine er-
arbeiten, definieren. Er stlrzt
sich in die Elternpflichten und
seine Arbeit mit den Fernse-
hern. Mit Hilfe der Fernsteue-
rung eines Spielzeugautos, das
Till von Philipps Kompagnon
Olek (Erik Goller) geschenkt be-
kommt, gelingt Philipp eine
technische Unmdglichkeit, die
Verlangerung seiner Sehn-
stichte: Mit normalen Fernseh-
geraten holt er Fernsehbilder
aus aller Welt herein, Bruch-
sticke ferner Welten, kleine
Happchen fir die Sehnsucht
nach Liebe, nach Warme.

Nacherzéhlbar ist Felix Tissis
Film nicht. Die Geschichte zwi-
schen Till und Philipp ist keine
lineare, sondern vielmehr ein
Durchlaufen verschiedenster
Stationen, die untereinander ei-
nen Zusammenhang ergeben.
Im Gedéachtnis bleiben nach der
Vorstellung des Films einzelne
Bilder, Szenen und Momente
aus dem Leben von Till und Phi-
lipp haften und tauchen in
neuer Reihenfolge immer wie-
der auf. Die Geschichte lebt in
den Képfen der Zuschauer wei-
ter, entsteht von neuem. Dazu
schreibt Felix Tissi: «Genauso
lapidar und einfach und auf das
Wesentliche reduziert wie der
Inhalt sollte auch die Form von
«Tilly sein. Streng episodenhaft
wird ohne Szenenlibergédnge in
einen beliebigen Ausschnitt des
Zusammenseins von Till und
Philipp gesprungen — wie beim
Umblattern eines Bilderbuches.
Dabei habe ich mir den Aufbau



gaicara 88/309

Regie: Adolfo Celi; Buch: A.Celi, Ruggero Jacobbi; Kamera: Chick Fowle; Schnitt:
Francisco Mignone; Musik: Oswald Haffenrichter; Darsteller: Eliane Lage, Maria
Joaquina de Rocha, Abilio Pereira de Almeida, Carlos Vergueiro, Mario Sergio, Os-
waldo Eugenio, Akiyoshi Kadobayashi, A.Celi u.a.; Produktion: Brasilien 1950, Al-
berto Cavalcanti, 92 Min.; Verleih: offen.

Die junge Mariana leidet unter ihrem rabiaten, alteren Ehemann und dessen Ge-
schéftspartner, der sie bedréngt. Durch den Voodoo-Zauber einer ihr wohlgesinn-
ten Frau sterben die beiden Manner, und fiir Mariana findet sich ein gltcklicher
Ausweg aus der hoffnungslosen Lage. Trotz der etwas dick auftragenden Story ist
der Film spannend und nie unfreiwillig komisch.

E

(oiaspar David Friedrich - Grenzen der Zeit 88/310
Regie: Peter Schamoni; Buch: P. Schamoni, Hans A. Neunzig; Kamera: Gerard Van-

Griem, Sabine Sinjen, Walter Schmidinger, Hans Quest, Hans Peter Hallwachs,
u.a.; Produktion: BRD 1986, Lilo Pleimes fur Allianz, 84 Min.; Verleih: Cactus Film,
Zurich. -

Caspar David Friedrich, der bekannteste Maler der deutschen Romantik, begrin-
dete seinen Ruf auf stimmungshaften Landschaftsbildern. Der deutsche Kunstfil-
mer Peter Schamoni ist den Geflihlsetappen Friedrichs nachgegangen und hat
dessen Seelenlandschaften in behutsamer Montage den Reallandschaften von
Friedrichs Inspirationen gegenibergestellt. Entstanden ist ein Werkportrait, das
den Zuschauer auf die Empfindungsebene anspricht und gleichzeitig in Spielsze-
nen die historischen Hintergriinde von Friedrichs Zeit beleuchtet. -21/88
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Colors (Farben der Gewalt) 88/311

Regie: Dennis Hopper; Buch: Michael Schiffer; Kamera: Haskell Wexler; Schnitt:
"Robert Estrin; Musik: Herbie Hancock; Darsteller: Robert Duvall, Sean Penn, Maria
Conchita Alonso, Randy Brooks, Grand Bush, Don Cheadle, Gerardo Mejia, Glenn
Plummer, u.a.; Produktion: USA 1988, Robert H. Solo & Paul Lewis/QOrion Pictures,
120 Min.; Verleih: Monopole Pathé Films, Zirich.

Ein «wichtiges Problem» will Dennis Hopper mit seinem Film aufzeigen. In Los An-
geles tobt ein blutiger Kleinkrieg von Jugendlichen-Gangs um die Herrschaft tiber
die Strasse und um Marktanteile im Handel mit der Crack-Droge. Ein Polizisten-
Duo macht Jagd auf Dealer und versucht die Prédsenz der Polizei zu markieren.
Doch die dirftige Schilderung des sozialen Umfeldes des Bandenkriegs und die
schlechte Charakterzeichnung der Figuren machen Hoppers sozialkritischen An-

denberg; Schnitt: Katja Dringenberg; Musik: Hans Posegga; Darsteller: Helmut |+ &

spruch zunichte. Ab 14 Jahren. -21/88
J l|leman) Jap uque:|
lgjamila (Sehnsucht nach Djamila) 88/312

Regie: Irina Poplawskaja; Buch: Tschingis Aitmatow; Kamera: Kadyrian Kadyraliew
und W. Schuwalow; Musik: N.Sidelnikow; Darsteller: Natalja Arinbassarowa, Su-
menkul Tschokmorow, Nasdeddin Dubaschew, A.Kouschekow, A.Dschangoro-
sowa, u.a.; Produktion: UdSSR 1963, Mosfilm, 83 Min.; Verleih: Columbus Film,
Zirich.

Der Film erzahlt die Geschichte Djamilas, einer jungen Kirgisin, die, wie der trotz
Kommunismus bewahrte Brauch es wollte, mit einem Mann verheiratet wurde, den
die Eltern fir sie ausgewdhlt haben. Djamila flieht schliesslich unter den Augen des
jungen Bruders ihres Mannes mit ihrem wahren Liebhaber, weg aus dem Dorf, wo
die Sitten der Gemeinschaft alle individuellen Sehnslichte verschitten. Der Film
fasziniert in seiner poetischen Darstellung der weiten, unermesslichen Landschaft,
in der differenzierten Darstellung der Sinnlichkeit der Figuren und besticht durch
die lyrische Intensitat der Kamera. -7/75,21/88
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B Montag, 7. November

Le chemin perdu
(Die verlorene Zeit)

Regie: Patricia Moraz (Schweiz/Frankreich 1979), mit
Charles Vanel, Delphine Seyrig, Magali Noél. — Leon
Schwarz, Altkommunist und pensionierter Uhrma-
cher, ersetzt seinen Enkelkindern, was die Eltern nicht
geben kénnen. Als der Grossvater stirbt, gerét die Fa-
milie in eine Krise, unter der besonders die halb-
wiichsige Cécile zu leiden hat. Der zweite Film von
Patricia Moraz zeichnet sich durch soziale Faktenfille
und pointierte Schilderung der Generationsbeziehun-
gen aus. (23.00-0.45, ARD)

- Z00M 7/80

B Freitag, 11. November

Ehe im Schatten

Regie: Kurt Maetzig (Deutschland 1947) nach einer
Novelle von Hans Schweikart; mit llse Steppat, Paul
Klinger, Claus Holm. — Der Mitbegriinder der spate-
ren DDR-Filmgesellschaft DEFA erzahlt das Schicksal
des Schauspielers Joachim Gottschalk, der 1941 mit
seiner judischen Frau Meta und seinem Sohn Mi-
chael aus dem Leben schied, ein Beispiel fir den Lei-
densweg deutscher Juden im «Dritten Reichy. Kurt
Maetzig war selbst von den Nazis verfolgt.
(20.15-21.565, ARD)

Rashomon

Regie: Akira Kurosawa (Japan 1950) nach einer Erzah-
lung von Ryunosuke Akutagawa; mit Toshiro Mifune,
Masayuki Mori, Machiko Kyo. — Ein bertichtigter Rau-
ber Uberfallt einen Samurai und vergnigt sich vor den
Augen des gefesselten Mannes mit dessen Frau. Als
ein Holzféller den toten Samurai auffindet, muss er
wie der Rauber und die Ehefrau vor Gericht aussagen.
Alle schildern den Tathergang unterschiedlich, um
Schwache und Schuldgefiihle zu verbergen. Sogar
der Tote, aus dem Mund eines Geisterbeschwdrer
sprechend, macht keine Ausnahme. Die Wahrheits-
frage bleibt offen. Das japanische Meisterwerk der
Filmkunst schildert die Skepsis gegeniber jeder be-
haupteten Eindeutigkeit menschlichen Handelns.
(23.45-1.10, ARD)

- Z00M 9/85

B Sonntag, 13 November

San Clemente

Dokumentarfilm von Raymond Depardon (Frankreich
1981/82). — Auf San Clemente, einer kleinen Insel vor
Venedig, befand sich eine psychiatrische Klinik fiir
unheilbar Geisteskranke. Der Autor beobachtete die
Kranken und ihr Verhalten ohne Kommentar in langen
Einstellungen — cinéma vérité. Der Film wirft viele Fra-
gen im Umgang mit «Geisteskranken» und die Bewer-
tung «mentale Krankheity auf. (77.00-12.30. TV DRS)
- Z00M 19/88 S. 6

B Donnerstag, 17. November

Wesele
(Die Hochzeit)

Regie: Andrzej Wajda (Polen 1972), mit Ewa Zietek,
Daniel Olbrychski, Andrzey Lapicki. — Vordergrindig
geht es um die Hochzeit eines jungen Dichters mit ei-
nem Bauernmadchen. Die bauerliche Hochzeit weitet
sich zu einer poetischen Vision, in der polnische My-
then und Traume Gestalt annehmen, einer Vision der
politischen Zustande wahrend der Teilung Polens.
Wajdas vielschichtiges Werk, in suggestiver Bildspra-
che realisiert, entstand nach dem Schauspiel von Sta-
nislaw Wyspiansi, einem wichtigen Stlick polnischer
Nationalliteratur. (22.256-0.05, 3SAT; zum Film: «Einla-
dung zur Hochzeit», Andrzej Wajda berichtet tiber sei-
nen Film, 1974, Donnerstag, 17. November,
21.15-21.45, 3SAT)

B Freitag, 18. November

Bierkampf

Regie: Herbert Achternbusch (BRD 1977), mit Herbert
Achternbusch, Sepp Bierbichler, Heinz Braun. — Her-
bert Achternbusch sagt tiber seinen Film: «Ein zeitlo-
ser Mensch will etwas sein, ein Politiker. Er will sich
seines Amtes vergewissern, dazu braucht er die Be-
volkerung, die findet er zu Hunderttausenden auf
dem Minchner Oktoberfest... Ein Polizist mischt sich
in die Menge. So unsicher er selbst ist, so sicher las-
sen ihn die Leute gelten ...» (22.35-23.65, 3SAT)

- Z00M 7/79
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Iiaces (Gesichter) 88/313

Regie und Buch: John Cassavetes; Kamera: Al Ruban; Schnitt: Al Ruban, Maurice
McEndree; Musik: Jack Akerman; Darsteller: Gena Rowlands, John Marley, Lyn
Carlin, Seymour Cassel, Fred Drapec; Produktion: USA 1968, Maurice McEndree,
130 Min.; Verleih: offen.

Ein erfolgreicher Geschaftsmann in mittleren Jahren und seine Frau bekommen am
Abend Streit. Jeder verbringt die Nacht auf seine Weise mit einem anderen Partner.
Am Morgen stellen beide erntichtert fest, dass ihre Ehe zerbrochen ist, und ihr Le-
ben gescheitert. «Faces» gilt als pessimistischster Film von Cassavetes. Es ist dies
ein Film, der die Ungereimtheiten seiner Zeit aufdeckt und aufbricht, bis er zur
nackten Wahrheit vorstosst. Mit den extremen Naheinstellungen zerbricht der
Schein, und man hat das Geflihl, durch die Gesichter der Schauspieler bis tief in
ihre Seele zu dringen. Von der pointierten Belanglosigkeit bis zum emotionellen
Drama gewinnt der Film formal und inhaltlich standig an Intensitét.

E % % Jelqogsef)

Gezocht: Lieve Vader en Moeder 88/314
(Gesucht: Lieber Vater und liebe Mutter)

Regie und Buch: Sarah Marijnissen und Agna Rudolph; Kamera: Dorith Vinke;
Schnitt: Ot Louw; Musik: I|g Henneman; Darsteller: Wick Ederveen, Tineke Rosing,
Amber Leijdens, Saskia Grotenhuis; Produktion: Niederlande 1987, Stichting,
74 Min.; Verleih: Filmcooperative, Zirich.

Inzest — ein gesellschaftliches Tabuthema erfahrt zurzeit vermehrt 6ffentliche Auf-
merksamkeit. In besonders subtiler und angemessener Weise setzt sich dieses hol-
landische Filmdokument mit der Problematik auseinander: Zwei Frauen erzahlen
aus ihrer Kindheit, die nie eine sein durfte, von der Unterdriickung und der Demiiti-
gung und den Schuldgeftihlen, resultierend aus dem jahrelangen Missbrauch von
Korper und Seele. Weitere Gesprache, Zeichnungen und eine (etwas aufgesetzt
wirkende) Spielhandlung stecken einen weiten Rahmen, in welchem auch allge-
meine Fragen zur Funktion von familidren Leitbildern Platz haben. Zur Diskussion

ab etwa 16 zu empfehlen. -21/88
Jx 181INJA] 98I puUn IaleA Jagal :u.pnse?)
Hong Gaoliang (Das rote Hirsefeld) 88/315

Regie: Zhang Yimou; Buch: Chen Jianyu, Zhu Wej, Mu Yan; Kamera: Gu Changwei;
Schnitt: Du Yuan; Musik: Zhao Jiping; Darsteller: Gong Li, Jiang Weng, Teng Ru-
jun, Lin Ji u.a.; Produktion: Volksrepublik China 1987, Xian Filmstudio, 90 Min., Ver-
leih: Monaopol-Films, Zirich.

Das Erstlingswerk des ehemaligen Rotbrigadisten Zhang Yimou: Eine Bauerntoch-
ter findet im landlichen China ihr Glick als Schnapsbrennerin, dem die japanischen
Besatzungstruppen ein brutales Ende setzen. Dieser Spielfilm — in Berlin 1988 mit
dem Goldenen Béaren ausgezeichnet — erzahlt eine traurige Geschichte, die aber
zeigt, dass es sich lohnt, das Schicksal in die eigene Hand zu nehmen. Zhang
Yimou wahlte dazu eine vordergrindig leicht verstandliche Filmsprache mit viel

versteckter Symbolik. -21/88
Ex : plajesiiy 8101 seq
A Kind of Loving (Nur ein Hauch von Gluckseligkeit) 88/316

Regie: John Schlesinger; Buch: Willis Hall, Keith Waterhouse nach einem Roman
von Stan Barstow; Kamera: Denys Coop; Schnitt: Roger Cherill; Musik: Ron Gra-
nier; Darsteller: Alan Bates, June Ritchie, Thora Hird, Bert Palmer, Gwen Nelson,
Malcolm Patton, Pat Keen, u.a.; Produktion: Vic/Waterhall, Joseph Janni, 112 Min.;
Verleih: offen.

Vic und Ingrid arbeiten beide in der selben Fabrik, er als Zeichner, sie als Maschi-
nenschreiberin. Schon bald entwickelt sich eine Liaison, die aber Vic jah abbrechen
will, als er bemerkt, dass seine Geliebte noch Jungfrau ist. Glicklich verheiratet ist
es nun Ingrid, die unter starkem Einfluss ihrer klassenbewussten Mutter steht, fur
die Vic pl6tzlich nicht mehr gut genug ist. Nach einem Zerwurfnis verlasst Vic seine
Frau. Den beiden gelingt es nach einiger Zeit, ihre Beziehung auf einer neuen Basis
weiterzuleben. Der zligig inszenierte Film ist eine genaue Sozialstudie seiner Zeit,
die mit vielen pikanten Details besticht. Ab 14 Jahren. -18/88 (S.4)
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B Montag, 7. November

Der 40. Prasident

«Was bleibt von Ronald Reagan?» Peter Staisch und
Wolf von Lojewski dokumentieren acht Jahre Prasi-
dentschaft, bei dem sich die Geister scheiden. The-
men: Reagans Einschatzung der UdSSR als «Reich
des Boseny, das Mittelstreckenraketenabkommen bis
zu Moskauer Gipfel, amerikanische Werte des Neo-
konservativismus und die Wirtschaftspolitik Reagans.
(21.10-22.00. ARD, zum Thema: «Das war Reagans
Amerika» 3. Teil, Dienstag, 8 November, 21.07-21.55,
ORF 1, «Rockin” Ronnie», Freitag, 11. November,
23.30-0.05, ORF2)

B Dienstag. 8. November

US-Wahlen ‘88

Berichterstattung Uber die Prasidentschafts- und Kon-
gresswahlen in den USA. Moderation: Erich Gysling
und Otto C. Honegger. (22.45-23.00, Fortsetzung:
0.45-open end, TV DRS; weitere Sendungen: Mitt-
woch, 20.05-20.40. TV DRS, «Amerika hat gewahlt»,
Mittwoch, 9. November, 5.30-9.00, ARD)

B Mittwoch, 9 November

Die Reichskristallnacht

«Das Judenpogrom 1938»; Dokumentation von Hen-
ric L. Wuermeling und Jirgen Marin Méller, wissen-
schaftliche Beratung: Hans Jirgen Déscher. — Das
Attentat auf den Legationssekretar Ernst vom Rath in
Paris gab den propagandistischen Anlass zur Aktion
gegen die Juden im Hitler-Deutschland. Ein Fern-
schreiben Heydrichs aus Miinchen l6ste «die Mass-
nahmen gegen Juden ...» aus. Augenzeugen und Be-
troffene schildern jene Nacht im November 1938.
Erstmals werden neue historische Erkenntnisse dar-
Uber vorgestellt. (20.15-21.15, ARD, zum Thema: «Wo
sie hinkommen, brauchen sie keine Bilder», Montag,
7. November, 22.45-23.30, SWF 3, «Wir kamen als An-
tifaschisten zuriick», Juden in der DDR, Dienstag,

8 November, 19.30-20.15, SWF 3, «Als die Synago-
gen brannteny», Dienstag, 8 November, 22.10-23.10,
ZDF, «Betrifft Entjudungy, Freitag, 11. November,
22.00-23.30. 3SAT)

B Donnerstag, 10. November

Leben ist mehr

In der dreiteiligen Sendereihe kommen Menschen zu
Wort, die neue Wege Uber das friedliche Zusammen-
leben der Menschen und zwischen Mensch und Na-
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tur suchen und sich sozial, kulturell, wirtschaftlich
oder religios in ihrem Alltag neu orientieren. 1.Teil:
«Sehnsucht nach veradndertem Sinn» (27.00-21.45,
ZDF, 2. Teil: Lebenserfahrungen aus dem kirchlichen
Bereich, Donnerstag, 17. November, 3.Teil: Gesprach
mit Naturwissenschaftern und Theologen, 23. Novem-
ber)

B Samstag, 12. November

Kirchen unterm Hakenkreuz (3)

Die evangelischen Nationalsozialisten, ¢«Deutsche
Christen» genannt, forderten, «dass eine deutsche
Volkskirche ernst macht mit der Verkiindigung der
von aller orientalischen Entstellung gereinigten
schlichten Frohbotschaft und einer heldischen Jesus-
Gestalt als Grundlage eines artgeméassen Christen-
tumsy». Der Marsch ins «Dritte Reichy war schnell ge-
lungen. Als Opposition entstand im Kreis um Martin
Niemoller und Karl Barth, die «Bekennende Kirchey.
Aber die meisten Pfarrer waren deutsch-national ein-
gestellt. Wie wurde der «Arier-Paragraphy in den Kir-
chen durchgesetzt? Zeitzeugen berichten tber den
«Kirchenkampf» in den einzelnen Landeskirchen.
(18.30-19.00. SWF 3)

B Mittwoch, 16. November

Liebe, Schmerz und Tod

«Alltag zwischen Angst und Hoffnung» — Kinderkrebs-
station. — Das Leben der Kinder und ihrer Eltern an-
dert sich nach einer Krebs-Diagnose radikal. Die jah-
relange Therapie beeinflusst die Entwicklung des Kin-
des und das Lebensgeftihl der Familie. Die Heilungs-
chancen liegen bei sechzig bis siebzig Prozent. Horst
Johann Scerba hat einige Kinderschicksale und das
Leben in der Kinderstation der Universitatsklinik Bonn
drei Wochen beobachtet. (16.75-17.00, TV DRS;
Zweitsendung: Freitag, 18. November, 16.14)

B Donnerstag, 17. November
Schirmbild-Special

«Drogensucht und Drogenpolitik — Ein Vergleich zwi-
schen Holland und der Schweizy. - In der Schweiz
werden Drogensichtige kriminalisiert. Viele werden
den Winter nicht Gberstehen. Die repressive Drogen-
politik und Gesetzgebung ist mitverantwortlich fur die
unmenschliche Entwicklung. Die Schweiz klammert
sich bei der Strafverfolgung an das Legalitatsprinzip.
In Holland hingegen entwickeln die Behérden einen
humanen Sinn fiir das Machbare und die Polizei ver-
halt sich kooperativ. Holland hat in Europa das libe-
ralste Modell einer Drogenpolitik, das sich positiv
auswirkt: Die Zahl der Abhangigen unter 22 Jahren ist
deutlich gesunken. (21.70-22.05 und 22.20-22.50, TV
DRS; Zweitsendung: 18. November, 14.00)



Max, der Taschendieb 88/317

Regie: Imo Moszkowicz; Buch: Istvan Bekeffy; Kamera: Albert Benitz; Musik: Mar-
tin Bottcher; Darsteller: Heinz Riihmann, Elfie Pertramer, Hans Clarin, Ulrich Beiger,
Arno Assmann, u.a.; Produktion: BRD 1961, Utz Utermann, Claus Hardt, Bavaria,
91 Min.; Verleih: offen (Sendetermin: 18.11.88, ARD).

Der Kleinbiirger Max Schilling, getarnt als Versicherungsvertreter, geht seinem Ge-
werbe als Taschendieb nach. Nur seine Frau weiss von der Einnahmequelle, seine
Kinder ahnen nichts. Am Schluss der Geschichte findet Max auf den guten Pfad der
Tugend zurtick. Deutsche Komddie mit Heinz Rihmann, der zwar manchmal zum
Lachen verfiihrt, aber doch eher schwerféllig daherkommt. Der Film ist in einem
umstandlich-altmodischen Stil inszeniert, und die tGberdeutliche Moralisierung am
Schluss verdreisst.

J

I\.Iowy Wawilon (Das neue Babylon) 88/318

Regie und Buch: Grigori Kosinzew, Leonid Trauberg; Kamera: Andrej Moskwin,
Jewgeni Michailow; Ton: Stummfilm; Darsteller: Jelena Kusmina, Pijotr Sobolew-
ski, David Gutmann, Sergej Gerassimow, u.a.; Produktion: UdSSR 1929, FEKS,
77 Min.; Verleih: offen.

Kéampfe der Pariser Kommune: Auf der einen Seite steht das Blirgertum, auf der
andern das Proletariat. Eingeflochten in das historische Drama ist die Tragodie
zweier Liebenden: Jean, der Bauernbursche l&dsst sich zum Einsatz gegen die Kom-
munarden abkommandieren, und muss seine Geliebte Luise exekutieren. Die Per-
sonen verkorpern Klassen und einzelne Bilder haben symbolischen Charakter. Ei-

ner der besten sowjetischen Stummfilme der spaten zwanziger Jahre. -21/88
Jx % uojAgeg snall se(
The Plunderers (Die Plinderer) 88/319

Regie: Joseph Pevney; Buch: Bob Barbash; Kamera: Eugene Polito; Musik: Leo-
nard Rosenman; Darsteller: Jeff Chandler, John Saxon, Dolores Hart, Marsha Hunt,
Ray Sticklyn, u.a.; Produktion: USA 1960, August, 96 Min.; Verleih: offen (Sendeter-
min: 17.11.88, S3). ‘

Vier halbstarke Cowboys kommen in die kleine Western-Stadt Trail City und drang-
salieren ihre Bewohner. Ein alter Blirgerkriegsveteran nimmt schliesslich allein den
Kampf gegen die vier auf. Das an sich bekannte Thema gewinnt durch eine starke
innere und aussere Spannkraft der Gestaltung neuen Reiz. Ab 14 Jahren.

Jx sa19pun|d 81Q

The Princess Bride (Die Braut des Prinzen) 88/320

Regie: Rob Reiner; Buch: William Goldman; Kamera: Adrian Biddle; Schnitt: Robert
Leighton; Musik: Mark Knopfler; Darsteller: Peter Falk, Fred Savage, Robin Wright,
Cary Elwes, Chris Sarandon, Andre The Giant, Mandy Patinkin, Wallace Shawn,
Billy Crystal, u.a.; Produktion: USA 1987, Andrew Scheinman, 98 Min.; Verleih:
Rialto Film, Zurich.

Diese romantische und doch unbeschwert witzige Liebesgeschichte entfiihrt die
Zuschauer in eine fantastische Marchenwelt. Ein kéniglicher Bosewicht, eine
schéne Prinzessin und ihr jugendlicher Held, geféhrliche Feuersimpfe, rasante
Fechtduelle, hilfreiche Riesen und rettende Zaubereien sorgen fur Dramatik. Trotz
der Liebe fur die Details ist dies alles aber nicht so ernst gemeint. Die Autoren
zwinkern stets mit den Augen, ohne jedoch mit ihrer Ironie den Reiz des Marchen-
haften zu zerstéren; — ein zauberhafter Film ohne Sentimentalitdten, originell und
unterhaltsam.

Jx " uazuud sep 1nEJ§ aIq
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~ UBER FILM UND MEDI

B Montag, 7. November
«Mit den Augen sehen, was vor den
Augen liegt»

Tonia Bischofsberger umreisst im Gesprach mit Pro-

- fessor Heini Hediger das Werk des Verhaltensfor-
schers Konrad Lorenz. — Konrad Lorenz hat mit unver-
sehrten Tieren im moglichst nattrlichen Milieu gear-
beitet und ist Mitbegriinder der «vergleichenden Ver-
haltensforschungy. Er definierte Begriffe wie «Pra-
gung» und «Instinkt» neu. (20.00-22.00, DRS 2; zum
Thema: «Leben ist lerneny, Franz Kreuzer im Ge-
sprach mit Konrad Lorenz, 22.20-0.25, 3SAT)

W Dienstag, 8. November

Die Gegenschicht war ihre Chance

Die Weberei Otto & Joh. Honegger AG in der Zurcher
Gemeinde Wald musste 1988 schliessen. 280 Arbeits-
krafte, vorwiegend Frauen, sind entlassen worden.
MOSAIK stellt Fragen, zum Beispiel ob die Gegen-
schicht fir Ehepaare, Fluch oder Segen war.
(14.05-14.30, DRS 1, weitere Sendungen: «lhre Fabrik
musste schliessen», Mittwoch, 9. 11.; «Fabrikarbeit in
der Textilindustrie im sozialen Wandel», Freitag,
11.11.; «Textilbranche unter Drucky, jeweils 14.05)

B Donnerstag, 10. November

Vier Wande, die die Welt bedeuten

«Von der freiwilligen Unfreiheit eines korperlich Be-
hinderteny. — Trotz vieler Kontakte und Transportmog-
lichkeiten verldsst Pierrot seine Wohnung nie. Er hat
sich sein Leben eingerichtet. In der Sendung von Ge-
orges Wettstein begegnen sich ein Invalider mit ei-
nem Nicht-Invaliden. (20.00-21.00, DRS 1)

B Sonntag, 13. November

Das Ende eines Sonderfalls

«Die Schweiz im EG-Sog». — Schweizer Firmen fusio-
nieren mit auslandischen, die Verkehrspolitik muss
gesamteuropaisch geregelt werden, Satellitenkom-
munikation verandert die Medienordnung, Umwelt-
schutz ist grenztiberschreitend wie die Katastrophen
der Industriegesellschaft. Lasst sich Eigenstandigkeit
und Eigenart wahren? Worin besteht die Schweizer
Eigenart? (20.00-21.30, DRS 1, Zweitsendung: Mitt-
woch, 23. November, 10.00, DRS 2; zum Thema: «Per-
spektiven der Schweizer Wirtschafty, vierteilige Ge-
sprachsreihe, ab 9 November bis 28 Dezember., je-
den Mittwoch, 22.00, DRS 2)

B Mittwoch, 9. November
Nostalgie in Zelluloid

Der «Filmforumy»-Beitrag von Curt Truninger berichtet
iiber die Arbeit der Filmarchive in der Welt: Uber
Sammeln, Restaurieren, Rekonstruieren beschadig-
ter, verstimmelter Filme, Uber Techniken der Farb-
Stabilisierung und wie in der kanadischen Goldgra-
berstadt Dawson City vor einigen Jahren 500 alte
Filme gefunden wurden. Auch die «Verkitschung»
und Vermarktung alter Stummfilme durch elektroni-
sche Kolorisierung, vor allem in den USA, kommt zur
Sprache. Filmhistoriker und Archivdirektoren nehmen
zu filmkulturellen und technischen Fragen Stellung.
(23.45-0.30, ZDF)

B Freitag, 11. November

Joris lvens: Jahrhundertzeuge mit der

Kamera

Hans M. Eichenlaub fihrte im Abstand von 10 Jahren
zwei Gesprache mit dem grossen Pionier des Doku-
mentarfilms. Der hollandische Dokumentarfilmer Jo-
ris lvens kann auf 60 Jahre Filmarbeit zurtickblicken
und hat finf Kriege mit der Kamera verfolgt. Bekannt
wurde er einem breiteren Publikum durch seinen
China-Zyklus «Wie YU-Gung Berge versetztey.
(20.00-21.10, DRS 2; Zweitsendung: Sonntag, 27. No-
vember, 15.00)

B Samstag. 12. November

SEISMO zeigt: Der Fall Derrick

Alle «Derricks» werden in der «Telenovay produziert.
Helmut Ringelmann, Direktor der Firma: «Wir liefern
Bilder, nicht Abbilder» und Herbert Reinecker, Dreh-
buchautor, erklart: «Der Krimi ist so etwas wie die
griechische Tragddie des kleinen Mannes ...» Werner
Hadorn war fir seinen Film bei den Dreharbeiten der
41.Folge («Tod eines Fansy») dabei. — Das war vor

10 Jahren. Diesen Monat lauft die 170. Folge. Ein
Ende ist nicht abzusehen. (717.65-1845, TV DRS)

B Mittwoch, 16. November

Prawda

Der Film von John Blake zeigt Prawda-Journalisten
bei der Arbeit in Moskau, Kasachstan und Sibirien
und ihre Auseinandersetzung mit nationalen Unru-
hen, Wohnungsnot und Umweltverschmutzung.
(20.05-21.00, TV DRS, Zweitsendung: Donnerstag.
17. November, 14.00)



S.aturday Nightand Sunday Morning (Samstagnacht bis Sonntagmorgen) 88/321

Regie: Karel Reisz; Buch: Alan Sillitoe nach seinem Roman; Kamera: Freddie Fran-
cis; Schnitt: Seth Holt; Musik: Johnny Dankworth; Darsteller: Albert Finney, Shirley
Anne Field, Rachel Roberts, Hylda Baker, Norman Rossington, Bryan Pringle u.a.;
Produktion: GB 1960, Woodfall Films, Tony Richardson, Harry Salzmann, 89 Min_;
Verleih: offen.

Der junge Fabrikarbeiter Arthur lebt fir seine Wochenenden: Da geniesst er so
richtig das Leben, geht ins Kino, macht ausgedehnte Sauftouren und verbringt die
Nachte wenn moglich mit Brenda, der Frau seines Vorarbeiters. Doch Brenda wird
schwanger, Arthur will die junge Anne heiraten und mit ihr zusammen ein Haus
kaufen. Der Film zeigt den Widerstand des kleinen Mannes, der zu allem die Faust
im Sack macht, sich dann aber doch ins Raderwerk der Gesellschaft einfigt. Ab

14 Jahren. -17/87 (S.12), 18/88 (S.4)
Jx usbiowbejuuog siq 1qoeuﬁe1swe§
Shadows (Schatten) 88/322

‘Regie und Buch: John Cassavetes; Kamera: Erich Kollmar; Schnitt: David Simon;
Musik: Charlie Mingus; Darsteller: Ben Carruthers, Lelia Goldoni, Hugh Hurd, An-
thony Ray, Dennis Sallas, Tom Allen, Rupert Crosse; Produktion: USA 1958, Gena
Production, John Cassavetes, Maurice McEndree, 80 Min.; Verleih: offen.

Die drei Geschwister Lelia, Ben und Hugh stammen aus einer Mischlingsfamilie
und leben zusammen in New York. Nur der dlteste der drei, der Jazzsanger Ben, hat
schwarze Hautfarbe. Lelia verliebt sich in den Aufsteigertyp Tony und verbringt mit
ihm in einem Hotel ihre erste Liebesnacht. Als Tony aber realisiert, dass Lelia
schwarze Vorfahren hat, verlasst er sie unter fadenscheinigen Griinden. In einer
sorgfaltig aufgebauten Nebenhandlung wird das von Rickschldgen gepragte Le-
ben von Ben und Hugh gezeigt. Cassavetes vertraute bei der Realisierung voll sei-
nen Schauspielern und liess sie vor der Kamera frei improvisieren. Entstanden ist
dabei ein eindrickliches Bild des Rassenkonfliktes, wie dies dhnlich noch nicht the-
matisiert wurde.

Ex % ' uaueqo§

Iill : : 88/323

Regie und Buch: Felix Tissi; Kamera: Andreas Schneuwly; Schnitt: Remo Legnazzi,
Felix Tissi, Carola Kayatz; Musik: Kahondo Style; Darsteller: Sven Simon, Louis
Blochlinger, Cecilie Kellner, Sina Hochuli, Erik Géller, Hans-Rudolf Twerenbold,
u.a.; Produktion: Schweiz 1988, Res Balzli, Pandora Film, SRG, ZDF, 90 Min.; Ver-
leih: Filmcooperative, Zlrich. :
Auch Felix Tissis zweiter Langspielfilm «Tilly (nach «Noah & der Cowboy») ist eine
Mannergeschichte: Till ist 18 Monate alt. Die Eltern leben getrennt. Jetzt muss sich
Vater Philipp um Till kimmern. Eine Mannergeschichte mit Abhangigkeiten, denen
Philipp und Till nicht aus dem Weg gehen kdénnen. Felix Tissi konzentriert sich auf
die Vater-Sohn-Beziehung, die nicht einfach schon ist, die erst wéchst, in dem sich
Philipp und Till aneinander reiben. Mit einem Minimum an schlichten Bildern er-
zahlt Tissi und weicht damit der konsumfreundlichen Bilderflut aus.
-17/88(S.17),21/88

Jx

The V.Vhales of August 88/324

Regie: Lindsay Anderson; Buch: David Berry; Kamera: Mike Fash; Musik: Alan
Price; Darsteller: Bette Davis, Lillian Gish, Vincent Price, Ann Sothern, Harry Carey
Jr., u.a.; Produktion: Grossbritannien 1988, Alive Films, Circle Associates, 91 Min.;
Verleih: Monopol Film, Zirich.
Lindsay Anderson hat das sentimentale Bihnenstlick von David Berry um zwei be-
jahrte Schwestern, die einen vielleicht letzten Sommer i einem Haus am Meer ver-
bringen, mit den Altstars Lillian Gish, Bette Davis, Ann Sothern und Vincent Price
verfilmt. Doch erschopft sich das Unternehmen weitgehend in scheinphilosophi-
schen Nett- und Nichtigkeiten um die Freuden und Leiden des dritten Lebensalters.
-21/88

J
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Altersarmut in der Schweiz

(Teil 1)

Dokumentarfilm von Oliver Meyer (Schweizer
Fernsehen DRS; Treffpunkt), Schweiz 1987, farbig,
Lichtton, Mundart gesprochen, 25 Min., 16mm,
Fr.35.—.

Die Dokumentation iiber Altersarmut in der reichen
Schweiz, die bis zur Obdachlosigkeit fihren kann, be-
ginnt im Riegelhaus von Ernst Siebers Obdachlosen-
vereinigung «Sunneboge» in Zirich und einem Ge-
sprach mit dem Obdachlosenpfarrer und einem sei-
ner Mitarbeiter. Ihre Aussagen werden kontrastiert
mit Bildern nachtlicher Schaufenster voller Reichtum
und Uberfluss, die tiberleiten zur Begegnung mit Be-
tagten an einem Seniorentreff der Kirchgemeinde
Bern-Nydegg anlasslich einer Weihnachtsfeier. Wir
lernen eine Rentnerin naher kennen, die Unterstit-
zung vom Flrsorgeamt beanspruchen muss. Sie er-
zahlt aus ihrem Leben und kommentiert ihre Situa-
tion. In der Folge &ussern sich eine Sozialarbeiterin

und Dr. Michael Hohn vom Firsorgeamt zur Rentner-

Armut. Ein Betroffener erzahlt abschliessend, wie er
als MS-Kranker schliesslich Spezialhilfe beanspru-
chen musste, und was dieser Schritt flir ihn bedeutet
hat.

Themen: Alter, Armut, Dienst am Mitmenschen, poli-
tische Bildung. Besonders geeignet fur Altersnach-
mittage.

Altersarmut in der reichen Schweiz

(Teil 2) ,
Dokumentarfilm von Andreas Panzeri, Schweiz
1987, (Schweizer Fernsehen DRS; Treffpunkt), far-
big. Mundart gesprochen, 43 Min., Video VHS,
Fr.25.—.

Jeder 15. Schweizer ist von der neuen Armut betrof-
fen. Es sind dies: Obdachlose, ungelernte Hilfskrafte,
die es immer schwerer haben Gelegenheitsarbeit zu
finden, Bergbauern, alleinstehende Mitter, die nur
wenig oder gar keine Beitrdge an AHV und Arbeitslo-
senversicherung zahlen konnen. 400000 Menschen
leben unter dem Existenzminimum, ein Drittel davon
sind AHV- und IV-Berechtigte. Nach diesem einlei-
tenden dokumentierenden Filmteil diskutieren unter
der Leitung von Eva Mezger Nationalrat Ernst Leuen-
berger und Vertreter und Vertreterinnen von Pro Se-
nectute (Johannes Haag), des Schweiz. Arbeiterhilfs-
werks (Nationalratin Angeline Fankhauser) und der
Caritas Schweiz (Beda Marthy) die aufgezeigten Pro-
bleme. Sie stellen fest, dass die neue Armut weniger
sichtbar ist als friiher. Oft fehlt es den Leuten an Infor-
mation, wie sie sich helfen konnen. Da die soziale Si-
cherung abhangig vom Arbeitsplatz ist, trifft es Ar-
beitslose und alte Menschen besonders. Zwischen
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den Gesprachen sind Ausschnitte aus Altersarmut in
der Schweiz, Teil 1 eingeblendet.

Themen: Armut, Alter, Aussenseiter, Gesellschaft,
Dienst am Mitmenschen. Ab 15 Jahren.

Armut in der Schweiz — Bewegung
ATD-«Vierte Weltn

Dokumentarfilm von Cornelia Falk (Schweizer
Fernsehen DRS, Ressort Aktualitat), Schweiz
1984/85, farbig, Mundart gesprochen, 11 Min.,
Video VHS, Fr.15.—.

In zwei Kurzreportagen vom 28.9.84 und 13.6.85 wird
in der Reihe DRS-aktuell iber die Bewegung ATD-
«Vierte Welt» berichtet: In Rorschach/SG tritt eine
Theatergruppe ATD-«Vierte Welty mit dem Stick «Gi-
deony auf, um auf die Armut in der Schweiz und die
Notwendigkeit aufmerksam zu machen, dagegen et-
was zu tun, wie sich seinerzeit Gideon fur die Unter-
driickten engagiert hat. Der Film beleuchtet die Ent-
stehungsgeschichte der Bewegung ATD—«Vierte
Welt» (Aide & toute détresse — Hilfe fiir jegliche Not).
Themen: Armut, Hoffnung; politische Bildung, Dienst
am Mitmenschen.

Hilfe in grosster Not. Internationale

Bewegung ATD-«Vierte Weltn
Dokumentarfilm von Georg Stingl, BRD 1987, far-
big, Lichtton, deutsch gesprochen, 22 Min., Fr.25.—.

«Vierte Welt» bedeutet: die Armen und Armsten in
der Ersten Welt, also auch bei uns. Die ATD-Bewe-
gung (ATD = Aide a toute détresse) ist nach dem
zweiten Weltkrieg in Frankreich entstanden, als viele
Einzelne und Familien entwurzelt und obdachlos um-
herirrten auf der Suche nach Arbeit und Heimat; ihr
Grinder ist Abbé Joseph Wresinski, der 1957 die er-
ste Siedlung grindete und die Aufgenommenen be-
treute. Helfer kamen dazu; heute ist ATD International
in verschiedenen Kontinenten organisiert. Volontare
berichten, wie sie zu ATD gekommen sind (es sind
Menschen aus allen Landern und Berufsgruppen)
und wie sie wahrend ihrer drei Jahre dauernden Ver-
pflichtung leben und arbeiten. Heute bemuhen sich
die Mitglieder der Hilfsorganisation, vor allem Ju-
gendliche durch allgemeine Bildung und Ausbildung
in zukunftsorientierten Berufen aus Armut und sozia-
ler Benachteiligung herauszufihren.

Themen: Armut, Gesellschaft, Dienst am Mitmen-
schen, Anpassung. Ab 15 Jahren.

Evangelischer Mediendienst
Verleih ZOOM
Jungstrasse 9

8050 Zirich

Telefon 01 302 02 01
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wie in einem Gedicht vorge-
stellt: Jede Szene eine Zeile;
mehrere zusammen — durch
Zwischentitel getrennt — ein
Vers. Also kihl, spréd und
kinstlich reduziert, keine Flut,
sondern ein Minimum an Bil-
dern.» Felix Tissis «Tilly istin
diesem Sinn ein Langzeitfilm.
Die Struktur des Films — mit
Zwischentiteln ist der Film in
einzelne Kapitel gegliedert —
durchbricht das dramaturgische
Prinzip des Spannungsbogens,
der in vielen Filmen die Unter-
haltung, die Spannung vor das
Thema setzt und damit das
Thema teilweise verdeckt oder
versutsst und ihm die Kanten

nimmt. Die Episodenhaftigkeit
und die Montage kreieren einen
gemachlichen Rhythmus, der
Platz schafft zwischen Leinwand
und Publikum. Zuschauer und
Zuschauerinnen werden von
Handlung und Personen nicht
absorbiert; sie erhalten Frei-
raume fiur die Entfaltung der ei-
genen Erfahrungen und Gedan-
ken. Die knappen und prazisen
Zwischentitel nehmen den Kern
des Kommenden voraus und
bindeln die Aufmerksamkeit
des Publikums auf das Wesent-
liche.

Eine Mannergeschichte hat
Felix Tissi schon fir seinen er-
sten Langspielfilm «Noah und
der Cowboy» gewahlt. Auch
«Till» ist eine Ménnerge-
schichte, eine mit klaren Abhan-
gigkeiten. Till und Philipp sind
enger zusammengekittet als vor
drei Jahren Noah und der
Cowboy. Tissi thematisiert die
naturliche Abhangigkeit zwi-
schen Vater und Sohn, er inter-
essiert sich flir die Schattierun-
gen einzelner Stationen. Da ist
die Hilflosigkeit von Philipp,
wenn er Till gleich nach dessen
Ankunft mangels eines Laufgit-
ters in die Badewanne stellt,
oder wenn er ihm auf Anwei-
sung der Mutter aus dem eman-
zipatorischen Buch «Tod des
Marchenprinzen» vorlesen soll,
oder wenn er Till die schmerz-
hafte Erfahrung machen lasst,
dass die Flamme einer Kerze
den Fingern wehtut.

Felix Tissis Film geht nicht
hausieren, weder mit spektaku-
laren noch mit sissen Bildern
des kleinen Tills. Karg ist das
Adjektiv, das Felix Tissi selber
far seinen Film gebraucht. «Till»
ist kein herziger Kleinkinderfilm,
wie sie zur Zeit in Mode sind.
Dem Zuschauer kommen Bilder
entgegen, die aus der Be-
schrankung, aus der Kargheit

Vater in Noten: «Till» von Felix
Tissi.

L00M.

echte Schonheit ziehen. Das
Uberzeugt: Denn gross ist die
Versuchung, den kleinen Till mit
seinen faszinierenden, staunen-
den Augen filmisch zu verhéat-
scheln, herzige Ansichten von
ihm zu prasentieren. Dieser Ver-
suchung, die bloss oberflachlich
betroffen machen kann, sind
Felix Tissi und Kameramann An-
dreas Schneuwly ausgewichen.
Sie blicken tiefer. Mit fein und
prazise ausgearbeiteten Dialo-
gen, mit ruhigen, festen und
einfach komponierten Bildern
schafft Felix Tissi zusammen mit
den weiteren Mitarbeitern des
Films die Grundlage fur eine
Montage, die Querbeziige an-
bietet, ohne sie aufzudrangen.

«Till» strahlt Ruhe aus, gibt
das Engagement aller am Film
Beteiligten, den Guss aus Ernst
und Spiel an die Zuschauerin-
nen und Zuschauer weiter. Er-
staunlich ist hier das Zusam-
menspiel der Schauspieler und
Schauspielerinnen: Niemand
tritt hervor, niemand tritt in den
Hintergrund, keine Person ist
starker ausgearbeitet als eine
andere, alle bewegen sie sich
auf der gleichen Ebene — von
Sven Simon und Cecilie Kellner
bis hin zu Louis Bléchlinger als
Till. Die Palette an fein abge-
stuften Grautdnen, die nicht
trist, sondern echt sind, findet
eine Entsprechung in der Titel-
und Schlussmusik der Londoner
Gruppe Kahondo Style als eine
stimmige Klammer.

Dass Till nicht sprechen kann,
ist kein Hindernis, sondern
bringt die Beziehung zwischen
Vater und Sohn auf eine ele-
mentare, ehrliche und intensive
Ebene. «Mich haben die Augen
von Till interessiert, die Provoka-
tion seiner Prasenz, nicht die
verbale Kommunikation. Die
Kommunikation ist reduziert auf
das Physische. Da ist nichts,
was man mit Argumentieren,
Verhatscheln oder Reden weg-
putzen kanny, sagt Felix Tissi.
Sein Film geht vom Elementa-

21



ren des Lebens aus, ohne beim
Existenziellen stehen zu blei-
ben; ein Zwischentitel heisst:
«Eine Liste der Dinge, die er
mag und braucht.»

Zusammen begegnen Philipp
und Till der alleinstehenden
Mutter Myriam (Cecilie Kellner)
und ihrer Tochter Roberta. Auch
Myriam trégt die Enttaduschung
einer in Briche gegangenen
Liebesgeschichte mit sich. Und
mitten in diesem spréden Film
kippt die Sehnsucht, die Karg-
heit in Poesie um: Auf dem
Fernseher tauchen Eskimos auf,
kommen Bilder aus arktischer
Kélte zu Philipp und Myriam
hertiber. Ein Eskimo-Mann und
eine Eskimo-Frau geben sich ei-
nen Kuss, sprechen miteinan-
der. Sie sprechen in ihrer Spra-
che, doch untriglich dricken
Augen, Nasen, Minder ihre
Empfindungen aus. Untertitel
sind uberfllssig. Philipp und
Myriam, die mit ihrer Zuneigung
und gegenseitigen Liebe Miihe
haben, tun nur so, als wirden
sie die Dialoge Ubersetzen, sie
erfinden passende Dialoge fur
ihre Annaherung. Die Bilder von
Felix Tissi sind dusserlich kalt,
hinter ihnen verbirgt sich wie
unter den dicken Eskimo-Pelz-
manteln Warme. B

Robert Richter

Gesprach mit
Felix Tissi

Felix Tissi, Du hast ein 18mona-
tiges Kind in den Mittelpunkt
Deines Films gestellt; Du hast
ein kleines Kind zum Ausléser
fur Deine Geschichte gemacht,
die — wie Dein erster Film «Noah
und der Cowboy» —wieder eine
Ménnergeschichte ist.

Im Vergleich zum Noah-Film
geht die Mannergeschichte in

22

«Till» in jeder Hinsicht einen
Schritt weiter. Die Beziehung ist
extremer, aber auch die Form.
Der Film ist sicher eine Ausein-
andersetzung mit meinem eige-
nen potentiellen Kind. Also die
Frage, wie geht es weiter mit
dieser Welt, mit der Mensch-
heit; wie geht es im Privaten
weiter, was fur Umgangsformen
finden wir mit einem Kind. Der
Film beschreibt die Suche des
Vaters, nicht das Endergebnis,
wie er mit dem Kind umgeht,
sondern dass er neue Téne im
Umgang sucht. Damit kommen
wir zur Form: Wenn nur eine der
beiden Personen sprechen
kann, bedingt das einen ande-
ren Umgang mit dem Dialog.
Deswegen musste Till genau so
alt sein: ein kleiner Mann, der
schon gehen, nicht aber spre-
chen kann. Und das ist eine
kurze Zeitspanne in der Biogra-
fie eines Menschen. Und die
mussten wir erwischen.

Dass er nicht reden kann, ist fiir
die Geschichte grundlegend.

Ja sicher. Wenn Till reden
kénnte, dann ware es ein ganz
anderer Film, dann misste die
Kommunikation Uber das Ver-
bale laufen. Mich haben die Au-
gen von Till interessiert, die Pro-
vokation seiner Prasenz, nicht
die verbale Kommunikation. Die
Kommunikation ist reduziert auf
seine Augen, auf das Physische.
Da ist nichts, was man mit Ar-
gumentieren, Verhatscheln oder
Reden wegputzen kann.

Dass Till nicht reden kann,
macht natdrlich die Beziehung
zum Vater komplizierter.

Nicht nur die Beziehung zum
Vater, auch die Beziehung zum
Regisseur. Der Regisseur kann
ihm nicht sagen, was er will und
umgekehrt kann das Kind nicht
sagen, was es will. So mussten
wir beim Drehen darauf achten,
ein Klima zu schaffen, das jene

Aktionen des Kindes ermog-
lichte, die wir wiinschten. Inso-
fern bin ich als Regisseur gar
nicht soweit vom Vater im Film
entfernt.

Wir haben uns jeden Morgen
Uberlegt, was wir von Louis
heute wollen, und haben nicht
das, was er im Moment ge-
macht hat, herzig und gut ge-
funden und es aufgenommen.
So haben wir jeweils immer nur
an einer Sache gearbeitet. Ich
glaube, das war die richtige
Vorgehensweise. Ich kann diese
Arbeitsweise liberhaupt nicht
mit bisherigen Dreharbeiten zu-
sammenbringen oder verglei-
chen. Aber ich habe viel gelernt.
Ich habe bei Dreharbeiten von
niemandem so viel gelernt wie
von Till.

Der wichtigste Grundsatz, an
den wir uns halten mussten:
Louis durfte nie den Eindruck
haben, er arbeite mit uns. Also
mussten wir uns im gréssten
Stress irgendwelche Kinder-
spiele ausdenken: Wie kénnen
wir ihn faszinieren, wie kénnen
wir seine Intensitat hervorholen.
Es ist viel gespielt worden. Das
hat Phantasien freigesetzt.

Du hast in Deinem Film alles
ldyllische vermieden.

Die Versuchung, dass man mit
einem kleinen Kind als Darstel-
ler auf die Tube driickt und
meint, das gébe dann einen
Film, ist sehr gross. Wir haben
am Schneidetisch viele soge-
nannt herzige, idyllische Bilder
von Till weggeworfen, dies zu-
gunsten von kargeren, sprode-
ren. Damit wir mehr auf den
Punkt kommen. Auch als Zu-
schauer ldsst man sich so weni-
ger einnehmen, weniger gefan-
gen lassen, weniger hereinle-
gen. Wir bleiben beim Thema
des Films: ein Kind in seiner Be-
ziehung zum Vater. Wir machen
keinen Werbefilm fir ein Kind.
Die Versuchung des Verhat-
schelns ist gross und wir fanden



Vater sein und
dem Broterwerb
nachgehen: Till ist
immer prasent.

damit sicher auch ein grosseres
Publikum. Dafur gibt es Bei-
spiele...

Es ist Dir gelungen, ausgehend
von der Kargheit, der reduzierten
Realitat Poesie zu schaffen. An-
statt den Zuschauer und die Zu-
schauerin zu verhdétscheln, offe-
rierst du zurtickhaltende Poesie.

Der Film ist eine Antwort auf die
ganze Bilderflut in unserer Zeit.
Ich habe mir vorgenommen, mit
einem Minimum an Bildern ei-
nen Film zu machen. Es ist ja so
eine Sache mit der Poesie. Ich
mag die schdnen, poetischen
Bilder nicht mehr sehen und
werde auch immer ratloser.
Welche Bilder k6nnen wir und
kann ich Uberhaupt noch ma-
chen? Ich probiere halt, suche
meine Poesie, meine archai-
schen Bilder — archaische Filme
kann man in der Schweiz ja
nicht mehr machen, das kénnen
Dritt-Welt-Ldnder noch — und
das ist meine Stossrichtung: Bil-
der finden, die entsprechend
sind. Genauso beziehungsver-
braucht wie die beiden Hauptfi-
guren sind, so filmverbraucht
bin ich.

Das weitere Umfeld der Perso-
nen hast du weitgehend ausge-
klammert. Du verzichtest darauf.
etwa das soziale Milieu zu zei-
gen, aus dem Philipp und My-
riam kommen. Mir hat trotzdem
nichts gefehlt. Viele Leute hat
dies aber irritiert.

Die Vergangenheit ist nur dort
entscheidend, wo sie einen Be-
zug zum Kind hat. Also erfahrt
man die Vergangenheit von Phi-
lipp oder Myriam dort, wo sie
fir das Verstandnis des Films —
so glaube ich — wichtig ist.
W(irde man noch andere Umfel-
der hereinnehmen, so wirde
das nur vom wesentlichen Punkt
ablenken. Der wesentliche
Punkt fur mich ist, dass beide
Eltern von Hoffnungen und
Liebe enttduscht sind. Und die
beiden Kinder von Philipp und
Myriam sind Personifizierungen
dieser Enttduschung. Und fir
die Geschichte zwischen Vater
und Sohn ist meiner Meinung
nach nur dieser Punkt entschei-
dend.

Geht man von dieser Vater-
Sohn-Geschichte aus, so ist die
Frage entscheidend, wie kon-

nen dieser Vater oder diese

Mutter mit einer neuen Bezie-
hung, mit einer neuen Liebe
umgehen, angesichts dessen,
dass sie ein Kind haben. Der
Film zeigt das Strampeln der
beiden. Dass sie sich nicht
mehr so kennenlernen konnen,
wie wenn sie achtzehn waren,
hat etwas mit ihren Kindern zu
tun.

Mir ist aufgefallen, dass in den
bisherigen Vorstellungen des
Films die Frauen im Schnitt
spontaner und positiver reagiert
haben als die Ménner.

Diese Tendenz ist sehr stark.
Mag sein, dass «Till» so etwas
wie eine Fortsetzung der
Frauenfilme in den siebziger
Jahren ist. Genauso wie die
Manner die Frauenfilme zur
Kenntnis nehmen konnten oder
nicht — vielleicht haben sie sie
verdrangt —, so sind die Frauen
moglicherweise eher auf der Li-
nie von «Tilly. Ich kdnnte mir
vorstellen, dass die Frauen spii-
ren, dass «Tilly eine Fortsetzung
jener Frauenfilme sein konnte.
Mir als Mann haben im Um-
gang mit Frauen die Frauen-
filme und die Frauenbewegung
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viel gebracht. Die Position der
Frauen in den siebziger Jahren
hat mir mehr gebracht als jene
der Méanner.

Dass die Frauen mehr auf Till
ansprechen, hat vielleicht mit
seinen Augen zu tun. Ich nehme
ein Stichwort aus der Biologie,
Brutpflege, auch wenn es auf
den ersten Blick irritiert. Viel--
leicht ist die Verantwortung ge-
genltber einem Kind bei den
Frauen starker da. Ich empfinde
es als Manko, dass die Méanner
das wegschieben kénnen. B

Dominik Slappnig
Zimmer 36

Schweiz 1988.

Regie: Markus Fischer
(Vorspannangaben s.
Kurzbesprechung 88/308)

Nach eigenen Angaben richtet
Markus Fischer sein Augenmerk
weniger auf die Klarung einer
kriminellen Tat, sondern auf die
Menschen, die darin verstrickt
sind. So zeigt er in «Zimmer 36»
wie ein Einzelkind heranwachst,
erzogen von einer egoistischen
und dominanten Mutter. Die
Spielgefahrten quélen das Mad-
chen, sein Stiefvater miss-
braucht das Kind sexuell. Hanna
wird in ein Konservatorium ge-
schickt, um Harfe zu studieren.
Als junge Musikerin heiratet sie.
Doch der Ehemann versteht
nichts von Musik. Die Ehe ist
kurz, der Mann erhangt sich im
stadtnahen Gasthof «Sterneny.
Kurz vor seiner Abreise in die
Ferien muss der Journalist Fred
Milo (einfihlsam gespielt von
Peter Cieslinski) Giber den Fall
fur seine Zeitung berichten. Hier
setzt der Film ein. Die Vergan-
genheit Hannas (Babett Arnes)
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erfahren wir durch Riickblen-
den. Dies scheint auch die Figur
zu sein, fur die sich Markus Fi-
scher im speziellen interessiert.
Fred lebt nur in der Gegenwart,
sein soziales Umfeld bleibt un-
klar — abgesehen von einer du-
biosen Beziehung zu einer Frau..
Die restlichen Darsteller — die
Mutter Hannas ausgenommen
sind eindimensional und auf
Fratzen reduziert. Nicht versau-
men sollte man es, an dieser
Stelle Anne Marie Blanc zu er-
wahnen, die «grande dame» des
alten und neuen Schweizer
Films. Sie spielt ihre Rolle als
Hannas verschrobene und ei-
genwillige Mutter genau richtig.
Ein Sehvergnligen besonde-
rer Art garantieren die Bilder
von Jorg Schmidt-Reitwein. Der
Mann, der schon bei Kluge,
Achternbusch, Herzog und
Schréter fir eine sorgfaltige Ka-
merafihrung verantwortlich
zeichnete, leistet in «Zimmer 36»
grosse Arbeit. Entstanden sind
asthetisch perfekte Schwarz-
weiss-Bilder, in ihrer Komposi-
tion durchdacht und mit viel
Sinn far Dramatik eingefangen.
Mit gekonnten Plansequenzen
verleiht er dem Film eine zuséatz-
liche Dynamik. Grossartig bei-
spielsweise, wie er das Nacht-
essen bei Hanna zuhause foto-
grafiert: Gedeckter Tisch mit
drei Kerzen, darlber ein Kron-
leuchter und im Hintergrund
zwei Fenster mit schweren Vor-
hangen. Mit Tiefenscharfe und
sauberer Ausleuchtung gewinnt
da jedes Detail an Bedeutung.
Dass dieser Film aber nicht
aufgeht, liegt kaum an der
durchaus gelungenen Inszenie-
rung. es mangelt vielmehr an ei-
ner soliden Basis, geschaffen
durch ein gutes Drehbuch. Mar-
kus Fischer lasst zu viele Fragen
bis zum Schluss unbeantwortet,
und Beziehungen bleiben un-
konkret. Die wenigen Dialoge
sind kinstlich, wirken unbehol-
fen und werden zudem oft wie-
derholt. Obwohl dem Film ein

solides Setting vorausgeht, ver-
strickt sich Fischer dann in De-
tails und kann die Versprechen
betreffend Handlung nicht ein-
I6sen. So spielt der Regisseur
mit einem kleinen Gag: Schuhe
werden oft in Nahaufnahmen
gezeigt, von den Schauspielern
in unmdglichen Situationen po-
liert und ausgezogen. Aber aus
diesem Thema wird wenig her-
ausgeholt — es bleibt ein kleiner
Tick, wo mit etwas mehr Tief-
gang eine Manie entstanden
ware. Allgemein scheint mir,
dass schon im Drehbuch die
Sensibilitat fur das ganze Um-
feld nicht geschaffen worden
ist. Zudem wirkt die Handlung
zu fragmentarisch und verzet-
telt: Die Geschichte istam
Schluss nicht abgeschlossen,
Bruchstiicke fehlen, Charaktere
bleiben ungeformt. Was bleibt,
am Ende des Krimis, ist eine un-
konventionell erzahlte Liebesge-
schichte und viele offene Fra-
gen. B

Rolf Hurzeler

Hong Gaoliang

(Das rote Hirsefeld)

China 1987.

Regie: Zhang Yimou
(Vorspannangaben

s. Kurzbesprechung 88/315)

Ein Bauer verkauft seine Tochter
einem leprakranken Schnaps-
brenner fir einen Esel zur Braut.
Nach alter chinesischer Sitte
wird sie in einer Sanfte ihrem
zukinftigen Mann gebracht. Auf
der Reise verliebt sie sich in ei-
nen Trager. Unter mysteriosen
Umstanden stirbt der unge-
liebte, zukiinftige Gatte. Die
Braut Ubernimmt die Schnaps-
brennerei, gewinnt das Ver-



trauen der ungehobelten Arbei-
ter und heiratet den Sanftentra-
ger. Das ist die Ausgangslage
im Film «Das rote Hirsefeld» von
Regisseur Zhang Yimou, der fiir
seinen Erstling 1988 mit dem
Goldenen Béaren von Berlin 1988
ausgezeichnet wurde.

Nachdem die Japaner zu Be-
ginn der dreissiger Jahre die
Mandschurei und spater Shang-
hai besetzten, kam es 1937 zur
offenen Invasion der japani-
schen Truppen in China. Damit
wurde das Glick der Schnaps-
brenner im abgelegenen Nord-
westen des Landes gewaltsam
unterdrickt. Mit einfachen Mit-
teln, in der Form einer Ich-Er-
zéhlung Uber das Schicksal sei-
ner Grosseltern, schildert Zhang
Yimou diese geradlinige Ge-
schichte. Er beschrankt sich auf
einen minimalen Aufwand; fur
die kriegerischen Auseinander-
setzungen mit den Japanern
kommen ein Lastwagen, ein
Maschinengewehr und zwei,
drei Flinten zum Einsatz — und
trotzdem Ubersteigt die fur das
Publikum nachvollziehbare In-
tensitat der Gewaltaustbung
jede grossflachige Schlachtin-
szenierung eines Hollywood-
spektakels.

«Hong Gaoliang» ist den
westlichen Zuschauerinnen und
Zuschauern als Filmgeschichte
leicht verstandlich und einsich-
tig: unter der bildlichen Oberfla-
che ist indes eine Symbolik ver-
steckt, die in den chinesischen
Traditionen verborgen liegt: Das
Berlihren eines weiblichen Fus-
ses durch einen Mann war in
vorrevolutionaren Zeiten mit
erotischer Annaherung verbun-
den, das Schitteln einer Sanfte
mit der Braut durch die Trager
galt in einzelnen Regionen als
Prifung der Demut des zukinf-
tigen Weibes. Und schliesslich
das rote Hirsefeld selber: Es ist
Symbol fur die Durchsetzungs-
kraft des Lebens gegenlber
dem Tod. Im Hirsefeld wird der
Stammbhalter der Familie ge-

zeugt, im Hirsefeld foltern japa-
nische Schergen die chinesi-
schen Bauern, im Hirsefeld
kommt es zum Massaker, bei
dem einzig der Stammbhalter
und dessen Vater Uberleben.
Das rote Hirsefeld ist die Klam-
mer zwischen Leben und Tod —
die Buhne, auf der Zhang Yimou
Glick und Verderben ihren Lauf
nehmen lasst.

Rot durchzieht in allen mogli-
chen Ténen und Schattierungen
den Film. Der Regisseur will die
Farbe nicht politisch verstanden
wissen, sondern als Aufmunte-
rung an das Publikum, das ei-
gene Schicksal in die Hand zu
nehmen. Rot als Farbe der
Liebe und des Blutes, und nie-
mand soll dabei der Trivialitat
das Wort reden. In der Differen-
zierung der Farbe liegen nam-
lich Spannung und Aussage-
kraft.

Zhang Yimou wurde der Vor-
wurf gemacht, einen «amerika--
nischen» Film gedreht zu haben.
Tatsachlich sind die Schnitte
kurz, die Sequenzen knapp ge-
halten; lange, romantische Ein-
stellungen fehlen. Die Dialoge
sind lebhaft, kontrovers; sie
scheinen den westlichen Film-
konsumgewohnheiten ange-
passt. Zhang Yimou verwirft da-
mit das bisher bekannte chine-
sische Filmschaffen, dessen
Schnitt- und Montagerhythmus
er flr zu langatmig hélt. Ebenso
distanziert er sich von der ame-
rikanischen Filmtradition und
beruft sich auf Fassbinder, An-
tonioni und Fellini als Vorbilder.
Freilich muss sich Zhang Yimou
unter diesen Vorzeichen an den
Massstaben der europaischen
Kritik messen lassen. Sein un-
verhohlener Patriotismus ent-
spricht dem hiesigen Zeitgeist
kaum mehr. Bei allen Scheuss-
lichkeiten, die sich die Japaner
gegenlber den Chinesen zu-
schulden kommen liessen, er-
scheint ihre filmische Darstel-
lung als blutriinstige Schlachter,
die einem Untergrundkommuni-

sten die Haut vom lebendigen
Leib ziehen, eindimensional.
Zwar ist die Gewaltszene perfekt
inszeniert, aber sie genugt fur
sich allein nicht — eine Geste der
Verséhnung, des Verzeihens
dirfte nicht fehlen.

In einem langen Gesprach mit
der deutschen Fachzeitschrift
«Filmfaust» berichtet Zhang
Yimou freimutig tber die heuti-
gen Arbeitsbedingungen der
chinesischen Filmschaffenden.
Als Regisseur musste er sein
Drehbuch der Literaturabteilung
eines der 16 staatlichen Spiel-
film-Studios vorlegen. Sie und
der Studiodirektor haben ihr
Einverstédndnis fir die Realisa-
tion gegeben. Schliesslich hat
als letzte Instanz das Filmamt
des Ministeriums fir Rundfunk,
Fernsehen und Film das Vorha-
ben geprift. Nach den Worten
von Zhang Yimou ist der kiinst-
lerische und politische Spiel-
raum in den vergangenen Jah-
ren betrachtlich gewachsen. 160
Spielfilme werden in der Volks-
republik China gegenwartig
jahrlich gedreht; ein guter Film
kann mit einem Publikum von
200 bis 500 Millionen Zuschaue-
rinnen und Zuschauern rechnen.
In den Stadten werden sie in Ki-
nos gezeigt, mobile Filmvorflhr-
equipen bringen sie auf das
Land. Sie radeln von Dorf zu
Dorf; in den Gemeindezentren
werden weisse Tlcher aufge-
spannt und die Filme darauf
projiziert. Die Radler strampeln
auf ihren Fahrradern, um den
Generator fir die Stromproduk-
tion anzutreiben.

Zhang Yimou konnte nicht auf
die Erfahrung bewéhrter Schau-
spielerinnen und Schauspieler
zuriickgreifen. Lediglich der
Hauptdarsteller Jiang Weng als
Grossvater in jungen Jahren ist
ausgebildeter Profi. Seine Part-
nerin Gong Li stand wahrend
der Dreharbeiten im zweiten
Jahr ihrer Schauspielausbil-
dung, alle tbrigen Darstellerin-
nen und Darsteller sind Laien.
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Ihre Leistungen sind tberzeu-
gend, hervorragend teilweise,
ohne neurotische Uberdrehun-
gen, ohne propagandistisches
Pathos — bescheiden und glaub-
wirdig.

Wenn die Schnapsbrenner
entdecken, wie sie die Qualitat
ihres Produktes verbessern kon-
nen, indem sie in die Fasser
pinkeln, vermittelt ihre Freude
eine Lebenslust, wie sie gar
nicht in das Klischee von den
unnahbaren Chinesen passen
will. Und wenn die Bauern ihren
japanischen Widersachern ge-
genlber stehen, spiegelt eine
Trauer in ihren Gesichtern, die
ein Mit-Leiden des Publikums
zulasst. Fur den europaischen
Kritiker stellt sich beim Betrach-
ten dieser Sequenzen einzig die
Frage. ob sie ihn deshalb fes-
seln, weil der Regisseur mit be-
kannten, eben europaischen
Bildmustern arbeitet. Denkbar
ware es, dass die politische Off-
nung nach westlichen Masssta-
ben im Reich der Mitte mit einer
kulturellen Angleichung — viel-
leicht sogar Anpassung — ver-
bundenist. &

Martin Schlappner
«Djamilan

UdSSR 1963.

Regie: Irina Poplawskaja
(Vorspannangaben

s. Kurzbesprechung 88/312)

Als Irina Poplawskajas Film
«Djamila» erstmals in der
Schweiz zu sehen war — im Rah-
men eines 1975 in Zlrich durch-
gefuhrten Festivals von Frauen-
Filmen —, besass der Name der
damals jungen russischen Re-
gisseurin noch keinen Klang,
wahrend jener des literarischen
Autors, der die Erzéhlung «Dja-
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mila» geschrieben hatte, Tschin-
gis Aitmatow, weltweit bereits
Achtung genoss. Von ihm
wusste zu jener Zeit, als schon
mehrfach Ubersetzungen seiner
Erzédhlungen und Romane in
auch deutscher Sprache vorla-
gen, dass er Leninpreistrager ist
und zudem Einsitz hat im Ober-
sten Sowjet, wo er seine Hei-
mat, Kirgisien, vertritt. Aitma-
tows literarische Leistung wur-
zelt auch in dem Mut, mit dem
er die Deformationen angepran-
gert hat, die der Stalinismus
dem kirgisischen Volk zugeflgt
hat — was eine Selbstverstand-
lichkeit auch unter Gorbat-
schow, trotz der formellen Ver-
urteilung der Bluttaten des Dik-
tators, noch immer nicht ist. Fur
die Politik der Offnung und der
Umgestaltung, als welche die
Reformen Gorbatschows be-
grifflich verkiindigt werden, ist
Aitmatow, indem er seinen
jungsten bedeutenden Roman
«Der Richtplatzy in Europa auf
einer Rundreise vorstellte, zu ei-
nem wirkungsvollen und weit-
gehend glaubwirdigen Zeugen
geworden.

Die Erzahlung «Djamila» in-
dessen, 1958 als Abschlussar-
beit am Schriftsteller-Institut in
Moskau vorgelegt, obwohl be-
reits 1960 auch in deutscher
Sprache erschienen, hatte sei-
nen Namen noch langst nicht
hervorgehoben, obgleich sie -
im Rickblick zumindest — sei-
nen schriftstellerischen Rang
erstmals beglaubigen konnte.
Es war wohl in erster Linie die
Neugier, aus dem Land der Kir-
gisen, die unter dem Druck der
von Stalin betriebenen Sied-
lungspolitik aus Nomaden zu
Sesshaften geworden waren,
Authentisches zu erfahren, die
das Interesse an diesem damals
erst dreissigjahrigen Schriftstel-
ler erweckte. Von Beruf war Ait-
matow, der sich als Jiingling
schon in der Partei engagiert
hatte, eigentlich Tierarzt. Seit
1952 begleitete das Schreiben

sein Studium und seine berufli-

che Tatigkeit in einem Zoo. Es
war die gleiche Neugier, aus ei-
ner weitgehend verschlossenen
Welt — die sich erst spater ei-
nem (gesteuerten) Tourismus
auch aus dem Westen aufgetan
hat — Anschauung und Erlebnis
einzubringen, die das Interesse
auch an dem Film von Irina Po-
plawskaja befligelte. Wie denn
Uberhaupt die Filme, die in den
Studios ausserhalb von Moskau
gedreht werden, immer wieder
die Aufmerksamkeit, insbeson-
dere an internationalen Festi-
vals, auf sich zogen. «Djamilay
ist als Film in Alma Ata, dem
Studio der Hauptstadt der Sow-
jetrepublik Kasachstan, gedreht
worden. Das geschah sehr bald
nach dem Erscheinen der Erzéh-
lung, namlich im Jahr 1963. Erst
ein dutzend Jahre spéater wurde
der Film auch bei uns aufge-
fihrt — aber gewiss nicht be-
kannt, obgleich er im Verleih
(Columbus-Film AG, Zurich) an-
zutreffen war. Das seit «Glas-
nost» neu erwachte Empfinden
gegenlber dem sowjetischen
Film (wie gegenuber der sowje-
tischen Literatur) hat nun be-
wirkt, dass «Djamilay ins ordent-
liche Programm der Kinos
kommt. Es bleibt abzuwarten,
ob diesem é&lteren Film der ge-
genwartige Erfolg von A. As-
koldows «Die Kommissariny»
den Weg bereiten kann.
«Djamilay ist die Geschichte
einer jungen Kirgisin, die, wie
der trotz Kommunismus be-
wahrte Brauch es wollte, mit ei-
nem Mann verheiratet wurde,
den die Eltern fir sie ausge-
wahlt haben. Sadyk dient in der
Armee, schon nach kurzer Ehe
hat er an die Front gehen mus-
sen. Sadyks jingerer Bruder,
Sait, erst zehn Jahre alt, hat die
Pflicht, Gber der jungen Frau zu
wachen. Der Knabe, in Vereh-
rung gegenlber der Schonen
ergriffen, entdeckt, so an die
Schwelle des Erwachsensein
gedrangt, seine Liebe zu Dja-



mila, und in dieser Liebe er-
schliesst sich ihm das Myste-
rium der Frau, ihre Freude und
ihre Trauer, ihre Traumerei und
ihre spielerische Lust. Saits
Liebe ist ein reines, seiner
selbst noch nicht bewusstes
Verlangen, das ihn hilflos
macht, als Djamila eines Tages
mit Daniar, einem kriegsver-
sehrten jungen Mann, der sich
in seine Schichternheit vergra-
ben hat, wegfahrt, weg aus dem
Dorf, wo die Sitten der Gemein-
schaft alle individuellen Sehn-
slichte verschitten, weg von
Sadyk, dem ungeliebten Ehe-
mann, der in seinen Briefen an
die Alten zu Hause kaum je ein
gutes Wort der Anhanglichkeit
fur sie gefunden hat. Von der
Front heimgekehrt macht sich
Sadyk mit seinen Freunden
zwar zur Verfolgung des Paares

auf, die Spuren Djamilas und
Daniars jedoch bleiben unauf-
findbar.

Erzahlt wird diese Geschichte
aus der Perspektive des Knaben
Sait. Zum Zeichnen und Malen
begabt, hat Sait, der stille Beob-
achter der Bindung, die sich
zwischen Djamila und Daniar
allmahlich heranbildet, von der
jungen Frau und ihrer heimli-
chen Liebe Bilder angefertigt.
Mann geworden, ein Kiinstler,
der sich in der fernen Metropole
des sowjetischen Reiches, in
Moskau, eingerichtet hat, findet
Sait in seinem Atelier beim St6-
bern diese alten Bilder wieder
auf. Und aus den Bildern
schlagtihm die Erinnerung ent-
gegen, die Erinnerung an seine
Kindheit, an seine unerfillbare
Liebe, aus der er sich, immer
tiefer in ihr unstillbares Gluck

Lyrische Intensitat der Bilder:
«Djamila» von Irina
Popiawskaja.

eindringend, durch sein Kinst-
lertum rettet. Es sind die Bilder,
die er nun malt, die seine Sehn-
stichte ausdricken, und es voll-
zieht sich, dass Uber die zeitli-
che Distanz hinweg die Unmit-
telbarkeit des Empfindens sich
wiederherstellt; dass, was ab-
gelegt, vielleicht sogar verges-
sen schien, nun wieder auflebt
als jene Schwermut des Verlok-
kens und des Schmerzes, die
den Knaben einst betroffen hat.
Die Erzahlung Aitmatows und
der Film der Irina Poplawskaja
hat den Reiz und die Spannung
einer doppelten Selbstfindung.
Djamila, die Verfemte, findet zu
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sich, indem sie es wagt, ihrer
Liebe zu folgen, aus den Ketten
des Brauchtums und des Geset-
zes Uberhaupt zu entfliehen, an
der Seite des Mannes, den sie
liebt. Diese Selbstfindung der
jungen Frau, die — vom Stand-
punkt des Gesetzes aus be-
trachtet — eine Ehebrecherin ist,
war in'Erzahlung wie Film zu der
Zeit, als beide entstanden, im-
merhin ein Bruch mit einem
Tabu. Denn immerhin widerfuhr
dieser Ehebruch einem sowjeti-
schen Soldaten, der gegen den
Eindringling ins Feld gezogen
ist, und einem Mann, der sich
durch das alte kirgisische _
Brauchtum gerechtfertigt sieht.
Das nahm sich in einem sowje-
tischen Film jener Zeit recht un-
gewodhnlich aus. Die zweite
Selbstfindung vollzieht sich an
Sait, dem Knaben, der, nach-
dem das Erlebnis mit Djamila
ihm den Blick fir die Welt, fur
die Moglichkeiten des eigenen
Entscheides gedffnet hat, sich
entschliesst, das Dorf zu verlas-
sen, ein Kinstler zu werden, in
der Stadt Kunst zu erlernen. Als
Klnstler nun, sich erinnernd,
beglaubigt er in seinen Bildern
das Recht, das sich Djamila und
Daniar genommen haben: nicht
Gericht wird Uber die beiden ge-
halten, jegliche Sympathie viel-
mehr ihnen zugewandt.

Dass solches nicht vorkam,
war eine Folge des sogenann-
ten Tauwetters, das — nach Sta-
lin — unter Chruschtschow in der
Sowjetunion ausgebrochen war.
Es war die Zeit, da Sergej Para-
shanow, spater wegen angebli-
cher Homosexualitat ins Ge-
fangnis geworfen, seine
«Feuerpferde» (auch «Schatten
der Ahneny benannt) drehte, da
Andrej Zarkowski mit «lwans
Kindheity, Grigori Tschuchrai mit
«Die Ballade des Soldateny in
den Vordergrund traten. Irena
Poplawskaja, in diese Genera-
tion derer gehérend, die erst-
mals einen Hauch von Freiheit
wahrzunehmen vermeinten,
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konnte dem Vorhalt, ihr Film
pflege formalistische Tenden-
zen, dennoch nicht ausweichen.
Der Vorwurf richtete sich vorab
gegen ihre Handhabung der
Farben, die nicht schlicht natu-
ralistische Wiedergabe der im
filmischen Bild vorgefundenen
landschaftlichen oder innen-
raumlichen Wirklichkeit sind,
sondern Elemente der Drama-
turgie. Das ist, vielleicht auch
flr manche westliche Zu-
schauer, sogenannter Formalis-

mus — diesen fast todlichen Vor-

wurf traf auch Parashanow fir
seine herrlichen «Feuerpferdey.
Naturlich kann man sagen, die
Poplawskaja habe sich maleri-
scher Mittel bedient, indem sie,
was Stimmung, Empfindung,
Erlebnis, Episode betrifft, die
Farben unterschiedlich gewahlt
hat, unterschiedlich in der Wie-
dergabe von landschaftlicher
Realitat, von seelischer Einstim-
mung in die Intensitat der Erleb-
nisse. In den Bildern Saits, des
Malers, lodern die Farben, sie
brechen aus in Exuberanzen, als
waéren sie Partikel, die die
Sonne auswirft. Die weiten Ebe-
nen der Steppe, die ihren Halt
und ihr Ende an den Gebirgsrie-
sen des nordlichen Himalaja ha-
ben, tauchen ein in ein erdbrau-
nes Einerlei. Die Einfarbigkeit
wird zum Stimmungshalter, zur
Lyrik, in der sich Realitat und
damit ein kinstlerisch verwalte-
ter Realismus ausspricht. Dieser
Monochronie entsprechen die
Gesange der Hirten und Noma-
den von einst, entsprechen die
mohamedanischen Gebete, ent-
spricht der Hall des kriegeri-
schen Rufes, den die Manner
noch nicht vergessen haben. Es
gibt eine Poesie der weiten, un-
ermesslichen Landschaft, die in
diesem Film immer aufs neue,
nach so langer Zeit wiederum
fasziniert. Es gibt, in der Darstel-
lung, die Sinnlichkeit der Figu-
ren, die die Sinnlichkeit sowohl
der physischen Présenz als auch
der Zartheit ist, nicht nur bei

Natlajia Arinbassarowa, welche
die Djamila spielt; und es gibt
die lyrische Intensitat der Ka-
mera von Kadrian Kadyraliew,
derin seiner engeren Heimat
sinnend, herzend, liebend um-
ging. &

Ursula Blattler

Gezocht: Lieve
Vader en Moeder

(Gesucht: Lieber Vater
und liebe Mutter)

Niederlande 1987.

Regie: Sarah Marijnissen und
Agna Rudolph.
(Vorspannangaben

s. Kurzbesprechung 88/314)

«Der Tater wird zum Opfer er-
klart, die Anklagerin zur Ange-
klagten gestempelt.» Die das
vor laufender Kamera nichtern
und ohne Bitterkeit sagt, spricht
aus Erfahrung. Denn auch die
gesellschaftliche Achtung blieb
der heute dreissigjahrigen Mar-
got im Verlauf ihrer langwieri-
gen und schmerzvollen «Trauer-
arbeity nicht erspart. Als sie,
magersuchtig, nervlich am Ende
und extrem suizidgefahrdet, die
Notwendigkeit einsah, sich und
anderen Uber ihre kaputte Kind-
heit Rechenschaft geben zu
mussen, begann erst das
Spiessrutenlaufen. Schockiert
zeigte man sich namlich im Be-
kanntenkreis weniger Uber das
nach den Aussagen der jungen
Frau wahrend Jahren im trauten
Familienkreis Vorgefallene als
Uber die Tatsache, dass eine
Tochter sich nicht (mehr)
scheute, ihren eigenen Vater zu
«denunziereny ...

Tabuthema «Inzest». Oder,
um von den mythologischen
Verklarungen gleich wegzukom-



men: Der sexuelle Missbrauch
von unmundigen Kindern und
Jugendlichen. Darum geht es in
dem hollandischen Dokumen-
tarfilm von Sarah Marijnissen
und Agna Rudolph. Wohl haben
in letzter Zeit Kongresse, wis-
senschaftliche Abhandlungen
und autobiographische Schilde-
rungen zu Griindungen von Hilfs-
organisationen fur betroffene
Kinder und Jugendliche gefihrt
und dem Problemkreis gleich-
zeitig zu einem beachtlichen
Mass an offentlichem Interesse
verholfen. Verschiedentlich aber
hat der plotzliche hohe «Markt-
werty des Themas, haben ent-
sprechend suffig aufgemachte
Familienstories in den sich se-
rios gebenden Boulevardblat-
tern mehr Schaden angerichtet
als verstandnisfordernd gewirkt.
Hartn&ckig halten sich die tber-
lieferten Vorstellungen und Vor-
urteile. Wie dieses: Wo sich Va-
ter an Tochtern vergreifen, ist
die Tochter ein Stiick weit mit-

schuldig (als «frihreifes Fricht-
cheny erscheint sie im einschla-
gigen Jargon). Oder, wie bereits
erwdhnt: Inzest kommt haupt-
sachlich in der antiken Tragddie
und bei Shakespeare vor (und
betrifft von daher erwachsene
Tochter und woméglich Séhne
jenseits der «nattrlichen Schon-
frists). Mit diesen von gesell-
schaftlicher Scham und daraus
resultierender romantischer Ver-
klarung zeugenden Ressenti-
ments réumt der Film «Gezocht:
Lieve Vader en Moeder» aller-
dings grundlich auf.

Zwei Frauen berichten aus ih-
rer jahrelangen Abhangigkeit
von der vaterlichen Gunst und
Zuneigung, die possessiv und
selbstherrlich war anstatt selbst-
verstandlich, und berechnend
anstatt spielerisch. Sie erzahlen,
mit betréchtlicher Courage Ubri-
gens, von der demditigenden Er-
fahrung, als Personlichkeit mit
individuellen Bedurfnissen nie
wirklich gezahlt zu haben, von

-,

der versuchsweisen Auflehnung
ohne echte Chance und endlich
vom lebensnotwendigen Pro-
zess der Abrechnung mit der
Vergangenheit — er beginnt in
jenem Moment, wo sich der un-
ertraglich gewordene Druck im
erstmaligen Erzahlen entladt.
Eingeschoben zwischen die Ge-
sprachsausschnitte referiert
eine Therapeutin Uber ihre Be-
obachtungen der Verhaltens-
weisen von betroffenen Kindern
und Jugendlichen, berichten
provisorisch in einem Auffang-
heim untergebrachte junge
Frauen zwischen sechzehn und
zwanzig, sind (zu Therapiezwek-
ken angefertigte) Zeichnungen
beredte Zeugen der erlittenen
Gewissensnot, und sind Spiel-

Die Tochter sind zum Schwei-
gen verurteilt aus Angst vor
Liebesentzug. «Gezocht: Lieve
Vader en Moeder» von Sarah
Marijnissen und Agna Rudolph.

29



Zum Thema «Inzest»

ub. Der Film «Gesucht: Lieber
Vater und liebe Mutter» kann bei
der Filmcooperative Zirich,
Tel.01/2718800, als 16mm-Ko-
pie oder Video-Kassette bezo-
gen werden (Original, hollan-
disch, mit deutschen Unterti-
teln). Der Filmverleih vermittelt
auch geeignete Diskussionslei-
ter und Diskussionsleiterinnen
sowie weiteres Informationsma-
terial zum Thema «Inzest». Wer
sich personlich betroffen sieht,
kann sich auch an die zwei zur-
zeitin der Schweiz tatigen Hilfs-
organisationen wenden — schrift-
lich an: PRISMA, Verein gegen
sexuellen Missbrauch von Kin-
dern und Jugendlichen, Postfach
525, 8052 Zurich, sowie telepho-
nisch an den: «Elternnotrufy,
Winkelriedstrasse 5, 8006 Zirich
(Tel. 01/3633660).

szenen eingeschoben, die zum
Teil Wunschvorstellungen (der
Autorinnen?) darstellen und von
daher als leicht artifizielle
Fremdkorper erscheinen.
«Nuchterny» betrachtet (eine Un-
tertreibung — wer angesichts der
hier gemachten Aussagen nicht
erschuttert, wiitend oder zumin-
dest sehr nachdenklich zurick-
bleibt, hat sich bereits eine ge-
waltig dicke Haut zugelegt) er-
scheint hier der Inzest mit ei-
nem Mal als eine ganz unspek-
takulédre und geradezu erschrek-
kend alltadgliche Geschichte.

Hauptfiguren des Dramas
sind: Ein Kind, eine stumme
Mutter und ein selbsternannter
Patriarch mit einem Ubersteiger-
ten Geltungsdrang. Sowohl der
Vater von Margot wie der Stief-
vater von Jeanne scheinen der
erklarten Lieblingstochter an-
fangs eine besonders intensive,
liebevolle Aufmerksamkeit ge-
schenkt zu haben. Diese Auf-
merksambkeit entpuppte sich je-
doch mehr und mehr als purer
Besitzerstolz: «Ein Kind haben»
hiess plotzlich «ein Kind zur Ver-
figung habeny, und zwar stan-
dig und jederzeit.

Folgt man den Ausflihrungen

30

der beiden Frauen, so emport
weniger die Schilderung des-
sen, was die Véter ihre Tochter
im Lauf der Zeit zu tun zwangen,
sondern die Selbstversténdlich-
keit, mit der hier eine Ver-
trauensstellung missbraucht
wurde. Unmdglich, fiir ein Kind,
sich zu wehren, wenn die elterli-
che Liebe auf dem Spiel steht.
Wenn Zuwendung und Zartlich-
keit nur auf dem Weg des Still-
haltens (und Schweigens) «er-
kauft» werden kdnnen. Wenn
schliesslich gezielte Massnah-
men der Einschichterung von
vornherein jeden Widerstand
als zwecklos erscheinen lassen.
Und auch: Wenn niemand da
ist, um die Interessen und
Rechte des Kindes stellvertre-
tend wahrzunehmen. Dass im
Filmtitel gleichberechtigt auch
von einer «lieben Muttery als
Waunschvorstellung die Rede ist,
geschieht absichtlich. Als Tater
erscheinen zwar die (notabene
nicht etwa «fremden») Manner.
Das schliesst die Frauen (und
hier vor allem die Mtter) nicht
von der Schlusselrolle der pas-
siven Mitwisserin aus. Man ver-
gegenwartige sich die aus Be-
troffenheit entstandenen Zeich-
nungen: Fast immer findet sich
darauf diese zweite weibliche
Gestalt mit hangenden Armen
und niedergeschlagenem oder
abgewendetem Blick. Warum
wehrt s/e sich nicht?

Ohne dass darauf seitens der
Autorinnen besonders hinge-
wiesen wirde, findet sich mit
dem (labilen) Vater und der (in
Angst verstummten) Mutter
plodtzlich auch ein schwer aus-
rottbares Erziehungsideal auf
der Anklagebank wieder: Es
weist den (zukinftigen) Méan-
nern die Fuhrungsrolle zu, den
Frauen die Rolle der sanften
Dulderin. Damit aber gewinnt
die Inzest-Problematik erst ihre
gesamtgesellschaftliche Dimen-
sion, und plotzlich betrifft sie
grundsatzlich nicht mehr nur ein
paar «Einzelfalley, die bekannt

werden, weil ein Opfer das
Schweigen bricht, sondern die
ganze soziale Struktur, in der wir
leben — und in der Kinder zwei-
fellos das schwéachste Glied der
Abhéangigkeitskette darstellen.

Zwei Anmerkungen noch zur
Dramaturgie: Die so aussage-
starken Zeichnungen stammen
von einer erwachsenen Frau,
die sich mit Papier und Farbstift
in ihre Kindheit zuriickversetzt
hat. Und jene Szene, in welcher
das Puppenspiel hilft, vorerst
Unaussprechbares in Worte zu
fassen, ist in dieser Form einer
tatsachlichen Therapiesitzung
nachgestellt.

In den Niederlanden lief «Ge-
zocht: Lieve Vader en Moedenr
in der breiten Offentlichkeit als
Kinofilm wie jeder andere auch.
Der Schweizer Verleih mochte
einer drohenden Vermarktung
des gerade aktuellen Themas
insofern entgegenwirken, als er
die Auswertung weitgehend auf
Filmclubs sowie weitere interes-
sierte Gruppen und Verbande
beschranken mdéchte und von
Fall zu Fall um weiterfiihrendes
Informationsmaterial (bezie-
hungsweise eine mit der Proble-
matik vertraute Diskussionslei-
tung) besorgt ist (vergleiche Ka-
sten). H

Peter Rlesch

Colors
(Farben der Gewalt)

USA 1988

Regie: Dennis Hopper
(Vorspannangaben

s. Kurzbesprechung 88/311)

Vor zwanzig Jahren hat Dennis
Hopper mit einem Film tber

den Motorrad-Trip zweier Dea-
ler durch Amerika sein Gespur
fur die Zeichen des Zeitgeistes



bewiesen. «Easy Ridery (1969)
wurde zum Kultfilm einer Gene-
ration, die in diesem Werk ei-
gentlich nur den eigenen Abge-
sang feiern konnte. Dem My-
thos der Strasse als Schauplatz
von Freiheit und Gewalt scheint
Hopper auch in seinem neue-
sten Film «Colors» treu geblie-
ben zu sein. Es sind nicht mehr
die weiten Highways von einst
mit der versteckten Romantik je-
ner grossen Suche nach sich
selbst, im Brennpunkt steht nun
der schmutzige Bandenklein-
krieg in den Seitenstrassen und
Sackgassen des Asphalt-
dschungels von Los Angeles.
Dennis Hopper will mit seinem
Film ein wichtiges soziales Pro-
blem aufzeigen, wie er neulich
in einem Interview mit der Zeit-
schrift «Wiener» erklart hat. Und
in der Tat scheint unter der
mondanen Oberflache von Pal-
men, Strand und Sonne der kali-
fornischen Traumstadt Los An-
geles eine soziale Unrast von
wachsendem Ausmass zu bro-
deln. An die 600 Jugendlichen-
Gangs soll es in Los Angeles
geben, ihr Kennzeichen ist die
Farbe ihrer Westen. Die Gangs
liefern sich einen blutigen Klein-
krieg um die Herrschaft tber die
Strasse und um Marktanteile im
Handel mit der Droge Crack.
Der Bandenkrieg, der langst
nicht mehr mit der Faust, son-
dern mit Maschinenpistolen ge-
fahrt wird, soll letztes Jahr 380
Tote gefordert haben.

Aber das wichtige Problem,
das Hopper mit «Colors» aufzei-

gen will, dient nur als spektaku-

lare Kulisse fiir einen Polizeifilm,
der nach bewahrtem Muster an-
gefertigt ist. Bob Hodges (Ro-
bert Duvall), ein langgedienter
Polizist arbeitet seit Jahren bei
C.R.A.S.H., der Kriminalabtei-
lung des Los Angeles Police
Departement. Nach einer lange-
ren Zeit friedlicher Biroarbeit
kehrt Hodges zurlick in die stad-
tischen Kampfzonen der Gangs.
Es gilt die Prasenz der Polizei zu

markieren und Ausschau zu hal-
ten nach jenen grossen Fischen,
den Dealern, die dem Banden-
krieg erst den Zunder liefern.
Der Job ist nicht ungefahrlich,
und so wird Hodges der frisch
von der Polizeischule kom-
mende Neuling Danny McGavin
(Sean Penn) zugeteilt. Es ist die
Geschichte vom Alten, den Er-
fahrung Vernunft gelehrt hat,
und vom Jungen, dessen hitz-
kopfiger Glaube ans Faustrecht
Unheil heraufbeschwort. Wah-
rend zweier Stunden begleitet
der Zuschauer dieses ungleiche
Duo auf Patrouillien durch die
Territorien der Gangs, auf Auto-
jagden und Schiessereien
wachsenden Ausmasses. Und
irgendwann muss es kommen:
Grinschnabel McGavin er-
schiesst bei einer Verhaftungs-
aktion ein Mitglied der
«Crips»-Gang. Man trachtet
nach seinem Leben. Aber der
Leader der mit den «Crips» auf
Kriegsfuss stehenden «Bloods»
verrat den Mordplan der Polizei.
«Crips» und «Bloodsy zerflei-
schen sich darauf in blutiger
Selbstjustiz. Die Polizei trifft ein,
als alles bereits zu spat ist. Zu
spat auch fiur die umsichtige
Strategie des alten Hodges,
Harte gegenlber den grossen
Fischen zu zeigen und Milde
gegeniber den kleinen Mitldu-
fern zu Gben. Die Spielregeln
sind ausser Kraft gesetzt, und es
ist anstelle von McGavin Hod-
ges, der dafiir mit seinem Leben
bezahlt.

«Colorsy hat in den USA fir
Unruhe gesorgt. Hopper wird
vorgeworfen, er verherrliche mit
seinem Film die Gewalt des
Bandenkrieges. Der Vorwurf ist
nicht unberechtigt. Die Figuren
von «Colors» bleiben blass, sind
von Hopper und dem Dreh-
buchautor Michael Schiffer
nicht weiter entwickelt, als es
gerade notig ist um die Regeln
des Genres schlecht und recht
funktionieren zu lassen. Und so
mager die Figuren gezeichnet

sind, so durftig dargestellt ist
auch ihr soziales Milieu. So ge-
schieht McGavins unbedachtes,
gewalttatiges Vorgehen gegen
Gang-Mitglieder allein auf dem
Hintergrund seiner jugendlichen
Hitzkopfigkeit — eine banale
Psychologisierung. Deutlich
werden die Méngel in der Cha-
rakterzeichnung der Figuren
und der Schilderung ihres Mi-
lieus bei der Darstellung des
kurzlebigen Liebesgetdndels
zwischen McGavin und der His-
pano-Immigrantin Louisa Go-
mez (Maria Conchita Alonso).
Laut Presseheft soll damit die
Kluft zwischen zwei Kulturen ge-
zeigt werden. Aber man fragt
sich, worin diese Kluft eigentlich
bestehen soll. Denn das Verhal-
ten der schonen Schwarzhaari-
gen im Film unterscheidet sich
kaum von dem irgend einer Ver-
treterin der New Yorker Single-
Szene. Die Beziehung zwischen
dem Polizisten und der Immi-
grantin muss scheitern, weil das
eben ins Puzzle des Genres
passt. Natlrlich wird uns auch
nichts gezeigt von den Lebens-
umstanden der Gang-Jugendli-
chen. Sie bleiben letztlich redu-
ziert auf das Bild eines anony-
men Proletariats, das scharf ist
auf «Rap», Geld und Gewalt. Es
maogen dramaturgische Mangel
sein, die Hopper daran hindern
seinen sozialkritischen An-
spruch einzuldsen. Es bleibt je-
denfalls rasant montierten Auto-
jagden und Feuergefechten
Uberlassen, dieses Fehlen von
Substanz auszufiillen. Das ar-
rangierten Hopper und sein Ka-
meramann Haskell Wexler im-
merhin mit einigem Kénnen und
vermogen so die Spannung bis
zum Schluss aufrechtzuerhalten.
Aber «Colors» zeigt kein Pro-
blem auf, weit mehr spiegelt der
Film die Stereotypen des Poli-
zeifilm-Genres — das Kino ge-
nigt sich selbst. B
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Pierre Lachat

The Whales of
August

Grossbritannien 1988.
Regie: Lindsay Anderson.
(Vorspannangaben

s. Kurzbesprechung 88/324)

Als ich Lindsay Anderson traf,
war er vom Interview geben
hundemude und wollte sich
gleich selbst zu den Alten zah-
len, dabei hatte er doch erst
diese Filmregie prastiert. Leider
sei es wahr, bekraftigte er mit
seinen 65 Jahren, als alter Mann
sei er befugt, sich Ubers Altsein
zu verbreiten und das tue erin
«The Whales of August». Mit
der artigen Verfilmung des sen-
timentalen Blhnenstlicks von
David Berry um zwei bejahrte
Schwestern, die noch einen
vielleicht letzten Sommer in ei-
nem Haus an der Kiste von
Maine verbringen, hat der ein-
stige Vorkdmpfer des engli-
schen «Free Cineman» eines der
ganz raren Kinostiicke gedreht,
in denen man praktisch kein

Scheinphilosophi-
sche Nett- und
Nichtigkeiten: «The
Whales of August»
von Lindsay Ander-
son.
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junges Gesicht zu sehen be-
kommt. Fast nur langjahrige
Rentnerinnen und Rentner tre-
ten auf, doch durften die falti-
gen Gesichter, die Anderson
zeigt, keine beliebigen faltigen
Gesichter sein, sondern sie
mussten an vormals junge Ge-
sichter erinnern. Das wurde
nicht etwa nur vom Gesetz des
Marktes diktiert, der nach sei-
nen Stars verlangt, sondern
auch und vor allem von der gan-
zen Anlage des Stlicks: Wo nur
Alte anzutreffen sind, wird die
Gegenwart dinn, die Zukunft
verflichtigt sich, dafiir verdich-
ten sich Vergangenheit und Er-
innerung. Alte Gesichter sind
Fragezeichen, Palimpseste: Wie
habe ich vor vierzig, finfzig Jah-
ren ausgesehen — wieviel ist da-
von geblieben? Und was war
das einmal, das sich da in Fal-
ten gelegt hat?

Das einzige wirkliche Ereignis
des Films, der sich im tbrigen
in scheinphilosophischen Nett-
und Nichtigkeiten um Freuden
und Leiden der dritten Lebens-
periode ergeht und erschopft,
stellt ftr mich die Griffth-He-
roine Lillian Gish mit ihren 92

dar, einer der letzten noch le-
benden Stars des Stummfilms.
Das Unglaubliche besteht bei
ihr darin, dass sie auf eine fast
irreale Weise noch so Uiberaus
ahnlich aussieht, wie damals:
ein zierliches, niedliches, fein-
gliedriges Geschépf mit schma-
lem Mindchen und meist ver-
trdumtem Blick. Die Bewegun-
gen, knapp, leicht und scharf,
sind die gleichen geblieben,
ebenso die etwas storrische,
unabweisbare, dabei gefasste
Prasenz, diese gewisse Bedach-
tigkeit, wo die leptosome Kon-
stitution eher nervose Ge-
spanntheit erwarten liesse. Lil-
lian Gish, die ihre erste Filmrolle
1914 in Griffith” «The Birth of a
Nationy» spielte und die Uber-
haupt so alt wie das Kino ist, hat
Jahrzehnte noch und noch an-
gesetzt ohne —im Sinn des
Sichverbrauchens — eigentlich
alt zu werden: nicht anders,
ware ich versucht zu sagen, als
die langst nicht mehr neue, aber
ewig junge Kunst des Films.
Ganz und gar nichts Ver-
gleichbares lasst sich von der
zwolf Jahre jingeren Bette Da-
vis sagen, die jemand ganz an-




derer geworden ist, als sie in ih-
ren besten Zeiten um 1940 war,
namlich reiz- und unberechen-
bar, um nicht zu sagen eine
Spur verwirrt, in vielem unsi-
cher, das Auge fahl, also viel-
leicht doch nicht mehr ganz so
ristig, wie man sie wohl glau-
ben macht und wie vermutlich
auch Anderson geglaubt hat.

. Ann Sothern und Vincent Price,
die weitern Grauen Panther mit
alterdauertem Starstatus, Jahr-
gange 1909, bzw. 1911, wirken
sogar eine Spur blasslich, ob-
wohl das Gesicht des ehemali-
gen Horrorstars Price einen ge-
wissen Aha-Effekt ahnlich wie
bei Lillian Gish erzeugen mag.
Doch ist seine Rolle halt schon
etwas zu bescheiden, als dass
die Wirkung nachhaltig sein
konnte.

Uberhaupt die Rollen: Viel zu
dramatisieren gibt es ja nicht
mehr, denn bei jedem, der’s er-
lebt, kommt das Alter, wo er ei-
gentlich nur noch existiert und
sich beschaftigt, aber kaum-
noch etwas unternimmt. Be-
wahrung ist nicht mehr gefor-
dert, Sieg oder Niederlage nur
noch in den sprichwortlichen
kleinen Dingen mdglich, die der
Film sich zu vergrdssern be-
muiht. Das dramatische Material
ist ganz in der Erinnerung ver-
senkt: Man weiss bereits aus
dem Nachhinein wie alles her-
ausgekommen ist. Wenn man
das Leben des Menschen als ei-
nen Prozess auffasst, durch den
die Mdglichkeiten immer weni-
ger, die Unmdglichkeiten immer
zahlreicher werden, was fangt
man dann mit lauter Senioren
auf der Bihne oder im Film
bloss noch an? Ich flirchte, man
rettet sich nur allzu gern in den
Kitsch und hélt sich tréstend vor
Augen: Niemand wird etwas
einwenden dirfen, weil ja auch
er wohl hofft, einmal selber alt
zu werden. &

Samuel Helbling

The Beast of War

(Bestie Krieg)

USA 1988.

Regie: Kevin Reynolds
(Vorspannangaben s.
Kurzbesprechung 88/294)

Es gibt kaum eine kriegerische
Auseinandersetzung, die nicht
friher oder spater vom Kino
aufgegriffen wird. Zuerst die
Weltkriege, dann Korea, Indo-
china, Vietnam und jetzt Afgha-
nistan. Wieviel diese Filme mit
der Wirklichkeit zu tun haben,
ist fir das Kino eine mussige
Frage. Film ist immer Fiktion. Er
kann etwas mit der Realitat zu
tun haben, aber bildet sie nie
wirklich ab. Das jeweilige
Kriegsgebiet liefert nur den exo-
tischen Schauplatz fir Kriegs-
Inszenierungen, die mehr auf
sich selbst verweisen, also auf
die Macher und das Publikum
und nicht auf die Wirklichkeit
des Krieges.

In «Bestie Krieg» geht es um
den sowjetischen Einmarsch in
Afghanistan. Wie Kevin Rey-
nolds in einem Interview versi-
cherte, konnte dieser Film aber
genau so gut in Vietnam spie-
len. Er habe keinen politischen
Film drehen wollen. Es sei ihm
darum gegangen, zu zeigen, wie
menschlicher Wille und Ver-
stand manchmal das Bdse be-
zwingen kénnen.

Das Thema der sowjetischen
Invasion scheint Kevin Reynolds
zu faszinieren. Zu dem 1984 ent-
standenen Film «The Red
Dawny schrieb er das Dreh-
buch. In drastischen Bildern
wird darin die Besetzung der
USA durch sowjetische Truppen
zu Beginn eines Dritten Welt-
krieges geschildert. «Bestie
Krieg» spielt nun im zweiten
Jahr des Einmarsches der So-
wijets in Afghanistan.

Ein Dokumentarfilmbericht

aus Afghanistan, in welchem
ein afghanischer Junge den
Heldentod unter einem sowjeti-
schen Panzer stirbt, inspirierte
William Mastrosimone zum
Drehbuch dieses Films. In «Be-
stie Krieg» wird eine dhnliche
Szene zum Schlisselerlebnis fur
den Panzerfahrer Kowert-
schenko. Wéhrend einer bluti-
gen Zerstérungsexpedition in
einem abgelegenen Hochtal
wird er von seinem Komman-
danten Daskal gezwungen, ei-
nen gefangenen Mudschahed-
din zu Uberfahren. Es kommt
zum Bruch zwischen dem intel-
lektuellen Panzerfahrer und dem
zynischen Militaristen Daskal.

Im Zentrum des Films steht
die Besatzung dieses Panzers,
der sich auf dem Rickweg in
das Militarcamp in der Wiste
verirrt. Getrennt von seinem
Verband, wird der Panzer von
den Mudschaheddins mit Pan-
zerfausten gejagt. Je ausweglo-
ser die Situation des Panzers,
desto aggressiver wird die
Spannung innerhalb der Mann-
schaft.

Daskal hat die fixe |dee, dass
der afghanische Soldat und
Dolmetscher Samad ein Spion
sei. Bei nachster Gelegenheit
bringt Daskal Samad kaltblitig
um. Kowertschenko, der dage-
gen protestiert, wird der Meute-
rei beschuldigt. Auf Geheiss des
Kommandanten binden Kamin-
ski und Golikow, die Daskal treu
ergeben sind, ihren Kameraden
Kowertschenko an einen Felsen
und Uberlassen ihn seinem
Schicksal. Von den Mudscha-
heddins wieder befreit und in
ihre Gruppe aufgenommen, be-
teiligt er sich nun selber an der
Panzerjagd.

Erzahlt wird einmal mehr eine
Initiationsgeschichte mit einer
rigiden Mannermoral. Eine Saga
von Schuld und Sthne. Es geht
um Mannlichkeit und Feigheit,
um den Kampf Mann gegen
Mann und um die Durchsetzung
individueller Freiheit gegen die
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Militarhierarchie. Kowert-
schenko, der intellektuelle Held
dieses Films, muss das Bose in
Gestalt seines Kommandanten
toten. Dabei verliert er seine
Unschuld und wird zum tragi-
schen Helden. Erstaunlich ist ei-
gentlich nur, dass Kevin Rey-
nolds «Bestie Krieg» als Anti-
kriegsfilm verstanden haben
mochte; doch der Krieg in
Afghanistan dient lediglich als
willkommener Rahmen zur Ins-
zenierung einer mannlichen Be-
wahrungsprobe und deren He-
roisierung. Es geht nicht so sehr
um Afghanistan als um Freund-
schaft, moralische Verpflichtung
und den Konflikt zwischen
Pflicht und Gewissen. Sogar der
Antikommunismus spielt eine
eher untergeordnete Rolle.

Kevin macht es sich zu ein-
fach, wenn er glaubt, mit einer
moglichst naturalistischen In-
szenierung eines Kriegsgesche-
hens sei der Wahnsinn des Krie-
ges schon entlarvt. «Bestie
Krieg» ist insgesamt ein an-
spruchsloses Kriegsdrama. Die
vielen Action-Sequenzen, das
simple Handlungsmuster und
die stereotype Zeichnung der
Charaktere — sowohl der russi-
schen wie auch der afghani-
schen — machen den Film zur
besinnungslos konsumierbaren
Unterhaltung. &
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Antonio Gattoni

Caspar David
Friedrich — Grenzen
der Zeit

BRD 1986.

Regie: Peter Schamoni
(Vorspannangaben

s. Kurzbesprechung 88/310)

«Der Maler soll nicht bloss ma-
len, was er vor sich sieht, son-
dern auch was er in sich sieht.»
Dieser Leitsatz einer neuen
Weltorientierung in der Malerei
stammt von Caspar David Fried-
rich (1774-1840), dem bedeu-
tendsten Maler der deutschen
Romantik. Der deutsche Regis-
seur Peter Schamoni ist den In-
spirationsquellen Friedrichs
nachgegangen und hat ein fas-
zinierendes Filmportrait Gber ein
ungewohnliches Werk und
seine Entstehung entworfen.

Der grandiose Hauptdarstel-
ler in Friedrichs Bildern und
Schamonis Film ist die Land-
schaft. Eine Landschaft, deren
malerische Schonheit im wort-
losen Staunen des Betrachters
urplotzlich umschléagt in bedroh-
liche Wildheit und verschlin-
gende Unendlichkeit. Friedrich
erloste die Landschaft von ihrer
Dekorfunktion in der Historien-
malerei und hauchte ihr gren-
zenloses Leben ein. Sein Blick
auf die Natur hat aber nichts
Naturalistisches. In Einklang mit
der romantischen Vorstellung
von der Natur als pantheisti-
scher Einheit geraten ihm die
nebelverhangenen, zerkliifteten
Taler, die knorrigen Eichen, die
abendroten Kisten- und Hafen-
ansichten, die gespenstisch be-
leuchteten Friedhofe zu stim-
mungsvollen Seelenlandschaf-
ten, in denen Gemiutsleben und
Natur, Wirklichkeit und Vorstel-
lung in ein ausdruckstarkes
Spannungsverhaltnis zueinan-
der treten. Die verwischten

Grenzen zwischen Innenwelt
und Aussenwelt werfen den Be-
trachter schonungslos auf seine
eigene Geflhlswelt zurlick. Im
Sinne dieser direkten subjekti-
ven Bildbezogenheit ist eine
filmhafte Auseinandersetzung
mit Friedrichs Werk eigentlich
nur von der kontemplativen Er-
lebensseite her denkbar.

Schamoni geht denn auch
konsequent vom gefuhlsbe-
stimmten Blick des Malers auf
seine Landschaft aus. In wei-
chen Uberblendungen stellt er
die Stimmungslandschaft des
Malers der Reallandschaft sei-
ner Aufenthaltsorte und Reisen
gegenuber. Die Kamera (Gerard
Vandenberg) zeichnet dabei die
bebilderten Lieblingsorte Fried-
richs, die Ostseeklste Rigens,
die Sachsische Schweiz, das
Riesengebirge, mit einer sol-
chen Stimmigkeit in Perspekti-
venwahl, Raumkomposition,
Beleuchtungsverhéltnis und
Farbtonung nach, dass ich als
Filmzuschauer mit der Zeit
Schwierigkeiten bekomme,
Filmbilder und gemalte Bilder
voneinander zu unterscheiden.
Die Bilder sprengen wegen ih-
res scharfen Kontrastes zwi-
schen dem dunklen Vorder-
grund und dem hellen und ver-
schwommenen Hintergrund
den Rahmen des Bildes und
stirzen den Blick des Betrach-
ters ins Unendliche, in die Gren-
zenlosigkeit des Seins. Wenn
Menschen in Friedrichs Bildern
auftreten, erscheinen sie des-
halb meist als kleine, silhouet-
tenhafte Schattenwesen in Ruk-
kenansicht, die verloren und
einsam einer gewaltigen Natur
gegenulberstehen. Der Maler
selbst scheint in diesen Figuren
am Grenzbereich der Existenz
anwesend zu sein. «lch muss al-
lein bleiben, um die Natur zu
fahlen.»

Im Film ist Friedrich vor allem
Uber sein Werk und einen ge-
sprochenen Kommentar mit Zi-
taten von ihm gegenwartig. Da-



Bekannter Maler der deut-
schen Romantik: aus «Caspar
David Friedrich — Grenzen der
Zeit» von Peter Schamoni.

neben setzt Schamoni Spielsze-
nen ein, um aus der Sichtweise
von Carl Gustav Carus, einem
Bewunderer und Freund Fried-
richs, die historischen Hinter-
grinde und die Reaktionen
kunstkritischer Kreise auf Fried-
richs Bilder zu beschreiben.
Schamoni beruft sich dabei auf
das 1985 in der DDR erschie-
nene Buch «Caspar David Fried-
rich —unbekannte Dokumente
seines Lebensy von Karl-Ludwig
Hoch. Der Film gibt zum Bei-
spiel ein Bild Uber die politi-
schen Schwierigkeiten, die
Friedrich bekam, als er sich in
einem Brief an einen Freund ge-
gen die unterdrickende Macht
der Firsten wandte und demo-

kratische Rechte fur den Birger
forderte.

Einen wichtigen Teil des
Films nehmen die Szenen ein,
die anekdotisch zeigen, wie un-
verstandlich und ratlos die mei-
sten Zeitgenossen Friedrichs
auf seine Bilder reagierten. Das
Bild «der Mdénch am Meery,
wird abgelehnt, weil es die Na-
tur zuwenig realistisch darstelle,
weil es einen betriblich-me-
lancholischen Eindruck hinter-
lasse, wo doch die Kunst das
Schone abzubilden habe. Be-
merkungen, die den Eindruck
hinterlassen, dass Friedrich mit
seiner subjektiv-ehrlichen Dar-
stellungshaltung seiner Zeit vor-
aus war. «Gelingt es einem
Menschen, die Grenzen seiner
Zeit zu Uberschreiten, wird er
von seiner Mitwelt nicht aner-
kannt, oder gar fir verruckt er-
klart.»

Wichtige Ereignisse im Leben
des Malers tauchen im Film als

kaleidoskopartige Einschnitte
auf, die sich reibungslos in den
meditativ-besinnlichen
Rhythmus der Landschaftsbilder
einordnen. Dazu gehort Fried-
richs erste und pragende Be-
gegnung mit dem Tod. Sein
Bruder hat ihm in jungen Jahren
das Leben gerettet, als er auf
Eisschollen einbrach und hat
dabei selber den Tod gefunden.
In dem berihmtem Bild «Das
Eismeer» scheint Friedrich diese
tragische Erfahrung verarbeitet
zu haben. Schamoni, der bereits
mehrfache Erfahrungen mit
Kunstverfilmungen gemacht hat
(er hat einen Spielfilm tber Ro-
bert Schumann und vier Kurz-
filme Uber den Surrealisten Max
Ernst gedreht), hélt in seiner
Friedrich-Verfilmung an Bewun-
derungsbekundungen nicht zu-
rick. Ich finde es schade, dass
er neben den lauten Lobeshym-
nen nicht auch noch ein paar
kritische Blicke auf Friedrichs
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Werk geworfen hat. Friedrich ist
zum Beispiel fir sein pronon-
ciertes Deutschtum bekannt ge-
wesen und spéater von den Na-
zis dementsprechend auch fir
ihre Blut- und Boden-Philosphie
missbraucht worden.

Im Ganzen ist Schamoni je-
doch ein ungeheuer dichtes
Werkportrait gelungen. Caspar
David Friedrich ist ein Maler,
der gerade in unserer Zeit des
grossen Natursterbens an Aktu-
alitat nichts eingebusst hat. &

KURZ NOTIERT

Aktion Schweizer Film

sfz. Im Rahmen der Aktion
Schweizer Film entrichtet das
Schweizerische Filmzentrum
auch dieses Jahr wieder Her-
stellungsbeitrdge an Nach-
wuchsfilmer. Seit 1979 konnten
88 Projekte mit einer Gesamt-
summe von 745000 Franken ge-
fordert werden. Dieser Produk-
tionsfonds fur Erstlingsfilme
und Werke junger Filmschaffen-
~der wird aus den Ertragen des
«Kinozehnersy» sowie aus offent-
lichen und privaten Gonnerbei-
trégen gespiesen. Am «Kinozeh-
nery sind Kinos in verschiede-
nen Schweizer Stadten beteiligt.
Die Projekte der Aktion
Schweizer Film 1988 miissen bis
26. November beim Schweizeri-
schen Filmzentrum in Zirich
eingereicht werden (Datum des
Poststempels). Beim Filmzen-
trum kann auch das Reglement
bezogen werden (Munster-
gasse 18, Tel. 01/472860). Die
Entscheide der Vergabekom-
mission, die vom Filmhistoriker
Dr. Viktor Sidler prasidiert wird,
werden an den Solothurner
Filmtagen 1989 (17.-22. Januar)
bekanntgegeben.
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Peter Kaufmann

Krimi-Bliitezeit auf
dem Bildschirm

TV-kritisch

Im Fernsehen DRS beginnt am
6. November die Krimi-Serie
«Eurocopsy

Von der Fasnacht haben viele
Basler nie genug. «Morge-
straich, vorwarts, marsch!y, be-
fiehlt der Tambourmajor den
Trommlern und Pfeifern. Und
los geht’s morgens um vier in
den nachtdunklen Strassen vol-
ler Menschen. Am 6. November
mit dabei sind ausserdem Mil-
lionen von DRS-, ZDF- und
ORF-Zuschauern. Doch halt:
Basler Fasnacht im November
und der Morgenstreich am
Sonntagabend?

Des kleinen Réatsels Losung
ist einfach. Die traditionelle Bas-
ler Fasnacht dient in der ersten
Folge der Serie «Eurocops» als
bunter, attraktiver Hintergrund
fUr eine distere Medizin-Affare
rund um eine Wasserleiche, die
am Fasnachtsmontag aus dem
Rhein gezogen wird. «Tote rei-
sen nichty heisst der Schweizer
Beitrag, der nun die internatio-
nale Euro-Krimireihe er6ffnen
darf. Der Basler Autor Claude
Cueni, in letzter Zeit (allzu?) oft
mit Fernsehspielen am Bild-
schirm vertreten, schrieb das
Drehbuch. Cueni wird auch die
Blcher fur die weiteren Schwel-
zer «Eurocopsy-Beitrage liefern.
Zwei weitere Folgen werden
noch dieses Jahr fertiggestellt:
«Honig der Nachty, die Ge-
schichte einer auf geféhrlichen

Chemikalien-Rickstanden er-
bauten Siedlung, und «Falken
auf Eis» Uber den weltweiten il-
legalen Handel mit seltenen Tie-
ren. 1989 werden vom Fernse-
hen DRS zwei weitere «Euro-
cops»-Folgen produziert. Immer
mit dabei: Regisseur Jean-
Pierre Heizmann, Wolfram Ber-
ger als Kriminalkommissar,
Alexander Radszun als sein Mit-
arbeiter und Walo Lu6nd als ge-
strenger Staatsanwalt und Vor-
gesetzter.

Ein gewaltiges Stlck Arbeit
fur das kleine Team der TV-Ab-
teilung Dramatik, musste man
meinen. Doch die jungen Leute
rund um den langjahrigen Ab-
teilungsleiter Max Peter Am-
mann sind erst so recht auf den
(Krimi-)Geschmack gekommen.
Bereits fertig gedreht ist eine
Folge fir die ARD-Krimi-Reihe
«Peter Strohm» mit Klaus L6-
witsch als Privatdetektiv, eine
Serie, die am 4.Januar 1989 am
Bildschirm starten wird. Bei der
zweiten «Strohmy-Staffel wird
das Fernsehen DRS allerdings
nicht mehr mitmachen. Zu spéat
haben die SRG-Leute erfahren,
dass die ARD mit den Schau-
spielern in der Schweiz untbli-
che Vertrage abzuschliessen
pflegt. Wahrend die erste Folge
bei ARD, ORF und DRS am sel-
ben Abend uber den Sender
geht, schert das Fernsehen DRS
in der zweiten Januarwoche
aus: Die zweite Folge, bei der
ARD am Montagsserien-Termin
im Programm, wird oder kann
strukturplanbedingt erst am
Donnerstag im Deutschweizer
Programm gezeigt werden.
Diese verschobene Ausstrah-
lung gilt nun laut den deutschen
Vertragen als Wiederholung,
und das Fernsehen DRS wird
daher honorarpflichtig. Das sei
relativ viel Geld, meint DRS-Pro-
duzent Martin Hennig zu recht,
das genau genommen nicht der
Produktion selber und deren
Qualitat zugute komme, son-
dern bloss ein sicher willkom-
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