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gel gonnen mogen. So bleibt vor allem
etwas in Erinnerung: das sanfte Beneh-
men und der liebenswirdige Umgangs-
ton eines Mannes, die sich fur den Zu-
schauer kaum vereinbaren lassen wol-
len mit jener unverkennbaren Affinitat
zur Gewalt, die seine Filme pragt.

Die fir mich schonste Hommage ging
an Woody Allen. Der Belgier André Del-
vaux versucht in «To Woody Allen from
Europe with Love» hinter das Geheimnis
der kiinstlerischen Ausdruckskraft sei-
nes Kollegen zu gelangen. In immer

wieder neuen Anlaufen macht sich Del- -

vaux daran, das Material zu verarbeiten,
das er aus Amerika nach Hause ge-
bracht hat (Interviews, Aufnahmen von
den Drehorten fir «Stardust Memo-
ries», Filmausschnitte, Dias etc.). Die
Fragestellungen befriedigen ihn dann
doch nicht, weisen hochstens auf Fa-
cetten hin — das Ganze lasst sich nicht
in den Griff bekommen. Und dennoch,
im Entstehungsprozess von Delvaux’
Spurensicherung spiegelt und bricht
sich in ausgeklugelter Form das kiinstle-
‘rische Schaffen Woody Allens, oder zu-
mindest Aspekte davon: seine Entwick-
lung vom Gag-Erfinder zum Philoso-
phen, sein Verhaltnis zum Tod, seine
Beziehung zu Frauen und speziell der
Einfluss von Diane Keaton, seine Vorbil-
der, und vieles mehr. Delvaux lasst uns
teilnehmen an seiner eigenen Arbeit,
macht deutlich, wie er das Material
sichtet, auswahlt, zusammenstellt,
uberarbeitet — so entstand ein Film, in
mehrfacher Verschachtelung, tber die
Filmarbeit eines Regisseurs, ein Essay
in filmischer Meta-Sprache.

Pia Horlacher

Sensible Filme fiir ein feinfiihliges
Publikum

Stadtbilder

«Berlin — De l'aube a la nuity» (Berlin in
der Didmmerstunde) von Annik Leroy
(Belgien 1981): ein authentisches Berlin-
Erlebnis, poetische Bilder von Berlin in
der Dammerung, Winter mit Nebel, sta-
tische Bilder und langsame Kamera-
fahrten durch diese
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zerbrockelnde -

Stadt, durch die verwahrlosten Arbei-
terbezirke Kreuzbergs, Moabit und
Wedding, durch ein Berlin, das nichts
zu tun hat mit der hektischen Kudamm-
Erfahrung der meisten Festivalbesu-
cher. Dazu Gedichte von Else Lasker-
Schiler und Gottfried Benn. «lch bin
Dein Wegrand. Die Dich streift, stirzt
ab.» Berlin wird zu einer Idee von einem
gespenstischen, unwirklichen Raum.
Menschenleere Strassen voller Einsam-
keit, paranoid und unheimlich schon.
Wie in Clemens Klopfensteins «Ge-
schichte der Nacht», wie in den Filmen
von Marguerite Duras wird der Zu-
schauer zum Medium, in dem der Film
entsteht, Stimmungen auslost, Erinne-
rungen heraufbeschwort, ohne Anfang
und ohne Ziel. Diese meditativen Filme
leben von einem ausserordentlichen
Vertrauen in die Bilder. Sie gehen zu-
rick zu den Wurzeln des Films, basieren
mehr als konventionelle Kinogeschich-
ten auf Montage und Schnittrhythmus.
Sehen wird zu einem kontemplativen
Versenken. Spannung entsteht aus der
Distanz von Bildern und Tonen.

Ahnlich wie «Berlin — De |'aube a la
nuity ist «Permanent Vacation» von Jim
Jarmusch (USA 1980) ein lyrisches Por-
trait einer Stadt und eines seiner Be-
wohner, Aloisius (Allie) Parker. Innere
und dussere Raume werden identisch
durch die Wechselbeziehung zwischen
den Strassen der Lower-East-Side und
der Menschen, die in ihnen leben. Die
Personen, die Allie trifft sind selbst nur-
mehr Fragmente, Ruinen der Gesell-
schaft, vietnam- und stadtgeschadigt.
In diesem Raum wachst so etwas wie
eine neue Kultur, Spraydosenzeichen,
Musikfetzen, flichtig, ohne Vergangen-
heit und ohne Zukunft. Allie ist mit die-
ser Kultur identisch. Er ist ein Gegen-
wartsmensch, der keine Spuren hinter-
lasst, in dauernder Bewegung ohne
Richtung, deren extremster Ausdruck
ein autistischer, tranceartiger Tanz ist.
«Permanent Vacation» ist merkwirdig

~zerstreut gestaltet, eine Form, die dem

Lebensgefuhl dieser Stadtmenschen
entspricht.

Landmenschen auf der anderen Seite in
«Skinoussa - Paysage avec la chute

d’lcare» von Jean Baronnet (Frankreich



«Die Reise nach Lyon» von Claudia von Ale-
mann.

1981). «Skinoussa, eine Insel im griechi-
schen Archipel der Zykladen: 80 Ein-
wohner, zwei Cafés, ein Laden, ein Tele-
fon, ein Pope, kein Arzt, kein Polizist,
elektrische Leitungen, aber kein Strom,
ein Brunnen, aber kein fliessendes Was-
ser.» Dies sind die einzigen verbalen In-
formationen. Baronnet verzichtet auf
Kommentar und Untertitel. Aufmerksam
beobachtet er die Natur, ihren
Rhythmus, die Inselbewohner bei ihrer
taglichen Arbeit mit den Tieren, auf
dem Feld. In die bildliche Beschreibung
mischt sich eine Sehnsucht nach dieser
Harmonie, in der Arbeit und Technik
dem Zweck der Lebenserhaltung noch
nicht entfremdet sind. Dabei versucht
er nicht in die Hintergrinde einzudrin-
gen, er stellt keine kritischen Fragen. Al-
les ist ein bisschen zu romantisch, zu
weltfremd, wie ein Relikt aus einer an-
deren Zeit, eine Erinnerung an unsere
Vergangenheit. Andererseits betreibt er
einen manchmal tbertriebenen techni-

Ha

schen Aufwand mit Schienen und sogar
Kranfahrten. Der spurbare Einbruch der
Technik verfremdet das authentische
Erlebnis, die Realitat wird entlarvt als
eine inszenierte. Gleichzeitig kommt
diese Inszenierung der Wirklichkeit na-
her als es blosse eindimensionale Abbil-
dung konnte. Grossaufnahmen werden
eingebaut in das Gesamte der Natur,
die Bilder zu einer homogenen Erzéh-
lung montiert.

Meditatives Erinnern

In den meditativen Filmen wird Erinne-
rung dargestellt als eine subjektive Syn-
these von Orten, Stimmungen, Bege-
benheiten, Gerauschen. Der Untertitel
zu «Die Reise nach Lyon» von Claudia
von Alemann heisst: «Frauen erinnern
sich anders», eine Erkenntnis, die viel-
leicht besser passt auf Samy Szlinger-
baums «Bruxelles — Transit», die Erinne-
rung seiner Mutter an die Flucht der Fa-
milie aus Polen, die Jahre der Emigra-
tion in Belgien, erzahlt in Jiddisch. Die
Mutter, jahrelang eingeschlossen in
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eine Wohnung, die nie ihr Zuhause ge-
worden ist, erinnert sich in Details an
ihre Einsamkeit in einem Land, dessen
Sprache sie nicht versteht, an die
Angst, bei der Schwarzarbeit entdeckt
zu werden, an ihre Armut. Melancholi-
sche Schwarzweiss-Bilder des Chaos,

der Einsamkeit in einem leeren, zerfalle- -

nen Haus, der ausgestorbenen Strassen
in Bruxelles illustrieren ihre Erzdhlung.
Der Sprachlosigkeit entsprechen ein
paar karge inszenierte Szenen. Die
Hauptdarsteller sind stumm. «Bruxelles
— Transity ist auch ein Dokument des
Jiddischen, das am Aussterben ist. Jid-
disch — flir Samy Szlingerbaum eine
Kindheitserinnerung, eine Melodie, ein
Rhythmus, auch jetzt im Film.

In «Die Reise nach Lyon» hingegen geht
es nicht um eine Erinnerung in dem
Sinn. Vielmehr geht es um eine Erinne-
rung an die Geschichte, an die histori-
sche Figur der Feministin Flora Tristan,
die im letzten Jahrhundert in Lyon ge-
lebt und gearbeitet hat. Elisabeth, eine
Frau aus Deutschland, die Mann und
Kind verlassen hat, geht dieser Flora
Tristan nach mit einem Geschichtsver-
standnis, das so vielleicht noch nie for-
muliert worden ist. Elisabeth versucht
Flora Tristan zu erfahren in Gerauschen,
an Orten in Lyon, an denen sich ihr hi-
storisches Vorbild bewegt haben
konnte. Claudia von Alemann bemerkt
dazu: «Frauen erinnern sich anders, das
ist klar, namlich viel bildlicher, viel asso-
ziativer und viel ungeordneter, wilder,
mit Trauer auch, ohne jetzt in diesen
Mythos der wilden, spontanen, naiven
Frau zu verfallen. Frauen mussen ganz
anders vorgehen als Manner, wenn sie
sich nicht nur an die eigene Kindheit,
sondern an geschichtliche Dinge. zu
erinnern versuchen.» Dieser Ansatz ist
vor allem auch eine Kritik am (mannli-
chen) Wissenschaftspositivismus. Elisa-
beth hat einen Bruch hinter sich, das
wird deutlich. Wie genau dieser Bruch
aussieht, wird uns angedeutet, wie
Uberhaupt vieles fragmentarisch ist in
diesem Film, und es auch bleibt. Proble-
matisch ist die Entwicklung der Haupt-
darstellerin. Fir sie ist das Alleinsein
eine Bedrohung. Sie ist ein passives
Opfer, unfihig, selbstandig zu handeln.
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«Die Reise nach Lyon» ist das Protokoll
eines Scheiterns geworden, des Schei-
terns Elisabeths ebenso wie des Schei-
terns Claudia von Alemanns, die ur-
sprunglich einen historischen Film Gber
Flora Tristan drehen wollte, ihr Projekt
aber mangels ausreichender Finanzie-
rung reduzieren musste. Flora Tristan ist
in der vorliegenden Fassung nichts wei-
ter als eine fixe Idee Elisabeths und
Claudia von Alemanns, die ihr Anliegen
zu sehr verinnerlicht hat, um es noch
nach aussen darstellen zu kénnen. «Die
Reise nach Lyon» ist zu leise, um sich
im lauten Festivalbetrieb durchsetzen zu
konnen.

Auch das Vierstundenepos «Dialogue
With a Woman Departed» von Leo Hur-
witz litt unter der Hektik des Festivals.
Die wenigsten Zuschauer hatten die Ge-
duld, zu warten und auf den lyrischen
Film einzugehen. «Dialogue with a Wo-
man Departed» ist Hurwitz’ Liebeserkla-
rung an seine verstorbene Frau und Mit-
arbeiterin Peggy Lawson, eine umfas-
sende Aufarbeitung der gemeinsamen
Entwicklung zu einer universellen Le-
bensphilosophie, verwurzelt im zykli-
schen Weltbild der Indianer, von denen
Peggy Lawson abstammte, gewachsen
aus einem dialektischen Erkenntnispro-
zess. Geschichte ist ein Gewebe von
ewigen Wiederholungen, die sich ge-
genseitig bedingen. «Die Gegenwart
geht in die Vergangenheit und in die Zu-
kunft.» Hurwitz stellt die Geschichte dar
mit dem Bewusstsein der eigenen Vor-
eingenommenheit, der eigenen histo-
risch bedingten Position. Erinnern wird
zur politischen Aufgabe. Konkret ist es
die Erinnerung an die amerikanische
Depression, daran, wie die Bevolkerung
an den Rand der Hoffnungslosigkeit ge-
trieben wurde und wie dann — aus der
Hysterie — in der ganzen Welt Buhman-
ner erfunden wurden, ein Mechanis-
mus, der die Grundlage zu Faschismus
und Rassendiskriminierung bildete und
immer noch bildet. «Wenn wir nicht ver-
gessen, wenn wir uns nicht in den Ein-
zelheiten des Tages verlieren, konnten
wir ausgraben, was unter der Oberfla-
che verborgen ist.» Es sind die Erinne-
rungen an den Zweiten Weltkrieg, an
die  amerikanische  Kollektivschuld



«Hiroshimay, an die McCarthy-Aera, an
Vietnam, in die er die Erinnerungen an
seine Frau, an die Zeit mit dieser Frau
einbettet, Erinnerungen, die das Leben
lebenswert machen. «Dialogue with a
Woman Departed» ist ein einmaliges
Frauenportrait, mit einer Emotionalitat
ohne sentimentales Pathos, getragen
von Zartlichkeit, Respekt, Bewunderung
und Liebe. «Dieser Film feiert die Be-
sonderheiten der Welt, der Welt, die sie
liebt und gegen die sie kampft.» Der Ba-
lance zwischen Zartlichkeit und Zorn
entspricht eine kontrapunktische Mon-
tage, die das politische Geschehen und
die Stadtbilder einbettet ins zerbrechli-
che Universum der Natur.

«Dialogue with a Woman Departed»
war fiir mich mit Abstand das starkste
Erlebnis in Berlin. Der Film hat.mich in
einem Mass direkt betroffen als Pla-
doyer fur eine menschenwdirdige Zu-
kunft wie sonst in letzter Zeit vielleicht
nur noch der «Stalker» von Andrej Tar-
kowski.

Frauenbilder
Neben diesen essayistischen Frauenbil-

dern in «Dialogue with a Woman
Departed» und in «Die Reise nach

«Koszéném, megvagyunk» (Danke es geht)
von Laszl6 Lugossy.

Lyon» ist die Eva im ungarischen Film
«Kdszéném, megvagyunk» (Danke, es
geht) von Laszlo Lugossy die interes-
santeste fiktive Frauenfigur. Lugossy ver-
legt sein Psychogramm einer unmogli-
chen Liebesbeziehung ins Arbeitermi-
lieu, das in den westeuropaischen Fil-
men meist nur als Aufhanger dient fur
die Darstellung klassenspezifischer Pro-
bleme. Er konfrontiert zwei Leute mit-
einander, die sich mit ganz unterschied-
lichen Wertsystemen identifizieren. Eva
reagiert unverdorben emotional auf ihre
Umwelt. Joszef hat sich eingemauert in
ein materialistisches Leistungsdenken,
dessen einziges Ziel ein Haus und eine
florierende Hihnerzucht ist. Im téagli-
chen Kleinkrieg unterliegt Eva, weil sie
sich nicht hinter sturen Prinzipien ver-
schanzen kann. Schliesslich erpresst er
sie, indem er einen Teil der Kiken er-
stickt, ihr die Schuld zuschiebt und sie
damit in die Rolle der Hausfrau und der
jederzeit verfugbaren Geliebten drangt.
lhre Schwangerschaft passt nicht ins
Konzept, er wirft sie aus dem Haus, in
das sie aber unter «Polizeischutz» wie-
der zuruckkehrt. Sprachlos geworden,
wendet sie ihre Aggressionen gegen

1



sich selber und will sich das Leben neh-
men, wird «gerettety und allein gelas-
sen. Befragt, wen man uber die bevor-
stehende Geburt ihres Kindes informie-
ren soll, sagt sie: «lch habe nieman-
den.»

Die Trauer aber erscheint nicht als Re-
signation. Dramaturgisch effektvoll baut
der Film Emotionen auf, die den Schluss
tragen, die den Zuschauer mit einer
Wut zuriicklassen, die ihn aus dem be-
quemen Kinosessel reisst. Die Partei-
lichkeit Lugossys, seine intensive An-
teilnahme am Zerbrechen dieser intro-
vertierten, starken Frau verweigert sich
dem passiven Konsum. Vieles bleibt un-
ausgesprochen, spiegelt sich nur wie-
der auf dem expressiven, sinnlichen Ge-
sicht Juli Nyakoés, die bei den Drehar-
beiten erst siebzehn war.

Retrospektive Film imrFiIm

-an. «Film im Film» ist eine Formel fir

Filme, die sich im engeren oder weite-

ren Sinne mit der fiktiven Darstellung
der Herstellung von Filmen befassen,
die Geschichten aus der Filmwelt erzéah-
len. Als solche kann sie auch als Be-
zeichnung eines Genres gelten, dem
insgesamt mehr als 200 Filme zuzurech-
nen sind. Berihmteste und bekannteste
Beispiele — die in der Retrospektive des
Filmpodiums jetzt auch wieder zur Vor-
fihrung gelangen — durften «La nuit
americaine» von Truffaut und «Otto e
mezzo» von Fellini sein. Die Retrospek-
tive «Film im Film» umfasst aber auch
weit weniger bekannte Beispiele, er-
wahnt seien von den 24 Filmen des Pro-
gramms nur noch der Stummfilm von
King Vidor «Show People», Pagnols
Film mit Fernandel «Le Schpountz» und
Nicholas Rays Film, mit Humphrey Bo-
gart in der Rolle eines Drehbuchautors,
«In a Lonely Place». Veranstalter sind
das Filmpodium Zurich und der Katholi-
sche Filmkreis Zirich in Zusammenar-
beit mit der Cinémathéque Suisse. Ort:
Kino Movie Zirich 23. Marz bis 20. Juni.
Programme bei den Veranstaltern und
im Kino. Fir Filmfreund in Bern: Teile

dieser Retro gelangen im Juni auch im

Kellerkino zur Vorfuhrung.
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Das Problem des ethnografischen Films

Neben élteren ethnografischen Filmen
wie Maya Derens «The Divine Horse-
men» (USA 1947/51/77) und Jean
Rouchs «Les maitres fous» (Frankreich
1958) war in Berlin eine breite ethnogra-
fische Studie uber den Schamanismus
im nordlichen Nepal zu sehen: «Scha-
manen im Blinden Landy von Michael
Oppitz (Nepal/BRD/USA 1980). Oppitz
hat seinen Film Maya Deren aufgrund
ihrer Ausserung (iber die dokumentari-
sche Methode gewidmet: «Ich hatte als
Kinstler begonnen, als jemand, der die
Elemente einer Realitat im Bild seiner
schopferischen Integritdat manipuliert
und in ein Kunstwerk umsetzt; ich ende
damit, dass ich, so bescheiden und ge-
nau wie moglich, die Logik einer Reali-
tat aufzeichne, die mich ihre eigene In-
tegritat anzuerkennen und meine Mani-
pulation aufzugeben zwang.» Michael
Oppitz ist dieser Aufforderung zum rei-
nen Dokumentarismus nachgekommen.
Er benutzt den Film primar als Mittel zur
Erfassung und Aufzeichnung dieser im
Verschwinden begriffenen Tradition. Er
beschrankt sich dabei auf die religiosen
Riten der magischen Heilung und den

‘Initiationsritus der Schamanen. Mit ei-

ner fast grenzenlos beweglichen Ka-
mera (Jorg Jeshel) erfasst er die nacht-
lichen Seancen, die er im Off erklart
und in ihren mythologischen Zusam-
menhang stellt. Das alltagliche Leben
der Dorfbewohner wird im Film prak-
tisch ausgeklammert und erst gegen
Ende rudimentar angedeutet.
«Schamanen im Blinden Land» ist ein
optischer Genuss. Der Kommentar hin-
gegen richtet sich vorwiegend an ein
Fachpublikum. Zuviele Themen werden
angeschnitten, zuviele Details unterstri-
chen, so dass ein Laie bald einmal die
Ubersicht verliert.

Problematisch ist der Film aber vor al-
lem wegen seines dokumentarischen
Selbstverstandnisses, der lllusion, dass
im Film eine objektive Realitat wieder-
gegeben werden konnte. Der Einbruch
dieser — wenn auch nur vierkopfigen —
Filmequipe mit ihrer Technik in ein Dorf,
das bis heute von jeglicher westlichen
Zivilisation verschont geblieben ist,



kommt im Film nirgends zur Sprache.
Das plotzliche Aufstellen von Filmlam-
pen wahrend religioser Feiern zum Bei-
spiel muss ein Schock gewesen sein fur
Leute, die elektrisches Licht nur aus Er-
zahlungen kennen. Oppitz unterliegt
hier einem ethnologischen Wissen-
schaftsverstandnis, das eigentlich Uber-
holt sein musste. Zur lllustration folgen-
des Zitat aus der Pressedokumentation:
«...Aber nicht nur in quantitativer Hin-
sicht ist der Schamanismus im nordli-
chen Magar prominent. Sein Universum
ist komplexer als anderswo und die Tra-

dition scheint vollig ungebrochen. Wie
lange dies noch der Fall sein wird, ver-
mag ich nicht zu sagen. Aber es darf an-
genommen werden, dass mit dem Bau
einer Strasse durchs Magarland und
dem Eindringen westlicher Ideen und
Guter sich die Situation in wenigen Jah-
ren radikal dndern konnte. Ich bin je-
denfalls froh, meinen Film in der Bichse
zu haben!» Michael Oppitz ist vom Film
als bestmoglichem Mittel zur Feldfor-

. schung Uberzeugt. Ich habe meine Be-

denken.
Barbara Fluckiger

FILMKRITIK

Coal Miner’'s Daughter (Nashville
Lady)

USA 1980. Regie: Michael Apted (Vor-
spannangaben siehe Kurzbesprechung
81/59)

Wie schon der Titel antont, hat der Le-
benslauf der Sangerin Loretta Lynn je-
nen marchenhaften «Vom-Schuhput-
zer-zum-Millionar»-Anstrich, der den
amerikanischen Erfolgstraumen so un-
verwechselbar anhaftet. Loretta, als al-
teste Tochter einer vielkopfigen Berg-
werksarbeiter-Familie  geboren, st
heute einer der klassischen Stars der
«Country-and-Western»-Musikszene.

Allerdings ist «Coal Miner's Daughter»
mehr als nur der routinierte filmische
Niederschlag einer «American-dream»-
Story, wie sie in unzahligen Variationen
existiert. Besonders in der ersten Halfte
des Films hat der Brite Michael Apted
das Portrait eines jungen Madchens er-
weitert zum Portrait einer Region, ihrer
Menschen und deren Lebensweise,
dem die sorgfaltigen Vorbereitungen
(unter Mitarbeit Loretta Lynns), die Auf-
nahmen an Original-Schauplatzen und
der Einbezug von Bewohnern der Ge-
gend einen manchmal fast dokumenta-
rischen Charakter verleihen. Mit der lok-
keren Detailtreue, der man die Anstren-

gungen nicht anmerkt, wird Lorettas
Kindheit in den Hugeln von Kentucky
heraufbeschworen in Bildern von poeti-
schem Realismus. «Arm, aber gluck-
lich» ist hier nicht Ausdruck eines unan-
standigen Romantisierens, eines herab-
lassenden Verdrangens von harter
Wirklichkeit — liebevoller Umgang und
Zuneigung in der Familie machen die
kargliche Existenz fir Loretta und ihre
sechs Geschwister nicht nur ertraglich,
sondern schaffen, allen Widrigkeiten
zum Trotz, den Boden fur eine lebens-
werte Jugend.

Als Loretta, noch keine 14, den wilden
Doolittle Lynn kennenlernt, beginnt da-
mit eine Liebes- und Ehegeschichte, die
fir den Lebenslauf des angehenden
Stars von zentraler Bedeutung sein
wird. Nach langem Zdégern willigen die
Eltern in eine Heirat ein. Trotz grosser
Anfangsschwierigkeiten beginnt sich
die Beziehung der beiden nach und
nach in traditionellen Bahnen zu festi-
gen. Loretta, als blutjunges Madchen
von ihrem nicht unsympathischen, aber
unsensiblen Mann und ihrer neuen Rolle
als Ehefrau vollig uberfordert, findet in
der ersten Zeit immer wieder Halt bei
ihrer Familie. Wenig spater muss sie wi-
derwillig, aber wie es sich gehort, ihrem
Mann in den Staat Washington folgen,
wo dieser Arbeit als Holzféller findet.
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