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sich durch Helma Sanders-Brahms Werk
zieht: Die Reaktionen auf ihre Filme sind
immer heftig, widerspruchlich und emo-
tional, Antworten auf das Energiepoten-
tial, dasinihren Filmen steckt, die sich je-
dem schematisch-interpretatorischen
Zugriff verweigern. Jeder Filmist ein Auf-
bruch, ein Experiment mit neuen Aus-
drucksmoglichkeiten, vom polemischen
Pamphlet («Die industrielle Reservear-
meen, 1971, «Die Maschine», 1973) Gber
Science-Fiction («Die letzten Tage von
Gomorrha», 1974) reicht das Spektrum

bis zur Literaturverfiimung «Das Erdbe-
ben in Chiliy, 1974). Seit «Unterm Pflaster
istder Strand»entzieht sich die Filmema-
cherin jeder Einteilung in Genres, bewegt
sie sich immer mehr auf eine eigene
Sprache zu, dringt vor in gestalterisches
Neuland, das irgendwo angesiedelt ist
zwischen Realismus und absoluter Ima-
gination.
Helma Sanders-Brahms ist in der
Schweiz noch immer ein Insidertip. Das
sollte sich andern.

Barbara Fluckiger

FILMKRITIK

Reds

USA 1981. Regie: Warren Beatty
(Vorspannangaben s. Kurzbesprechung
82/114).

Was Drehbuchautoren im allgemeinen
und britische Drehbuchautoren im be-
sonderen zum kunstlerischen Gelingen
eines Films beizutragen haben, das lasst
sich im gegenwartigen Programmange-
bot gleich zweimal aufs erfreulichste
uberprufen. Von Harold Pinters beispiel-
hafter Literaturumsetzung «The French
Lieutenant's Woman» war an dieser
Stelle bereits ausfuhrlich die Rede. Die
Intelligenz, die Doppelbddigkeit, die
dramaturgische Differenziertheit und
der subtile Umgang mit der Sprache,
die jenen scheinbaren Kostumfilm weit
uber sein Genre hinaushoben, lassen
sich in ahnlicher Weise finden bei ei-
nem andern Produkt aus der selben Ge-
fahrenzone des Historienschinkens:
Warren Beattys lakonisch getitelter
«Reds» («Rote» oder «Linke») gilt zwar
als das ehrgeizigste Projekt eines Ein-
zelgangers in Hollywood seit langem -
Beatty zeichnet als Produzent, Regis-
seur, Co-Autor und Hauptdarsteller —,
aber ohne an seiner in der Tat bewun-
dernswerten Leistung etwas mindern zu
wollen, darf doch angenommen wer-
den, dass Trevor Griffiths’ Mitautoren-

schaft das dreieinhalbstiindige Werk
entscheidend gepragt hat.

Griffiths, einer der bedeutenden zeitge-
nossischen Dramatiker Grossbritan-
niens auch er, durfte als engagierter
Sozialist und kritischer Linker einiges
zum historischen Hintergrund des Films
und zu seiner akkuraten politischen At-
mosphare beigetragen haben. Eine ge-
wisse analytische Sprodigkeit, ein
Hauch von Kopflastigkeit, eine fur ame-
rikanische Verhaltnisse ziemlich unge-
wohnte Betonung der verbalen Ebene
verleihen dem sonst eher im breiten
Rahmen gehaltenen «Reds» jene intel-
lektuelle Balance, die ihn eben gerade
nicht zu einem zweiten «Doktor Schi-
wago» macht, in dessen Nahe er sich
hochstens inhaltlich, aber keineswegs
formal ricken lasst. Mit Leans ge-
schmackvoll-kolossalem Stil, seinem et-
was altvaterisch epischen Atem hat die
nervose, kurzatmige Regiefuhrung Be-
attys weder im Positiven noch im Nega-
tiven viel gemeinsam, abgesehen von
der ausserordentlichen Lange, die beide
beanspruchen.

Dass in «Reds» trotz des britischen Po-
lit-Theater-Einschlags ~ amerikanische
Machart und Beweisfuhrung filmisch
und politisch dominieren — falls eine sol-
che Generalisierung Uberhaupt statthaft
ist —, geht aus einem besonders deutlich
hervor: Umgang mit der Historie bedeu-
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Warren Beatty als John Reed.

tet hier einmal mehr Umgang mit Indivi-
duen, die im und durch den geschichtli-
chen Kontext Symbolcharakter erhalten
fur Ideen und Ideologien. So steht denn
die Liebesgeschichte zwischen der Fe-
ministin Louise Bryant (Diane Keaton)
und dem Kommunisten John Reed ein-
deutig im Mittelpunkt des Geschehens,
obschon der Titel durchaus anders gela-
gerte Gewichte und Betonungen bein-
halten konnte.

Was allerdings als unpolitische oder in-
dividualistisch vereinfachte Perspektive
kritisiert werden konnte, das machen
Beatty und Griffiths quasi zum politi-
schen Programm; und sie machen es,
allen berechtigten Einwanden zum
Trotz, auf Uberzeugende und intelli-
gente Weise so, dass der zeitliche Hin-
tergrund - die Zehnerjahre unseres
Jahrhunderts — nicht zur blossen Kulisse
herabgemindert wird. Das Private und
das Offentliche, die Politik der Ge-
schlechterbeziehungen und die Politik
der Parteien, das Individuum und das

12

3

Kollektiv — weil «Reds» sich konstant in
solchen Gegenuberstellungen bewegt,
weil die Liebesgeschichte also tber ihre
historische Authentizitat hinaus repra-
sentativ wird, darf auch der zeitliche
Hintergrund uber seine periodische Be-
schrankung hinaus bedeutsam werden.
Das hat «Reds» ubrigens ebenfalls ge-
meinsam mit «The French Lieutenant’s
Woman», diese unaufdringliche Verar-
beitung jener Erkenntnis, die mehr und
mehr in ein breiteres Bewusstsein zu
dringen scheint, dass das Private auch
das Politische sei, und dass es sich da-
her lohne, die Wechselwirkungen zwi-
schen beidem genauer zu erforschen.
Wohlverstanden, Beatty geht darin
nicht immer so weit, wie man es sich
vorstellen und winschen wurde, aber er
arbeitet doch mit recht unublichen Kon-
trasten und Schnittwirkungen.

Da gibt es beispielsweise in diesem
Film, der unter anderm von nichts weni-
ger als der russischen Revolution han-
delt, einen Hund, und dieser Hund
kommt mindestens so oft vor wie Revo-
lutionsfihrer Sinowjew (und noch ein
paarmal ofters als Lenin). Abgesehen



von der formalen Handhabung der Wie-
derholung, die Beatty ausgiebig und ge-
konnt benutzt, wie es sich auch anhand
etwa dieser «Hundeszenen» belegen
lasst, hat der Vierbeiner aus dem Reed-
schen Haushalt symptomatische Be-
deutung fur die Art und Weise, mit der
Beatty die «innere» und die «ausserey»
Sphare zueinander in Beziehungen
setzt, ohne sie wertend oder politisch
gewichtend voneinander zu trennen.
John Reed namlich, engagierter Jour-
nalist und aktiver Kommunist (bekannt
geworden vor allem durch seinen Au-
genzeugenbericht von der bolschewisti-
schen Machtubernahme im November
1917, als Buch erschienen unter dem Ti-
tel «Ten Days That Shook The World»)
und Louise Bryant — wenn auch mit un-
gleich kleinerem Bekanntheitsgrad -
waren historische Personlichkeiten, Per-
sonen des offentlichen Interesses, wie
es deutlich wird in den Aussagen, den
Schilderungen, dem Klatsch und den
Gerichten, den oft mihsam zusam-
mengeklaubten Erinnerungen der «Zeu-
geny, das heisst den bekannten und we-

niger bekannten Zeitgenossen, Freun-
den und Bekannten der beiden. John

und Louise waren aber auch private In-
dividuen, die nicht nur Reden hielten
und die Internationale sangen, sondern
eben auch einen Hund hatten und Ge-
dichte lasen. Das namenlose Haustier
wird so zu einer Art stummer «Zeuge»
der Intimsphare, wie Beatty/Griffiths sie
uns in mehr oder weniger freier Fiktion
zeigen, in einer moglichen Interpreta-
tion zweier Privatleben aus dieser be-
stimmten Epoche. :

«Reds» verwebt nun die beiden Spha-
ren in einer hervorragenden Montage
derart dicht, dass allein daraus sich
schon so etwas wie ein gedankliches
Credo ableiten liesse, wiirde das nicht
in der inhaltlichen Entwicklung je langer
je deutlicher, vor allem in Reeds Kon-
flikt mit dem Komintern-Vorsitzenden
Sinowjew. Dieser, von Romancier Jerzy
Kosinski als eiskalter Bilirokrat verkor-
pert, ist allen parteipolitischen Gemein-
samkeiten zum Trotz eigentlicher Anta-
gonist von Reed (oder von dem, was
Reed fiur seine Filmschopfer symboli-
siert): Fir den Russen sind Privatleben

und Politik strikt getrennt und im Dien-
ste der Revolution missen alle individu-
ellen Rucksichten unterdriuckt werden.
In ihrer letzten Auseinandersetzung,
nicht lange vor Reeds Tod, verteidigt
der Amerikaner dann zum erstenmal
auch explizit seinen Individualismus als
eigentliche Quelle jeder fruchtbaren
Opposition, und ohne Opposition kein
revolutionares Denken, keine Revolutio-
nen.

Dass es Beatty und Griffiths gelungen
ist, diese im amerikanischen Geistesle-
ben stark verwurzelten Antagonismen
ohne vereinfachende Schwarz-Weiss
Muster (oder eher Rot-Schwarz-Mu-
ster) zur Diskussion zu stellen, dass sie
es zudem mit Ironie und sogar Charme
tun — wie gerade auch die Szenen mit
Sinowjew es beweisen —, das macht fir
mich die Attraktion von «Reds» aus. Ob
der filmische John Reed, von Beatty
sehr zuruckhaltend gespielt als warme,
gutmutige Personlichkeit, mit wahr-
scheinlich zu wenig von jener charisma-
tischen Kraft, die ihm zugeschrieben
wird, ob dieser Reed so den Forderun-
gen der traditionellen Geschichtsschrei-
bung standhalten konnte, kann ich nicht
beurteilen und erscheint mir nicht von
Belang. Erstaunlicher ist vielmehr, dass
an seiner Person, einem unleugbaren
Vollblut-Kommunisten - der ubrigens
als einziger Amerikaner an der Kreml-
Mauer begraben wurde — heute in Holly-
wood ein solches Thema differenziert
behandelt werden kann. Ebenso er-
staunlich ist ubrigens der Erfolg von
«Reds» in den Kinos, der nach den drei
ihm zugesprochenen Oscars nun noch
zunehmen durfte.

Noch einige Bemerkungen zu Louise
Bryant: dass ihre Figur nicht zur glei-
chen Ausfuhrlichkeit in der Erorterung
verlockt, beinhaltet vielleicht bereits de-
ren Schwache. Zwar dominiert sie so-
wohl prasenzmassig im ersten Teil des
Films, als auch ganz allgemein durch
die schauspielerische Brillianz von
Diane Keaton, doch erscheint mir ihre
Charakterisierung doch etwas eindi-
mensional. Die Betonung liegt uber
lange Zeit hinweg fast ausschliesslich
auf ihren Bemuihungen, sich gegenuber
Reed abzugrenzen, sich als eigenstan-
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dige Personlichkeit in den progressiven
Greenwich Village-Zirkeln — in die Reed
sie eingefihrt hat — und als eigenstan-
dige Journalistin zu etablieren. Mit der
ihr eigenen Intelligenz spielt Keaton
diese Mischung aus Unsicherheit und
Trotz, aus Zweifeln und Selbstbe-
wusstsein sehr berzeugend, doch ver-
leihen ihre Ausstrahlung und ihr Kénnen
der Figur mehr Gewicht, mehr Seele,
als vom Drehbuch her eigentlich drinlie-
gen. Analog zu Reed, der beides ist,
hatte man sie sich noch etwas symboli-
scher beladen, etwas mehr als «ldeen-
trageriny vorstellen konnen. So rettet
vor allem Diane Keaton sie vor dem
Schicksal, weitgehend als weiblich-lau-
nische Lebenskraft Reeds revolutiona-
res Engagement zu stitzen. Trotzdem,
Louise Bryant, Emma Goldman und all
ihre kampferischen Schwestern aus je-
nen Jahren hatten Besseres verdient als
die traditionell-marxistische Degradie-
rung zum «Nebenwiderspruch».

Pia Horlacher

Prince of the City (Der King von New
York)

USA 1981. Regie: Sidney Lumet
(Vorspannangaben s. Kurzbesprechung
82/112)

Sidney Lumet gehort wie Sydney Pol-
lack («Absence of Malice») zu jenen
amerikanischen Filmemachern, die eine
besondere Begabung haben: Sie ma-
chen Filme fir das sogenannt grosse
Publikum, spannend und unterhaltsam
konzipiert. Doch die gefallige Handlung
ist bloss der Rahmen eines vielschichti-
gen Werkes, das auf verschiedenen
Ebenen zu lesen ist. Diese Filme werden
allerdings selten als Problemfilme ange-
kindigt: Man weiss, wie das «grosse»
Publikum auf Problemfilme reagiert —
und welcher Regisseur bleibt gerne lan-
gere Zeit arbeitslos? Diese Methode be-
deutet aber nicht nur eine ebenso ele-
gante wie intelligente Losung des Kon-
flikts zwischen Geschaft und Kunst,
sondern druckt eine weitere, unbedingt
anerkennenswerte Charaktereigen-
schaft dieser Filmautoren aus, namlich
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Bescheidenheit. Sie kommen mit ihren
Arbeiten nicht mit dem grossartigen
Anspruch daher, dem Publikum Antwort
auf irgendwelche gewaltigen Probleme
anzubieten. Die bei europaischen Re-
gisseuren so haufige Bekehrermentali-
tat geht ihnen ab. In gewissem Sinn
nehmen sie das Publikum fir voller, in-
dem sie ihm nicht mit der Arroganz des
belehrenden Besserwissers begegnen,
sondern ihm die Wahl lassen, dem Film
das zu entnehmen, was ihm richtig und
wichtig dunkt.

Genremassig kann man Sidney Lumets
neusten Film den besonders in den letz-
ten zehn Jahren aufgekommenen Polizi-
sten-Filmen zuordnen wie beispiels-
weise «The New Centurions» (Richard
Fleischer, 1972), «The Choirboys» (Ro-
bert Aldrich, 1977), «The Onion Field»
(Harold Becker, 1979) etc. Fir Lumet
selber ist «Prince of the City» nach
«Serpico» (1973) und «Dog Day After-
noon» (1975) der dritte Film, dessen
Haupt- oder wichtige Nebengestalten
Polizisten sind. Doch ihn «interessieren
nicht Polizei-Affaren, sondern morali-
sche Konflikte». Und ein solcher Kon-
flikt, der inhaltlich und von seiner tragi-
schen Dimension her an Dostojewskis
«Schuld und Sihne» erinnert, steht im
Mittelpunkt seines ausserst dicht insze-
nierten Filmes, der auf einer authenti-
schen Begebenheit beruht.

Bob Leuci war ein «Prince of the City».
Mit diesem Ubernamen wurden die Mit-
glieder des SIU (Special Investigation
Unit) bezeichnet, einer Eliteeinheit im
Rauschgiftdezernat des New Yorker Po-
lice Department. In Vierergruppen ein-
geteilt, «mussten sie keinem Vorgesetz-
ten Rechenschaft abgeben, waren kei-
nem Revier zugeteilt, mussten sie we-
der Papierkram erledigen noch ein fixes
Arbeitsstundenpensum erfullen, nur die
Schuldigen mussten sie berfiihren
kénnen» (Presseheft). Da die Erfolge
spektakular waren, fragte sie niemand
nach ihren Methoden, noch danach, wo
sie die Mittel fir ihren auffallend auf-
wendigen Lebensstil herhatten. 1976,
acht Jahre nach Grindung des SIU,
brach der Skandal aus. Von den insge-
samt 70 Beamten wurden 52 der Kor-
ruption angeklagt, zwei begingen



Spitzel unter Polizisten: Treat Williams als
Bob Leuci (rechts).

Selbstmord. Einer der ihren hatte sie
verraten — Bob Leuci alias Danny Ciello,
wie er im Film heisst.

Dabei ist der junge Karrierist Ciello (von
Treat Williams hervorragend verkorpert)
nicht etwa wie Frank Serpico der Proto-
typ eines ehrlichen Bullen, sondern hat
im Gegenteil auch einigen Dreck am
Stecken. Als er 1971 zu einer Routine-
einvernahme durch eine Kommission
vorgeladen wird, welche die Korruption
innerhalb der Polizei untersuchen soll
und ihm der Staatsanwalt dabei vor-
schlagt, fur ihn zu arbeiten, lehnt er wie
seine Kollegen verargert ab: Wieso
denn immer zuerst auf der Polizei her-
umgehackt werde, anstatt dass einmal
Richter und Anwalte auf ihre Bestech-
lichkeit gepruft wirden?

Diese Reaktion ist letztlich nur konse-
qguent fur einen Menschen mit einer ra-
tionalistisch-pragmatischen Weltsicht.
Diese «Philosophie» erlaubt es ihm
auch mit den Widerspruchen der Exi-
stenz, die sich in erklarlichen und uner-

klarlichen  Ungerechtigkeiten unter-
schiedlichen Kalibers laufend manife-
stieren, «fertigzuwerden». Das heisst,
dass er sie verstandnislos-achselzuk-
kend als gegeben hinnimmt und allfal-
lige Schuld- oder Verantwortungsge-
fuhle als unzweckmassig verdrangt oder
gar negiert. Doch gleichzeitig verdrangt
oder negiert er tiefere, grundlegendere
Schichten der menschlichen Person-
lichkeit, die eines Tages, scheinbar wie
aus heiterem Himmel, an die Oberfla-
che seines Lebens hervorstossen und
auf schmerzhafte Weise ein bislang sta-
biles und sicherheitsspendendes Ord-
nungsgefuge erschuttern und zusam-
menbrechen lassen.

Dass Danny Ciello den Staatsanwalt
freiwillig ein zweites und drittes Mal
aufsucht und schliesslich einwilligt, als
Spitzel fur die Regierung tatig zu wer-
den, ist zunachst unerklarlich, weil dafur
keine direkte zweckmassige Notwen-
digkeit besteht. Zwar beklagt er sich an-
fangs uber den Druck, der auf der Po-
lizei laste und Uber das wenig soziale
System mit seinen wirklichkeitsfremden
Gesetzen, das die Polizei zwinge, die
Fehler einer falschen, oder gar unge-
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rechten Regierungspolitik auszubaden:
«Wir sind der einzige Wall zwischen
euch und dem Dschungel.» Gleichzeitig
erkennt er jedoch, wie das Prinzip der
gegenseitigen Ausbeutung sich auf al-
len Ebenen des Gemeinwesens wieder-
holt: Jeder nitzt jeden zum eigenen
Vorteil aus (was nur eine logische Stei-
gerung des gesellschaftlichen und indi-
viduellen Nutzdenkens darstellt). Als
Polizist steht Ciello aber im Brennpunkt
der sozialen und moralischen Konflikte,
ohne dass die zur Verfiigung stehenden
Gesetze ausreichen wiirden, das Recht
auf Dauer durchzusetzen, oder gar die
sozialen Ursachen fur die Konfliktherde
wirkungsvoll zu bekampfen. Dort aber,
wo die Paragraphen ein hartes Durch-
greifen erlauben, sind sie nicht immer
gerecht. Zudem kann das Gesetz oft nur
mit ungesetzlichen, Gerechtigkeit nur
mit unrechten Mitteln durchgesetzt
werden. Diese Widerspruchlichkeit er-
lebt Ciello besonders stark. Einerseits
kennt er durch seinen drogenabhangi-
gen Bruder und seinen Cousin Nick, der
fur einen Mafioso arbeitet, auch die an-
dere Seite der Gerechtigkeitsmedaille.
Andrerseits muss sich Danny als Polizist
die Frage stellen: Wie kann einer das
Recht vertreten, der ebenfalls schuldig
ist? Mit dieser implizit gestellten Frage
geht Lumet uber eine kritische Darstel-
lung der problematischen rechtlichen,
politischen und sozialen Rolle des Poli-
zeiwesens in der Gesellschaft hinaus. Er
macht klar, dass eine einzig mit dieser
Problematik zusammenhangende Moti-
vation den Entschluss Ciellos zum De-
nunziantentum nicht ausreichend erkla-
ren kann. Musste denn sonst nicht seine
Frau mit der Argumentation: «Du fihlst
dich schuldig, aber andere sind schuldi-
ger als duy, bei Danny durchdringen?

Der junge Mann wird in Konflikte ge-
sturzt, deren Tragweite er sich nie vor-
gestellt hat. Er handelt jetzt zwar nach
dem Buchstaben des Gesetzes, befolgt
ein objektives, allgemein gultiges Recht
— und verstosst dabei gegen sein sub-
jektives Rechtsempfinden. Er muss ehe-
malige Freunde bespitzeln, Leute uber-
fuhren, die ihm trauen, ihm geholfen
haben. Die Folge ist eine zunehmende
Vereinsamung Ciellos, dem es nicht nur
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wegen seiner standigen Verstellung fast
unmoglich wird, zu wissen, was wahr
und unwahr, was gerecht und unge-
recht ist. Er muss einsehen, dass es kein
absolutes Recht, keine starr zu befol-
gende Regel gibt, die den Menschen
seiner Entscheidungsfreiheit, Entschei-
dungsqual und Verantwortung entbin-
den kann, noch ihn davon erlosen kann,
schuldig zu werden. Dabei hatte er sich
wohl erhofft, dass nun die Fronten klar
gezogen und sich keine gravierenden
moralischen Konflikte mehr ergeben
wurden. Das Gegenteil tritt ein. Die Ent-
scheidungen werden immer schwerwie-
gender, je naher die Opfer seiner Spit-
zeltatigkeit Ciello stehen. Er, der wahr-
scheinlich hoffte, entschuldigt zu wer-
den, merkt, wie die Mitschuld, die er am
Unglick seiner Kollegen hat, unaufhor-
lich wachst, ebenso wie sich der Kreis
der Angeklagten immer mehr ausweitet.
Der winzige Schneeball, der den Berg-
hang hinabkollerte, ist zu einer riesigen
Lawine angewachsen: Alle sind schul-
dig.

Lumet lasst den Zuschauer beispiels-
weise dadurch an Ciellos Dilemma teil-
nehmen, dass er den Charakteren nur
selten eindeutig positive oder negative
Zige mitgibt. So entpuppt sich ein an-
fangs unangenehm sich gebardender
Gauner als echter Freund Dannys, der
ihm aus seiner moralischen Verwirrung
helfen mochte. Ein zuerst &ausserst
sympathischer Staatsanwalt dagegen
drangt ihn bestandig dazu, seine Part-
ner zu verraten. lhnen versucht Ciello
auf ebenso hilflose wie irgendwie be-
klemmend uberzeugende Weise sein
Verhalten zu erklaren: «Wie konnen
Kerle wie wir noch in die Kirche gehen,
mit dem was wir tun? Ich wollte nicht
gegen Gott handeln.»

Bis zuletzt wehrt sich Ciello dagegen,
seine Partner zu denunzieren. Sie sind
fur ihn seine Familie: «lch schlafe mit
meiner Frau, aber ich lebe mit meinen
Partnern.» Doch die schwerfallige, gi-
gantische, ja kafkaeske Justizmaschine-
rie mit ihren arroganten, kalten und kar-
rierestrebigen Dienern hat ihn bereits
derart tief in ihr Raderwerk gezogen,
dass er schliesslich auch seine Partner
und damit sich selber an den Pranger



KURZBESPRECHUNGEN

42.Jahrgang der «Filmberater-Kurzbesprechungen» 21. April 1982

Standige Beilage der Halbmonatszeitschrift «<ZOOM-FILMBERATER» — Unveran-
derter Nachdruck nur mit Quellenangabe ZOOM-FILMBERATER gestattet.

§anana Joe 82/106

Regie: Steno (Stefano Vanzina); Buch: Pedersoly, Amendola, Corbucci, Steno;
Kamera: Luigi Kuveiller; Musik: Guido Maurizio de Angelis; Darsteller: Bud
Spencer, Marina Laugner, Mario Scarpetta, Gianfranco Barra, Gunter Philip
u.a.; Produktion: Italien/BRD 1981, Derby Film Rom/Lisa-Film, Mdunchen,
96 Min.; Verleih: Warner Bros., Zurich.

Bud Spencers burleske Komik leistet keine Arbeit an der gesellschaftlichen
Realitat; eine Parodie auf lateinamerikanische Zustande wird verschenkt:
Fruchthandel, Mafia-Filz, Korruption der Verwaltung, Vergniigungsindustrie, Mi-
litar; das einfache Volk, Indios, Mestizen, bleiben nur passive Staffage fir schla-
gende Auftritte respektheischender Korperlichkeit des um eine Handlerlizenz
kampfenden Helden, der naiv die Idylle seines Dschungeldorfs handgreiflich
wiederherstellt.

J

Dialogue With A Woman Departed (Dialog mit einer Verstorbenen) 82/107

Regie, Buch, Kamera, Schnitt: Leo Hurwitz; Musik: Johann Sebastian Bach,
Jimmy Giuffre, Woody Guthrie, Billie Holiday, Sara Gonzales u.a.; Produktion:
USA 1980, Leo Hurwitz Productions, 225 Min.; Verleih: Verleihgenossenschaft,
Minchen (in der Schweiz nicht im Verleih).

Hurwitz portratiert seine verstorbene Frau und Mitarbeiterin (indianischer Ab-
stammung) mit Liebe, Respekt und Bewunderung. Ausgehend von einem zykli-
schen Weltverstandnis, stellt er ihr gemeinsames Leben in ein historisches Um-
feld, verwebt Offentliches mit Privatem und entlarvt die Geschichte der Weissen
als eine Geschichte der Zerstorung und der Unterdrickung. Er verwirklicht seine
Weltanschauung auch in der Form: Der Film ist eine organische Montage aus
Bildern und Tonen von gestern und heute, Entsetzliches steht neben Ruhigem,

Zorn neben Zartlichkeit. -9/82
Ek # ueuaquoIsIa Jauia jiw Bojerd
Flugjahr 82/108

Regie und Buch: Markus Fischer; Kamera: Hansueli Schenkel; Musik: Heinz
Reutlinger und Markus Fischer; Darsteller: Alexander Duda, Hans Heinz Moser,
Rosemarie Fendel, Grete Heger, Michael Maassen, Therese Affolter, Michael
Oberer, Klaus Born; Produktion: Schweiz/BRD 1981, M. Fischer/Filmkollektiv Zi-
rich/Stella Film GmbH Mdinchen, Rialto Film Zurich, 92 Min.; Verleih: Rialto Film,
Zurich.

In seinem Kinoerstling erzahlt Fischer die Geschichte eines jungen Mannes, der
Muhe hat, sich aus den Fesseln seiner Familie zu ldsen. Er schildert stimmungs-
voll eingeschlafenes Leben am Rande der Provinz, das Portrat einer Handwer-
kersfamilie, die die mehr und mehr auftretenden Bruche und Risse nur schwer
vertuschen kann. Die extrem unterschiedlichen Darstellerleistungen lassen auf
Probleme in der Schauspielerfuhrung schliessen. -8/82

E



TV/RADIO-TIP

Samstag, 24. April
10.00 Uhr, DRS Il

EH pie Benachrichtigung

Radiofassung von Buschi Luginblhl der
Komédie von Vaclav Havel. Havel geisselt
die staatliche Sprachregelung einer total
birokratisierten Welt und zeigt auf er-
schreckende Weise die Hilflosigkeit, das
Ausgeliefertsein jener Menschen auf, die
jeglicher Verstandigungsmoglichkeiten be-
raubt sind. «Hoffnungslosigkeit fuhrt zur
Apathie, Apathie zur Anpassung, Anpas-
sung zu Routinehandlungen, die dann als
Beweis fir die politische Aktivitat der
Masse dienen. Das alles zusammen bildet
die zeitgendssische Vorstellung des soge-
nannten Normalverhaltens, eine Vorstel-
lung, die im Grunde tief pessimistisch ist.»
(Vaclav Havel) SZweitsendung: Freitag,
30. April, 20.05 Uhr

156.30 Uhr, ARD

Sha Ou (Sport ist ihr Leben)

Spielfilm von Zhang Nuanxin (VR China
1981) mit Chang Shanshan, Jiang Yunwei,
Guo Bichuan. — Der jungste Film von Nuan-
xin (siehe Interview von Ambros Eichenber-
ger in diesem Heft, Rubrik: Gesellschaft
und Kommunikation), beschreibt die Kar-
riere einer Volleyballspielerin, die trotz ei-
nes lebensgefahrlichen Leidens fanatisch
weitermachen will. Angedeutet wird das
Motiv, zehn Jahre durch die Kulturrevolu-
tion verloren zu haben. Der Film vermittelt
Einblicke in extrem harte Trainingsmetho-
den und ist im Gegensatz zur ublichen sta-
tischen Kamerahandhabung in China von
aussergewohnlicher Kameradynamik. Die
Bewegung wird begleitet von rhythmischer
Musik.

23.50 Uhr, ARD

Deprisa, deprisa (Los, Tempo!)

Spielfilm von Carlos Saura (Spanien 1980)
mit Jesus Arias Aranzeque, Berta Socuella-
mos Zarco, José M.Hervas Roldan. — Vier
junge Leute aus dem menschenfeindlichen
Milieu der Madrider Vorstadte haben zu ei-
ner Bande zusammengefunden. Sie stehlen
Autos und unternehmen mit wachsender
Kaltblatigkeit Raububerfalle, von der Beute

leben sie in den Tag hinein, bis ihr Treiben
mit einer Katastrophe endet. Saura, be-
kannt fur symbolbeladene Vieldeutigkeit
seiner Filme, hat einen eindeutigen Action-
film geschaffen, dessen Sozialkritik die
Realitat moderner Vorstadte ergreift mit ih-
ren Typen, Produkte einer erkalteten Ge-
sellschaft, deren Staatsorgane mit brutaler
Nonchalance agieren.

Sonntag, 25. April
13.15 Uhr, ARD

Ernst Lubitsch - Lektion in Kino

Was Lubitsch-Filme so witzig macht und
wie dieser Witz funktioniert, fiihrt Enno Pa-
talas in der Sendung vor. Es geht dabei um
«feine Manieren», Sex, Augenschein, Tau-
schung, phantasievollen Umgang mit Sy-
stemen. Ein Gesetz in seinem Film wie in
seinem Leben: die Flucht nach vorn, nicht
warten, bis man gerufen wird. Ernst Lu-
bitsch (1892 bis 1947) widmete sich in
Deutschland der Burleske und dem Histo-
rienfilm, in den USA entwickelte er die «so-
phisticated comedy». (Zwischen Ende April
und August 1982 werden sieben Filme von
Ernst Lubitsch im Deutschen Fernsehen
ARD zu sehen sein.)

22.10 Uhr, ARD

Die sanfte Revolution

Beispiele anthroposophischer Arbeit, Do-
kumentation von Fritz Kremser. Seit die
Vergotterung des materiellen Wachstums
immer fragwurdiger geworden ist, gehort
die Suche nach Alternativen zur gesell-
schaftspolitischen Tagesordnung. Ist un-
sere Gesellschaftsordnung mit dem Leitge-
danken der Konkurrenz nicht renovierungs-
bedurftig? Was konnte man von dem ge-
samtgesellschaftlichen Impuls der Anthro-
posophen lernen? Rudolf Steiner, Grinder
der Bewegung, hat die personliche Tat, die
Liebe zum Handeln immer jeder theoreti-
schen Kritik vorgezogen. Der Film versucht,
an verschiedenen Beispielen praktizierte
Anthroposophie zu zeigen: eine Waldorf-
schule, ein Krankenhaus, eine Dorfgemein-
schaft mit geistig Behinderten, eine Laden-
kette.



Master With Cracked Fingers (Der Master mit den 82/109
gebrochenen Handen)

Regie: Lee Long Koan; Musik: Roger Fung; Darsteller: Jackie Chan, Bob Tuan,
Ha Sing u. a.; Produktion: Hongkong 1980, Spectacular Trading, 74 Min.; Verleih:
Europa Film, Locarno.

Nichts Neues an der Eastern-Front: Nach Jahren racht der Sohn eines beriihm-
ten Schwertkampfers den Tod des Vaters in gewohnter Weise. Gegentber an-
deren Filmen des Genres variiert dieser seinen Handlungsablauf nicht wesent-
lich. Auch die Gesichter sind bereits sattsam bekannt. Der Versuch, das Ganze
durch Scherze aufzulockern, scheiterte klaglich. Erstaunlich ist nur, auf wieviel
Sympathie die einfallslose Story beim Publikum stosst, das sich bei den zahirei-
chen brutalen Schlagereien kostlich zu amisieren scheint.
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Pierino contro tutti (Ein Trottel auf der Schulbank) 82/110

Regie: Marino Girolami; Buch: Gianfranco Clerici u.a.; Kamera: Federico Zanni;
Musik: Berto Pisano; Darsteller: Alvaro Vitali, Michele Gammino, Michela Miti,
Marisa Merlini, Enzo Liberti, Riccardo Billi u.a.; Produktion: ltalien 1981, Filmes
International, Dania, Medusa, 90 Min.; Verleih: Victor Film, Basel.

Der Komiker Alvaro Vitali spielt einen Lausbuben, der mit frechen Streichen,
Spassen und Witzen Eltern, Lehrer und andere Erwachsene provoziert und
durch den Kakao zieht. Der Film hat keine durchgehende Handlung, sondern be-
steht aus gespielten Witzen und Kalauern - vorwiegend aus dem Sexual- und
Fakalbereich —, die nur zu einem geringen Teil wirklich zum Lachen sind.
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Pile ou face (Kopf oder Zahl) 82/111

Regie: Robert Enrico; Buch: Marcel Jullian, Robert Enrico, Michel Audiard, nach
dem Roman «Suivez le veuf» von Alfred Harriss; Kamera: Didier Tarot; Musik:
Nino Leonardi; Darsteller: Philippe Noiret, Michel Serrault, Dorothée, Bernard
Le Coq, Fred Personne, Pierre Arditi; Produktion: Frankreich 1981, Georges Cra-
venne flur FDR-Productions/Antenne 2, 105 Min.; Verleih: Alpha-Films, Genf.

Ein franzosischer Krimi nach allen Regeln der Kunst: Die unausstehliche Gattin
eines farblosen Burolisten stirzt aus dem Fenster — Mord oder Selbstmord? Ein
barbeissiger Inspektor, der kurz vor der Pensionierung steht, drangsaliert den
Witwer mit allen Mitteln des Psychoterrors, wobei zusehends eine Art von
Schicksalsgemeinschaft entsteht. Ein etwas beschauliches, aber dennoch span-
nendes Duell mit hervorragenden Protagonisten und einer hubschen Pointe.

L)
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Prince of the City (Der King von New York) 82/112

Regie: Sidney Lumet; Buch: Jay Presson Allen, S. Lumet, nach dem Roman von
Robert Daley; Kamera: Andrzej Bartkowiak; Musik: Paul Chihara; Darsteller:
Treat Williams, Jerry Orbach, Richard Foronjy, Don Billett, Kenny Marino, Car-
mine Caridi, Bob Balaban u.a.; Produktion: USA 1981, Orion Pictures/Warner
Bros., 167 Min.; Verleih: Warner Bros., Zurich.

Der Film beschreibt, wie ein junger Polizist fur die Regierung zum Spitzel unter
seinen Kollegen wird und an der daraus erwachsenden seelischen Belastung
fast zugrunde geht, weil unbedingte Gesetzestreue sich nur selten mit dem sub-
jektiven Rechtsempfinden deckt. Sidney Lumet geht in seinem dicht inszenier-
ten und hervorragend gespielten Film lber eine kritische Darstellung der Rolle
der Polizei in der Gesellschaft hinaus und schlagt die Briicke zu grundlegenden
moralischen und religiosen Fragen. - 8/82
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Montag, 26. April
21.50 Uhr, TV DRS

Yin (Kirschbliiten)

Spielfilm von Zhan Xiangchi (VR China
1979) mit Xu Huanshan, Cheng Yiaoying,
Cuyang Ruqui. — Der Film berichtet von den
freundschaftlichen Beziehungen zwischen
Japan und China und enthalt traditionelle
Elemente und modisch westliche Attribute.
Er wird stark von Gefuhlen getragen. Wah-
rend des Krieges verlassen die in China le-
benden Japaner das Land. Frau Tabasaki
muss ihre kleine Tochter der Obhut einer
chinesischen Familie U(berlassen. Nach
zehn Jahren ist das Kind in China integriert,
aber die Mutter in Japan fordert das Kind
zurlick. Spater reist die Erwachsene als Be-
raterin fir eine Chemiefaserfabrik nach
China. Ein Kontakt zur Pflegefamilie ist
durch die Massnahmen der «Viererbande»
nicht moglich. — Erst nach einem Jahr,
denn: «Der kalte Winter ist voruber, in
China zieht der Frahling ein.»

Mittwoch, 28. April
20.00 Uhr, TV DRS

Heute abend: Heimat erhalten -

Zukunft gestalten

Jede Sekunde wird in der Schweiz ein Qua-
dratmeter Kulturland Uberbaut. Seit vierzig
Jahren ist die Zahl der Landwirtschaftsbe-
triebe um 50 Prozent gesunken. Der
Schweizer Heimatschutz will mit einer In-
formationswoche auf die Folgen hinweisen.
In der Direktsendung werden zwei grund-
verschiedene Gemeinden einander gegen-
Uibergestellt: ElIm, Wakker-Preis-Gemeinde
im Sernftal, und die «Bauboomgemeinde»
Rudolfstetten am aargauischen Mutschel-
len.

23.10 Uhr, ZDF

Iwan grosnij (lwan der Schreckliche)

Spielfilm von Sergej Eisenstein, Musik:
Sergej Prokofjew (Sowjetunion 1944) mit
Nikolai Tscherkassow, L.Zelikowskaja, Se-
rafima Birman. — Der Film wird in zwei Tei-
len ausgestrahlt (Teil ll: Donnerstag,
29. April, 23.00 Uhr). Im ersten Teil zeichnet
Eisenstein das Bild eines selbstbewussten
jungen Monarchen, eines russischen Natio-
nalhelden, und wurde mit dem Stalin-Preis
dafiir ausgezeichnet. Der zweite Teil zeigt
Iwans Kampf gegen seine Widersacher im

eigenen Land, wie Intrigen und Attentate
mit brutalem Terror bekampft werden. Ei-
senstein wurde vom Zentralkomitee der
KPdSU scharf angegriffen und musste un-
ter Stalin Selbstkritik iben. Eine von Stalin
genehmigte Neufassung und ein dritter Teil
des Films wurde nicht realisiert.

Donnerstag, 29. April
20.40 Uhr, TV DRS

E nachtlang Fiiiirland

Spielfilm von Remo Legnazzi und Clemens
Klopfenstein (Schweiz 1981) mit Max Rad-
linger, Christine Lauterburg, Adelheid
Beyeler. — Max, Nachrichtensprecher bei
Radio Schweiz International, resignierter
«Achtundsechziger», wird nur noch von
seiner personlichen Krise umtrieben. Er
schliesst sich dem Zug der Demonstranten
der Berner «Bewegung fir ein Autonomes
Jugendhaus» nicht an, als er soeben nach
dem Neujahrsempfang das Bundeshaus
verlassen hat. Nach o6den Streifziigen
durch Berner Beizen lernt er Chriege, ein
Madchen mit frohlicher Energie, kennen.
Sie ermuntert ihn, einmal die richtigen
Nachrichten durchzugeben, doch im Funk-
haus verlasst ihn der Mut, héhnisch ver-
lasst ihn Chriege. Wiitend lber seine ver-
fahrene Situation, fahrt er sein Auto zu
schanden. Ein realitatsnaher Film Gber die
Identitatskrise der alternden «neuen Lin-
keny.

Freitag, 30. April
20.15 Uhr, ARD

Trouble in Paradise (Arger im Paradies)

Spielfilm von Ernst Lubitsch (USA 1932) mit
Herbert Marshall, Miriam Hopkins, Kay
Francis. — Marianne und Gaston sind ein fa-
belhaftes Gaunerparchen. Sie haben es
fertiggebracht, sich bei der ebenso reichen
wie attraktiven Lily anstellen zu lassen, de-
ren Tresor sie reizt. Als sich Gaston in Lily
verliebt, schafft das betrachtliche Kompli-
kationen. Die Geschichte wird mit funkeln-
der lronie erzahlt, bei der Lubitsch spiele-
risch zwischen der Ehrenhaftigkeit der Rei-
chen und der Ehrenhaftigkeit der Diebe
keine grossen Unterschiede macht. ARD
eréffnet mit diesem Film eine Reihe von
sieben Komddien von Ernst Lubitsch (1892-
1947), fuhrender deutscher Regisseur, der
1922 nach Hollywood ging. Der «Lubitsch
Touch» seiner Komodien entspringt einer
pointierten Erzahlweise, in der sich Lust am
Spielerischen mit geistvoller Ironie und
erotischem Flair verbindet.



Q.ue viva Mexico! 82/113

Regie und Buch: Sergej M.Eisensteins Fragment in einer Bearbeitung von
G.V. Alexandrow; «offizielle» russische Version von 1979; Kamera: Eduard Tisse;
Musik: Emine Khatchaturian, Sergej Skaipka, Wladimir Tseitline; Produktion:
Mexico/UdSSR, USA 1931, 85 Min.; Verleih: Columbus Film, Zurich.

Eisensteins Faszination fur Mexiko machte ihn ehrgeizig. In einem Prolog, vier
Episoden — und einem Epilog wollte er den Geist Mexikos einfangen und darstel-
len, wie die treibenden Krafte — Leben und Tod, Schonheit und Korruption, Frei-
heit und Unterdruckung, heidnische Kultur und Christentum — die Geschicke die-
ses Landes pragten. Die vierte Episode konnte er allerdings nicht mehr drehen.
Tisse hat Bilder von erstaunlicher Kraft und Schonheit geschaffen, die Bearbei-
tung des Tones in der «Fassung Alexandrow» allerdings prellt den Zuschauer
durch Kommentar und Musikdramaturgie um fast jegliche eigene Einsicht, da
jedes Bild in seinem Gehalt verdoppelt, erschlagen oder in einem Erguss seich-

ter Musik ertrankt wird. (Ab 14) —-9/82
J
Reds 82/114

Regie: Warren Beatty; Buch: W.Beatty und Trevor Griffiths; Kamera: Vittorio
Storaro; Musik: Stephen Sondheim; Darsteller: Warren Beatty, Diane Keaton,
Edward Herrmann, Jerzy Kosinski, Jack Nicholson u.a.; Produktion: USA 1981,
Paramount, 200 Min.; Verleih: CIC, Zurich.

«Reds» erzahlt die Liebesgeschichte zwischen John Reed (Warren Beatty) und
Louise Bryant (Diane Keaton), die als amerikanische Kommunisten und Journali-
sten die russische Revolution miterlebten. Mit den historischen und politischen
Ereignissen der zehner Jahre in Amerika und Russland als Hintergrund schuf
Regisseur Warren Beatty ein ehrgeiziges, intelligentes Werk von mehr als drei-
stindiger Dauer, in dem die Anspriche des Individuellen und Privaten im Leben
der Protagonisten mit den ideologischen Ansprichen des Kollektiven und Of-
fentlichen auf differenzierte Weise behandelt werden. (Ab 14 Jahren) - 8/82

Jx K

Die §ehnsucht der Veronika Voss 82/116

Regie: Rainer Werner Fassbinder; Buch: Peter Marthesheimer, Pea Frohlich; Ka-
mera: Xaver Schwarzenberger; Musik: Peer Raben; Darsteller: Rosel Zech, Hil-
mar Thate, Annemarie Duringer, Doris Schade, Cornelia Froboess, Eric Schu-
mann, Armin Miller-Stahl, Hans Wyprachtiger u.a.; Produktion: BRD 1981,
Laura Film/Tango Film, 105 Min.; Verleih: Columbus Film, Zirich.

Den unaufhaltsamen Zerfall eines drogenstchtigen Filmstars, den ein unbedeu-
tender Sportreporter sowohl aus Neugier wie auch aus Zuneigung und Faszina-
tion abzuwenden sucht, nimmt Fassbinder zum Anlass einer weiteren Reflexion
uber die funfziger Jahre der Bundesrepublik. Anders als in «Die Ehe der Maria
Braun» und «Lola» will es ihm indessen nicht recht gelingen, einsichtige Bezluge
zu Zeitabschnitt und Lebensauffassung herzustellen, es sei denn, man be-
zeichne die Tatsache, dass auch schon im aufkeimenden Wirtschaftswunder-
Wohlstand Menschen zerbrachen und in die Drogen flichteten, als solchen. Kli-

scheehaft und manieristisch. - 8/82
E
Roar (Das grosse Gebriill) 82/115

Regie und Buch: Noel Marshall; Kamera: Jan de Bont; Musik: Terence P. Mino-
gue; Darsteller: Tippi Hedren, Noel Marshall, John Marshall, Jerry Marshall, Me-
lanie Griffith, Kyalo Maturo; Produktion: USA 1970-81, Noel Marshall, 95 Min.;
Verleih: Elite Film, Ziirich.

In elfjahriger Arbeit hat Noel Marshall, der Produzent von «The Exorcist», mit
seiner Familie und einigen Dutzend Lowen, Tigern, Leoparden, Pumas, weiteren
Raubkatzen sowie afrikanischen Elefanten einen spektakularen, halbdokumenta-
rischen Spielfilm auf seiner Privatfarm in Ostafrika gedreht. Der faszinierende
Einblick in ein Paradies, wo Mensch und Tier im Einklang leben, wirkt trotz der
etwas stark auf Action angelegten Rahmenhandlung humoristisch und nie be-
drohlich und mindet in einem Appell zugunsten der wildlebenden Tiere. (Ab
etwa 10 Jahren)
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21.55 Uhr, TV DRS

Harlan County

Dokumentarfilm von Barbara Kopple (USA
1976). Drei Jahre lebte die Autorin mit den
Bergarbeiterfamilien in Harlan County,
Kentucky, und nahm an ihrem Arbeits-
kampf teil. 1973/74 fand der langste Berg-
arbeiterstreik in den USA statt, weil die
Bergwerksleitung den Arbeitern die ge-
werkschaftliche Organisation untersagt
hatte. Schon vor vierzig Jahren gab es in
Harlan County Unruhen, die Gewaltakte ha-
ben sich in der Gegenwart wiederholt: Ein-
greifen der Bundespolizei, Festnahmen,
Anklage, Meuchelmord. Der Film zeigt
nicht nur die Vorgange beim Streik, son-
dern gibt Aufschluss tber den Alltag und
die Note des Lebens der Bergleute und ih-
rer Familien.

Samstag, 1. Mai
10.00 Uhr, DRS I

E4 vo eir Tagheiteri zur angere

Feature von Charles Benoit und Werner
Feldmann. — Er lebt auf dem Bauernhof, ge-
fuhrt vom jingsten Sohn mit Frau und Kin-
dern. Jeden Tag, Sommer und Winter,
steht er kurz nach vier Uhr im Stall, spater
arbeitet er auf dem Feld und im Gemuse-
garten. Jeden Donnerstag, seit 58 Jahren,
verlasst er frihmorgens mit Pferd und Wa-
gen das stille Dorf und fahrt nach Bern, um
dort seiner Kundschaft Friichte, Gemiuse,
Blumen, Eier zu verkaufen. Er heisst Gott-
fried Walthert und ist 86 Jahre alt. (Zweit-
sendung: 7. Mai, 20.05 Uhr)

Sonntag, 2. Mai
10.00 Uhr, TV DRS

& Notre dame de la Croisette

Ein vergniglicher Streifzug durch das Film-
festival von Cannes. Film von Daniel
Schmid, eine Mischung von Dokumentar-,
Fictionfilm und traumhaften Ruckblenden,
vermittelt ein schillerndes Bild der Welt
von Cannes. Eine Touristin gerat in den
Bann der Filmwelt, fuhlt sich aber bald im
Chaos der Mammutveranstaltungen verlo-
ren. Nach vergeblichen Versuchen, Einla-
dungen oder Ausweise zu den Vorfihrun-
gen und Pressekonferenzen zu erhalten,
verfolgt sie das Festival von ihrem Hotel-
zimmer im Fernsehen. Hier dringt auf
schockierende Weise die harte Alltagswirk-
lichkeit in die heile Flimmerwelt hinein.

14.05 Uhr, DRS |

o Ds Ruumschiff

Hérspielfassung von Rudolf Stalder nach
Ray Bradbury. Im Jahr 2049 sind die Mikro-
fone im NAKU-Reservat «Aare» aufgestellt
... hier sind Familien, die den alten, fast
ausgestorbenen bernischen Dialekt noch
heute sprechen dies ist ehemaligen
Volksschullehrern zu verdanken, die nach
volliger Mechanisierung des Unterrichts ih-
rer Amter enthoben und in Schongebiete
versetzt wurden und hier als Sprachkonser-
vatoren wirken ... immerhin befindet sich
hier bereits ein Schrottplatz ... und spielt
auch die Geschichte von Vater Stern, der
auch gerne mal einen Raumflug absolvie-
ren wiurde und es auch auf seine Weise
einmal schafft.

16.15 Uhr, TV DRS

Affenkénig und goldener Leopard

In der Sendung «Lander — Reisen — Valker»
vermittelt der Film von William Janovsky
Einblick in das Fernsehen der Volksrepublik
China. Nach dem Velo, der Armbanduhr
und der Nahmaschine wurde das Fernseh-
gerat zum neuen Traum der Chinesen. Die
Kamera von Igor Luther (Oscar-Preistrager
fir «Die Blechtrommel») fihrt den Zu-
schauer in die modernen Studios, zeigt,
wie der Fernsehnachwuchs ausgebildet
wird und wie die Arbeitstechnik der Me-
dienschaffenden Chinas beschaffen ist.
Das Land, die Menschen und ihre kulturel-
len Reichtumer sind in diese Darstellung
einbezogen.

16:30 Uhr, ZDF

Liigen Bilder wirklich nicht?

Der Beitrag von Erwin Leiser in «betrifft:
Fernsehen», befasst sich ausschliesslich
mit der Manipulation durch das Bild. Er
bringt Beispiele dafur, wie sich dasselbe
Bild in seiner Wirkung verandert, wenn es
mit verschiedenen Kommentaren versehen
wird, wie unterschiedlich ein Ereignis wirkt,
wenn es von verschiedenen Positionen auf-
genommen wird. Eine politische Demon-
stration wirkt aus der Sicht der Polizei an-
ders als aus der Perspektive der Demon-
stranten. Ein neutraler Beobachter wird
eine dritte Haltung einnehmen. Fur uns alle
gilt, dass wir im Spiegel oft nur entdecken,
was wir sehen wollen.



§b Fine (Der ausgeflippte Professor) 82/117

Regie und Buch: Andrew Bergman; Kamera: James A.Contner; Musik: Ennio
Morricone; Darsteller: Ryan O'Neal, Mariangela Melato, Jack Warden, Richard
Kiel, Angela Pietro Pinto u.a.; Produktion: USA 1981/82, Lobell/Bergman,
91 Min.; Verleih: Warner Bros., Zirich.

Verlangerter Werbespot als verkrampfte «Screwball-Comedy» mit kolportiertem
Othello-Motiv, festgemacht an Love-Story-Star Ryan O’'Neal, gibt sich satirisch,
ohne Warenfetischismus und Businessmethoden anzugehen. Der Sohn eines
maroden Textilfabrikanten, beide von einem hunenhaften Glaubiger bedroht,
rettet die Firma durch einen geplatzten Hosenboden: Ein neuer Jeans-Design-
Hit: Sexy-Jeans mit durchsichtigem, plastifiziertem Hinterteil. Happy-End in Ve-
nedig mit reizender Ehefrau des kolossalen Glaubigers nach einer Eifersuchts-
Arie. ;
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Song of the South (Onkel Remus’ Wunderland/Melodie des Studens)  82/118

Regie: Walt Disney; Buch: Ralph Wright, Bill Peet; Kamera: Greg Toland; Musik:
Charles Wolcott; Darsteller: Lucile Watson, Ruth Worrick, Hattie McDaniel, Ja-
mes Baskett, Luna Patten, Bobby Drscoll u. a.; Produktion: USA 1946, Walt Dis-
ney Production, 90 Min.; Verleih: Parkfilm, Genf.

Die Geschichte (Realaufnahmen) spielt «in der guten alten Zeit» und ist deshalb
nicht ohne Klischees: Ein kleiner Junge muss aus familiaren Grinden einige Zeit
im vornehmen Landhaus seiner Grossmutter verbringen. Hier knipft er Freund-
schaft mit Kindern und Tieren aus der Umgebung und vor allem mit Onkel Re-
mus, einem alten, gutigen Schwarzen, der so meisterhaft Geschichten erzahlen
kann, dass sie Realitat werden — naturlich in der Art der Disney-Trickfilme. Das
passt der gestrengen Mama, die fiur ihren Sohn eine feinere Gesellschaft
wunscht, nicht. Durch einen Unfall wendet sich jedoch alles zum Guten: Onkel
Remus wird ans Krankenbett geholt, und auch Mama und Papa finden sich wie-

der. — Ab etwa 6 Jahren. °
K PUBIBPUNAA ,SNWAY [UQ

Time Bandits 82/119

Regie: Terry Gilliam; Buch: Michael Palin und Terry Gilliam; Kamera: Peter Bi-
ziou; Musik: Mike Moran, Songs: George Harrison; Darsteller: John Cleese,
Sean Connery, Shelley Duvall, Katherine Helmond, lan Hom, Michael Palin, Pe-
ter Vaughan, David Warner u.a.; Produktion: Grossbritannien 1980, Handmade
Films, 117 Min.; Verleih: Victor Film, Basel.

-Mitten in der Nacht fallen funf Zwerge durch ein Zeitloch direkt ins Schlafzim-
mer des etwa zehnjahrigen Kevin, der sich ihnen begeistert anschliesst auf die
Abenteuerreise durch die Zeiten, von Napoleon zu Robin Hood, vom Mittelalter
ins Altertum, uber die Titanic ins Marchenland bis zum Schloss des Bodsen, der
es auf die (gestohlene) Zeitloch-Karte abgesehen hat. In grosster Not greift das
Grosse Wesen ernuchternd ein. Ein etwas ratloser Schluss — Kevin wird einfach
stehengelassen — kann das Vergnugen am skurrilen englischen Humor, der wu-
chernden Phantasie und den witzigen Seitenhieben nicht schmalern. Ab 12 Jah-

ren moglich. -8/82
Jx
Der gauberberg 82/120

Buch und Regie: Hans W. Geissendodrfer, nach Thomas Manns gleichnamigem
Roman; Kamera: Michael Ballhaus; Musik: Jirgen Knieper; Darsteller: Chri-
stoph Eichhorn, Rod Steiger, Flavio Bucci, Charles Aznavour, Marie-France Pi-
sier, Alexander Radszun, Hans-Christian Blech u.a.; Produktion: BRD/Frank-
reich/Italien 1981, Franz Seitz Film/lduna Minchen/Gaumont Paris/Opera Rom/
ZDF, 180 Min.; Verleih: Unartisco, Zurich.

Die Verfilmung von Thomas Manns Roman erzahlt die Geschichte des jungen
Hans Castorp, einem Hamburger Patriziersohn, der bis zum Ausbruch des Ersten
Weltkriegs, in einem mondanen Davoser Lungensanatorium verweilt. Anhand
der Dekadenz der Krankengesellschaft dieses Sanatoriums wird beispielhaft der
Verfall der burgerlichen Vorkriegsgesellschaft aufgezeigt. Aufwendige Literatur-
verfilmung der konventionellen Machart, die, den wichtigsten Stationen des Ro-
mans folgend, mit schonen, gepflegten Bildern, recht unterhaltsam ist.  —-9/82
Ex



Montag, 3. Mai
18.00 Uhr, TV DRS

Die Laurents (1)

Fernsehserie in zehn Teilen von Joachim
Nottke und Uwe Otto, Regie: Erich Neu-
reuther. Mit der Aufhebung des Edikts von
Nantes 1685 durch Ludwig XIV. verlieren
die franzosischen Protestanten, die Huge-
notten, ihre Religionsfreiheit. Gewaltsamer
Bekehrung, schliesslich blutiger Verfol-
gung, suchen viele durch Flucht aus ihrer
Heimat zu entkommen. Fast 14000 fliehen
allein nach Brandenburg. Die Fernsehserie
verfolgt das Schicksal zweier Flichtlingsfa-
milien, der Laurents und der Gaillards, die
sich 1685 einem Flichtlingszug nach Bran-
denburg anschliessen, wo ihnen Kurfiirst
Friedrich Wilhelm im Edikt von Potsdam
Asyl und Privilegien zugesagt hat. Der Film
vermittelt ein Bild des Alltagslebens der
Hugenotten und Preussens im 18.Jahrhun-
dert.

23.00 Uhr, ARD

Xi Ying Men (Eine gliickliche Familie)

Spielfilm von Zhao Huanzhang (VR China
1981) mit Yu Shaokang, Wang Yumei,
Zhang Liang. — Die auf dem Dorf spielende
bauerliche Komodie ist als deftige Unter-
haltung gedacht und von den Mitwirkenden
mit Verve dargebracht. Durch eine bodse
Schwiegertochter wird die gluckliche Fami-
lie fast ruiniert und die Folgen von Intrigen
durch Anteilnahme der Dorfbewohner wie-
der in Ordnung gebracht. Dem europa-
ischen Betrachter eroffnen sich Details des
dorflichen Alltags und allgemeingiiltige
Grundmuster heimatverbundenen Humors
in China.

Dienstag, 4. Mai
21.20 Uhr, ZDF

Der Weg nach Innen — Riuckzug oder

Aufbruch?

Jurgen Licking und Christoph Kutschera
versuchen, Notwendigkeit und Sinn eines
Innehaltens und Nachdenkens an einigen
Beispielen auf dem schmalen Grat zwi-
schen Arbeitswelt und Privatleben nachzu-
weisen: Teilnahme an einem vom Betrieb
angeregten Wochenendkurs fur Meditation
und kreatives Malen, Gesprache mit katho-
lischen Jugendlichen in Bottrop, wahrend
einer Ora-et-labora-Woche, Besuch der
Benediktinerabtei Neresheim, Beobach-

tung von Musiktherapeuten bei der Arbeit.
Innerlichkeit ist ein Reizwort in Deutsch-
land. Schon in der Zeit der Romantik haben
Burger und Machtige versucht Andersden-
kende, kritische Geister ins «Geflihlige» ab-
zudrangen, sie in einer apolitischen Ecke zu
isolieren. Heute ist es wieder ahnlich. Aber
nach starker einseitiger Aussenorientierung
ist «Seelenarbeit» notwendig, um ein Defi-
zit nachzuholen.

Mittwoch, 5. Mai
20.00 Uhr, TV DRS

Ich mochte Bundesrat werden

Korperbehinderte Jugendliche erforschen
ihre Zukunftsaussichten, Film von Tula Roy
und Christoph Wirsing. Zwolf- bis vierzehn-
jahrige Schiilerinnen und Schiiler einer Ta-
gesschule fur motorisch behinderte Kinder
in Basel setzen sich selbst fir ihre Bedurf-
nisse ein, vertreten ihr Anrecht auf ein ei-
genes Leben. Mit Videokamera, Tonband-
gerat und Fotoapparat rucken sie ihrer Um-
welt auf den Leib und beschaffen sich kon-
kretes Anschauungsmaterial. Sie lernten
ihre eigenen Moglichkeiten realistisch ein-
zuschatzen, ihre Forderungen zu vertreten
und wie Behinderte und Nichtbehinderte
einander begegnen und Vorurteile abbauen
konnen.

Donnerstag, 6. Mai

20.00 Uhr, TV DRS

Mit Gewissenhaftigkeit und Wiirde

Fernsehfilm von Peter Scheibler, Regie:
Eberhard Itzenplitz. — Im Mittelpunkt steht
der junge Arzt Thilo, der auf seiner Kran-
kenhausstation mehr individuelle Betreu-
ung und ein menschlicheres Verhaltnis zu
den Patienten einfihren und die Untersu-
chungen einschranken mochte, dadurch
gerat er in Konflikt mit Kollegen, Oberarz-
ten, ehrgeizigen Professoren, fir die wis-
senschaftliche Experimente vorrangig sind.
Thilo wehrt sich gegen einen Versuch mit
Medikamenten, weil er eine Verschlechte-
rung des Zustands mehrerer Patienten da-
mit in Zusammenhang bringt. Er geht keine
Kompromisse ein und muss die Konse-
quenzen ziehen. Es geht um die Verfallen-
heit auf einem Mythos von der Allmacht
der Arzte, einer Berufsrolle der omnipoten-
ten Vaterfigur, die abgebaut werden muss,
wenn ein neues Vertrauensverhaltnis zwi-
schen Arzt und Patient entwickelt werden
soll.



stellt. Dies ist allerdings nur der letzte
und eigentlich auch vorhersehbare
Schritt eines langwierigen, alptraum-
haften Prozesses, dessen Ziel von An-
fang an die Selbstanklage war, welche
Voraussetzung fur den Buss- und Suh-
neprozess ist, der mit der belastenden
Spitzeltatigkeit wohl bereits eingesetzt
hat. Ciello steht nun nackt und allein da,
ohne Freunde und auch ohne den bishe-
rigen staatlichen Schutz. Das allerklein-
ste Vergehen wird ihm von selbstge-
rechten Anwalten vorgehalten. Erst jetzt
wird die unglaubliche Unmenschlichkeit
einer Justiz offenbar, die einen vollig
schuldlosen Zeugen verlangt. Ein An-
spruch, der von keinem Menschen er-
fullt werden kann. Denn der Mensch ist
schuldig - das liegt in seinem Wesen
begriundet. Dies kommt in einer der
letzten Szenen zum Ausdruck, als die
Staatsanwalte vor einem Regierungs-
vertreter daruber debattieren, ob Danny
nun auch angeklagt werden soll, oder
ob man ihn wegen seiner Dienste straf-
frei laufen lassen soll. «Welcher Arzt
verrat den Kunstfehler eines anderen
Mediziners, welcher Anwalt verzeigt ei-
nen kriminellen Kollegen?» fragt einer,
und fahrt fort: «Wir wussten, dass Ciello
(bei einer Verhandlung) meineidig war»
(was allein den schuldigen Angeklagten
hinter Gitter bringen konnte). Der Red-
ner versucht damit zu sagen, dass
schon das Wissen um ein Unrecht aus-
reicht, damit wir mitschuldig an einem
Verbrechen werden. Was bedeutet,
dass wir an jedem Unrecht, das ir-
gendwo auf der Welt passiert und von
dem wir Kenntnis haben, Schuld tragen.
Es ist dies eine grundlegende Schuld
(der Erkenntnis von Gut und Bdse), die
nicht abgetragen werden kann, sondern
im Gegenteil angenommen werden
Mmuss.

Der Regierungsvertreter entscheidet
schliesslich, dass Ciello nicht angeklagt
wird. — Wer kann den ersten Stein wer-
fen? Fur Danny Ciello ist damit eine leid-
volle Odyssee beendet, die religiose Di-
mensionen angenommen hat. Er ist nun
isoliert in einer Gesellschaft, in der
sonst niemand diese Reise zu den Wur-
zeln menschlichen Seins unternommen
hat. Tibor de Viragh

Wege und Mauern

Schweiz 1982. Regie: Urs Graf
(Vorspannangaben s. Kurzbesprechung
82/105)

Wege: Zu Beginn des Films begleitet
die Kamera Paul Seiler zu seinem Ar-
beitsplatz, der Strafanstalt Lenzburg.
Sie folgt ihm auf seinen Wegen im Ge-
fangnis, zeigt ihn immer wieder beim
Auf- und Zuschliessen der Zellen, beim
Postverteilen, beim Rundgang im Ge-
fangnishof mit den Gefangenen, nachts
bei Kontrollgangen entlang der An-
staltsmauer.

Mauern: Sie sind das Thema des Films.
Immer wieder zeigt die Kamera in einer
langen Einstellung die Strafanstalt von
aussen, ein protziges, spinnenahnliches
Ungetum von Architektur, das Bild be-
herrschend und gleichsam alles aufsau-
gend und bei sich behaltend. In diesen
Mauern spielt sich das Alltagsleben von
Jo Betschart, einem jungen Strafgefan-
genen, der wegen Einbruchdiebstahl
sitzt, und von Paul Seiler, dem Gefange-
nenaufseher, ab. In zwei parallel gefuhr-
ten Strangen wird von den beiden, ohne
dass sie je gemeinsam im Bild erschei-
nen, ein Teil ihres Daseins hinter Mau-
ern sichtbar gemacht.

Ruhig, den Protagonisten Zeit lassend
und distanziert zeichnet die Kamera den
normalen Tagesablauf auf. Dabei be-
richten die beiden Manner von sich aus
dem off, sprechen lber ihre Vorstellun-
gen von Draussen und Drinnen, reflek-
tieren ihr Verhalten, erzahlen von ihren
Planen und Wiunschen, von ihrer Le-
bensphilosophie. So entsteht langsam
nicht nur ein Bild des ganz gewohnli-
chen Gefangnisalltags, sondern auch
das eindruckliche Portrat zweier Men-
schen, die sich sehr verschieden mit
den Zwangen der Institution Gefangnis
auseinandersetzen und sich ihnen an-
passen.

Paul Seiler, der sich bemuht, im Rah-
men seiner Moglichkeiten auf der Seite
der Gefangenen, der Schwacheren, zu
stehen, sieht sich bald mit der Realitat
des Strafvollzugs konfrontiert: «Als ich
mich fir die Stelle als Gefangnisaufse-
her meldete, stellte ich mir vor, man er-
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Resozialisierung zwischen Mauern: Jo Bet-
schart im Gefangnis.

warte von einem Aufseher, dass er den
Insassen bei ihren Problemen zu helfen
versuche - aber ich merkte schnell,
dass man von einem Aufseher erwartet,
dass er im Gefangnis fur Ruhe und Ord-
nung sorgt, dass er aufpasst, dass kein
Insasse fliehen kann, und mir scheint,
das genuge, um als guter Aufseher zu
gelten.» Dennoch versucht er hartnak-
kig und beharrlich, seinen Vorstellungen
von Resozialisierung treu zu bleiben,
und sei es auch nur mit kleinen Zeichen
und Gesten wie «Guten Morgen»-Win-
schen, sich Zeit nehmen fur ein paar
Worte, ein Gesprach und sogar fur Kon-
takte mit Strafentlassenen.

Aber immer wieder hat er auch gegen
die eigene Resignation anzukampfen
und fragt sich, ob er nicht nur ein Rad-
chen im Betrieb sei, das gerade durch
sein Engagement den Betrieb nur noch
effizienter mache: «lch sehe nicht ganz
klar, wie es weiter gehen soll - ich

18

denke jetzt an die Arbeitswelt. Ich bin
unsicher, wie angepasst oder wie rich-
tig ich uberhaupt meine Rolle spiele,
spure aber doch, dass ich schon auch
funktioniere — funktioniere, wie es ver-
langt wurde uber all diese Jahre hin. Es
klingt aber immer wieder hinein: (Ach,
gabe es nichts anderes zu tun? Muss ich
das so machen, wie es von mir verlangt
wird?) Und manchmal, muss ich sagen,
schame ich mich vor mir selbst, weil ich
nicht mehr an die Grenze herangehe
von dem, was der Arbeitgeber nicht
gern hatte von mir — dass ich Konflikten
mit dem Arbeitgeber auszuweichen ver-
suche.»

Denn dass dieser Strafvollzug eine
Maschinerie ist, die auf reibungsloses
Funktionieren programmiert ist, sich da-
mit letzten Endes gegen die Menschen
richtet und deshalb eine absurde, wi-
dersinnige Institution ist, macht Grafs
Film in seiner leisen, offenen Machart
uberdeutlich. Es gibt keine dramatisch
zugespitzten Situationen, wie sie vor al-
lem in amerikanischen Gefangnisfilmen
zum Klischee geworden sind, aber auch



keine Vorwirfe an Personen — die Straf-
anstalt Lenzburg gilt fur schweizerische
Verhaltnisse als liberal. Alles lauft nor-
mal, aber die Bilder lassen erahnen, wie
schrecklich diese Normalitat fir die Be-
troffenen ist.

Ablesbar sind die Konsequenzen dieser
von der Gesellschaft erzwungenen Nor-
malitat am Beispiel Jo Betscharts: «lch
bin 24. Ich war die ersten drei Jahre
meines Lebens bei der Grossmutter.
Kam dann zu Pflegeeltern, war zwei
Jahre dort, kam dann ins Kinderheim,
war elf Jahre im Kinderheim. Wurde mit
sechzehn entlassen, machte dann ver-
schiedene Arbeiten, machte bald mal
einen Seich. Kam nach Uitikon, das ist
eine Arbeitserziehungsanstalt. Machte
dort 18 Monate. Wurde dann wegen
Untragbarkeit von Uitikon nach Realta
versetzt. In Realta war ich 15 Monate.
Wurde 1976 entlassen. Ich arbeitete
draussen nicht viel und wurde nach
zweieinhalb Jahren wieder verhaftet,
war in Untersuchungshaft an vier ver-
schiedenen Orten, das dauerte 13 Mo-
nate. Wurde angeklagt wegen Ein-
bruchdiebstahl, Brandstiftung und Bei-
hilfe zu einer schweren Korperverlet-
zung. Der Antrag lautete viereinhalb
Jahre, und vier Jahre habe ich bekom-
men.»

Die Zwangs- und Schicksalshaftigkeit
dieses Lebenslaufes wiederholt sich
nun in der Institution, die zur Resoziali-
sierung erfunden wurde: Uberall Vor-
schriften, ungeschriebene wie ausfor-
mulierte Regeln, Kontrolle, es dominiert
das Ein- und somit das Ausschliessen,
Kontaktlosigkeit, Einsamkeit, Anpas-
sungsdruck, reibungslos Funktionieren;
das Gefangnis scheint hier ein extremer
Spiegel des Draussen zu sein. Das Bild
von Jo Betschart auf seiner Zelle, wie er
allein lustlos und hastig seine Mahlzei-
ten verschlingt oder auf dem Bett liegt
und ins Fernsehen starrt, erinnert es uns
nicht an ahnlich verbrachte Zeiten in
Freiheit?

Konsequenz dieser durchgehenden Ge-
regeltheit ist Verhartung; die ausseren
Mauern lassen innere entstehen.
«Wenn sie jemanden einsperren, wenn
sie mich einsperren, dann hoffen sie,
dass sie mich bessern konnen, dass sie

mich zu einem andern Menschen ma-
chen konnen, damit ich, wenn ich raus
komme, dann vielleicht einer sein sollte,
wie ein Burger - jeden Tag arbeiten
gehe, nicht mehr uber die Strange
springe — aber bei mir erreichen sie ge-
nau das Gegenteil: Mein Hass auf diese
Leute wird jedesmal grosser.» Der bio-
grafisch vorgezeichnete Weg nimmt
seinen zwangshaften, tragischen Lauf:
Am Schluss des Films liest Urs Graf ei-
nen Brief vor, den Jo ihm aus der Straf-
anstalt Regensdorf schickt: In der Halb-
freiheit ist er erneut bei einem Einbruch
erwischt worden. Und die Verhartung
nimmt zu bis ins Extreme: «Wenn ich
bei jeder Gelegenheit einen Einbruch
mache, dann ist das nicht nur, weil ich
das Geld brauche, sondern auch aus
Wut auf die ganze Fudliblirgerschaft.
Sie sind nur vor mir geschutzt, solange
ich im Gefangnis bin, aber irgendeinmal
mussen sie mich wieder raus lassen.
Nur wenn sie mir eine Kugel geben
wiurde, ware der Fall gelost.»

In seiner unpolemischen, offenen, dem
Zuschauer Raum fur Querverbindungen,
Assoziationen lassenden Art vermag
der Film durch seine dokumentarischen
Qualitaten zu Gberzeugen und zwingt ei-
nen radikal, sich der zentralen Frage zu
stellen: Wozu diesen Strafvollzug? Er ist
implizit ein Pladoyer fur die Abschaf-
fung des Gefangnisses. Wege aus den
Mauern mussen gefunden werden; hof-
fentlich (noch) moglich aus der Grund-
haltung der Solidaritat, wie sie Paul Sei-

Helmut-Kautner-Preis an Lotte
Eisner

F-Ko. Um ihrer Verdienst fur die inter-
nationale Auseinandersetzung mit dem
klassischen deutschen Film willen ver-
lieh die Landeshauptstadt Dusseldorf
der Publizistin Dr. Lotte Eisner (85) als
erster Tragerin den Helmut-Kautner-
Preis, der mit 10000 DM dotiert ist.
Oberburgermeister Josef Kirten wird
Frau Eisner den Preis am 12. Marz in ei-
ner offentlichen Feierstunde im Dussel-
dorfer Rathaus ubergeben. Der Preis
wird alle zwei Jahre verliehen.
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ler formuliert: «In Gedanken sind be-
stimmt schon viele Leute, oder ich
mochte fast behaupten, alle Leute
schon straffallig geworden. Und ich
habe mir schon manches Mal uberlegt,
wie ware das wohl, wenn ich selbst ein-
gesperrt wirde? Wie wirde ich das er-
tragen?y Josef Stutzer

Die Sehnsucht der Veronika Voss

BRD 1981. Regie: Rainer Werner
Fassbinder (Vorspannangaben s.
Kurzbesprechung 82/116)

Ein einzelner Titel von ihm bedeute
nichts, schrieb kuarzlich ein Kritiker-Kol-
lege, die Saga aber, die alle Fassbinder-
Filme zusammen bilden, sei alles. In
diesen Worten steckt viel Richtiges.
Fassbinders Werk — es umfasst zur Zeit,
Irrtum vorbehalten, 37 Filme und Fern-
sehserien — erhalt seine Bedeutung in
seiner Gesamtheit: Die ungewohnliche
Produktivitat des 1946 geborenen Deut-
schen — der ja auch als Schauspieler
und Theater-Regisseur tatig war und
noch ist — ist allein schon ungewohnlich
und pragt sein Schaffen, das jenes, zu-
mal im Film, eines Besessenen ist. Filme
zu erfinden und zu inszenieren, scheint
fir Rainer Werner Fassbinder ebenso
lebensnotwendig und auch lebenser-
haltend zu sein wie beispielsweise das
Atmen. Dass einer atmet, ist letztlich
entscheidend, nicht unbedingt wie er
das tut. Wenn Fassbinders Filme — und
zu ihnen sind unbedingt auch seine Ar-
beiten fur das Fernsehen zu zahlen,
etwa «Acht Stunden sind kein Tagn,
«Bolwieser» und naturlich vor allem die
samtliche Regeln der Fernsehtechnik
und -dramaturgie eklatant missach-
tende Serie «Berlin Alexanderplatz» —
Atemzige sind, dann gibt es darunter
sowohl die ruhig tiefen als auch die kur-
zen heftigen. «Die Sehnsucht der Ve-
ronika Voss» gehort dagegen eher zu
den oberflachlich schnellen, zu jenen
flichtigen, hastigen Schnaufern, wie sie
halt bei unsteter und hastiger Lebens-
weise immer wieder mal vorkommen.
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Deswegen Fassbinders Werk in Frage
zu stellen — ein Werk notabene, das wie
nur wenig andere in reflektierender
Kunstlichkeit die Epoche modellhaft wi-
derspiegelt —, ware mehr als nur ver-
messen, bedeutete unter anderem zu
verkennen, wie sehr sich gerade dieser
eigenwillige Regisseur auch in seinen
banalen Filmen immer wieder Gedanken
zur Zeit und zu menschlichen Verhal-
tensweisen gemacht hat, ohne dabei je-
mals in einen oberflachlichen Realismus
zu verfallen. Dass er das Kino immerzu
als eine kunstliche und auch kunstleri-
sche Form der verfremdeten Realitats-
wiedergabe verstand, als ein Medium
also, das Geschichten und Botschaften
phantasievoll transportiert, hebt seine
Filme auch dort uber den Durchschnitt
hinaus, wo sie durchschnittlich blieben.

«Die Sehnsucht der Veronika Voss» —
zusammen mit den wesentlich interes-
santeren Filmen «Die Ehe der Maria
Braun» und «Lola» bildet dieses Werk
eine Trilogie zur Annaherung an die
deutsche Geschichte der fanfziger
Jahre — ist ein durchschnittlicher Film:
Durchschnittliche Figuren bewegen sich
durch eine mediokre Geschichte. Die
Veronika Voss (Rosel Zech), dem Ver-
nehmen nach einst ein grosser UFA-
Star, klammert sich an den verblassen-
den Glanz ihrer fruheren Erfolge und
flichtet vor der Realitat — sie erhalt
keine Filmrollen mehr - in die Drogen.
Robert Krohn (Hilmar Thate) ist ein mit-
telmassiger Sportreporter, dem die
Kommentare bald einmal ausgehen,
wenn nicht mehr mit sicheren Massen,
mit Toren, Sekunden oder Metern, ge-
wertet wird. Sein Weitblick reicht ge-
rade bis zum kommenden Spiel von
1860 Minchen, womit sich im Deutsch-
land der funfziger Jahre allerdings gar
nicht schlecht Staat machen lasst; denn
im Fussball zeigt sich am deutlichsten,
dass die Deutschen wieder jemand
sind: 1954 werden sie Weltmeister.

Mit der hysterischen Psyche der Ve-
ronika Voss, deren Bekanntschaft er zu-
falligerweise macht, tut Krohn sich je-
denfalls schwer. Aber die Ausstrahlung
des welkenden Stars schlagt ihn in
Bann, fast zwangshaft sucht er dessen



Geheimnis zu ergrinden. Und als er da-
hinter kommt, dass die Psychiatrie-
Arztin Katz (Annemarie Dduringer) der
arbeitslosen Filmschauspielerin in ihren
Privatraumen nicht nur Obdach und
seelischen Beistand gewahrt, sondern
sie — um den Preis ihrer Erbschaft —
auch mit Morphium versorgt, wallt in
Krohn das Blut des wahrheitssuchen-
den Reporters auf. Er vertauscht — sei’s
aus einer Art Zuneigung zu Veronika
Voss, sei's aus purem Spurhund-Trieb -
das sichere Sportstadion mit dem
schlipfrigen Boden einer Rauschgift-
Szene, die damals noch fest in den Han-
den der oberen Zehntausend war. Na-
turlich fallt er dabei auf die Nase und
liegt am Ende des Films zerschmettert
da. Zwar findet er heraus, dass Frau
Dr.Katz keineswegs nur Veronika Voss
um einen hohen Preis mit Rauschgift
versorgt, sondern sich mit einem ausge-
kligelten Unterdrickungssystem auch
an die Vermogen anderer labiler Patien-
ten heranmacht. Der Preis fur diese Er-
kenntnis allerdings ist hoch, zu hoch:
Krons Freundin (Cornelia Froboess), die
Beweismittel beschafft, wird Opfer ei-
nes «Unfalls», Veronika Voss, fur die
Arztin nun gefahrlich geworden, in den
Selbstmord getrieben (selbstverstand-
lich nicht ohne vorher an einer Ab-
schiedsparty mit rauchig-belegter Stim-
me ein Lied gesungen zu haben). Dem
Sportreporter bleibt am Ende nur die
Einsicht, dass er gegen die Machen-
schaften der kaltherzigen Arztin — die
sich mit einer Liaison zu einem hohen
Beamten des Gesundheitsamtes noch
zusatzlich abgesichert hat — nichts aus-
zurichten vermag. Dafur ist er eine
Nummer zu klein. Seine Zukunft ist das
nachste Spiel von Minchen 1860.

Nachempfunden ist diese Geschichte —
ein Melodram par excellence — dem tie-
fen Fall des einstigen UFA-Filmstars Sy-
bille Schmitz, dessen Schicksal in den
Akten der Munchner Justiz seltsam ver-
sandet. Aber die Story weist naturlich
weit Uber das ungluckliche Leben des
Stars hinaus, der eines Tages erkennen
muss, dass er nicht mehr gefragt, dass
seine Zeit abgelaufen ist, mit dieser Tat-
sache nicht fertig wird und sich nun so-
zusagen systematisch selber zu zersto-

Rosel Zech als Veronika Voss.

ren beginnt. «Die Sehnsucht der Ve-
ronika Voss» gerinnt zur Parabel vom
Elend einer Zeit, in der nur noch das
Materielle zahlt, Wohlstand nicht nur
zum guten Ton gehort, sondern gewis-
sermassen die gultige Moral ist. Die
Filmschauspielerin und der Sportrepor-
ter sind zum Scheitern verurteilt, weil
sie Werten nachjagen, die nichts mehr
zahlen: sie der Kunst, die ihrer Meinung
nach die Freiheit verloren hat, weil auch
in ihr nur noch das Geld zahlt; er der
Gerechtigkeit oder, besser ausgedruckt,
dem Fairplay als einer Form der
Menschlichkeit, die allerdings im Wirt-
schaftswunder-Trubel kaum mehr ge-
fragt ist. Veronika Voss und Robert
Krohn kommen unter die Rader, weil
Brechts Satz vom Fressen, das vor der
Moral kommt, in einer erschreckenden
Weise Wirklichkeit geworden ist.

Den Ansatz, das Durchschnittliche zu
durchbrechen und damit den Film tat-
sachlich zur Allegorie werden zu lassen,
zum Gleichnis einer seelenlosen Zeit,
vergibt Fassbinder allerdings fast klag-
lich. Seine Figuren erschopfen sich im
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Stereotypen, und ihre Kinstlichkeit wird
ihnen zum Fallstrick. Mag das aufge-
setzt Konstruierte fir die Veronika Voss
noch seine Berechtigung haben - ihr
Leben ist ja ein Klischee, aus dem sie
sich nach dem brisken Ende ihrer Kar-
riere nicht mehr zu losen vermag —, fur
die andern Personen wird es zum Hin-
dernis, indem es ldentifikation verhin-
dert. Damit werden die Beziige zur Ge-
genwart, die in der Geschichte wohl
vorhanden sind, verschenkt. «Die Sehn-
sucht der Veronika Voss» bleibt ein Re-
tortenfilm, ein Werk unter Glas gewis-
sermassen, vom wirklichen Leben sau-
berlich abgeschirmt. Verstarkt wird die-
ser Eindruck des Retortenhaften durch
einen klischeehaften Dialog voller Ma-
nierismen und durch eine effekthasche-
rische Schwarzweiss-Fotografie (Ka-
mera: Xaver Schwarzenberger). Diese
gibt zwar vor, sich an den Filmen der
vierziger und finfziger Jahre vor allem
amerikanischer Herkunft zu orientieren
— womit wohl vor allem das Schicksal
des Stars auf der schiefen Bahn in die
kunstliche und doch so wirklichkeits-
nahe Welt des Kinos eingebettet wer-
den soll —, aber es mangelt ihr die ent-
scheidende Kraft gerade etwa der
Werke der amerikanischen schwarzen
Serie: Statt die bedrickende Stimmung
des sozialen Hintergrundes zu be-
schworen und damit mit einer konse-
quenten Anwendung des Spiels von
Licht und Schatten zum dramaturgi-
schen Element zu werden, verliert sich
Schwarzenbergers Kameraarbeit in ex-
altiertemmn Kunstgewerbe, das mit der
Penetranz der Werbefotografie das ef-
fektvolle Arrangement in ausgeleuchte-
ten Raumen und lichtumfluteten Ge-
sichtern sucht.

Diese Exaltiertheit — eine von Fassbin-
ders zahlreichen Schwachen (neben
vielen Starken) — findet sich auch in der
Schauspielerfuhrung, die oftmals an
schlechtes Theater erinnert. So etwa
macht Rosel Zech geradezu so krampf-
haft auf Star, dass es zuweilen schon
lacherlich wirkt. Aber ihre Angestrengt-
heit, die sich mitunter tUber das Gesicht
hinaus bis ins Hutchen fortzusetzen
scheint, verblasst vor der mimischen
Nichtprasenz, mit der Annemarie Durin-
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ger die Frau Dr.Katz verkorpert. Mit zur
Maske erstarrtem Gesicht stakt sie
durch den Film und markiert eisige Ge-
fuhlskalte so ungekonnt naiv, dass es
einem darob schier warm ums Herz
wird: aus Mitleid mit einer weiteren
Schauspielerin, die das Opfer von Fass-
binders Verschleiss-Kreativitat gewor-
den ist, welcher der unberechenbare
Meister bisweilen selber erliegt. Aber
eben: Nicht der einzelne Titel, nicht
«Die Sehnsucht der Veronika Voss» und
schon gar nicht Annemarie Duringers
Frau Dr.Katz haben Bedeutung, son-
dern die Saga, die alle Fassbinder-Filme
zusammen bilden. Im Kino allerdings,
wo dem Zuschauer nicht die Saga, son-
dern — zumeist noch recht zusammen-
hanglos — die einzelnen Filme gezeigt
werden, ist das gelegentlich nur schwer
einzusehen. Urs Jaeggi

Time Bandits

Grossbritannien 1980. Regie: Terry
Gilliam (Vorspannangaben s.
Kurzbesprechung 82/119)

Worter werden durr, sollen sie Bilder
beschreiben, deren skurrile Erfindung
sich marchenhaft mit Poesie und
schwarzem Schrecken mischt, zum La-
chen, zum Furchten und uUberquellend
von phantastischen Einfallen wider alle
Zeit und Ordnung. Das Marchen der
Zeitbanditen beginnt in der Filmwirk-
lichkeit eines englischen Provinzstadt-
chens. In Kevins etwa zehnjahrigem
Kopf mischt sich das tagliche Fernse-
hen seiner Eltern mit der eigenen Welt
zwischen Spielzeug und Geschichtsbi-
chern. Eines abends, kaum eingeschla-
fen, weckt ihn Larm: Splitternd krachen
die Turen seines Schranks auseinander,
ein Ritter in mittelalterlicher Rustung
sprengt auf einem weissen Pferd durch
sein Zimmer, setzt mit riesigem Sprung
uber Kevins Bett hinweg und ver-
schwindet im Wald.

Am nachsten Abend geht der Junge
ausgehfertig, mit Taschenlampe und
Polaroidkamera ausgerustet, zu Bett.
Diesmal kommen durch den Schrank



sechs kleine Leutchen, phantastisch an-
gezogen, eine seltsame Karte konsultie-
rend. Sie geben sich als internationale
Rauberbande aus. Einen Ausweg su-
chend, stemmen sie sich gegen die
Zimmerwand, sie gibt nach und wird
zum langen Korridor. Kevin, halb angst-
lich, halb abenteuerlustig, rennt ihnen
nach — das Gesicht des «Allerhochsten
Wesens» fahrt durch die Luft und warnt
vor dem Gebrauch der Ungliickskarte...
Im gleichen Augenblick fallen die sechs
Zwerge (ergéanzt durch Kevin auf sie-
ben) in die schwarze Nacht des Weltalls
hinaus, wirbeln hinunter und fallen
durch ein Loch im Himmel geradeswegs
ins Jahr 1796, in Napoleons italieni-
schen Feldzug. Aus der Zeitlochkarte —
dem «Allerhochsten Wesen» entwendet
— konnen sie zeitlich und ortlich be-
stimmbare Zeitlocher ablesen, die sich
als plotzlich auftauchende Turform
manifestieren.

Meist im allerletzten  Augenblick
schrecklicher Gefahr entrinnend, fallen
sie in eine andere Zeit, ins Mittelalter, zu
Robin Hood, Kevin dann durchs «fal-
sche» Zeitloch mitten in den Kampf

Agamemnons mit dem Minotaurus. Die
maskiert auftauchenden Zwerge zerren
Kevin auch aus dieser Zeit weiter (wie
sehr wunschte er sich, Konigssohn zu
bleiben!) und fallen auf die Titanic, trei-
ben bald ertrinkend im Eismeer — da hat
nun der Bose personlich seine Hande im
Spiel. In den Kopf eines der Kleinen hat
er den Wunschgedanken nach dem Be-
sitz des «wunderbarstens Dings» ge-
setzt und holt jetzt die sieben durchs
Marchenland langsam zu sich heran.
Sie fallen in die Hande des Menschen-
fressers und seiner Hexenfrau auf dem
Segelschiff, Gberwinden die Gefahr und
merken, dass ihr Schiff einem Riesen
zum Kopfschmuck dient. Dank Kevin
(stets halt er die wichtigsten Ereignisse
mit der Kamera fest) wissen sie sich mit
einer Schlafspritze zu helfen und finden
sich auf einer unabsehbaren Ebene, bis
sie an eine unsichtbare Schranke stos-
sen. Jetzt geraten sie ernsthaft anein-
ander: Wo soll hier das «wunderbarste
Ding» sein? Streit bricht aus, die un-
sichtbare Glaswand geht in Briche,
gross und schrecklich-prachtig steigt
vor ihnen das schwarze Schloss des Bo-
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sen auf. Mit einem geschickten Fern-
sehblendwerk, das wiederum nur Kevin
durchschaut, ergaunert sich der Bose
die Zeitloch-Karte. Sie soll ihm Macht
uber die Welt geben, die er mit Digital-
uhren, Videokassetten und Computer
regieren wird. In den tddlichen End-
kampf — gegen den Bosen sind We-
sternhelden, Ritter, Bogenschutzen,
Tanks und Helikopter machtlos — greift
schliesslich das «Hochste Wesen» sel-
ber ein — und entpuppt sich als gepfleg-
ter, etwas muder alterer Herr, gekleidet
wie ein korrekter Verwaltungsratsvorsit-
zender. Er versteinert den Bosen, heisst
die Zwerge aufraumen. Nichts sei ohne
sein Wissen gelaufen, die Karte hatte er
den Zwergen Uberlassen, die er als Rau-
berbande ubrigens nicht gut findet, und
naturlich sei die Schopfung noch un-
vollkommen (es standen ihm ja auch
nur sieben Tage zur Verfigung), doch
sei ihm das Bose doch gut gelungen —
und er treibt die Zwerge zur Eile an, als
Schopfungshelfer sind sie angestellt
und eigentlich ganz froh, aus dem Zeit-
wirrwarr und den Abenteuern wieder
zur Ordnung gerufen zu werden.

Kevin erwacht im brennenden Haus, im
Feuerwehrmann zwinkert ihm Agamem-
non zu, seine Fotos zeigen die Stationen
seines Traums als Wirklichkeit. Die El-
tern explodieren beim Beruhren des

film-aktiv Bern

mg. Um die Verbreitung des unbekann-
ten Schweizer Films im Bernbiet — wo-
bei auch an Nachwuchsautoren gedacht
werden soll — mochte sich in Zukunft
der in Bern vor kurzer Zeit gegrundete
Verein «film-aktiv Bern» kummern. Ab-
geleitet wurde die Idee vom Berner
Jung-Filmer-Fest, das seit 1980 zwei
Mal in der Bundeshauptstadt durchge-
fihrt werden konnte. Um die weitere re-
gionale filmkulturelle Tatigkeit sicherzu-
stellen, ist der Verein auf aktive und
passive Mitglieder und Donatoren ange-
wiesen. Weitere Auskunfte werden
gerne unter folgender Adresse erteilt:
film-aktiv Bern, Postfach 1442,
3000 Bern 1.
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vermeintlich verkohlten Sonntagsbra-
tens, der sich als «konzentriertes BoO-
ses» herausstellt — und dann wird Kevin
einfach im Gartchen vor dem Haus ste-
hengelassen; in etwas ratlosem
Schluss.

Ein boser Film: Napoleon als weinerli-
cher Beklager seines Kleinwuchses;
Held Robin Hood vom Sockel gesturzt,
entblosst in Kitsch; der Bose von dum-
men Helfern umgeben — abgesehen von
tausend kleinen Seitenhieben und Sti-
cheleien. Was fasziniert mich an diesem
Film so zwingend? Wohl dass er das
Kind (in der Frau, im Mann) anspricht,
es mitnimmt in Traum und Marchen,
darin Tod, Leben, Lachen, Schrecken,
Masken und Ulk, Gefahr, Abenteuer,
Missgeschicke und Schlauheit sich
Schlag auf Schlag folgen und vermi-
schen — dass die Zwerge von Liliputa-
nern (gldnzend) gespielt werden, tragt
nicht wenig zur lllusion bei. Zeit und Be-
wusstsein sind aufgehoben, hinter vor-
dergrundigem Lachen schimmert Hor-
ror im prachtvollen, machtigen und
dumm-schrecklichen Bosen. Bruchlos
halt der Film gefangen, ohne Zwischen-
ernuchterungen, und jeder Schrecken
wird, bevor er zu schrecklich wird, ge-
brochen, zuruckgenommen in Spass
oder skurrilen Einfall. Er fihrt aus der
Wirklichkeit heraus, verwirrt die Faden
der Geschichte, die sich dann in vollig
anderem Kontext wiederfinden lassen.
Wer jedoch weder mit echt englischem
schwarzem Humor noch mit Marchen
oder «Alice im Wunderland» (in deren
Tradition der Film steht) etwas anfan-
gen kann, muss auf der ganzen Linie
enttauscht sein. Marchen-, Legenden-
und Geschichtsforschern, Theo-, Psy-
cho- und Soziologen bietet sich der
Film zu Interpretationen tausendfaltiger
Art an. Inwieweit es ein Film fur Kinder
ist, fragt sich. Kinder zwischen sieben
und zwolf Jahren werden ihre Traum-
welten finden, ohne die Anspielungen
und Hiebe zu begreifen. In der Zeit der
Loslosung aus der Kindheit wird der
Film kaum einem Jugendlichen gefallen
und kann erst wieder aus grosserer Di-
stanz einen Reiz und damit den vollen
Genuss allen Hintersinns gewinnen. Hat
mir Terry Gilliam schon mit den in



«Monty Python and the Holy Grail»
ziemlich wahllos verstreuten Pointen ei-
niges Vergnigen gemacht, auf diesen
seinen viel geschlosseneren und folge-
richtiger durchgefuhrten «Zeitbanditen»
«fahre ich ab» und konnte ihn nicht nur
zweimal — beim ersten Anschauen fallen
viele Kleinigkeiten neben die Augen -
sondern zweimalzweimalzweimal mit
ungeteilter Begeisterung geniessen.
Schon nur dieser Riese!

Elsbeth Prisi

Das Flugjahr

Schweiz 1981. Regie: Markus Fischer
(Vorspannangaben s. Kurzbesprechung
82/108)

Nach sechs Kurzspiel- und kurzen Do-
kumentarfilmen — zuletzt 1979 «Finster-
nis», dem in Nyon mit dem Silbersesterz
ausgezeichneten Portrat einer Blinden,
und 1980 «Aussteigen — Aufsteigeny, ei-
nem Dokumentarfiim der TV-Reihe
«Gegenspieler» — legt der 29jahrige Zur-
cher Markus Fischer seinen Kinoerstling
«Das Flugjahr» vor: 35 mm blow-up,
90 Minuten, eine Koproduktion zwi-
schen dem Zurcher Filmkollektiv, der
Stella Film GmbH Mdinchen und der
Rialto Film AG Zurich, mit Hans Heinz
Moser, Alexander Duda, Rosemarie
Fendel, Grete Heger, Michael Maassen
und Therese Affolter als Darsteller.

In einer der ersten Einstellungen sieht
man in einer Stube einen Fernsehappa-
rat: in Grossaufnahme jene beriihmten
Bilder der Luftschiffkatastrophe von
1937, die «Hindenburg» in Lakehurst,
der brennende Rumpf, der zu Boden
kracht, das filigrane Aluminiumgerippe,
das sich verbiegt. Und dazu brummt je-
mand: «Da siehst du es, mit diesen Kon-
struktionen ist nicht zu spassen». Dies
ist der erste Dialogsatz des Filmes, und
der, der ihn ausspricht, ist Albert Muller
(Hans Heinz Moser). Er wendet sich da-
mit an Franz (Alexander Duda), seinen
Sohn.

In diesem Satz steckt mehr Tiefsinn, als
man im ersten Augenblick vermuten

wurde. Dieser Satz signalisiert auch
Hilflosigkeit, Ratlosigkeit, Ausweglosig-
keit, doch davon spater. In «Das Flug-
jahry gibt es ebenfalls Konstruktionen,
mit denen nicht zu spassen ist. Kon-
struktionen, die zwar noch nicht lichter-
loh brennen wie der Zeppelin, auch
noch nicht auseinanderbrechen, Kon-
struktionen jedoch, in denen es bedroh-
lich mottet, die rasend schnell auf den
Bruch hinsteuern.

Da ist die Schreinerei, in der nichts
mehr geht, in der Vater und Sohn Mul-
ler sich mit dem Flicken von Fenster-
scheiben und dem Leimen von Saal-
stiuhlen uber den Beschaftigungsein-
bruch hinwegtauschen. Da ist die Fami-
lie der Muller, in der keiner mit keinem
mehr spricht, weil weder Vater, Mutter
noch Sohn je gelernt haben, miteinan-
der umzugehen, sich mit Problemen
auseinanderzusetzen, miteinander zu
reden. Und da ist schliesslich Mullers
Ehe, seine Frau Ruth (Rosemarie Fen-
del), die sich — offensichtlich an ihrem
Wissen leidend — seit geraumer Zeit ins
Schlafzimmer zuriickgezogen hat, nicht
mehr aufsteht, sich rundum verweigert,
Krankheit als letzten Ausweg gewahit
hat.

In dieser ausweglosen Situation, die in
jeder Hinsicht in Richtung Bruch ten-
diert — der Begriff «Nestbruch» geht mir
da nicht aus dem Sinn, ohne damit die
Werke von Kuert und Fischer in Bezie-
hung setzen zu wollen — in dieser Situa-
tion klammern sich Vater Mullers Hoff-
nungen an zwei Personen: einerseits an
Herrn Kénig (Michael Maassen), einen
Unternehmer, der mit Maschinen han-
delt und der Mullers Schreinereiausru-
stung kaufen soll, da Muller auf Brenn-
holz umstellen will, der sich jedoch bald
einmal als seltsamer Aussteiger ent-
puppt, der Muller auf seinen Traumen
sitzen lasst. Anderseits an die Gross-
mutter (Grete Heger), die anreist, um im
Haushalt zum Notigsten zu schauen. Sie
versucht zwar resolut an fruhere Zeiten
zu appellieren, doch diese Versuche
bleiben rhetorisch. lhr in die Vergan-
genheit orientierter Blick, die Beschwo-
rung ihres Mannes — Spanienkampfer in
Barcelona und kurz nach der Heimkehr
von einem Lastwagen zu Tode gefahren
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— bringt Familie und Firma Muller auch
nicht weiter.

Bleibt die Frage nach dem Verhalten
des Sohnes, aus dessen Blickwinkel
Markus Fischer seine Geschichte ei-
gentlich erzahlt. Franz (Alexander Duda)
bastelt Flugzeugmodelle, die er werk-
tags jedoch nicht fliegen lassen darf, da
der Vater beflirchtet, die Leute konnten
meinen, bei Millers gabe es keine Ar-
beit. Der Sohn (etwas (ber 20jahrig)
bringt der Mutter das Essen hoch, ver-
sucht sie zum Aufstehen zu bewegen.
Im ubrigen beschaftigt er sich oft mit
der Vergangenheit, hangt den Erinne-
rungen an seine Kindheit nach. Ausser-
dem versucht er, eine Beziehung zu ei-
ner jungen Frau (Therese Affolter) auf-
zubauen, die in einem Chemisch-Rei-
nigungsgeschaft arbeitet. Franz wirkt im
Grossen und Ganzen eher etwas zu-
ruckgeblieben: das lberbehitete Ein-
zelkind. Zwar erkennt er die menschli-
che und die wirtschaftliche Misere, die
ihn umgibt, doch er hat nicht die Kraft,
etwas daran zu andern. Das mutwillige
Zerstoren seiner Modelle mag immerhin
ein zaghafter Anfang sein. Am Schluss
zieht die Mutter aus zu ihrer Schwester,
der Vater bringt die Grossmutter auf
den Bahnhof und auch der Sohn fahrt
weg. In einer etwas symboltrachtigen
Schlussszene lberholt er auf dem Mofa
Vater und Grossmutter, die, wohl einer
Panne wegen, am Strassenrand stehen
geblieben sind.

Der in Wetzikon und Pfaffikon aufge-
wachsene Markus Fischer beschreibt in
«Das Flugjahr» offenbar, was er aus ei-
gener Erfahrung und Anschauung
kennt: das Leben am Rande der Provinz,
enge Verhéltnisse, in denen die Zeit
stillzustehen scheint. Er beschreibt mit
grossem  EinfUhlungsvermogen das
dumpfe Nebeneinander einer Familie,
die Sprachlosigkeit, das Elend auch ei-
nes Handwerkers, der schmerzlich ein-
sehen muss, dass seine Kunst, seine Ar-
beit plotzlich nicht mehr gefragt ist. Be-
sonders gelungen scheint mir dabei die
Zeichnung der Figur der Mutter. Rose-
marie Fendel verkorpert auf Uberzeu-
gende Weise diese Frau, die einfach
nicht mehr mag, und die sich in die Ver-
weigerung fluchtet. Mit anderen Figu-
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ren habe ich eher Muhe. Vor allem Hans
Heinz Moser als Vater wirkt stellen-
weise ubertrieben laut und polterig, ob-
wohl er in den stilleren Phasen seiner
Verzweiflung stark ist.
Was Markus Fischer meiner Meinung
nach ganz daneben geraten ist, ist der
Umgang mit den Ruckblenden, den Er-
innerungen des Sohnes. Dabei ist es
nicht einmal das jeweilige Einsetzen der
einzelnen Ruckblenden (da kommen mir
sogar Erinnerungen an Saura), sondern
es sind die in den Ruckblenden verwen-
deten Zeitlupensequenzen, die mich
storen. Auch macht mir stellenweise die
Sprache Muhe, obgleich ich begreife,
dass Markus Fischer bewusst auf Dia-
lekt verzichtet hat, zum Teil aus Angst,
zu sehr in die Nahe des Heimatfilm-Kli-
schees zu rucken, zum Teil auch, um
durch die Sprache auch eine gewisse
Distanz zu schaffen: Distanz zu sich sel-
ber, Distanz zwischen der Person des
Autors und der Filmfigur des Sohnes.
Gerade in diesem Spannungsfeld liegen
vielleicht auch die Ursachen dafiir, dass
far mich ausgerechnet die Figur des
Sohnes am blassesten bleibt, am we-
nigsten fassbar und nachvollziehbar.
Hans M. Eichenlaub

Que Viva Mexico!

Sergej M. Eisensteins Fragment in einer
Bearbeitung von G.V. Alexandrow:
«offizielle» russische Version von 1979
(Vorspannangaben s. Kurzbesprechung
82/113)

«Die vorliegende Fassung von (Que Viva
Mexico» unterscheidet sich grundle-
gend von der friheren, stark gekirzten
und zensurierten Fassung. Die beiden
grossen Eisenstein-Kenner G.V.Ale-
xandrow und Nikita Orlow haben den
Film in jahrelangen Bemuihungen auf-
grund des Szenarios, Montage- und
Musikangaben, die Eisenstein erst nach
den Dreharbeiten — zuriick in Russland -
gemacht hat, vollstandig neu montiert.
Erst jetzt ist im Film sichtbar, wie Eisen-
stein eines seiner Hauptwerke konzi-
piert hat.» So die Werbung, soweit der



Anspruch und die Erwartung. Tatsach-
lich vorgefiihrt wird eine Schwarte.

Das ist eigentlich tragisch, aber doch
nur ein weiteres Glied in einer Kette
misslicher Umstande und Ereignisse. Ei-
senstein war, nach vorzeitiger Auflo-
sung des Vertrages, gerade dabei, Hol-
lywood - das ihn wenige Monate zuvor
mit Pomp empfangen hatte — zu verlas-
sen, als er angeregt von Flaherty und
die von Chaplin vermittelte Unterstut-
zung von Upton Sinclair in die Lage ver-
setzt wurde, einen Film in Mexiko zu
realisieren. Kaum in Mexiko angekom-
men, wurden Eisenstein, Eduard Tisse,
sein Kameramann und Alexandrow, sein
Assistent, zwar verhaftet, konnten dann
aber frei arbeiten. Vorgesehen war ein
«Reisefilm» und eine Drehzeit von drei
bis vier Monaten, aber Eisensteins Fas-
zination fur das Land, welches er berei-
ste, wurde grosser, seine Projekte ehr-
geiziger. In einem Prolog, vier Episoden
— «Sandunga», «Fiesta», «Magueyy,
«Soldadera» — und einem Epilog wollte
er den Geist Mexikos einfangen und
darstellen, wie die treibenden Krafte —
Leben und Tod, Schonheit und Korrup-
tion, Freiheit und Unterdrickung, heid-
nische Kultur und Christentum - die Ge-
schicke dieses Landes pragten. Sinclair
war zwar sehr zufrieden mit den Teilen
des Materials, das Eisenstein nach elf
Monaten Drehzeit lieferte, verteidigte
ihn auch gegen Angriffe Stalins, ein
Verrater zu sein, geriet aber unter zu-
nehmenden Druck von Seiten seiner
Frau und deren reicher Familie und ver-
ordnete schliesslich den definitiven Ab-
bruch der Dreharbeiten, gerade als Ei-
senstein die vierte und entscheidende
Episode in Angriff nahm.

Das Material blieb — wie vorgesehen - in
den Handen von Sinclair, aber Eisen-
stein erhielt — anders als ausgemacht —
nie Gelegenheit, das Material zu bear-
beiten. Eisenstein ging zuruck nach
Russland, wo er im Verlaufe der Jahre
unter eher schwierigen Umstanden und
teilweise recht muhsamen Bedingungen
noch an einigen Filmen arbeitete, die
seinen Ruf als genialer Regisseur zwar
bestarkten, in mehreren Fallen aber
ebenfalls unvollendet blieben. Der Pro-
duzent Sol Lesser verwendete Teile des

Mexiko-Materials fir zwei Kurzfilme
und den Spielfilm «Thunder Over Me-
xicon (1933). Bereits 1939 erstellte aber
Marie Seton mit «Time in the Sun» eine
Fassung, die Eisensteins Vorstellungen
so treu wie moglich folgt — die, obwohl
Fragment, wenigstens einen Eindruck
vermittelte. Schliesslich Uberliess Sin-
clair das gesamte Material dem Mu-
seum of Modern Art. Der angesehene
Kompilations-Filmemacher Jay Leyda
schnitt 1954 eine sechsstindige Rohfas-
sung, die er dann zur drei Stunden Ver-
sion «Eisenstein’'s Mexican Project»
(1958) verdichtete. Ein knappes halbes
Jahrhundert nach Abbruch der Drehar-
beiten erhielten auch die Russen den
gewunschten Zugang zum Material: Der
inzwischen einzige Uberlebende, der
wirklich dabei war, Grigori Alexandrow,
machte sich an die Arbeit — und erstellte
die «offizielle» Version (1979).

Da die vierte Episode nie gedreht
wurde, muss auch die offizielle Version
Fragment bleiben. Optisch entspricht
sie im wesentlichen der Seton-Fassung
von 1939 — mit der Einschrankung, dass
Alexandrow, nicht immer zum Vorteil
des Resultats, Eisensteins Montage-
prinzip erbarmungslos konsequent an-
wendet. Um ein Beispiel zu geben, soll
die kleine Szene genannt werden, in der
sich auf einer Hangematte zwischen
zwei Einheimischen eine Liebesbezie-
hung anbahnt. Gedreht wurde die
Szene in einer Einstellung, die das Spiel
der Augen und der Gesten, die Span-
nung, die in der Distanz und im langsa-
men sich Naherkommen der beiden
Verliebten liegt, sehr schon einfangt.
Marie Seton hat die Szene so Ubernom-
men, ohne sie in ihrer ergreifenden
Kraft und Schonheit zu beschneiden.
Alexandrow hat sie =zerstlickelt und
montiert: Indem er schnabelnde Papa-
geien in die Szene montiert, «verdeut-
lichty er — gewissermassen abstrakt
symbolisch —, was «losy» ist. Ob Eisen-
stein sein Montage-Prinzip auch in die-
sem Fall stur angewendet hatte, muss
offen bleiben, kann aber zumindest be-
zweifelt werden.

Dies kann im Prinzip denn auch fur die
ganze Rekonstruktion geltend gemacht
werden. Es sei gar nicht bezweifelt,
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dass sich Alexandrow — recht eigentlich
buchstabengetreu — an Notizen und Ent-
wurfe von Eisenstein gehalten hat; fest-
zuhalten ist nur, dass Eisenstein in der
Auseinandersetzung mit seinem Mate-
rial sehr wohl zu ganz andern Losungen
hatte finden konnen und — das sei hier
behauptet — zumindest die Tonebene
vollig anders konzipiert, Musik, Gerau-
sche und Kommentar ganz anders ge-
staltet hatte — sein Geschmack und sein
Stilgefuhl hatten gar nichts anderes zu-
gelassen.

Vom Ton her wird jedes Bild in seinem
Gehalt verdoppelt, erschlagen oder in
einem Erguss seichter Musik ertrankt.
Eine alte Frau beisst in ein Goldstuck:
Ein jeder kann das Bild lesen, versteht
spontan was es besagt, aber der Kom-
mentar belehrt ihn, dass die Alte miss-
trauisch das Geldstuck pruft. Tisse hat
Bilder geschaffen, die eine verbluffende
Ubereinstimmung des Profils Einheimi-
scher mit Profilen von Figuren an den
Pyramiden der Mayas sichtbar machen,
aber der Kommentar prellt den Zu-
schauer um die eigene Einsicht. Beim
Stierkampf dramatisieren die Musik und
das Zuschauergebrull die Bilder vom
Einzug der Toreros dermassen, dass

28

eine weitere Steigerung beim Triumph
uber das Biest schlicht nicht mehr mog-
lich ist. Heraufziehende Wolken, welche
kommende Ereignisse uberschatten,
werden durch das Umschlagen der Mu-
sik verdoppelt; satirische Bilder eines
besoffenen Gutsherren mit schrillen To-
nen (Uber-), unterstrichen und so weiter
und so fort. Es geht nicht anders: Es ist
dem Zuschauer vorzuschlagen, sich
«Que Viva Mexicol!l» einmal mit zuge-
stopften Ohren stumm und einmal mit
akustischer «Untermalung» anzusehen,
einmal die starken, hervorragend ge-
stalteten Bilder allein wirken zu lassen
und sie einmal im meist suffigen Musik-
teppich zu ersaufen.

«In seinem mexikanischen Werk ging es
Eisenstein vor allem um die kunstleri-
sche Formung der einzelnen Einstel-
lung, um architektonischen Bildaufbau,
komponierte plastische Schonheity -
Gregor/Patalas «Geschichte des Films»
(1962), und an anderer Stelle in Bezug
auf Filme, die Alexandrow nach seiner
Assistententatigkeit bei Eisenstein als
Regisseur realisiert hat: «Stets gibt die
Musik bei Alexandrow Mittelpunkt und
Leitfaden der Handlung ab.» Moge dies
eine Erklarung bleiben.



Abschliessend sei vermerkt, dass ich es
dennoch durchaus flur verdienstvoll
halte, den Film in den Verleih und in un-
sere Kinos zu bringen: Eine Auseinan-
dersetzung wert ist das Werk allemal,
wenngleich festzuhalten ist, dass an-
dere Rekonstruktionen berihmter Filme

der Wiederentdeckung fur das Kino har-
ren, die zwar weniger spektakular por-
tiert werden, aber gelungenere Losun-
gen anbieten — Leydas Fassung ware ein
Vorschlag, um mal bei Eisenstein zu
bleiben.

Walt R. Vian

TV/RADIO-KRITISCH

«Jazz-Triptychon»: elitidre
Sendungen im Fernsehen

Das Fernsehen DRS sendet am Sonn-
tag, 2. Mai um 22.15 Uhr, «Jazz-Tripty-
chon», eine Sendung des Ressort Mu-
sik. Die drei Teile des Triptychons sind
Arthur Honeggers «Concertino» von
1924, die «Rhapsody in Blue» (1924) von
George Gershwin und die «Jazz Sym-
phony» (1925) des weniger bekannten
Amerikaners George Antheil. Das Ver-
bindende der drei Werke ist im Titel der
Sendung angesprochen: Sie stehen im
Zeichen der Begegnung zwischen mo-
derner Sinfonik und Jazz.

Die Sendung zeigt beispielhaft, wie der
Leiter des Ressorts Musik, Armin Brun-
ner, seine Aufgabe versteht. Brunner
ubernahm das Ressort vor vier Jahren
mit dem Leitgedanken «Suche nach Al-
ternativen». Das gangige Konzept der
Musikredaktionen besteht bei zahlrei-
chen Fernsehanstalten darin, haupt-
sachlich «Musikereignisse» aufzuzeich-
nen und gelegentlich auch live zu uber-
tragen. International bekannte Kunstler-
namen und renommierte Auffuhrungs-
statten garantieren den Erfolg. Die Ei-
genleistung des Fernsehens ist beschei-
den. Brunner bestreitet nicht, dass sol-
che Sendungen ihren legitimen Platz im
Programm haben. Sie dokumentieren
einen Bereich des Musiklebens.

Musik kann nun aber auch gezielt fur
das Fernsehen produziert werden. An
die Stelle des gefilmten Konzerts tritt in

diesem Fall die fernsehgerecht insze-
nierte Musik. Zum Klangereignis kommt
also die kreativ gestaltete, auf die Musik
bezogene Bildebene hinzu. Die musika-
lische Interpretation des Werkes wird
fortgesetzt in der filmischen Interpreta-
tion. Es geschieht also in gewisser
Weise der umgekehrte Vorgang der lb-
lichen Filmproduktion. Dort geht der
schopferische Prozess in der Regel vom
Bild aus; die Musik kommt meist am
Ende erst dazu. Sie soll den Betrachter
gefuhlsmassig so lenken, dass er die
Bilder in der vom Regisseur gewunsch-
ten Weise auffasst.

Im Fall der fernsehgerecht inszenierten
Musik sind es die Bilder, die solche
Funktionen ubernehmen. Allerdings
bleibt es nicht bei einem einfachen Rol-
lentausch zwischen Bild und Musik. Der
Wahrnehmungsvorgang des Sehens ist
ein anderer als der des Horens. Die Wir-
kung von Fernsehbildern ist normaler-
weise direktiver, konkreter, auch im
ubertragenen Sinne «anschaulichery als
der Eindruck von Musik. Das Horen von
Musik ist ein vergleichsweise abstrakter
Vorgang. Sie besetzt die Phantasie
nicht, sondern stosst sie an und bringt
sie zum Mitklingen. Die Umsetzung von
Musik ins Medium des bewegten Bildes
versetzt den Horer zugleich auch in die
Rolle des Zuschauers und bietet ihm da-
mit wiederum eine bestimmte, eben die
vom Regisseur kreierte Weise des HO-
rens an. Das Bild wird zum Medium ei-
ner Interpretation, statt unmittelbar Ge-
genstand der Deutung zu sein. Es uber-
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