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Samuel Helbling
Du mich auch

BRD/Schweiz 1986.

Regie: Helmut Berger
(Vorspannangaben

s. Kurzbesprechung 87/110)

Die Geschichte von Romeo
(Dani Levy) und Julia (Anja
Franke) in «Du mich auch» be-
ginnt auf den Strassen Berlins
beim Musikmachen. Die beiden
geraten aneinander, weil sie
sich gegenseitig den Platz strei-
tig machen, um sich wenig spa-
ter Hals Uber Kopf in einander
zu verlieben. lhr stirmisches
Liebesglick ist allerdings nur
von kurzer Dauer. Das «Krib-
belny der ersten Tage ist bereits
vorbei. Wahrend die Fotos an
den Wanden ihrer Berliner
Wohnung noch die gluckliche
Zeit ihres Verliebtseins doku-
mentieren, beherrschen inzwi-
schen Streitereien und handfe-
ste Auseinandersetzungen den
Alltag. Sie langweilen sich und
vermissen die Erotik in der Be-
ziehung. In ihrer Unzufrieden-
heit wollen sie sich trennen. Um
wenigstens das Geld fir die
Wohnung zusammenzubringen,
spielen sie gemeinsam an einer
Hochzeitsparty und werden da-
bei in einen Mordfall verwickelt,
mit dem sie eigentlich gar
nichts zu tun haben. Von omino-
sen Gangstern gejagt, bleibt ih-
nen nichts anderes ubrig, als
wieder durch dick und ddnn zu-
sammenzuhalten.

Nun standig auf der Flucht,
ohne sichere Bleibe, missen sie
ihr Leben erst recht improvisie-
ren. Hungrig und abgebrannt ir-
ren sie durch die Strassen Ber-
lins. Ein Leben aus dem Stegreif
beginnt. Von einer geheimnis-
vollen, alten Frau erhalten sie
die Adresse eines Ehepaares,
dessen Liebe nach 50 Jahren
noch so lebendig und unver-
braucht sein soll, wie am ersten
Tag. Well es zwischen Julia und
Romeo nicht mehr so «knisterty
wie am Anfang, machen sie sich
auf die verheissungsvolle Suche
nach diesem Liebespaar, das
fir sie die Sehnsucht nach dem
verlorenen Gluck verkdrpert. Auf
einer Odyssee durch die héass-
lichsten Wohnsilos und Stras-
senschluchten Berlins haben sie
die unwahrscheinlichsten Situa-
tionen zu meistern. In kurzen
Verschnaufpausen finden sie
Zeit fur einander. Aber da tau-
chen auch schon die Verfolger
wieder auf...

Dani Levy — bekannt gewor-
den als Kichenlehrling «Pepe-
roniy in der TV-Serie «Motel»
(ZOOM 24/84) — und Anja
Franke, die beide vom Jugend-
theater her kommen, spielen die
Hauptrollen in diesem Film.
Helmut Berger, Mitbegrinder
des Basler Jugendtheaters,
fuhrte Regie. Es geht in diesem
Film um Liebe, um die vielen
alltaglichen Szenen in einer Be-
ziehungskiste mit ihrem Hin und
Her, um die Sehnsucht nach der
grossen romantischen Liebe
und nach der ewigen Liebe.
Fasziniert und inspiriert von der
Vorstellung, mit jemandem, in
den man wirklich verliebt ist, ei-
nen Liebesfilm zu drehen,
machten sich Anja Franke und
Dani Levy an die Arbeit.

Das ganze Unterfangen er-
streckte sich Gber mehrere
Jahre. Herausgekommen ist
eine zartliche und poetische Ge-
schichte, eine Art Grossstadtlie-
beskrimi. Der in Schwarzweiss
gedrehte Film besticht durch

seine unkonventionelle Mach-
art, die viel Raum fur Situa-
tionskomik und improvisierte
Alltagsszenen lasst. Die formal-
asthetischen Grundlagen des
realistischen Jugendtheaters
pragen sowohl die Dramaturgie
und den Stil als auch die optimi-
stische Grundstimmung dieses
Films. Durch Verknappung der
Situationen und Sachverhalte
wird die Geschichte auf wesent-
liche Grundlinien reduziert.

Der Film spielt mit Klischees,
die zum Teil ins Groteske ge-
steigert werden, wie etwa die
spiessigen Eltern und der Sena-
tor im Bordell. Die Figuren sind
typisiert und stilisiert gezeich-
net. Obwohl der Film im eigent-
lichen Sinne kein Marchen ist,
tragt er stark marchenhafte
Zige. Die Traume und Erwar-
tungen aussern sich nicht in Ge-
stalt von Feen und Teufeln, son-
dern prasentieren sich als all-
tagliche Figuren, als Vater, Mut-
ter, Freund, Gangster. Ein Tell
der Geschichte wird anhand von
Standfotos gerafft nacherzahlt.
Die frische und lockere Insze-
nierung findet ihre Entspre-
chung in der Spielfreude und
Emotionalitat der beiden Haupt-
figuren, die nie zur Ruhe kom-
men und sich immer wieder et-
was einfallen lassen mussen,

um ihre Haut zu retten.
«Du mich auchy ist ein sehr

personlicher und experimentier-
freudiger Film, der nur so spruht
von Einfallen, Witz und zum Tell
auch schon bekannten Gags,
wie etwa der Kameraeinstel-
lung, die darauf wartet, dass die
Handlung ins Bild kommt. Eine
kurze Hommage an den Motel-
regisseur Thomas Hostettler hat
darin ebenso Platz wie ein Kino-
zitat aus dem Chaplinfilm «The
Trampy. Zusatzliche Komik ent-
steht durch den Gegensatz des
bedachtigen und stets etwas
umstandlichen Schweizers Ro-
meo und der direkten und
schnellen Berliner Art der Julia.
Obwohl mit bescheidenen
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Mitteln produziert, ist dieser
Erstlingsfilm ziemlich professio-
nell gemacht, mit viel Sinn und
Gespur fur Spannung, Tempo
und Atmosphare. Die phanta-
sievoll inzenierte Liebesge-
schichte wirkt nirgends senti-
mental oder gar kitschig. Das
Verhalten der beiden Liebenden
wird zwar fast durchwegs
selbstironisch und augenzwin-
kernd gezeigt, aber nie ins L&-
cherliche gezogen. Aus der Per-
spektive dieser Verliebten und
zugleich Verfolgten wird der
Film erzahlt. Er bestatigt die Bin-
senwahrheit, dass die Liebe die
Phantasie beflugelt: Wirklichkeit
und Tagtraum gehen fliessend
ineinander Gber, durch surreale
Wendungen wird die realistisch
gezeigte Gegenwart phanta-
stisch verfremdet.
Entsprechend der politisch-
kiinstlerischen Zielsetzung des
realistischen Jugendtheaters
macht der Film Mut und wirkt
mit seiner unverdrossenen Le-
bensfreude ansteckend. Die
Spielfreude und der naive
Charme von Anja Franke und
Dani Levy tragen wesentlich
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Gelingen des Films bei. Die bei-
den werden einem schnell sym-
pathisch. Weit weg ist die modi-
sche Koketterie mit der «No fu-
ture»-Attitude und alles Hange-
rische, dem die beiden ihre un-
gebremste Vitalitdt entgegen-
setzen. Alles in allem ein unter-
haltender Film im besten Sinne.

Ursula Blattler

«Die eigenen Macken
filmisch und theatralisch
umsetzen»

Gesprach mit Dani Levy Gber
den Film «Du mich auchy, Gber
Hintergrinde, Einflisse, Traume
und Plane.

Zwel junge Leute lieben einan-
der, und sie beschliessen, diese
Liebe in irgendeiner Form auf
die Leinwand zu bringen. Sie
schreiben gemeinsam ein Dreh-
buch, suchen sich einen Regis-
seur, spielen die Hauptrollen

und lassen ihr «Kindy bis zur
Premiere im Kino nicht aus den
Augen. Dani Levy, welches Ge-
fiihl hat man nachher, wenn al-
les vorbei ist und der Film da
oben auf einer Kinoleinwand
lauft?

Vor allem habe ich nicht oder
immer noch nicht das Geflhl,
etwas sei abgeschlossen. Allen-
falls das Gefiihl vom Loslassen
— das hatte ich vor Ende Sep-
tember 1986, als «Du mich
auchy in den Kinos der Bundes-
republik anlief. «Fertig» im
Sinne von fertig abgemischt war
der Film bereits im Marz 1986,
im Herbst war die deutsche
Erstauffihrung, und jetzt folgt —
zwolf Monate nach Abschluss
der Filmarbeiten — die Deutsch-
schweizer Premiere.

Eigentlich war es so: Wir ha-
ben zundchst am Drehbuch ge-
arbeitet, geschrieben, gefeilt,
Pausen gemacht und Theater
gespielt, auf Geld gewartet, ein
neues Drehbuch geschrieben,

Liebesgeschichte 1986:
Anja Franke und Dani Levy.
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Act of Violence (Ruf der Vergangenheit) 87/109

Regie: Fred Zinnemann; Buch: Robert L.Richards, nach einer Story von Collier
Young; Kamera: Robert Surtees; Schnitt: Conrad A. Nervig; Musik: Bronislau Kaper;
Darsteller: Van Heflin, Robert Ryan, Janet Leigh, Mary Astor, Phyllis Thaxter, Berry
Kroeger, Taylor Holmes u. a.; Produktion: USA 1949, MGM, 82 Min.; Verleih: offen.
Verrat und Rache — mit diesen beiden Stichwartern konnte der Film charakterisiert
werden, ein typischer Vertreter des amerikanischen «Film noir». In der Szenerie von
Nacht, Schatten, Regen und Grossstadt versucht ein Mann einen anderen zu téten,
weil er ihn wahrend ihrer gemeinsamen Kriegsgefangenschaft verraten hat. Die
gutbirgerliche Fassade des einen fallt zusammen, und der Film verdichtet sich zu
einem klaustrophobischen Alptraum mit unerwartetem Ausgang. «Act of Violence»
gehort in eine Reihe von Werken des Regisseurs, in deren Mittelpunkt die Bewilti-
gung der traumatischen Vergangenheit steht. — Ab etwa 14
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I2u mich auch 87/110

Regie: Helmut Berger; Buch: Anja Franke, Dani Levy, H.Berger; Kamera: Carl-
Friedrich Koschnick; Schnitt: Bettina Bohler; Musik: Nicki Reiser; Darsteller: Anja
Franke, Dani Levy, Jens Naumann, Matthias Gnadinger, Regine Lutz, Helma Fehr-
mann, Karleen Rutherford u.a.; Produktion: BRD/CH 1986, Kanguruh, Filmkollektiv
Zurich, 16 mm, schwarzweiss, 90 Min.; Verleih: Filmcooperative, Ziirich.

Eine poetische und zartliche Liebesgeschichte aus der Grossstadt Berlin, mit der
die beiden Hauptdarsteller ihrer eigenen Liebe sozusagen ein filmisches Denkmal
gesetzt haben. Gut gespielt, nichtern, ohne Sentimentalitdt und tragische Schwer-
mdutigkeit, ist daraus ein spannender und unterhaltsamer Film geworden, der nur so
spriht von Einfdllen und Situationskomik. Die lockere und phantasievolle Inszenie-

rung tragt das ihre dazu bei. -8/87
Jx
Edge of the City (Ein Mann besiegt die Angst) 87/111

Regie: Martin Ritt; Buch: Robert Alan Arthur nach seinem Fernsehspiel «<A Man Is
. Ten Feet Tally; Kamera: Joseph Brun; Musik: Leonard Rosenman; Darsteller: John
Cassavetes, Sidney Poitier, Jack Warden, Kathleen Maguire, Ruby Dee, Robert Si-
mon, Ruth White u.a.; Produktion: USA 1957, MGM, 86 Min.; Verleih: offen (Sen-
determin: 1.5.87, TV DRS).

Am Rande der Weltstadt New York existiert eine Welt fiir sich: die Hafendocks und
Guterbahnhofe, die «Welt der kleinen Leute». In diese Welt bricht ein Mann ein, der
vor seiner Vergangenheit flieht und den Weg zu sich selber finden muss. Unfahig,
sich zu entscheiden, wie er sein Leben meistern soll, trifft er einen Schwarzen, der
ihm die Augen 6ffnet und ihn zwingt, der Wahrheit ins Gesicht zu sehen. Ein erre-
gendes menschliches Drama, realistisch verfilmt und begeisternd dargestellt.
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Eldorado ; 87/112

Regie und Buch: Marcel L'Herbier; Kamera: George Lucas, George Specht; Musik:
Marius Francgois Gaillard; Ausstattung: Louis Le Bertre; Darsteller: Eve Francis, Ja-
que Catelain, Marcelle Pradot, Philippe Hériat, Claire Prélia u.a.; Produktion: Frank-
reich 1921, Gaumont, 55 Min.; Verleih: offen.

Die spanische Tanzerin Sybilla liebt im geheimen einen skandinavischen Maler, der
mit einer reichen Spanierin verlobt ist. Nach einer Vergewaltigung vertraut sie ihren
Sohn einem jungen Ehepaar an und begeht Selbstmord. Diese banal anmutende
Geschichte diente L'Herbier als Vehikel fur seine formalen Experimente. Der Film,
der als erster Hohepunkt der frihen franzésischen Avantgarde gilt, wirkt heute et-
was sonderbar. — Ab etwa 14. —8/87 (Seite 16)
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B Samstag, 18 April

Traume, Mythen, Archetypen

Zugang zu den |deen des Schweizer Psychotherapeu-
ten Carl Gustav Jung (1875-1961). — Kurt Hoffmanns
Film stellt die Konzeption der «Analytischen Psycho-
logie» C. G.Jungs vor. Sie entstand nach der Tren-
nung von seinem Lehrer, Siegmund Freud. Jungs
wissenschaftliche Einsichten beeinflussten die Reli-
gionsgeschichte, Anthropologie, Padagogik, bildende
Kunst und Literatur. (9.30-10.15, ORF 1)

W Sonntag, 19. April
Genossen — Menschen im Alitag der

Sowjetunion

1. «Rita Tikhonowa, eine Studentin und angehende
Lehrerin in Moskauy. — Der Informationsstand tber
die Sowjetunion ist bei uns dusserst liickenhaft, be-
stenfalls einseitig. Die zwolfteilige Dokumentarserie
des Britischen Fernsehens BBC will dem Abhilfe
schaffen und ein differenziertes Bild Uiber die Men-
schen, die Kultur und Wirtschaft zeichnen. Erstmals
wurde einem westlichen Fernsehteam ein weitgehen-
der Zugang zur sowjetischen «Lebenspraxis» ge-
wahrt. (12.45-13.30, TV DRS; 2. Teil: «Valera Nikla-
evich Krylov, ein Rekrut im Dienst der Roten Armee in
der Ukraine», Montag, 20. April, 13.10; 3. Teil: «Sergei
Kuryokhin, ein Jazzmusiker in Leningrad», Sonntag.
26. April, 12.30)

B Dienstag, 21. April

Nébenuss chly nabenuus

Zwei Paare leben mit ihren Kindern in einer Wohnge-
meinschaft im Emmental schon das dritte Jahr eini-
germassen krisenfest. Das Bild der WG in konserva-

tiv-burgerlichem Milieu scheint sich nach Aussagen
des Vermieters und der Nachbarn positiv zu andern.
(20.00-21.00, DRS 1, Zweitsendung: Freitag, 1. Mai,
10.00, DRS 2)

In der Anlage

Horspiel von Irena Brezna, Regie: Amido Hoffmann. —
Die Autorin untersuchte als Psychologin im Auftrag
des Bundes einige Alten-Gettos im Kanton Bern.
Stimmen der Alten, Monologe von Menschen, die auf
den Tod warten. Sie sind der reibungslosen Routine
des Altersheims ausgeliefert. Die «Anlagey spiegelt
die Aussenwelt. Menschen ohne Fluchtwege; keine
«Grauen Panther», sondern Gebrechliche, die ithren
Personlichkeitszerfall hinnehmen missen.
(20.15-21.30, DRS 2, Zweitsendung: Samstag,
25.April. 10.00)

B Mittwoch, 22. April
Was bringt der Papst?

Papst Johannes Paul II. besucht vom 30. April bis

4. Mai 1987 zum zweiten Mal die Bundesrepublik.
Thematische Schwerpunkte sind die Rolle der Kirche
im Dritten Reich (Edith Stein, Rupert Mayer), Kirche
und Arbeitswelt. Die Gesprachsrunde mit Journali-
sten verschiedener Couleur formuliert Erwartungen
und Befurchtungen der Bevolkerung. (22.70-22.55,
ZDF, zum Thema: Life-Ubertragung des Papstbe-
suchs aus Munster, Freitag, 1. Mai, 19.30-20.45, ZDF)

B Donnerstag, 23. April

Tschernobyl

«Zwischenbilanz ein Jahr danach» von Gerhard Bott. —
Die Reaktorkatastrophe in Tschernobyl am 26. April
1986 sturzte die Machthaber in Ost und West in Ratlo-
sigkeit. Wie wirkt sich der Supergau auf die Gesund-
heit von 500 Millionen Menschen aus? Was haben



The golden Child (Auf der Suché nach dem goldenen Kind) 87/113

Regie: Michael Ritchie; Buch: Dennis Feldman; Kamera: Donald E. Thorin; Schnitt:
Richard A.Harris; Musik: Michael Colombier; Darsteller: Eddie Murphy, Charlotte
Lewis, Charles Dance, Victor Wong, J.L.Reate u.a.; Produktion: USA 1986, Para-
mount/Feldman/Meeker, Eddie Murphy, 94 Min.; Verleih: U.I.P., Zirich.

Eddy Murphy ist «auserwahlty, das von den Schergen des Bosen aus einem
buddhistischen Kloster Tibets entflihrte «goldene» Erléserkind zu retten. Krud-kom-
merzieller Versatzstlicke-Mix von Karate iber New Age bis zum klassischen Reise-
abenteuer — oder nur knapp misslungener Versuch, die Videoclip-Generation mit
den «zeitgemassen» Mitteln des aufwendigen Action-Kinos fiir eine lebendige Ost-
liche Religion zu interessieren? So klar ist das nicht, auch wenn das Resultat oft so-
gar schludrig wirkt. Eddy scheint nicht ganz dabei zu sein, vielleicht hat er manches
vorausgeahnt... — Ab etwa 14.
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Greed (Gier) E 87/114

Regie und Buch: Erich von Stroheim nach dem Roman «McTeague» von Frank Nor-
ris; Kamera: Ben Reynolds, William Daniels; Schnitt: E.v. Stroheim, Rex Ingram,
June Mathis, Joe W.Farnham; Darsteller: Gibson Gowland, Zasu Pitts, Jean Hers-
hold, Chester Conklin u.a.; Produktion: USA 1923, Metro-Goldwyn, 150 Min.; Ver-
leih: offen.

Die Geschichte eines Minenarbeiters, der sich als Zahnarzt (ohne Patent) in San
Francisco niederlasst, von dessen geldgieriger Frau und einem neidischen ehema-
ligen Freund, der die Familie ins Unglick stirzt, bildet den Hintergrund zum Film,
der trotz Verstimmelung durch die Filmindustrie noch heute als ein Meisterwerk

des realistisch-naturalistischen Filmstils gilt. — Ab etwa 14. - 8/87 (Seite 18)
Ik ok 101
High Noon (Zwd6lIf Uhr mittags) 87/115

Regie: Fred Zinnemann; Buch: Carl Foreman, nach der Magazin-Story «The Tin
Star» von John W.Cunningham; Kamera: Floyd Crosby; Schnitt: ElImo Williams,
Harry Gerstad; Musik: Dimitri Tiomkin; Darsteller: Gary Cooper, Grace Kelly, Katy
Jurado, Thomas Mitchell, Lioyd Bridges, Otto Kruger, lan MacDonald, Lon Chaney
u.a.; Produktion: USA 1952, Stanley Kramer fir United Artists, 86 Min., Verleih:
Columbus Film, Zirich.

Der klassisch gewordene Western von Fred Zinnemann schildert die letzten andert-
halb Stunden vor dem Gunfight zwischen dem ehemaligen Marshall Kane und dem
Banditen Frank Miller, den Kane einst ins Zuchthaus gebracht hatte, wobei der Ver-
treter des Gesetzes von der Gemeinschaft schméhlich im Stich gelassen wird. Der
Film verwendet virtuos das ganze Spektrum filmischer Méglichkeiten und gilt als
Meisterwerk dieses typisch amerikanischen Genres, wirkt aber auch wie ein Exem-

pel dafiir, wie Filme gemacht werden (kénnen). Kino pur. -8/87
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Nanook of the North (Nanuk, der Eskimo) 87/116

Regie, Buch und Kamera: Robert Flaherty; Schnitt: R.Flaherty, Charles Gelb; Pro-
duktion: USA 1922, Revillon Fréeres, 57 Min.; Verleih: Film-Institut, Bern (16 mm).

Der Dokumentarfilm schildert das Leben der kanadischen Eskimos anhand der in-
dividuellen Geschichte einer Familie, mit der Robert Flaherty mehr als ein Jahr her-
umgezogen ist. Die Methode, die der Filmemacher fir seine Arbeit wihlte, wurde
in den besten Dokumentarfilmen der siebziger Jahre wiederentdeckt: Er uberliess
es Nanook und seiner Familie, sich selbst darzustellen. Um die Realitat dahinter
aufzuzeichnen, ging er tber die reine Ablichtung der Wirklichkeit hinaus, was ihm
manchmal zum Vorwurf gemacht wurde. Flahertys dynamische Kamera, sein reso-

luter Schnitt und die sensible Beobachtungsgabe revolutionierten den Dokumen-
tarfilm. — Ab etwa 9. - 8/87 (Seite 17)
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Regierungen und Burger aus der Katastrophe ge-
lernt? (20.156-21.00, ARD, zum Thema: «Menschen
Technik Wissenschafty, Freitag, 24. April, 21.00, Zweit-
sendung: Samstag, 5. Mai, 13.20; zum Zweifel an der
Dialektik des Fortschritts «Gltck und Freiheit in Rous-
seaus Sozialphilosophie» von Iring Fetscher, Sonntag,
26. April, 12.30. SWF 3, «Alpha, Beta, Gammay, Mitt-
woch, 29 April, 21.45-22.45, 3SAT)

W Freitag, 24. April

«Was isch i dich gfahre?»

Horspiel von Elaine Morgan, Regie: Martin Bopp. —
Ein jungverheiratetes Paar, «Doppelverdiener», aus-
gerustet mit dem Standardinventar mittelstandischer
Konsumgditer, versteht sich recht gut, bis eines Tages
eine Schwangerschaft in die Quere kommt. Er fUhlt
sich von ihr ibergangen, der Konflikt ist da.
(20.00-22.00, DRS 1, Zweitsendung: Sonntag,

26. April, 14.00; Hinweis: Aus der Reihe Hérspielge-
schichte: «Der Doppelganger», von Friedrich Dirren-
matt, Dienstag,.28. April, 20.15-21.00, DRS 2)

B Montag. 27. April
Wie die Parzellierung unseres Alltags

entstand

1. «Historische Bedingungen eines Disziplinierungs-
prozessesy. — Die sechsteilige Sendereihe der «Inter-
nationalen Radio-Universitaty von Professor Beatrix
Messmer geht dem Unbehagen unseres fremdbe-
stimmten geregelten Alltags nach. Wie kam es zu den
Zwangen, gegen die viele aufbegehren; nicht nur die-
jenigen, die sich als «Aussteiger» verstehen? Im Ge-
sprach mit Tonia Bischofsberger zeichnet Beatrix
Messmer, Universitat Bern, die Entwicklung unserer
Alltagskultur nach. (jeweils 9.35, DRS 2;2.: Dienstag,
28 April; 3.: Montag, 4. Mai; 4.: Dienstag, 5. Mai; 5.:
Montag. 11. Mai, 6.: Dienstag, 12. Mai; zur Ergénzung:
Der Spielfilm «Modern Times», Moderne Zeiten, von
Charlie Chaplin (USA 1936), Freitag, 1. Ma,
9.35-11.00. ZDF)

B Donnerstag, 30. April

Treffpunkt

mit Eva Mezger: «Schwer vermittelbar? Probleme mit
alteren Arbeitslosen». — Zu den rund 80000 Dauerar-
beitslosen in der Schweiz gehoren viele altere Arbeit-
nehmer, deren Dunkelziffer héher ist als die Statistik
ausweist. Dahinter verbergen sich erschiitternde
Schicksale. Es diskutieren ein Vertreter des Bundes-
amtes fir Industrie, Gewerbe und Arbeit (BIGA) und
der Prasident der Selbsthilfeorganisation «Pro 50

i il

plusy fur altere Arbeitslose. (16.15-17.00, TV DRS,
Zweitsendung: Montag, 4. Mai, 16.15; Hinweis: «End-
station Jugendy, wie Stars auf der Bihne alter wer-
den», Samstag. 2. Mai, 22.566-23.565, 3SAT)

B Freitag, 1. Mai
Man hat Arbeitskrafte gerufen und es

kamen Menschen

In der dreiteiligen Dokumentation von Fritz Schar und
Gerhard Dillier wird die Geschichte der Gastarbeiter
in der Schweiz seit 1945 aufgerollt. Die Nachkriegs-
konjunktur mit ihnrem Arbeitskraftemangel benotigte
Auslander, von denen 1973 897 000 maximal beschéaf-
tigt waren und die als «6konomische Mandvrier-
masse» bei einem Kriseneinbruch wieder abgescho-
ben werden kann. (9.00-9.30; Zweitsendung: Diens-
tag. 9.Juni, 9.05, DRS 2, zum Thema Arbeitswelt:
«Unternehmenskultury, Freitag, 1. Mai, 20.156-21.30,
DRS 2, «<Reform oder Resignation», Dokumentation
von Otmar Hersche und ein Gesprach mit Peter Attes-
lander, Direktor des Instituts fir Soziobkonomie, Uni-
versitat Augsburg, Sonntag, 3. Mai, 20.00-21.30,

DRS 1, Zweitsendung: Mittwoch, 13. Mai, 10.00,
DRS 2)

B Dienstag, 21. April
Jonas

Regie: Ottomar Domnick (BRD 1957). — Ein Drucke-
reiarbeiter wird mit seiner Vergangenheit nicht fertig:
Er liess auf der Flucht aus einem Kriegsgefangenen-
lager seinen Freund im Stich. Vereinsamt irrt er durch
den Grossstadtdschungel. Ein Hut ist wichtiges Re-
quisit und Symbol. Wie beim biblischen Jonas geht
es um die Schuld am Nachsten. Der Experimentalfilm
setzt optische und akustische Gestaltungsmittel un-
konventionell ein und stellt das dussere und innere
Leben des Protagonisten gegentber. (23.30-0.50,
ARD)

B Donnerstag, 23. April

Ten Seconds To Hell

(Vor uns die Holle)

Regie: Robert Aldrich (USA 1959), nach einem Ro-
man von Lawrence P. Bachmann, mit Jack Palance,
Jeff Chandler, Martine Carol. — Ein Stiick deutscher




I!o Mercy (Gnadenlos) 87/117

Regie: Richard Pearce; Buch: Jim Carabatsos; Kamera: Michel Brault; Schnitt: Jerry
Greenberg, Bill Yahraus; Musik: Alan Silvestri; Darsteller: Richard Gere, Kim Basin-
ger, Jeroen Krabbe, George Dzundza, William Atherton u.a.; Produktion: USA 1986,
Tri-Star, 108 Min.; Verleih: 20th Century Fox Film, Genf.

In einem fiebrig-schwilen New Orleans und der heimtlckischen Bayou prallen
zwei beschadigte Typen aufeinander. Der Dokumentarfilmer Richard Pearce er-
weist sich hier als neues Action-Talent im Stil eines Walter Hill. Sein temporeicher
Thriller um Rache und Eifersucht zelebriert gekonnt die lkonografie des Westerns.
Konzentriertes Drama und effektvolle Bildsprache verschmelzen zu einem kompak-

ten Ganzen wie in einem Comicstrip. -9/87
E sowepeué
gver the Top 87/118

Regie: Menahem Golan; Buch: Stirling Silliphant und Sylvester Stallone; Kamera:
David Gurfinkel; Schnitt: Don Zimmermann, A.C.E. und James Symons; Musik:
Giorgio Moroder; Darsteller: Sylvester Stallone, Robert Loggia, Susan Blakely, Rick
Zumwalt, David Mendenhall, Chris McCarty u.a.; Produktion: USA 1986, Cannon
(Menahem Golan und Yoram Globus), 93 Min.; Verleih: Rialto-Film, Zurich.
Ruhrende Geschichte um einen Trucker, der vor Jahren Frau und Kind verlassen hat
und seinen Lebensunterhalt auf der Landstrasse und beim Armdricken verdient.
Von der sterbenden Frau wieder mit seinem inzwischen zwdlfjdhrigen Sohn zusam-
mengebracht, erringt er, gegen den Widerstand des reichen Schwiegervaters, des-
sen Vertrauen und Liebe. Der muskelbepackte Kleiderschrank Sylvester Stallone
bleibt auch hier, wenn auch softig, seinem Rocky-Rambo-Image treu: Die Vater-
Sohn-Beziehung wird durch den Gewinn der Weltmeisterschaft im Armdriicken be-
siegelt.

4

Proschtschanije (Abschied von Matjora) 87/119

Regie: Elem Klimow; Buch: Larissa Schepitko, Rudolf Tjurin, German Klimow, nach
einer Novelle von Valentin Rasputin; Kamera: Alexej Rodionow:; Jurij Schirlatse,
Sergej Taraskin; Musik: V. Artjomow, Alfred Schnittke; Darsteller: Stefanija Stan-
juta, Lew Durow, Alexej Petrenko, Leonid Krjuk u.a.; Produktion: UdSSR 1983,
Mosfilm 128 Min.; Verleih: Columbus Film, Zirich.

Wegen der Ermrichtung eines Wasserkraftwerkes soll die Insel Matjora uberflutet
werden. Obwoh| die Bewohner des Inseldorfes gespalten sind, widersetzen sich
der Evakuierung nur einige Alte, die lieber mit ihrer Heimat sterben wollen, als sie
zu verlieren. Die anderen erkennen den Verlust erst im Augenblick des Untergan-
ges. Mit Uberwaltigenden Bildmetaphern macht der Film vielschichtige Zusam-
menh&nge im Spannungsfeld zwischen Tradition und Fortschritt sichtbar und
nimmt klar Partei fir menschliche Werte und die Natur. — Ab etwa 14.

Jx -16/83+9/87

§ecret Honor ' 87/120

Regie: Robert Altman; Buch: Donald Freed und Arnold M.Stone, nach ihrem
gleichnamigen Bihnenstlick; Kamera: Pierre Mignot, Robert Harders; Schnitt: Ju-
liet Weber; Musik: Georg Burt; Darsteller: Philip Baker Hall; Produktion: USA 1984,
Sandcastle 5 Productions, Robert Altman, 90 Min.; Verleih: offen.

Ein gedemdtigter, hasserfillter, nach Watergate in sich zuriickgezogener Richard
Nixon will polittsch Hintergrindiges auf Tonband sprechen, verféllt aber immer
wieder in ordindre Fluchtiraden auf seine Gegner. Das gewagte, packende psycho-
logische Portrat eines Politikers zwischen Macht/Ohnmacht, Offentlichkeit/Intimitat
spielt in nur einem Raum mit nur einem Darsteller (dem phantastischen P.B. Hall).
Dank raffinierten Einfallen in der Ausstattung und ausgekliigelter Kameratechnik
bleibt das 90minitige Selbstgesprach — nur Gemélde und Photos sind Partner — im-
mer spannend. Mit dieser Theateradaption arbeitet Altman sein bevorzugtes
Thema Verrlicktsein weiter aus. : -9/87

Ex
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Nachkriegsgeschichte: Sechs deutsche Soldaten aus
einer Strafkompanie der Wehrmacht melden sich frei-
willig nach ihrer Riickkehr in das zerstorte Berlin zu
einem Bombenraumtrupp der Alliierten. Dramati-
sches Spannungskino mit psychologisch nuancierter
Darstellung menschlicher Konflikte. (23.00-0.30, ARD)

B Freitag. 24. April

Repeérages
(Drei Gesichter der Liebe)

Regie: Michel Soutter (Schweiz/Frankreich 1977), mit
Jean-Louis Trintignant, Delphine Seyrig, Lea Massari.
— Der Genfer Filmemacher Michel Soutter fahrt in der
konstruiert wirkenden Geschichte von einem Regis-
seur relativ plump mit einer Botschaft der «wahreny
Liebe ein. Ein Regisseur, in die hermetische Welt der
Filmarbeit mit drei Schauspielerinnen eingeschlos-
sen, erarbeitet eine Adaption von Tschechows «Drei
Schwesterny. Er kommt nicht weiter, weil viele per-
sonliche Prestige-Probleme mitspielen. Soutters Fi-
guren sind oft Klinstler, die sich in einer abseitigen,
verrickten Welt einrichten, da die heutige Schweiz ih-
nen keine «Heimaty sein kann. (15.20-16.50, TSR)

- Z00M 1/78

Blue Collar

(Blue Collar — Kampf am Fliessband)

Regie: Paul Schrader (USA 1977), mit Richard Pryor,
Harvey Keitel, Yaphet Kotto. — Drei Detroiter Automo-
bilarbeiter, zwei schwarze und ein weisser, knacken
den Tresor ihrer Gewerkschaft und entdecken die
Spur einer wirtschaftskriminellen Organisation, in die
ihre Firma, die Gewerkschaft und der US-Geheim-
dienst verwickelt sind. Eine amerikanische Mischung
aus Politthriller und Sozialkritik. (23.40-1.25, ZDF)

- Z00M 4/79

B Sonntag, 26. April

Les petites fugues

(Chlini Spriing)
Regie: Ives Yersin (Schweiz 1977), mit Michel Robin,
Fred Personne, Mista Préchac. — Die schweizerdeut-
sche Synchronfassung des stillen, intensiven Films
uber den pensionierten Bauernknecht, eines «unwiir-
digen Greisesy, der aus der Enge seiner Existenz auf-
bricht und mit seinem Mofa rdumliche und sinnliche
Erweiterung seines Lebensbereichs erfahrt. Seine
Entwicklung vollzieht sich in drei Phasen: erfahren,
begreifen, erkennen. (20.15-22 .33, TV DRS)
- Z00M 16/79

B Montag, 27. April

Teresa

Regie: Fred Zinnemann (USA 1951), mit Pier Angeli,
John Ericson, Patricia Collinge. — Die Geschichte ei-
nes amerikanischen Soldaten in Italien, dessen Le-
bensangst seine Reife behindert. Er heiratet eine Ita-
lienerin, die er gegen Ende des Zweiten Weltkriegs
kennenlernte. In die USA zuriickgekehrt, scheitert er
in seiner Ehe, weil er sich nicht von seiner tyranni-
schen Mutter I6sen kann. Ein psychologisch differen-
ziertes Heimkehrerdrama, vom italienischen Neorea-
lismus beeinflusst. 8271.40-23.18, TV DRS; weiterer
Zinnemann-Film «The Meny», Mittwoch, 29. April,
22.40-0.00, ZDF) ’

B Donnerstag, 30. April

Jeder fiir sich und Gott gegen alle

Regie: Werner Herzog (BRD 1974), mit Bruno S., Wal-
ter Ladengast, Brigitte Mira. — Eine Mischung aus
Fakten und Phantasien (ber Kaspar Hauser, der als
Findelkind in die Annalen des 19. Jahrhunderts einge-
gangen ist. Von jeglicher Sozialisation und Kommuni-
kation abgeschnitten, holt er in einer Art «Passions-
draman seine Kindheit und Jugend in zwei Jahren
nach, als Objekt der gesellschaftlichen Verhaltnisse
und ihrer unbegriffenen Zwénge. Er stirbt als Fremd-
ling in einer Welt, in der jeder fur sich und Gott gegen
alle ist. (21.60-23.40. 3SAT)

- Z00M 6/75

B Donnerstag, 7. Mai

Agonija

(Agonie)
Regie: Elem Klimow (UdSSR 1974/75), mit Alexej Pe-
trenko, Anatoli Romanschin, Welta Line. — Histori-
sches Monumentalfresko tiber den Niedergang der
Zarenherrschaft und den Einbruch irrationaler mysti-
scher Tendenzen, verkdrpert in Grigori Rasputin und
seinem Einfluss am Hof des Zaren. 8271.10-23.32,
TV DRS)
- Z00M 16/83

B Donnerstag, 23. April
Die neue lllusion

Aus Forschung und Technik: «Wie Technik Filme ver-
andert», von Joachim Bublath. - Die optischen Me-
dien sind in den letzten Jahren technisch verfeinert



Seishun zankoku monogatari (Nackte Jugend) 87/121

Regie und Buch: Nagisa Oshima; Kamera: Takashi Kawamata; Schnitt: Keiichi
Uraoka; Musik: Riichiro Manabe; Darsteller: Miyuki Kuwano, Yasuke Kawazu, Yos-
hiko Kuga, Fumio Watanabe, Shinji Tanaka u.a.; Produktion: Japan 1960, Shochiku,
96 Min.; Verleih: Cactus Film, Zrich.

Ein Teenager-Paar wird zum halbstarken Gangsterduo, jagt durch den neonirrlich-
ternden Asphaltdschungel der Grossstadt, verkettet in traum- und zielloser Leiden-
schaft. Nagisa Oshima entwickelt aus dem Stoff einer Teenie-Romanze eine kom-
plexe Studie Uber eine zwischen erstarrter Tradition und kultureller Kolonialisierung
durch die USA zerrissene Gesellschaft. Der Film, stilistisch an die franzdsische
Nouvelle Vague erinnernd, macht den Blick frei auf Oshimas wenig bekanntes poli-

tisch orientiertes Frihwerk. -8/87
Ex :
Sera posible el sur (Eine Reise durch Argentinien) 87/122

Regie und Buch: Stefan Paul; Kamera: Hans Schalk, Hans Warth, Jorge Casal;
Schnitt: Hildegard Schréder; Musik: Mercedes Sosa; Produktion: BRD 1985 Arse-
nal, 76 Min., Verleih: Cactus Film, Zurich.

Die argentinische Sangerin Mercedes Sosa, die auf Druck der Militardiktatur nach
Paris ins Exil gehen musste, wurde zwei Jahre nach ihrer Rickkehr auf einer gros-
sen Tournee quer durch ihr Land von einem Filmteam begleitet. Der einfach ge-
machte, aber eindrickliche Film zeigt die populére, engagierte Kinstlerin an ver-
schiedenen Konzerten, ergdnzt von Gesprachsausschnitten. Parallel dazu werden
die Zuschauer durch die vielfaltige Landschaft Argentiniens gefuhrt. Dominierend
ist jedoch Sosas Ausstrahlungskraft, neben der die teilweise pathetischen Kom-

mentare platt wirken. -9/87
J*x ualuiuabiy yoinp es!eg auIg
'I.'ough Guys (Archie & Harry — Sie kdnnen'’s nicht lassen) 87/123

Regie: Jeff Kanew; Buch: James Orr, Jim Cruickshank; Kamera: King Baggot;
Schnitt: Kaja Fehr; Musik: James Newton Howard; Darsteller: Kirk Douglas, Burt
Lancaster, Charles Durning, Alexis Smith, Dana Carvey, Darlanne Fluegel, Eli Wal-
lach u.a.; Produktion: USA 1986, Joe Wizan fiir Touchstone und Silver Screen Part-
ners I, Verleih: Parkfilm, Genf.

Zwei nach 30jahriger Gefangenschaft aus dem Zuchthaus entlassene Eisenbahn-
rauber finden sich in der Freiheit nicht mehr zurecht, weil die Zeiten sich gedndert
haben und sie selber alt geworden sind. Da sich Kirk Douglas und Burt Lancaster
im Rahmen eines brillanten Zusammenspiels als Kinogangster persiflieren, wird
der komddiantisch ausgespielte Generationenkonflikt zu einem witzigen Dualismus

zwischen altem Gangsterfilm und Realitat. -8/87
Jx
Working Girls 87/124

Regie: Lizzie Borden; Drehbuch: L. Borden, Sandra Kay; Kamera: Judy Irola; Musik:
David Van Tiegheim; Darsteller: Louise Smith, Ellen McElduff, Amanda Goodwin,
Marusia Zach, Janne Peters u. a.; Produktion: USA 1987, Lizzie Borden & Andi Glad-
stone fur Miramax, 90 Min.; Verleih: Cactus Film, Zurich.

Die Working Girls gehéren zur Ausstattung eines Luxusbordells. Direkt und ohne
Moralisierung beschreibt die Feministin Lizzie Borden den Alltag der Prostitution. -
Zwischen Warten und der Vermarktung ihres Kérpers fiir gutes Geld sehen sich die
arbeitenden Frauen einem inneren Gefuhlsabstumpfungsprozess ausgesetzt, der in
der Beklommenheit des Raumes seinen Ausdruck erfahrt. - 8/87
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worden. Neue Tricks, computergesteuerte Modelle,
Grafikcomputer erschliessen phantastische visuelle
Welten und Manipulationsméglichkeiten. Fragwiirdig
ist die computergestltzte Colorierung alter Schwarz-
Weiss-Spielfilme. Historisches Kulturgut kénnte mit
«Farbe» vergewaltigt werden. (21.00-21.45, ZDF; zum
Thema Film: «Wir atmen, essen, trinken Kino ...», Don-
nerstag, 23. April, 22.55-23 40, ZDF)

B Sonntag, 26. April
Werkstattgesprach mit Markus Imhoof

«Der Schweizer Filmregisseur, vorgestellt von Ste-
phan Portmann.» — Sein Film «Das Boot ist voll»
(1980), wurde in Berlin mit dem «Silbernen Bareny
ausgezeichnet und in den USA flir den «Oscary nomi-
niert. Letztes Werk: «Die Reise» (1986), ein Spielfilm
Uber die deutsche Terroristenszene. Imhoofs Filme
fordern den Zuschauer zur Auseinandersetzung mit
sozialen und politischen Problemen heraus. Stephan
Portmann, ehemaliger Vorsitzender der Leitung der
Solothurner Filmtage, erlautert die Besonderheiten
der Arbeit des Regisseurs. (17.00-712.30, TV DRS)

W 27.-26. April, Schwerte

Heilige, Ketzer und andere Kinder Gottes

Christliche Lebenslaufe sind Thema der zwolften
Schwerter Filmwoche. Beispiele herausragender
Christen (wie die Brider Daniel und Philipp Berrigan,
die Geschwister Scholl, Thomas Morus, Jeanne
d’Arc, Luther, Franziskus und andere) sowie fiktive
Lebensgeschichten (wie sie z. B. Andrej Tarkowski in
seinen letzten Filmen erzahlt) sollen auf ihre Bedeu-
tung fur die persdnliche Christusnachfolge befragt
werden. Zugleich gilt das Interesse der kiinstlerischen
Anstrengung, wie im Film das «Eigentliche» des
christlichen Lebens transparent gemacht werden
kann. — Katholische Akademie Schwerte, Bergerhof-
weg 24, D-5840 Schwerte.

W 2/ April-3. Mai, Freiburg im Breisgau
Projekt Westafrika

Im Zentrum der vom Kommunalen Kino und dem Vol-
kerkundemuseum Freiburg organisierten Filmwoche
steht — anknUpfend an die letztjahrige Woche zum
ethnografischen Film — die Konfrontation von afrikani-

scher und europaischer Sichtweise auf Kultur und
Gesellschaft Westafrikas. Die rund 30 Filme unter-
schiedlicher Genres werden in thematischen Blécken
(Geschichte und Politik, Medizin/Religion, Nomadis-
mus, Frauen, Musik) zusammengefasst und in Ge-
genwart von afrikanischen Filmemachern und «Sach-
verstandigen» diskutiert. Dokumentar- und Spielfilme
von Ousmane Sembene und Jean Rouch erganzen
das Programm. Ein parallel geflihrtes Seminar be-
schéftigt sich mit den Einsatzmdglichkeiten afrikani-
scher Filme in der Bildungsarbeit. - Kommunales
Kino, Urachstr. 40, D-7800 Freiburg.

B 2.-3 Mai, Ziirich

Gesamtwerk Maya Deren

Das Sofakino Xenix zeigt sieben Kurzfilme aus den
Jahren 1943 bis 59 der amerikanischen Filmemache-
rin Maya Deren, deren Beispiel fur eine ganze Gene-
ration von Experimentalfilmern Schule machte. — Xe-
nix, jeweils 21.00 und 23.00, Kanzleischulhaus beim
Helvetiaplatz, 8004 Zirich.

B 24 Mai, Oberhausen

33. Westdeutsche Kurzfilmtage
Oberhausen

Unter dem Motto «Wege zum Nachbarny werden Do-
kumentarfilme, Kurzspielfilme, Animations- und Ex-
perimentalfilme bis zu einer Lange von 35 Minuten
gezeigt (5.—-10. Mai). Den Kurzfilmtagen vorangestellt
sind die 19. Informationstage mit Filmen aus der BRD
(2.-4.Mai). Parallel zum Festival lauft die 18. Filmo-
thek der Jugend, eine Programmauswahl der nach
Oberhausen eingereichten Filme, welche vor allem
von Jugendlichen zusammengestellt wurde. Anlass-
lich der 25. Wiederkehr der Proklamation des Ober-
hauser Manifestes ist eine Sonderveranstaltung ge-
plant. — Filmtage, Grillostrasse 34, D-4200 Ober-
hausen 1.

W 77.Mai, Bern

Verleih ZOOM: Visionierung

Es werden Filme zu folgenden Themen gezeigt: Ju-
dentum, Gottesfrage, Aggression, Rassismus, Sucht-
fragen, Trauerarbeit, Kommunikation, Fltichtlinge. Die
Veranstaltung richtet sich vor allem an Seelsorger, Er-
wachsenenbildner, Katecheten, Jugendarbeiter, wel-
che die Filme in ihrer beruflichen Tatigkeit einsetzen
kénnen. — Evangelischer Filmdienst, Postfach 45,
3000 Bern 23 (Telefon 031/461676).



dann kam «Motel». Irgendwann
war plotzlich Geld da, und so
haben wir gedreht ab Herbst
1985, dann war ich eine Weile
weg, dann kam der Schnitt von
Januar bis Mérz 1986. Wir ha-
ben einen Verleiher gesucht, ei-
nen gefunden und gleich mit
der Verleiharbeit angefangen,
Werbung in Deutschland betrie-
ben, das Presseheft mitgestal-
tet, Plakate entworfen usw. Eine
Arbeit ging in die nachste Gber.
Auch jetzt noch sind wir voll mit
der Promotion in der Schweiz
beschaftigt, tingeln durch Bei-
zen, spielen Szenen aus dem
Film.

Fir uns Neulinge in der Film-
branche war klar: Wir produzie-
ren nicht einfach etwas, werfen
es auf Zelluloid und liefern es
ab, fertig. Wir kommen ja von
der Seite der freien Theater-
gruppe her, und da hort das En-
gagement auch nicht mit der
Auffihrung auf. Da beginnt es
erst so richtig.

Du redest von Anja Franke und
von Dir. Auf der Stabliste figu-
riert der Basler Theatermann
Helmut Berger als Regisseur.
Wie war denn die Zusammenar-
beit mit ihm?

Problematisch — wie unter den
gegebenen Umstanden nicht
anders zu erwarten. Es ist wohl
nicht moglich, fur ein Filmpro-
jekt einen Spielleiter mit von
vornherein eingeschrankten
Kompetenzen zu finden. Man
bedenke: Es ist unsere Ge-
schichte, unser Kind, unser
Traum. Wir haben tber alle die
Jahre des Traumens und
Schreibens allmé&hlich so pra-
zise Vorstellungen entwickelt,
wie dieser Film gegenuber an-
deren Filmen aussehen sollte,
dass ein Aussenstehender mit
eigenen Vorstellungen folge-
richtig dagegen anrennen
musste.

Mit Helmut Berger habe ich
frGher beim Basler Jugendthea-

ter zusammengearbeitet. Er ist
ein sehr witziger, phantasievol-
ler und gut beobachtender Re-
gisseur. Eingesetzt haben wir
ihn in der Funktion eines kriti-
schen Zuschauers und dann als
Verbindungsmann zum Film-
team. Es war ebenso sein wie
unser erster Film, und nattrlich
wollte er auch seine eigenen
ldeen mit einbringen. Bloss wa-
ren seine Ideen zum Teil véllig
abweichend von den unsrigen.
Er wollte Kunst machen, wir ei-
nen moglichst direkten, ehrli-
chen und einfachen Film. Der
Rohschnitt «seines» Films hat
uns dann auch nicht befriedigt,
und ich habe mich nochmals
drei Monate lang dahinterge-
setzt, alles neu montiert und
den Ablauf verandert. Aus sei-
ner Feder stammt weitgehend
das Handlungselement des Kri-
mis, und den habe ich so weit
als moglich wieder aus der Ge-
schichte hinausbefordert.

Es sollte ja ein Liebesfilm
werden, unser Liebesfilm, und
ich habe mir gesagt: Was die
Geschichte vorwartstreibt, das
sind wir zwei. Alles sollte Uber
uns laufen.

Lust zum Film: Dani Levy.

Als Produktionsfirma fungiert
neben dem Ziircher Filmkollek-
tiv eine gewisse Kanguruh-Film-
produktion, Berlin. Seid ihr das
auch selber?

Wir sind beteiligt. Die «Kangu-
ruhy ist eine kleine Firma, die
bis anhin kleine, bescheidene
Dokumentarfilme vor allem flrs
Kinderfernsehen herausge-
bracht hat. Wir hatten nun in er-
ster Linie nach einem Namen
gesucht, den wir flr unsere Ge-
suche um Filmférderungsgelder
mit einspannen konnten. So-
lange es bei erfolglosen Gesu-
chen blieb, hatten wir innerhalb
der Firma freie Hand. Als dann
wider Erwarten plotzlich «Stutzy
da war, bekamen die vom
«Kanguruhy kalte Fusse, stellten
Bedingungen, bangten um ihren
Ruf als Low-Budget-Kinderfilm-
produzenten. Es wurde dann
letztlich eine eher belastende,
schwierige Zusammenarbeit.
Dankbar bin ich nach wie vor
fur die ganze Infrastruktur von
der Kamera bis zum Briefpapier,
uber die wir verfiigen durften.
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Nur lehrt mich die ganze Sache,
das nachste Mal von A bis Z al-
les selber zu machen — oder
dann so zu koproduzieren, dass
ich entweder zu mehr als

50 Prozent mitbestimmen kann
oder mit dem Koproduzenten
die gleichen Anschauungen und
Interessen teile.

Was treibt einen Basler Theater-
macher nach Berlin? Was einen
Jugendlichen mit Matura-Ab-
schluss zum Theater?

Der Wendepunkt kam 1979 mit
einer einjahrigen Tramper-Reise
kreuz und quer durch die USA.
Vorher war da ein gutes, gesit-
tetes Elternhaus, der Schulab-
schluss und anschliessend drei
Jahre Basler Jugendtheater mit
den Sticken «Do flippsch usy,
«Kasch mi garn ha» und
«Schpilts e Rolle?» Dann hatte
ich von der Schweiz und von
den festgefahrenen Strukturen
am Basler Stadttheater die Nase
voll, fuhr zunachst einmal weg
und dann, nach der Riickkehr
aus den USA, nach Berlin zum
Jugendtheaterensemble «Rote
Grutzey. Und hier bin ich geblie-
ben, habe die Anja kennenge-
lernt und mit ihr zusammen
1981 die ersten Materialien zum
Film «Du mich auchy gesam-
melt.

Die «Rote Gritze» ist bis
heute mein Leitbild geblieben,
was ihre Maxime angeht, Arbeit
und Leben nicht zu trennen. Das
bedeutet: Man arbeitet immer
autobiografisch, erarbeitet ein
Bluhnenstlck aufgrund der eige-
nen Erfahrungen und Wider-
spriiche, setzt die eigenen Mak-
ken filmisch oder theatralisch
um. So ist «Du mich auch» ent-
standen, aus der Feststellung
heraus: «Wir sind ein Liebes-
paar, wir interessieren uns ei-
gentlich nur fur Liebe und allen-
falls noch fir Filme. Und des-
halb missen wir einen Liebes-
filmm macheny. Oder, prosaischer
ausgedrickt: Wir haben ver-
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sucht, die potentielle Energie,
die unsere Liebesgeschichte
freigesetzt hat, umzuwandeln in
eine Filmproduktion.

Wenn Ihr beide heute auf das
Abenteuer Liebe & Film und auf
die Entwicklung dieses Aben-
teuers zurtickschaut — konnt thr
zu dieser Entwicklung nach wie
vor stehen?

Ja. Wir sind zwar kein Liebes-
paar mehr, aber die Liebe ist
immer noch da. Wir wohnen zu-
sammen, sind Freunde, schmie-
den gemeinsame Plane, aber es
gibt keine Verbindlichkeiten
mehr, auch keine Eifersucht.
Hochstens ab und zu diese leise
Trauer: Schade, dass wir nicht
mehr zusammen sind. Dass es
den Film nach wie vor gibt, das
ist schon.

Es gibt in diesem Film zahlrei-
che Zitate, Anspielungen auf
andere Filme. Hattet lhr be-
stimmte Vorbilder vor Augen?

Naturlich haben wir beide irre
viel Filme gesehen, und Berlin
ist eine wunderbare Kinostadt.
Wirkliche Vorbilder gibt es
héchstens von der Motivation
her, weniger, was inhaltliche
oder formale Aspekte betrifft.
«Some Like It Hot» von Billy Wil-
der hat uns zum Motiv des Kri-
mis, zu dieser Fluchtgeschichte,
inspiriert. Und «A bout de souf-
fle» von Jean-Luc Godard be-
sitzt dieses Rotzfreche, das sich
nicht um irgendwelche drama-
turgische Regeln und Muster
schert. Uberhaupt waren Go-
dards Werke ungeheuer ermuti-
gend, auch «Pierrot le fouy» oder
«Bande a part.

Und wie steht es um den Mut zu
weiteren frechen Filmprojekten?

Ich habe keine Angst vor dem
nachsten Film und vor den Er-
wartungen, die andere an die-
sen Film stellen. Es soll aller-

dings noch mehr ein familiares
Projekt in vertrauter, freund-
schaftlicher Atmosphare wer-
den. Die Anja ist mit dabei,
meine jetzige Freundin macht
mit, die gleichen Leute sind mit
im Filmteam... Der Arbeitstitel
lautet nicht ganz zufallig «Noch
mehr Manner», und es soll ein
reiner Schauspielerfilm werden
ohne grossen Aufwand, ohne
Matzchen. Dann gibt es ein wei-
teres Projekt, eine Geschichte
von zwei Schweizern, die sich
wahrend einer ausgedehnten
USA-Reise naherkommen. Ein
drittes Projekt schliesslich dreht
sich wieder um eine Liebesge-
schichte — eine Liebesge-
schichte in einem rein judischen
Milieu.

Aus dem «Manner»-Projekt
soll Gbrigens auch ein Theater-
stick entstehen. Ich habe Lust,
wieder Theater zu spielen. B

Peter Riesch

Seishun zankoku

monogatari
(Nackte Jugend)

Japan 1960.

Regie: Nagisa Oshima
(Vorspannangaben

s. Kurzbesprechung 87/121)

Das Subversive der Erotik, die
VerknlUpfung von Sexualitat und
Gewalttatigkeit, Leidenschaft als
Revolte sind Leitmotive im Werk
eines Autors, dessen Name vor
ein paar Jahren mit ferndstlicher
Pornografie gehobeneren Stils
ettikettiert wurde. Der Japaner
Nagisa Oshima dreht seit mehr
als 25 Jahren Filme; nur ein Teil
davon war im Westen zu sehen.
Erinnern dirfte man sich vor al-



lem an zwei Bestseller: «Ai no
corrida» (Im Reich der Sinne,
1976, ZOOM 7/78) und «Ai no
borei» (Im Reich der Leiden-
schaft, 1978, ZOOM 12/79), Stu-
dien einer selbstzerstdrerischen
Erotik. Sie haben Oshima sei-
nerzeit in den Ruf des skandal-
trachtigen enfant terrible und
Zensurschrecks gebracht. Der
nun ins Kino kommende, zweite
Spielfilm des Japaners weist auf
eine vielschichtigere Hand-
schrift hin.

Derdeutsche Verleihtitel tibt
sich nichtsdestotrotzinzu einsei-
tigerimagepflege fir Oshima,
dersichimmerauch als Vertreter
eines politischen Kinos sah. Von
«Grausamen Geschichten der
Jugend»isteigentlich die Rede.
Undinschrillen Tonenwird das
Bild einer«Lost generationy, kon-
frontiert mit politischer wie exi-
stentieller Perspektivenlosigkeit,
gezeichnet.

Die backfischhafte Makoto
liebt es, mit dem Feuer zu spie-
len. Nach Schulschluss lasst sie
sich von alteren Herren nach
Hause chauffieren. Schliesslich
bedréangt durch die sexuellen
Annadherungen eines ergrauten
Mitvierzigers, wird sie von ei-
nem jungen Mann aus der pre-
kdren Situation herausgepri-
gelt. Der ritterliche Befreier ist
Kiyoshi, Student und Hanger
seines Zeichens. Er hat es als-
bald selber auf Makoto abgese-
hen und macht sie sich in einer
masochistisch gefarbten
Avance horig. In der Folge ent-
faltet Oshima ein ruheloses
Wechselspiel aus Anziehung
und Abstossung zwischen den
beiden, lasst sie durch den ne-
onirrlichternden Asphaltdschun-
gel der Grosstadt und dunkle
Bars jagen. Das Teenager-Paar
wird zum Gangsterduo aus
Abenteuerlust und materieller

Bedrangnis. Die Odyssee findet
ihr Ziel nicht, bleibt ein Spiess-
rutenlaufen um eine unmogli-
che Liebe.

Das klingt nach melodramati-
scher Teenie-Romanze, und
Oshima bedient sich denn auch
bewusst dieses publikumstrach-
tigen Genres. Er situiert es dar-
Uberhinaus aber in einem politi-
schen Kontext. Lokalisiert ist,
was in atemloser Hektik Gber
die Leinwand flimmert, zur Zeit
der Ratifizierung des japanisch-
amerikanischen Sicherheits-
pakts. Im Umfeld dieses Ver-
trags kam es 1960 zu den
schwersten Unruhen in Japans
Geschichte und zum Scheitern
der Hoffnungen der damaligen
Linken auf eine soziale und kul-
turelle Erneuerung des Landes.

Liebesgeschichte 1960:
Miyuki Kuwano und Yasuke
Kawazu.
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Oshima sind jene Ereignisse
Mahnmal fir das Fortbestehen
feudalistisch-autoritarer Struktu-
ren in der japanischen Gesell-
schaft geblieben. Diese anzu-
prangern wurde ihm zum Ziel
eines radikalen Kinos.

Gleichwohl kommt in «Nackte
Jugend» den politischen Bezu-
gen lediglich die Funktion eines
Rahmens ohne direkte Verbin-
dung mit der Handlung zu. Der
Film ist gepragt von einer eigen-
timlichen Zeichenhaftigkeit.
Der politische Kontext wird re-
duziert auf knappe Sequenzen
von Demonstrationen und Ge-
sprachsfetzen Uber zerbrochene
lllusionen. Das Bild einer ent-
wurzelten, amerikanisierten Ge-
sellschaft findet seinen Aus-
druck im kalten Glanz teurer Ca-
dillacs, im zeitgemassen Petti-
coat und in der ondulierten Fri-
sur Makotos oder in heiser-auf-
peitschenden Jazzsynkopen.
Die als Staffage erscheinende
Wirklichkeit spiegelt die Per-
spektive der Jugendlichen
Kiyoshi und Makoto. Oshimas
Brennpunkt ist deren verzweifel-
ter Anspruch auf Realisierung
ihrer Leidenschaft im Hier und
Jetzt. Er treibt die beiden ins
Abseits einer Welt, deren so-
ziale Verbindlichkeiten ihnen
nicht glaubwirdig sind. Makoto
verlasst die eigene Familie,
diese in Japan so hochgehal-
tene Institution. Das Verbrechen
verspricht Freiheit und wird
gleichzeitig zur schieren Not-
wendigkeit beim Abriss aller
Bricken. Erotik erscheint als
hilflose Revolte gegen eine un-
ter der prosperierenden Ober-
flache in Anachronismen er-
starrten Gesellschaft.

Das Scheitern der Jugendli-
chen findet seine Darstellung
nicht allein in der ausseren Kon-
frontation mit einem sinnent-
leerten Sittenkodex. Der sado-
masochistische Charakter ihrer
Beziehung entwickelt eine Ei-
gendynamik sich wiederholen-
der Szenen der Demitigung
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und Hérigkeit. Indem Kiyoshi
von Makoto verlangt, weiterhin
wohlhabende Herren anzuma-
chen, auf dass er von diesen
Geld erpressen kann, folgt das
Paar einem gleichsam feudali-
stischen Prinzip — Makoto pro-
stituiert sich. Das Verhalten der
Jugendlichen wird so in ein
zwiespaltiges Licht gerlickt,
lasst es nicht nur als Reaktion
auf beengende Lebensverhalt-
nisse erscheinen, sondern auch
als Verinnerlichung nur schein-
bar Uberkommener Werthaltun-
gen. Dies mag von Oshima be-
absichtigt worden sein, kann
aber auch in einer Schwache
der skizzen- und bruchsttickhaf-
ten Zeichnungen sozialer Gege-
benheiten liegen.

Eigentliche Gestalt gewinnt
das Portrat einer Generation
aber erst, indem die Figur Ma-
kotos mit ihrer alteren, idealisti-
schen und frustrierten Schwe-
ster kontrastiert wird. In einer
der eindringlichsten Sequenzen
des Films besucht diese ihren
einstigen Liebhaber, einen Ar-
menarzt, just als er an Makoto
eine Abtreibung dank Kiyoshis
gestohlenem Geld vornimmt.
Das idealisierte Bild des mora-
lisch integren Geliebten zer-
platzt. Wahrend dieser seine Le-
benslige gesteht, lasst Oshima
parallel dazu Kiyoshi, Gber die
schlafende Makoto gebeugt
und voll rebellischen Zorns, ein
Leben frei von Traumen und
[llusionen beschwaoren.

Oshimas Film wirkt modern
und atypisch im Vergleich zum
traditionsverbundenen Kino von
Altmeistern wie Ozu oder Mizo-
guchi. Subtil ist die Farbge-
bung. Die synthetische Tonung
sowie die Absicht des Japaners,
das Griin der Baume und das
Blau des Himmels aus den Bil-
dern zu verbannen, erzeugen
eine den Inhalt verstarkende At-
mosphare der Kinstlichkeit und
Beengung. Ebenso auffallig
sind Stilmittel, die «Nackte Ju-
gend» in enge Beziehung zur

franzdsischen Nouvelle Vague
setzen. Oshima arbeitet haufig
mit einer hektisch-mobilen
Handkamera. Die Bildersprache
wird dominiert von Nah- und
Halbnahaufnahmen sowie
durch fragmentierte Darstellung
der Korper der Protagonisten.
Langere Travellings sind einge-
bettet in einen knappen, lakoni-
schen Erzahlfluss kurzer Schnitt-
folgen. Die Reduktion von Wirk-
lichkeit auf ein Puzzle kutlureller
Codes und die Ausschaltung
von psychologischer Charakter-
zeichnung halt den Zuschauer
auf Distanz. Ob es sich hierbei
um Einflisse oder um gleichzei-
tiges Entdecken neuer Aus-
drucksformen handelt, bleibt of-
fen. Angesichts dieses Films
wirde ich mir jedenfalls weitere
Ausgrabungen aus Oshimas
Frihwerk wiinschen. B

Antonio Gattoni

L'Ogre

(Der Kinderfresser)

Schweiz 1986.

Regie: Simon Edelstein
(Vorspannangaben

s. Kurzbesprechung 87/100)

Der Kinderfresser thront zu Ti-
sche.

Riesengross und massig an
Gestalt zwingt der Doktorvater
die versammelte Familie in sei-
nen Bann. Unerbittlich schleu-
dert er seine hypnotischen
Blicke in die Runde.

Magisches Schweigen
herrscht am Abendmahlstisch.

«Ha, ha, ha, nun frisst der
grosse Mann den kleinen Jun-
gen.» Lachend nimmt der Uber-
maéachtige Vater den kleinen Jun-
gen auf den Schoss und halt
dem demutigen Opfer das Ki-
chenmesser an die Kehle.



Jean Calmet liebt seinen Va-
ter (Marcel Bozzuffi). Er beugt
sich in zitterndem Vergnigen
der allesverschlingenden Auto-
ritat.

Jean (Jean Quentin-Chate-
lain) schreckt auf. Erinnerungen.
Der Vater (Marcel Bozzuffi) ist
tot. Die Férmlichkeiten der
Beerdigung sind spurlos an ihm
voribergegangen. Endlich kann
er sich frei fihlen.

Fur den Lateinlehrer am Gym-
nasium in Lausanne zieht das
Leben keine grossen Bahnen.
Nach dem Unterricht geht er
manchmal mit seinen Schilern
in ein Café oder schlendert in
der Altstadt umher. Mit unauf-
falliger Neugier beobachtet er
seine Umwelt. Kurz nach dem
Tode seines Vaters begegnet er
dem Tod ein zweites Mal. Isa-
belle, eine Schilerin seiner
Klasse, ist todkrank. Ein griner
Schleier halt ihre Augen gefan-
gen. Mit leiser Stimme Ubersetzt
sie eine lateinische Liebestrago-
die. Die Melancholie ihres Blik-
kes bleibt auf Calmet haften, der
in ihren Gesichtsziigen die Ah-

nung des bevorstehenden To-
des liest. Mitschiler laden ihn
ein, Isabelle am Krankenbett zu
besuchen. Er weicht aus. Ein
Schiler macht dauernd Fotos.
Eines Tages bleibt der Platz Isa-
belles leer. Obsessionen um die
Figur des Vaters bedréangen Cal-
met von neuem. Er sieht den
Vater bereits als leibhaftiges
Gespenst durch die Strassen
gehen. Uberall dréngt sich das
bewunderte und gefurchtete

~ Bild des Vaters zwischen ihn

und die wahrgenommene Reali-
tat. Der tyrannische Vater frisst
ihn buchstablich von innen her
auf.

Um der vernichtenden Macht
zu entgehen, fliichtet sich Jean
in die Arme einer Prostituierten
oder ersauft seine Erinnerungen
und Halluzinationen im Alkohol.
Im Rausche der Sinnlichkeit
kann er voribergehend seine
traumatischen Erlebnisse ver-
gessen.

Als Jean in die Fange des
Katzenméadchens Thérése (Jes-
sica Forde) gerét, kehrt spon-
tane Lebendigkeit in seinen Kor-
per zurlck. Er verliebt sich in

Jean Quentin-Chatelain
Jean Calmet), Jessica Forde
Thérése) und Roland Am-

stutz (Neonazi).

das naiv-naturliche Wesen der
Kindfrau. Thérése verfuhrt ihn,
schleppt ihn in eine Disco, baut
eine Gegenwelt auf, in der er fur
kurze Zeit vor dem Vater sicher
ist. Doch der Schein des Glicks
halt nicht lange an.

Jean Calmet misst seine
Mannlichkeitsvorstellungen am
Idealbild des Uiberpotenten Va-
ters und fuhlt sich immer mehr
als Versager, auch in der Liebe.
Er wird abwesend, unsicher,
ohnmachtig. Seine Minderwer-
tigkeitsgefihle nehmen tber-
hand, er rennt kopflos aus einer
Unterrichtsstunde, hangt depri-
miert vor einem Glas Wein. To-
deswiinsche tauchen auf und
verdichten sich, als Calmet er-
fahrt, dass Thérése ein Verhalt-
nis mit einem seiner Schiler un-
terhalt. Ziellos irrt er nachts
durch die geschaftigen Strassen
und Ecken Lausannes, wird von
einem vagabundierenden Neo-
nazi in dessen Propagandabude
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gezerrt, stolpert angewidert von
dannen und landet schliesslich
am Grab seines Vaters, wo er
dessen befehlende Stimme ver-
nimmt.

Das Finale und die letzte Kon-
sequenz seines ungelebten
Schattenlebens finden in der
Kulisse eines blank-glitzernden,
sterilen Badezimmers statt.
Sorgfaltig streicht sich Jean Cal-
met den Rasierschaum ins Ge-
sicht. Das Rasiermesser blitzt.
Ein entschlossener Schnitt in
die Kehle. Das Blut fliesst kar-
mesinrot in den Abguss. Sein
Kopf fallt auf den Lavaborand.
Jean Calmet héalt dem Tod die
letzten Grimassen entgegen. Er
hat vollendet, was der Vater an-
gedeutet hat. Gehorsam hat
sich sein Ich, seine Existenz,
dem Uber-Ich des Vaters ge-
beugt. Der Kinderfresser hat ge-
siegt.

Der Film des Schweizers Si-
mon Edelstein ist eine Adaption
des Romans «L'Ogre» (Der
Kinderfresser) von Jacques
Chessex. Das Buch des bekann-
ten Waadtlander Schriftstellers
erhielt 1973 den «Prix Gon-
courty. Die Sprache Chessex’ ist
reich an Adjektiven und beein-
druckt durch die sinnlich-explo-
sive Stofflichkeit der Natur- oder
Alltagsschilderungen. Die Erleb-
nisse und Erinnerungen des
entfremdeten Intellektuellen
Jean Calmet sind durchsetzt mit
makabren Phantasien und nihili-
stischer Todessehnsucht.

Simon Edelstein beschréankte
sich in seiner filmischen Umset-
zung der Romanvorlage auf die
Wiedergabe der tieferen Bedeu-
tung des literarischen Werks. Er
setzte die einzelnen Episoden
der Geschichte neu zusammen
und legte grosses Gewicht auf
die symbolhafte Aussagekraft
bestimmter Bilder. Die Sinnlich-
keit der Sprache und die aus-
giebigen Naturschilderungen
der Vorlage finden in den eher
kalt-kiinstlichen Bildern des
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Films keine Entsprechung. Der
stadtische, entfremdete Jean
Calmet des Films ist nicht der
verhinderte Romantiker, ge-
beugte 68er, makabre Phantast
des Buches. Er hat das Genies-
serische in Langeweile umge-
tauscht.

Simon Edelstein ist bekannt
far seine prazise Kameraarbeit.
Er fihrte die Kamera unter an-
derem fiir so namhafte Regis-
seure wie Michel Soutter oder
Francis Reusser. Nach der Pho-
toschule in Vevey und gelegent-
lichen Arbeiten fur Bildzeit-
schriften wie «Vogue» oder
«Lui» landete Edelstein beim
Welschen Fernsehen, wo er vor
allem fur Reportagen zustandig
war.

1973 entstand sein erster
Langspielfilm «Les vilaines ma-
nieresy (ZOOM 4/74). Erst sie-
ben Jahre spater kam sein zwei-
ter Film «Un homme en fuite»
(ZOOM 9/80) in die Kinos. Beide
Filme zeigen Leute, die mit der
Gesellschaft nicht mehr zurecht-
kommen. In einer Welt der Ent-
fremdung und Kommunika-
tionslosigkeit bleibt ihnen nur
die Flucht nach vorn, in Traume,
Obsessionen, Aussenseitertum,
Tod. Meist finden die Helden
(schwache, verwundbare Méan-
ner) vortibergehend Zuflucht
und Geborgenheit bei einer
kindlichen Frau, deren Bedurf-
nisse nach mannlichem Schutz
sie jedoch nicht erfillen kon-
nen. Die Gesellschaft entlasst
ihre Kinder nicht.

In «Un homme en fuitey ist es
ein Polizeiinspektor, der sich
dem Helden unerbittlich an die
Flsse heftet und die Prinzipien
von Ruhe und Ordnung vertritt.
Reprasentanten der Gesell-
schaftsordnung, seien es Polizi-
sten oder Vater, verfolgen ihre
sensiblen und abhangigen Op-
fer bis in ihre Traume hinein.

In der formellen Gestaltung
von «L'Ogre» sticht die geschlif-

fene, aalglatte Perfektion von
Bildkomposition, Ausleuchtung
und Farbgebung ins Auge. Die
bizarre Schonheit der Bilder
geht allerdings einher mit einer
sterilen, leicht manierierten
Kinstlichkeit, einer Kalte der
subjektiven Aussagekraft. Der
Zuschauer fuhlt sich nicht richtig
betroffen vom tragischen End-
spiel des Protagonisten, der
Eindruck bleibt an der Oberfla-
che stecken. Die meisten Cha-
raktere (ausser dem Vater) er-
scheinen blass und unglaub-
wirdig. lhnen fehlt der psycho-
logische Hintergrund, der eine
einigermassen plausible Moti-
vation ihres Handelns bieten
konnte. Die einseitige Vater-
Sohn-Beziehung erscheint zum
Beispiel nurin ihren extremen
Auspragungsgraden. Kurze pla-
kative Reminiszenzen illustrie-
ren den 6dipalen Konflikt (die
Messerdrohung des Vaters, der
Todeswunsch des Sohnes), an-
sonsten fehlen die durchschnitt-
lichen, alltaglichen Umgangs-
formen. Gerechtfertigt wird
diese stilisierte Personendar-
stellung zum Teil durch den be-
wussten Verzicht auf eine reali-
stische Abbildung der Bezie-
hungszusammenhange. Edel-
stein schafft einen kiinstlichen
Raum in der Mitte zwischen
Realitat, Traumbildern und Kind-
heitserinnerungen, der zum
Selbstzweck wird. Die Grenzen
verwischen. Der Film bekommt
den Charakter einer bedrohli-
chen Vision, eines apokalypti-
schen Vexierbildes. &



Cornelia Sidler

Anou Banou
oder die Tochter
der Utopie

BRD 1983,

Regie: Edna Politi
(Vorspannangaben

s. Kurzbesprechung 87/93)

Der Dokumentarfilm «Anou Ba-
nou» wurde nach verschiedenen
Festivalauffihrungen auch an
den diesjahrigen Frauenfilmta-
gen gezeigt, doch ist dieses be-
merkenswerte Werk in Machart
und Thema keineswegs nur auf
ein Insider-Publikum zuge-
schnitten. Auf lebendige, infor-
mative Weise wird nicht nur ein
Stuck Frauengeschichte, son-
dern auch ein wenig bekanntes
Kapitel des Staates Israel er-
zahlt. «Erzahlty im wortlichen
Sinn, denn der Film wird weit-
gehend von den lebhaften
Schilderungen und den Person-
lichkeiten von sechs Emigran-
tinnen bestimmt.
Die Frauen, alle Anfang des
' 20.Jahrhunderts in Russland
oder Polen geboren, wanderten
in den zwanziger Jahren mit
zehntausenden verfolgter Juden
nach Israel aus. Als Pionierin-
nen in einem (noch) sehr
schwach besiedelten, kargen
Land rangen sie der Wiste
fruchtbaren Boden ab und be-
teiligten sich am Aufbau ihrer
neuen Heimat. Gleichzeitig
kampften sie als Frauenminder-
heit gegen Vorurteile der Man-
ner und fur ihre persdnliche Un-
abhangigkeit. Mit Staunen er-
fahren Zuschauer/-innen, wel-
che Freiheiten fir die Pionierin-
nen damals moglich waren,
auch wenn sie sich diese oft
erst erstreiten mussten. Wegen
der grossen Manner-Uberzahl
hatten sie in der Liebe das Sa-
gen, allerdings verlangte die so-
zialistische Arbeitshaltung Ent-

haltsamkeit. Die Uberaus harten

Lebens- und Arbeitsbedingun-
gen waren flir beide Geschlech-
ter dieselben, doch straubten
sich die Manner gegen die
Gleichberechtigung bei den ver-
schiedenen Arbeiten. Kurzer-
hand wurden Arbeiterinnenkol-
lektive gegriindet. Einen ande-
ren Weg wahlte Mita, die kom-
promissloseste unter den Erzah-
lerinnen: Sie ertrotzte sich hart-
nackig einen Platz als Gipserin
auf dem Bau.

Dieses nahezu musterglltige
Beispiel erfolgreichen weibli-
chen Durchsetzungsverméogens
zeichnet Regisseurin Edna Politi
auf anschauliche, spannende
Weise nach. Ahnlich verfahrt sie
wahrend des ganzen Films. Die
lebhaften Erfahrungsberichte
der Frauen illustriert sie mit Ar-
chivaufnahmen und alten Foto-
grafien der Erzahlerinnen in
braunstichigen Bildern, teil-
weise erganzt von erkldrenden
Kommentaren der Autorin und
von Volksliedern. So entsteht
ein farbiges, héchst interessan-
tes Portrat einer Epoche, als al-
les moglich, als die Verwirkli-
chung revolutionarer Ideen
greifbar nahe war. Rahel: «Wir
trdumten davon, aus dem Land
einen einzigen sozialistischen
Kibbuz zu machen. Wir konnten
bei Null beginnen. Nie hatte ein
Volk eine vergleichbare Mog-
lichkeit, historisch wie politisch:
Rickkehr in die judische Hei-
mat, mit der Zustimmung aller
Volker Europas. Eine einzigar-
tige Chance, die nie wiederkeh-
ren wirde ...»

Marxistisches, zionistisches
und feministisches Gedanken-
gut versuchten die Emigrantin-
nen miteinander zu verbinden,
doch existierten auch Wider-
spriche und Uneinigkeiten. «Je-
der wollte seine eigene Revolu-
tion verwirklicheny, erklart
Emma. So bedeutet der hebréi-
sche Titel «Anou Banou» das
Land aufzubauen, indem man/
frau sich selbst erschafft. Der

damalige Pioniergeist war ge-
pragt von einer unvorstellbaren
Euphorie, die bis zur regelrech-
ten Hysterie reichen konnte.
Doch auch Negatives wird nicht
verschwiegen. Wer weiss zum
Beispiel, dass 1928 rund ein
Viertel der judischen Arbeiter in
Israel ohne Beschaftigung war?
Allerdings wird nicht ausfuhrli-
cher darauf eingegangen, we-
der von den Erzéhlerinnen noch
von der Regisseurin.

Breiten Raum nimmt die Dar-
stellung der Kibbuzbewegung
ein, ohne die das heutige Israel
undenkbar ware. Die einfachen
Zeltkommunen entwickelten
sich zu modernen Kibbuzbetrie-
ben, wie immer wieder einge-
schobene Aufnahmen aus einer
solchen Siedlung zeigen. Doch
was ist aus der Kibbuz-Idee und
aus dem Traum der Grinderin-
nen geworden? Der Staat Israel
wurde zwar Wirklichkeit (1948),
doch entspricht die Realitat ih-
ren Vorstellungen? Yetka erklart
mit einer gewissen Bitterkeit:
«Der heutige Lebensstil, die
Hektik, die Konsumwelt sind
nicht das, was ich mir
winschte» (sinngemass zitiert).
Die kampferischen Pionierin-
nen, aus denen auch im Alter
von bald 80 Jahren noch Ener-
gie, Scharfsinn, Stolz und
Selbstbewusstsein sprechen,
bemerken, dass sich die Stel-
lung der israelischen Frauen
verschlechtert hat. Die Gesell-
schaft ist allgemein konservati-
ver geworden. Aufschlussreich
ist die Begegnung der Erzahle-
rinnen mit jungen Kibbuzvertre-
terinnen. Sie macht deutlich,
dass die junge Generation teil-
weise noch mit genau densel-
ben Problemen zu kdmpfen hat,
wie schon die Vorgangerinnen,
doch sind die sozialen Zwange
und die Vorbelastung heute
grosser.

Das Beispiel gelebter Gleich-
berechtigung in der Beziehung
von Emma und ihrem Mann
wirkt in diesem Zusammenhang
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Pionierinnen im
Kampf um Gleich-
berechtigung:
Jetka, Emma und
Mita (1982).

fast schon nostalgisch. Die Ehe
der beiden Ex-Parlamentarier
grundet auf gegenseitigem Re-
spekt, was auch vor der Kamera
sehr schén zum Ausdruck
kommt.

Ein heikles Kapitel stellt in
«Anou Banou» die besondere
politische Problematik des
israelischen Staates, die Pala-
stina-Frage, dar. Edna Politi, die
selbst 1966 mit 18 Jahren aus
dem Libanon ausgewandert
war, befasste sich schon in ei-
nem friheren Film damit: «Fur
die Pal&stinenser» (1974). Auf
die (historischen) Wurzeln des
Konfliktes geht die Regisseurin
im neuen Film leider zu wenig
ein. Immerhin standen laut
Filmkommentar in den zwanzi-
ger Jahren 57000 judische Ein-
wanderer rund 600000 einge-
sessenen Arabern gegenuber.
Kein Wunder, kam es schon da-
mals zu ersten arabischen Auf-
standen. Was das im einzelnen
bedeutet, wird jedoch nicht ge-
sagt. Nach den Ausserungen
der Israelinnen schien es zwi-
schen den beiden Bevélke-
rungsgruppen wenig Kontakt
gegeben zu haben. In den Au-
gen der Siedler verstanden die
Araber wenig von Ackerbau und
lebten noch schlechter als sie
selbst. «Die wenigen Araber im
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Tal waren entschadigt worden,
wir sahen kein Unrecht im Zio-
nismus. Wir glaubten uns da-
mals im Recht, historisch, poli-
tisch, menschlichy, erklart Ra-
hel.

Heute stellen sich einige der
Pionierinnen auch selbstkriti-
sche Fragen. Die eine verurteilt
die Besetzung der Westbank,
und eine andere meint gar, sie
hatten eigentlich nie ein frem-
des Land nehmen dirfen, und
sei es noch so unbewohnt, wie
Palastina ... Doch die Geschichte
kann nicht riickgangig gemacht
werden, und der Film kann
keine Losung anbieten. Edna
Politi spricht jedoch ithren per-
sonlichen Zwiespalt aus und
fragt sich, wie sie gleichzeitig
dem gerecht werden soll, was
sie an Israel liebe und dem, was
sie dort nie akzeptieren konnte.
Wie sie Uber diese Frauen und
thre Traume erzahlen soll, wah-
rend dieser Staat fremde Ge-
biete besetzt halt und seine Ar-
mee in den Libanon einmar-
schiert. Dies geschah erst bei
der Fertigstellung des Films,
doch beschaftigte sie dies be-
greiflicherweise stark. Als aus
dem Libanon gebdrtige Israelin,
die zwar zu jenem Zeitpunkt be-
reits in der Bundesrepublik
lebte, fuhlte sie sich nach eige-

nen Worten zwischen zwei
Stuhlen. Offenbar weil sie ge-
wisse Grenzen der Erzahlerin-
nen erkannte und um sie nicht
blosszustellen, liess sie diese
nicht mehr zum Libanon-Feld-
zug Stellung nehmen.

Edna Politis «Anou Banouy ist
ein gelungenes Beispiel fir ei-
nen Dokumentarfilm, der Ge-
schichte lebendig werden l&sst,
und dies in sehr persénlichem
Stil, ohne Anspruch auf Objekti-
vitat, aber auch ohne verklaren-
den Anstrich. B

Andreas Furler

Personal Service

Grossbritannien 1986
Regie: Terry Jones
(Vorspannangaben

s. Kurzbesprechung 87/103)

«Personal Servicey ist einer je-
ner diskret indirekten Aus-
dricke, die im Geschaft mit der
Sexualitat vorherrschen und das
offene Geheimnis, als welches
dieses Geschaft meist gehand-
habt wird, sprachlich widerspie-
geln. Um dieses offene Ge-
heimnis, um die Prostitution
und ihre unzahligen wider-
spruichlichen Begleiterscheinun-



gen dreht sich die Komddie
«Personal Servicey, deren Be-
ginn uns in den Mief kleinge-
werblicher Strassenprostitution
in einem Londoner Aussenquar-
tier versetzt.

Als die alleinstehende Ser-
viertochter und Zimmerunterver-
mieterin Christine namlich reso-
lut beschliesst, ihren dauernden
Finanznoten ein Ende zu ma-
chen und den Schritt in die Pro-
stitution zu wagen, welche sie
immer schon als den Alltag ih-
rer Freundinnen aus Distanz er-
lebt hat, stellt sie bald fest, dass
das «Gewerbey zwar stillschwei-
gend toleriert, die «Gewerbli-
chey aber sozial gedchtet wird.
Christine lasst sich jedoch we-
der von dieser Tatsache noch
von threr anonymen Kundschaft,
deren ausgefallene, meist infan-
tile Wiinsche Regisseur Terry
Jones in einigen grotesken, lei-
der durchaus abgestandenen
Szenen darstellt, unterkriegen.

Den Hauch des Anriichigen
und Skandalosen, den der Film
in diesen Szenen vorerst er-
zeugt, dann aber persifliert, er-
hohen Jones, Mitglied der Mon-
thy Python-Truppe, und sein
Drehbuchautor David Leland
zusatzlich durch die Authenzitat
des Falls, auf dem ihre Ge-
schichte beruht, denn Lelands
Drehbuch geht von ausfihrli-
chen Recherchen tber das Le-
ben Cynthia Paynes aus, welche
vor einigen Jahren in der engli-
schen Presse fiir Schlagzeilen
sorgte, nachdem eine Razzia in
ihrem Bordell fir ausserge-
wohnliche Anspriche promi-
nente Namen aus Wirtschaft
und Politik zu Tage gefordert
hatte. Obschon nun Jones und
Leland den voyeuristischen
Sensationshunger anprangern,
mit dem die Medien Cynthia
Payne seinerzeit zur Sensations-
figur erhoben, nutzen sie diesen
bis zu einem gewissen Grad
selbst, indem sie den authen-
tischen Hintergrund ihres Films
betonen und prominente Herren

entbléssen, was ihnen in Eng-
land prompt ein publizitats-
trachtiges vorlaufiges Auffih-
rungsverbot eingebracht hat.

Ihr Blick in dunkle Absteigen
ist jedoch in erster Linie nicht
derjenige des Voyeurs, der sei-
nen «Reporty mit Entlarvungsat-
titiden tarnt, sondern der Ront-
genblick des satirischen Gesell-
schaftskritikers, der in Christines
alias Cynthias Geschichte den
Prozess der Selbstfindung und
Emanzipation einer unterprivile-
gierten Frau aus einer heuchleri-
schen gesellschaftlichen Nor-
malitat sieht. In der Tat lernt
Christine mit einer Familie und
Umwelt schockierenden Offen-
heit zu ihrer Aussenseiterrolle zu
stehen, in der sie — von Julie
Walters, die man aus «Educa-
ting Rita» (ZOOM 9/84) in bester
Erinnerung hat, hervorragend
verkdrpert — zu ungeahnter, le-
bensfroher Souveranitat heran-
waéchst.

Mit ihr vollzieht schliesslich
auch ihre Kundschaft, die zum
Freundeskreis wird, den Uber-
gang von angstlich verborgener
«Anormalitaty zu gelassenem
Selbstbewusstsein, das sich in
frohlichen Orgien im festlichen
Bordell daussert; ja selbst Christi-
nes puritanischer Vater befreit
sich in einer Schlisselszene
nach jahrelanger Abkehr vom
schwarzen Schaf der Familie
von seinen zwanghaften Grund-
satzen. Als zuletzt die Polizei
dem ausgelassenen Treiben ei-
ner unorthodoxen Weihnachts-
feier mit unnétiger Grindlichkeit
ein Ende setzt und wenig spater
Journalistenheere iber den
ausgehobenen Sindenpfuhl
herfallen, erweist sich dieser
Schluss als die unaufdringliche,
aber durchdachte Anklage ge-
gen die Doppelmoral einer
pseudopuritanischen Gesell-
schaft, die sich voyeuristisch an
den Relikten der Zugellosigkeit
weidet, die sie nicht ertragt und
daher vorsorglich unschadlich
macht. &

Antonio Gattoni

Working Girls

USA 1987.

Regie: Lizzie Borden
(Vorspannangaben

s. Kurzbesprechung 87/124)

Grossaufnahme: Zwei Kdpfe ku-
scheln sich schlafend aneinan-
der. Erst im zweiten Blick, als
sich die vermeintlich mannliche
Person erhebt, gewahre ich das
Bild zweier Frauen. Molly, mit
den derben und verschlossenen
Gesichtsziigen, macht sich auf
den Weg. Gutgelaunt radelt sie
durch den morgendlichen
Stadtverkehr. lhren Lebensun-
terhalt verdient sie als «Working
Girl», einer beschonigenden Be-
zeichnung fur die Tatigkeit einer
Bordellprostituierten.

Die neueste Provokation der
Kunstkritikerin und Anarchofe-
ministin Lizzie Borden setzt sich
schonungslos auseinander mit
dem sogenannt altesten Ge-
werbe, der Prostitution. Da wird
nicht mit dem moralischen Zei-
gefinger das Laster aus der Luft
geschuttelt oder den sozialen
Missstanden die Schuld zuge-
schoben. Was der Film zeigt, ist
ein gewodhnlicher Tag im Leben
einer Frau mit ungewohnlichem
Beruf.

In einem Nobelappartement
sitzen sie herum, die «Working
Girls», und warten auf den Auf-
tritt der Freier. Molly (Louise
Smith), die gutmitige, ist das
Madchen fir alles im Dirnen-
haushalt. Sie springt ein, wo an-
dere ausfallen. Mit ihren zwei
Hochschulabschlissen ist sie
einem Grossteil der Kunden in-
tellektuell Gberlegen, kann sich
aber gegen Ausnitzung nicht
wehren. Dawn (Amanda Good-
win), frech und blond, méchte
nicht, dass ihr Freund von ihrem
Job erfahrt. Sie hat sich damit
abgefunden, auf die leichteste
Tour ihr Geld zu verdienen. April
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(Janne Peters), macht es zu
schaffen, dass sie bei den
Freiern nicht mehr gefragt ist.

Die Leiterin des Kleinbordells
(Ellen McElduff), eine «woman
in @ men’s business» wie sie
sich nennt, gibt sich geschéftig
Muhe, den Austausch von Sex
und Geld in Mehrwert umzuset-
zen. Gackernd wie ein eierle-
gendes Huhn flitzt sie in der
Wohnung umher, pocht auf
Ordnung, wirft jedem neuen
Gast ein floskelhaftes «What's
new and different» an die Oh-
ren, geht zusammenfassend ei-
gentlich allen auf die Nerven.
Die Madchen nehmen’s gelas-
sen. Vertieft ins Strickzeug oder
in Bildzeitschriften, schlagen sie
ithre Wartezeit tot.

Die Manner kommen, einer
nach dem anderen: Elegant,
egozentrisch, bieder, dominant,
scheu, fett, wohlhabend, alt,
hasslich treten sie in die Anony-
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mitat der Wunscherfullungs-
statte, immer ein freundliches
Lacheln auf den Lippen. Die
meisten sind Stammkunden
und haben ihr bevorzugtes
«Working Girly.

In ungewdhnlicher Direktheit
nimmt die neugierige Kamera
beinahe dokumentarisch an den
halben Stunden teil, in denen
die Madchen den Freiern fir
gutes Geld ihre kompensatori-
schen Befriedigungswiinsche
erfillen. Der eine liebt es, den
Doktor zu spielen, der andere
braucht Fesseln und Tischten-
nisschlager, um Lust zu empfin-
den. Alle wirken sie eher lacher-
lich und infantil in thren Win-
schen, entsprechend den skur-
ril-witzigen Spitznamen, die ih-
nen die Frauen geben. Die Oase
der Lust dient ihnen offenbar als
Abwechslung zur Norm des
trauten Familienlebens oder des
geschaftlichen Karrierestamp-

fens. Haufig erhalten die kaufli-
chen Damen sogar den Status
einer unverbindlichen Ersatz-
partnerin. Die Manner plaudern
von ihren Schwierigkeiten und
wollen manchmal ihr «Working
Girl» auch «drausseny treffen.

Lizzie Borden spart die De-
tails nicht aus, lasst die Neben-
sachlichkeiten nicht beiseite. Es
knistert in Grossaufnahme,
wenn Molly die obligaten Kon-
dome aus der Packung reisst.
Ihre Vorbereitungen zu den Ge-
schlechtsspielen werden in akri-
bischer und gleichzeitig distan-
zierender Deutlichkeit vorge-
fuhrt.

Dazwischen immer wieder
Warten. Das fensterlose Appar-
tement verdichtet sich im Ver-
laufe des Films zu einer Statte
klaustrophobischer Enge. Die
Kamera (Judy Irola) lasst den
Madchen keine Weite, keine
Pause. Nirgends bietet sich eine
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Maglichkeit zum Ausbrechen,
zum Alleinsein. Die harten
Grossaufnahmen halten die
Frauen erbarmungslos im Kader
des Bildes gefangen. Sie degra-
dieren auch hier zu Objekten ei-
nes kontinuierlichen Voyeuris-
mus. Der Warencharakter ihres
Berufes setzt sich im Bild fort.
Die Kamera kundschaftet jede
kleinste Ecke des Aufenthalts-
raumes aus und setzt ihn in Be-
ziehung zu den wartenden
Frauen.

«Working Girls» behandelt
das heikle Thema der Prostitu-
tion unter einem phanomenolo-
gischen Blickwinkel. Der Film
zeigt auf eine sehr direkte und
spontane Art, was es heisst,
sich zu prostituieren. Das ge-
fihlsmassige Erleben der
Frauen steht im Vordergrund.
Geflihlsabstumpfung und ein
weitgehender Verlust an Intim-
sphare sind direkte Folgen der
Koérpervermarktung. Die reine
Beschreibungshaltung des
Films bewirkt, dass der Zu-
schauer die Problematik der
Prostitution emotionell erfahrt.
Auf intellektuelle Argumentatio-
nen verzichtet der Film.

Den «Working Girls» geht es
in erster Linie ums schnelle
Geld. Sie sind weder Gebeutelte
schleichender Arbeitslosigkeit
noch Opfer brutaler Zuhéalter.
Lizzie Borden sieht nichts Ver-
werfliches darin, «den eigenen
Korper ein paarmal in der Wo-
che zu vermieten, wenn die Al-
ternative ein Acht-Stunden-BU-
rojob ist, der einen so aus-
brennt, dass man abends heim-
kommt, um vor dem Fernseher
einzuschlafen.»

Die Bilder sprechen schein-
bar eine andere Sprache. Molly,
mit der Zeit vollig ausgelaugt,
flichtet am Schluss aus der
Enge des Raumes in die befrei-
ende Weite der Stadt. Sie hat
einen Gipfel des Geht-Nicht-
Mehr erreicht, einen Punkt, wo
sie sich angesichts des verdien-

ten Geldes entscheidet, nicht
mehr zu kommen.

Und doch, ein zweideutiger
Schluss. Der Liebesreigen
schliesst sich so, wie er begon-
nen hat, und dem ausserlichen
Bild nach scheint sich fir Molly
nichts verandert zu haben. Ein
ganz gewodhnlicher Tag oder
eine endgliltige, bedrickende
Erfahrung?

Lizzie Borden gehort der Un-
derground-Szene New Yorks an.
Sie schuf sich unter anderem ei-
nen Ruf als Cutterin bei Murray
Lerners «From Mao to Mozarty
(ZOOM 21/81). Die lebendigen
Schnittfolgen in «Working Girls»
sind ein Beweis ihres hand-
werklichen Geschicks. Aufsehen
erregte Lizzie Borden mit ihrem
zweiten Film «Born in Flames»
(ZOOM 1983). In einem rasan-
ten Zusammenschnitt von
Spielszenen und feministischen
Statements propagiert «Born in
Flames» den militanten Femi-
nismus als einzig mogliche
Form des Protests fir die
Rechte der Frauen. In «Working
Girls» arrangieren sich die
Frauen mit den Verhaltnissen.
Es bleibt der Versuch, das Pa-
triarchat subversiv zu unterwan-
dern. B

Gerhart Waeger

Tough Guys

USA 1986.

Regie: Jeff Kanew
(Vorspannangaben

s. Kurzbesprechung 87/123)

Archie Long (Kirk Douglas) und
Harry Doyle (Burt Lancaster),
zwei seinerzeit auf frischer Tat
ertappte Eisenbahnrauber, ha-

ben ihre 30jahrige Gefangen-
schaft erstaunlich gelassen hin-
genommen: Archie absolviert
téglich sein Fitnessprogramm,
Harry klopft dumme Spriiche —
zwei aufgestellte Gentlemen-
Gangster, wie es sie von jeher
nur im Kino gab. Genau dies ist
auch der dramaturgische Angel-
punkt von Jeff Kanews amusan-
ter Gaunerkomaodie «Tough
Guys»: die Konfrontation von
zwei soeben aus dem Zucht-
haus entlassenen «Kinogang-
stern» der alten Schule mit der
prosaischen Wirklichkeit des
modernen Alltags, was letzten
Endes auf eine Gegenuberstel-
lung von Kino und Wirklichkeit
hinauslauft.

Den beiden Drehbuchautoren
James Orr und Jim Cruickshank
ist es zwar nicht gelungen, mit
dieser Vorgabe eine wirklich ko-
harente Story zu schreiben.
«Tough Guys» Uberzeugt aberin
zahlreichen Einzelszenen, in de-
nen die beiden Hauptfiguren
mit souverdanem Witz die Muhe
zur Schau stellen, die ihnen die
Erfordernisse eines burgerli-
chen Lebens bereiten. Je be-
scheidener der Anlass, desto
witziger ist das Spiel der beiden
«monstres sacrésy aus Holly-
woods grossen Zeiten: Archies
Konsternation etwa, wenn er
feststellen muss, dass seine alte
Stammkneipe, in der einst harte
Mé&nner verkehrten, zum mon-
danen Schwulenlokal geworden
ist; oder Harrys Emporung tber
die faden Speisen im Alters-
heim, in das man ihn eingewie-
sen hat. Nein, die Welt ist nicht
mehr, was sie einst (im Kino)
gewesen ist: Ehe sie noch dazu
kommen, selber wieder ein
krummes Ding zu drehen,
zwingt sie ihr Selbsterhaltungs-
trieb, den dilettantischen Bank-
Uberfall einiger Gbler Burschen
zu verhindern. Souveran bringen
sie dann einer Jugendbande,
die sie verprugeln will, Manie-
ren bei: Ehrfurcht vor dem Alter
ist schliesslich Ehrensache. Ar-
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chies Versuche, als Glacéver-
kdufer oder als Kellner ein an-
standiges Auskommen zu fin-
den, scheitern an der Unerzo-
genheit des heutigen Publi-
kums.

Niemand lasst die beiden Ex-
ganoven in Ruhe: Der Strassen-
polizist vertreibt sie aus dem
Park, wenn sie dort den Vogeln
zuschauen wollen. Kommissar
Deke Yablonski (Charles Dur-
ning), der dem Duo vor 30 Jah-
ren das Handwerk gelegt hat,
fiebert direkt darauf, Archie und
Harry erneut einer Straftat tber-
fuhren zu kénnen. Mihe berei-
tet den beiden auch ein kurz-
sichtiger alter Sonderling na-
mens Leon B. Little (Edi Wallach
in einer herrlichen Chargen-
rolle), der sie aus unerfindlichen
Grunden mit einer schweren
Winchester verfolgt — und mit
todlicher Sicherheit immer wie-
der verfehlt. Nicht einmal der
Sozialarbeiter Richie Evans
(Dana Carvey), der sie heimlich
vergottert, ist eine echte Hilfe.
So bleibt Archie und Harry
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schliesslich nichts anderes b-
rig, als das zu tun, was alle von
ihnen schon langst erwartet ha-
ben: Sie Uberfallen den Schnell-
zug, den sie schon vor 30 Jah-
ren ausrauben wollten, obwohl
so etwas heute Uberhaupt
nichts mehr einbringt ...

«Tough Guys» lebt vom prazi-
sen und dennoch voéllig unge-
kiinstelten Zusammenspiel der
beiden Hauptdarsteller, die be-
reits zum siebten Mal gemein-
sam in einem Film auftreten:
Zum erstenmal spielten sie 1947
in Byron Haskins «| Walk Alone»
zusammen, wo Lancaster einen
nach langer Haft entlassenen
Strafling spielt, der sich an ei-
nen Ehrenkodex halt, wahrend
sich sein von Douglas gespiel-
ter Partner zum Gangster mit
weisser Weste gewandelt hat.
Ihr bekanntester gemeinsamer
Film ist der klassische Western
«Gunfight at the OK Corral» von
John Sturges (1957). Die 40j&h-
rige Bekanntschaft mag die Vor-
aussetzung fur die Ausstrahlung
gewesen sein, die die beiden

Schauspieler im gemeinsamen
Spiel entwickeln. «Wenn Burt
und ich zusammen sind», sagt
Kirk Douglas, «stellt sich eine
sehr spezielle Wechselwirkung
ein. Es ist nichts Gestelltes oder
kunstlich Arrangiertes. Es ist
plotzlich da, ohne dass wir be-
wusst etwas dazu beitragen.
Eine gewisse Magie entsteht.»

Auf diese Magie hat auch Re-
gisseur Jeff Kanew gesetzt, der
bereits nach den Dreharbeiten
feststellte: «Burt Lancaster und
Kirk Douglas besitzen in ihrem
Spiel und in ihren Bewegungen
einen fast deckungsgleichen
Rhythmus. Der eine weiss
schon, was im Kopf des andern
vorgeht, bevor der andere nur
daran gedacht hat.» Besser als
mit diesen Worten kdnnte man
das gewisse Etwas kaum um-
schreiben, das in diesem ver-
gnuglichen Stick Kinounterhal-
tung die Elemente der Nostalgie
und der Selbstironie zusam-
menhéalt. B



Thomas Christen

High Noon

(Zwolf Uhr mittags)

USA 1952.

Regie: Fred Zinnemann
(Vorspannangaben

s. Kurzbesprechung 87/115)

«High Noon» gehort wahr-
scheinlich zu den am meisten
und grtndlichsten analysierten
Filmen der Filmgeschichte.
Kaum ein Werk —und schon gar
nicht ein Western, da dieses
Genre in Intellektuellenkreisen
noch nicht sehr lang salonfahig
ist — erfreute und erfreut sich so
ungeteilter Aufmerksamkeit,
veranlasst zu tiefschirfenden
Deutungsversuchen, und bei-
nahe keine Einfihrung in das
Wesen des Films kann es sich
leisten, auf diesen Film zu ver-
zichten. Selbst wenn Schulleh-
rer auf die Idee kommen, Film-
kunde zu betreiben, dann stos-
sen sie mit schoner Regelmas-
sigkeit — neben den obligaten
Literaturverfilmungen — auf die-
ses Werk.

Wir kénnen uns fragen,
warum dem so ist. Machen wir
es uns leicht, so konnen wir ant-
worten: «High Noony ist eben
ein guter Film, zudem noch
spannend gemacht, handwerk-
lich sauber. Und damit haben
wir nicht unrecht. Tatsachlich
sieht der Film — riickblickend —
ein wenig so aus, als ware er als
Demonstration dafir hergestellt
worden, was Film zu sein ver-
mag. Uber welche Maoglichkei-
ten die Filmsprache verfugt,
wozu intelligent eingesetzte Er-
zéhlweise, Musik, Montage,
Schauspielerfihrung, Kame-
raarbeit usw. fahig sind. Ein per-
fektes Teamwork, bei dem die
Summe der Einzelteile mehr er-
gibt als ihre blosse Addition.
Und neben diesen filmimma-
nenten Komponenten schwin-
gen noch so manche anderen

mit, die zu weiterfihrenden In-
terpretationen anregen: Genre-
geschichtliches, Psychologi-
sches, Fragen der Moral und
Politik.

Die Geschichte von «High
Noony ist geradezu einfach. Will
Kane hat seinen Job als Mar-
shall von Hadleyville aufgege-
ben und feiert eben Hochzeit
mit Amy, einer Quakerin. Er hat
durch seinen unerschrockenen
Einsatz die Stadt zu dem ge-
macht, was sie nun ist: ruhig, si-
cher, gesdubert von Revolver-

helden, ein Ort, wo Recht und
Ordnung herrscht. Nun will er
einen neuen Lebensabschnitt
beginnen. Doch noch wahrend
der Titelvorspann lauft, braut
sich Unheil zusammen. Frank
Miller, ein morderischer Pisto-
lenheld, von Kane vor finf Jah-
ren dingfest gemacht, ist be-
gnadigt worden und wird mit
dem Mittagszug nach Hadley-
ville zurickkehren. Drei seiner
ehemaligen Kumpane erwarten
ihn am Bahnhof. Diese Nach-
richt schlagt nun wie eine

Fred Zinnemann wird 80

Der amerikanische Regisseur
Osterreichischer Herkunft Fred
Zinnemann wurde am 29. April
1907 in Wien geboren, wo er
Musik und Jura studierte, bevor
er in Paris und Berlin als Kame-
ramann und Regieassistent zu
arbeiten begann. Bei einem Be-
such in Hollywood 1928 lernte er
Robert Flaherty kennen, mit dem
er nach Berlin zurtickkehrte, um
ihm bei einem schliesslich nicht
realisierten Dokumentarfilm Gber
einen Nomadenstamm in Russ-
land zu assistieren. Statt dessen
beteiligte er sich an den Arbei-
ten zu Robert Siodmaks «Men-
schen am Sonntagy (1929) und
kehrte nach Hollywood zurlck.
Dort betatigte er sich in ver-
schiedenen Jobs, darunter in ei-
ner Statistenrolle in «All Quiet on
the Western Fronty (1930) und
ging dann mit Paul Strand nach
Mexiko, wo sie zusammen den
halbdokumentarischen Film «Re-
des» (1934/35) drehten. Darauf
engagierte ihn MGM fir die Re-
gie von kurzen Dokumentarfil-
men. Sein erster langer Spielfilm
war der Krimi «Eyes in the Night»
(1942), und seinen ersten gros-
sen Erfolg erzielte er 1944 mit
«The Seventh Cross» nach dem
Roman von Anna Seghers. Zin-
nemanns frihe Filme sind von
zeit- und gesellschaftskritischem
Engagement gepragt. Er wurde
zu einem der interessantesten
und erfolgreichsten Regisseure
Hollywoods, anerkannt auch als
hervorragender Schauspieler-
fuhrer. — Aus Anlass seines

80. Geburtstages zeigt das Film-
podium der Stadt Zurich im Stu-
dio 4 bis Ende April eine Aus-

wahl aus Zinnemanns Werken

(nachfolgend mit einem * be-
zeichnet).

Seine Filme:

Redes/The Wave * (1935), Kid
Glove Killer (1942), Eyes in the
Night (1942), The Seventh Cross
(1944), Little Mister Jim/Army
Brat (1946), My Brother Talks to
Horses (1947), The Search/Die
Gezeichneten™® (USA/Schweiz
1948), Act of Violence * (1949),
The Men ™ (1950), Teresa (1951),
High Noon™* (1952), The Member
of the Wedding * (1953), From
Here to Eternity ™ 21953 , Okla-
homa (1955), A Hatful of Rain*
(1957), The Old Man and the Sea
(Ubernommen und beendet von
John Sturges, 1958), The Nun's
Story* (1959), The Sundowners *
(USA/GB 1960), Behold a Pale
Horse (USA/Frankreich 1964), A
Man for All Seasons* (GB 1966),
The Day of the Jackal (GB/Frank-
reich 1973), Julia* (1977), Five
Days on Summer* (1982).
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Bombe in diesem so ruhigen
Stadtchen ein. Kane verlasst
zwar wie vorgesehen mit seiner
jungen Frau den Ort, doch kehrt
er dann plotzlich wieder um,
weil es sein muss: «| have to go
back, that's the whole thingy.
Damit ist die Exposition gege-
ben. Der Film steuert nun lang-
sam, aber unaufhaltsam auf die
im Titel gegebene Zeitangabe
zu: High Noon - zwolf Uhr mit-
tags: die Ankunft des Zuges mit
Frank Miller — der Zeitpunkt, an
dem der finale Showdown, die
Abrechnung zwischen den bei-
den Kontrahenten beginnen
wird, denn obwohl Kane von al-
len dazu gedrangt wird, ist er
nicht bereit, diesem Kampf aus-
zuweichen.

Die Zeit spielt eine sehr
grosse Rolle in diesem Film. Im-

mer wieder rlckt der Regisseur
im Verlaufe dieser anderthalb
Stunden aufféllig Uhren ins Bild,
die anzeigen, wie weit die Zeit
schon fortgeschritten ist, wie sie
vergeht. Erzahlte Zeit und Er-
zéhlzeit werden praktisch iden-
tisch, was ihren Umfang betrifft,
nicht jedoch in ihrem Ablauf: es
gibt Dehnungen und Raffungen,
erreicht vor allem mit dem Mit-
tel der Montage. Und der Film
bleibt nicht bei Kane allein, es
werden eine Vielzahl paralleler
Handlungsstrange eingefuhrt,
die die Aktivitaten der Bewoh-
ner des Stadtchens zeigen. Flr
sie ware alles viel einfacher und
besser, hatte sich Kane nicht
entschlossen, auf seinen Posten
zurickzukehren, den er eigent-
lich bereits quittiert hatte. Denn
ohne Kane — so ihre einfache

Rechnung - gabe es auch keine
Schwierigkeiten mit Frank Miller
— jedenfalls nicht an diesem Ort
und in dieser Gemeinschaft.

Die Gemeinschaft und der
Einzelne — ein bevorzugtes
Thema in Zinnemanns Werk.
Wahrend Kane die Bewohner
von Hadleyville zur Solidaritat zu
mobilisieren sucht, muss er
schmerzhaft feststellen, dass er
immer mehr vereinsamt. Nicht
nur seine Frau wendet sich aus
moralischen Griinden von ihm
ab, auch unter seinen «Freun-
den» bleibt niemand Ubrig, der
sich auf seine Seite stellen will
in dieser Stunde der Gefahr. Am
Ende des Films schreitet Kane
In einem wie ausgestorben wir-
kenden Stadtchen alleine den
vier rachedurstigen Gegnern
entgegen. Zinnemann schildert
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diesen Prozess des Abfallens,
des Zerbrechens der Solidaritat
und der allméahlichen Isolierung
des Helden in pragnanten Sze-
nen (Glanzstlck: die Szene vor
der versammelten Kirchge-
meinde, die gleichsam in eine
Parlamentsdebatte ausartet).
Optisch erreicht diese Isolie-
rung ihren Héhepunkt dort, wo
die Kamera Kane aus der Vogel-
perspektive zeigt und langsam
von seinem Gesicht wegfahrt in
eine Totale, ihn in den Kontext
einordnet, der ihn zum Ausge-
stossenen gemacht hat.

Die Zeit zwischen der Exposi-
tion und dem Showdown ist be-
zeichnenderweise handlungs-
arm, sie zerfallt in viele kleine
Einzelteile, die das Quélende
des Wartens umso deutlicher
erfahrbar machen. Erst kurz vor
Ende werden die Vielzahl der
Strange optisch wieder zu einer
Einheit zusammengefasst —
dann namlich, wenn die Zeiger
der Uhr auf zwolf vorgertickt
sind und die Pfeiftone des her-
annahenden Zuges den Hohe-
punkt signalisieren. Kane ge-
lingt es, die Ubermacht seiner
Gegner zu brechen, indem er
sie — einer nach dem anderen —
unschédlich macht, bis schliess-
lich nur noch er und Frank Miller
sich gegeniiberstehen. Dabei
hilft ihm auch seine Frau Amy,
die, einem plotzlichen Impuls
folgend, den abfahrbereiten Zug
verlassen hat und Kane zu Hilfe
geeilt ist. Sie greift selbst zur
Waffe, nachdem die Bildkom-
position bereits mehrfach diese
«L8sung» signalisiert hatte.
Amy, zur Quékerin geworden,
weil ihr Vater und Bruder durch
Waffen umgekommen waren,
stellt in diesem moralischen
Konflikt ihr emotionales Empfin-
den (iber ihre Uberzeugung —
vor die Alternative gestellt,
durch ihre passive Haltung er-
neut eine geliebte Person zu
verlieren oder aber zu kampfen.
Die sorgféltige Kameraarbeit
stellt im Verlauf des Films eine

Vielzahl von solchen symbolhaf-
ten Bezligen zwischen Objekten
und Menschen her.

In den Schlussbildern wird
die Einheit zwischen Kane und
der Gemeinschaft scheinbar
wieder hergestellt. Nachdem er
auch Frank Miller erschossen
hat und in die Arme seiner Frau
fallt, stromen die Bewohner von
Hadleyville auf die Strasse und
umringen das Paar. Doch Kane
will nun seinerseits nichts mehr
wissen von einer Gemeinschaft,
die ihn im Augenblick der Not
im Stich gelassen hat. In einer
wortlosen, aber sehr eindrucks-
vollen Geste nimmt er den
Marshallstern von seiner Brust,
wirft ihn in den Staub und reitet
mit Amy davon.

«Einsam sind die Tapfereny» —
so der Titel eines anderen We-
stern. Auch in «Shane» von
George Stevens, einem anderen
berihmten Vertreter des Gen-
res, entstanden zur gleichen
Zeit, reitet der Held (allerdings
alleine) am Ende davon, verlasst
die Gemeinschaft. Auch wenn
die beiden Filme gewisse Ge-
meinsamkeiten aufweisen (man
vergleiche nur die Schlagerei-
szene kurz vor dem Showdown),
so ist die Figur von Kane doch
vollig anders angelegt. Kane ist
nicht ein strahlender Held, nicht
mit beinahe Ubermenschlichen
Zigen versehen, sondern mude
geworden, verbittert. Er ist nicht
der grosse Einsame, weil er sich
nur so entfalten kann, sondern
welil er von den anderen im
Stich gelassen wird. Wo
«Shaney» mythische Ziige ein-
bringt, wird «High Noon» durch-
aus zu einem Lehrstlick, zu ei-
nem — der Wirklichkeit naheste-
henden — Modellfall, der sich
auch auf Situationen ausserhalb
des Genres Ubertragen lasst.

Carl Foreman, der Drehbuch-
autor von «High Noony, scheint
vor allem die politischen Impli-
kationen des Stoffes stark be-
tont zu haben. In den flnfziger
Jahren beginnt sich in den USA

die Tatigkeit eines Ausschusses
unangenehm bemerkbar zu ma-
chen, der es sich zum Ziel ge-
setzt, das Land von allem «Un-
amerikanischeny zu reinigen. Es
ist die Zeit der beginnenden
«Hexenjagd» McCarthys vor al-
lem gegen linksstehende Intel-
lektuelle. Foreman, selbst Opfer
dieser unrihmlichen Praktiken,
verarbeitete hier wohl auch
seine eigenen Erfahrungen, die
Erfahrung vor allem, wie bri-
chig sich Solidaritat dann er-
weist, wenn sie notig ware.
«High Noony entwirft so ein
ziemlich disteres, pessimisti-
sches Bild vom Zustand des
menschlichen Gemeinwesens.

Regisseur Zinnemann aller-
dings sah das Thema des Films
weniger zeitbezogen. Und diese
Haltung ist es wohl auch, die
«High Noon» zu dem machte,
was er heute noch ist: ein her-
vorragendes Stlck Kino mit ei-
ner perfekten Dramaturgie, in
dem alle Register der filmischen
Maoglichkeiten zum Einsatz
kommen (allerdings so, dass sie
vom grossen Publikum verstan-
den werden kdnnen) — eine ge-
ballte Ladung bildlicher Aus-
druckskraft mit einer Musikpar-
titur von Dimitri Tiomkin, die
dem Zuschauer noch lange in
Erinnerung bleibt, ebenso wie
gewisse Bilder des Films, die
haftenbleiben — noch lange Zeit
nach dem Kinobesuch. &

Thomas Christen

Shane

USA 1953.

Regie: George Stevens
(Vorspannangaben

s. Kurzbesprechung 87/106)

Eine einfache Geschichte, in
wenigen Satzen erzéhlt: Ein
Mann, der sich Shane nennt,
kommt einer Gruppe von Far-
mern unter FUhrung von Joe
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Starrett in ihrem Kampf gegen
die Viehzuchter Ryker zu Hilfe.
Diese wiederum, die durch die
Farmer ihr Weideland gefahrdet
sehen, engagieren Wilson, ei-
nen professionellen Killer. Die
Erschiessung von Torrey, einem
Farmer, durch Wilson bringt je-
doch nicht den gewlnschten
Einschiichterungseffekt. So ver-
suchen die Rykers, Joe Starrett
in eine Falle zu locken. Shane
erfahrt davon, will an Starretts
Stelle gehen und setzt dies auch
durch, indem er Starrett im
Zweikampf besiegt. Danach
raumt er grindlich auf: Wilson
und die Ryker-Briider beissen
ins Gras resp. in den Saloonbo-
den. Shane, bei diesem
Showdown selbst verletzt, reitet
davon in die Berge, nachdem er
sich von Joey, Starretts Sohn,
verabschiedet hat, aus dessen
Perspektive beinahe der ge-
samte Film erzahlt.wird.

Eine einfache Geschichte, wie
gesagt, aber trotzdem kein ein-
facher, simpler Film. «Shaney ist
ein Klassiker des Western-Gen-
res, wenn nicht — vielleicht nach
John Fords «Stagecoachy (1939)
— das Beispiel des klassischen,
traditionellen Western. Und was
fur viele Klassiker zutrifft, gilt
auch fur «Shane»: Die Einfach-
heit ist eine trigerische, bei na-
herer Betrachtung kommen im-
mer neue Dimensionen, Schich-
ten ans Licht, gleichsam wie bei
einer Zwiebel, die man schalt.
Allerdings hat diese Mehrdi-
mensionalitat auch damit zutun,
dass «Shane» eigentlich kein
«reinery Western ist.

In «Shane» finden wir, so
weist Dennis De Nitto in seinem
Buch «Film. Form & Feeling»
(New York 1985, Harper & Row)
eindritcklich nach, eine Kombi-
nation einer romantisierenden
und einer realistischen Behand-
lung des Themas. Neben der
Mythologisierung, der Uberho-
hung und romantischen Verkla-
rung finden wir also auch den
Ansatz der Wirklichkeitsnahe,
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des Realismus. «Shane» bildet
so gleichsam einen Knoten-
punkt in der Geschichte des
Genres. Er enthélt in sich noch
jene Tendenz, wie sie vor allem
den Vorkriegswestern gepragt
hatte: der Western als amerika-
nisches Genre par excellence,
als Ort der Mythenbildung, der
Stereotypisierungen, als Back-
ground fir eine noch junge Kul-
tur und Gesellschaft. Aber zu-
gleich gibt er auch der realisti-
schen Tendenz Ausdruck, wie
sie die sechziger Jahre charak-
terisieren und zu einem deutlich
verstarkten Einbezug von Ge-
walt, Brutalitdt und Sex fihren
wird. Die Western eines Sam
Peckinpah oder die europdische
Variante des Italo- oder Spa-
ghetti-Western sind Eckpfeiler
dieser Entwicklung..

«Shaney steht in dieser Ent-
wicklungslinie, im Spektrum
zwischen Mythos und Realis-
mus ungefédhr in der Mitte. Er
nimmt sich, im Gegensatz zu
den spateren Western, durch-
aus ernst, was manchmal einer
Gratwanderung gleichkommt.
Bezeichnenderweise enthalt
etwa der Italo-Western neben
einem hoheren Grad an Realis-
mus (vor allem bezuglich der
Darstellung von Gewalt) zu-
gleich auch den Bruch mit den
Genrekonventionen im Sinne ei-
ner Parodierung der bislang
gangigen Muster oder eines
Spiels mit ihnen (das heisst, sie
werden nicht mehr ernst ge-
nommen), gleichsam als
musste ein Gegengewicht zum
oft krassen Realismus geschaf-
fen werden.



In «Shaney 16st Regisseur
Stevens dieses Unterfangen mit
einem ebenso einfachen wie
wirksamen Kniff: Er erzahlt
seine Geschichte grosstenteils
aus der Perspektive eines elf-
jahrigen Jungen, ndmlich von
Joey, Starretts Sohn. Die mythi-
sierenden, romantisierenden
Passagen gehen so mehrheit-
lich auf das Konto dieser kindli-
chen Sicht, die in Shane ein Idol
sieht. «Ich will so werden wie
duly, ruft Joey dem davonreiten-
den Shane am Ende des Films
zu. Fir uns Zuschauer wird klar,
dass dies wohl kaum der Fall
sein wird, denn Shane gehort
noch zu jenem Teil Amerikas,
fur den die Zeit voruber, abge-
laufen ist, der keine Zukunft
mehr hat — es sei denn als Be-
standteil von Legenden und Er-

zahlungen am Kaminfeuer. Aber
Shane —und hier hakt der Rea-
lismus ein — erkennt dies selbst
ganz klar. Und wenn er am Ende
des Films das Feld rdumt und in
die Berge reitet, so macht er
dies nicht nur, weil so eine typi-
sche Endsituation entsteht, son-
dern auch, weil es nun, nach-
dem Frieden herrscht, fur ihn in
dieser Welt keinen Platz mehr
géabe.

«Shaney schildert eine Phase
des Umbruchs, des Ubergangs.
Der Westen ist in Besitz genom-
men von den Weissen, die In-
dianerkriege sind vorbei. Was
nun ausbricht, ist der Konflikt
zwischen dieser ersten Siedler-
generation, den Viehzlchtern,
und der nachfolgenden, die das
weite Land einzdunt, um es zu
bebauen. Gemeindewesen ent-
stehen, verschiedene Interessen
stehen einander gegentber,
wobei die Viehbarone versu-
chen, die Farmer zu vertreiben,
notfalls mit einem angeheuerten
Gun-Man, einem Killer, der die
schmutzige Arbeit erledigen
soll. Denn selbst will der alte
Ryker nicht zur Waffe greifen,
anscheinend ist die Zivilisation
bereits zu weit fortgeschritten.
Stellvertreterkriege werden ge-
fahrt.

In «Shane» taucht eine ganze
Reihe von Motiven des klassi-
schen Western auf: der (histori-
sche) Kampf zwischen Vieh-
zlichtern und Farmern, die Figur
des geheimnisvollen Fremden,
der — hellgekleidet — das «Gute»
signalisiert, demgegenulber der
schwarzgekleidete Killer. Shane
und Wilson, beide waren friher
vermutlich dasselbe: Gun-Men,
kaufliche Pistolenhelden. Doch
wahrend Wilson diesem Metier
immer noch nachgeht, versucht
Shane seine Vergangenheit los-
zuwerden. Symbolisch tut er
dies —und der Film ist reich an
Symbolen —, indem er seine fri-
here, elegante Kleidung gegen
den rauhen Stoff von Farmer-
kleidern eintauscht, zu denen

auch der Pistolengurt nicht
mehr passen will. Die Waffe
wird durch die Axt ersetzt, mit
der Shane und Starrett gemein-
sam einen méachtigen Baum-
strunk aus dem Boden schla-
gen. Mit dieser Szene, die eine
alternierende Montage im
Rhythmus der Axtschlage zwi-
schen den beiden Méannern auf-
weist, wird die Freundschaft be-
siegelt. Gemeinsam sind wir
stark und schaffen es — diese
Botschaft gilt auch fiir die Ge-
meinschaft der Farmer, deren
Solidaritat unter der immer
massiver werdenden Bedro-
hung der Rykers zu zerbréckeln
droht.

Fir Joey, den Sohn von Star-
rett, wird Shane zum Idol. Dies
hangt nicht zuletzt zusammen
mit der Aura des Mysteridsen,
Unbekannten, die Shane um-
gibt, da er buchstéblich aus
dem Nichts in einem entschei-
denden Moment auftaucht.
Ebenso faszinierend ist flir das
Kind aber auch Shanes Umgang
mit dem Schiesseisen, auch
wenn er davon vorerst nur eine
kurze Kostprobe geben kann,
denn Marion, Starretts Frau, ver-
bietet Shane, Joey das Schies-
sen beizubringen. Zwar versucht
Shane, ihr zu erklaren, dass eine
Pistole — flr ihn — nichts anderes
als ein Werkzeug sei, genauso
wie eine Axt oder Schaufel;
doch Marion entgegnet, dass
sie ohne Waffen glicklicher, viel
glucklicher waren.

Am Ende des Films scheint
ein solches Zusammenleben
ohne Waffen méglich. Es ist
kein Friede im Sinne eines Auf-
einander-Zugehens, sondern
eine Befriedung, indem der eine
Konfliktpartner buchstablich be-
seitigt wird. Shanes Gunfight
mit den Rykers und dem Killer
Wilson geht eine heftige Aus-
einandersetzung zwischen
Shane und Starrett voraus.
Shane, der anstelle von Starrett
an das Treffen mit den Rykers
gehen will, von dem er weiss,
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dass es eine Falle ist, muss sich
zunachst mit Joe prugeln. Er
folgt damit nicht zuletzt dem
Wunsch von Marion, die ihren
Mann beschwort, sich nicht mit
den Rykers einzulassen. Die
Moglichkeit, weiterziehen, das
Aufgebaute aufgeben zu mus-
sen, erscheint ihr eine bessere
Alternative zu sein als die Mdég-
lichkeit, Witwe zu werden.
Shane, auch im Bewusstsein,
dass er mit seiner Vergangen-
heit die grosseren Chancen ge-
gen die Rykers und Wilson hat,
Ubernimmt diese Stellvertreter-
rolle, nimmt gleichsam dieses
«Opfer» auf sich, um die Exi-
stenzmoglichkeit der Farmer zu
bewahren.

Der Kampf zwischen — aus
der Perspektive von Joey — Va-
ter und ldol wird von Stevens
ausserst effektvoll in Szene ge-
setzt. Wahrend die beiden Kon-
trahenten sich in der Nacht auf
dem Vorplatz des Hauses pri-
geln, plaziert der Regisseur im
Vordergrund die Beine der auf-
gescheuchten Pferde und Kiihe
und gibt so dem visuellen Aus-
druck eine ungeheure Dynamik
und Unruhe. Da die Kamera zu-
dem auf Bodenhohe plaziert
wird, erhalten die jeweiligen
Ausschnitte durch die Doppel-
bewegung von Vorder- und Mit-
telgrund etwas dusserst Beun-
ruhigendes. Auch die anderen
Kampfszenen inszeniert der Re-
gisseur sehr routiniert, so etwa
die Priigelei zwischen Shane/
Starrett und den Rykers im Sa-
loon, die korrespondierende
Szene am Ende des Films, nun
mit Waffen und ohne Starrett,
oder die Erschiessung von Tor-
rey durch Wilson, die zur eigent-
lichen Eskalation des Gesche-
hens fihrt.

Stevens ist in seinem Film,
was Erzahltechnik und Filmspra-
che anbelangt, alles andere als
innovativ, aber er setzt die M6g-
lichkeiten des Mediums dus-
serst effizient und effektiv ein.
Beispiele wurden bereits er-
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wahnt: das Einbeziehen des
sich bewegenden Vordergrunds
oder die stakkatoartige Mon-
tage in der Szene, in der der
maéachtige Baumstrunk entfernt
wird. Bei Torreys Erschiessung
ist der Schauplatz in Morast und
Schlamm getaucht. Torrey muss
durch den kndcheltiefen Dreck
waten, wahrend der Killer Wil-
son im Trockenen wartet. Wol-
ken verdecken die Sonne und
werfen grosse, unheilvolle
Schatten auf den Ort der Ereig-
nisse. Torrey fallt, todlich getrof-
fen, rickwarts in den Schlamm.
Man fuhlt sich beinahe an die
(Anti-)Western der spaten sech-
ziger und siebziger Jahre erin-
nert, etwa eines Robert Altman
(«McCabe and Mrs. Millery,
1971).

Stevens ist jedoch weit davon
entfernt, das Genre — wie dies
die sogenannten «Spatwesterny
tun werden — aufzubrechen, er
bewegt sich durchaus innerhalb
der Konventionen. Nur wird die
mythologische Grundkonstella-
tion teilweise relativiert. Zwar ist
der Killer Wilson durchaus ste-
reotyp gezeichnet, doch sein
Gegenpart — Shane — kommtim
Grunde aus demselben Milieu.
Die Rykers, die Viehzichter,
sind nicht einfach gesichtslose
Bo&sewichte, sondern vermogen
durchaus ihre Argumente zu ar-
tikulieren. Ansétze zur Versoh-
nung werden unternommen,
auch wenn sie schliesslich
scheitern.

Die Weite der Landschaft ist
enger geworden, die Zeit der
Revolverhelden vorbei, die Zu-
kunft liegt in der Gemeinschaft,
in der Familie, wie sie Joe und
Marion Starrett und der kleine
Joey reprasentieren. Bald wer-
den Schulen und Kirchen ge-
baut werden. Shane reitet in die
Tiefe des Raumes, aus der er zu
Beginn des Films gekommen
ist. Zurtick bleibt auch ein Ge-
fuhl der Trauer Gber den Verlust
eines Freundes. Mit Tranen in
den Augen bittet Joey Shane

zur Rickkehr: Es gibt noch so
viel zu tun. Doch Shane wird
nicht mehr zuriickkehren. Er ver-
liert seine reale Existenz und
taucht ein in das Reich der Le-
gende, wird endgliltig zur my-
thischen Figur.

Mit dem Wegreiten von
Shane endet fir Joey aber auch
seine Kindheit, die Zeit des nai-
ven, unschuldigen und unbe-
kimmerten, ja spielerischen
Umgangs mit der Lebenswelt.
Shane hat Joey an diese
Schwelle herangefiihrt. Die Tréa-
nen in den Augen des Kindes
sind auch Ausdruck dafur, dass
nun ein Lebensabschnitt zu
Ende ist, etwas, das sich nicht
zuruckrufen lasst, wie auch
Shane unaufhaltsam im Dunkel
der Nacht verschwindet. B

KURZ NOTIERT

Aus dem Zentralvorstand der
SRG

srg. Unter dem Vorsitz von Yann
Richter (Neuenburg) behandelte
der Zentralvorstand der Schwei-
zerischen Radio- und Fernseh-
gesellschaft (SRG) am 25. Méarz
1987 in Bern Berichte der Gene-
raldirektion Uber die Beteili-
gungsgesellschaften der SRG,
die Mitwirkung der SRG bei Sa-
tellitenprojekten und das regio-
nale TV-Korrespondentennetz.

Im Bezug auf die Satelliten-
projekte gab der SRG-Zentral-
vorstand seinem Willen Aus-
druck, die bisherige Satelliten-
politik im Rahmen der Beteili-
gung und Mitwirkung an den
franzdsisch- und deutschspra-
chigen Satellitenprojekten TV5,
3SAT und EINS PLUS fortzuset-
zen; die Entwicklung im Bereich
des Satellitenrundfunks soll lau-
fend Uberprift werden.

Mit Genugtuung nahm der
Zentralvorstand Kenntnis vom
Stand und der geplanten Ent-
wicklung des regionalen Fern-
seh-Korrespondentennetzes.
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