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etabliert ist, und bereit dazu,
seinen Kopf fir einen Werbe-
feldzug durch die Presse herzu-
halten. (So kirzlich bei uns pas-
siert fir einen Betrag von
Fr.5000.—, entsprechend 0,8 Pro-
zent des Gesamtbudgets.) Er-
reicht ein Bankenbeitrag jedoch
eine Hohe, die fur die Realisie-
rung eines Films entscheidend
ist. dann kommen die Auflagen.

KURZ NOTIERT

SRG-Budget:
ausserordentliche
Mehrausgaben

srg. Der Zentralvorstand der
Schweizerischen Radio- und
Fernsehgesellschaft (SRG) hat
dem Voranschlag fur das Jahr
1988 zuhanden der Delegierten-
versammlung zugestimmt. Die
Neuregelung der Beziehungen
zwischen SRG und PTT (Uber-
nahme der Studioeinrichtungen
durch die SRG) sowie die Revi-
sion der Statuten der Eidg. Ver-
sicherungskasse, die auf den
1.Januar 1988 in Kraft treten
wird, ziehen ausserordentliche
Mehrausgaben nach sich. Der
Ausbau der Programmleistun-
gen beansprucht ebenfalls zu-
satzliche Mittel (u.a. Verlegung
der Tagesschau nach Comano,
Ausbau des regionalen Korre-
spondentennetzes). Diese
Mehraufwendungen sind durch
die Gebihrenerhéhung und den
neuen Verteilungsschlissel
SRG/PTT nicht ganzlich abge-
deckt. Bei Gesamtertragnissen
von 731.,8 Millionen Franken
und einem Gesamtaufwand von
7374 Millionen Franken resul-
tiert ein Aufwanduberschuss
von 5,6 Millionen Franken; das
Defizit wird aus der Betriebsre-
serve gedeckt werden, die Ende
1987 noch rund 102 Millionen
Franken betragen wird. B
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Braucht es dazu tatsachlich
Beweise, Kurt Gloor? Dann be-
suchen Sie bitte das Montreux
Jazz Festival, wo Kommerz und
Kultur nicht mehr auseinander-
zuhalten sind. Auch in Willisau
beginnt das Sponsoring stérend
einzufliessen, doch dort wehrte
sich das Publikum wenigstens
noch gegen die «kulturfreundli-
chey Grossbank. Aber bleiben
wir in der Filmbranche: Ich
brauche nicht zu erwahnen,
welche Bank das Filmfestival
von Locarno sponsert. |hr
Schriftzug ist allgegenwartig.
Oder ein Beispiel aus dem Aus-
land: Die mehrmalige und auf-
sassige Préasenz der «Banco di
Napoli» hat dem Film «Macca-
roni» von Ettore Scola schlechte
Dienste erwiesen. Und wenn ich
mir zum Schluss das utopische
Beispiel, das sie in lhrem Artikel
nennen, durch den Kopf gehen
lasse: Mich wirde es enorm
storen, wenn Kurt Felix” «Super-
treffer» von einer Unfallversi-
cherung bezahlt wirde. Ich
zahle namlich meine Pramien,
um gegen Unfall versichert zu
sein, nicht um eine idiotische
Art der Gewinnabschopfung zu
ermoglichen.

Nein, mir sind «abgespeckte»
Filme lieber. Das Fleisch an den
Knochen eines James Bond
mag unterhaltend sein; aber
dann braucht es gleich soviel
davon, dass wir Schweizer oh-
nehin nicht mithalten kdnnen.
«Fleisch» muss flr unsere Ver-
haltnisse nicht «Geld» heissen,
sondern kann mit «Geisty,
«Witzy, «Einfallsreichtum» oder
«Aufrichtigkeity Ubersetzt wer-
den. Viele fette Filme, die ohne
Sponsoring nicht zustande ge-
kommen waren, kbnnen mir ge-
stohlen bleiben. Aber viele kno-
chige Filme, die nur dank EDI
oder SRG entstanden sind,
mochte ich nicht missen. Spon-
soring hatte sie vermutlich ka-
puttgemacht.

Res Balzli,

Filmproduzent, Nidau

Antonio Gattoni

I've Heard the
Mermaids Singing

Kanada 1987.

Regie: Patricia Rozema
(Vorspannangaben

s. Kurzbesprechung 87/343

Von Meerjungfern ist die Rede.
T.S. Eliot beschwort sie in einer
Zeile seines Gedichts «The Love
Song of J. Alfred Prufrock». Die
Kanadierin Patricia Rozema
horte wahrscheinlich selbst die
Nixen singen, als sie in Cannes
vom Publikum mit stehenden
Ovationen bedacht wurde. |hr
Erstlingswerk, ein poetisches
Marchen, bezauberte die Gem-
ter der Zuschauer. Und wirklich.
Selten kam mir in letzter Zeit ein
so pfiffiger, ideenreicher und er-
quicklicher Film vor die Augen.
Mit viel Charme und feinem
Gespur fur absurde Situations-
komik fiihrt uns Rozema in die
rosa Welt der naiv-linkischen
Traumerin Polly (hervorragend
gespielt von Sheila McCarthy),
einer Person, der man ausser-
halb des Kinos nur ein mitleidi-
ges Lacheln entgegenbringen
wilrde. Die Meerjungfern des
Films singen jedoch nur fur sie.
Ein Vorrecht, das nicht einmal
der grosse Dichter T. S. Eliot fur
sich beanspruchen konnte,
denn in seinem Gedicht heisst
es weiter: «But | don't think they
will sing to me». Polly erzéhlt
ihre Geschichte gleich selbst.
Mit verschmitzten Mandelaugen
und zerzaustem Haar sitzt sie ei-
ner Videokamera gegeniber.



Es fangt alles damit an, dass
sie einen Job als Teilzeitsekreta-
rin in einer Kunstgalerie findet.
Ihr letzter Chef habe gesagt, sie
sei organisatorisch behindert,
kommentiert sie.

Polly bewundert ihre neue
Chefin, Gabriela (Paula Baillar-
geon), eine kuhl-distanzierte
Mondanfrau mit melancholi-
schem Blick und schrecklich in-
telligentem Kunstgeplapper. In
ihrer Freizeit schnappschiesst
Polly leidenschaftlich gerne die
Realitat. Alles, was ihr irgend-
wie begegnet und gefallt, halt
sie fotografisch fest. Abends im
Rotlicht der Dunkelkammer
taucht sie in die traumhafte Welt
ihrer Fotografien ein. Die Mo-
mentaufnahmen beleben sich
mit ihrer Innenwelt. Sie besteigt
die Fensterwand eines Hoch-
hauses, crawlt ikarushaft durch
die Lufte, spaziert auf dem Was-
ser, philosophiert um die Wette,
hort die Meerjungfern singen,
erfullt sich all die Wiinsche, die

ihr das eintdnige Alltagsleben
versagt.

«That’s my visiony, entschul-
digt sie sich vor der Videoka-
mera. Mit gesteigerter Neugier
widmet sich Polly der Galeriear-
beit. Sie beobachtet verwundert
das Liebesverhéltnis zwischen
Gabriela und ihrer Geliebten
Mary Joseph (Ann-Marie
McDonald) und lauscht irritiert
den fremdworterbeladenen
Bildinterpretationen Gabrielas
und ihrer Kunden. Als die kau-
zige Polly einer Partyeinladung
Gabrielas folgt, aber erst er-
scheint, nachdem die meisten
Gaste schon gegangen sind,
zeigt ihr die angetrunkene Gast-
geberin zum Trost ein paar ihrer
selbstgemalten Bilder. Polly
bleibt fasziniert stehen. Weisse
Bilder, «<simple-minded» wie es
Gabriela nennt, strahlen ihr ent-
gegen. Das Schonste, was sie
je gesehen habe.

In ihrer naiven Begeisterung
flir das gegenstands- und be-

Von Polly bewundert: die Gale-
ristin Gabriela (Paula Baillar-
geon) und ihre Kiinstler-Freun-
din und Geliebte Mary Joseph
(Ann-Marie McDonald).

deutungslose Schoéne entwen-
det Polly eines der Bilder und
fihrt es einem Kunstkritiker vor.
Gabriela wird berihmt. Polly
maochte nun ihrerseits auch Er-
folg ernten und schickt Gabriela
unter anderem Namen eine
Auswahl ihrer besten Amateur-
fotos. Bloss «simple-mindedy,
ist Gabrielas vernichtender
Kommentar.

Polly verbrennt aus Verzweif-
lung alle ihre zartgehegten Fo-
tos. Eines Abends hort Polly zu-
fallig ein Gesprach mit, in des-
sen Verlauf sich Mary als die
Malerin der weissen Bilder her-
ausstellt. Polly ist schwer ent-
tauscht, Gabrielas Demystifika-
tion folgt. Wutend schleudert
Polly der Lugnerin eine Tasse



heissen Tee ins Gesicht. Wer
hatte schon mit heissem Tee
gerechnet, klagtsie.

«That's what happened»y, en-
det ihre Geschichte, wieder vor
der Videokamera. Pl6tzlich, es
klopft... der originelle Schluss
sei hier nicht verraten. Nur ei-
nes: Die Traume siegen.

Hinter der unterhaltenden
Oberflache des Films zeigt sich
eine raffinierte Struktur, beinahe
avantgardistisch kénnte man sie
nennen. Drei unterschiedliche
visuelle Stile gehen einher mit
unterschiedlichen Erzahlstilen.

Den erzahlerischen Rahmen
bildet eine Videoaufzeichnung.
Polly wendet sich frontal-direkt
an den Zuschauer. Sie kom-
mentiert nicht nur ihre eigene
Geschichte, sondern auch die
Erwartungen des Zuschauers.
Sie sagt z.B.: «Meine Geflhle
interessieren sie gar nicht, sie
wollen ja nur horen, wie es wei-
tergeht». Die nlichterne, strei-
fenziehende Einfachheit des Vi-
deobildes — Polly befindet sich
meist unausgewogen am unte-
ren rechten Rand des Bildes —
ist Ausdruck von Pollys simple-
minded Alltagsleben.

Die Traumsequenzen dage-
gen schwelgen in einer kontra-
stierenden Superéasthetik. Grob-
koérniges Schwarzweiss und
eine ausgewogene Bildkompo-
sition sorgen fir eine romanti-
sche Wunschharmonie.

Als dritte Ebene noch die so-
wohl neutrale als auch Polly-ge-
farbte Aussenwelt, die erzahlte
Geschichte. Kalte Filteraufnah-
men beherrschen die Szenerie
(meist Blaufilter). Die Kamera
l6st die Personen mit Bedacht
von ihrem Hintergrund. Man hat
das Geflhl, sie bewegten sich
dauernd vor stilisiert-einfarbi-
gen Kulissen. Die Betonung
liegt damit auf den Figuren.

Patricia Rozema entwickelte
den Film vom Standpunkt der
Hauptfigur Polly aus. Die Ka-
mera nimmt haufig ihren Blick-
winkel ein, bringt ihr gefihls-
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massiges Erleben im Bild zum
Ausdruck. Erscheint Polly selbst
im Bild, sieht man sie haufig in
Grossaufnahme, frontal in die
Kamera blickend. Die Sympa-
thie wird bewusst auf sie ge-
lenkt. Wichtig ist, dass der Zu-
schauer sie sehen sieht.

Pollys verkappter Voyeuris-
mus bildet ein durchgangiges
Motiv. Sie getraut sich aller-
dings selten, offen zu schauen,
meist steht ein verzerrendes
Medium zwischen ihr und der
Welt, sei es ein Fotoapparat,
eine Videokamera oder ein
Spiegel. Diese Distanz in der
Wahrnehmung schutzt ihre ver-
letzbare Innenwelt vor der Ge-
fahrlichkeit der Realitat. Polly
passt ihre Fotografien, ihre Rea-
litatsbeweise, umgehend ihrer
Innenwelt an. Sie verlagert die
Realitdat nach innen.

Nicht zuletzt reflektiert der
Film Gber das Verhéltnis zwi-

schen Schein und Sein, tber die

Rezeption von Kunst.

Polly erlebt Kunst. Das
Schone ist fur sie vor allem ge-
fuhlsmassig erfahrbar. Das
weisse Bild strahlt Licht und
Warme ab, tont fur sie wie Mu-
sik. Ein mystisches, beinahe re-
ligibses Erlebnis steht dahinter.

Gabriela hingegen interpre-
tiert Kunst. Sie erfasst das
Schone nicht mehr gefuhlsmaés-
sig, sondern in Begriffen. Die
Warme des direkten Erlebens
geht verloren. Kein Wunder,
braucht sie heissen Tee, um
wach zu werden.

Patricia Rozema steht eindeu-
tig auf seiten Pollys. In einem
Interview meinte sie: «Gute
Kunst ist, was einem gefallt.»
Zumindest in Bezug auf ihren
Film hat sie da nicht Unrecht
gehabt. Er gefallt.

Patricia Rozema (geboren
1958 als Tochter hollandischer
Einwanderer im Stiden Onta-
rios) studierte Philosophie in
Michigan und war journalistisch
tatig, bevor sie 1983 einen Kurz-
filmm mit dem Titel «Passion: A

Letter in 16 mm» drehte. Auf
Anhieb gewann sie beim Festi-
val von Chicago einen Preis.
«l've Heard the Mermaids Sing-
ingy, ihr erster Spielfilm, erin-
nert stark an die Filme einer an-
deren kanadischen Regisseurin.
Léa Pool benitzte in «Anne Tri-
ster» und «La femme de I'h6tely
ahnliche Stilmittel und ahnliche
Beziehungskonstellationen.
Doch in einem hebt sich Patricia
Rozema gewaltig von ihrer Vor-
gangerin ab: Die spritzig-komo-
diantische Leichtigkeit ihres Er-
zahlflusses ist umwerfend. B

Franz Ulrich

Maurice

Grossbritannien 1987.
Regie: James Ivory
(Vorspannangaben

s. Kurzbesprechung 87/346)

Das erzahlerische Werk des
englischen Schriftstellers Ed-
ward Morgan Forster (1879-
1970) durchzieht wie ein Leitmo-
tiv der Gegensatz zwischen «in-
nerem» und «ausserem Lebeny,
das heisst zwischen erfiilltem
Menschsein/Selbstverwirkli-
chung und der Scheinwelt ge-
sellschaftlicher Konventionen.
Dieser Kontrast offenbart sich
meist im Zusammentreffen von
Menschen aus verschiedenen
sozialen und kulturellen Milieus.
Trager der Konvention sind vor-
wiegend Figuren aus der obe-
ren englischen Mittelklasse und
College-Absolventen, fur For-
ster die typischen Vertreter der
englischen Mentalitat. Forster
entwickelte den Begriff der «hu-
man relationship»: Nur Kontakte
von Mensch zu Mensch kénnen
die sozialen und kulturellen Ge-
gensatze uberbricken. Dies gilt
auch fur den Gegensatz zwi-



schen Ost und West, zwischen
Kulturen und Weltanschauun-
gen, den er in «A Passage to In-
dia», 1924 (1984 von David Lean
verfilmt, ZOOM 8/87), themati-
siert hat.

Es sind offenbar solche
Aspekte im Werk E. M. Forsters,
die den 1928 in Kalifornien ge-
borenen, in Europa und Indien
tatigen James Ivory veranlasst
haben, nach dem erfolgreichen
«A Room with a View» (1985,
ZOOM 24/86) ein weiteres For-
ster-Werk zu verfilmen. E. M.
Forster hat den Roman «Mau-
rice» bereits 1924 geschrieben,
ihn aber wegen seines autobio-
grafischen und homophilen
Themas erst nach seinem Tod
veroffentlichen lassen. Das «Un-
aussprechlichey, die mannliche
Homosexualitat, war im England
der Konigin Victoria und Kénig
Eduards tabu und macht heute
noch nicht nur der katholischen

Morallehre, sondern auch jener
der Kirche von England immer
noch Muhe. An ihrer General-
synode im November muss sie
sich mit einem Antrag ausein-
andersetzen, der verlangt, dass
homosexuelle Akte unter allen
Umstanden eine Siinde und alle
homosexuellen Pfarrer und Bi-
schofe (es handle sich um einen
Drittel des anglikanischen Kle-
rus) aus dem Kirchenamt zu ent-
lassen seien (Neue Zlrcher Zei-
tung vom 9. November 1987).
«Maurice» behandelt also eine
durchaus aktuelle Thematik,
auch wenn die Geschichte in
den Jahren vor dem Ersten
Weltkrieg spielt.

Auf einem Ausflug am Mee-
resstrand wird der kleine Mau-
rice Hall, der in einem Haushalt
ohne Méanner aufwachst, von ei-
nem Lehrer Gber das Geheimnis
des Lebens und der Geschlecht-
lichkeit aufgeklart. Der Lehrer

Die beiden Freunde Maurice
(James Wilby und Clive (Hugh
Grant).

zeichnet mit der Spitze des Re-
genschirms ein «kmembrum vi-
rile» und eine «vagina» anschau-
lich in den Sand und ermahnt
den Knaben, nurin der Ehe da-
von Gebrauch zu machen. Aber
der kleine Maurice will vom Hei-
raten noch gar nichts wissen.
Rund zehn Jahre spater stu-
diert der junge Borsenmakler
Maurice (James Wilby) in Cam-
bridge und verkehrt im
Freundeskreis des scharfziingi-
gen Aristokraten Risley (Mark
Tandy), des brillantesten Absol-
venten des berihmten Trinity
College. Hier befreundet er sich
eng mit Clive Durham (Hugh
Grant), der ihn immer wieder
Uberraschend zu provozieren
weiss. Aber als ihm Clive offen-

1"



bart, dass er ihn liebe, reagiert
Maurice zunadchst entsetzt, um
dann aber schliesslich zu akzep-
tieren, dass er fur Clive genauso
fahlt. Fur die beiden beginnt
eine Zeit beglickender Freund-
schaft.

Als Maurice wegen unge-
buhrlichen Verhaltens vom Col-
lege gewiesen wird, kimmert
ihn das nicht weiter. Er kann
auch ohne akademischen Titel
als Borsenmakler Karriere ma-
chen. In der Liebe zu Clive fihlt
er sich geborgen. Maurice ist
bestrickt von der sprihenden
Intelligenz seines dunkelaugi-
gen Freundes, von dessen no-
bler Familie, in der er freundli-
che Aufnahme findet, und deren
in idyllischer Umgebung gele-
genem Landsitz Pendersleigh
Park, wo sich Maurice oft und
gerne aufhalt.

Inzwischen hat Lord Risley
politische Karriere gemacht und
ist Parlamentssekretar gewor-
den. Diese Karriere ist jah zu
Ende, als Risley von der Polizei
als Homosexueller gefasst und
von einem Gericht als Sittlich-
keitsverbrecher verurteilt wird.
Vergeblich bittet Risley Clive,
der Rechtsanwalt geworden ist,
um Hilfe. Clive wird durch Ris-

KURZ NOTIERT

Kinostart von «Yeelen»
verschoben

Der afrikanische Film «Yeelen»
von Souleymane Cissé (Mali)
wird nicht wie vorgesehen im
November in den schweizeri-
schen Kinos gestartet. Ange-
kindigt ist dieser interessante
Film jetzt auf Frihjahr 1988.
ZOOM wartet deshalb mit einer
ausfuhrlichen Rezension zu die-
sem Werk zu. Die Redaktion bit-
tet die Leserinnen und Leser,
den Hinweis auf der Kurzbe-
sprechungskarte (87/316) in
Heft 20/87 zu gegebener Zeit
entsprechend abzuandern.
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leys plotzlichen gesellschaftli-
chen Sturz vollig aus dem
Gleichgewicht gebracht und
geht ohne Maurice auf eine Er-
holungsreise nach Griechen-
land, das ihm seine geistige
Heimat bedeutet, um mit sich
selbst ins Reine zu kommen.

Nach der Rickkehr aus Grie-
chenland geht Clive zu Maurice
auf Distanz und beschliesst zu
heiraten. Er entschliesst sich zu
einem «normaleny Leben, um
seine gesellschaftliche Stellung,
seine Privilegien und seine poli-
tische Karriere nicht zu gefahr-
den. Er flrchtet nichts so sehr
wie die gesellschaftliche Ach-
tung. Ob er seine Frau (Phoebe
Nichols) wirklich liebt, spielt fur
ihn eine untergeordnete Rolle.

Maurice leidet sehr unter der
Trennung von Clive. Er beginnt
an sich selbst irre zu werden,
seine Homosexualitat als Krank-
heit zu empfinden. Als er seine
Not dem Familienarzt (Denholm
Elliott) offenbaren méchte, will
dieser nichts von dem «Unaus-
sprechlicheny» wissen und wen-
det sich schroff ab. Auch ein
Hypnotiseur (Ben Kingsley)
kann ihn nicht «heilen». Zwar
normalisiert sich die Beziehung
zwischen Maurice und Clive
nach dessen Hochzeit, Maurice
wird sogar wieder nach Pen-
dersleigh Park eingeladen, aber
zwischen beiden bleibt eine
Spannung bestehen, und Clive
sucht Maurice meist aus dem
Weg zu gehen.

Auf Pendersleigh Park aber
erlebt Maurice schliesslich die
Befreiung seiner Gefuhle. Der
junge Alec (Rupert Graves), der
als Jagdwarter angestellt ist, na-
hert sich ihm und gibt sich Mau-
rice riickhaltlos und leiden-
schaftlich hin. Zwar wird Mau-
rice zuerst von der Angst terrori-
siert, Alec werde ihn erpressen.
Aber als dieser, anstatt wie vor-
gesehen mit seiner Familie nach
Ubersee auszuwandern, bei
Maurice bleibt, akzeptiert er die
Liebesbeziehung zu dem gesell-

schaftlich weit unter ihm ste-
henden Burschen. Wie fliichtig
diese Beziehung auch sein wird
und welches Ende sie auch
nehmen mag, Maurice hat fur
sich eine tiefere Aufrichtigkeit,
hat seine Identitat gefunden.

James lvory hat den Roman
von E. M. Forster sehr behutsam
und &sthetisch gusserst ge-
pflegt verfilmt. Die Kamera
schwelgt in zeitgenossischen
Dekors, stilvollen Interieurs und
exquisiten Lichteffekten. Alles
erscheint etwas geschont, auch
die Menschen. Alles ist ge-
schmackvoll, die Konflikte wer-
den mit Stil und Wiirde ausge-
tragen. James Ivory erweist sich
einmal mehr als hundertprozen-
tiger Asthet, der das vitale, wi-
dersprichliche, schmutzige und
larmende Leben nur gedampft
und gezahmt darstellt. Es er-
scheint manchmal wie unter
eine Glasglocke gestllpt, ein
wenig fade, abgestanden und
langweilig, ware da nicht die
leise, sarkastische Ironie, mit
der diese Reprasentanten der
englischen Oberschicht, ihr Mi-
lieu, ihr Verhalten und ihre mo-
ralische Heuchelei gezeichnet
werden.

Die gesellschaftliche Fassade
dieser Grossbirger zeigt Briche
und Risse. Aber diesen Men-
schen fehlt die Kraft zur Renova-
tion und Umgestaltung. Be-
zeichnend dafir etwa die entlar-
vende Szene in Pendersleigh
Park an einem Regentag. Draus-
sen giesst es wie aus Kibeln,
wahrend die feine Gesellschaft
im Salon Konversation macht.
An der Decke zeigt sich ein
Riss, Wasser beginnt aufs Kla-
vier hinunterzutropfen. Aber nie-
mand rihrt auch nur einen Fin-
ger, um ein Gefdss unterzustel-
len oder das Klavier wegzuriik-
ken. Dafur sind die Dienstboten
da. Als diese in Aktion treten,
verlassen die Herrschaften den
Raum, bis auf Maurice, der kraf-
tig mit Hand anlegt. James Ivory
at his best! &



Antonio Gattoni

Candy Mountain

Schweiz/Kanada/Frankreich
1987.

Regie: Robert Frank

und Rudy Wurlitzer
(Vorspannangaben

s. Kurzbesprechung 87/337)

Ein Blick aus dem Fenster: Un-
zahlige Wolkenkratzer recken
sich wie Pilze buntglasig-glan-
zend gegen den New Yorker
Dunsthimmel. Die Kamera
schwenkt 180 Grad nach rechts,
Uber kahlweisse Wande ent-
steht der Innenraum des Aus-
sen-Blicks, die frischgestrichene
Leere eines unbewohnten Zim-
mers. Stillstand. Im hinteren Teil
des Raumes debattiert eine
Gruppe von Handwerkern. Je-
mand wird herumkommandiert.
Es ist Julius (Kevin J. O'Connor).
Er hat genug, vermisst plotzlich
die musikalische Warme seiner
Gitarre. Die Kindigung im Ruk-
ken, stolpert Julius gelangweilt
davon, einer Garage entgegen,
wo harte Gitarrentrashriffs den
neuen Besitzer seiner vermis-
sten Sehnsucht ankindigen.
«You give me the guitar, | give
you a joby, bekommt er zu ho-
ren und akzeptiert schliesslich,
eine Pistole an der Schléfe, das
uberzeugende Tauschangebot.
Als Gelegenheitsgitarrist in
einer Clubband schnappt er zu-
fallig ein paar Gesprachsfetzen
auf, die sich um den unbekann-
ten Aufenthaltsort des legenda-
ren Gitarrenbauers Elmore Silk
(Harris Yulin) drehen. Aus Lust,
auch einmal am Amerikani-
schen Traumkuchen zu knab-
bern, gibt Julius vor, Elmore Silk
zu kennen, und verschafft sich
gleich selbst den Auftrag, den

Der Musik verschrieben: Kevin
J.0’Connor als Julius.

verschollenen Aussteiger ins
Musikbusiness zurtickzuholen.
Eine lange Reise in den Norden
Amerikas nimmt ihren Anfang.
Der berihmte Fotograf Ro-
bert Frank, 1947 von Zlrich nach
Amerika emigriert, und sein Re-
giekollege Rudy Wurlitzer ver-
wenden in ihrem ersten ge-
meinsamen Filmprojekt thema-
tische Muster aus dem Genre
des Road Movie. Eine Reise
uber die Highways der amerika-
nisch-kanadischen Landschaft
steht im Mittelpunkt, doch an-
ders als etwa in «Easy Ridem
oder «Paris, Texasy verzichten
Frank und Wurlitzer auf die Frei-
heitsmythen der Mobilitét.
«Freedom doesn’t have much to
do with road», meint ElImore Silk
im letzten Teil des Films. Die
Freiheit, die noch moglich ist, ist
die Freiheit der Entscheidung,
die Freiheit, Zwangen und Er-
folgversprechen gegenuiber
Nein sagen zu kénnen. Der Weg
dazu, den Julius zu gehen hat,
fuhrt zum Menschen, zum eige-
nen Innern. Ein langsamer und
beschwerlicher Weg.

«Candy Mountainy setzt die
Akzente im Unspektakularen, im
Alltaglichen und Kleinen.
Menschliche Schwéachen riicken
ins Bild. Unsicherheit und Verlo-
renheit charakterisieren die Per-
sonen. Julius zum Beispiel, die
Hauptfigur, benimmt sich wahr-
haft unheroisch, strahlt nur so
vor Schwache und Unsicherheit.
Tolpatschig und kindlich-naiv
staunt er mit offenem Mund der
Welt ins Angesicht. Eigentlich
merkt er nie, dass er haufig
Uberflissig herumsteht. Doch
gerade darin liegt paradoxer-
weise seine Glaubhaftigkeit.
Und wenn er sich Chancen er-
lGgt, kommt er der Wahrheit na-
her als die, die ihn nicht ernst
nehmen.

Zivilisationskalte der Gross-
stadt und klimatische Kélte der
Provinz bilden nur scheinbare
Kontraste. Beides sind Gesich-
ter einer tiefgreifenden Isolation
der Menschen in ihrer Einsam-
keit. Was die «Easy Ridersy im
Stden Amerikas fanden, ein an-
deres, kaputtes Amerika, findet
Julius auch in den abgelegen-

13



Robert Frank und Kameramann
Pio Corradi.

sten Teilen Nordamerikas. Ein-
mal wird er sogar eines lacherli-
chen Unfalls wegen von einem
landlichen Privatsheriff und sei-
nem sklavischen Gehilfen will-
kirlich in Arrest gesetzt.

Den Mythos ElImore Silks vor

Augen, fahrt Julius per Anhalter

gegen Norden. Unterwegs be-
gegnet er einer Reihe von Leu-
ten, die Elmore gekannt haben.
Mit Elmores Bruder Al (Tom
Waits), einem passionierten
Golfspieler und Hobbymillionar,
trinkt und singt er Lieder, bei El-
mores Tochter (Laurie Metcalf)
und ihrem behinderten Mann
(Dr. John) wird er in eine wild-
hysterische Ehestreitigkeit hin-
eingezogen, und bei EImores
ehemaliger Geliebten (Bulle
Ogier), die einsam und zurtck-
14
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gezogen ihre kranke Mutter
pflegt, findet er kdrperliche
Nahe. Das Bild von der Legende
Elmore Silks setzt sich in der
Perspektive der persdnlichen
Begegnungen neu zusammen.
Ein menschliches Bild entsteht,
das Julius naive Unschuld mit
Erfahrung ausfullt.

Als er dann den Menschen
Elmore Silk findet, glaubt er ei-
gentlich schon nicht mehr an
seinen Auftrag. Es fallt ihm al-
lerdings schwer zu verstehen,
warum der berihmte Gitarren-
bauer auf Erfolg und Ruhm ver-
zichtet, um in der Abgeschie-
denheit Kanadas ein bescheide-
nes und ruhiges Leben zu flih-
ren.

Die schonste Szene des Films
metaphorisiert in poetischen
Bildern die letzte Konsequenz
von Elmores Verzicht und deutet
das langsame Verstehen von
Julius an. In einem verlassenen
Dorf weitab von der Zivilisation

verbrennt Elmore Silk alle seiner
wertvollen Gitarren, bis auf zehn
Stuck, die er einer japanischen
Handlerin verkauft. Julius
schaut ihm verdutzt zu. Sein
Blick fallt auf eine der verzierten
Gitarren. Mit unschuldig-erfreu-
tem Gesicht nimmt er sie in die
Hand und spielt auf der neon-
rohrigen Lichtsaitenorgel, bis
die Gitarre zu brennen anfangt.
Die Kamera grenzt die Gestalt
von Julius in Halbnaheinstel-
lung scharf vom Hintergrund
des weissen Himmels ab. Die
Aufmerksamkeit liegt ganz auf
seinem Gesicht und der Gitarre.
Seine Sehnsucht nach Warme
scheint sich erfillt zu haben.

Am Schluss sieht man ihn
wieder auf der Strasse. Die Ka-
mera fahrt langsam von ihm
weg, nimmt Abschied. Eine alte
Reise endet und eine neue be-
ginnt. Vielleicht. Life ain't no
Candy Mountain. Braucht er ihn
noch, den Zuckerberg?



Eine wichtige Bedeutung im
Ablauf des Films kommt der
Musik zu. Uberall, wo Julius
Leuten begegnet, ertdnen musi-
kalische Klange. Der Weg zu
den Leuten fuhrt Gber ihre Mu-
sik. Es ist die einzige Art, wie sie
noch ihre Geflihle ausdriicken
konnen. Auf seiner Reise vom
hektischen New York ins landli-
che Kanada begleitet Julius ein
reiches musikalisches Spek-
trum, das von harten Punkakkor-
den Uber bluesige Tom Waits-
Balladen bis zu den New Coun-
try-Einlagen Rita MacNeils
reicht. Die Musik treibt die Ge-
schichte voran, setzt Akzente
und bestimmt auch weitgehend
die Rhythmen der Bildsprache.
Poetische Elemente erscheinen.

«Das Leben gleichsam ohne
Verletzung seines realen Ab-
laufs beobachteny, so definiert
Andrej Tarkowskij das poeti-
sche Wesen der Filmkunst (in:
Die versiegelte Zeit, Berlin/
Frankfurt/M., 1986) «Candy
Mountainy folgt diesem Prinzip.
Der Film besticht durch seine
stimmige Kontinuitat, die Kunst,
dussere Zeit von Dingen und
Personen mit der inneren Zeit
der einzelnen Einstellungen in
Einklang zu bringen. Die hervor-
ragende Kamera von Pio Corradi
versucht, nichts zu verlieren von
dem, was sie sieht, wie es der
franzosische Filmkritiker Bazin

einmal treffend ausgedrickt hat.

Realitat in ganzen Stlcken, in
relativ langen Einstellungen und
langsam-beschaulichen
Rhythmen. Die Kamera verhalt
sich ganz nach dem Satz, den
Silk einmal zu Julius sagt:
«Nimm die Dinge, wie sie sind.»
Die Kamera wartet, bis das Sub-
jektivste des Subjektiven er-
scheint. Eine Geste vielleicht,
die das Leben in der Bewegung
iberrascht. Ahnliches findet
man bei Jim Jarmusch.

Die Personen, meist in halb-
naher Aufnahmedistanz ca-
driert, bewegen sich in einer
partikularen Raum-Zeit-Einheit.

Rechts und links von ihnen er-
streckt sich viel Raum.

Ein starker Hintergrund und
satte Schwarzweiss-Kontraste in
der Farbgebung geben den Bil-
dern einen dokumentarischen
Charakter. Dunkle Bilder, vor al-
lem in Innenaufnahmen, spre-
chen fiir wenig kinstliche Aus-
leuchtung.

«Die Wahrheit ist anderswop,
kommentierte Robert Frank
1960 seinen Rickzug aus dem
Fotografenmetier. «Candy
Mountainy erzahlt wohl ein biss-
chen auch Robert Franks Ge-
schichte. Selbst zum Mythos
geworden, zog er sich wie El-
more Silk ins abgelegene kana-
dische Dorfchen Mabou zurick.
Anstatt Fotografien macht er
jetzt Filme. Er hat elf Kurzfilme
gedreht und drei Langspiel-
filme, darunter einen Dokumen-
tarfilm Uber die Rolling Stones
(«Cocksucker Bluesy). Seine
Filme befassen sich in erster Li-
nie mit persdnlichen Themen
und versuchen, eine Verbin-
dung zwischen Realitat und Fik-
tion herzustellen. Rudy Wurlit-
zer, der bekannte Drehbuchau-
tor, schrieb das Drehbuch zu
«Candy Mountain» und wirkte
auch als Coregisseur mit. Er hat
unter anderem das Drehbuch
zum verkannten Road Movie
«Two-Lane Blacktopy» (1971) von
Monte Hellman geschrieben.
Rudy Wurlitzer und Robert
Frank werden hoffentlich noch
weiter zu reden geben. W

Peter Neumann

Gardens of Stone

(Der steinerne Garten)

USA 1987.

Regie: Francis Coppola
(Vorspannangaben

s. Kurzbesprechung 87/340)

Francis Coppola ist ohne Zwei-
fel einer der bedeutendsten
amerikanischen Filmregisseure
Uberhaupt. Er gehért zu jenen
Filmemachern, die mit fast ma-
nischer Besessenheit fir ihre
Filme kdmpfen, die immer wie-
der die Grenzen des Mediums
auszuloten versuchen. Sein
wohl genialstes Werk ist «Apo-
calypse Now», der masslose,
aber zumindest anndhernd ge-
lungene Versuch, den Irrsinn
des Krieges in seiner psycholo-
gisch-philosophischen Dimen-
sion auf Zelluloid zu bannen.
Wenn Coppola sich nun in sei-
nem neusten Werk «Gardens of
Stone» wieder mit Vietnam be-
schaftigt, ist ein Vergleich zwi-
schen den beiden Filmen unver-
meidlich.

«Apocalypse Now» (ZOOM

~ 21/79) ist nicht nur eine kritische

Analyse des amerikanischen
Militdrengagements in Vietnam.
Coppola zeigt in Ubersteigerter,
verfremdeter Form auch den
physischen und psychischen
Schrecken des Krieges generell.
Er beleuchtet seine Ursachen
und Auswirkungen. «Apoca-
lypse Nowy ist meines Erach-
tens noch immer der tberzeu-
gendste kritische Vietnam- und
Antikriegsfilm; der Wahnsinn
des Krieges wird filmisch ada-
quat vermittelt. Coppola verzich-
tet dabei weitgehend auf reali-
stische Kriegsbilder, die Szene-
rie wirkt haufig irreal. Diese Di-
stanz, dieser Verfremdungsef-
fekt machen ein Nachdenken
lber das Gesehene und das
Phanomen «Krieg» erst moglich,
— anders als zum Beispiel bei
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«Platoon» (ZOOM 7/87) von Oli-
ver Stone oder im Vietnam-Teil
von Kubricks «Full Metal Jacket»
(ZOOM 19/87), wo der Nerven-
kitzel im realistischen Gewand
die Reflexion erschwert.

Acht Jahre nach «Apocalypse
Nowy beschaftigt sich Francis
Coppola nun erneut mit Viet-
nam: «Gardens of Stone» schil-
dert die Situation in den USA
auf dem Hohepunkt des Viet-
namkrieges Ende der sechziger
Jahre. Schauplatz des Gesche-
hens ist eine Offiziersschule. Ein
junger Aspirant (D.B. Sweeney)
will unbedingt nach Vietnam:
Der einzige Platz eines richtigen
Soldaten ist flr ihn die Front.
Seine beiden Ausbilder (James
Caan und James Earl Jones)
versuchen, ihn davon abzuhal-
ten — vergeblich: Der Freiwillige
fallt, seine Leiche wird — wie
viele andere zuvor — mit gros-
sem militarischem Pomp auf
dem heimatlichen Ehrenfried-

hof, dem «steinernen Garteny,
begraben. Der Vietnamkrieg ist
in Coppolas neustem Werk nur
auf dem Fernsehbildschirm pra-
sent: «Gardens of Stone» be-
handelt den Krieg konsequent
aus der Sicht der Daheimgeblie-
benen.

Dieses Expose, die neue Per-
spektive scheint auf den ersten
Blick interessant und vielver-
sprechend, vor allem vor dem
Hintergrund von «Apocalypse
Now» — «Gardens of Stone»y als
Fortsetzung, als ergdnzender
Beitrag zur Situation an der
«Heimatfronty? — Im Gegenteil:
«Gardens of Stone» lauft der
ldeologie von «Apocalypse
Now» erstaunlicherweise in vie-
lem entgegen. So werden nicht
mehr der Krieg an sich und die
militdrischen Mechanismen in
Frage gestellt, sondern nur das
Engagement in Vietnam, und
auch das nicht prinzipiell, son-
dern lediglich aufgrund der

mangelnden Unterstutzung
durch die Amerikaner selbst.

Coppolas Film wird von Pro-
duktion und Verleih folgender-
massen angepriesen: «1968.
Krieg. Es geschah 10000 Meilen
weg von zu Hause. In dieser Zeit
war es schlimm, jung zu sein.
Und unmdoglich, den Helden zu
spielen. Dieser Film zeigt die
andere Seite des Krieges — des
Krieges zu Hause und die Men-
schen, die damit fertig werden
mussten.»

Wie ist dieser Text gemeint,
welche politische Haltung steht
hinter dem neuen Coppola-
Film? Im Gegensatz zu «Apoca-
lypse Now» wird wie gesagt das
Militdrengagement in Vietnam,
die Berechtigung eines Krieges

An der Heimatfront: «The Old
Guard» geleitet die Army-To-
ten des Vietnamkriegs.




emerican Ninja 2: The Confrontation (American Fighter 2: Der Auftrag) 87/333

Regie: Sam Firstenberg; Buch: Gary Conway, James Booth; Kamera: Gideon Po-
rath; Schnitt: Michael J. Duthie; Musik: George S. Clinton; Darsteller: Michael Dudi-
koff, Michelle Botes, Gary Conway, Steve James, Jeff Weston u.a.; Produktion:
USA 1987, Cannon, 89 Min.; Verleih: Rialto Film, Zirich.

Zwei in asiatischer Kampftechnik ausgebildete US-Soldaten erhalten den Auftrag,
auf einer Karibik-Insel nach verschleppten Marines, die die amerikanische Bot-
schaft zu bewachen hatten, zu suchen. Es gelingt ihnen, einen Rauschgiftring zu
zerschlagen und Machenschaften auf die Spur zu kommen, mit denen mittels gen-
technischer Experimente Menschen zu gefahrlichen Robotern umfunktioniert wer-
den. Unverdauliche Mischung als Vorwand fir brutale Kampfszenen.
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The Believers (Das Ritual) 87/334

Regie: John Schlesinger; Buch: Mark Frost nach dem Roman «The Religion» von
Nicholas Conde; Kamera: Robby Miller; Schnitt: Peter Honess; Musik: J.Peter
Robinson; Darsteller: Martin Sheen, Helen Shaver, Harley Cross, Robert Loggia,
Carla Pinza, Khali Keyi u.a.; Produktion: USA 1987, John Schlesinger, Beverly
Cambhe, Michael Childers, 110 Min.; Verleih: Monopole Pathe Films, Zirich.

In einer faszinierend dichten und ausdrucksstarken Bildsprache schildert dieser
Thriller, wie Cal, ein Polizeipsychiater, und sein kleiner Sohn in New York immer tie-
fer ins Netz eines machtigen, blutriinstigen Zauberers geraten, der eine perverse
Abart des verbreiteten, dem Voodoo verwandten Santeri-Kults praktiziert. Cals ver-
trauter christlicher Glaube wird durch diese schwarze Magie erschiittert, das Unbe-
kannte, Unglaubliche greift Giber, so dass er sich bald auf nichts und niemanden
mehr verlassen kann. Der technisch hervorragende Film bringt es stellenweise zur
Hochspannung. Wegen einiger Horroreffekte eher nur fur Erwachsene geeignet.

-22/83
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The Buccaneer (Der Freibeuter von Louisiana) : 87/335

Regie: Cecil B.DeMille; Buch: Jeanie MacPherson, Edwin J. Meyer, Harold Lamb,
C.Gardner Sullivan nach dem Buch «Lafitte the Pirate» von Lyle Saxon; Kamera:
Victor Milner; Musik: George Antheil; Darsteller: Fredric March, Franciska Gaal,
Margot Grahame, Akim Tamiroff, Walter Brennan u. a.; Produktion: USA 1938, Para-
mount, 120 Min.; Verleih: offen (Sendetermin: 27.11.87, ARD/ZDF).

Wahrend des britisch-amerikanischen Krieges 1812 bis 1814: Der Freibeuter Jean
Lafitte, der mit einer Schar Gesetzloser in den Simpfen Louisianas sein eigenes
Reich errichtet hat, gerat zwischen die Fronten der Gegner und entscheidet sich fur
die junge Nation Amerika. Romantischer Abenteuerfilm um Seerauber, Liebe und
glihenden Patriotismus, gut gespielt und schwungvoll inszeniert.

wrZoesprecmigen
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Caméra d'Afrique ' ' — 87/336

Regie und Buch: Férid Boughedir; Kamera: Sékou Ouedraogo, Georges Caristan,
Charly Meunier; Schnitt: Andrée Davanture; Musik: Volksmusik aus Mali, Niger,
Burundi und Burkina Faso; Interview-Partner: Ousmane Sembene, Med Hondo, Di-
kongué-Pipa, Oumarou Ganda, Ola Balogun, Souleymane Cissé, Gaston Kaboré;
Produktion: Tunesien/Frankreich 1985, Férid Boughedir, SATPEC (Tunis), Ministére
des Relations Extérieures (Paris) 95 Min.; Verleih: offen.

Der bisher einzige Film Uber das schwarzafrikanische Kino dient vor allem als gut-
dokumentierte Einflihrung ins &usserst vielfaltige und vitale, zugleich aber aus
technischen und wirtschaftlichen Griinden auch schwierige Filmschaffen stdlich
der Sahara.'Das Apercu tdnt an, wie der 20jahrige Kampf fiir ein eigenes Kino mit
dem Ringen um die eigene ldentitdt und Wirde verbunden ist. Dass Boughedir da-
bei manches Ubergeht oder zu oberflachlich streift, sieht man ihm dank seiner jour-
nalistischen Pionierleistung gerne nach.
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B Montag, 23. November

Le cinéma dans les yeux

(Kino im Kopf)
Dokumentation zum 40. Jubilaum des Internationalen
Filmfestivals von Cannes von Gilles und Laurent Ja-
cob (Frankreich 1987). — Die Autoren reihten Aus-
schnitte von 72 grossen Filmen, die in den vergange-
nen 40 Jahren in Cannes Aufsehen erregten, zu einer
Gesamtschau. Ein Kaleidoskop bedeutender Stoffe,
Stars und Genres des Weltkinos. Fiir diese Collage
wurden fir den einmaligen Gebrauch Rechte und Li-
zenzen kurzfristig freigegeben. (27.50-23.25, TV DRS)

Visszaszamlalas
(Der Traum vom Gliick)

Regie: Pal Erdoss (Ungarn 1986), mit Erika Ozda, Ka-
roly Epeyes. — Eine junge ungarische Kleinfamilie
strebt zu Wohlstand und Ansehen, indem sich der Er-
nahrer als selbstandiger Fuhrunternehmer versucht.
Er Uberfordert sich und seine Familie und bricht kor-
perlich zusammen. Mit Naharbeiten muss seine Frau
die Familie durchbringen. In fast dokumentarischem
Inszenierungs-Stil kritisiert der Regisseur den kapitali-
stisch durchwachsenen Sozialismus im heutigen Un-
garn. (23.00-0.40, ARD)

B Mittwoch, 25. November

Ostre sledované vlaky
(Scharf beobachtete Ziige)

Regie: Jiri Menzel (CSSR 1966), mit Vaclav Nekar,
Jitka Bendowa, Vladimir Valente. — Die poetische,
psychologisch und politisch hintersinnige Tragikomo-
die entstand kurz vor dem «Prager Frihling». Sie fuhrt
in die letzten Tage des Zweiten Weltkriegs, wo ein
Jungling pubertare Néte und die Schwierigkeiten mit
der Liebe erlebt. N6te herrschten tiberall: Das Land
war von deutschen Truppen besetzt. Der junge Mann
erlebt seine Feuertaufen nicht nur in der Wider-
standsbewegung. (21.30-23.00, TV DRS, weiterer
Film von Jiri Menzel: «Postriziny — Kurzgeschnitteny,
CSSR 1980, Sonntag, 22. November, 20.05-21.40, TV
DRS)

W Freitag, 27. November

Sziptal przemienienia
(Das Hospital der Verklarung)

Regie: Edward Zebrowski (Polen 1978), mit Piotr
Dejmek, Zbiegniew Zapasiewicz, Henryk Bista. — Die
Geschichte eines jungen Psychiaters, zur Zeit des
Uberfalls der faschistischen deutschen Truppen in
Polen, Herbst 1939, beruht auf dem Roman von Stani-
slaw Lem. Stefan tritt seine Stelle als Arzt in einer
psychiatrischen Klinik an und wird Augenzeuge beun-
ruhigender Vorgange. (22.22-23.55, 3SAT)

B Montag, 30. November

Filmszene Schweiz: Shuar

Dokumentarfilm von Lisa Fassler, 1987, (iber das Volk
der heiligen Wasserfalle im Urwald von Ecuador. —
Nach Uber dreijahriger Vorbereitungszeit entstanden
Lisa Fasslers Beobachtungen. Sie entfiihrt den Zu-
schauer in die faszinierende Landschaft des Urwal-
des, Lebensraum der Shuar, und gibt Denkanstosse
Uber die zwiespaltige Lebenspraxis und Kultur der
Shuar und fordert unser Kulturverstandnis heraus.
(22.00-23.30, TV DRS) - Z00M 4/87

B Mittwoch, 2. Dezember

L'Atalante

Regie: Jean Vigo (Frankreich 1934), mit Dita Parlo,
Jean Dasté, Michel Simon. — Die «Altalantey ist ein
Binnenmotorschiff, auf dem ein junges Paar und ein
alter Bootsmann leben. Es ist Gefangnis'und Ort der
Hoffnung zugleich. Vigos letzter Film, eine Verbin-
dung von Traum, Vision und Wirklichkeit, ist dem Sur-
realismus wie der sozial engagierten Filmkunst ver-
bunden. Der verfiihrende Zauber der Ferne wird ent-
larvt. Der Verleih entstellte den Film. Vigos Freunde
haben ihn in seinem Sinne rekonstruiert. (22.75-23.30,
SWF 3)

B Freitag, 4. Dezember

Missing

(Vermisst)
Regie: Constatin- Costa-Gavras (USA 1981), mit Jack
Lemmon, Sissy Spacek, John Shea. — Nach dem Aus-
bruch des Militarputsches gegen die Regierung Al-
lende, September 1973, verschwindet spurlos ein jun-
ger amerikanischer Journalist in Santiago. Seine Frau
bittet ihren Schwiegervater, einen konservativen Ge-
schaftsmann, um Hilfe bei der Suche. (23.30-7.30.
ARD) - Z00M 11/82



(..‘.andy Mountain 87/337

Regie: Robert Frank, Rudy Wourlitzer; Buch: R.Wurlitzer; Kamera: Pio Corradi;
Schnitt: Jennifer Auge; Ton: David Joliat; Darsteller: Kevin J. O'Connor, Harris Yu-
lin, Tom Waits, Bulle Ogier, Roberts Blossom, Leon Redbone, Dr. John, Rita Mac-
Neil u.a.; Produktion: Schweiz/Kanada/Frankreich 1987, Xanadu Film/Films Plain-
Chant/Films Vision 4, 91 Min.; Verleih: Film Cooperative, Zirich.

Uber seine vermisste Gitarre gerat der junge Mochtegernmusiker Julius auf die
Spur des legendaren Gitarrenbauers Elmore Silk, den er fir eine satte Belohnung
ins Musikbusiness zurtickholen soll. Auf einer langen Reise ins nérdliche Amerika
begegnet Julius wichtigen Personen aus Elmores Vergangenheit und sieht die Le-
gende in menschliche Fragmente zerfallen. Robert Frank und Rudy Wurlitzer geben
ein poetisches Bild von einem alltaglichen, kalt-kaputten Amerika, wo die Men-

schen ihren Lebensrhythmus der Musik verschreiben. — Ab etwa 14. -22/87
Jx
(.Ia peut pas étre I’'hiver, on n'a méme pas eu d'été 87/338

(Das kann noch nicht der Winter sein ...)

Regie und Buch: Louise Carré; Kamera: Robert Vanherweghem; Musik: Marc
O’Farrell; Schnitt: André Théberge; Darsteller: Charlotte Boisjoli, Jacques Galipeau,
Ceéline Lomez, Mireille Thibault, Serge Bélair u.a.; Produktion: Kanada 1980, Louise
Carré/La Maison des Quatre, 16 mm, Farbe, 90 Min.; Verleih: offen (Sendetermin:
25:11.87, ZDF).

Nach dem Tod ihres Mannes steht eine 57jahrige Frau, die acht Kinder grossgezo-
gen hat, plétzlich vor dem Nichts. Nur langsam erholt sie sich aus ihrer Lethargie,
lernt die Bedeutung von aufrichtigen Freundschaften schétzen und kann sich
schliesslich dank der Unterstlitzung ihrer Schwiegertochter ihren Lebenstraum,
eine weite Reise, erfillen. Ein ruhig inszenierter Film, der sich — wie «La vieille
dame indigne» von René Allio (1965) — fur die Selbstbestimmung der Frau und Ver-
trauen auf die eigene Starke einsetzt. — Ab etwa 14.
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Le Cinéma dans les yeux (Kino im Kopf) 87/339

Regie und Buch: Gilles und Laurent Jacob; Montage: Michele David, Elizabeth
Guido; Mischung: Claude Villand und Bernard Le Roux; Dokumentation: Geneviéve
Caillou und Nicole Petit; Produktion: Frankreich 1987, Marie-Pierre Hauville fur das
Festival von Cannes, 105 Min.; Verleih: offen (Sendetermin: 23.11.87, TV DRS).
Jubilaumsgabe fiur das 40.Filmfestival von Cannes: In 72 Filmausschnitten von
30 Sekunden bis drei Minuten Lange wird ein nicht chronologisch, sondern thema-
tisch zusammenmontierter und unkommentierter Mix aus Werken prasentiert, die
in den vergangenen vier Jahrzehnten in Cannes gezeigt worden sind. Der Kompila-
tionsfilm will keine Festivalgeschichte sein, sondern bloss Rosinen und Denkwiir-
digkeiten servieren. So macht die Schnipseljagd bestenfalls Appetit, mehr von den
einzelnen Werken zu sehen.
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C.iardens of Stone (Der steinerne Garten) 87/340

Regie: Francis Coppola; Buch: Ronald Bass nach einem Roman von Nicholas Prof-
fitt; Kamera: Jordan Cronenweth; Musik: Carmine Coppola; Schnitt: Barry Malkin:
Darsteller: James Caan, Anjelica Huston, James Earl Jones, D.B.Sweeney, Dean
Stockwell, Mary Stuart Masterson u.a.; Produktion: USA 1987, Tri-Star-ML Delphi
Premier, Zoetrope, 111 Min.; Verleih: 20t Century Fox Films, Genf.

Schauplatz ist eine amerikanische Offiziersschule Ende der sechziger Jahre. Ein
junger Aspirant will unbedingt an die vietnamesische Front. Seine Ausbilder versu-
chen, ihn davon abzuhalten — vergeblich: Der Freiwillige fallt, seine Leiche wird mit
grossem militdarischem Pomp auf dem heimatlichen Ehrenfriedhof begraben. Der
Film schwankt zwischen Vietnamkrieg-Kritik und Heldenverehrung hin und her. Am
Schluss steht eine Art Dolchstosslegende: Ohne Unterstiitzung zu Hause lasst sich
kein Krieg gewinnen. Dieser Standpunkt Coppolas ist nach «Apocalypse Now»
einigermassen erstaunlich. —22/87
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B Donnerstag, 26. November
Telespiel: Weihnachten — feiern oder

fliichten?

Eine Familie hat unterschiedliche Wiinsche und Vor-
stellungen, Weihnachten zu erleben: gemeinsam
oder getrennt, mit materiellen Anspriichen oder ge-
gen den Konsumwahn. Verschiedene Reaktionen auf
das alljahrliche Weihnachtsritual werden in der Di-
rektsendung mit 10 Gesprachsteilnehmern, vier Spie-
lern mit improvisierten Szenen, unter der Leitung von
Jurg Jegge zur Sprache gebracht. (271.716-23.35, TV
DRS; Zweitsendung: Freitag, 27. November, 13.30)

B Samstag, 28. November

«Seismo»: Francesco, 26, mittellos

Francesco gehort zu den rund 400000 Menschen in
der Schweiz, die nach Professor Enderle, Wirtschafts-
ethiker in St. Gallen, von der neuen Armut betroffen
sind. Francesco hat lange die «Spielregeln unserer
Gesellschafty abgelehnt und muss dafiir hart bissen.
Inzwischen gereift, muss er Zugestédndnisse machen.
Die Sendung geht auch auf die psychosozialen Fak-
toren der Armut ein. (17.55-18.45 TV DRS, zum
Thema: «Knacki — das war ich maly, Dienstag, 24. No-
vember, 19.30-20.15, ZDF)

B Sonntag, 29. November

Was Menschsein wirklich sein kann

«Die Kardinaltugenden unter dem Aspekt des Werte-
wandels». — Ohne Spielregeln kann keine Gemein-
schaft bestehen. Tugenden gehoren dazu. Welche
Bedeutung sie heute noch haben, wird von dem Frei-
burger Religionsphilosophen Professor Bernhard
Casper erértert. (12.30-15.00, SWF 3)

B Mittwoch, 2. Dezember
Die Mannerkrankheit

«Vergewaltiger in medizinischer Behandlung». — Der
Bericht von John Zaritsky beschreibt die Entwicklung
von funf Sexualstraftatern, die, noch vier Jahre in
Haft, sich einer freiwilligen Psychotherapie unterzo-
gen haben. Die Behandlung wurde im Oregon State
Hospital in Salem durchgefiihrt. (22.22-23.10, ORF 2)

B Dienstag, 24. November

Knopfe

Hoérspiel von llse Aichinger; Regie: Joseph Scheideg-
ger. — Ein modellhaftes Horspiel, das mit irrealem Ge-
schehen und in verschlisselten Dialogen zu einer
vieldeutigen Aussage fihrt. Es geht um die Bedro-
hung des Menschen durch verschiedene Formen der
Macht. Der Mensch steht immer allein im Kampf ge-
gen die Machte. Dessen soll er sich immer bewusst
bleiben. (20.156-21.16 DRS 2; Zweitsendung: Sams-
tag. 28. November, 10.00, wird die «Ursendung» des
Hérspiels von 1953 im SDR im DRS 2 ausgestrahlt.

B Mittwoch, 25. November

Wolf Biermann

«Halb hinausgeworfen, halb entflohen» das Brecht-Zi-
tat auf Biermanns letzter Platte «Seelengeld» erinnert
an seine Ausburgerung aus der DDR vor elf Jahren.
Neben anderen stellt ihn Hanns Dieter Hisch im
«Treffpunkt Studio Berny vom 6. November vor. Der
Liedermacher und Poet lebt heute in Hamburg. Er
schrieb: «...Das Leben im Osten ist kein gutes Trai-
ning fur den Westen ...» (20.00-21.00, DRS 1, Zweit-
sendung: Donnerstag, 3. Dezember, 10.00, DRS 2)

B Sonntag. 29. November
Wieviel Sozialstaat braucht der

Mensch?

Am Beispiel der Mutterschaftsversicherung missen
die Schweizer Stimmbdirger einen sozialpolitischen
Grundsatzentscheid féllen. In der «Doppelpunkt»-Dis- -
kussion wird Uber Pro und Contra diskutiert unter der
Leitung von Marc Furrer. (20.00-21.30, DRS 1, Zweit-
sendung: Mittwoch, 11. November, 10.00, DRS 2)

B Mittwoch, 2. Dezember

Du nennst die Liebe ein entziickendes
Traumen...

Susanne Schneider hat in ihrer Textcollage die Bezie-
hung des Schriftstellers Friedrich Hebbel zu seiner
«ungeliebten» Geliebten Elise Lensing beschrieben.
Dem aufstrebenden, seiner Berufung folgenden
Dichter, steht die sich zehn Jahre fur ihn opfernde
Frau gegeniber. Derjingere Friedrich Hebbel heira-
tet schliesslich in Wien eine Schauspielerin.
(20.15-21.15, DRS 2)



The Glass Menagerie (Die Glasmenagerie) 87/341

Regie: Paul Newman; Buch: Tennessee Williams; Kamera: Michael Ballhaus;
Schnitt: David Ray; Musik: Henry Mancini; Darsteller: Joanne Woodward, John
Malkovich, Karen Allen, James Naughton; Produktion: USA 1987; Burtt Harris-
Aspetuck, Cineplex Odeon Films, 130 Min.; Verleih: Monopole Pathé Films, Zirich.

Paul Newmans Filmversion des Erfolgsstiicks von Tennessee Williams Uberzeugt in
der Wahl der Schauspieler, die ihren Rollen vibrierende Intensitat verleihen. Weni-
ger gelungen ist die filmische Umsetzung des Dramas; das naturalistische Dekor
und die statische Kameraarbeit distanzieren den Zuschauer unndtigerweise von der
emotionalen Spannung der existentiellen Konflikte. Mit der Beschrankung auf den
Originaltext des Theaterstiicks und dem Verzicht auf hollywoodkonforme Zugaben
hat Newman aber eine der unverfalschtesten Tennessee-Williams-Adaptationen fir

den Film geschaffen. — Ab etwa 14. —22/87
®
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I-.Ivarry and the Hendersons (Bigfoot und die Hendersons) 87/342

Regie: William Dear; Buch: W. Dear, William E. Martin, Ezra D. Rappaport; Kamera:
Allen Daviau; Schnitt: Donn Cambern; Musik: Bruce Broughton; Darsteller: John
Lithhow, Mellinda Dillon, Margaret Langrick, Joshua Rudoy, Kevin Peter Hall, David
Suchet, Lainie Kazan, Don Ameche u.a.; Produktion: USA 1987, Universal/Amblin
Entertainment, 105 Min.; Verleih: U.I.P., Zirich.

Was geschieht, wenn eine amerikanische Durchschnittsfamilie auf einem Cam-
pingausflug einen Bigfoot, eine Version des Yeti, anféhrt? Sie nehmen das bewe-
gungslose Ungetiim mit nach Hause, wo es aber wieder quicklebendig wird. Doch
das putzige Monster, so stellt sich heraus, ist sehr liebenswiirdig, nur ein wenig tol-
patschig. Aber es droht Gefahr von einem fanatischen Jager und der jagdfiebern-
den Bevolkerung. Eine amisante, rihrselige Komodie, in der die menschliche
Rucksichtslosigkeit gegenuber der Natur anklingt. Erstaunlich ist die Leistung von
Rick Baker, dem Maskenbildner, und von Kevin P.Hall, der in der Maske drinsteckt.
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I've Heard the Mermaids Singing (Ich horte die Meerjungfrauen singen) 87/343

Regie: Buch und Schnitt: Patricia Rozema; Kamera: Douglas Koch; Musik: Mark
Korven; Darsteller: Sheila McCarthy, Paule Baillargeon, Ann-Marie McDonald,
John Evans, Richard Monette u.a.; Produktion: Kanada 1987, Alexandra Raffé fir
VOS, 81 Min.; Verleih: Filmkooperative, Ziirich.

Auf drei visuellen Ebenen — einer Videoerzahlebene, einer Schwarzweiss-Traum-
ebene und einer stilisiert-kalten Alltagsebene — erzahlt die Kanadierin Patricia Ro-
zema das poetische Marchen der naiven, linkischen Tradumerin Polly, die als Sekre-
tarin in einer Kunstgalerie arbeitet. Uber fotografische Schnappschisse gelingt es
Polly, aus dem Alltag in eine wunscherfillende, Uberédsthetische Traumwelt auszu-
brechen, in die sie am Schluss auch ihre bewunderte Chefin, die Galeristin, hinein-
holt. Mit witzig-satirischen Lichtern bestlickte Reflexion Gber Kunst und Wirklich-

keit, Talent und Identitadt und Voyeurismus unter Frauen. — Ab etwa 14. —22/87
J X uabuis uanesyBunfias|n aip aUOYy q:)T
Der .goker 87/344

Regie und Buch: Peter Patzak; Kamera: Igor Luther; Schnitt: Michou Hutter; Musik:
Toni Carey u. a.; Darsteller: Peter Maffay, Tahnee Welch, Michael York, Armin Mil-
ler-Stahl, Elliott Gould u. a.; Produktion: BRD 1987, Lisa/CTV 72/K.S. Film, 100 Min.;
Verleih: Elite Film, Zurich.

Hamburg als Zentrum der Drogenmafia: Restaurantbesitzer zahlen Schutzgeld,
harmlos-farbige Jogger entpuppen sich als kleine Dealer — ganz wie abends nach
US-Strickmuster im Fernsehen; Pistolen sind so schnell zur Hand wie die lockeren
Spriiche, in klarer, fast Uberdeutlicher Diktion. Trotz technischem Aufwand und
Raffinessen ist das Ziel Fernsehen offensichtlich; im Kino wirkt der Film farblos. Die
Figuren sind — ausser Maffay und stellenweise Welch — schlecht gefiihrt und Gber-
- zeugen trotz — oder wegen — der verbalen Dauerbelastung nicht.
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"UBER FILM UND MEDIEN

B Sonntag, 22. November
Werkstattgesprach mit Markus Imhoof

«Der Schweizer Filmregisseur, vorgestellt von Ste-
phan Portmanny. — Imhoofs Film «Das Boot ist voll»
(1980) wurde in Berlin mit dem «Silbernen Baren»
ausgezeichnet und in den USA flr den «Oscar» nomi-
niert. Letztes Werk: «Die Reise» (1986), ein Spielfilm
iiber die deutsche Terroristenszene. Imhoofs Filme
fordern den Zuschauer zur Auseinandersetzung mit
sozialen und politischen Fragestellungen heraus. Ste-
phan Portmann, ehemaliger Vorsitzender der Leitung
«Solothurner Filmtage», erldutert die Besonderheiten
des Regisseurs. (11.00-12.30, TV DRS)

Mister Manhattan — Woody Allen

Woody Allen tiber Woody Allen: «Ilch mag die Stadty,
sagt der Komiker wider Willen tber New York, «mir
gefallt die Atmosphare, die hastig, aufregende Gross-
stadt-Atmosphare. Ich wiirde verrtickt, wenn ich ei-
nen Tag auf dem Lande verbringen musste». Helmut
Karasek und Peter Behle portratieren den «Stadtneu-
rotiker» Woody Allen. (19.30-20.15, ZDF)

B Freitag, 27. November

John Huston und die Dubliner

Die Dokumentation in der Sendereihe «Kunst-Sticke»
von Lilyan Sievernich zeigt wieviel Erfahrung, Kénnen,
Witz und Hingabe John Huston in seinen letzten Film

«The Dead» eingebracht hat, den er trotz hohem Alter
und Krankheit realisiert hat. (22.46-23.60. ORF 1)

B Sonntag, 29. November

Osterreichische Filmtage Wels 1987

Die Leistungsschau des osterreichischen Films um-
fasst die Themen «Frauenfilme», «Osterreicher drehen
im Ausland» und «Avantgardefilmy, dokumentiert von
Walter Wippersberg. (23.20-0.05, ORF 1)

B Dienstag, 1. Dezember

Herzog in Afrika

Der Schweizer Filmemacher Steff Gruber verwirk-
lichte seinen Wunsch, den Star-Regisseur Werner
Herzog bei seinen Dreharbeiten des Films «Cobra
Verdey in Ghana zu beobachten. Grubers Filmessay
berichtet Uber die diffizile Beziehung Herzogs zu sei-
nem Star Klaus Kinski und reflektiert Gber die Diskre-
panzen zwischen Schwarzen und Weissen.
(23.30-0.30, ARD), zum Thema: «Werner Herzog im
Gesprach mit Wolfgang Herler», Sonntag, 29 Novem-
ber, 22.65-23.25, 35AT)

LYY

[1id i
LilLiJLIJLiJli'JLiJliJliJLiJ

JERANSTALTUNGEN

B Wintersemester 87/88, Baden

Film am Sonntag

Der Filmkreis Baden hat bis zum Marz 88 ein reichhal-
tiges Programm zusammengestellt. Neben Archivfil-
men aus der Filmgeschichte (nur fur Mitglieder) sind
Werke aus wenig bekannten Filmlandern wie Grie-
chenland, Portugal oder Georgien oder wichtige
Filme, die noch nie in Baden gespielt wurden (von
David Byrne, Peter Greenaway, Jonathan Demme,
Jean-Jacques Beineix u.a.), zu sehen. — Filmkreis Ba-
den, Postfach, 5400 Baden.

B 23-28 November, Rom

~ Natur, Mensch und seine Umwelt

Internationales Festival mit Spiel- und Dokumentarfil-
men zum Thema. — Mostra Cinematografica Interna-
zionale, «La natura, 'uomo e il suo ambiente», Via die
Villa Patrizi 10, 1-00161 Roma, Tel. 00396/841-481.

B 28 November—12. Dezember, Huelva

13. Iberoamerikanisches Filmfestival

Sektion: Iberoamerika von aussen gesehen. — XlI| Fe-
stival de Cine Iberoamericano, Hotel Tartessos,
Huelva, Spanien, Tel.0034/245611.

B 30 November-5. Dezember, Bilbao

29. Internationales Dokumentar- und
Kurzfilmfestival

Wettbewerb. — Certamen Internacional de Cine Docu-
mental de Bilbao, Colon de Larreategui, 37-4,
Apdo 579, E-48009 Bilbao, Tel. 00344/248698/416.

B 30. November-9. Dezember, Kairo

Internationales Filmfestival Kairo

Cairo International Film Festival, 17 Kasr El Nil Street,
Cairo, Egypt, Tel.00202/758979-743962.

B 4./5 Dezember, Kéin

Filmkritik hierzulande,
Standpunkte und Standorte

Aus Anlass des 40jahrigen Bestehens des «film-
dienst» fragt die Jahrestagung der katholischen Film-
arbeit Deutschlands nach Funktion und Stellenwert
der Filmkritik, insbesondere der kirchlich organisier-
ten filmkritischen Bemihungen. — Zentralstelle Me-
dien der Deutschen Bischofskonferenz, Kaiser-
strasse 163, D-6300 Bonn, Tel. 0049 228/103241-2.




Kaddu Beykat (Nachrichten aus dem Dorf) 87/345

Regie und Buch: Safi Faye; Kamera: Patrick Fabry, Schnitt: Andrée Davanture; Dar-
steller: Assane Faye, Maguette Gueye und die Bewohner des Dorfes Faidal
(Fad’jal); Produktion: Senegal 1979, Safi-Film 16 mm, schwarzweiss, 95 Min.; Ver-
leih: SELECTA FILM, Freiburg.

In ihrem ersten Kinofilm schildert Safi Faye mit veristisch kargen und eindringlichen
Bildern die Chronik ihres Heimatdorfs, dessen Armut keine Zukunftsperspektive
verrat. Alltagliches macht in leiser, aber unerbittlicher Art die Zerstérung durch wirt-
schaftlich unhaltbare Strukturen und neokolonialistische Krafte fiihlbar; ihnen ge-
genlber gerat das noch intakte soziale Erbe in den Bann trauriger Resignation. Ein
dokumentarischer Spielfilm, dessen Rhythmus und ethnographische Qualitat viel
Zeit zum Schauen und Mitdenken gewahren.
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I\‘Iaurice 87/346

Regie: James Ivory; Buch: Kit Hesketh-Harvey und J.lvory nach dem gleichnami-
gen Roman von E. M. Forster; Kamera: Pierre Lhomme; Musik: Richard Robbins;
Schnitt: Katherine Wenning:; Darsteller: James Wilby, Hugh Grant, Rupert Graves,
Denholm Elliott, Simon Callow, Billie Whitelaw u.a.; Produktion: Grossbritannien
1987, Merchant Ivory, 130 Min.; Verleih: Monopole Pathé Films, Zirich.

Um 1910 befreunden sich am Trinity College in Cambridge zwei junge Méanner,
Clive und Maurice, und entdecken ihre homophile Liebe zueinander. Aus Angst vor
gesellschaftlicher Achtung und dem Verlust der Privilegien flichtet sich Clive in
eine Heirat, worauf Maurice in eine Krise gerdt und seine Veranlagung zu bekédmp-
fen versucht, um schliesslich in der Beziehung zu einem Jagdgehilfen dazu zu ste-
hen und so fur sich selbst eine tiefere Aufrichtigkeit zu finden. Eine sehr behut-
same, asthetisch gepflegte Verfilmung des autobiografischen Romans von E. M.
Forster, in der Maurices ehrliches Bemiihen um sein Menschsein konfrontiert wird
mit der Scheinwelt gesellschaftlicher Konventionen der englischen Oberschicht.
Exk —22/87

(.)Isenbanden pa spanden (Die Olsenbande in der Klemme) 87/347

Regie: Erik Balling: Buch: E.Balling und Henning Bahs; Kamera: Joergen Skov;
Musik: Bent Fabricius-Bjerre; Darsteller: Ove Sprogse, Morten Grunwald, Poul
Bundgaard, Peter Steen, Ghita Norby u.a.; Produktion: Danemark 1969, Nordisk
Film, 104 Min.; Verleih: offen (Sendetermin: 29.11.87, TV DRS).

Nach seinem letzten Misserfolg, der ihn wieder mal ins Kittchen gebracht hat, be-
schliesst Egon Olsen, der findige Gauner mit dem steten Pech, unter dem guten
Einfluss einer hiibschen Sozialarbeiterin, kiinftig den Pfad der Tugend und der Ar-
beit zu wandeln. Der gute Vorsatz bringt ihn und seine beiden Kumpane aber in
des Teufels Kiiche und Egon wieder. hinter Gitter. Etwas langatmige danische Se-
rien-Komddie, in der ironische Dialoge, witzige Einfélle und anspruchsloser Kla-
mauk zu einer moderiert munteren Unterhaltung gemixt sind.
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§omething Evil (Das Haus des Bosen) : 87/348

Regie: Steven Spielberg; Buch: Robert Clouse; Kamera: Bill Butler; Musik: Wladi-
mir Selinsky; Darsteller: Sandy Dennis, Darren McGavin, Ralph Bellamy, Jeff Corey,
Johnny Whitaker, John Rubinstein u.a.; Produktion: USA 1971, Network CBS,
75 Min.; Verleih: offen (Sendetermin: 4.12.87, ZDF).

Die Familie Worden kauft ein altes, zwei Stunden von New York entfernt liegendes
Landhaus. Kaum ist sie eingezogen, macht sich im Haus Unheimliches bemerkbar,
das immer mehr Macht Uber die Familienmitglieder gewinnt. Steven Spielbergs er-
ster langer, fur das Fernsehen produzierter Spielfilm ist ein spannendes und in eini-
gen Aspekten faszinierendes Beispiel des phantastischen Kinos. — Ab etwa 14.

®
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Unterhaltsame Filme fur Kinder

Konrad aus der Konservenbiichse
Claudia Schroder, nach dem Kinderroman von
Christine Nostinger, BRD 1982, farbig, 80 Min.,
Spielfilm. Fr.98.—

Konrad ist ein kiinstlich produziertes Musterkind, ver-
packtin einer Dose, das wegen eines Computerfeh-
lers an eine falsche Adresse geliefert wird, an Frau
Bartolotti, eine etwas altliche Kunstmalerin. Konrad ist
artig, freundlich, lernwillig, er streitet nicht; alle guten
Eigenschaften sind ihm in der Dose mitgegeben wor-
den. Aber wie macht man es nun, dass aus ihm ein
ganz normaler Lausbub wird? Diese Geschichte er-
zahlt der Film fir kleine und grosse Kinder auf gleich
spannende Weise. (Ab 6 Jahren, Familienfilm)

Philipp, der Kleine

Hermann Zschoche, DDR 1976, farbig, 64 Min.,
Spielfilm. Fr.90—

Die Geschichte eines kleinen Knaben, der gross sein
mochte, weil ihn seine Kameraden wegen seiner klei-
nen Statur nicht beachten und ihn hanseln. Mit Hilfe
einer geheimnisvollen Fléte kann er seine Umwelt
beliebig gross und klein machen. Nur Philipps eige-
ner Grossenwunsch bleibt ihm versagt. In dem Au-
genblick, als er in die Flote blast und sagt: «lch
mochte grosser werdeny, sind alle Grossenverhalt- -
nisse wie friher hergestellt. Aber bei ihm selber hat
sich doch etwas ereignet: Sein fleissiges Flotenspiel
hat ihm zum bewundernswerten «Grosseny gemacht.
(Ab 6 Jahren)

Der rote Strumpf
Wolfgang Tumler, BRD 1981, farbig, 90 Min., Spiel-
film. Fr.96 -

Auf dem Heimweg von der Schule trifft die elfjahrige

Mari eine sonderbare Frau, die einen roten und einen
schwarzen Strumpf tragt. «Der rote gibt warmery, so
meint sie. Eine Freundschaft beginnt zwischen dem
Madchen und der alten Frau, die in der psychiatri-
schen Anstalt lebt und von den Erwachsenen nicht
verstanden wird. Aber fir Mari beginnt eine ereignis-
reiche und lustige Zeit. Und schliesslich werden auch
Maris Eltern einiges daraus lernen. (Ab 7 Jahren, Fa-
milienfilm)

Ich hatte einen Traum
Rainer Boldt, BRD 1980, farbig, 102 Min., Spielfilm.
Fr.o8— '

Wunschtraume und Wirklichkeit verknipfen sich in
diesem Film poetisch und unterhaltsam miteinander.
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Hauptakteure sind eine Gruppe von Kindern aus dem
legendaren Dorf Uhlenbusch und «Onkel Heini», der
Brieftrager, ein Mittrdumer von Winschen, der auf
unaufdringliche Art die Kinder daran erinnert, dass
sich auch im Leben der Erwachsenen nicht alle Illu-
sionen erfullen und dass man dennoch lebensfroh
und hilfsbereit bleiben kann. (Ab 6 Jahren)

Die Geschichte vom kleinen Muck
Wolfgang Staudte, Deutschland 1954, farbig,
99 Min., Spielfilm. Fr.130.—

Die Verfilmung des gleichnamigen Marchens von
Wilhelm Hauff schildert in orientalischem Kolorit aus
1001 Nacht die Erlebnisse und Abenteuer des kleinen
buckligen Muck. Auf der Suche nach dem Kaufmann,
der das Glick verkauft, erfahrt er nach und nach, dass
sich das Gliick weder erkaufen noch durch List er-
obern lasst. (Ab 7 Jahren)

Chacon, der Wunderkiinstler

Camilo Luzuriaga und Jorge Vivanco, Ecuador
1982, farbig, 22 Min., Kurzspielfilm, deutsch ge-
sprochen. Fr.35.—

Weil Chacons Eltern sehr arm sind, muss er nach der
Schule den reichen Leuten die Schuhe putzen, um fir
seine Familie Geld zu verdienen. Bei seiner Arbeit in
“einem grossen und vornehmen Haus lernt er Alicia
kennen. Eigentlich'wollte sie auf eine Party gehen,
aber Chacon ist nicht nur Schuhputzer, sondern er
kann noch viel mehr: Er nimmt Alicia mit auf eine
Reise in seine Welt, in ein Leben, das Alicia vollig un-
bekannt war. (Ab 8 Jahren)

Der Affe fischt den Mond im Wasser
Zhou Keqin, China 1981, farbig, 12 Min., Zeichen-
trickfilm, ohne Sprache. Fr.26.—

Mitten im Urwald kommt eine Affenbande auf die
Idee, den Mond zu fangen. Da alle Versuche schei-
tern, wollen die Affen das Spiegelbild des Mondes
mit einer Kokosnussschale aus'dem Wasser fischen.
Im Gezank um die goldene Frucht zerschellt das Ge-

fass, der Mond zerrinnt. (Ab 6 Jahren)
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an sich, kaum in Frage gestellt.
Und im Gegensatz zu Stanley
Kubricks «Full Metal Jacket» Ubt
Coppolain «Gardens of Stone»
kaum Kritik an der damaligen
militarischen Ausbildung. Wah-
rend Kubrick im ersten Teil sei-
nes Vietnamfilms den Ausbil-
dungsdrill und jene, die dahin-
ter stehen, konsequent fur das
Vietnam-Debakel verantwortlich
macht, zeigt Coppola die Men-
schen in der Offiziersschule fast
ungebrochen positiv oder zu-
mindest in ihrer Verhaltens-
weise menschlich verstehbar:
Der junge Aspirant traumt noch
den Traum von Gerechtigkeit, er
ist erflillt von Vaterlandsliebe
und militarisch-patriotischem
Pflichtbewusstsein. Mit anderen
Worten: Er besitzt alle Voraus-
setzungen, ein Held zu werden.
Coppola schildert den Jungling
nicht aus Distanz, sondern als
Identifikationsfigur.

Dasselbe gilt fir die beiden
Ausbildungsunteroffiziere, die
aufrechte Soldaten sind und je-
derzeit bereit waren, in Vietnam
zu kampfen, wenn nicht die dus-
seren Umstande dagegen spré-
chen. Es geht ihnen nicht um
die Berechtigung des Vietnam-
krieges, sondern um den Defa-
tismus, der zu Hause herrscht.
Dieser ist fur sie letztlich schuld
daran, dass so viele hoffnungs-
volle Jugendliche auf dem Eh-
renfriedhof landen. Die Unterof-
fiziere sind in Coppolas Film
noch positiver dargestellt als
der unreife Aspirant. Dessen
Sendungsbewusstsein ist etwas
allzu penetrant. Doch die bei-
den alten Hasen, die stets um
ihre Schutzlinge besorgt sind,
die noch an den «guten Krieg»,
«die gerechte Sache» glauben
und mit Zorn der Feigheit an der
«Heimatfront» begegnen, sie
werden von Coppola als die ei-
gentlichen Helden dargestellt.
Dies wird noch dadurch ver-
starkt, dass die Vietnamkriegs-
gegner in «Gardens of Stone»
eher schwach gezeichnete Figu-

ren sind. Zum Beispiel die
Freundin (Anjelica Huston) des
einen Ausbildungsunteroffiziers:
Sie ist Journalistin, setzt sich fir
einen Abzug der amerikani-
schen Truppen aus Vietnam ein
und ist mit zahlreichen aktiven
Vietnamkriegsgegnern befreun-
det. Wie sie den Uberzeugten
Berufssoldaten trotz aller Ge-
gensatze lieben kann, wird nie
richtig klar. Coppola zeigt sie als
Frau, die eben einen «richtigen»
Mann liebt, einen von jener
Sorte, die es unter den Vietnam-
gegnern nicht gibt; ihre pazifi-
stischen Argumente verlieren so
den tieferen Gehalt.

Coppolas Film beinhaltet
letztlich eine Art Dolchstossle-
gende, die immer dann zum
Zuge kommt, wenn Kriege von
Armeen ruhmlos verloren wer-
den. Da alle Armeen, vor allem
die aggressiven, nach ihrer ei-
genen ldeologie tUber die be-
sten Soldaten verfugen, sind
Niederlagen der Institution an
sich undenkbar, dann sind ver-
lorene Kriege nur noch als Folge
von Ruckenschissen aus den
eigenen Reihen zu erklaren,
dann ist das unsolidarische Ver-
halten der Zivilisten fur die
Schmach verantwortlich.

Die Bestrebungen des jungen
Offiziers, fur das Vaterland zu
kdmpfen, auch 10000 Meilen
weg von zu Hause, werden bei
Coppola durchaus als tugend-
haft bewertet. Kritisiert wird der
Zynismus der Regierenden, die
Vietnam vor allem als Versuchs-
gelande fur die praktische An-
wendung neuer Waffensysteme
betrachten. Kritisiert werden
aber auch die Vietnamkriegs-
gegner, Pazifisten und Medien,
welche die patriotischen Frei-
willigen zu Antihelden stempeln
und die Heimkehrer beschimp-
fen. So lasst sich kein Krieg ge-
winnen, so muss jugendliches
Sendungsbewusstsein im Tod
enden, so gibt es keine Helden.
«Gardens of Stone» will uns
nichts anderes weismachen, als

dass der Vietnamkrieg vor allem
an der Heimatfront verloren
wurde.

Dem koénnte entgegengehal-
ten werden, Coppola zeige nur,
wie es damals war, wie die Ar-
meeangehorigen fuhlten, ohne
Wertung, gleichsam naturali-
stisch. Francis Coppola versteht
sich meines Erachtens jedoch
zu sehr aufs Filmemachen, als
dass diese Erklarung stichhaltig
wére. Denn Coppola weiss ge-
nau, wann eine Figur aufgrund
der Dramaturgie zur Identifika-
tionsfigur wird. Die beiden Ser-
geants sind nun einmal gute
Kumpels, und die Argumenta-
tion des Films basiert auf ihrer
Sicht der Dinge: Es ist die Sicht
des «guten, ehrlichen Solda-
teny, der sich Uber die morali-
sche Verfassung der Zivilisten
und oberen Kader &rgert. Hier
bestehen durchaus ideologi-
sche Parallelen zu «Ramboy, mit
dem Unterschied, dass Coppola
intellektueller vorgeht, dass er
filmisch und psychologisch sub-
tiler arbeitet.

So gesehen sind die ideologi-
schen Diskrepanzen zwischen
«Apocalypse Nowy und «Gar-
dens of Stoney erstaunlich. Wie
ist Coppolas scheinbarer Gesin-
nungswandel zu verstehen? Er
ist wohl zu einem Teil finanziell
und kommerziell bedingt: Denn
die US Army hat Coppola bei
«Gardens of Stone» massiv mit
Geld und Rat unterstitzt. Cop-
pola hat sich damit in Strukturen
eingeflgt, die sich im Endpro-
dukt ganz einfach niederschla-
gen mussen, bewusst oder un-
bewusst. B

17



Uwe Kinzel

Hope and Glory

Grossbritannien 1987
Regie: John Boorman
(Vorspannangaben

s. Kurzbesprechung 87/319)

September 1939, irgendwo in
einem Londoner Vorort: Die Fa-
milie Rohan (Vater, Mutter, drei
Kinder) freut sich auf das Wo-
chenende im eigenen Hauschen
an der Rosenhuigel-Allee, rings-
um surren die Rasenmaher, das
Wetter ist schén und verspricht
einen prachtigen Herbst. Doch
dann wird im Radio gemeldet,
dass Englands Premier Cham-
berlain den Deutschen eben
den Krieg erklart habe, was fiir
die Rohans und ihre Nachbarn
zunachst freilich kein Grund ist,
sich sonderlich aufzuregen. Die
Politik — und wenn sie auch mit
Waffen ausgetragen wird — ist
fern und stort die kleinburgerli-
che ldylle anfangs kaum.
Irgendwann meldet sich Vater
Rohan zwar freiwillig und zieht
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in den Krieg, doch ansonsten
wird sich in der Rosenhiigel-Al-
lee wenig andern: Die Zuruck-
gebliebenen schreckt zwar hin
und wieder ein nachtlicher Flie-
gerangriff, es fallen Bomben,
und auch ein paar Tote sind zu
beklagen, aber vom Inferno des
Stahlgewitters, das den Rest
Europas heimsucht, bleiben
jene, die weit weg von den Me-
tropolen leben, fast ganzlich
verschont.

So oder ahnlich hat der engli-
sche Regisseur John Boorman
(«Excalibury, «The Emerald Fo-
rest») als kleiner Junge den
Zweiten Weltkrieg erlebt. Was
er in «<Hope and Glory» auf die
Leinwand bringt, sei weitge-
hend autobiografisch, und so
beruft sich der Filmemacher auf
die Authentizitat des Gezeigten.
Man will ihm gerne glauben,
obwohl es schwerfillt, sich vor-
zustellen, dass die Frauen und
die Kinder die Schrecken des
Krieges nur passiv und als fer-
nes Abenteuer der Manner er-
lebt haben.

Plausibel scheint dennoch,

was Boorman in seinem Film
zeigt. Fur die Kinder —und aus
ihrer Perspektive hat der Regis-
seur gefilmt — ist das Kampfge-
schehen, das nur wenige Kilo-
meter weiter tobt, nicht viel
mehr als eine aufregende Ab-
wechslung im tristen Alltag —
zumal far den neunjahrigen Bill
Rohan (offenbar Boormans alter
ego), dessen Familie weitge-
hend ungeschoren bleibt: Sein
Vater wird aus Altersgriinden
bald in die sichere Schreibstube
versetzt und kehrt heil zurtick.
Als es dann doch brenzlig wird,
zieht die Familie zum Grossvater
auf's Land, und einzig Bills
Schwester Dawn tragt «blei-
bende» Folgen davon — sie be-
kommt am Ende ein Kind von
einem desertierten kanadischen
Soldaten.

Der Zweite Weltkrieg aus der
Sicht derer, die nur am Rande
betroffen waren: ein bislang we-
nig vertrauter Blickwinkel und
sicher ein spannendes Thema
fur einen Film. John Boorman
gelingen denn auch manchmal
eindringliche Szenen, die deut-

Erleben den Krieg
nur aus der Ferne:
Bill Rohan und sein
Grossvater.



lich machen, wie unvorstellbar
das Grauen fur jene sein mag,
die es nicht erleben mussen.
Als etwa das Haus der Rohans
abbrennt, kann der kleine Bill
einzig die Schachtel mit seinen
Zinnsoldaten retten — doch die
sind zu einer unformigen Masse
verschmolzen, was fiur den Jun-
gen zum ersten wirklichen Ver-
lust wird.

Es gibt noch eine ganze
Reihe solcher genau beobach-
teten Details in diesem Film.
Wenn «Hope and Glory» insge-
samt trotzdem nicht Giberzeugen
kann, dann liegt das daran, dass
John Boorman kein rechtes dra-
maturgisches Mass fiur seine vi-
suellen Einfalle gefunden hat:
Manches wird nur angetupft,
anderes (etwa die Begegnung
des kleinen Bill mit seinem
Grossvater) in epischer Breite
erzahlt.

Die deutsche TV-Serie «Hei-
maty» von Edgar Reitz habe ihn
zu diesem Film inspiriert, hat
der Regisseur gesagt — und tat-
sachlich bekommt man bald
den Eindruck, als sei «Hope and
Glory» ein auf Kinolange ge-
schrumpfter Fernseh-Mehrtei-
ler. Anders als etwa Ettore
Scola, derin seinem Film «La
famiglia» mit einem Schnitt oder
einer einzigen Einstellung Jahre
Uberbrickt, berichtet Boorman
durchweg stur chronologisch
von den Ereignissen. Die Kunst
des Weglassens scheint ihm
fremd; er versteht es nicht,
Spannungsbégen zu schlagen
und damit beim Zuschauer wirk-
liches Interesse fur seine Figu-
ren zu erzeugen. Das ist vor al-
lem deshalb schade, weil «<Hope
and Gloryy vorzuglich fotogra-
fiert (Kamera: Philippe Rousse-
lot) und mit grossartigen Schau-
spielern (allen voran als Mutter
Sarah Miles) besetzt ist. Ein kla-
reres, vor allem aber ein besser
strukturiertes Drehbuch und et-
was mehr Mut beim Schnitt hat-
ten vielleicht ein Meisterwerk
hervorgebracht. &

Ella Kienast

La femme
de ma vie
(Die Frau meines Lebens)

Frankreich 1986

Regie: Regis Wargnier
Vorspannangaben

s. Kurzbesprechung 87/318

«Ja, aber...» Das dialektische
Muster, nach dem die russi-
schen Witze des fiktiven Radio
Eriwan gestrickt sind, kommt
mir unweigerlich in den Sinn,
soll ich etwas Uber «La femme
de ma viey sagen. Denn hier
wird ein echtes Problem ange-
sprochen: Alkoholismus. Ja, der
Film eignet sich gut, die Diskus-
sion tber Sucht und Abhangig-
keit anzuregen, die Geschichte
ist zUgig erzahlt, die Schauspie-
ler sind alle hochkarétig, die
Sprache so, dass sie nicht am
breiten Publikum vorbeiredet.
Aber: So viel Unverbindliches in
einem Erstlingswerk?

Der Franzose Regis Wargnier
(39), urspriinglich Fotograf und
Griechischlehrer, holte sich die
filmische Erfahrung vor allem in
Deutschland, wo er als Regieas-
sistent mit Volker Schléndorff
und Margarethe von Trotta bei
je einer Produktion zusammen-
arbeitete. Erstaunlich, wie er,
der auch fur das Buch zeichnet,
das Metier beherrscht: Ganz wie
ein alter, routinierter Filmhase.
Einzig Einsatz und Fuhrung der
Schauspieler verraten etwas
vom Herzblut eines jungen Ci-
néasten, namentlich Christophe
Malavoy in der Rolle des Stichti-
gen: Seine Perspektive scheint
jene des Regisseurs zu sein. «La
femme de ma viey ist ein
Schauspielerfilm, Alkohol eher
eine Metapher, um Liebe, Sucht
und Abhangigkeit zu themati-
sieren und weniger die gesell-
schaftliche Relevanz des Dro-
genproblems.

Angesiedelt ist die Ge-
schichte im kultivierten Milieu
von Musikern der Klassik. Violo-
nist Simon (Christophe Mala-
voy), der Angst hat, seiner Rolle
als Solist nicht zu gentgen, er-
sauft den Druck im Alkohol. Das
funktioniert so lange, bis er mit-
ten im Solopart aus der Rolle
ins Koma fallt. Dieser Black-out
passiert gleich zu Beginn des
Films, das Delirium tremens ist
eingeldutet und damit das vor-
laufige Ende seiner Karriere und
der Anfang des unaufhaltsamen
Abstiegs. So jedenfalls spielt’s
sich zumeist ab im wahren Le-
ben — nicht aber im Film. Der
Chef des renommierten «Orche-
stre de la citéy ist sie, die Frau
seines Lebens, Laura (Jane Bir-
kin) die Co-Suchtige. Mit ihr
verbindet Simon eine «kamour
fouy, eine leidenschaftliche Lie-
besbeziehung — zerstorerisch,
wie eine Droge. Laura braucht
Simon so, wie er ist. Sie verhilft
ihm zum Weitertrinken, notigt
ihn zum Weiterspielen, auch
wenn sie damit ihn samt Orche-
ster an den Rand des Ruins
treibt. Simon ist also in eine
komplizierte Vernetzung von
Abhéangigkeiten verstrickt, aus
denen er sich nicht befreien
kann, weil die Komplizin seiner
Sucht die Frau ist, die er liebt.

Simons Schicksal will’s, dass
ihm unverhofft ein Schutzengel
erscheint, der ihn auffangt und
vor dem Schlimmsten bewahrt:
Mit schlotternden Handen, un-
fahig das Glas an die Lippen zu
flhren, kommt pldtzlich eine
helfende Hand ins Bild. Vor Si-
mon steht ein Unbekannter, der
ihn mit nach Hause nimmt und
betreut. Pierre (Jean-Louis Trin-
tignant), einst selber Alkoholi-
ker, fihrt Simon nicht nur im
Kreis anonymer Alkoholiker ein,
sondern nimmt sich seiner mit
personlicher Aufopferung an.
Mit Simon geht’s aufwarts, und
mit zunehmendem Trockenwer-
den normalisiert sich auch die
Liebe zu Laura, was diese, der
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Jane Birkin.

Ursache ihrer Leidenssucht so
plotzlich entwohnt, in ein psy-
chisches Loch fallen lasst. Wie-
derum ist es Pierre, diesmal je-
doch unfreiwillig, der als Helfer
wirkt: Laura macht ihn, ohne
sich zu erkennen zu geben, zum
Liebhaber. Wer nun aber meint,
dass Simon nun rickfallig wird,
irrt: Die exzessive Laura zeigt
Einsicht. Nun von Abhangigkeit
und Sucht befreit, wachst Si-
mon virtuos tdber das «Corps
d’orchestre» hinaus und endlich
— der Star ist geboren, alles
wandelt sich zum Guten.

Ja, aber... — «La femme de
ma vie» wurde als bester Erst-
lingsfilm mit dem «César» aus-
gezeichnet. &
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Peter Riesch

The Glass
Menagerie
(Die Glasmenagerie)

USA 1987.
Regie: Paul Newman

(Vorspannangaben
s. Kurzbesprechung 87/341)

Paul Newman hat seinen besten
Rollen (zuletzt Fast Eddie in
«The Color of Money», 1986) mit
sensiblem Gespur fur Marotten
und Obsessionen der von ihm
verkorperten Figuren einen un-
vergleichlichen, persdnlichen
Gehalt verliehen; zweifellos
kann Newman zu den grossen
Charakterdarstellern des Kinos
gezéhlt werden. Es erstaunt
nicht, dass im Zentrum aller
Filme, die er in eigener Regie
realisiert hat, die geradezu klini-
sche Beobachtung von charis-
matischen Persdnlichkeiten
steht.

Zelebriert Newman als
Schauspieler die Rituale eines
durch und durch maskulinen
Universums, so wendet er sich
als Regisseur immer wieder
Frauenfiguren zu. «Harry and
Sony (1984), die Geschichte ei-
ner Vater-Sohn-Beziehung, ist
da schon die Ausnahme. Bereits
der erste Spielfilm ¢«Rachel, Ra-
chel» (1968) ist die subtile Cha-
rakterstudie einer alternden
Frau, die an ihrer Einsamkeit in
einem tristen Kleinstadtchen zu
zerbrechen droht. In «The Effect
of Gamma Rays on Man-in-the-
Moon Marigoldsy (1972) greift
Newman das Thema der uner-
flllten Sehnsucht einer Frau an-
gesichts ihres verpfuschten Le-
bens erneut auf. Die Hauptrolle
in diesen «Frauenfilmen» hat je-
weils Joanne Woodward inne,
die mit Newman verheiratet ist.
Dieser Tradition bleibt der
Schauspieler-Regisseur auch in
«Glass Menagerie» treu: Joanne

Woodward spielt die «overpro-
tective mother» Amanda, die
ihre behinderte Tochter Laura
vor lauter gutem Willen in die
Verzweiflung treibt.

Dass Newman die Stlicke von
Tennessee Williams irgend-
wann entdecken musste, liegt
bei den inhaltlichen Affinitaten
seiner Filme zum Werk des
Theaterautors auf der Hand.
Williams” Dramen sind allesamt
vibrierende Charakterstudien;
der melancholische Blick auf
zerbrechliche, an einer brutalen
Realitat scheiternde Menschen
durchzieht auch die Filme von
Paul Newman. Tennessee Wil-
liams ist wohl einer der am mei-
sten verfilmten Theaterautoren.
Die szenische Struktur seiner
Sticke l&ésst die Handlung hinter
die expressionistisch anmu-
tende Personenbeschreibung
zurtcktreten; fir einen drama-
turgischen Schwerpunkt dieser
Art ist der Film das ideale Me-
dium, indem er den Zuschauer
aus intimer Nadhe am Mienen-
und Gebardenspiel der Darstel-
ler teilhaben lasst.

Allerdings tat sich Hollywood
mit der ungeschminkten Dar-
stellung sexueller Perversionen
und dem fehlenden Happy End
im Werk von Tennessee Wil-
liams nicht leicht. Die erste Film-
version von «Glass Menagerie»
aus dem Jahre 1950 von Irving
Rapper hobelte das Drama der-
art glatt und erganzte es um ei-
nen glucklichen Ausgang, dass
Williams mit Recht von der
schlechtesten Verfilmung eines
seiner Stlcke sprach. Richard
Brooks («Cat on a Hot Tin Roofy,
1958; «Sweet Bird of Youthy,
1962) und vor allem Elia Kazan
(«A Streetcar Named Desire»,
1951; «Baby Doll», 1956) waren
es, die weitgehend auf inhaltli-
che Abstriche verzichteten und
der traumartigen, von verhalte-
ner Gewalttatigkeit brodelnden
Atmosphare in Williams” Dra-
men Uberzeugenden Ausdruck
verliehen. Doch wahrend der



sechziger und siebziger Jahre
wurde es stiller um Tennessee
Williams; er selber geriet in eine
Schaffenskrise, von der er sich
nie mehr ganz erholt hat. Und
die individualistische, perspekii-
venlose Optik seiner Stiicke
stiess in einer sich politisieren-
den Zeit auf geringes Interesse.

Man kann sich fragen, ob sich
die Dramen dieses Autors, die
stark mit der Epoche der unmit-
telbaren Nachkriegszeit verhaf-
tet sind, heute Gberhaupt noch
glaubwiirdig verfilmen lassen
und ein solcher Versuch nicht in
verstaubter Kiinstlichkeit enden
muss. Indes lag Tennessee Wil-
liams’ Erfolg wohl nie allein in
der Brechung von heute viel-
leicht gegenstandslos geworde-
nen Tabus begriindet, sondern
auch in der Intensitat einer Dar-
stellung von archaischen, zeitlo-
sen Konflikten.

Auf diesen existentiellen Ge-
halt scheint Paul Newman zu
vertrauen: Er verzichtet darauf,
«Glass Menageriey zu aktuali-

sieren, und bleibt in Dekor und
Kostimierung der dem Drama
angestammten Epoche der
dreissiger Jahre treu, und dem
Originaltext der Theatervorlage
folgt er praktisch aufs Wort ge-
nau.

«Glass Menagerie» spielt in
der Erinnerung von Tom (John
Malkovich), einem heimatlosen
Desperado, der noch einmal
jene Zeit auferstehen lasst, als
er zusammen mit Mutter und
Schwester in einer herunterge-
kommenen Mietwohnung in
Saint Louis lebte. Es ist die Ge-
schichte von der Mutter, die mit
besitzergreifender Gefuhligkeit
ihre Kinder aufzufressen droht.
Der Sohn kann die Vergangen-
heit nicht abschutteln, sie holt
ihn ein in seinen Trdumen.

Williams forderte in den Re-
gieanweisungen fur die Theater-
auffihrung ein Dekor mit halb-
durchsichtigen Gazewénden,
das die Irrealitdt und Traumar-
tigkeit der Handlung unterstrei-
chen sollte. Newman gelingt es

Opfer einer possessiven Mut-
ter: das Geschwisterpaar Tom
(John Malkovich) und Laura
(Karen Allen).

jedoch nur teilweise, diese At-
mosphare auch im Film hervor-
zubringen. Das zeitgendssische,
detailgenaue Dekor hinterlasst
eine naturalistische Wirkung;
die schwille Ausleuchtung und
die matt-roten Farben vermo-
gen diesen Mangel nicht zu
uberdecken, ja verstarken ihn
eher noch. Kameramann Mi-
chael Ballhaus, erfahren in
Theaterverfilmungen bei Fass-
binder und zuletzt Schlondorff
(«Death of a Salesmany, 1985),
beobachtet die Darsteller aus
einer distanzierenden, stati-
schen Optik mit zurtickhaltend
eingesetzten Schwenks. Auch
dies tragt nicht eben dazu bei,
die emotionale Spannung der
Figuren — Wut, Trauer, Verzweif-
lung — auf den Zuschauer zu
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Ubertragen. Man gewinnt den
Eindruck, Newman sei auf hal-
bem Weg stecken geblieben
beim Versuch, Tennessee Wil-
liams und seiner Epoche mag-
lichst gerecht zu werden und
zugleich die Aufmerksamkeit
des Zuschauers auf die Zeitlo-
sigkeit der Konflikte dieses Dra-
mas zu lenken. Der Zuschauer
wird am falschen Ort distanziert,
Uber die Kameraarbeit statt Gber
das Dekor: Die Tragik der Cha-
raktere ist so nur beschrankt er-
lebbar.

Das macht die Aufgabe der
Darsteller nicht leicht. Doch hier
hatte Newman die bessere
Nase. Joanne Woodward als
Amanda gelingt es, unter einer
geschaftigen Affektiertheit Vita-
litat und Zartlichkeit durchschei-
nen zu lassen, die der Lacher-
lichkeit und Tragik dieser
Frauenfigur gleichermassen
Ausdruck verleihen. Karen Allen
mimt Uberzeugend, mit stok-
kender Gestik, die hilflose Zer-
brechlichkeit der korperlich be-
hinderten Tochter Laura. Und
John Malkovich als Tom ist
wohl der Williamsche Held: vol-
ler nervosem Lebensdurst und
trauriger Romantik.

Paul Newman gelingt es zwar
nicht, an die atmosphéarische
Dichte der Filme von Elia Kazan
heranzukommen. Aber er Uber-
zeugt in der Wahl und Fihrung
der Darsteller, da hat er einen
beachtlichen Schauspieler-Film
geschaffen. Und in der Be-
schrankung auf den Originaltext
des Theaterstlicks zahlt
Newmans Version der «Glass
Menagerie» zu den unverfélsch-
testen Tennessee-Williams-
Adaptationen fur den Film. B
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Stefan Kunzelmann

The Believers
(Das Ritual)

USA 1987.

Regie: John Schlesinger
(Vorspannangaben

s. Kurzbesprechung 87/334)

Ein Mann rennt auf einer
Strasse. Am Horizont taucht ein
Wagen auf, der ihm an den Fer-
sen zu kleben scheint. Aber die
Sequenz ist mit einem extremen
Teleobjektiv gefilmt, das das
Gefihl fur Entfernungen unter-
drtckt. Der Fahrer steigt aus
und geht zu einer Haustir. In
Nahaufnahme sieht man, wie er
zwei Milchtlten hinstellt. Es ist
der Milchmann, der andere ein
Jogger. Was ware harmloser?
Aber die filmische Spannung ist
geschaffen und wird weiterge-
fuhrt. Der heimgekehrte Jogger
verschuttet die soeben reinge-
holte Milch. Seine Frau will die
zischend Uberkochende Kaffee-
maschine abstellen, tritt dabei
barfuss in die Pfutze und der
Stromschlag trifft sie, so dass
sie, am ganzen Korper vibrie-
rend, kleben bleibt. Von diesem
Bild wird auf den ekstatischen
Tanz eines Afrikaners geschnit-
ten.

Im Zusammenhang der ersten
Sequenz werden die Milchtiten
zu einem bedrohlichen Span-
nungsobjekt. Als ausdrucksstar-
kes Bildelement kommt die
Milch schliesslich im Unfall in
voller Deutlichkeit zum Tragen.

Im Schnitt von der elektrisier-
ten Frau zum Tanzer erweitern
sich die Bildbedeutungen ge-
genseitig. Die Kraftquelle im er-
sten Fall ist gebandigte Energie,
Elektrizitat, und ist als solche ty-
pisch fur eine technische Kultur.
Der Tanzer wird von Trom-
melrhythmen in Ekstase ver-
setzt, eine Form der Energie, die
auf die afrikanische Kultur ver-
weist. Die Bedeutungsinhalte

wirken so aufeinander, dass
man sich die Elektrizitat als ho-
here Gewalt und die Ekstase
kraftvoll wie ein Stromschlag
vorstellt.

Die Filmkunst fangt im Klei-
nen an, und gerade da liegt die
Qualitat des Filmes. Schlesinger
setzt die technischen Mittel sehr
sorgfaltig ein'und erreicht so
spannungsgeladene Bilder.
Deshalb muss er auch die Hor-
roreffekte nicht ausschlachten.
Er verwendet die wenigen, dafir
sehr plastischen Gruselsequen-
zen als Spitzen der Spannung.

Der vorhin erwahnte Jogger
ist Cal Jamison. Er hat bei je-
nem Unfall seine Frau verloren
und zieht mit seinem kleinen
Sohn Chris nach New York, wo
er bei der Polizei eine Stelle als
Psychotherapeut annimmt. Sein
erster Patient ist ein Polizist, der
in hysterischer Panik bei einem

Cal Jamison (Martin Sheen)
auf der Flucht vor schwarzer
Magie.




grausam ermordeten Jungen
gefunden worden ist. Erist ein
Santero und hat schreckliche
Angst, von einem Brujeria-Zau-
berer getdtet zu werden.
Brujeria ist ein (erfundener?)
Todeskult. Er lockt mit Heilsver-
sprechungen, fordert aber
grassliche Menschenopfer. Ei-
gentlich ist er eine pervertierte
Form des Santeria-Kultes. Die-
ser geht, wie auch der haitiani-
sche Voodoo oder der brasilia-
nische Macumba, auf die west-
afrikanische Yoruba-Religion
zuriick, die mit den Sklaven
nach Amerika gekommen ist.
Schlesinger hat den Santeria-
Kult genau recherchiert. Die
Santeros zeigten im Gesprach
grosse Zurlckhaltung, denn sie
haben aus den dauernden Vor-
urteilen ihre Lehren gezogen.
Da stellte sich glicklicherweise
heraus, dass Carla Pinta (sie
spielt die Haushalterin) selbst
eine Santera ist. Sie wurde so-
fort als Beraterin eingestellt.
Diese Vorurteile werden im
Film verarbeitet. Auch fur Cal ist
Okkultismus und Zauberei
«aberglaubischer Unsinny» (Zitat
aus dem Film). Er hélt es mit
dem Wissen, Glaube ist ihm zu
unsicher. Zum Christentum be-
kennt er sich nur aus Gewohn-
heit. Uberhaupt ist ein interes-
santer Aspekt des Films, wie
unterschiedlich die Santeros
und Cal als Christ auf die be-
drohliche schwarze Magie des
Zauberers reagieren. Der skepti-
sche Cal zweifelt lange an jeder
metaphysischen Macht, wah-
rend die Santeros (z.B. die
Haushélterin) die Zeichen
schneller erkannt haben. Als
auch Cal diese Ubersinnliche
Macht nicht mehr abstreiten
kann, wird sein skeptisches
Weltgebaude, das sich im Er-
klarbaren erschopft, erschittert.
In der Begegnung mit dem Un-
erklarbaren verliert er den Bo-
den unter den Flssen.
Ubrigens lebt das Horror-
genre ja gerade davon, dass et-

was Unbekanntes, Unberechen-
bares Schrecken verbreitet. Sei

es im billigsten Fall ein Psycho-
path (es gibt aber auch gelun-
gene Filme nach diesem Mu-
ster, z. B. Kubricks «Shiningy),
sei es ein fremdes Wesen
(«Alieny) oder sei es, wie hier,
ein dbersinnlich begabter Bose-
wicht.

Die rituellen Handlungen, die
Kultobjekte der Santeros und ei-
nige christliche Symbole schaf-
fen eine unheimliche, okkult-re-
ligiose Stimmung, in der sich
die Handlung hochst fesselnd
und gansehauterregend entwik-
kelt. Auf der einen Seite steht
Cal mit seinem Sohn und eini-

gen Freunden, die aber entwe-
der sterben oder wenig verlass-
lich sind. Auf der anderen Seite
steht der Brujeria-Zauberer mit
seinen Jungern, die versuchen,
ihre schrecklichen Plane zu ver-
wirklichen. Mehr sei hier nicht
verraten.

All dieses Gegen- und Fiirein-
ander der Sekten und Religio-
nen ist nicht dogmatisch oder
missionarisch gefarbt. Es ist ein
Kampf des Bosen gegen das
Gute und umgekehrt, aber es
geht nicht darum, einer be-
stimmten Religion den Vorzug
zu geben. Diese Haltung driickt
sich im amerikanischen Origi-
naltitel besser aus. «The Be-
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lieversy, was schlicht die Glau-
bigen heisst, umfasst Brujeria,
Santeria und Christentum
gleichzeitig. Die verschiedenen
Religionen bilden vielmehr eine
Atmosphére, die das Gefuhl ver-
mittelt, dass ein Glaube miss-
braucht werden, aber auch Gu-
tes bewirken kann. Auch die kri-
tische Anmerkung, dass es
wohl keine Religion gebe, in de-
ren Name nicht gemordet wor-
den sei, ist durchaus am Platz.

In seiner Verwirrung ist Cals
letzter fester Punkt die zartliche
Liebe zu seinem kleinen Sohn
Chris. Sie wird noch intensiver,
nachdem sich Chris” Ablehnung
gegenuber Cals neuer Freundin
Jessica gelegt hat. Diese Kon-
stellation wirkt ein bisschen sto-
rend, weil anklingt, dass Vater-
liebe die starkere oder umge-
kehrt, eine Liebesbeziehung
zwischen Mann und Frau die
schwaéchere sei. Schlesinger will
diesen unhaltbaren Vergleich
vermutlich gar nicht anstellen.
Aber da im Film die Vaterliebe
zu erstaunlichen Dingen fahig
ist, wahrend Cals Liebe zu Jes-
sica eigentlich nichts erreicht,
drangt sich der Vergleich auf.

Trotzdem: «Das Ritual» bringt
Spannung und ist technisch und
asthetisch ausgezeichnetes
Kino. Die Angst ist ein tiefgrin-
dender Teil unserer Geflhlswelt.
Das wissen auch die alten Sa-
gen, Mythen und Volksmar-
chen. Eine gute Gruselge-
schichte will einfihlsam und
verantwortungsvoll erzahlt sein.
In dieser Hinsicht ist «Das Ri-
tual» ein gelungener Horror-
film. W
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Peter Neumann

Spaceballs

USA 1987.

Regie: Mel Brooks
(Vorspannangaben

s. Kurzbesprechung 87/326)

Mel Brooks ist wohl neben
Woody Allen der popularste
amerikanische Komiker, der
seine eigenen Filme macht.
Woody Allen und Mel Brooks
wuchsen beide in Brooklyn auf,
beide sind judischer Abstam-
mung. Der eine heisst mit bir-
gerlichem Namen Allen Kénigs-
berg, der andere Melvyn Kamin-
sky. Beide machten sich zu-
nachst als Gagautoren einen
Namen und schafften danach
den grossen Durchbruch mit ih-
ren Filmen. Hier héren die Paral-
lelen aber auch schon auf. Was
die Artdes Humors anbelangt,
bestehen grosse Unterschiede:
Woody Allens Witz ist intellektu-
eller als derjenige von Brooks,
philosophischer, an die Wurzeln
des Menschlichen gehend.
Brooks setzt vor allem auf Non-
sense und Situationskomik, sein
Humor ist vordergrindiger, pla-
kativer. Mel Brooks lasst seine
Gags haufig mit der Holzham-
mermethode auf die Zuschauer
los. Damit ist nicht gesagt, dass
seine Filme nicht amisant und
immer gut fir originelle Uberra-
schungen waren, doch manch-
mal fehlt ihnen der lange Atem,
.die Witze laufen sich nach etwa
einer Stunde tot. So auch bei
Brooks’ neustem Werk «Space-
balls», der zwar Uber weite
Strecken lustig ist, am Schluss
aber ermidet, wohl auch durch
den enormen technischen Auf-
wand und die technische Per-
fektion bedingt.

Mel Brooks kommt beim brei-
ten Publikum ohne Zweifel an.
Werfen wir zundchst einen Blick
auf das Erfolgsrezept: Man
nehme ein bestimmtes Film-

genre, wahle einige Klassiker
aus dieser Sparte, vermische
die wichtigsten Szenen und Fi-
guren aus den verschiedenen
Filmen, reichere sie mit einer
abstrusen Nonsens-Story an,
schmecke sie mit etwas Slap-
stick ab und gebe noch eine
Prise Ironie Uber das Medium
Film selbst hinzu. So sind die
meisten Brooks-Filme aufge-
baut, zum Beispiel die Western-
Parodie «Blazing Saddles», der
Horror-Jux «Young Franken-
steiny oder die Stummfilm-Per-
siflage «Silent Moviey.

Mit «Spaceballsy nimmt Mel
Brooks nun die Weltraumfilme
aufs Korn: Weder «Star Wars»
(alle drei Folgen), «Star Treky,
«Kampfstern Galactica», «Flash
Gordony, noch «Alien» oder
«The Planet of the Apesy kom-
men ungeschoren davon. Die
Story von «Spaceballs» basiert —
dem Erfolgsrezept entspre-
chend — auf bekannten Szenen,
Helden und Bosewichten. Der
Planet «Spaceball» ist der Ort
des Bosen, Hinterlistigen. Dort
regiert der schlitzohrige Prasi-
dent Skroob (gespielt von Mel
Brooks). Der militarische Flhrer
heisst Lord Helmchen (Rick Mo-
ranis) und ist dem bdsen,
schwarzen Weltraumritter aus
«Star Wars» nachempfunden,
ins Komische verdreht, versteht
sich: So ist Brooks schwarzer
Ritter nicht nur schwarz, son-
dern auch bescheuert, vor al-
lem, wenn er sein schwarzes Vi-
sier luftet. Die Guten kommen
vom Planeten Druidia. Aller-
dings sind auch seine Bewoh-
ner nicht Uber alle Intelligenz er-
haben. Im Mittelpunkt steht dort
die schone, verwbdhnte Prinzes-
sin Vespa (Daphne Zuniga), die
ihren verschlafenen Brautigam
nicht heiraten will, und mit ih-
rem Weltraum-Mercedes das
Weite sucht. Das kommt den
Spaceballs gerade recht. Denn
sie leiden auf ihrem Planeten an
Sauerstoffmangel, ganz im Ge-
gensatz zu den Druidia-Bewoh-



Die Starke von Mel Brooks:
Nonsense und Situationsko-
mik.

nern. So schmiedet Lord Helm-
chen den teuflischen Plan,
Druidia den Sauerstoff mit der
EntfGhrung von Prinzessin Ve-
spa abzupressen. Dass es nicht
so weit kommt, dafir sorgen
Lone Starr (Bill Pullman) und
sein Gefahrte Waldi (John
Candy) — ein Wesen, halb
Mensch, halb Hund —, die uner-
schrocken und tatendurstig mit
ihrem Hyperdiisen-Wohnmobil
den Weltraum durchkreuzen.
Dazwischen liegt ein Kampf
zwischen Gut und Bdse, den
Lone Starr nur dank einem klei-
nen, weisen Mannchen namens
Yoghurt (Mel Brooks in seiner
zweiten «Spaceballsy-Rolle) fur
sich zu entscheiden vermag.
Zum altbewahrten Mix seiner
«Spaceballsy»-Story erklarte Mel

Brooks trocken: «Jede Ahnlich-
keit mit Filmen, in denen vier
Reisende, Menschen und an-
dere Wesen, einen hilfreichen
weisen Mann aufsuchen, ware
rein zufallig.»

Mel Brooks ist in «Space-
balls» also in einer Doppelrolle
zu sehen, daneben fiihrt er Re-
gie, ist Co-Autor und sein eige-
ner Produzent. Brooks arbeitet
seit 1979 weitgehend selbstan-
dig. Damals griindete er seine
eigene Produktionsfirma die
«Brooksfilmy». Dort entstanden
einige beachtenswerte Filme,
unter anderem «My Favorite
Yeary mit Peter O'Toole, «Fran-
ces» mit Jessica Lange oder
«The Elephant Man» von David
Lynch mit John Hurt in der
Hauptrolle. John Hurt hat Gbri-
gens auch ein Gastspiel in
«Spaceballsy: Er sitzt als Gast in
einer Weltraumkneipe, als er
sich plétzlich unter Magen-
krampfen windet — eine Szene

wie in «Alien». Und tatsachlich,
auch diesmal frisst sich ein klei-
nes Monstrum durch seine Ein-
geweide. Da kann John Hurt nur
noch sagen: «Nein! Nicht schon
wieder!y

Brooks” Weltraumfilm ist nicht
nur ein Ulk, sondern auch ein
technisch perfekt konzipiertes
Werk. Der technische Aufwand
ist beachtlich, er steht den per-
siflierten Weltraumfilm-Vorla-
gen kaum nach. So war bei-
spielsweise Peter Donen fur
den optischen Trick verantwort-
lich. Donen hatte bei Filmen wie
«Supermany, «Star Warsy und
«Star Trek» mitgearbeitet. Fir
Brooks schuf er das grosste
Trickraumschiff aller Zeiten. Das
Flaggschiff der Spaceballs ist
eine ins Gigantische Uberstei-
gerte Parodie auf den Kampf-
stern Galactica. Dieser monu-
mentale Aspekt, der verschie-
dene Brooks-Filme auszeichnet,
ist bis zu einem gewissen Grad
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durchaus amusant, wirkt aber
auf die Dauer langweilig. Die
technische Perfektion, Brooks®
technischer Ehrgeiz, iberdek-
ken oft den subtilen Witz. Das
Riesenraumschiff, das sich in
eine Uberdimensionale Frei-
heitsstatue mit Staubsauger ver-
wandelt, ist zwar ein origineller
Einfall. Weil das Ganze sicher
sehr teuer war, kostet es Mel
Brooks aber allzu lange aus.
Brooks” komodiantischer Atem
reicht, wie gesagt, fir etwa eine
Stunde aus, den Rest versucht
er mit viel Aufwand auszuflllen
—das ist schade. H

KURZ NOTIERT

Sendezeit fur Parteien?

wf. Ein von Nationalrat und
DRS-Prasident Ernst Leuenber-
ger (SP/SO) bekampftes Postu-
lat Ruf (NA/BE), wonach alle in
der Bundesversammlung vertre-
tenen Parteien jeden Monat je
mindestens zehn Minuten Sen-
dezeit an den SRG-Medien zur
freien Verflgung erhalten sol-
len, wurde von Bundesrat
Schlumpf namens der Landes-
regierung entgegengenommen.
Unter Beriicksichtigung der In-
formationsfreiheit werde es zu-
sammen mit anderen Postulaten
betreffend die Parteienunter-
stutzung gepruft.

Neue Leiterin der
Kulturredaktion bei TV DRS

wf. Zur neuen Leiterin der Kul-
turredaktion in der Abteilung
Kultur und Gesellschaft von
Fernsehen DRS ist Ellen Steiner
gewahlt worden, welche die
Nachfolge von Gian-Willy Von-
esch antritt. 1971 als Volontarin
zum Fernsehen gestossen, rea-
lisierte sie in der Folge mehrere
Dokumentarfilme und wech-
selte 1985 zum damals neu ge-
schaffenen Literaturmagazin.

26

Elisabeth Wandeler-Deck
Freud-ige Zeiten

Zwei Horspiele zur
Lust aus Technik

Roswitha Hamadani:

«Die Hochzeit des
strahlenden Kindes»

Lukas B. Suter:

«Das Luftmeeting zu Bresciay

Zuerst das die spatere Zeit, die
Zeit nach einem fiktiven Tscher-
nobyl betreffende Horpiel von
Roswitha Hamadani, dann das
die Epoche kurz vor dem Ersten
Weltkrieg — Auto, Flugzeug be-
wegen die Herzen — vor Ohren
bringende von Lukas B. Suter. In
dieser Reihenfolge werden die
beiden Horspiele kurz nachein-
ander gesendet. Mir gefallt
diese Reihenfolge, denn sie
macht mich neugierig: Das ist
jetzt? Was war dann? Wie kam
das so?

Gottlob keine Lehrstlicke.

Die Hochzeit des strahlenden
Kindes muss geheim bleiben

Seit eh und je — seit wann? —
muss das Madchen verheiratet
werden. Die Autorin stellt die-
sen Sachverhalt in neue, kata-
strophale Bedingungen hinein,
wenn sie das Stick so vorstellt:
«Das Szenario: 1 Bunker /
2 Beamte /1 Betreuerin /
1 Brdutigam / 1 Mé&dchen.
Was geschieht: Das Méadchen
muss verheiratet werden.

Wozu? Flir die Wissenschaft.

Warum? Es ist verstrahlt, ver-
seucht und blind.

Und jetzt? Vielleicht passiert
nichts, wenn man das Madchen
beschléft.

Na und? Wenn man weiss,
was sie immun macht, kénnen
die Leute angstfrel leben und
Atomkopfe zerplatzen wie Pud-
dingkdpfe.

Wer will das? Man muss neue
Werte setzen.

Also eine Utopie?y

Das Horspiel beginnt mit be-
liebiger Musik, wie sie auch fir
das Signet irgend einer anderen
Sendung verwendet werden
kdnnte, einige elektronische
Klange bewegen sich auf wenig
aufregende Art. Als Einfihrung
und hie und da als Szenentren-
nung bringt sie dem Hérer
nichts weiter als gerade die Si-
gnalwirkung «jetzt beginnt et-
was», «jetzt kommt etwas ande-
resy.

Jetzt beginnt was? Eine Mad-
chenstimme schreit, sie halte es
nicht aus, eine altere Frauen-
stimme spricht beruhigende
Worte und bietet das Radio an,
damit das Madchen den Mund
halt. Ich versuche mein eigenes
Radio besser einzustellen, da
die Stimmen leicht verzerrt und
stumpf klingen. Einige Satze
weiter, zwei mannliche Stim-
men |6sen die beiden weibli-
chen ab; diese Mannerstimmen
ténen klar, scheinen ganz ge-
genwartig. Mir wird deutlich,
dass ich Ohrenzeuge einer Ab-
horaktion bin. Ich hére sozusa-
gen das Abhoren der Frauen
durch die Manner mit.

Das Madchen muss verheira-
tet werden. Aus der Unterhal-
tung dieser beiden Manner wird
ansatzweise deutlich, worum es
geht. Das Madchen ist seit einer
Katastrophe in einem Atomre-
aktor hochradioaktiv und den-
noch ausser seiner Blindheit of-
fenbar unverletzt. Es wird von
Kontakten abgeschirmt aufge-
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