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Aufnahmen, die eher «zuféllig,
am Rande» entstanden. 1944 fo-
tografierten US-Bomber Au-
schwitz, ohne dass bei der Aus-
wertung der Aufnahmen er-
kannt wurde, was die Bilder
zeigten. Erst vor einigen Jahren
wurden sie von Ausbildungs-
spezialisten der CIA, sozusagen
aus «privater» Expertenlust an
hoch entwickelten Aufklarungs-
methoden, genauer betrachtet
und auf ihre Bedeutung hin be-
fragt: «Es ist oft erst der zweite
Blick, der die Wirklichkeit er-
kennt.» Diesen Aufsehen erre-
genden Auschwitz-Befund sieht
Farocki im Kontext mit andern
Bildern, die der «Aufklarung»
dienen. So befragt er Passbilder
algerischer Frauen, deren Antlitz
wegen administrativ-polizeili-
cher Erfassung entschleiert und
dem Blick der Offentlichkeit
preisgegeben wurde, nach den
Spuren dieses plotzlichen Verlu-
stes von Intimitat und Wirde.
Oder er reflektiert anhand der
Mitte des letzten Jahrhunderts
von Meydenbauer mittels Foto-
grafie entwickelten Messbilder
bei der Denkmalpflege den Zu-
sammenhang von Bewahren
und Zerstoren.

Der Filmessay entfaltet an-
schaulich die unterschiedlichen
Bedeutungen von «Aufklarung»,
je nachdem der Begriff in der
Sprache der Geistesgeschichte,
des Militéars oder der Polizei ver-
wendet wird. Er animiert auch
zu einer andern Haltung gegen-
Uber der anschwellenden Flut
von «Aufklarungs»-Bildern, die
heute auf der Erde und im All so
zahlreich produziert werden,
dass sie kaum mehr ausgewer-
tet werden konnen — vielleicht
animiert er auch zu einem
Wahrnehmen und Betrachten,
das sich den unzeitgemassen
Luxus von Musse und Konzen-
tration leistet.

Auch im gut bestlckten Fo-
rum-Programm hatten es nicht
alle Beitrage leicht, angemes-
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sen wahrgenommen und ge-
wiirdigt zu werden. Abschlies-
send seien zumindest noch ei-
nige Spielfilme erwéhnt, die be-
sonderen Zuspruch fanden. Zu
einer Art «Festivalliebling» avan-
cierte «Ariel» von Aki Kauris-
maki: eine lakonisch pointiert
erzahlte Filmballade, deren
Held, ein arbeitslos gewordener
Minenarbeiter, zusammen mit
seiner Geliebten aus der
Fleischfabrik und ihrem Comic-
Hefte verschlingenden Jungen
nach einem gelungenen Coup
zuguterletzt ins sonnige Mexiko
aufbricht, als schwarzer Passa-
gier auf der hellerleuchteten
«Ariel». Faszinierend, wie Kau-
rismaki souveran mit verschie-
densten Spielfilm-Genres spielt.

In «Boulevards d’Afriquey von
Jean Rouch und Tam-Sir Doueb
soll Soukey aus Dakar, die eben
die Matura bestanden hat, dem
Willen ihres Vaters gehorchend,
als Drittfrau einen alten, aber
reichen Erdnussfabrikbesitzer
ehelichen. Doch mit Hilfe ihrer
Freundin wird dieser Plan zu Fall
gebracht — und die Geschichte
treibt auf ein turbulentes Happy
End zu. Der ambitionierte Ver-
such, die urspriinglich als Thea-
terstlick konzipierte musikali-
sche Komodie auf die Strasse
zu verpflanzen und in ein «Thea-
ter des Windes, der Sonne und
des Meeres umzusetzen und
dabei noch die elementaren Re-
geln des Dokumentarfilms zu
beachteny, fiihrte zu einem Film
voller Frische und Tempera-
ment, der einengende Konven-
tionen frohlich-unbekimmert
unterlauft. Auch die tragischen
jugendlichen Helden eines viel
beachteten Films aus der So-
wijetunion reiben sich an Kon-
ventionen und beengenden Ver-
héltnissen: «Malenkaja Wera»
(Die kleine Vera) von Wassilij
Pitschul erweist sich als bitter-
scharfe gesellschaftskritische
Bestandesaufnahme, vor allem
uber die Situation der «verlore-
nen Generationy. &

Franz Ulrich

Topio stin omichli
(Landschaft im Nebel)

Film im Kino

Griechenland/Frankreich/Ita-
lien 1988.

Regie: Theo Angelopoulos
(Vorspannangaben

s. Kurzbesprechung 89/76)

Viele grosse Regisseure —von
Orson Welles Uber Alfred Hitch-
cock bis Andrej Tarkowski —
machen Filme Uber (mehr oder
weniger) immer dasselbe
Thema. An dessen Variation
und Vertiefung erweist sich ihre
kunstlerische Kreativitat. Das
Thema von Theo (Thodoros) An-
gelopoulos ist Griechenland,
seine Geschichte, seine Gegen-
wart und seine Menschen zwi-
schen gesellschaftlicher Veran-
derung und politischer Unter-
drickung. Die beiden Manner
namens Spyros in «Die Reise
nach Kythera» (1984, ZOOM
19/86) und «Der Bienenzichter»
(1986, ZOOM 17/87) haben
noch die Epoche des grossen
kollektiven Traums erlebt, jenes
Traums von der Moglichkeit, die
Welt zu verandern. Fur beide ist
dieser Traum vorbei, die Hoff-
nungen gescheitert, die Bricken
abgebrochen. Griechenland ist
kalt geworden — eine Landschaft
im Nebel, in dem alle Konturen
verblassen und verschwimmen.

l.

Ein Geschwisterpaar, die etwa
14jahrige Voula (Tania Paleolo-
gou) mit einem Rucksack auf



dem Ricken und der etwa 6jah-
rige Alexander (Michalis Zeke),
geht jeden Abend zum Bahnhof,
um den Schnellzug nach
Deutschland abfahren zu sehen.
Dort soll ihr Vater, den sie noch
nie gesehen haben, leben und
arbeiten. Das hat ihnen die Mut-
ter, die man nie zu Gesicht be-
kommt, erzahlt. Die Sehnsucht
nach dem fernen, unbekannten
Vater wird immer starker. Eines
Abends steigen sie in den Zug,
werden aber bald wieder hin-
ausspediert, weil sie keine Fahr-
karte haben. Da Voula erklart,
sie seien auf dem Weg zu ihrem
Onkel, wurden sie zu diesem in
eine riesige, graue Fabrik ge-
bracht. Der Onkel erklart dem
Polizisten, die beiden Kinder
seien unehelich, die Mutter
habe diese Geschichte vom in
Deutschland lebenden Vater
bloss erfunden. Die Kinder aber
wollen nicht akzeptieren, dass
ihre Mutter gelogen habe. Auf
den Polizeiposten zuriickge-
bracht, konnen die beiden un-
bemerkt entweichen, als es zu
schneien beginnt und alle wie
gebannt zum Himmel blicken.

Voula und Alexander setzen
ihre Reise nach Deutschland
fort, im Zug, zu Fuss, per Auto-
stop. Sie begegnen verschiede-
nen Menschen, guten und bo-
sen. Sie freunden sich mit dem
jungen Orestes (Stratos Giorgio-
glou) an, der in einem klappri-
gen Bus eine kleine Truppe von
alt und mude gewordenen
Wanderschauspielern von
Kleinstadt zu Kleinstadt fahrt.
Sie verlieren ihn wieder aus den
Augen und lassen sich von ei-
nem Lastwagenfahrer mitneh-
men, der nach einem frustrie-
renden Erlebnis Voula verge-
waltigt.

Die traurige Reise der beiden
Kinder in den Norden Griechen-
lands geht weiter durch Nebel,
Regen und Schnee. Sie warten
in Bahnhofen, besteigen Ziige
und verlassen sie wieder, wenn
ein Schaffner sich zeigt. Zufallig

13



treffen sie Orestes wieder, der
sie auf seinem Motorrad zum
Meer fahrt. Voula verliebt sich
scheu in den jungen Mann, mit
dem sich beide Kinder gut ver-
stehen, aber Orestes interessiert
sich mehr fur junge Ge-
schlechtsgenossen in Lederko-
stimen. Voula ist von diesem
«Verraty zutiefst verletzt. Orestes
versucht sie zu trosten («Es ist
immer so beim ersten Mal. Das
Herz klopft zum Zerspringen,
die Beine zittern. Man méchte
am liebsten sterbeny), aber der
Abschied ist unvermeidlich, und
voller Trauer ziehen die Ge-
schwister ihre Strasse in Nacht
und Nebel weiter. An einem
Fluss an der Grenze finden sie
ein Boot, in dem sie in der Dun-
kelheit ans andere Ufer rudern.
Aus dem sich in der Morgen-
sonne aufldsenden Nebel zeich-
net sich ein silberblau leuchten-
der Baum auf einer Naturwiese
ab, bei dem die beiden Kinder
Zuflucht finden. In Deutschland
sind Vola und Alexander nicht
angekommen. Aber das wissen
sie nicht.

I

«Landschaft im Nebel» schildert
eine Initiation ins Leben. Dies
trifft insbesondere fir Voula zu,
die am Ubergang vom Jugendli-
chen zum Erwachsenen steht.
Ihre Suche nach dem Vater
wendet sich auf der langen lrr-
fahrt (voribergehend) einem
andern Ziel zu. Ihre Vergewalti-
gung ist — auch formal — eine
Schliisselszene des Films. Das
Madchen wird vom Lastwagen-
fahrer auf den durch Planen ver-
deckten Wagen gezerrt. Die Ka-
mera bleibt etwas in Distanz
hinter dem Lastwagen stehen.
Vom Geschehen in seinem In-
nern ist nichts zu sehen und zu
héren. Indem Angelopoulos das
Schreckliche, das Voula ange-
tan wird, nicht zeigt, vermeidet
er die Gefahr des Voyeuristi-
schen, in die sich jede Darstel-
lung einer Vergewaltigung be-
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Geschwisterpaar auf der Su-
che nach dem Vater: Tania Pa-
laiologou und Michalis Zeke in
«Landschaft im Nebel».

gibt. Angelopoulos verweist Zu-
schauerinnen und Zuschauer
auf ihre eigene Imagination.
Man(n) erschreckt vor den Bil-
dern im eigenen Kopf. Die Stille
der Szene wird, je langer sie
dauert, unertréaglich.

So schlimm dieses Erlebnis
far Voula ist, die brutale Initia-
tion bedeutet fur sie auch die
Entdeckung ihres Korpers, der
Liebe und der ersten damit ver-
bundenen grossen Enttau-
schung. Sie fuhlt sich zu Ore-
stes hingezogen, aber als er sie
am Meeresstrand zum Tanzen
einladt, kann sie nicht, zu sehr
steht sie noch unter dem
Schock der Vergewaltigung.
Aber in der Nacht geht sie im
Hotel, wo die drei ibernachten,

in das Zimmer von Orestes. Sie

ist ihrer Gefihle fur ihn sicher
geworden. Aber sein Bett ist
leer. Als Orestes sie in der
Moto-Disco stehen lasst und
mit dem Burschen, der sein Mo-
torrad gekauft hat, weggeht, ist
Voula tief verletzt und verzwei-
felt. Die Abschiedsszene auf der
Strasse in Nasse und Nebel ist
eine der traurigsten des Films.
Aber Voula ist sich ihres Frau-
seins bewusst geworden. Als
sie auf dem Bahnhof einen Sol-
daten sehr direkt um Geld bittet,
um zur Grenze fahren zu kon-
nen, bringt sie diesen vollig aus
der Fassung. Er weiss nicht, ob
er ein Kind oder eine unver-
schamte Dirne vor sich hat. Mit
grosster Zurliickhaltung und
Subtilitat schildert Angelopou-
los das Erwachen von Voulas
Geschlechtlichkeit und Liebe,
die zum Bestandteil ihrer Suche
nach dem Vater werden.
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Die Irrfahrt der beiden Kinder ist
eine existenzielle Reise. Sie ent-
decken unterwegs sich selbst
und die Welt, sie begegnen den
ersten und letzten Dingen: dem
Guten und Bdsen, Wahrheit und
Lige, Liebe und Tod. Ihre Suche
nach dem Vater ist nicht nur
eine Suche nach dem leiblichen
Erzeuger, sondern nach dem vé-
terlichen Imago als Inbegriff von
Geborgenheit, Sicherheit und
Glick. Die dem Film zugrunde-
liegende Struktur ist jene des
Marchens: Zwei Kinder ziehen
aus, den Vater zu suchen, das
Fiurchten zu lernen, die Angst zu
tiberwinden, die Liebe und den
Tod kennenzulernen. Diese
Marchenstruktur erlaubt Ange-
lopoulos die Freiheit, Elemente
in den Film einzubauen, die
nicht in die Logik eines realisti-
schen Films passen wirden.
Solche symbolische, teils surrea-
listische Szenen finden sich
mehrere, und jedesmal scheint
der Film still zu stehen, als 6ffne
er sich einige Augenblicke zu
einer meditativen, visionédren
Schau in eine andere Wirklich-
keit.

An die «pittura metafisica» ei-
nes Giorgio de Chirico oder an
den gegenstandlichen Surrea-
lismus eines Magritte erinnert
die Szene auf dem Polizeipo-
sten, als es zu schneien beginnt,
die Leute auf die Strasse rennen
und wie gebannt stehen blei-
ben, die Augen starr gen Him-
mel gerichtet, wahrend die Kin-
der unbemerkt das Weite su-
chen. Diese Szene ist durch-
trankt von einer traumhaften
Magie — geheimnisvoll, aber
auch leise ironisch. In einer an-
dern fast irrealen Szene begeg-
nen die Kinder dem Tod, wah-
rend gleichzeitig das Leben ge-
feiert wird. Auf eine nachtliche,
verschneite Strasse rennt wei-
nend eine Braut im weissen
Hochzeitskleid. Sie wird vom
Brautigam zur singenden Hoch-
zeitsgesellschaft im Wirtshaus

zurlickgeholt. Ein Traktor
schleppt einen sterbenden
Schimmel durch die Strasse,
der vor den Kindern verendet.
Alexander weint herzzerbre-
chend. Eine vollig unwirkliche,
marchenhafte und allegorische
Szene, in der eines Morgens —
es ist das einzige Mal, dass
Sonne und blauer Himmel zu
sehen sind — vor den Augen
Orestes und der Kinder eine rie-
senhafte Hand, an der der Zeig-
finger abgebrochen ist, aus dem
Meer auftaucht und von einem
Helikopter Uber die Hafenbucht
geflogen wird und in der Ferne
verschwindet. Es gibt niemand
mehr, der die Richtung weist,
und Orestes sagt traurig: «Wenn
ich geschrien hatte, wer héatte
mich gehort im Chor der En-
gel?»

V.

Mit «Landschaft im Nebel» zieht
Theo Angelopoulos eine Bilanz,
sowohl der Situation in Grie-
chenland als auch der Funktion
des Kinos und des Kinstlers. «In
meinem Mund habe ich einen
bitteren Geschmack: Alles, was
die Nation geglaubt hat, ist ver-
schwunden, verdunstet. Es
bleibt nur die Utopie», erklarte
Angelopoulos in einem Inter-
view. Mit dem Ende der Diktatur
in Griechenland und dem Zerfall
der ldeologien und der politi-
schen Illusionen hat das filmi-
sche Universum von Angelo-
poulos seine Orientierung verlo-
ren. Geblieben sind unendliche
Melancholie und Trauer. Die Ka-
mera tastet sich durch eine im
Nebel verhiillte Landschaft auf
der Suche nach einem Ziel,
nach einem Sinn, wie die Kinder
herumirren auf der Suche nach
einem mythischen Vater. Dabei
kommt es auch zu Begegnun-
gen mit Angelopoulos’ eigener
(filmischer) «Mythologie»; zahl-
reich sind die offenen und ver-
steckten Zitate aus seinen fri-
heren Filmen: die Wander-
schauspieler aus «O thiassosy,

die durch die griechische Ge-
schichte der Jahre 1939 bis 1952
reisten und inzwischen nicht
einmal mehr einen Saal fur ih-
ren Auftritt finden; die Hochzeit
im Schnee aus dem «Bienen-
zlichtery, der durch ein ge-
schichts- und hoffnungsloses
Griechenland fuhr; der Violin-
spieler und der Baum aus «Die
Reise nach Kytheray.

Die suggestive Kraft des
Films resultiert, wie immer bei
Angelopoulos, aus den asthe-
tisch sorgféltig komponierten
Bildern, der sparsam, aber stim-
mungsvoll eingesetzten Musik
und dem langsamen, aber dus-
serst zwingenden Rhythmus,
der standig eine von innerer
Spannung vibrierende Intensitat
erzeugt. Berihmt ist Angelo-
poulos durch seine raffinierten,
ausgekligelten Plansequenzen
(eine lange Einstellung ohne
Schnitt, in der die Kamera sich
meist in Bewegung befindet).
Solche komplizierten Planse-
quenzen mit gleichzeitigen Ak-
tionen der Schauspieler benutzt
der Regisseur in «Landschaft im
Nebel» insbesondere beim drei-
maligen Erscheinen der Wan-
derschauspieler, damit den von
ausgedehnten Plansequenzen
gepragten Stil von «O thiassos»
zitierend. In diametralem Ge-
gensatz zum hektischen Schnitt-
hickhack vieler kommerzieller
Kino- und TV-Filme, in denen
sich die Aktionen totlaufen, las-
sen die langen Einstellungen
der Angelopoulos-Filme dem
Auge Zeit, um Rdume und
Landschaften und die Men-
schen darin zu tberblicken und
die vielfaltigen Beziehungen
dieser Elemente in Raum und
Zeit zu entschlisseln. Angelo-
poulos setzt nicht Grossaufnah-
men ein, wenn eine Figur ein
starkes Gefuhl ausdricken soll.
Er hat Angst vor Einstellungen,
die «voilaly sagen. Deshalb liebt
er Antonioni, Mizoguchi und
den frihen Wenders, und des-
halb arbeitet er, so auch in
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«Landschaft im Nebely, haufig
mit Laiendarstellern, die nicht
Emotionen «spielen» kénnen.
Wie Robert Bresson vermeidet
er jedes expressive Spiel der
Darsteller, um die erwiinschte
Wirkung jeder Einstellung als
harmonisches, in sich stimmi-
ges Ganzes nicht aus dem
Gleichgewicht zu bringen.

Wie Antonioni, Jancso6 und
Tarkowski hat Angelopoulos in
seinen Filmen eine Art «person-
licher Liturgie» entwickelt, eine
Filmpoesie der Metaphern und
Symbole. Wie bei einem Ge-
dicht sollen und kénnen sie
nicht restlos entschliisselt wer-
den. Es bleibt immer ein Rest an
Geheimnis. Angelopoulos
macht kontemplatives Kino
(Kontemplation: schauende Ver-
sunkenheit, erkennendes Be-
trachten). Es ist seine eigene in-
nere Landschaft, seine Vision
vom Zustand Griechenlands, die
er in seine Filme projiziert. Ge-
gen den Verlust der Werte und
die Zerstérung aller Hoffnung,
gegen den Verlust der «Vatery,
gegen den Verlust der Freund-
schaft und der Liebe behauptet
er als Filmkunstler die Kraft der
Imagination: «lch habe den
Baum an das Ende meines
Films gesetzt, weil es der Baum
aus (Die Reise nach Kytheray ist,
ein Verweis auf eine Filmland-
schaft. Die beiden Kinder reisen
durch eine Filmlandschaft, die
wie eine Hoffnung ist. Ich
mochte glauben, dass die Welt
durch das Kino gerettet
wird.» H
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Bruno Loher

Another Woman

USA 1987.

Regie: Woody Allen
(Vorspannangaben

s. Kurzbesprechung 89/63)

Schon seit geraumer Zeit be-
muht sich der amerikanische
Regisseur Woody Allen darum,
in seinen Werken eine filmische
Sprache zu finden, die mehr
Raum fur Gefiihle bietet und
durch die ihr innewohnenden
Stimmungen den Zuschauer
vermehrt auf einer emotionellen
Ebene anzusprechen vermag.
Allens Suche nach neuen For-
men kindete sich einst in der
mit Verbliffung, Veréargerung
und Erstaunen aufgenommenen
Bergman-Hommage «Interiorsy
an, einem etwas steifen psycho-
logischen Beziehungsdrama, in
dem er aber bereits auf den in-
neren Konflikt zwischen ver-
kimmertem Geflhlsleben und
Intellekt hinweist; ein Thema,
das er in seinen spateren Fil-
men immer wieder variiert und
in seinem neusten Werk «An-
other Womany erneut, und dies-
mal mit absoluter Meisterschaft,
behandelt.

Wiederum stellt Allen eine
Frau in den Mittelpunkt seines
Films. Marion, die sich, um ein
neues Buch schreiben zu kon-
nen, in einer ruhigen Wohnung
einmietet, lasst sich nahtlos in
Allens Universum, das voller
starker Frauengestalten ist, ein-
fugen. Die einzige mannliche
Rolle, die er im selben Masse,
ja noch mehr vertiefte, war
seine eigene. Ansonsten stan-
den stets Frauen im Zentrum
seiner Filme; Frauen, die eine
Beziehung eingingen, eingehen
wollten, oder tberhaupt bezie-
hungsunfahig waren. Uber die
starken Frauenfiguren themati-
sierte Woody Allen fortwéhrend
auch die zwischengeschlechtli-

chen Beziehungen. Marion in
«Another Womany» bildet in die-
ser Hinsicht keine Ausnahme.
Ihr Ehemann Ken, genauso
Gberintellektuell wie seine Frau,
ist in der Unfahigkeit, seinen
Geflihlen Ausdruck zu verleihen,
das exakte Spiegelbild von Ma-
rion. lhre Ehe lebt nur von den
belanglosen Oberflachlichkei-
ten, die man bei Gelegenheit
verteilt, um keine emotionellen
Defizite aufkommen zu lassen.
Marion bleiben diese Mecha-
nismen allerdings lange Zeit
verborgen. Sie kann und will sie
nicht sehen. Erst ein zufalliges
Ereignis drangt Unruhe und Fra-
gen in Marions Leben, ldsst die
funfzigjahrige Frau und Profes-
sorin der Philosophie aufhor-
chen und sie schliesslich nach
einem neuen Verstandnis ihrer
selbst suchen.

Dass Woody Allen an den
Anfang dieser Katharsis ein zu-
féllig mitgehdrtes Gesprach aus
der benachbarten Analytiker-
Praxis stellt, durfte kaum ein Zu-
fall sein. Eine Frau, sie tragt den
metaphorischen Namen Hope,
berichtet tGber ihre ungliickliche
Ehe und versucht Bilanz und
Konsequenzen zu ziehen. Seit
1959 legt sich Woody Allen sel-
ber regelméssig auf die Couch
des Psychoanalytikers. Seine
Filme sind beredetes Zeugnis
der steten Auseinandersetzung
mit dieser Methode, die ihn je-
doch nur unzulanglich tGber den
Horror des taglichen Lebens
hinwegtrosten kann. «Another
Womany verweist nicht nur in-
haltlich, sondern auch auf der
erzahlerischen und formalen
Ebene auf die analytische Sit-
zung. Marion spricht ihre Ge-
schichte gleichsam auf der
Couch liegend aus dem Off des
Films, und ihre Auseinanderset-
zung mit der Vergangenheit fin-
det in assoziativen Riickblenden
und Traumsequenzen statt, ge-
nauso, wie die Methode einst
von Freud beschrieben wurde.
Als Ausloser dienen Ereignisse



The Adventures of Baron Munchhausen
(Die Abenteuer des Barons Miinchhausen) 89/61

Regie: Terry Gilliam; Buch: Charles McKeown, T.Gilliam; Kamera: Giuseppe Ro-
tunno; Schnitt: Peter Hollywood; Musik: Michael Kamen; Darsteller: John Neville,
Eric Idle, Sarah Polley, Oliver Reed, Charles McKeown, Winston Dennis, Jack Purvis
u.a.. Produktion: GB/Italien/BRD, Thomas Schihly, Prominent/Laura, 120 Min.;
Verleih: 20t Century Fox, Genf.

In einer von den Tilrken belagerten Hafenstadt des 18.Jahrhunderts berichtigt der
leibhaftige «Ligenbarony Karl Friedrich Freiherr von Minchhausen eine Theater-
truppe, die seine Geschichten auf der Bihne darstellt, und vernichtet — nach seinen
phantastischen Abenteuern auf und unter der Erde, auf dem Mond und im Meer,
begleitet von einem kleinen Méadchen, das unerschitterlich an ihn glaubt — mit sei-
nen wiedergefundenen Geféhrten das gesamte Heer des Sultans. In jeder Bezie-
hung Uberfrachtetes Riesenspektakel von gewaltigem technischem Aufwand, der

echter Marchenpoesie keinen Raum lasst. -5/89
J uasNeyYoOUN|A Suocieg Sep Jansjusqy siq
A.\nd God Created Woman (Adams kesse Rippe) 89/62

Regie: Roger Vadim; Buch: R.J. Stewart; Kamera: Stephen M. Katz; Musik: Thomas
Chase, Steve Rucker; Darsteller: Rebecca de Mornay, Vincent Spano, Frank Lan-
gella, Donovan Leitch, Judith Chapman u. a.; Produktion: USA 1988, Vestron Crow,
100 Min.; Verleih: Présens Film, Zurich

Eine junge Frau erreicht durch einen Trick die Entlassung aus dem Gefangnis, ver-
fuhrt einen reichen Senator und plant berechnend ihren Einstieg in die feine Gesell-
schaft, findet dann aber ihr Glick in den Armen eines einfachen Mannes. Ein Re-
make des Brigitte-Bardot-Films «Et Dieu créa la femme» (1956), das allerdings nicht
mehr als ein billiges, auf den amerikanischen Videomarkt zugeschnittenes Softsex-
Marchen ist.
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Another Woman (Eine andere Frau) 89/63

Regie und Buch: Woody Allen; Kamera: Sven Nykvist; Ton: Frank Graziadei;
Schnitt: Susan E.Morse; Darsteller: Gena Rowlands, Mia Farrow, lan Holm, Gene
Hackman, Martha Plimpton, Philip Bosco, Betty Buckley, Blythe Danner, Sandy
Dennis, John Houseman u.a.; Produktion: USA 1988, Jack Rollins & Charles
H.Joffe, 80 Min.; Verleih: Monopol Pathé Films, Zirich.

Marion, eine New Yorker Philosophie-Professorin, hat ihren finfzigsten Geburtstag
bereits hinter sich. Zuféallig gehdrte Gesprache aus der benachbarten Praxis eines
Psychologen bringen sie dazu, selbst tber ihre Beziehung und ihr Leben nachzu-
denken. Woody Allen hat einen komplexen Film, eine Art Lebensbilanz in Berg-
man’scher Manier, inszeniert, der aufwihlt und betroffen macht. Deutlich sind in
diesem Werk sowohl kulturelle Herkunft als auch intellektuelle und kiinstlerische
Einflisse auszumachen. Allen beherrscht mit Meisterschaft und Brillanz eine filmi-
sche Form, um die er in friheren Werken noch gerungen hat. — Ab etwa 14. —5/89
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Das c.ioppelte Lottchen 89/64

Regie: Josef von Baky; Buch: Erich Kastner nach seinem gleichnamigen Buch; Ka-
mera: Franz Weihmayr, Walter Riml; Schnitt: Friedrich Stapenhorst; Musik: Alois
Melichar; Darsteller: Jutta und Isa Gunther, Antje Weisgerber, Peter Mosbacher,
Auguste Punkédsdy u.a.; Produktion: BRD 1950, Gunther Stapenhorst fur Carlton,
105 Min.; Verleih: offen (Video-Vertrieb: Rainbow Video AG, Reinach.)

Elfjahrige Zwillingsschwestern, durch die Scheidung der Eltern in friihester Kindheit
getrennt, finden sich durch Zufall in einem Ferienheim, vertauschen ihre Rollen und
spinnen eine heiter-hinterlistige Intrige, um Vater und Mutter wieder zu vereinen.
Von der Inszenierung her nicht sonderlich gelungene, aber trotzdem sympathische
und riihrende Familienkomaodie nach Erich Kastners Kinderbuch.
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B Montag. 13. Méarz
Hohenfeuer

Regie: Fredi M. Murer (Schweiz 1985), mit Thomas
Nock, Johanna Lier, Dorothea Moritz, Rolf lllig. — Der
taub geborene «Bueb» und seine Schwester Billi, an
der Schwelle zum Erwachsenwerden, versuchen aus
der kargen, kommunikationsarmen Enge und Front
des elterlichen Bergbauernalltags auszubrechen. Sie
finden aneinander Zartlichkeit und Verstehen — hu-
mane Bedurfnisse, die Gber Tabus hinausgehen. Die
Geschwisterliebe fiihrt zur Katastrophe. Die Eltern fin-
den den Tod, die Kinder das Leben. Prazise Milieube-
obachtung und subtile psychische Einfiihlung gehen
in Murers Meisterwerk eine kiinstlerische Verbindung
ein. (23.00-0.55, ARD)

- Z00M 18/85

B Donnerstag, 16. Mérz

Lasky jedene plavovlasky
(Die Liebe einer Blondine)

Regie: Milos Forman (CSSR 1964), mit Hana
Brejchova, Vladimir Pucholt, Vladimir Mensik. — An-
dula ist eines von vielen Madchen, die in der Néhe
von Prag in einer Schuhfabrik arbeiten und in Wohn-
heimen leben. Um den monotonen Alltag zu entge-
hen, flichten die Madchen in Traume, erzéhlen ihre
erlebten oder erfundenen Abenteuer mit jungen
Méannern. Nur das Madchen Andula ist gliicklich, er-
lebt aber den tristen kleinblrgerlichen «Lebensraumy
inihrer Liebe zu Milda. (22.156-23.34, 3SAT)

B Samstag, 18 Mérz

Der Verlorene

Regie: Peter Lorre (BRD 1951), mit Peter Lorre, Karl
John, Renate Mannhardt. — Nach dem Zweiten Welt-
krieg trifft ein deutscher Wissenschafter in einem
Flichtlingslager seinen Assistenten, aufgrund dessen
falscher Aussage er seine Geliebte wegen Spionage-
verdacht ermordet hat. Traumatische Schuld- und Ra-
chegefiihle brechen auf. Der Wissenschafter richtet
den Kollegen und sich selbst. Peter Lorre (1904-1964)
bedeutender Schauspieler, wollte mit seinem Regie-
Debut den schnulzigen deutschen Nachkriegsfilm im
Sinne Fritz Langs und des italienischen Neorealismus
erneuern. (9.256-11.00, TV DRS)
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B Montag, 20. Mérz

Paris, Texas

Regie: Wim Wenders (BRD/Frankreich 1984), mit
Harry Dean Stanton, Nastassja Kinski, Dean Stock-
well. — Mit Hilfe seines Bruders und dessen Frau ge-
winnt ein enttduschter, umgetriebener Mann, nach
zerstdrter Ehe, die Liebe seines Sohnes zuriick und
sucht mit ihm die verschollene Frau und Mutter, die
in einer Peepshow arbeitet. Atmospharisch intensiver,
packender Film Gber die Suche nach verlorener Liebe
und Spuren friherer Geborgenheit. (22.05-0.20, TV
DRS)

- Z00M 20/84

B Dienstag, 21. Mérz

M - Eine Stadt sucht einen Morder

Regie: Fritz Lang (Deutschland 1931), mit Peter Lorre,
Ellen Widmann, Inge Landgut, Gustaf Grlindgens. —
Berlin gerat in Panik: Ein Triebverbrecher, der kleine
Madchen umbringt, [6st eine Grossfahndung aus. Die
gutorganisierten Unterweltbanden des organisierten
Verbrechens fihlen sich dadurch gestdrt und be-
schliessen, die «Bestiey auf ihre Art aufzustébern und
zu richten. Der Film riickt staatliche Macht und Ver-
brecherwelt in einen zweideutigen Zusammenhang.
Kleinbtrgerlich orientierte Ganoven verkdrpern das
«gesunde Volksempfindeny. Peter Lorre spielt mei-
sterhaft in seiner ersten Filmrolle den gehetzten Neu-
rotiker, der seiner Neurose Menschenopfer bringt
und selbst Opfer wird. Die Nazis hatten den Film ver-
boten und Ausschnitte davon propagandistisch miss-
braucht, um die Verkommenheit des «Ewigen Judeny
zu zeigen. (21.15-22.50, SWF 3)

B Freitag, 24. Méarz

Intolerance

Regie: David Wark Griffith (USA 1916), mit Lillian
Gish, Mae Marsh, Robert Harron. — Rekonstruktion
des monumentalen Meisterwerks der Filmgeschichte,
das nicht nur Hollywood gross gemacht hat, sondern
auch Generationen von Filmleuten und Regisseuren
als Schulungs-Muster diente. Der Film beruht auf ei-
nem authentischen Mordfall und Protokollen der Un-
tersuchung eines Streiks in einem Chemiewerk, bei
dem 19 Arbeiter erschossen wurden. Er (iberstieg al-
les Bisherige der Branche, doch er entsprach nicht
dem «Zeitgeisty der USA nach dem Eintritt in den Er-
sten Weltkrieg und wurde ein finanzielles Fiasko. Die
vier Episoden schildern, wie Hass und Intoleranz alle




Die (.-'ieschichte von Léhners Paula 89/6b6

Regie und Buch: Anna Kersting; Kamera: Peter Henning; Darsteller: Anne Wehner,
Volker Sallwey, Horst Schafer u.a.; Produktion: BRD 1987, Nostradamus-Film, ZDF
und DFF-Berlin, 16 mm, 70 Min.; Verleih: offen.

Paula Léhner muss nach dem Tod ihrer Schwester den elterlichen Bauernhof al-
leine fihren. Der Nachbar Hubert Kempken, ein Grossbauer, schickt seinen zuriick-
gebliebenen Sohn Josef zum Helfen. Die beiden Aussenseiter verlieben sich und
wollen heiraten, was den Zorn von Kempken weckt: Er hat es auf Paulas Land ab-
gesehen. Josef schiesst auf seinen Vater und wird in einer Anstalt versorgt. Paula
ist wieder alleine. Im Zentrum steht die sensible, einfihlsame Darstellung innerer
Befindlichkeit einer in der Tradition verhafteten Frau, die mit flinfzig ihr Leben
selbst anpacken muss. Der Film aber scheitert an der Methode, holzschnittartig
Uberhoht inszenierte Szenen mit Dokumentarsequenzen zu vermischen — das

stimmt nicht zusammen, zu viele Fragen bleiben offen. -4/89 (S.7)
E
Iron Eagle 11 (Der stahlerne Adler Il) 89/66

Regie: Sidney J.Furie; Buch: Kevin Elders, S.J. Furie; Kamera: Alain Dostie; Musik:
Amin Bhatia; Darsteller: Louis Gossett Jr., Mark Humphrey, Stuart Morgolin, Alan
Scarfe, S.H.Brandon u.a.; Produktion: USA 1988, Carolco, 100 Min.; Verleih:
Alpha Films, Genf.

Eine aus Amerikanern und Russen zusammengewdlrfelte Spezialeinheit soll die
Atomraketensilos einer nahdstlichen Macht vernichten. Zuvor mussen die Soldaten
sich jedoch erst zusammenraufen und Feindbilder abbauen. Ein l&cherlicher und
langweiliger Versuch, Abristungsbestrebungen und Entspannung als Aufhanger
fur einen Kriegsfilm zu benitzen; lustlos gespielt und schlecht geschnitten.

e
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Moving (Moving — riickwarts ins Chaos) 89/67

Regie: Alan Metter; Buch: Andy Breckman; Kamera: Donald McAlpine; Schnitt:
Alan Balsam; Musik: Howard Shore; Darsteller: Richard Pryor, Beverly Todd, Sta-
cey Dash, Dave Thomas, Dana Carvey, Randy Quaid, Marion Dougherty u.a.; Pro-
duktion: USA 1987, Warner Bros., 85 Min.; Verleih: offen (Video-Vertrieb: Warner
Home Video, Zollikon)

Bei einer «Zliglete» von New Jersey nach ldaho, wo einem arbeitslosen Transport-
ingenieur ein Traumjob angeboten wurde, hetzt dieser mit seiner Teenagertochter,
einem «rambofizierten» Nachbarn und drei monsterhaften Mdbelpackern von ei-
nem durftigen «running gag» zum andern. Der Filmtitel 1&sst schon ahnen, was da
zusammengemixt wurde: ein Cocktail aus Situationskomik, Klischeevariationen und
purem Schwachsinn, angesiedelt im amerikanischen Mittelklassmilieu.

[ ]
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The I:laked Gun 89/68

Regie: David Zucker; Buch: D.Zucker, Jerry Zucker, Jim Abrahams, Pat Proft; Ka-
mera: Robert Stevens; Schnitt: Michael Jablow; Musik: Ira Newborn; Darsteller:
Leslie Nielsen, Ricardo Montalban, Priscilla Presley, O.J.Simpson, Nancy Mar-
chand u.a.; Produktion: USA 1988, Zucker/Abrahams/Zucker fir Paramount,
85 Min.; Verleih: UIP, Zirich.

Turbulente Klamaukkomddie, zusammengemixt aus anarchistischen Witzen nach
Art der Marx-Brothers, James-Bond-Action und der chaotischen Trotteligkeit von
Inspektor Clouseau. Verkérpert wird das alles durch den Polizisten Debrin, der in
Los Angeles im Kampf gegen einen Drogenboss, der die zu Besuch weilende eng-
lische Konigin ermorden lassen will, eine Katastrophe nach der anderen anzettelt.
Thriller-Parodie mit witzigen, aber auch abgestandenen und faulen Gags und sich
atemlos jagenden komisch-absurd-grotesken Situationen.
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Geschichtsepochen hindurch die besten Seiten des
Menschlichen zu zerstdren versucht. Die Episoden
werden parallel erzahlt; als Leitmotiv dient das Bild
einer jungen Frau, die eine Wiege schaukelt. Monta-
getechnik und Bildsprache setzten in diesem Klassi-
ker grundlegende Massstabe des Mediums Film.
(9.25-12.38, ZDF)

La strada
(La Strada — Das Lied der Strasse)

Regie: Federico Fellini (Italien 1954), mit Anthony
Quinn, Giulietta Masina, Richard Basehart. — Der
Gaukler Zampano lebt auf der Landstrasse und flhrt
ein armseliges Wanderleben. Er kauft aus der hun-
gernden Familie seiner verstorbenen Begleiterin die
einfaltige Gelsomina. Vergeblich sucht das zarte Ge-
schopf bei dem dumpfen Mann Zartlichkeit und Ge-
borgenheit. Il Matto, ein freundlicher Seiltéanzer, bietet
ihr Verstandnis und Zuwendung und wird vom eifer-
stichtigen Zampano umgebracht. Er verldsst seine
verstorte Partnerin und erfahrt Jahre spéater von ihrem
Tod. Zampano schreit seine Verbitterung hinaus und
erfahrt einen Aufbruch seiner Verhartung. Das Gleich-
nis menschlicher Not und Grosse, ein friihes Meister-
werk Fellinis, hat nichts von seiner poetischen Kraft
eingebusst. (19.30-21.15, SWF 3)

La mort de Mario Ricci
(Der Tod des Mario Ricci)

Regie: Claude Goretta (Schweiz 1983), mit Gian-Maria
Volonté, Heinz Bennent, Magali Noel. — Der scheinbar
zuféllige Unfalltod eines italienischen Bauarbeiters in
einem Jura-Dorf wird fiir den Fernsehjournalisten
Fontana, der eigentlich einen resignierten Ernah-
rungswissenschafter iber den Hunger in der Welt be-
fragen wollte, zum Anlass, sich mit den Beziehungen,
Angsten und Aggressionen der Dorfbewohner aus-
einanderzusetzen, in denen sich die Befindlichkeit der
Gegenwart als Depression, Rassismus und Katastro-
phenangst spiegelt. (22.15-23.50, TV DRS)

- Z700M 11/83

B Samstag, 11. Mérz
So wirst du schon

Eine Video-Story von Hanspeter Riklin (Schweiz
1989). — Geschichte einer trdumenden Kosmetikver-
kauferin, die im Kauf-Traumschiff «Shopping Center»
arbeitet. Sie taucht in die Autobiografie von Helena
Rubinstein ein. Eine alptraumhafte Reise von lllusion
und Wirklichkeit, Sorgen und Trdume einer angehen-
den Verkauferin. (17.65-18.46, TV DRS)
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B Sonntag, 12. Mérz
Die Proletarier sterben aus

«Der Kampf der Gewerkschaften mit Chips und Com-
putery, Dokumentation von Wilhelm Reschl. — Ameri-
kanische Experten schatzen, das bis zum Ende des
Jahrhunderts nur noch 15 Prozent der Erwerbstétigen
Industriearbeiter sein werden. Das Proletariat, Hoff-
nungstréager des Sozialismus, droht zu verschwinden.
Doch gelingt es, technischen Fortschritt in sozialen
Fortschritt umzusetzen? (14.15-15.00, SWF 3)

B Montag, 13. Mérz

Threads
(Tag Null)

Fernsehfilm von Barry Hines (England/Australien
1984). — Schauplatz ist die englische Industriestadt
Sheffield mit der Arbeiterfamilie Kemp und die mittel-
standischen Becketts. In das private Leben bricht der
atomare Weltkrieg ein. Schreckensvisionen eines
Atomkriegs gibt es in grosser Zahl. «Threads» unter-
scheidet sich durch seine Sachlichkeit, Realitdtsnahe,
Harte und Eindringlichkeit. Er flichtet sich nicht in
trostliche Hollywood-Muster. Das Konzept und die In-
halte des Dramas stitzen sich auf neue wissenschaft-
liche Erkenntnisse. (21.50-23.40, TV DRS)

B Mittwoch, 22. Mérz

Abfall fur Afrika

«Giftmullexporte in die Dritte Welty, eine britische Do-
kumentation von Sean McPhilemy. — Die Entsorgung
des Giftmulls, der standig zunimmt, wird immer teu-

~rer. Findige Unternehmer haben eine neue Profit-
quelle entdeckt: Ein Netz von Firmen organisiert den
Export des Giftmulls nach Afrika ohne Riicksicht auf
die Gesundheit und das Leben der Armen in der Drit-
ten Welt. Der Film verfolgt den Weg des Giftmuills
durch europaische Lander bis nach Afrika.
(20.05-20.55, TV DRS; Zweitsendung: Donnerstag,
23 Mérz, 14.00)

B Freitag, 24. Mérz

Lachen, weinen, lieben

«Ein Tag in Frankfurt mit Kurt Martis Gebeten». — Ka-
trin Seybold, Dozentin an der Berliner Filmhoch-
schule, verkniipft drei Ebenen zu einem Fernsehfilm:
Ein Stummfilm-Remake, Gedichte des Berner Theolo-
gen und Schriftstellers Kurt Marti und Jazzmusik von
Alfred 23 Hardt. Ein denkwiirdiges «Passionsspiel»
gegen die dunklen Stunden des Molochs Grossstadt.
(18.10-18.55, ZDF)



I!e réveillez pas un flic qui dort 89/69

Regie: José Pinheiro; Buch: J. Pinheiro, Alain Delon und Frédéric Fajadie nach dem
Buch «Clause de style» von F.Fajadie; Kamera: Raoul Coutard; Schnitt: Jennifer
Auge; Musik: Pino Marchese; Darsteller: Alain Delon, Michel Serrault, Patrick Cata-
lifo, Xavier Deluc, Stéphane Jobert, Serge Reggiani u.a.; Produktion: Frankreich
1988, Léda/TF 1 Films, 97 Min.; Verleih: Sadfi, Genf.

«Police Fidélité», eine Geheimorganisation rechtsgerichteter franzosischer Polizi-
sten, raumt blutriinstig im Drogen-, Sex- und Spielmilieu auf, bis Kommissar Grin-
del ihr das verschworerische Handwerk legen kann. Kein spannender Politkrimi mit
Hintergrund, sondern eine schwerfallig inszenierte, von Dekor, Personenzeichnung
und Handlungsfihrung unglaubwiirdige bis lappische Geschichte, zugeschnitten
auf Alain Delon. Fir einmal verteidigt er die liberalen Werte Frankreichs, kann sich
aber zum Schluss eine Racheaktion doch nicht verkneifen.

E

A Nightmare on Elm Street 4: The Dream Master 89/70

Regie: Renny Harlin; Buch: Brian Helgeland, Scott Pierce, nach einer Story von
B.Helgeland und William Kotzwinkle; Kamera: Steven Fierberg; Schnitt: Michael
K.Knue, Chuck Weiss; Musik: Craig Safan; Darsteller: Robert Englund, Lisa Wilcox,
Rodney Eastman, Danny Hassel, Tuesday Knight u.a.; Produktion: USA 1988, Ro-
bert Shaye, Rachel Talalay, 93 Min.; Verleih: Monopole Pathé Films, Zirich.
Erneut schlagt der Kinderschander Freddy Kriger (mit tédlichen Folgen) in den
Alptraumen Jugendlicher der EIm Street zu, bis ihm in der erst verschichterten und
vertraumten, dann karatebeherrschenden Alice eine ebenbirtige Gegnerin er-
wachst, die ihn endgultig (bis zur nachsten Folge) vernichtet. Die banale Story ent-
wickelt sich routiniert in steter Langeweile von «special effects» Uber gekonnt gru-
selige Tricksequenzen bis zum unappetitlich-schleimigen Schlusspunkt.

E

La nuit de I'éclusier (Die Nacht des Schleusenwarts) 89/71

Regie: Franz Rickenbach; Buch: F.Rickenbach, Michel Viala; Kamera: Pio Corradi;
Schnitt: Elisabeth Waelchli; Musik: Mario Beretta; Darsteller: Michel Robin, Magali
Noél, Alain Cuny, Mathias Gnadinger, Johanna Lier, Voli Geiler, Sigfrit Steiner u.a.;
Produktion: Schweiz/Frankreich/BRD 1989, Fernsehen DRS/Paris Classics/BR,
95 Min.; Verleih: Odyssee Film, Biel.

Wieder ein Schweizer Film, der den Ausbruch aus dem festgefahrenen Alltag the-
matisiert, aber was fur einer! Franz Rickenbach befreit sich bei der Darlegung der
Existenzkrise eines Chefbeamten von den starren Fesseln der Realitdt und arbeitet
mit assoziativen Sinnbildern, die sich dem Zuschauer intuitiv erschliessen. Mit herr-
lich skurrilemm Humor mokiert er sich nebenbei tber die Biederkeit des Beamten-
tums, das in seinem Film buchstéblich aus den Fugen und ins Chaos geréat. Durch
die Dichte an Emotionen gewinnt dieser Film etwas, das im Kino rar geworden ist:

Momente reinster Poesie. — Ab etwa 14. -5/89
Jx SUBMUSSNS|YOS sap 1qoe|§| alQg
F.’estalozzis Berg 89/72

Regie: Peter von Gunten; Buch: P. von Gunten, Peter Schneider, Lukas Hartmann
nach dem Roman von L.Hartmann; Kamera: Jirgen Lenz; Schnitt: Lotti Mehnert;
Musik: Heinz Reber; Darsteller: Gian Maria Volonté, Rolf Hoppe, Heidi Ziger, Chri-
stian Grashof, Silvia Jost, Michael Gwisdek u.a.; Produktion: Schweiz/DDR 1889,
Prasens/DEFA, 119 Min.; Verleih: Rialto Film, Zirich.

Der kurze Lebensabschnitt, den Johann Heinrich Pestalozzi nach dem Scheitern
seiner Armenschule in Stans zur Erholung im Gurnigelbad verbringt, wird fir ihn zu
“einer Zeit der Selbstreflektion und des Neubeginns. In einem &usserlich spréden
Film entwirft Peter von Gunten das Bild eines Mannes, der seine revolutionaren Er-
ziehungstheorien fast schon besessen in die Tat umzusetzen versucht und daran
physisch und psychisch beinahe zerbricht, nicht zuletzt des Widerstandes wegen,
der seinem Wirken erwachst. — Ab 14 Jahren. -5/89
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W Sonntag, 12. Méarz
Weisch du, was e Heimet isch?

Horspiel von Ernst Iselin; Regie: Hans Jedlitschka. —
Wir erfahren in dem Hérspiel, warum dem Bauern
Alois Wager keine andere Wahl bleibt, als mit seiner
Familie nach Kanada auszuwandern. Iselin gestaltete
das Horspiel nach einer Zeitungsnotiz Uber eine Ver-
steigerung der Vieh- und Fahrhabe eines Schweizer
Bauernhofes. (74.00-15.00, DRS 1; Zweitsendung:
Freitag, 17. Mérz, 20.00)

Im Zeichen der Armbrust

Heinrich Hitz Uber «Kolonialismus in der Schweizy. —
Wenn Entwicklungsunterschiede im eigenen Land
(Zentrum-Peripherie-Konflikt, Problem der Randregio-
nen) beurteilt werden, entsprechen die Fakten dem
Tatbestand des «Kolonialismusy. Als Beispiel dient
Romanisch-Bunden. (20.00-21.30, DRS 1, Zweitsen-
dung: Mittwoch, 22. Mérz, 10.00, DRS 2)

B Donnerstag, 16. Méarz

Weekend im Ehe-Bunker

«Ein zweisamer Alptraumy, in Szene gesetzt von
Klaus Heer. — Ehen werden «geschlosseny, kein Wun-
der, dass sie «zu» sind. Ein erfahrenes Ehepaar wird
ein Wochenende in einen leeren Luftschutzbunker
gesperrt. Der Stress und die emotionalen Uberle-
benskampfe in der Enge wird zu einem Protokoll tiber
die Wirklichkeit einer Lebensform. (20.00-22.00,

DRS 1; Zweitsendung: Dienstag, 21. Mérz, 10.00,
DRS 2)

_ UBER FILM UND

B Sonntag, 12 Mérz
Die Kirche im Umbruch
der Medienkultur

Professor Dr. Karl Lehmann, Bischof von Mainz,
sprach anlasslich einer Ringvorlesung an der Univer-
sitat Freiburg 1984/85 zum Thema «Die elektronische
Herausforderung». Bringt die neue Technologie Frei-
heit und Vielfalt in der Meinungsbildung oder mani-
puliert und entmundigt sie? (12.30-13.15, SWF 3)
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B Montag, 13. Mérz

Medien — ein moderner Pranger

«Kriminalitdtsberichterstattung in Presse, Radio und
Fernseheny. — Der mittelalterliche Schandpfahl wurde
durch die modernen Massenmedien abgeldst. Wel-
che gesellschaftliche Funktion haben die Massenme-
dien im Zusammenhang der Strafverfolgung und
Rechtssprechung? Eva Wyss erortert mit Fachleuten
diese Rolle. (20.00-22.00. DRS 2)

B Samstag, 18 Mérz

Herr Ober, hitte einen Tanzer

Billy Wilder im Gesprach mit Hellmuth Karasek. — Billy
Wilder, einer der ganz grossen Drehbuchautoren und
Regisseure Hollywoods, wurde 1906 in Galizien gebo-
ren. Erist in Wien aufgewachsen und hat 1926 in Ber-
lin erste Filmerfahrungen gemacht: Mitwirkung im
Team des legendaren Films «Menschen am Sonn-
tag». Als Jude floh er 1933 tber Frankreich nach Hol-
lywood. Vom «Eintanzery in Berlin bis zum Professor,
Lebensstationen und markante Pole eines Moralisten,
der sich der Filmkoma&die widmete, der das «Erha-
beney auf Menschlich-allzu-Menschliches zurlickge-
fuhrt hat. (15.716-16.00, ZDF)

SEISMO Multimedia

«Informationen aus der Welt der Medien.» — Was sind
Fernmelde- und Kommunikationssatelliten? Gibt es
noch Untergrundzeitschriften? Was gibts Neues im
Kino? Wie veréffentlicht man mit 26 Jahren seine Bio-
grafie? Das sind einige Themen, die Mani Hildebrand
fur junge Zuschauer zusammengestellt hat.
(17.66-18.45, TV DRS, zum Thema: «Das Geschaft mit
den Nachrichten», Dokumentation tber die Nicara-
gua-Berichterstattung. — Sonntag, 19 Mérz,
11.00-13.00, TV DRS)

W Dienstag, 21. Mérz

Peter Lorre — Das doppelte Gesicht

Am 23. Mérz jéhrt sich der Todestag des ausserge-
wohnlichen Schauspielers Peter Lorre zum 25. Mal.
1904 in den Karpaten geboren, beginnt er beim Thea-
ter, emigriert 1933, arbeitet in Frankreich, England
und Hollywood. Sein eigener Film «Der Verloreney,
die bedriickende Geschichte einer Heimkehr, bleibt
erfolglos. Lorre kehrt nach Hollywood zuriick. Harun
Farocki und Felix Hofmann zeichnen ein Portrat von
Peter Lorre, der burgerlich Laszlo Loewenstein hiess
und in Gber 70 Filmen mitwirkte. (22.50-23.560, SWF 3)
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Die §enkrechtstarter 89/73

Regie: Christian Rateuke; Buch: Ch. Rateuke, Christoph Treutwein; Kamera: Atze
Glanert; Musik: Jurgen Knieper; Darsteller: Mike Kriiger, Christina Plate, Karl Dall,
Andras Fricsay, Kali Son u.a.; Produktion: BRD 1988, UFA, 88 Min.; Verleih: Rex
Film, Zollikon _

Mike Kriiger muss einem Madchen, das sich Egon nennt, dabei helfen, von seinem
«Ruckholer»-Job — es muss Waren, die von den Kunden nicht bezahlt wurden, an
die «Zentralbanky zurtickliefern — loszukommen. Nach ertraglichem Beginn versan-
det der als Satire gedachte Film bald in den Niederungen von Langeweile und
Dummheit. — Ab 12 mdglich.

J

Seven Minutes in Heaven (Ticket zum Himmel) 89/74

Regie: Linda Feferman; Buch: L.Feferman, Jane Bernstein; Kamera: Steven Fier-
berg; Schnitt: Marc Laub; Musik: Robert Kraft; Darsteller: Jennifer Connely, Byron
Thames, Maddie Corman, Michael Zaslow, Polly Draper u.a.; Produktion: USA
1985, Zoetrope/FR Prod., Fred Roos, 85 Min.; Verleih: offen (Video-Vertrieb: Warner
Home Video, Zollikon).

Ein weiterer Teenagerfilm nach bewédhrtem Strickmuster: Das «Liebesgarny ver-
kniipft die méannergeile Polly, den etwas verklemmten Jeff und die Rivalin Natalie,
die allerdings keine «echte» Gefahr ist: Denn politisch engagierte Frauen sind
pride — so jedenfalls will es das Klischee in diesem Film. Es gibt natirlich allerlei
Komplikationen, doch das Happy-End ist gewiss. — Ab etwa 14.

J JowwIH wnz 1a301]

'l.'alk Radio 89/75

Regie: Oliver Stone; Buch: Eric Bogosian/O. Stone, nach einem Theaterstlick von
E.Bogosian und dem Roman «The Life and Death of Alan Berg»; Kamera: Robert
Richardson; Schnitt: David Brenner; Musik: Stewart Copeland; Darsteller: Eric Bo-
gosian, Ellen Greene, Leslie Hope, John C.McGinley u.a.; Produktion: USA 1988,
Edward R. Pressman/A. Kitman Ho, 110 Min.; Verleih: Rialto Film, Zurich.

Die Geschichte des Radiomoderators Barry Champlain, der unter Einbringung aller
medialer Tricks den kleinbirgerlichen Faschismus enthllt, indem er sich dessen
Methoden aneignet und schliesslich in eine personliche Krise gerat und auf ein
hasserfiilltes Umfeld trifft. Der Film basiert auf einem Theaterstlick des Hauptdar-
stellers Eric Bogosian, der den Fall des Alan Berg abhandelt, der 1984 von Neona-
zis umgebracht wurde. Es ist die Geschichte vom Riesen, der zum Zwerg wird, die
Medienscheibe nicht mehr unter Kontrolle hat, die er selber ins Rotieren bringt,

und per Fliehkraft ins Ather-Nichts katapultiert wird. -5/89
E*x :
Topio stin omichli (Landschaft im Nebel) 89/76

Regie: Theo Angelopoulos; Buch: T. Angelopoulos, Tonino Guerra, Thanassis Valti-
nos; Kamera: Giorgos Arvanitis; Schnitt: Yannis Tsitsopoulos; Musik: Eleni Karain-
drou; Produktion: Griechenland/Frankreich/Italien 1988, Theo Angelopoulos, Grie-
chisches Filmzentrum/TV ET-1/Paradis/Basicinematografica, 126 Min.; Verleih:
Filmcooperative, Zirich.

Auf der Suche nach seinem Vater, .den es nie finden wird, irrt ein Geschwisterpaar
durch die regnerisch-kalten (Seelen-)Landschaften Nordgriechenlands. Die Begeg-
nungen mit guten und bdsen Menschen, mit ersten und letzten Dingen werden fur
die beiden zu einer Einfiihrung ins Leben. Ein emotional packendes und formal be-
zwingendes Meisterwerk mit mythischen Dimensionen von Theo Angelopoulos:
eine filmische Meditation tber die Situation Griechenlands, iber die Rolle des
Kiinstlers, iber Enttduschungen und Hoffnungen und Gber Fragen nach dem Sinn
des Lebens. — Ab etwa 14. -5/89
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1. Die im Dunkeln

Kurzspielfilm von Erich Neureuther, BRD 1988, far-
big, Lichtton, deutsch gesprochen, 29 Min., 16mm,
Fr.30.—; Video VHS, Fr.15.—.

Werner Hartwig, einst Besitzer eines eigenen Betrie-
bes, wurde wegen Unterschlagung verurteilt. Aus
dem Gefangnis entlassen, versucht er Arbeit zu fin-
den. Er wird jedoch abgewiesen. Auch seine ehema-
lige Frau und sein Sohn wollen nichts mehr von ihm
wissen. Einzig die Tochter hilft ihm. Bei der Stellen-
vermittlung der Inneren Mission findet er Arbeit bei
einer Getrankefirma. Der Besitzer ist frei von Vorurtei-
len. Als Werner Hartwig bei einer Hauslieferung er-
neut straffallig wird, gelingt es dem Firmenbesitzer,
die Anzeige abzuwenden.

Themen: Strafvollzug, Strafe, Familie, Dienst am Mit-
menschen. Ab 15 Jahren.

2. Ich will nicht mehr nach Hause
Kurzspielfilm von Erich Neureuther, BRD 1988, far-
big, Lichtton, deutsch gesprochen, 29 Min., 16mm,
Fr.30.—; Video VHS, Fr.15.—.

Der zwodlfjahrige Christian wird abends in einem
Grossstadtbahnhof von einer Mitarbeiterin der Bahn-
hofmission aufgegriffen. Es stellt sich heraus, dass
der Knabe von zu Hause weggelaufen ist, weil er von
Axel, dem Freund seiner Mutter, geschlagen wird.
Themen: Gewalt, Aggression, Eltern—Kind, Dienst am
Mitmenschen, Erziehung. Ab 12 Jahren.

3. Anrufe vor Mitternacht

Kurzspielfilm von Erich Neureuther, BRD 1988, far-
big, Lichtton, deutsch gesprochen, 29 Min., 16mm,
Fr.30—; Video VHS, Fr.15.—.

Als die junge Frau, Mutter von zwei kleinen Madchen,
beim Wegfahren das Auto der Nachbarn beschédigt,
wird diesen klar, dass bei der Familie nebenan etwas
nicht stimmt. Die Frau ist am Ende. Tabletten und Al-
kohol haben sie ruiniert. In ihrer Verzweiflung ruft die
junge Mutter die evangelische Telefonseelsorge an.
Sie dussert Selbstmordabsichten, spricht von Schuld-
gefiihlen. Nach einem Zusammenbruch landet die

Evangelischer Mediendienst

© Verleih ZOOM
Jungstrasse 9
8060 Zirich
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Frau im Spital. Wieder zu Hause, spielt sich eine
Szene zwischen ihr und ihrem Mann ab. Sie nimmt
eine Uberdosis Schlaftabletten und wird erneut ins
Spital gebracht. Ein Neuanfang zeichnet sich ab.
Themen: Drogen, Schuld, Liebe, Ehe, Dienst am Mit-
menschen, Eltern—Kind. Ab 15 Jahren.

4. Winnibaldstrasse 10

Kurzspielfilm von Erich Neureuther, BRD 1988, far-
big, Lichtton, deutsch gesprochen, 29 Min. 16mm,
Fr.30.—; Video VHS, Fr.15.—.

Der 19jahrige Christian, gelernter Schreiner, leistet in
der Diakoniestation Zivildienst. Er ibernimmt die Be-
treuung von Herrn Fischer, einem alten Mann im Roll-
stuhl, der allein in seiner Wohnung lebt. Herr Fischer
ist zun&chst Christian gegenlber sehr skeptisch.
Beim gemeinsamen Betrachten der Schiffsmodell-
sammlung kommen sie sich naher.

Themen: Alter, Dienst am Mitmenschen, Krankheit.
Ab 14 Jahren.

5. Die Asylanten kommen

Kurzspielfilm von Erich Neureuther, BRD 1988, far-
big, Lichtton, deutsch gesprochen, 29 Min. 16mm,
Fr.30—; Video VHS, Fr.15.—.

Einer kleinen Stadt wird eine Gruppe von Asylanten
zugewiesen. Sie sollen in einem &lteren Gasthof not-
durftig untergebracht werden. Mit dem Eintreffen der
Asylanten kommen auch die Probleme. Die Asylanten
verschiedenster Nationalitaten verstehen die Anwei-
sungen der Deutschen nicht, noch kénnen sie sich
untereinander verstandigen. Um das Misstrauen der
Bevolkerung abzubauen, wird ein Arbeitskreis «Hilfe
fur Asylanten» gebildet. Die Beziehung zu den Asy-
lanten entspannt sich allméhlich. Da kommt die Wei-
sung von oben, die Asylanten sollen in bessere Un-
terklinfte verlegt werden ...

Themen: Flichtlinge, Dienst am Mitmenschen. Ab
12 Jahren.

6. Die neuen Armen
Kurzspielfilm von Erich Neureuther, BRD 1988, far-

big, Lichtton, deutsch gesprochen, 29 Min. 16mm,
Fr.30.—; Video VHS, Fr.15.—.

Die einzige Fabrik eines kleinen Ortes wird verkauft
und danach von den neuen Besitzern geschlossen.
Herr Schneider, Familienvater von zwei Kindern, fast
25 Jahre als Betriebsschlosser tatig, wird arbeitslos.
Auf dem Arbeitsamt muss er erfahren, dass er schwer
vermittelbar ist. Das Arbeitslosengeld reicht kaum
mehr zum Uberleben. Schliesslich sucht das Ehepaar
Hilfe bei der Schuldnerberatungsstelle des Diakoni-
schen Werks.

Themen: Armut, Lebensstil, Konsum, Lebenssinn, Ar-
beit. Ab 14 Jahren.




in der realen Welt, ein Besuch
beim Vater, ein Spaziergang mit
der Stieftochter oder ein weite-
res abgehortes Gesprach von
Hope.

«Another Womany ist ein psy-
choanalytischer Film, der psy-
chotherapeutische Implikatio-
nen und Motive enthalt. In sei-
ner Struktur, und nicht nur darin,
erinnert er stark an «Smultron-
stallety (Wilde Erdbeeren) von
Ingmar Bergman, in dem ein al-
ter Arzt in einer symbolischen
Autofahrt eine Pilgerfahrt in sein
eigenes Wesen unternimmt.
Bergmans Werk ist wundervoll,
macht betroffen und wihlt auf.
«Another Womany braucht sich,
und das sind nicht nur grosse
Worte, vor diesem erratischen
Film Bergmans keineswegs zu
verbergen. Diesmal hat Allen
nicht, wie im verkrampften «In-
teriorsy» versucht, den Stil seines
schwedischen Vorbildes zu ko-
pieren.

«Another Womany baut auf
das thematische Umfeld, wie es
sich bereits in Allens friheren
Filmen abzeichnete. Marion lei-
det genauso an der Verlorenheit
und Entfremdung der Charak-
tere wie Virgil Starkwell oder
Sandy Bates. Und Ken sucht im
sexuellen Abenteuer den Trost
fur seine eigene existentielle
Realitat, die zu andern er offen-
sichtlich nicht fahig ist. Lieben
und Geliebt-Werden sind im Al-
lenschen Universum kategori-
sche Imperative. Marion kann
diese Liebe weder geben noch
empfangen. Nach der Begeg-
nung mit Hope ist ihr das klarer
als je zuvor. Marions Krise hat
sich so zugespitzt, dass sie nun
fahig ist, einen neuen Anfang zu
finden.

In einer Sequenz, die zur
Apotheose des ganzen Films
wird, hat Allen alles Vorange-
gangene zusammengefasst. In
einer langen Traumsequenz irrt
Marion durch die Stadt und ge-
langt in ein Theater, auf dessen
Blhne sich noch einmal alle

Mitspieler aus ihrem Leben ein-
finden. Ein Strindbergsches
Traumspiel lauft ab, in dem alle
Selbstlige und Verdrangung
die Lackmusprobe der existen-
tiellen Wahrheit zu bestehen
hat. In dieser Sequenz zeigt
Woody Allen die ganze Meister-
schaft seines Kénnens. Das ist
Kino der absoluten Spitzen-
klasse; brillant inszeniert und
durchkomponiert, emotionell er-
greifend und intellektuell her-
ausfordernd.

Jahrelang hat Allen um eine
neue filmische Form gerungen.
Nach «Interiors» meinte er ein-
mal in einem Interview: «Wenn
die Komaodie ein Problem auf-
greift, treibt sie ihren Ulk damit,
I6st es aber nicht. Das ernste
Drama verarbeitet es in emotio-
nal zufriedenstellender Weise.»
Immer mehr tendierten seine
Werke in eine Richtung, zu der
er sich mit «September» voll-
ends bekannte. In den letzten
Filmen musste der Zuschauer
vermehrt auf Allens geniale Be-
gabung fur komische Darstel-
lung verzichten. Man mag die-
sen Verlust bedauern. Wenn
Woody Allen uns noch einmal
einen Film von derselben Klasse
wie «Another Womany schenkt,
dann hat er seinen Abgang als
Schauspieler mehr als wettge-
macht. B

Michael Lang

Talk Radio

USA 1988.

Regie: Oliver Stone
(Vorspannangaben

s. Kurzbesprechung 89/75)

Barry Champlain ist kein Mu-
stersohnchen. Dafir trinkt und
raucht er zuviel, ist ganz schon
eingebildet und hat vor allen
Dingen ein grosses Maul. Vor
seinen Verbalattacken ist keiner
sicher, vom Clochard bis zum
grosskotzeten Yuppie, vom
schwulen Bruder nebenan bis
zum Einwanderer aus Pakistan.
Champlain ist ein Selbstdarstel-
ler, aber er stellt eine stadtische
Welt dar, die unlbersichtlich
geworden ist, wo jeder um sei-
nen Vorteil kdmpft ohne Rick-
sicht auf den Schwacheren, wo
der Zynismus regiert und das
Vorurteil. Champlain redet, oder
talkt, im Radio, jede Nacht, fur
ein grosses Publikum, das un-
sichtbar seine Spriiche mit an-
hort, per Telefon kommentiert,
vielleicht mit ein paar State-
ments auf den Sender kommt.
Man kennt das im Zeitalter des
Lokalrundfunks auch hier,
leichtwellige Stationen kommen
so zu Programmen, die sie fast
nichts kosten, sogenannte Ho-
rerbindung formulierend. Das
Spiel ist beliebt, aber manchmal
schickt ein frustrierter Fan halt
eine Schachtel Scheisse oder
ein beglucktes Tantchen dem
Moderator einen Kuchen.
Champlain erhéalt wenig Ku-
chen, denn erist ein Medienin-
szenator, der seine Intelligenz
zynisch ausnutzt, und in die
Sendung hinein haufenweise
Sozialkritik pflanzt, dem
faschistoiden Denken des klein-
burgerlichen Amerika nachsto-
bert und dessen Anhangern im-
mer wieder mal eins auf den
Deckel gibt, indem er sie vor
dem Mikrophon mit Wortkinn-
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Eric Bogosian als Barry Cham-
plain in Oliver Stones «Talk
Radio».

haken demontiert, zerfetzt und
dann locker den nachsten
Werbe-Commercial einklinkt.
Barry Champlain heisst Eric
Bogosian, ist Armenier und sel-
ber «Stand up Comediany, Ein-
zelunterhalter, aber ohne Kurt-
Felix-Schmah, sondern frech,
hartschalig, angriffig und rotz-
nasig. Bogosian hat 1987 das
Theaterstlck «Talk Radio» ge-
schrieben und selber gespielt;
Oliver Stone («Salvadory, «Pla-
toony, «Wall Streety) hat es nun,
mit ihm in der Hauptrolle, ver-
filmt. Ein Film, der mit einem
4.5 Millionen-Dollar-Budget zu
den Miniproduktionen Holly-
woods gehdrt und nach Bogo-
sians Meinung kaum viel Geld
zurlickspielen wird. Dafir, so
glaubt er, ist zuviel Sprengstoff
in den zwei Stunden Kino. Aber
dass es den Film gibt, fiihrt Bo-

18

gosian auch auf den mittlerwei-
len fest zemetierten Stand des
Oliver Stone in der Filmmetro-
pole Los Angeles zuriick.
«Wenn Oliver einen Film ma-
chen will, dann kann er ihn
heute machen. Und er wollte
diesen Film machen.»

Was dabei herausgekommen
ist, hat beklemmende Wirkung.
Wie ein Skalpell umkreist die
Kamera den ewig schwatzen-
den, standig neue Gags entwik-
kelnden Radiomoderator, fahrt
durch die Raume wie ein
lauernder Bussard, fangt da und
dort ein Detail ein, den Tontech-
niker vielleicht, der ein Zeichen
gibt, die eilfertige Sekretarin,
die Champlains Geliebte ist,
oder seine Ex-Frau, die ihn in
der Arena seiner nachtlichen
Atherfechtereien besucht.

Dass der hochbezahlte und
von profitgeilen Werbefritzen
umschwarmte Alleinunterhalter
in psychische Stressituationen
gerat, ist klar, dass es ihm im-
mer wieder gelingt, durch ein

Loch im Netz des klaustrophobi-
schen Irrsins zu schlipfen, ist
faszinierend zu sehen. Nur, wie
immer in Oliver Stones Filmen,
werden die Locher nach und
nach kleiner, bis irgendwann
eine Falle zuschnappt und der
Held bds, bds in die Bredouille
kommt. Barry Champlain ist
dem judischen Moderator Allan
Berg nachempfunden, und der
wurde 1984 in Denver von Neo-
nazis umgebracht.

Die Drehbuchautoren Bogo-
sian und Stone haben den rei-
nen Theaterplot ausgebaut, mit
ein paar Aussenszenen erganzt,
ein Beziehungsmelodram dazu-
gehangt; man soll sehen, dass
der ride Schnauzer Barry ir-
gendwann einmal eine Frau
hatte, die er hatte lieben kon-
nen. Und die nie aufgehdrt hat,
ihn zu lieben. Nur geht’s halt
nicht. So nicht!

«Talk Radioy ist ein Lehrstick.
Es zeigt in virtuosen Bildern,
Tonarrangements und fanta-
stisch getimten Dialogen, die



eigentlich Monologe sind, die
Welt des Radiomachens, die in
unseren Verhaltnissen exotisch
wirkt. Noch. Aber das kann sich
ja dndern, wenn sich ausma-
chen liesse, dass bei der Zuho-
rerschaft weniger das Bedurfnis
nach Informations-Kurzfutter
besteht als nach fulligen Wort-
obszonitaten, Beschimpfungen
und hinterfotzigen Witzen Uber
alles, was nicht auf der Main-
stream-Linie des allgemeinen
Geschmacks liegt.

Der Film beweist aber auch,
dass Regisseur Oliver Stone ge-
genwartig der scharfste, im
doppeldeutigen Sinn des Wor-
tes gemeint, Zeitkritiker ist, den
Hollywood Kino machen lasst.
Er bewegt seine Charaktere
zwar auf einer dramaturgisch
bewahrten Schiene, weil er na-
turlich ein hervorragender Story-
teller ist. Aber er stattet sie mit
Schrunden und tGberraschenden
Wesenszligen aus, die eine di-
rekte ldentifikation durch den
Zuschauer nahezu verunmaégli-
chen.

«Talk Radio» ist ein kalter
Film, der einem eigentlich den
blanken Schauer den Riicken
.hinunterjagen musste, aber so
weit kommt es nattrlich nicht.
Dafiir ist Stone zu routiniert und
zu sehr bestrebt, gesehen zu
werden. Er packt seine schauer-
lichen Schwatzermoritaten in
schillerndes Papier, kredenzt
wuchtigen Sound und donnert
dann seine Granaten um so ge-
zielter ab. Was Barry Champlain
an Unverschamtheiten loslasst,
ist das Destillat der Unver-
schamtheiten, die sich Men-
schen gegentber Minderheiten
leisten. Und wenn Champlain
am Schluss, folgerichtig, unter
die Dampfwalze des Hasses ge-
rat, den er geschurt hat, taucht
sofort auch ein biblisches Bild
auf. Das vom Opfertod. Oder
ein anderes, das vom lkarus. Im
ersten Bild bezahlt ein riick-
sichtsloser Entlarver des Un-
rechts mit seinem Tod fir die

Sinden anderer; im zweiten be-

zahlt er fur einen ungebremsten,

exzentrischen Hohenflug, ein
skrupelloses Karrieredenken, ei-
nen Individualismus, der indi-
rekt auch verantwortlich ist fur
das Aufkommen menschenver-
achtender Weltanschauungen.

In diesem Film ist alles bis
zum Exzess Uberdreht und spie-
gelt amerikanische Verhéltnisse.
Aber so weit weg ist Amerika ja
nicht. Und Barry Champlain ist
kein Medienmacher vom Mond.
Sondern eine Warnung an alle,
die damit liebdugeln, einen
massenmedialen Apparat ohne
berufsethische Anteilnahme
auszunutzen. Und eine War-
nung an die andere Seite
ebenso, den stdndig wachsen-
den Informationsfluss gut im
Auge, oder im Ohr, zu haben.
Barry Champlain, das lehrt Oli-
ver Stones trefflicher Film mit
dem grandiosen Eric Bogosian
im Zentrum, sitzt auf einer
Scheibe, deren Drehzahl er
selbstbewusst zu kontrollieren
meint. Die sich aber genau die-
ser Kontrolle entzieht, eine Ei-
gendynamik entwickelt und das
6ffentlich denkende Grossmaul
per Fliehkraft ins Nichts jagt.
«Talk Radio» ist auch ein Film
Uber den Riesen, der zum Zwerg
wird. B

Urs Jaeggi
Pestalozzis Berg

Schweiz/DDR 1989.
Regie: Peter von Gunten
(Vorspannangaben

s. Kurzbesprechung 89/72)

Leicht macht es Peter von Gun-
ten mit «Pestalozzis Berg» sei-
nen Zuschauern nicht. Das ist
kein Film Gber den Paddagogen-
Heiland und Wohltater verarm-
ter Kinder, wie er in der Erinne-
rung allzu vieler haftet. Und wer
eine filmische Biografie Uber
Johann Heinrich Pestalozzi
(1746 bis 1827) erwartet, wird
vermutlich enttduscht sein.

Dem gleichnamigen Roman
von Lukas Hartmann folgend,
beschrankt sich der Film auf die
Darstellung einer kurzen,
schwierigen, aber auch ent-
scheidenden Phase in Pestaloz-
zis bewegtem Leben. Im Som-
mer 1799 verbringt dieser —
kurze Zeit nachdem sein Ver-
such, Waisen und verwahr-
losten Kindern ein Heim, Nah-
rung Erziehung zu geben, ein ja-
hes Ende fand — auf Einladung
des Wirtes Zehender sechs Wo-
chen im bernischen Kurhaus
Gurnigelbad. Verbittert Gber die
Schliessung seiner Armen-
schule in einem leerstehenden
Fligel des Klosters Stans — sie
erfolgte auf Druck der Regie-
rung der Helvetischen Republik,
die dort ein Lazarett fur die Ver-
sehrten des dsterreichisch-fran-
zosischen Krieges einrichtete —,
aber auch enttauscht vom Wi-
derstand, der seinen neuartigen
Erziehungsmethoden erwuchs,
erreicht er das Bad am Gurnigel
als physisch und psychisch ge-
brochener Mann.

Der Aufenthalt im Kurhaus
wird fir Pestalozzi eine Zeit der
Reflektion, Uber das, was sich in
Stans ereignet hat, und eine
Phase der Selbstfindung. Das
Auftauchen aus der Lethargie
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der Verzweiflung erweist sich
indessen als dusserst schwieri-
ger Prozess, zumal die Umge-
bung — es ist die einer gehobe-
nen Bourgeoisie — fur ihn fremd
ist. Und ein Fremder, ein Aus-
senseiter, der sich den gesell-
schaftlichen Spielregeln nicht zu
fligen vermag, ist er fur die an-
deren Gaste. Welten prallen auf-
einander und auch die Gegen-
satze sozialer Auffassungen und
Systeme. Dem eigenwilligen
Pestalozzi bleibt oft nichts ande-
res als die Flucht in die Isolation
abrig.

Genau das wird zum zentralen
Thema des Films: Wie einer, der
am Boden zerstort ist, weil er

sich um seine Ideale betrogen
sieht, sich durch einen schmerz-
lichen Akt der Selbstreflektion

Pestalozzi (Gian Maria Vo-
lonté) und die Kinder der Ar-
menschule von Stans.

20

aus seiner Verzweiflung reisst
und schliesslich den Entschluss
fasst, noch einmal von vorne zu
beginnen. Nicht als Erziehungs-
minister der Eidgenossenschaft,
wie das die Anhanger seiner pé-
dagogischen Reformideen wol-
len, sondern als praktizierender
Lehrer und als Initiant der Volks-
schule. Die Hartnackigkeit und
Konsequenz, mit der Pestalozzi
seine Theorien allen Widerstan-
des und Scheiterns zum Trotz in
die Praxis umsetzt, hat das Inter-
esse des Filmschaffenden Peter
von Guntens geweckt. Darauf
konzentriert er sich.

«Pestalozzis Berg»: Der Titel
zu Hartmanns Roman und von
Guntens Film hat einen doppel-
ten Sinn. Er bezeichnet «geogra-
phischy den Ort eines kurzen
Aufenthaltes, den Berg, an des-
sen Hangen das Kurhaus steht,
in dem Pestalozzi eine entschei-
dende Phase, eine einschnei-

dende Zasur in seinem ausser-
halb Gblicher Normen verlaufen-
den Dasein erlebte. Er steht
aber auch fir des Humanisten
damalige innere Befindlichkeit:
Pestalozzi steht vor einem Berg
der Verzweiflung, der erdriik-
kenden Last erlebten und be-
wusst gewordenen Widerstan-
des gegen seine |deen und
Uberzeugungen, der Einsicht,
wie schwierig es ist, in einer
Welt Veranderungen zu bewir-
ken, in einer Welt, in welcher
der Kampf ums nackte Uberle-
ben allzu vielen jegliche Sicht in
eine mogliche bessere Zukunft
verbaut und in der die Haben-
den ihre Pfriinden um jeden
Preis wahren wollen. Es gibt nur
zwei Wege: unten am Berg ste-
hen zu bleiben und resignierend
in einem Zustand der Klaustro-
phobie an die bedriickende, un-
Uberwindliche Felswand hinauf-
zustarren oder den Berg zu be-




zwingen. Pestalozzi, alt und
mide geworden, entschliesst
sich —wider alle Vernunft wie es
scheint — fir die strapaziose
Klettertour. Die Sequenz, in den
man ihn mihsam und oft ra-
stend durch den steilen Berg-
wald hinauf und Gber Alpwei-
den wandern sieht, hat allegori-
schen Charakter. Da lUberwindet
einer seine innere Not und wird
dadurch frei, seine Ziele weiter-
zuverfolgen. Auch dafir hat Pe-
ter von Gunten ein gleichnishaf-
tes Bild gefunden: Der Magd
Madi, die im Kurhaus dient und
sich mit dieser Rolle abgefun-
den hat, bringt er geduldig das
Lesen und Schreiben bei. Ihn
selber bestarkt dies in der Rich-
tigkeit seines Entschlusses,
Madi wiederum erwacht aus der
dumpfen Monotonie ihres Da-
seins. Und die Kurgaste erleben
verwundert mit, dass auch Men-
schen der untersten sozialen
Stufe bildungsfahig sind.
Pestalozzis Aufenthalt im Gur-
nigelbad bildet die eine Ebene
des Films. Die andere, jene der
Selbstreflektion des gescheiter-
ten revolutiondren Padagogen
und Humanisten, erfolgt in
Rickblenden auf seine Zeit in
Stans. Wie er in den tief ver-
schneiten Ort einzieht und — ei-
nem Rattenfanger gleich — die
verschiichterten, hungernden
Kinder aus ihren Lochern lockt
und sie an den skeptischen und
nicht selten auch verachtlichen
Blicken der Erwachsenen vorbei
ins Kloster fuhrt, entbehrt nicht
der Tragik. Ein Narr, ein Ver-
rickter muss er sein, der sich
diesen Kreaturen annimmt,
nachts mit ihnen den Strohsack
und tagstber die Suppe teilt.
Gerade in diesen Ruckblen-
den bricht Pestalozzis |dee der
den ganzen Menschen férdern-
den Erziehung durch: ohne Brot
kein Einmaleins und ohne
Warme kein ABC. Innerhalb der
kalten Klostermauern realisiert
Pestalozzi im Kleinen —und der
gusserlichen Umstande wegen

nur fur allzu kurze Zeit — beses-
sen und fast gewaltsam seine
vielleicht grosste |dee: Er schafft
den Kindern Raum in einer Ge-
sellschaft, die fur sie nichts Gb-
rig hat. Aber auch in der Dar-
stellung Pestalozzis revolutiona-
rer erzieherischer Arbeit vermei-
det Peter von Gunten sorgsam
jede Idealisierung, indem erins
Ruckblendengeschehen das ge-
storte Verhaltnis des Reformpa-
dagogen zu seiner Frau Anna
und sein Versagen im Umgang
mit seinem eigenen und einzi-
gen Sohn einbezieht.

Die Beschreibung Pestalozzis
als Aussenseiter, ja Querschla-
ger in der Gesellschaft seiner
Zeit und das BemUhen, in den
zahlreichen Sequenzen mit den
Kindern jede Sisslichkeit und
weinerliche Gefiihligkeit zu ver-
meiden, fordert ihren Tribut. Pe-
ter von Guntens Film wirkt
sprode, mitunter fast kalt. Das
wird, in den Ruckblenden vor al-
lem, durch die distanzierten Bil-
der der verschneiten, meist in
ein diesiges Licht getauchten
Landschaft und der kalten, in
dusteren Farben gehaltenen In-
nenrdume des Kameramannes
Jirgen Lenz noch verstarkt.
Aber auch das stumpfe Lichtin
Pestalozzis Kammer im Kurhaus
und der Blick aus dem Fenster
in die wolkenverhangene Wald-
landschaft tragen — unterstitzt
durch das monotone Trommeln
des Landregens — zur schwer-
mitigen Stimmung bei.

Uberdies entzieht sich die
Person Pestalozzis — von Gian
Maria Volonte ebenso einflhl-
sam wie mit geradezu fuhlbarer
Prasenz subtil dargestellt — jegli-
cher Identifikation. Der Betrach-
ter des Films bleibt ein Aussen-
stehender, wird auf Distanz ge-
setzt. Mit einer Konsequenz, die
mitunter fast fanatische Zlige
aufweist, wird jede Vereinnah-
mung vermieden. Wer bereit ist,
dies zu akzeptieren, wird aber
gerade dadurch etwas von der
abweisenden Atmosphare mit-

erleben, die Pestalozzi in jener
Lebensphase so zu schaffen ge-
macht und sein GemUt verdl-
stert hat. Doch diese Qualitat
des Mitteilens einer Stimmung
kann leicht auch ins Gegenteil
umschlagen und fihrt zur Ver-
weigerung. In der Hektik der
Berliner Filmfestspiele, wo «Pe-
stalozzis Berg» seine Urauffiih-
rung erlebte, wurde dies nur
allzu deutlich.

Peter von Guntens «Pestaloz-
zis Bergy ist ein schwer, vermut-
lich allzu schwer erarbeiteter
Film. Auch wenn sich der Regis-
seur in Ubereinstimmung mit
der Romanvorlage auf einen be-
stimmten, wenn auch bedeutsa-
men Lebensabschnitt Pestaloz-
zis konzentrierte, galt es doch
genau zu uberlegen, wieviel
vom umfangreichen Lebens-
werk dieses ebenso grossarti-
gen wie auch schwierigen Men-
schen in den Film eingebracht
werden muss, um ihn in seiner
Komplexitat verstandlich zu ma-
chen. Und nicht minder sorgfal-
tig musste abgeklart werden,
welche Informationen Gber das
soziale und politische Umfeld,
das die Person und das Wirken
Pestalozzis ja wesentlich mit-
pragten, zu vermitteln waren,
um einerseits der historischen
Realitat gerecht zu werden und
andererseits die Fiktion, d. h.
den bestimmten Blickwinkel der
Betrachtung, die tiber das Bio-
grafische hinausweist, nicht zu
zerstoren. Uberdies waren
Dreharbeiten mit zum Teil bis zu
60 Kindern und einer internatio-
nalen Equipe zu bewaltigen.

Im Film wird diese Arbeit mit-
unter splrbar. Sie serios zu ver-
richten, verdrangt manchmal die
kiinstlerische Inspiration. Dazu
hat auch die Zusammenarbeit
mit der DDR — wesentliche Teile
des Films wurden in den DEFA-
Studios in Babelsberg gedreht —
beigetragen. Der Einfluss soli-
den, aber letztlich doch sehr
konventionellen Filmhandwerks
schlagt gelegentlich bis in ein-
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Bilder: Alice Baumann
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zelne Einstellungen durch, nicht
immer zum Guten des Films.
Dennoch ist «Pestalozzis Berg»
mehr als eine brave Fleissarbeit
geworden. Der Film Uber den
Mann, der die Kinder ernst
nimmt, weil er sie als ganze
Menschen versteht und liebt,
der seine Theorien mit einer
Hartnackigkeit ohnegleichen in
die Realitdt umsetzt, obschon er
daran beinahe zerbricht, hat sei-
nen klaren Gegenwartsbezug.
Man braucht Pestalozzis Idee,
dass jeder Mensch ein Recht
auf Liebe, Wéarme und eine
ganzheitliche Férderung hat, nur
In unsere Zeit zu Ubertragen. W

«Hollywood»
des Ostens

Augenschein in Babelsberg

Ungeduldig wirkt er, egozen-
trisch und jédhzornig. Und kor-
perlich stark strapaziert. Wer?
Pestalozzi? Oder Gian-Maria Vo-
lonté? — Beide. Babelsberg ist
nicht Cinecitta, und ostdeutsche
Rotkohlschnipsel sind keine
Spaghetti. Sehr glucklich wirkt
er jedenfalls nicht, der Star des
grossen italienischen Kinos, wie
er mir in seiner Garderobe ge-
genubersitzt.

Einiges mag er zwar —zum
Beispiel die Zusammenarbeit
mit den Kinderdarstellern von
«Pestalozzis Berg» —, vieles je-
doch nicht. Insbesondere der
pingelige, mitunter nicht sehr
kreativ wirkende Arbeitsstil der
DDR-Filmcrew scheint Gian-
Maria Volonte Mihe zu berei-
ten. Doch ist gerade er sympto-

Dreharbeiten zu «Pestalozzis
Berg» in den DEFA-Studios
von Babelsberg (DDR).



matisch fur die Filmstadt Pots-

dam-Babelsberg.

«Um jedes Stoffdetail, um je-
den Faden wird manchmal ge-
stritteny», bekennt die fur «Pesta-
lozzis Berg» engagierte Schwei-
zer Kostiumbildnerin Grety Klay.
«An solchen Kleinigkeiten merkt
man den kulturellen und histori-
schen Unterschied zwischen
den Produzentenlandern
Schweiz und Deutsche Demo-
kratische Republik. Dem Stand
der Reichen und der nicht ganz
mittellosen Bauernbevolkerung
der Schweiz standen im
18.Jahrhundert preussischer
Prunk, Glanz und Gloria sowie
deren extrem arme Zeitgenos-
sen gegenlber.» Und ein Film-
mitarbeiter und Landesgenosse
Peter von Guntens beobachtet:
«Die Ostdeutschen legen mehr
Wert auf Details und Perfektion.
Unter soviel Kénnen leidet mit-
unter die Kunst.»

Was nicht heissen will, Erfah-
rung und Besitz gereiche den
DDR-Filmspezialisten zum
Nachteil: Der Babelsberg-Fun-
dus beispielsweise ist der
grosste solche Bestand Euro-
pas; in ihm sind 500000 Kleinre-
quisiten wie Glaser, Gemalde
und Busten, 150000 Kostime,
50000 Uniformen (von der Rit-
terristung bis zum modernsten
Wichs) und 50000 Mdébel einge-
lagert. Und was nicht vorhanden
ist, wird von der hauseigenen
Schreinerwerkstatt flugs produ-
ziert.

Beachtlich ist denn auch das
Auftragsvolumen der DEFA, der
Deutschen Film-Aktiengesell-
schaft: 2500 Angestellte (150
kunstlerische Kdpfe; der Rest
aus materiell-technischen Berei-
chen, total 128 Berufen) er-
schaffen in dieser Metropole
jahrlich 16 Spielfilme firs Kino
und rund 20 Auftragsfilme fur
das Fernsehen der DDR. Projek-
tiert und ausgefuhrt werden
diese Arbeiten in 40 Gebauden
auf dem 500000 Quadratmeter
grossen Filmgelande. Zehn da-

von sind Ateliers (bei uns Stu-
dios genannt), 14 Magazine.
Dazwischen stehen mehrere
Verwaltungsraume und techni-
sche Bauten, darunter das Ko-
pierwerk. Es soll jahrlich 31000
Kilometer Farbkopien produzie-
ren.

In den 40 Jahren ihres Beste-
hens realisierte die DEFA mehr
als 600 Spielfilme und eine viel-
fach hdhere Anzahl von Doku-
mentar-, Kurz- und Trickfilmen
(ein Viertel davon fur Kinder).
Sie wirkte damit als «Wegberei-
ter bei der Gestaltung der sozia-
listischen Gesellschaft in der
DDRy». So sieht es zumindest
die Staatspartei. Offizieller
Zweck dieses 35 Kilometer Luft-
linie von Ost-Berlin entfernten,
fur Potsdam enorm wichtigen
Arbeitgebers ist es, Kulturpolitik
zu betreiben. 5730 DDR-Kinos
wissen dies mit jahrlichen Fre-
quenzen von total mehr als
70 Millionen Besuchern zu dan-
ken.

Uber Film als Kunstform und
Politforum schrieben die Initian-
ten dieses legendaren «Holly-
wood» des Ostens anlasslich
seiner Griindung 1946: «Antifa-
schistisch soll er sein und frei
von nazistischer Lige und Vol-
kerverhetzung. Durchdrungen
vom Geiste der Volkerverstandi-
gung und der wahren Demokra-
tie.» lhr Ziel: «Die Bewahrung
des Friedens». Tatsachlich
machte die DEFA Filmge-
schichte, die auch diesseits der
Elbe ihren Niederschlag fand.
Viele ihrer Werke fanden inter-
national Anerkennung. Mit
80 Landern schloss sie Export-
vertrage ab. Doch dies allein
genugt nicht: «Wir arbeiten von
Wiladiwostok bis zum Atlantiky,
betont ein DEFA-Vorgesetzter.
«Unseren Ruf im westlichen
Ausland aber mochten wir im
Sinne einer Offnung noch ver-
starken — um die Okonomie an-
zukurbeln.» Schnupperkontakte
geschehen schon jetzt: Ein be-
achtlicher Teil der DEFA-Beleg-

schaft gehort zum Reisekader,
darf also mit staatlicher Geneh-
migung von Zeit zu Zeit zu Origi-
nalschauplatzen ins westliche
Ausland reisen — ein Privileg,
das nur wenige DDR-Birgerin-
nen und -Burger kennen. W

Roland Vogler

La nuit de I'éclusier

(Die Nacht des
Schleusenwarts)

Schweiz/Frankreich/BRD
1989. Regie: Franz
Rickenbach
(Vorspannangaben

s. Kurzbesprechung 89/70)

Der Wunsch auszubrechen
scheint in der Enge der Schweiz
besonders gut zu gedeihen.
Denn einheimische Filmschaf-
fende, die sich in ihren Werken
ja vielfach als Ethnographen be-
tatigen, nehmen sich auffallend
haufig dieses Themas an. «La
nuit de I'éclusiery, der zweite
Spielfilm von Franz Rickenbach,
handelt ebenfalls von einem Be-
freiungsprozess. Beschaulich,
mit herrlich skurrilem Humor,
geht das ambitionierte Werk
den Stréomungen nach, die hin-
ter einem solchen Prozess stek-
ken, und entwickelt dabei selber
einen betdrenden filmischen
Fluss.

Unmittelbar mit einem Aus-
bruch setzt Rickenbachs Film
ein: Claire, die Tochter des wel-
schen Chefbeamten Charles
Belloz, zieht Uberstirzt von zu-
hause aus. Die Eltern eilen ihr
verzweifelt zum Bahnhof nach,
WO sie sie zurlckzuhalten su-
chen. Doch Claire lasst sich
nicht von ihrem Entschluss ab-
bringen. «Ich habe euer braves
Beamtenleben satty, entgegnet
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sie ihnen und wirft das Akten-
bindel, das der Vater vom Amt
mitgenommen hat, in die Luft,
so dass alle Dokumente heraus-
fallen. «Das sind Originale!»,
ereifert sich der Vater, wéhrend
der Zug mit seiner Tochter in die
Ferne entschwindet.

Was wie das Ende zu einer
Geschichte anmutet, bildet in
Wirklichkeit den Ausléser fir
die Krise von Claires Vater. Be-
reits in den ersten Filmszenen
manifestiert sich Charles’ exi-
stentieller Konflikt: Seine ldenti-
tat definiert sich ausschliesslich
aus seinem Status als Beamter.
Charles stammt aus einer
Bauernfamilie, hat jedoch frih
dem Bauernberuf abgeschwo-
ren und eine Beamtenlaufbahn
eingeschlagen. Mit viel Fleiss
hat er sich allmahlich zum Chef
der stadtischen Einwohnerkon-
trolle emporgearbeitet. Er be-
wohnt mit seiner Familie ein
Einfamilienhaus und erwartet,
wenige Jahre vor seiner Pensio-
nierung, nochmals eine Befor-
derung. Charles stellt somit ei-
nen typischen Vertreter des
schweizerischen Mittelstandes
dar: strebsam, pflichtbewusst,
rechtschaffen.

Die Existenz, die sich Charles
in all den Jahren durch seinen
Beruf aufgebaut hat, wird nun
mit einem Mal in Frage gestellt,
geradezu entwertet. Nicht nur
seine Tochter wendet sich ver-
achtlich von ihm ab, sondern
auch im Amt fallt man ihm in
den Rucken. Denn anstatt be-
fordert zu werden, soll er die
Stelle des Archivars einnehmen.
Diese berufliche Zurlickverset-
zung kann Charles nicht verkraf-
ten. Sie entzieht ihm sowohl
seine lllusion eines gesicherten
Daseins als auch die Grundlage
seines Weltverstandnisses,
demzufolge der Redliche stets
belohnt werden soll. Charles ist
nun gezwungen, der Realitat ins
Auge zu blicken und seine
wahre Position auszumachen;
er muss zu sich selbst finden.
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Den ersten Schritt zur Selbst-
erkenntnis markiert die Refle-
xion. Das Eintauchen in den ei-
genen Seelenraum setzt «La
nuit de I'éclusiery bildlich mit
dem Hinabtauchen in den Ar-
chivraum gleich. Liebevoll tastet
sich die Kamera den Gberflllten
Archivregalen entlang und er-
offnet allmahlich den Zugang zu
einer Sphare, in der die Zeit still-
gestanden zu sein scheint. Man
schreibt dort noch mit Feder
und Tinte; ein ausgestopfter
Fuchs sowie ein alter, von innen
beleuchteter Schulglobus befin-
den sich dort. Franz Rickenbach
will diesen antiquierten, seltsam
anheimelnden Bereich tief unter
der Erde durchaus als «Innen-
welty verstanden wissen. Sehr
gezielt arbeitet er den Gegen-
satz heraus zwischen der Ruhe,
der Riuckstandigkeit jener In-
nenwelt und dem geschaftigen
Fortschritt der Aussenwelt, die
das Amt verkorpert. Das Amts-
haus wird namlich gerade reno-
viert und durch die Installation
von Computern gleichzeitig den

modernen Erfordernissen ange-

passt.

Mit Wonne kostet «La nuit de
I"éclusiery das chaotische Trei-
ben aus, das die Renovationsar-
beiten im Amtshaus verursa-
chen. Es herrscht ein emsiges
Kommen und Gehen, alles ist
mit Bauutensilien Gbersat. Stan-
dig stolpert jemand oder rutscht
aus, immer wieder werden
Dinge umgekippt und ausge-
leert. In solch tberzeichneten
Szenen mokiert sich Franz Rik-
kenbach unverhohlen Uber die
Steifheit und Biederkeit des Be-
amtentums, das buchstablich
aus den Fugen gerét, sobald et-
was Unvorhergesehenes eintritt.
Als Zuschauer ist man unwill-
kirlich versucht, den «Ausnah-
mezustandy im Amtshaus, das
immerhin den Staat reprasen-
tiert, auf unser Land als Ganzes
Ubertragen zu wollen, zumal
wiederholt, als «running gagy,
eine Helvetia-Statue hin- und

hergetragen wird. Dies lag je-
doch, wie Franz Rickenbach in
einem Gesprach beteuert, nicht
in seiner bewussten Absicht.
Vielmehr dient die krasse Kon-
trastierung von Oben und Unten
dazu, die Unaufhaltsamkeit von
Charles” weiterer Entwicklung
darzulegen: Wer einmal jene
harmonische Innenwelt erfahren
hat, mdchte nicht mehrin den
hektischen Alltag der Burokratie
zuriickkehren.

In Charles setzt die Konfronta-
tion mit der Innenwelt einiges in
Bewegung. Die Zeitlosigkeit, die
dort vorhanden ist, ruft in ihm
die eigene Vergangenheit wach,
die ihn derart geprégt hat. Er
flickt die alte Holzpuppe, die er
einst seiner Tochter angefertigt
hat, und erinnert sich an seine
eigene Jugend, als ihn sein Va-
ter standig schlug. Er erkennt
die Ahnlichkeit zwischen der
damaligen ungerechten Be-
handlung durch den Vater und
der gegenwartigen durch das
Amt. Wie damals, als er die
Scheune des Vaters anzlindete,
beschliesst Charles auch jetzt,
sich zu rachen. Indem er das
Amtshaus unter Wasser setzt,
verarbeitet er bis zu einem ge-
wissen Grade jenes traumati-
sche Jugenderlebnis. Noch wird
Charles in der Ausfihrung sei-
nes Befreiungsaktes gehemmt.
Als er kiindigen will, stellt ihm
sein Vorgesetzter die ge-
wiinschte Beférderung in Aus-
sicht, und Charles gelingt es
vorlaufig nicht, diesem Angebot
zu widerstehen.

Erst als ihm seine Frau den-
selben Vorwurf macht wie seine
Tochter — «Du wirst ein Leben
lang Beamter bleiben!» —und
ebenfalls davonlauft, also erst
durch die endgultige familiare
Krise, durch die Aufldsung des
letzten Quentchens Identitat,
das er noch besessen hat, ge-
langt Charles psychisch an den
volligen Nullpunkt. Er verkriecht
sich wahrend Tagen im Archiv,
bis ihn jene Innenwelt ganzlich



Momente reinster Poesie: Mi-
chel Robin in «La nuit de I'éclu-
siern von Franz Rickenbach.

durchdringt und er eins mit ihr
wird — wie zuvor Gutberg, sein
Vorgédnger im Archiv, der dort
arbeitete, ass und schlief. Es ist
bedeutsam, dass Charles all-
mahlich dasselbe Verhalten wie
Gutberg annimmt, denn nur
durch dessen Hilfe wird er zu
seiner wahren |dentitat finden.
In einer Karnevalsnacht folgt
Charles Gutberg zum Schleu-
senhduschen. Dort stellen die
beiden aus Identitatspapieren,
die Gutberg aus dem Archiv
mitgenommen hat und von de-
nen jedes die Daten und das
Foto eines Stadteinwohners
enthalt, unzahlige Papierschiff-
chen her, die sie dann auf dem
Kanal zu Wasser lassen. Als

Gutberg die Schleuse 6ffnet,
treiben die Papierschiffchen
dem offenen See entgegen. So
entfliehen die Dokumente der
staubigen Enge des Amtes, in
dem sie jahrelang unniitz aufbe-
wahrt worden sind, und erhalten
einen Sinn. In einem Boot gelei-
tet Charles, der durch einen
Schlag an den Kopf bewusstlos
geworden ist, die Schiffchen;
zusammen bewegen sie sich
auf eine neue ldentitat, eine ei-
genstandige Existenz zu... Am
Tag darauf geht Charles ins Amt
und verpasst seinem Chef eine
Ohrfeige; er besucht seinen Va-
ter und séhnt sich mit ihm aus,
und mit seiner Frau fahrt er
schliesslich weg. Der Ausbruch
ist unaufhaltbar.

Die Deutung zeigt, dass Franz
Rickenbach seinen Film sehr
vielschichtig angelegt hat, was
Uberrascht, denn sein erster
Spielfilm «Klassengefllstery,

den er 1982 mit Nino Jacusso
realisiert hatte, nahm einen
ntchternen realistischen Blick-
winkel ein. In «La nuit de I"éclu-
sier» kommt hingegen eine
sinnbildliche Ebene hinzu, wel-
che die Geschichte von den
starren Fesseln der Realitat be-
freit. Dadurch entsteht eine zwar
nicht durchwegs plausible, aber
ausserordentlich assoziative
Durchmischung zwischen rea-
len und surrealen Momenten —
ein Element, das im Film seine
sprachliche Entsprechung im
fliessenden Ubergang von Fran-
zosisch und Deutsch findet.

«La nuit de I'éclusier» besticht
aber nicht nur durch seine
kinstlerische Form, sondern
auch durch die hervorragenden
Schauspieler, die Rickenbach
fur die Hauptrollen gewinnen
konnte: Michel Robin, der be-
reits in zwei anderen Schweizer
Filmen, «L'invitation» (1973) von
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Claude Goretta und «Les petites
fugues» (1978) von Yves Yersin,
eindringlich Menschen darge-
stellt hat, die aus ihrem Alltag
ausbrechen; Magali Noél, die
seit ihren Rollen bei Fellini zu
Unrecht etwas in Vergessenheit
geraten ist; und der wunderbar
kauzige Alain Cuny als Gutberg.
Sie alle tragen zur Dichte an
Emotionen bei, die sich ohne
erklarende Worte mitteilt und
durch die «La nuit de I"éclusier»
etwas erlangt, das im Kino rar
geworden ist: Momente reinster
Poesie. &

Martin Schlappner

The Adventures
of Baron

Munchhausen

(Die Abenteuer des
Barons Miinchhausen)

Grossbritannien/Italien/BRD
1988. Regie: Terry Gilliam
(Vorspannangaben

s. Kurzbesprechung 89/61)

Fur deutschsprachige Leser
sind die Abenteuer des Barons
Munchhausen zu volkstimli-
chem Lesegut geworden dank
Gottfried August Blrgers
(1747-1794) «Wunderbare Rei-
sen zu Wasser und zu Lande,
Feldziige und lustige Abenteuer
des Freiherrn von Minchhau-
seny. Blrger, der Poet der gros-
sen Ballade «Lenorey, hat diese
Erzahlungen 1786 aus dem Eng-
lischen ins Deutsche Ubersetzt.
Das ist nur auf den ersten Blick
erstaunlich, lagen doch die Ge-
schichten dieser Abenteuer und
ihres Helden, des tapferen,
weitgereisten Barons Karl Fried-
rich Hieronymus Freiherr von
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Munchhausen (1720-1797), in
dessen eigenen Aufzeichnun-
gen in Deutschland selbst vor.
Dieses «Vademecum fir lustige
Leute», aus insgesamt 17 Ge-
schichten bestehend, in denen
das Jagerlatein blihte, und die
den Autor, eben den Freiherrn,
zum Urbild des Aufschneiders
und zum Ahnherrn der im Volk
dann weit verbreiteten Ligen-
dichtung gemacht haben, hatte
Minchhausens Freund Rudolf
Erich Raspe, der in England als
Flichtling lebte, zu einem Gan-
zen ausgearbeitet und auf Eng-
lisch herausgegeben (1785).
Von diesem Buch, das damals
in England verbreitet war, be-
sorgte dann ein Jahr spéter,
1786, der Volkspoet und Asthe-
tikprofessor Biirger eine Ruck-
Ubersetzung. Wobei er dem ur-
sprunglich bloss stofflich fes-
selnden Buch eine echt poeti-
sche, auch gemiitlich-satirische
Note lieh.

Diese wundersamen, heiteren
und aufschneiderischen Aben-
teuer wurden bald ein deut-
sches Volksbuch. Und verwun-
derlich ist es nicht, dass deut-
sche Dichter und Dramatiker
aus ihm immer geeignete Stoffe
gewonnen haben. Sowohl
Raspe in seiner englischen Aus-
gabe, «Baron Munchhausen’s
Narrative of His Marvelous Tra-
vels and Campaigns in Russiay,
als auch Burger, den nicht zu-
letzt seine tiefe Liebe zur engli-
schen Volskpoesie zur Rick-
ubersetzung veranlasst haben
mag, haben die urspriinglichen
Geschichten um zusétzliche,
neu erfundene erweitert. Denn
in der Tat, die Geschichten for-
dern dazu auf, ihnen an Ligen-
erzahlungen immer neue hinzu-
zugesellen — sofern diese Sub-
stanz, volkstimliche Art und
jene satirische Behabigkeit ha-
ben, die ihnen angepasst ist.

Es liegt auf der Hand, dass
der Film, insofern er ein Me-
dium ist, das nicht ausschliess-
lich Realitat fotografisch «abbil-

dety, sondern dazu imstande ist,
Phantastisches animatorisch,
vorab mit Hilfe der Trickzeich-
nung, Puppen, Kartons und be-
weglichen Tableaux in den Ab-
lauf von Bildern umzusetzen, an
einem.solchen Stoff wie den
Minchhausiaden nicht achtlos
vorbeigehen konnte. Im Schat-
ten von Georges Méliés, der
«Les aventures du Baron
Munchhauseny —eine seiner
schwaéacheren Arbeiten — im Jahr
1911 herausbrachte, stand dabei
sein Landsmann und Zeitge-
nosse Emile Cohl (1857-1938),
der, ein Pionier des gezeichne-
ten Films, zum einen mit einem
kindlich-ironisierenden Humor
begabt war, zum anderen, die
Welt auf Ablaufe von Linien re-
duzierend, seine Figuren und
Geschichten arabeskisch stili-
sierte — und beider Begabungen
wegen bei den spéateren Surrea-
listen beliebt war.

Was die Zusammenfihrung
verschiedener Techniken be-
trifft, durch welche ein Univer-
sum des Phantastischen zu-
gleich vor Augen erschafft und
zum Ausdruck eines Daseinsge-
fuhls des Abenteuerlichen wird,
hat ohne Zweifel 1961 der
Tscheche Karel Zeman mit «Ba-
ron Prasily einen Hohepunkt,
einsam bis heute, in der Dar-

. stellung der Person Minchhau-

sens und seiner wunderbaren
Reisen und lustigen Abenteuer
erklommen. Hier gewinnt in der
Kombination von Spielfilm, ge-
zeichnetem Film, Marionetten-
film und szenischem Trickfilm
das Phantastische der Liigen-
welt Minchhausens unmittelbar
Gestalt, und in all dem, insbe-
sondere eben dank der Kombi-
nation verschiedener Techniken,
bricht die Ironie, die satirische
Erhellung. die das Talent Karel
Zemans war, ansteckend durch.
Es gibt verschiedene andere
Bemihungen, um den erzahleri-
schen Stoff der Miinchhausia-
den, sowohl! in Grossbritannien
(Michael Powell, der Regisseur



Im Reich von Vulkan und Ve-
nus: «The Adventures of Baron
Munchhausen» von Terry Gil-
liam.

des Tanzfilms «The Red Shoesy)
als auch in Hollywood, wo vor
allem — einen Spezialisten der
Trickeffekte wie Ray Harryhau-
sen —die Technik der Modell-
animation zur Adaptation der
Abenteuer lockte. Zu einem
Klassiker der filmischen Aneig-
nung von Baron Miinchhausen
ist indessen «Munchhausen»
geworden, zumindest in Lan-
dern deutscher Sprache und
ganz gewiss zu Recht, seit 1943,
als er der Jubilaumsfilm zum
25jéhrigen Bestehen der Pro-
duktionsgesellschaft UFA war.
Josef von Baky, ein Routinier
sonst, hat in diesen Film als Re-
gisseur sein bestes handwerkli-
ches Kénnen investiert, und
kein anderer als Erich Kastner,
von Goebbels zwar mit Schreib-

verbot belegt, hat das Drehbuch
samt den Dialogen verfasst, un-
ter dem Pseudonym Berthold
Blrger; mit dieser Wahl des
Pseudonyms erinnerte er an
Gottfried August Biirger, als ob
er dessen Urenkel etwa ware,
und vor allem sicherte er sich
auch einen geringen Raum von
Narrenfreiheit, der ihm vom
sonst bosartigen Schirmherrn
des nationalsozialistischen
Films auch gewahrt wurde, es
sei denn, weder dieser noch die
Zensoren Uberhaupt waren im-
stande, die Seitenhiebe wenn
nicht gegen das Regime, so
doch gegen die «Zeit» wahrzu-
nehmen. Hans Albers spielte
den Ligenbaron und brachte
eine Prachtsleistung sogar der
Selbstironisierung als unent-
wegter blonder Held zustande.
Heute, angesichts des vom
Amerikaner Terry Gilliam in
Grossbritannien (und deutscher
Produktionsbeteiligung durch
Thomas Schiihly) ausgefihrten

neuen Films, ergreift einen — bei
aller lebendig erhaltenen Skep-
sis gegenlber den Filmen der
UFA und ihrer Pomphaftigkeit —
so etwas wie Wehmut in Erinne-
rung an Josef von Bakys
«Minchhauseny.

Terry Gilliam, der urspriinglich
selber, aus der Werbegraphik
kommend, fir das Kino ani-
mierte Titelsequenzen gefertigt
hat, dann — nach England tber-
gesiedelt — als Schauspieler
auftrat, so in den burlesken
«Monty Pythony-Filmen,
schliesslich Autor und Regis-
seur von Fantasy-Pictures wie
«Time Banditsy und «Brazily war,
in denen es immer darum ging,
aus der realen Welt herauszu-
treten und sich in Traumen zu
verwirklichen —dieser Terry Gil-
liam, zweifellos hochbegabt, ist
so etwas wie eine Kultfigur, fur
jingere Generationen jeden-
falls. Er hat von Josef von Bakys
Film keine gute Meinung. Er fin-
det ihn schwerféllig, wobei er
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John Neville als Baron Miinch-
hausen.

sich nicht entblédet, ihn mit
dem Verdikt zu belegen, dass
man eben nicht, wie das
Deutschland Hitlers, gleichzeitig
an allen Fronten Krieg fuhren
und gute Filme drehen konne.
Im Jahr 1940 in Minneapolis ge-
boren, bezeugt Terry Gilliam
sich mit diesem Statement als
einer, der angesichts dessen,
was das Dritte Reich der Welt
angetan hat, nicht nur ahnungs-
los ist, sondern sich auch noch
zynisch Uber alles Elend hin-
wegsetzt.

Seinen eigenen Film findet
Terry Gilliam beschwingter; was
er, misst man ihn an seiner
Massigkeit, gewiss nicht ist. Er
findet die von ihm in Szene ge-
setzte Version zudem leichter;
was sie ebenso wenig ist, misst
man sie an der Ungeheuerlich-
keit ihres ins Barocke gesteiger-
ten szenischen Aufwands und
an der aus dem barocken Thea-
ter hemmungslos entliehenen,
zugleich hemmungslos ins
Ubermaéssige aufgetriebenen
Buhnenmechanik. Und er meint,
dass sein Film insofern moder-
ner sei, als er weniger deutsch
sei, denn MlUnchhausen sei eine
internationale Figur. Nun, diese
ist der LUgenbaron zweifellos
gewaorden, aber als Figurist er
denn doch eine sehr deutsche,
und das darum gerade, weil er
mit der Wirklichkeit umzugehen
nicht imstande ist. Weil er
glaubt, die Erfindungen seiner
Phantasie seien das wirkliche
Leben. Dass Minchhausen, ur-
sprunglich erzahlt als eine Ge-
stalt, mit der sich in satirischer
Gutmutigkeit die Tugenden des
sich selber feiernden Helden
sowohl vorstellen als auch per-
siflieren liessen, einen Zug ins
Anarchische besitzt, ist schon
frGher und allen aufgefallen,
langst bevor Terry Gilliam sich
mit ihm beschaftigte. Dem alte-
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ren deutschen Film «Munchhau-
seny vorzuhalten, er sei nicht
anarchisch genug, ist reizlos,
bedenkt man die Umstéande der
Zeit, unter denen Josef von
Baky seinen Film drehte, derim
Ganzen gewiss eher harmlos ist.
Wenn der «Miinchhausen» Terry
Gilliams anarchischer ist als der
alte deutsche, so beweist das
lediglich, wie kostenlos der Mut
zur Anarchie in unserer Gegen-
wart geworden ist.

Was in der Tat in Gilliams
Film an Originalitat heranreicht,
ist die veranderte Perspektive
auf den sonderbaren Helden:
Dieser Minchhausen namlich

ist ein Mann, der es mude ge-
worden ist, in einer Welt oder
einer Umgebung, die ihn nicht
mehr verstehen will, jedermann
von der Wahrheit seiner unge-
wohnlichen Geschichten zu
Uberzeugen. Es mag sein, dass
unsere Zeit, auf Effizienz einge-
schworen, dem rational Mach-
baren also zugetan und somit
dem resultatlosen Phantasieren
abhold, die Imaginationen die-
ses Barons nicht mehr zu gou-
tieren imstande ist; wobei im
Film Terry Gilliams unsere Zeit
mit dem 18.Jahrhundert, dem
Jahrhundert der Vernunft,
gleichgesetzt wird. Man muss



demnach ein Kind sein, dem
Baron noch zu glauben, und
deshalb fihrt Terry Gilliam, was
das einzig Poetische an seinem
Film ist, die Figur eines neun-
jahrigen Madchens ein, das be-
harrlich glaubt, was der alte
Mann zu berichten hat. Sally,
das Kind, gibt dem Alten, der
sich, unter Berufung auf seine
glickhaft verlaufenen Aben-
teuer, bei seinem Publikum frei-
lich nur lacherlich-macht, bevor
er dann doch noch einmal ge-
feiert wird, den Glauben an sich
selber zurlick. Und nur deshalb
kann er, die jdmmerliche
Schmiere der Schauspieler, die
ihn nachspielen, unterbrechend,
noch einmal seine alten Aben-
teuer bestehen und seine einsti-
gen Gefédhrten wiederfinden,
schliesslich die von den Tlrken
seinetwegen belagerte Stadt ir-
gendwo am Meer befreien.

Die Geschichten um Minch-
hausen weiter zu spinnen, ist
durchaus als eine dichterische
Freiheit zu begrussen; uber
mehr als ein Jahrhundert lang
ist das von Schriftstellern und
Dramatikern immer wieder ge-
tan worden. Und man wird so-
gar begreifen kbnnen, dass
Terry Gilliam nicht bloss frei mit
dem Uberlieferten Erzéhlgut um-
gehen wollte, dass er vielmehr
auch den Stoff dieser Erzahlun-
gen und vor allem die Figur des
Aufschneiders, dazu benutzte,
aus postmoderner Sicht unse-
rem Zeitalter, dem Zeitalter seit
der Aufklarung, den Prozess zu
machen. Die Vernunft hat nichts
gebracht, so endet der Film,
und wenn die Hirngespinste
des Barons, ausser dass sie die
Leute alleweil unterhalten ha-
ben, auch nichts gebracht ha-
ben, so doch wenigstens das
Labsal, dass dieser Fechter fir
die Phantasie eine Legende ge-
worden ist. Eine Gestalt, die uns
noch heute, und gerade heute,
wert sein muss.

Das alles ist schén, und John
Neville, der den Baron spielt, ist

ein grandioser Schauspieler
(erstmals im Film). Einer mit
dem Touch fur das Tragikomi-
sche, weshalb denn auch sein
Munchhausen zuweilen an Don
Quichotte erinnert (der ja auch
bei Méliés und bei Emile Cohl
neben dem deutschen Freiherrn
daherritt). Indessen, Terry Gil-
liams Film ist ein massiger Film
an Aufwand. Einer zudem, der
sich zuviel an sogenannten In-
spirationen anmasst: bei den Il-
lustrationen von Gustave Doré¢;
bei Marcel Carné, bei dem er
sich die Situation des Theaters
(«Les enfants du paradis») ge-
borgt hat; bei Shakespeare, fur
dessen Rekonstruktion des
Rundtheaters im «Globey er sich
die Stadt des Spiels durch die
Artillerie der Tlrken zurecht-
bomben lasst; bei Méliés vor al-
lem, dessen Tableaux und sze-
nische Einrichtungen er zwar
nicht eigentlich wiederholt, je-
doch ins Uberproportionierte,
ins sogenannt Barocke, hoch-
tirmt und endlos, hochdrama-
tisch, Uberwaltigend ausweitet.
So unerschopflich die Phantasie
die Modelle, Szenen und Tricks
mitsamt fulminanten Effekten
hervorbringt, so schmerzhaft ist
der Mangel an Zurtickhaltung;
ist die den Augen und Ohren
wehtuende Exuberanz der Fille;
die nie Ruhe gebende Haufung
von Gags; die nie nachlassende
Lust an szenischen Tricks. Was
Poesie sein miisste, wird unter
dieser Anhaufung erstickt; was
Beschwingtheit sein kdnnte,
wird unter der Last der Einfalle
begraben. Und diesem opti-
schen Larm entspricht der Larm
der Musik, die, jede Szene ein-
deckend, offenbar den Auftrag
hat, die Emotionalitat so zu stei-
gern, dass das Gefiihl von Lust-
barkeit jenseits jeder Einsicht
sich durchsetzt. Einsicht ins Ein-
zelne, in die Figuren, in die Ge-
schichten, in die Abenteuer
aber fehlt. ®

—
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«Netz» - eine 6kologisch
orientierte Reihe des
Fernsehens DRS

Neben «Menschen, Technik,
Wissenschafty und «Schirmbild»
gibt es seit dem vergangenen
September ein drittes wissen-
schaftliches Sendegefass des
Fernsehens DRS: «Netz» — eine
Sendereihe flir 6kologische Fra-
gen und Zusammenhéange. Bie-
tet «Netz» einen neuen Umgang
mit schwer zu vermittelnden na-
turwissenschaftlichen Themen?
Ein Riuckblick auf die erste und
eine Vorschau auf die nachste
Folge versuchen darauf Antwort
Zu geben.

«Die intakte Natur ist wie ein
Netz, in dem eines das andere
absichert. Je mehr Strdange man
durchschneidet, um so instabi-
ler wird das System. «Netzy will
deshalb die Natur in ihrem
Kreislauf zeigen, Zusammen-
hange und Wechselwirkungen
darstellen.» Mit diesen knappen
und klaren Worten formulierte
Peter Lippuner, Redaktionsleiter
fur die Bereiche Naturwissen-
schaft, Technik und Medizin im
vergangenen Jahr den An-
spruch der neuen Sendereihe,
der dann am 1. September sei-
ner Verwirklichung harrte. Am
Beispiel des Kaltbrunner Riets
(bei Uznach/SG) sollte aufge-
zeigt werden, ob und inwiefern
Naturreservate langerfristig
Uberhaupt Uberlebensféhig
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