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Alexander Sury

Meine Freunde
in der DDR

Schweiz 1989.

Regie: Lucienne Lanaz
(Vorspannangaben

s. Kurzbesprechung 89/322)

Einem Dokumentarfilm Gber
sechs DDR-Birger ist dieser
Tage ein uberdurchschnittlich
grosses und interessiertes Pu-
blikum hierzulande wohl sicher.
Vor dem Hintergrund der dra-

matischen Ereignisse im ersten
Arbeiter- und Bauernstaat auf
deutschem Boden hat der Do-
kumentarfilm «Meine Freunde
in der DDR» der b2jahrigen
Schweizerin Lucienne Lanaz
eine nicht voraussehbare Ak-
tualitat erhalten.

Die Massenflucht Uber die
ungarische Grenze, Botschafts-
besetzungen in Prag und War-
schau, der immer kompromiss-
losere Ruf nach Reformen an
Massendemonstrationen, die
Formierung von Oppositions-
gruppen rund um das «Neue
Forumy» und schliesslich die
kirzlich erfolgte Ablésung des
langjéhrigen Staats- und Partei-
chefs Erich Honecker: All das
hat die DDR in den letzten Mo-
naten zu einem Dauerthema
(auch) in den Schweizer Me-
dien werden lassen.

Einigen mag angesichts die-
ser konzentrierten Berichterstat-
tung bewusst geworden sein,

wie wenig wir Uber die Lebens-
bedingungen in der DDR wis-
sen, einem Land immerhin —
man stelle sich das vor —, «dar-
in 16,7 Millionen Menschen un-
sere Schriftsprache sprecheny
(Lucienne Lanaz). Dem setzt
die Regisseurin Lucienne Lanaz
eine Reise zu ihr nahestehen-
den Menschen entgegen, «um
ein Bild vom Lebensgefthl und
der Lebensweise der Bewohner
der DDR einzufangeny.

Lucienne Lanaz macht seit
1972 Filme. Auftragsarbeiten
fir das Fernsehen wechselten
ab mit eigenen Projekten, so
etwa dem 1980 entstandenen
Film «lch habe ein Recht auf
meinen Kdrpery, der die Sterili-
sation von Frauen und Man-
nern problematisierte.

Lucienne Lanaz versammelt ihre
Freunde auf der Ostseeinsel
Hiddensee zum Fototermin.




«lch gehe nie von einem vor-
gefassten Thema aus, sondern
von bestimmten Menschen, die
ich kennenlerne und die meine
Freunde geworden sind.» Die-
sem Arbeitsprinzip, das Lucien-
ne Lanaz 1981 in einem Inter-
view formulierte, ist sie auch in
ihrem Film «Meine Freunde in
der DDR» treu geblieben. Die-
ser explizit persdnliche Ansatz,
der auf das Einbringen der ei-
genen Person und einer radika-
len Subjektivitat beharrt, ist
Starke und Schwache des
Films zugleich. Der Zuschauer
wird gleichsam aufgefordert,
die Regisseurin auf Entdek-
kungsfahrt zu begleiten:
«Kommt, ich stelle Euch meine
Freunde in der DDR vor.»
Wenn Lucienne Lanaz ins Bild
tritt und mit ihrer vitalen und
quirligen Art auf Menschen zu-
geht, dann wirkt das zwar un-
gemein sympathisch, die Ge-
fahr stellt sich jedoch ein, dass
die beeindruckende physische
Prasenz der Lanaz den Gegen-
stand ihres Films, die sechs
portratierten Menschen, in den
Hintergrund drangt.

Die Reise von Lucienne La-
naz beginnt in Leipzig, der
Stadt also, in der seit Monaten
jeden Montag in der Nicolaikir-
che Gottesdienste abgehalten
werden fur Verhaftete und In-
haftierte, deren Vergehen darin
besteht, sich auf der Strasse in
Demokratie gelibt zu haben.
Der junge Maler Hans Aichin-
ger ist gerade mit Vorbereitun-’
gen fur eine Ausstellung seiner
Bilder beschaftigt. In ihrer Ex-
pressivitat und ihren grellen, ir-
ritierenden Farbkontrasten sind
seine Bilder ein deutliches Zei-
chen des Widerstandes gegen
die herrschende Kunstdoktrin
des «Sozialistischen Realis-
musy». Die Vernissagebesucher
erheitert er mit der spitzen Be-
merkung. die Armeezeit habe
seine musischen Begabungen
freigelegt.

Ebenfalls in Leipzig ist Uschi

20

Dolge zu Hause. Sie arbeitet
als Sachbearbeiterin in einem
grossen Warenhaus. Kennen-
gelernt hat sie Lucienne Lanaz
uber die Organisatoren des
alljahrlichen Leipziger Doku-
mentarfilmfestivals, die den
Schweizer Gast bei Uschi Dol-
ge einquartierten. Uschi und
Maria, die als Oberarztin arbei-
tet und auf Computertomogra-
fie spezialisiert ist, fihren beide
ein fur die DDR bezeichnendes
«Doppellebeny. In der DDR
sind rund 85 Prozent aller
Frauen berufstatig; dieser Pro-
zentsatz ist weltweit unerreicht

und — oberflachlich gesehen — -

ein Indiz fur eine weitgehend
realisierte Gleichberechtigung
von Mann und Frau. Bei nahe-
rem Hinsehen zeigt sich je-
doch, dass auch in der DDR
berufstatige Frauen mehr lei-
sten mussen als Manner, um
leitende Positionen zu errei-
chen. Dazu kommt die Doppel-
belastung von Beruf und Fami-
lie, der gegeniber sich Mé&nner
erfahrungsgemass (noch) we-
nig verstandnisvoll verhalten
und auf traditionellen Rollen-
verteilungen bestehen. Die Arz-
tin Maria lebt in der giganti-
schen Neubausiedlung Mar-
zahn am Stadtrand von Berlin;
ihr Mann ist ebenfalls Arzt und
arbeitet in der renommierten
Berliner Charité.

Bernd ist, im Gegensatz zur
Karrierefrau Maria, das, was
man bei uns einen Aussteiger
nennt. Ein ernster und zurlick-
haltender Mann von annédhernd
40 Jahren, lebt er mit seiner
Freundin, einer Diplom-Physi-
kerin, auf dem Land in der Na-
he von Potsdam. Sie pflanzen
Gemiise an, das sie auf dem
Markt in Potsdam verkaufen.
Bernd-schnitzt in seinem Ate-
lier Holzfiguren und arbeitet
sechsmal im Monat als
Nachtwéchter in einer Schwei-
nezucht-LPG (Landwirtschaft-
liche Produktionsgenossen-
schaft); dies ist ein Kompro-

miss, den er eingehen muss,
um in Genuss der staatlichen
Sozialversicherung zu kommen.

Wolfram Witt besucht Lu-
cienne Lanaz in seiner Woh-
nung im Herzen von Ostberlin.
Er ist Drehbuchautor und leidet
seit Jahren unheilbar an Mus-
kelschwund. In seinem neusten
Drehbuch, dessen Verfilmung
unter dem Titel «Coming outy
Ende Jahr in die Kinos kommt,
wird erstmals Homosexualitat
in einem DDR-Spielfilm thema-
tisiert. Wolfram selbst ist auch
homosexuell, dementspre-
chend wichtig ist ihm dieses
Filmprojekt.

Lucienne Lanaz’ Reise endet
auf der traumhaften Ostseein-
sel Hiddensee; ein Ferienpara-
dies, das sich Maya als Som-
merresidenz gewahlt hat. Sie
hat sich vor tGber zehn Jahren
als Fotografin niedergelassen
(lachend nennt sie sich die
«Gréfin von Hiddenseey). Sie
erzahlt von den Schwierigkei-
ten am Anfang, als sie und ihre
Freundin von den Einheimi-
schen ablehnend behandelt
wurden. Doch mittlerweile ist
sie akzeptiert und als einzige
Fotografin eine Institution auf
der Insel.

Die Kamera von Hans-Toni
Aschwanden beobachtet die
Portratierten in ihrer vertrauten
Umgebung, in der Wohnung
oder am Arbeitsplatz. Die bio-
grafischen Fragmente lassen
vermuten, welchen Zwangen
und Problemen der homosexu-
elle Wolfram oder die mit einer
Frau zusammenlebende Maya
ausgesetzt waren. Aussenseiter
und Integrierte, denen gemein-
sam ist, dass sie, im Gegensatz
zu Durchschnittsbiirgern, an
die Grenzen der Konventionen
und staatlich sanktionierten Le-
bensentwlirfe gehen.

Der schweifende Blick der
Lucienne Lanaz ist jedoch nicht
in der Lage, die Annaherung
an die sechs Freunde zu vertie-
fen. Positiv wirkt sich auf den



Erik the Viking (Erik der Wikinger) 89/317

Regie und Buch: Terry Jones; Kamera: lan Wilson; Schnitt: George Akers; Musik:
Neil Innes; Darsteller: Tim Robbins, Gary Cady, Terry Jones, Eartha Kitt, Mickey
Rooney, John Cleese, Antony Sher, John Gordon Sinclair, Imogen Stubbs, Saman-
tha Bond u.a.; Produktion: Grossbritannien 1989, Prominent Features, 107 Min.;
Verleih: Monopole Pathé Films, Zirich.

Erik, ein sanftmitiger, aber nichtsdestotrotz entschlussfreudiger Wikingersohn,
macht sich mit einer Truppe von blutriinstigen und wilden Landsleuten auf die Su-
che nach dem Konigreich Atlantis, um dort, wie ihm geweissagt wurde, dreimal ins
Horn zu blasen. Ziel des Unterfangens ist es, seine Heimat der Macht der Finsternis
zu entreissen und die Sonne wieder scheinen zu lassen. Terry Jones, einst Mitglied
von Monty Python, hat ein opulentes, aber blasses Marchen inszeniert, das sich nie
entscheiden kann, ob es sich nun an Erwachsene oder Kinder wenden will.

J 1aBUBIM J8p HuT

La I:emme de Rose Hill 89/318

Roger Jendly, Louba Gertschikoff, André Steiger u.a.; Produktion: Schweiz 1989
CAB Lausanne, 95 Min.; Verleih: Sadfi, Genf.

Der Waadtlander Bauer Marcel heiratet Gber eine Vermittlungsagentur die farb:ge
Julie von den Antillen. Schon nach kurzer Zeit bricht die Ehe auseinander, und Julie
verliebt sich in den Unternehmer Jean. Als sie von ihm schwanger wird und seinem
Drangen, das Kind abzutreiben, nicht nachgibt, erleidet auch diese Beziehung
Schiffbruch. Alain Tanner erzahlt in knappem und elliptischem Stil verschiedene
Geschichten, ohne auch nur ein Thema tiefer auszuloten. So entsteht ein Film mit
Bildern, die man alle schon irgendwo in Tanners Werk angetroffen hat. —-21/89

E

The (.-iood Fairy 89/319

Regie: William Wyler; Buch: Preston Sturges nach einem Stiick von Ference Mol-
nar; Kamera: Norbert Brodine; Schnitt: Daniel Nandell; Darsteller: Margaret Sulla-
van, Herbert Marschall, Frank Morgan, Reginald Owen, Alan Hale u. a.; Produktion:
USA 1935, Universal, 98 Min.; Verleih: offen.

In die junge Margaret verliebt sich ein einflussreicher, alter Geschaftsherr. Um ihn
abzuschutteln, gibt Margaret an, mit einem Anwalt namens Frank verheiratet zu
sein. Um Margaret eine Freude zu machen, stellt der Alte ebendiesen Frank in ver-
antwortungsvoller Position in seiner Firma ein. Margaret rlickt die Sache ins rechte
Licht, und nach einigen Wirren kommt es doch noch zur gliicklichen Heirat zwi-
schen den beiden. Preston Sturges, der zu diesem Film das Drehbuch schrieb, liess

Regie und Buch: Alain Tanner; Kamera: Hugues Ryffel; Schnitt: Laurent Uhler; Mu- %
sik: Michel Wintsch; Darsteller: Marie Gaydu, Jean-Philippe Ecoffey, Denise Péron, \ :

schon hier sein sozialkritisches Engagement durchblicken. —-18/89 (S.91.)
J*x
Last Exit to Brooklyn (Letzfe Ausfahrt Brooklyn) 89/320 -

Regie: Uli Edel; Buch: Desmond Nakano nach dem gleichnamigen Roman von Hu-
bert Selby; Kamera: Stefan Czapsky; Schnitt: Peter Przygodda; Bauten: David
Chapman; Musik: Mark Knopfler; Darsteller: Stephen Lang, Jennifer Jason Leigh,
Burt Young, Peter Dobson, Jerry Orbach, Stephen Baldwin u.a.; Produktion: BRD
1989, Bernd Eichinger, Herman Weigel, 105 Min.; Verleih: Monopole Pathé Films,
Zrich.

Im Brooklyn des Jahres 1952 treffen GI's und Matrosen, Arbeitslose und Arbeits-
scheue, Streikende und Streikbrecher, Transvestiten und Dirnen, Ehe- und Liebes-
paare aufeinander — alle auf der vergeblichen Suche nach Geborgenheit und Liebe
in einer trostlosen, nachtlichen Welt, nach dem Motto: «Denn es gehet dem Men-
schen wie dem Vieh...» (Prediger Salomo). Auf hohem Niveau gescheiterte Verfil-
mung des Erstlingswerkes von Hubert Selby als grausamer Totentanz des Lebens,
in dem die Menschen zu blossen Statistenrollen verdammt sind. -21/89
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B Montag, 6. November

L'ami de mon amie
(Der Freund meiner Freundin)

Regie: Eric Rohmer (Frankreich 1986), mit Emmanu-
elle Chaulet, Sophie Renoir, Eric Vieillard, Francois-
Eric Gendron. — Der sechste Film von Eric Rohmers
«Komodien und Sprichwortery: Im postmodernen
Ambiente einer Reissbrett-Stadt ist der liebenswidr-
dig-ironische Film ber Probleme der Beziehungen
zwischen Mann und Frau angesiedelt. (23.00-0.40,
ARD; weiterer Film von Eric Rohmer: «Le rayon verty,
1986, Donnerstag, 9. November, 23.20-0.25, TSR)

- Z00M 4/89

B Dienstag, 7. November

L'idiot

(Der Idiot)
Regie: Georges Lampin (Frankreich 1946), mit Gérard
Philipe, Edwige Feuillére, Nathalie Nattier, Marguerite
Moreno. — Gérard Philipe spielt im Fursten Myschkin,
nach dem Roman von Dostojewski, eine seiner be-
sten Rollen. Furst Myschkin, letzter Spross seines Ge-
schlechts, handelt und denkt wirklichkeitsentrickt;
der wahrhaft gute, edle Mensch, ndhert sich dem
christusgleichen Ideal. Der russische «Don Qui-
chotte» ist unklug in kleinen Dingen, besitzt aber ei-
nen klaren Blick fir die wesentlichen Werte.

(21.16-22.50, SWF 3, weitere Filme mit Gérard Philipe:

«Aufenthalt vor Vera Cruz», Dienstag, 14. November,
«Die Kartause von Parmay, Dienstag, 21. November,
«Fanfan, der Husar, Donnerstag, 23. November,
SWF 3)

B Freitag, 10. November

Junge Leute in der Stadt

Regie: Karl Heinz Lotz (DDR 1985), mit Maria Pobosz,
Beata Maj-Dabal, Mirko Haninger. — Prazise und stim-
mungsvoll rekonstruiert der Film Klima und Milieu der
Grossstadt Berlin Ende der zwanziger Jahre vor dem
Hintergrund der Weltwirtschaftskrise und dem Verfall
der Weimarer Republik. Eine ausgekligelte Farbdra-
maturgie verbindet farbige Spielszenen mit farbig vi-
ragiertem und schwarz-weissem Dokumentarmaterial
zu einer gelungenen Komposition. (22.60-0.20, 3SAT)
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B Dienstag, 14. November

«Dolce Vitan

Dokumentarfilm von Thomas Honickel. — Der aufse-
henerregende Film von Federico Fellini hat 1960 kon-
servative Kreise aufgeschreckt. Die Kritik an der italie-
nischen Nachkriegsgesellschaft wurde oft missver-
standen. Thomas Honickel hat drei der damals promi-
nenten «paparazzi» vor die Kameras geholt. «Papa-
razzi» heisst ein Fotograf in Fellinis Film. Der Name
geriet in Umlauf fur skrupellose Pressefotografen.
Diese «Skandal-Fotografeny, die einen frechen Foto-
journalismus kreiert haben, berichten, wie sich Fellini
auf seinen Film vorbereitet hat. Sie haben den Regis-
seur in seiner Arbeit inspiriert. (23.00-24.00, ARD)

W Freitag, 17. November

Le hasard et la violence
(Zufall und Gewalt)

Regie: Philippe Labro (Frankreich/Italien 1974), mit
Yves Montand, Katharine Ross, Ricardo Cucciolla. —
Ein Kriminologe und Bestsellerautor betrachtet Ge-
walt als legitimen Teil des Lebens. In seinem neuen
Buchprojekt beschreibt er den Zusammenhang von
Gewalt und Zufall und gerat selbst in eine schicksals-
hafte Beziehung. Philippe Labro, gewiefter Thriller-
Regisseur, verbindet in seinem Edel-Krimi vorder-
grindige Spannung mit Symbolismen und gribleri-
schem Hintersinn. (22.40-23.55, TV DRS)

- Z00M 18/74

Wendel

Regie: Christoph Schaub (Schweiz 1987), mit Daniel
Buser, Kriton Kalaitzides, Lilo Wicki. — Der eigenwil-
lige Film schildert die Begegnung und die Entwick-
lung einer homoerotischen Beziehung zweier Manner
mit stimmigen Rickblenden, unverkrampften Dialo-
gen, in sanften und suggestiven Schwarzweiss-Bil-
dern. (22.66-23.50, 3SAT)

- Z00M 4/87

_ FERNSEH-TIPS

B Samstag, 4. November

Die Griinstein-Variante

Fernsehspiel von Wolfgang Kohlhaase und Bernhard
Wicki; Regie: Bernhard Wicki. — «Eine Geschichte in
Erinnerung an Geschichten, die Ludwig Turek erzahlt
haty: Verdreckte Zelle eines Pariser Untersuchungs-




I;et's Get Lost 89/321

Regie und Buch: Bruce Weber; Kamera: Jeff Preiss; Schnitt: Angelo Corrao; Musik:
Chet Baker; (Selbst-)Darsteller: Chet Baker, Vera Baker, Diane Vavra, Ruth Young,
Carol Baker, William Claxton, Lisa Marie u.a.; Produktion: USA 1988, Little Bear,
119 Min.; Verleih: Rialto Film, Zirich.

Sein Leben: eine Jazz- Legende. Sein Nachruf: eine Zeltungsnotlz Im Marz 1988 fiel
der Trompeter Chet Baker aus einem Hotelzimmer in Amsterdam; er starb mit
58 Jahren. Und nochmals sein Leben, aufgerollt in einem Film, der von Aussagen,
pointierten und sich widersprechenden, genauso lebt wie von der Atmosphére, die
die kunstvolle Schwarzweiss-Fotografie evoziert. Ein Charmeur, Tyrann und Ligner,
ein Suchtiger nach Anerkennung und Drogen und ein Genie: Hier wird nicht be-
schonigt, findet keine Verklarung, dafiir aber die packende Auseinandersetzung mit

einem Mythos statt. -21/89
Jx
I\‘Ieine Freunde in der DDR 89/322

Regie: Lucienne Lanaz; Buch: Lanaz, Richard Ritterbusch; Kamera: Hans-Toni
Aschwanden; Musik: Hans Koch; Schnitt: Gret Klay; Darsteller: Hans Aichinger,
Uschi Dolge, Maya Loffler, Bernd Muller, Maria Planitzer, Wolfram Witt; Produk-
tion: Schweiz 1989, Jura-Films, Lucienne Lanaz, 90 Min.; Verleih: Jura-Films,
Grandval.

Die Schweizer Dokumentarfilmerin Lucienne Lanaz portratiert auf einer Reise durch .

die DDR - von Leipzig tber Berlin bis zur Ostseeirisel Hiddensee — sechs Men-
schen, denen sie seit Jahren freundschaftlich verbunden ist. Die portratierten
Kinstler und Intellektuellen werden leider durch die dominierende Prasenz der Re-
gisseurin manchmal zu Statisten degradiert. So sympathisch die personliche Note
auch ist: Eine etwas kritischere Haltung und mehr Hintergrundinformation waren

wiinschenswert gewesen. -21/89
- :
Modern Times (Modeme Zeiten) © 89/323

Regie, Buch, Schnitt und Musik: Charles Chaplin; Kamera: Rollie Totheroh, Ira Mor-
gan; Darsteller: Charles Chaplin, Paulette Goddard, Henry Bergman, Chester Con-
klin, Stanley Sandford, Louis Natheux, Hans Mann, Allan Garcia u.a.; Produktion:
USA 1936, United Artists, 85 Min.; Verleih: Rialto Film, Zirich.
Moderne Zeiten — das bedeutet fir den von Chaplin verkorperten Arbeiter Stress,
Entfremdung, Hektik, Vergewaltigung durch die Maschine, aber auch Arbeitslosig-
keit, Hunger, soziale Unruhen, Gefangnis. Chaplin liefert eine geistreiche Satire auf
die hochindustrialisierte und -mechanisierte Gesellschaft, in der sich einige Grund-
werte verschoben haben. Zugleich ist «Modern Times» aber auch Chaplins letzte
Revolte gegen den Sprechfilm: Die Erfordernis, einen Liedtext vorzutragen, unter-
l&uft er mit einem Nonsense-Text — sehr zum Gefallen des (Kino-)Publikums.
—21/89 (S.131)
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Mystery Train 89/324

Regie und Buch: Jim Jarmusch; Kamera: Robby Miller; Schnitt: Melody London;
Musik: John Lurie; Darsteller: Masatoshi Nagase, Youki Kudoh, Nicoletta Braschi,
Elizabeth Bracco, Joe Strummer, Rick Aviles, Steve Buscemi u.a.; Produktion: USA
1989, JVC/MTI, 112 Min.; Verleih: Filmcooperative, Zirich.

Zwei japanische Teenies Gbernachten in Memphis, Tennessee. Eine verwitwete Ita-
lienerin sieht einen Geist. Drei Kerle, fast hatten sie einen umgebracht, saufen sich
durch die Nacht. Drei Episoden, ein Hotel, keine Beziehungen — doch diese Bezie-
hungslosigkeit ist gerade das Thema. Ob diesem Thema Uber eine ebenso bezie-
hungslose filmische Sprache zur Diskussion verholfen werden kann, sei allerdings
dahingestellt. Zusammen mit dem Autor verlieren wir uns in Strukturen, Geschich-
ten, Gags. Ein wunderbarer und glelohgultlger Film. von einer zwingenden Zwangs-
losigkeit. -21/89
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gefangnisses 1939; Insassen: Ein Grieche, der judi-
sche Schlachter Griinstein aus Polen und der deut-
sche Seemann Lodek, ein begeisterter Schachspieler.
Alle drei versuchen verzweifelt, die Abschiebung ins

- Ausland zu verhindern. Nur Lodek hat Glick, denn
der schachspielende Gefangnisdirektor sammelt Fi-
guren; die aus Brot gekneteten, hat er noch nicht; Lo-
dek wird entlassen. Doch hat er einen meisterhaften
Schachzug Griinsteins, die «Griinstein-Variantey ver-
gessen. (16.45-17.25, ARD)

B Sonntag, 5. November
Talentprobe

Dokumentarischer Musikfilm von Peter Goedel (BRD
1980/81). — Udo Werners «Talentprobe fur jeder-
manny findet am Tanzbrunnen im Kélner Rheinpark
statt. Etwa flinftausend Zuschauer, bewaffnet mit Hu-
pen, Trillerpfeifen, Plakaten und Wunderkerzen, war-
ten nur darauf, dass die Kandidaten «es nicht richtig
bringeny». Die S&dnger und Séngerinnen missen dem
Hexenkessel standhalten. Eine spannende Beschrei-
bung eines Massenrituals, ohne Kommentar, mit Ori-
ginalton. (711.00-12.30, TV DRS)

Radiofieber

Fernsehfilm in vier Teilen von Peter Marthesheimer
und Pia Frohlich; 1.Teil: «Als die Worte fliegen lern-
ten». — Berlin 1917/18: Bei Telefunken wird an neuarti-
gen Funkgeraten fir die Reichswehr gearbeitet, die
nicht nur Morsezeichen, sondern auch Musik und
menschliche Stimmen Ubertragen kdnnen. Peter Mar-
tesheimer hat keine wissenschaftliche Abhandlung
Uber die Entwicklung des Rundfunks geschrieben,
sondern Uber Menschen, die mit der Entwicklung des
neuen Massenmediums verbunden sind.
(20.15-21.45, ARD; 2. Teil: «Wer iss’'n da?», Mittwoch,
8 November, 20.15, 3. Teil: «Hier ist Berliny, Sonntag,
12. November, 20.15; 4. Teil: «Die Stunde des Tanzesy,
Mittwoch, 15. November, 20.15)

B Mittwoch, 8. November

Mit 15 an die Front — Warum Kinder

Soldaten werden

Im Spatherbst 1989 soll durch die UNO-Vollversamm-
lung eine Kinderrechts-Konvention verabschiedet
werden. Die Vertragsstaaten wollen Personen, die
noch nicht 15 Jahre alt sind, nicht in ihre Streitkréfte
einberufen. Das heisst, ab 15 kdnnen sie in den Krieg
geschickt werden. Trotz intensiver Bemihungen zahl-
reicher Friedensorganisationen und der Katholischen
Kirche, konnten sich die Vertragsstaaten noch nicht
fur ein Rekrutierungsalter von 18 Jahren einigen.
Werner Kaltefleiter und Klaus Schmidt berichten, wie
«Kinder-Soldateny leben und leiden. (22.710-22.40,
ZDF)
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B Donnerstag, 9. November

Chaos — Steirischer Herbst ‘89

Theater, die bildende Kunst, Video Art, Performance,
Literatur widmen sich der Unordnung, dem Chaos.
Die Wissenschaften haben ebenfalls das Chaos ent-
deckt. In Graz prasentiert sich die «chaotische Gegen-
wartskunst» und ihre Macher aus allen Teilen der
Welt. (21.05-21.55, ORF 2)

B Freitag, 10. November

Bankrott im brasilianischen Regenwald

Dokumentation in zwei Teilen von Adrian Cowell,

1.: «Okologische Konsequenzen durch den Bau der
Strasse im westbrasilianischen Bundesstaat Rondo-
nia». — 200000 Quadratkilometer Urwald, fast so gross
wie die BRD, fielen 1987 Brandrodungen im Amazo-
nas-Gebiet zum Opfer. Zweck: Rationeller Abtrans-
port von Edel-Holzern, Landgewinnung fur Kleinbau-
ern. Der Bericht weist nach, dass diese Rechnung
nicht aufgeht. Der Kahlschlag ist nicht nur ein regio-
nales ékologisches Problem, sondern bedroht das
Weltklima. (21.00-21.45, 3SAT; 2. Teil: Freitag, 17. No-
vember, 21.00, zum Thema: «Das letzte Gefechty,
Montag, 13. November, 21.10-22.00, ARD)

Wenn Du zuriickschaust,
wirst Du sterben

«Anatol Feid — Erfahrungen mit Drogensulchtigeny,
Dokumentarfilm von Bernd und Heidi Umbreit. — Do-
minikanerpater Anatol Feid widmet sich gefahrdeten
Kindern und Jugendlichen, in Santiago de Chile wie
im Frankfurter Bahnhofsviertel. Trotz unterschiedli-
cher Voraussetzungen der Verelendung, ist die hoff-
nungslose Einsamkeit der Menschen in der «Ersteny
wie in der «Dritten Welt» gleich. (27.65-22.30, ARD;
zum Thema: «Erst Prost — und dann Probleme», Mitt-
woch, 8 November, 19.30-20.15, ZDF)

B Sonntag, 5. November

Die «Schweiz AG» und 1992

Zwischenbilanz der EG-Diskussion von Hans-Peter
von Peschke. — Wie stellt sich die Schweiz auf den
geplanten einheitlichen Binnenmarkt der EG 1992
ein? Kann sie wirtschaftlich mitfahren, politisch aber
weiterhin im Sonderzug sitzen? Aussagen, Stand-
punkte, Kontroversen zum Thema. (20.00-21.30,
DRS 1, Zweitsendung: Mittwoch, 15. November.,
10.00. DRS 2)



Neskolko interwju po litschnym woprossam 89/325
(Einige Interviews zu persénlichen Fragen)

Regie: Lana Gogoberidse; Buch: Saira Arsenischwili, Erflom Achwlediani, L. Gog-
oberidse; Kamera: Nursar Erkomanischwili; Musik: Gia Kantscheli; Darsteller: So-
fiko Tschiaureli, Gia Badrise, Ketewan Qrachelaschwili, Sanri Lolaschwili, Salome
Kantscheli u.a.; Produktion: UdSSR 1978, Grusijafilm, 97 Min.; Verleih: offen.

Der in Georgien Ende der siebziger Jahre spielende Film zeigt eine Frau im Rollen-
konflikt zwischen Familie und Beruf. Eine vierzigjahrige Journalistin, die fir Leser-
briefe verantwortlich ist, geht ganz in ihrer Arbeit fir die Zeitung auf. Wahrend sie
den Ratsuchenden Hilfe, Trost und Neuorientierung zu vermitteln vermag, bemerkt
sie die Krise in ihrer Ehe fast zu spat. Feinfihlig inszeniert, zeichnet der Film der ge-
orgischen Regisseurin mit Charme und Humor ein aufschlussreiches Bild des so-
wijetischen Alltags und zugleich ein eindrucksvolles Frauenportrét.
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Pastoral (Ein Sommer auf dem Dorf/Pastorale) 89/326

Regie: Otar losseliani; Buch: O. losseliani, Reso Inaschwili, Otar Mechrischwili; Ka-
mera: Abessalom Maisuradse; Musik: Tengis Bakuradse nach Arcangelo Corelli;
Darsteller: Nana losseliani, Reso Tschacharalschwili, Tamara Gabaraschwili, Lia
Tokkadse-Djoegueli, Marina Karzevadse u.a.; Produktion: UdSSR 1976, Grusija-
Film, 100 Min.; Verleih: offen.

Eine Gruppe junger Musiker aus Tiflis verbringt einige Monate in einem kleinen ab-
geschiedenen Dorf in Georgien. Fir sie bedeutet der Sommer ebenso wie flr die
Dorfbewohner ein Zusammentreffen mit einer fremden Kultur: Die Musiker entdek-
ken die Schonheit des Landes und die Geheimnisse der Menschen, wahrend sie
besonders einer wissensdurstigen jungen Frau Einblicke in ihre moderne Welt ver-

mitteln. Durch seinen poesievollen Realismus beeindruckender Film, der durchaus

kritisch einen Blick auf die vermeintlichen Segnungen der Zivilisation wirft. — Ab

etwa 14. -6/82 (S.10f.)
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Premija (Die Pramie) 89/327

Regie: Sergej Michaeljan; Buch: Alexander Gelman; Kamera: Wladimir Tschumak;
Darsteller: Jewgeni Leonow, Michail Gluski, Wladimir Samoilow, Oleg Jankowski,
Armen Dchigarchanjan u. a.; Produktion: UdSSR 1974, Lenfilm; 90 Min.; Verleih: of-
fen.

Die Baubrigade eines sowjetischen Betriebes weist die ihr zustehende Pramie zu-
rtick. Bei der daraufhin einberufenen Parteisitzung prallen autoritares Funktionars-
denken und gesellschaftliches Bewusstsein aufeinander. Trotz seines optimisti-
schen Ausgangs zeichnet der Film ein zum Nachdenken Uber soziale Verhaltnisse
anregendes Bild des sozialistischen Arbeitsalltages. — Ab etwa 14.
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See no Evil, Hear no Evil (Die Glucksjager) 89/328

Regie: Arthur Hiller; Buch: Earl Barret, Arne Sultan, Eliot Wald, Andrew Kurtzman,
Gene Wilder; Kamera: Victor J.Kemper; Schnitt: Robert C.Jones; Musik: Stewart
Copeland; Darsteller: Gene Wilder, Richard Pryor, Joan Severance, Kevin Spacey,
Alan North, Anthony Zerbe u.a.; Produktion: USA 1989, Marvin Worth fur Tri-Star,
97 Min.; Verleih: 20th Century Fox Film, Genf.

Der eine sieht, der andere hort nichts, und doch reden sie sich gegenseitig die Oh-
ren voll, auf dass dem anderen endlich ein Licht aufgehe. Die absurde Ausgangssi-
tuation: Ein Blinder und ein Tauber werden als Zeugen eines Mordes sowohl von
der im Dunkeln tappenden Polizei wie auch von den Md&rdern gejagt und raufen
sich gezwungenermassen zu einem perfekt harmonisierenden Team zusammen.
Fur leidlich gutes Amisement sorgen zwei komische Talente (Gene Wilder, Richard
Pryor), im Bemuhen Gbrigens, dass nicht Uber Behinderte, sondern Gber Handicaps
im Alltag gelacht werde.
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B Freitag, 10. November

Sexualitat und Perestroika

Diskussion mit Glinter Amendt, Sexualwissenschaft-
ler, Adrian Geiges, Journalist und die sowjetische
Ubersetzerin Larissa Kan-Delp: Leitung: Ina Boesch. —
Erstmals, nach Jahrzehnten der Erstarrung, wird das
sexuelle Verhalten in der sowjetischen Gesellschaft
ausgelotet: Wie erleben Manner und Frauen in Mos-
kau die Liebe? Welche Meinung hat die Bevdlkerung
zu Abtreibung und Prostitution? Warum dulden viele
Frauen die russische Version des Machos?
(20.00-21.30, DRS 2)

B Sonntag, 12. November
Mobilitat als Suchtverhalten

«Sind wir unheilbar mobil geworden?» Dass Noma-
den sesshaft wurden, ist als Fortschritt bezeichnet
worden. Was bedeutet und welche Ursachen hat der
gesellschaftliche und individuelle Drang nach Mobili-
tat und Schnelligkeit heute? Was sind die Folgen die-
ses Verhaltens? (20.00-21.30, DRS 1, Zweitsendung:
Mittwoch, 22. November, 10.00, DRS 2)

B Sonntag, 5. November

Jiirgen Bottcher

«In Georgieny. — Der Dokumentar-Filmer Jurgen Bott-
cher setzt auf die unmittelbare Betroffenheit der Be-
gegnung, des Sichwahrnehmens in einem fremden
Land. Nichts erfragen, nichts verlangen, eine «Kristal-
lisationy» der Anschauung findet statt. Der Filmjourna-
list Kraft Wetzel fihrt in die Arbeitsweise Jurgen Bott-
chers ein und hat ausftihrlich mit dem Autor gespro-
chen. (19.30-21.20, 3SAT) :

B Montag, 6. November

Normen, Formen, Satelliten

«Neue Fernseh-Technologie fir bessere Bilder und
mehr Programmy. — Wie verlauft die Entwicklung mit
neuen internationalen Normen, Bildschirmformation,
Satellitenempfang fur jedermann, hochauflosenden
Bildiibertragungsverfahren? (20.00-22.00, DRS 2)

Die neuen Magier

«Dokumentation tGber die Geschichte des Trickfilmsy.
— Ein Blick hinter die verschlossenen Tiren der Trick-
filmstudios. Anhand von Filmausschnitten wird die
Geschichte des Trickfilms illustriert und die Arbeit der
TrickfilmkUnstler beobachtet. (23.70-0.25, TV DRS)

B 3-5 November, Lausanne

Architektur und Kino

Stadte, Strassen, Hauserzeilen, futuristische Architek-
turentwirfe — vieles davon pragt Filme, pragt Genres
und Kinogeschichten. Ansichten, Perspektiven und
mehr am «Festival International du Film d'Architec-
ture et d'Urbanisme de Lausanne.» — Festival du Film
d’Architecture et d'Urbanisme, Case postale 2756,
1002 Lausanne, Tel. 021/237972.

W 3-5. November, Baden

30 Jahre Filmkreis Baden

Das kommunale Kino der Stadt Baden feiert seinen
dreissigsten Geburtstag. Gefeiert wird mit einer Riick-
schau auf das Kinojahr 1959; auf dem Jubildumspro-
gramm stehen Filme und Wochenschaumaterial aus
der damaligen Zeit. — Filmkreis Baden, Postfach,:
5400 Baden.

W 5-72 November, Miinchen

Festival der Filmhochschulen

Was entsteht an den européischen Filmhochschulen?
Wie wird gearbeitet und nach welchen Gesichtspunk-
ten? Das lasst sich im Rahmen dieses Festivals zu-
mindest erahnen. — Hochschule fir Fernsehen und
Film, Frankenthalerstrasse 23, D-8000 Minchen,

Tel. 0049/89/6800040.

W 70-12 November, Berlin

Kurzfilmfestival

Drei Tage Kurzfilme, Dokumentarisches und Fiktives,
aus dem ganzen europaischen Raum. — Kurzfilmfesti-
val Berlin, Elke Seiler, Schillerstrasse 27, D-1000 Ber-
lin, Tel. 0049/30/7734621.

B 75-18 November, Minchen

Internationaler Medienmarkt

Internationaler Fachmarkt fir das Gesamtangebot au-
diovisueller und elektronischer Software in den Berei-
chen Information, Kultur und Bildung. — Internationa-
ler Medienmarkt Minchen, Tirkenstrasse 93,

D-8000 Muanchen 40, Tel. 0049/89/38190417.



The §in of Harold Diddlebock 89/329

Regie und Buch: Preston Sturges; Kamera: Robert Pittack; Schnitt: Thomas Neff;
Musik: Werner Heymann; Darsteller: Harold Lloyd, Frances Ramsden, Jimmy Con-
lin, Raymond Walburn, Arline Judge u.a.; Produktion: USA 1947, California Pictu-
res, 89 Min.; Verleih: offen.
Der Komiker Harold Lloyd spielt einen Buchhalter, dem nach 25jahriger treuer Ar-
beit in seinem Betrieb gekindigt wird. Als er sich, schwer enttduscht vom Leben,
zum ersten Mal betrinkt, scheint ihm all das Gluck, das ihm bisher versagt blieb:
Uber Nacht wird er reich, Besitzer eines Zirkus und obendrein noch Ehemann der
Frau, die er schon lange verehrt. Der Film, von Preston Sturges in Zusammenarbeit
mit dem Millionar Howard Hughes gemacht, hat da seine brillanten Momente, wo
Lloyd auf sein bewahrtes Repertoire artistischer Nummern zurlickgreifen kann.
-18/89 (S.91)

J

'I.'riumph des Willens 89/330

Regie und Schnitt: Leni Riefenstahl; Fotografische Leitung: Sepp Allgeier, Karl At-
tenberger und weitere 16 Kameraleute; Musik: Herbert Windt; Produktion:
Deutschland 1935, Leni Riefenstahl, 114 Min.; Verleih: offen.

Der im September 1934 stattfindende Reichsparteitag der NSDAP stand unter dem
Motto «Triumph des Willens». Gut eineinhalb Jahre nach der Machtibernahme
liess sich Hitler in einem gigantischen Spektakel feiern. Dass Leni Riefenstahls Film
denselben Titel tragt, ist nur ein kleiner Hinweis auf seine Nahe zur |deologie des
Nationalsozialismus. Ohne Kommentar werden gewaltige, in geometrische Struktu-
ren geordnete Menschenmassen vorgefiihrt. Und hier, in den Massenszenen, ent-
wickelt das brillant gestaltete Machwerk durch die Technik der Desorientierung be-

sondere Suggestivkraft. -21/89 (S.13f1)
E
Unfaithfully Yours (Die Ungetreue) 89/331

Regie und Buch: Preston Sturges; Kamera: Victor Milner; Schnitt: Robert Fritch;
Musik: Alfred Newman; Darsteller: Rex Harrison, Linda Darnell, Barbara Lawrence,
Rudy Vallee, Kurt Krezgerm u. a.; Produktion: USA 1948, 20th Century Fox, 105 Min.;
Verleih: offen. ;

Ein weltberihmter Dirigent steigert sich in Wahnideen: Er verdachtigt seine Frau,
ihn mit einem jlingeren Mann zu betrigen. Wahrend er eine Sinfonie in drei Sétzen
dirigiert, stellt er sich plastisch vor, wie er seine Frau zur Rechenschaft ziehen wird.
Passend zu den Musiktempi britet er verschiedene Rachevarianten aus, von der
Scheidung bis zum genial eingefadelten Mord. Doch bei der Umsetzung der Plane
ergeben sich Komplikationen. Formal interessant angelegte Komddie, die durch

Slapstick-Einlagen besticht. -18/89 (S.91))
Jx eneueﬁur.] 2iQg
Vyoschozdenie (Aufstieg/Die Erhéhung) 89/332

Regie: Larissa Schepitko; Buch: Juri Klepikow, L.Schepitko, nach der Erzdhlung
«Sotnikow» von Wassili Bykow; Kamera: Wladimir Tschuchnow; Musik: Alfred
Schnittke; Darsteller: Boris Plotnikow, Wladimir Gostjuchin, Anatoli Solonitsin, Ser-
gej Jakowlew, Ludmila Poljakowa, Maria Winogradowa u.a.; Produktion: UdSSR
1976, Mosfilm, 110 Min.; Verleih: offen.

Im Kriegswinter 1942 werden zwei sowjetische Partisanen bei der Nahrungssuche
fur ihre Kameraden gefangengenommen. Die Beschreibung der unterschiedlichen
Charaktere und Verhaltensweisen der zum Tode Verurteilten weitet der Film aus zu
einer Auseinandersetzung um Kollaboration, Verrat, Mut und Glauben an die Uber-
windung des Todes. Episch breit und streckenweise etwas pathetisch inszeniert.
Durch die differenzierte Charakterzeichnung und die intensive Darstellung der
Hauptfigur ungemein fesselnd. — Ab etwa 14. -14/77 (S.111)
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Celso und Cora

Gary Kildea, Australien 1983; farbig, Lichtton,
109 Min., Dokumentarfilm, Originalversion mit
deutschen Untertiteln, 16mm, Fr.185.—.

Celso und Cora, ein junges Ehepaar, wohnen mit sei-
nen zwei Kindern in den Slums der philippinischen
Hauptstadt Manila. Um das Notwendigste zu verdie-
nen, verkaufen sie auf der Strasse Zigaretten. lhr Le-
ben ist ein taglicher Kampf gegen Armut und Hunger.
Ab 14 Jahren.

Flussfahrt mit Huhn
Arendt Aghte, BRD 1983; farbig, 106 Min., Spiel-
film, deutsch gesprochen, Video VHS Fr.30.—.

Im Stile der Abenteuerromane von Stevenson, Mark
Twain und Melville erleben vier Kinder, versehen mit
Gummiboot und Proviant, eine abenteuerliche Fluss-
fahrt bis zum Meer. Ab 8 Jahren.

Goldregen

Saren Kargh-Jacobsen, Danemark 1988; farbig,
Lichtton, 94 Min., Spielfilm, deutsch synchroni-
siert, 16mm, Fr.89.— °

Nana macht eine Beobachtung und weiht ihre
Freunde ein. Es geht um 811000 danische Kronen,
die aus einem Postraub stammen. Die Kinder rufen
die Polizei an, die ihnen aber nicht glaubt. Der. span-
nende Krimi spitzt sich zu, die Rduber kommen den
Kindern auf die Spur... Ab 10 Jahren.

Giilibik, der Hahn

Jirgen Haase, BRD/Tiirkei 1983; farbig, Lichtton,
90 Min., Spielfilm, deutsch gesprochen, 16mm
Fr.110—/Video VHS Fr.15.—.

Die spannende Geschichte des achtjahrigen tirki-
schen Jungen Ali und seines Freundes Giilibik ver-
mittelt dem Zuschauer einen plastischen Eindruck in
das Dorfleben der heutigen Tirkei (Anatolien). Ab

8 Jahren, Familienfilm.

Hasenherz

Gunter Friedrich, DDR 1987; farbig, Lichtton,
80 Min., Spielfilm, deutsch gesprochen, 16mm
Fr.120.—.

Die 13jéhrige Janni ist ihres knabenhaften, grazilen
Korpers wegen Ziel der Hanseleién ihrer Schulkame-
raden. Ein Filmregisseur, der fur seinen Mérchenfilm
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einen zarten Prinzen sucht, ist von Jannis Erschei-
nung begeistert. Aus dem Madchen Janni wird der
mutige Prinz Jan, der, nach anfanglichen Schwierig-
keiten bei den Dreharbeiten, den gefahrlichen Dra-
chen besiegt. Ab 10 Jahren.

Die kleine Revolte
Olegario Barrera, Venezuela 1985; farbig, Lichtton,

93 Min., Spielfilm, deutsch synchronisiert, 16mm
Fr.100.-.

Der 12jahrige Pedro wohnt in einem Dorf in Vene-
zuela. Seine Freunde sind der Hund Rocky, Gustavo,
der Autos repariert, und Matilda. Pedro stellt viele
Fragen —in einer Militardiktatur eine geféhrliche Sa-
che. Nachdem Rocky von einem Soldaten erschossen
wurde und Gustavo aus dem Dorf fliehen muss, be-
schliesst Pedro, sich zusammen mit anderen Kindern
zu rachen: die Rache scheint am Anfang witzig und
klein. Ab 10 Jahren.

Nymanton

Cheick Oumar Sissoko, Mali 1986; farbig, Lichtton,
90 Min., Spielfilm, Originalversion, franzésische
Untertitel, 16mm Fr.190.—.

Der 9jahrige Kalifa und seine Schwester Fanta geho-
ren zu einer armen Familie auf Mali. Am Vormittag ar-
beiten beide Kinder — Fanta als Orangenverkauferin,
Kalifa als Abfallsammler —, um sich das Geld fir den
Schulunterricht am Vormittag zu verdienen. Trotz ma-
terieller Not und einer aussichtslosen Zukunft erleben
die Kinder in der Familie, bei der auch die Grosseltern
wohnen, Solidaritat. Ab 12 Jahren.

Philipp, der Kleine
Hermann Zschoche, DDR 1976, farbig, Lichtton,

64 Min., Spielfilm, deutsch gesprochen, 16mm,
Fr.90.—.

Die Geschichte eines Jungen, der gross sein mdéchte,
weil ihn seine Kameraden seiner kleinen Statur we-
gen hanseln. Mit Hilfe einer geheimnisvollen Flote
kann er seine Umwelt beliebig gross oder klein ma-
chen, nur der Wunsch nach der eigenen Grésse bleibt
ihm versagt. Das standige Uben auf seiner Flote
bringt ihm aber die Anerkennung durch die Erwach-
senen. Ab 8 Jahren.

1700 Freiburg
Telefon 037 227222
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Zuschauer allerdings die Ver-
trautheit der Regisseurin mit
den Portratierten aus. In den
intensivsten Momenten ent-
steht eine Atmosphare, die
neugierig macht auf diese
Menschen und das Bedurfnis
weckt, mehr von ihnen zu wis-
sen. Entstanden ist so ein an-
sprechendes, aber unvollstan-
diges Mosaik mit vielen gelun-
genen Detailbeobachtungen,
die aber nicht dariber hinweg-
tauschen konnen, dass es dem
Film an Koharenz und drama-
turgischer Geschlossenheit
mangelt. Haften bleibt jedoch
der Schluss, wo sich die Freun-
de — von Lucienne Lanaz zu ei-
nem frohlichen Abschiedsfest
eingeladen - auf Hiddensee
zum Fototermin versammeln.
Das Schlussbild vereinigt das
Sextett, das sich lachend zu-
prostet. Die Insel Hiddensee
wird flr einen kurzen Moment
zum utopischen Ort, der den
Freunden ein Refugium bietet.
Die Hoffnungen aber sind
auf das Festland gerichtet.

Dominik Slappnig

La Femme
de Rose Hill

Schweiz/Frankreich 1989.
Regie: Alain Tanner
(Vorspannangaben

s. Kurzbesprechung 89/318)

Alain Tanner gilt schon zu Leb-
zeiten als Legende des Schwei-
zer Films. Seit zwanzig Jahren
schon treibt er mit Filmen sein
Publikum voran — mit Filmen
gegen die Lethargie und wider
das Mitreiten auf der jeweiligen
Zeitgeistwelle. Tanner: Einer
von denen, die noch gelernt ha-
ben, zu hoffen, und die uns
lehrten, alles zu erhoffen. Der-
selbe Tanner (von 1968) hatte
es eilig: Loslaufen, Ankommen
und Von-vorne-Beginnen waren
eins. In seinen Filmen traumte
er den Traum vom Heute als
Moglichkeit des Morgen. Doch
mit «Jonas qui aura 25 ans en
I'an 2000» (1976) zerbrach die

alte lllusion. Die folgenden Fil-
me wurden kraftloser — Tanner
eben alter. Aber auch diese Fil-
me waren ausserst sensibel
und liebevoll gemacht, ebenso
«La Vallée Fantémey, sein bis-
her letzter Film. Die darin ent-
haltene Erklarung seines filmi-
schen Bankrotts bewegte tief.
Da war Tanner, im Film gespielt
durch sein Alter ego Jean-Louis
Trintignant, auf der Suche nach
unverbrauchten Bildern. Poin-
tierter gesagt: nach einer jun-
gen Schauspielerin, die ihm
nochmals die Kraft (und mit ih-
rer Liebe den Sinn) geben
kénnte, an seiner Arbeit fortzu-
fahren. Doch die Suche blieb
erfolglos. Auch in New York
wollte sich nicht einstellen, wo-
mit niemand mehr gerechnet
hatte: neue Schaffenskraft. Was
blieb, war ein Versprechen fir
die Zukunft, fir Tanners nach-

Ineinander verstrickt:

Jean (Jean-Philippe Ecoffey),
Jeanne (Denise Péron) und
(auf der nachsten Seite oben)
Julie (Marie Gaydu).
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sten Film. Wiirde er einen Weg
aus seiner Krise finden?

Mit dem Film «La Femme de
Rose Hilly, der in diesem Jahr
in Venedig im Wettbewerb
uraufgefihrt wurde, stellt sich
diese Frage drastischer: Hat
sich Tanner aufgegeben? Aber-
mals ist er im Film vertreten
durch ein Alter ego. Doch nun
ist es eine Frau, genauer ge-
sagt die alte Jeanne, die sich
voller midegewordenen lllusio-
nen in ihre eigene Traumwelt,
am Rande eines kleinen Waadt-
lander Dorfes, zurlickgezogen
hat. Sie geht am Stock, und die
Leute im Dorf nennen sie
«Hexe». Doch ich greife vor:

Der Waadtlander Bauer Mar-
cel findet keine Frau. Eine
Agentur vermittelt ihm die far-
bige Julie von den Antillen (ne-
ben «Gekauftes Gluck» von Urs
Odermatt, «Leo Sonnyboy» von
Rolf Lyssy und «La Vierge noi-
re» von Jean-Jacques Lagrange
ein weiterer Film zum Thema).
Nach zwei Wochen wird gehei-
ratet; doch was man «Liebe»
nennt, will sich nicht einstellen
zwischen dem ungleichen Paar.
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Nach kurzer Zeit geht die Ehe
auseinander, und Julie verliebt
sich in den Unternehmersohn
Jean. Als sie von ihm schwan-
ger wird und seinem Drangen,
das Kind abzutreiben, nicht
nachgibt, erleidet auch diese
Beziehung Schiffbruch. Julie
zieht ihren Sohn bei Jeanne zu-
hause auf. Die beiden Frauen
werden Freundinnen. Doch die
Idylle wird zerstort, als Julie
und ihr Kind brutal von der Poli-
zel ausgeschafft werden.

Alain Tanner ist es in seinen
bisherigen Filmen meistens mit
erstaunlicher Sicherheit gelun-
gen, die Krankheiten unserer
Zeit zu erkennen und zu dia-
gnostizieren. Auch in «La Fem-
me de Rose Hill» legt er an-
fanglich das Spannungsfeld
von Rassismus und Auslander-
integration in der Schweiz
bloss. Mit viel Aufwand und
Einfihlungsvermoégen fuhrt er
den Bauern und seine Mutter
ein. Er schafft eine atmospha-
rische Dichte zwischen den bei-
den Einheimischen und der far-
bigen Frau. Es gibt Probleme,
und alles scheint plotzlich mog-

lich. Und was macht Tanner mit
dieser spannenden Ausgangs-
lage? Er fangt einen neuen Film
an. Er wechselt die Kulissen
und erzahlt eine ganz banale
Liebesgeschichte nach dem
Schema nullachtflinfzehn.
Warum hat er aber dann die
Bauernfamilie eingefuhrt? Sie
kommt im weiteren Film nicht
mehr vor. Warum liess er Julie
aus den fernen Antillen Gber-
haupt anreisen? Die Amour-
Fou-Geschichte hatte er genau
so gut mit einer Frau aus dem
Berner Oberland abdrehen
kénnen, denn Julies unter-
schiedlicher sozio-kultureller
Hintergrund spielt mit einem
Male Uberhaupt keine Rolle
mehr. Erst am Schluss und um
den Film aufzulésen, bedient
sich Tanner wieder der schwar-
zen Hautfarbe Julies, sich
plotzlich erinnernd an die an-
fangs eingefiihrte Problematik.
Alain Tanner fihrt uns durch
seinen neuen Film wie ein Ka-
pitan, der im dichten Nebel
sein Schiff mal dahin, mal dort-
hin steuert, immer in der Hoff-
nung, den Hafen doch noch ir-



gendwie zu finden. Meint man
zu Beginn, es gehe bei «La
Femme de Rose Hilly um die
Heiratsproblematik von
Schweizer Bauern mit Dritt-
Welt-Frauen, so wechselt der
Film urplotzlich (Telefonanruf
genlgt) in eine verrickte Lie-
besgeschichte, um dann eben-
so unvermittelt beim Thema
«Kampf ums Kind» zwischenzu-
halten und mit einer lacherlich
inszenierten Ausschaffungsse-
quenz zu enden. Sorry, aber:
Das genigt nicht. Naturlich ist
Tanners Erzahlstil poetisch (ge-
blieben), naturlich ist da eine
Intuition spirbar. Natdrlich
kann die Waadt schén sein: Im
Winter, bei Nebel, im Sommer
ebenso im Herbst wie im Frih-
ling. Das war auch schon in
«Le Milieu du Monde» nicht
viel anders. Natlrlich war Re-
nato Bertas Kamera Spitzen-
klasse, und ist Hugues Ryffel
ein wurdiger Nachfolger. Nattir-
lich ist seine elliptische Erzahl-
weise mittlerweile ausgereift.
Nebensachliches erzahlt er
nicht mehr. Da blendet er lie-
ber ins Schwarze aus: Julie
nimmt den Zettel mit Jeans Te-
lefonnummer. Sie wirft Klein-
geld in den Automaten. Ab-
blende. Was sie Jean sagen
wird, ist klar. Wie sie es aller-
dings sagt, hatte mich interes-
siert. Und natlrlich kann der al-
te Mann Frauen in Szene set-
zen, wenn sie lieben. Das war
schon so in «Une flamme dans
mon cceury. Diesmal aber sei
es «une affaire de peau», wie
er betont — nur ein kleiner
Schritt zum «Déja-vuy, wie mir
scheint.

Was bleibt? Die Gewissheit,
dass Tanner alt geworden ist
und geil dazu. Eine unglick-
liche Kombination. Entstanden
ist eine Hommage an sein ei-
genes Werk. Vielleicht entstei-
gen gerade dieser Abgedro-
schenheit die versprochenen
neuen Bilder? Wer weiss. B

KURZ NOTIERT

Projekt zur Kinoauswertung

ul. Die normale Kinoauswer-
tung von Schweizer Spielfilmen
ist nach wie vor schwierig und
beschrankt sich meist auf ein
paar grossere Stadte. Auf der
Suche nach Moglichkeiten ei-
ner besseren Kinoauswertung
hat das Schweizerische Film-
zentrum in Zusammenarbeit mit
Kinobetrieben in Aarau, Baden,
Biel, Brig, Chur, Luzern,

St. Gallen, Schaffhausen und
Zug die Initiative zu einem Fi-
lotprojekt ergriffen: Im Winter-
halbjahr 1989/90 (November
bis April) wird an diesen neun
Orten ein Programm von finf
Spielfilmen Gbernommen: «La
Femme de Rose Hill» von Alain
Tanner, «Dreissig Jahre» von
Christoph Schaub, «Liizzas
Walkmany von Christian Scho-
cher, «Piano Panier» von Patri-
cia Plattner und «Bankomatt»
von Villi Hermann — also Werke
aus den drei wichtigsten
Sprachregionen der Schweiz.
Das Filmzentrum steuert Wer-
bematerial (Plakate/Faltpro-
spekte) bei, betreut die Uberre-
gionale Medienarbeit und
Ubernimmt allfallige Kosten fur
die Anwesenheit von Autorin-
nen/Autoren und Darstellerin-
nen/Darstellern. Der Erfolg die-
ses Pilotprojektes wird weitge-
hend davon abhangen, ob es
gelingt, die Filmvorfihrungen
mit Unterstltzung der Regio-
nal- und Lokalpresse zu einem
«Ereignis» zu machen. Je nach
Erfolg der Aktion soll nach ih-
rem Abschluss gepriift werden,
ob es mdglich ist, diese «Ab-
spielférderung» auch auf die
franzosische und italienische
Schweiz auszudehnen. — Infor-
mationen sind erhaltlich beim
Schweizerischen Filmzentrum,
Charlotte Schitt, Minster-
gasse 18, 8001 Zirich

(Tel. 01/47 28 60).

Ursula Ganz-Blattler

Let's Get Lost

USA 1988.

Regie: Bruce Weber
(Vorspannangaben

s. Kurzbesprechung 89/321)

«To Get Lost» kann zweierlei
bedeuten: Entweder man verirrt
sich — im Wald, auf dem Meer,
in einem Labyrinth beispiels-
weise. Oder aber man verliert
sich véllig an eine Sache, be-
treibt sie mit derartiger Hinga-
be, dass sie einen komplett ge-
fangen nimmt: So kann es ei-
nem Musiker mit seiner Musik
ergehen. «Get Lost!y wiederum
meint etwas anderes: Es ist
dies die nicht ganz feine Art,
jemanden darauf aufmerksam
zu machen, dass er besser das
Feld raumen und mit seinen
Matzchen aufhoren sollte, und
zwar so rasch wie maoglich.

Zwei- bis dreimal im Verlauf
dieser in Bilder umgesetzten
Musikerbiografie ist man als
distanzierter Beobachter ver-
sucht, genau das dem Portra-
tierten ins Gesicht zu sagen:
«Get Lost! Lass das Getue und
komm zu Dir.» Und weiss doch
im selben Augenblick, liest es
aus dem tiefzerfurchten Gesicht
eines b7jahrigen vergreisten
Mannes, dass hier einer nicht
mehr zu sich kommen wird,
nachdem er sich langst an so
viele Passionen, an die stan-
dige Sucht, bewundert zu wer-
den, und nicht zuletzt an Dro-
gen und Psychopharmaka ver-
loren hat.

Chet Baker ist im Mai 1988
aus dem Fenster seines Hotel-
zimmers in Amsterdam ge-
sturzt. Zeugen des Ungllcks
gab es keine — die naheren
Umstande seines Todes liegen
im¥ Dunkel. Angenommen wird,
dass er, mit Medikamenten
vollgepumpt, die Orientierung
und das Gleichgewicht verloren
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hat. Moglicherweise hat er
auch gewusst, wo er stand,
wusste es nur zu gut.

Portréts von (einstigen) Gros-
sen der Rock- und Jazzmusik
liegen gegenwadrtig, im Zeitalter
des Revivals der Funfziger- und
Sechzigerjahre, wieder einmal
voll im Trend. «Great Balls of
Firey» von Jim McBride erzahlt
die bewegte, von Ups und
Downs gepragte Lebensge-
schichte des «Killers» und
Rock’'n-Roll-Kénigs Jerry Lee
Lewis. Auch ein actionfilmer-
probter Unterhaltungsprofi wie
Clint Eastwood hat sich an die
Fersen einer Musikerlegende
geheftet und mit seiner Verfil-
mung des Lebens von Charlie
Parker («Birdy, vgl. ZOOM 12/
88) fast ausnahmsweise wohl-
meinende Kritiken eingeheimst.
Wesentlich ndher ans Doku-
mentarische heran rlckt Bert-
rand Taverniers «Round Mid-
night» aus dem Jahr 1986
(¢Autour de minuity, vgl. ZOOM
23/86), wobei hier paradoxer-
weise eine fiktive Jazz-Gestalt
im Zentrum steht. Doch verkor-
pert wird sie mit einer gerade-
zu unheimlichen Préasenz durch
Dexter Gordon, eine der ganz
grossen Meister des Jazz-
Saxophons.

Und jetzt also Chet Baker
«live», so, wie er lebte und
liebte, litt und stritt und dabel
irgendwie unfassbar zwischen
der musikalischen Harmonie
und der gewaltigen Dissonanz,
die sein Leben stets bestimm-
te, hin- und herpendelte. Wenn
sich wahre Liebe zu einem Ge-
genstand unter anderem darin
aussert, ein wahrhaftiges, un-
geschontes Bildnis des gelieb-
ten Objekts zu zeichnen, dann
muss der amerikanische Foto-
graf Bruce Weber «seinen»
Chet Baker wahrhaftig lieben.
Und zwar gewiss nicht nur als
fotografisches Objekt. Zitat:
«Jeder hat eine Story Uber Chet
Baker. (...) Ich habe einen Film
mit Chet gemacht, weil ich
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meine eigene Geschichte Uber
ihn haben wollte.»

Vielleicht ist dies der Unter-
schied: «Let's Get Losty ist
nicht ein Film dber einen Jazz-
musiker, sondern einer mit ei-
nem Jazzmusiker, und damit
eben auch ein Film mit einem
schwierigen, schwachen Men-
schen und mit einem notori-
schen Lugner — einem Genie,
aber auch (wie das etliche
Freundinnen und sitzengelasse-
ne Ehefrauen bezeugen kén-
nen) einem unwiderstehlichen,
unverbesserlichen Charmeur.
Bruce Weber, Regisseur und
Produzent dieses im besten

Alter Mann mit Trompete — und
ein skeptischer Blick zuriick: Chet
Baker, 1987.

Sinne «dokumentarischeny
Kleinods, lasst auch nie den
leisesten Zweifel daran auf-
kommen, dass es sich hier um
die Inszenierung eines Rollen-
spiels handelt, sowohl seitens
des Portratierten, der sich
nochmals mit einer geradezu
schlafwandlerisch anmutenden
Sicherheit von seiner besten
Seite prasentiert, wie auch sei-
tens des Autors, der ja auf der
Suche ist nach einer guten



Story — «seinern Chet-Baker-
Geschichte.

Bruce Weber ist Fotograf aus
Passion und Profession und hat
in dieser Eigenschaft nicht nur
Auszeichnungen gewonnen,
sondern mit seiner fotografi-
schen Sicht der Dinge auch die
Werbe-Asthetik unserer Tage
erheblich beeinflusst. Licht und
Schatten sind sein Werkzeug;
damit malt er und formt Gestal-
ten. Er schalt sie aus dem
Dunkel heraus, setzt sie der
grellen Sonne oder auch einem
gleissenden Scheinwerfer aus
— und stellt sie doch nicht
bloss. Vielleicht liegt es daran,
dass seine uneingeschrankte
Faszination fur Gesichter alles
andere Uberlagert, jene Faszi-
nation auch fur ein alterndes,
ein im Wandel begriffenes Ge-
sicht, das so manche lust- und
leidvolle Erfahrung spiegelt.

Wie James Dean muss Chet
Baker ausgesehen haben, da-
mals auf dem Hohepunkt sei-
ner musikalischen Karriere; von
seinem sanften Blick und den
markanten hohen Wangenkno-
chen schwarmten die von Bru-
ce Weber interviewten Kolle-
gen der Fotografie auch noch
nach Jahren. Die Gegenulber-
stellung dieser Bilder mit jenen
anderen, aufgenommen beim
ausgelassenen Spiel am Strand
von Santa Monica oder festge-
halten bei einem Auftritt in
Cannes 1987, enthiillt nicht ei-
gentlich Spektakulares, nur
sehr, sehr Trauriges: Wer sich
so wie Chet Baker derart mit
allen Mitteln bemiiht hat, die
Dinge stets «im Griff zu ha-
ben», musste sich am Ende
womaglich ein Leben lang
selbst betriigen. Weil dies aber
jedem von uns zustossen kann,
und weil keiner gegen die klei-
nen Lebensligen gefeit ist, er-
scheint «Let’'s Get Lost» nicht
eigentlich als schonungslose
Demaskierung oder gar zy-
nische Abrechnung. Im Gegen-
teil: Zwar wird ein Mythos de-

montiert, was aber an seiner
Stelle zum Vorschein kommt,
provoziert und fasziniert nicht
minder.

Legenden haben viele Ge-
sichter: Dass sich dieses fil-
mische und ebensosehr auch
musikalische Portrat nicht mit
einem einzigen begnugt, tragt
wesentlich zu seinem Reiz und
seinem Reichtum bei. &

Lorenz Belser

Mystery Train

USA 1989.

Regie: Jim Jarmusch
(Vorspannangaben

s. Kurzbesprechung 89/324)

Uberlassen wir dem Meister
gleich selbst die Beschreibung!
— «Mit seinen dréi unabhéangi-
gen und doch miteinander ver-
wobenen Geschichten ist <Mys-
tery Train) eine Art Triptychon
und jenen japanischen Filmen,
die verschiedene Geisterge-
schichten erzahlen, oder den
Episodenfilmen [taliens mit ih-
ren romantischen Komaodien
verwandt. Allerdings ist es (...)
die ltalienerin, die von einem
Geist heimgesucht wird, wah-
rend die Japaner sich eher ro-
mantischen Geflihlen hingeben.
Und da ist noch der Englander,
der alles durcheinanderbringt.
Obwohl die Personen der drei
Geschichten nie wirklich zu-
sammentreffen, sitzen sie alle
im «Mystery Trainy. Die drei Ge-
schichten sind wie einzelne
Wagen eines Zuges — eine mi-
nimalistische Version der Can-
terbury Tales.»

Ein geheimer Klassiker war
er schon immer, dieser Jim
Jarmusch. Die Film- und Litera-
turgeschichte hatte er schon

immer souveran im Rucken,
galt aber auch als ein Klassiker
der Postmoderne, der das
naive Vergnlgen liebte und es
intelligent mit den «hdheren
Ansprlcheny legierte. Hier in
«Mystery Trainy, seinem vierten
abendfillenden Werk, scheint
aber die anspruchsvolle Struk-
tur zuerst gewesen zu sein: Die
Beschreibung des Autors wi-
derspiegelt nur die Glasperlen-
spiele, die sein Film veranstal-
tet.

Eine eigenstandige Annahe-
rung mit Alternativ-Interpreta-
tionen kann also nicht scha-
den: Memphis, Tennessee ist
der Handlungsort. Eine Geister-
stadt im amerikanischen Nie-
mandsland, mit Elvis-Presley-
Denkmal, «legendéaren» Tonstu-
dios, leeren Strassen und ei-
nem Bahnhof, den zwei japa-
nische Teenager «antik» finden.
Sie tapsen verloren durch die
leeren Strassen, diese beiden
Teenies, besuchen ein paar
weitere Legendaritaten und An-
tiquitaten, streiten sich, ob nun
Elvis Presley oder Carl Perkins
der «King» sei und lieben sich
in einem Hotel. In dasselbe
Hotel wird sich eine Italienerin
verirren und werden ausser-
dem drei Typen herumgeistern,
die im Leichtsinn einen Men-
schen angeschossen haben.
Drei Episoden, die dritte mit
dem Titel «Lost in Space». Lost
in Space and Time: Das kann
dann auch als Ubergreifendes
Thema gelten.

Schon das Japanerparchen
ist erstaunt, dass es bis nach
Memphis nicht zwei Reisetage
dauerte, und vergleicht dann
fleissig Yokohama mit der mo-
mentanen Zwischenstation.
Das Gehen und Fahren durch
die leeren Strassen wird zum
Leitmotiv, auch fir die verlore-
ne lItalienerin (die am Telephon
nach Rom schreit wie weiland
E. T. nach «Homep). Ihre Bett-
nachbarin im Hotel setzt still-
schweigend voraus, dass man
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weiss, wo Natchez ist, erklart
aber umstandlich, wo England
liegt. Und Elvis Presleys Geist,
der nachts erscheint, ist offen-
sichtlich an die falsche Adresse
geraten und schamt sich wie-
der ganz durchsichtig.

Jim Jarmuschs Film ist ein
Netz von Beziehungslosigkei-
ten. Ein zeitliches und ortliches
Nebeneinander findet hier statt,
in dem zwei Hotelangestellte,
das laufende Radioprogramm
und ein Pistolenschuss die ein-
zigen Verbindungsmaoglichkei-
ten nach aussen abgeben. Im-
merhin hatten sich doch diese
Nacht die Bettnachbarin der
Italienerin und der Pistolen-
schitze (ein verwirrter Englan-
der im Elvis-Look) wiederfinden
kédnnen! Denn um ihre Bezie-
hung hétte es ja, nach beidsei-
tigen Auskinften, so schlecht
gar nicht gestanden.

Doch Jarmusch zieht es vor,
seine Figuren am Schluss aus-
einanderdriften zu lassen.
Memphis bleibt eine zufallige

Zwischenstation; der Film ein
Vorwand und Knotenpunkt flr
Geschichten. «lch fihle mich
wie vorher; ich war schon
glicklichy — das meint der coo-
le junge Japaner, nachdem sei-
ne Freundin ihn zum Lachen
bringen wollte. Und zu eben
dieser Aussage scheint Jim
Jarmusch sein Publikum bewe-
gen zu wollen.

Jim Jarmuschs neuster Film
ist, harsch gesagt, ein Zelebrie-
ren von Langeweileritualen —
sowohl der Figuren als auch
des Autors. Diplomatischer ge-
sehen: Jim Jarmusch themati-
siert in seinem Werk das Er-
zéhlen kaputterzahlter Ge-
schichten. Schonstes Beispiel
im Film selbst ist die (auch in
der Schweiz geldufige) Story
von dem autostoppenden
Geist, der Jarmusch, indem er
tatsachlich einen Elvis-Imitator
auftreten lasst, einen sympathi-
schen Talmi-Glanz verleiht. Ka-
putterzéhlte Geschichten sind
eigentlich auch die japanischen

und italienischen Filmwerke,
auf die sich der Autor beruft.
Seiner ltalienerin klemmt er
aber immerhin Ariostos «Or-
lando furioso», jenes manieri-
stisch gigantische Geschichten-
labyrinth, unter den Arm. Eine
traurige Hommage? Ein weite-
rer hoherer Anspruch?

Im weiteren feiert etwas in
«Mystery Train» Urstand, was
ich, wenn wir schon bei der
italienischen Kultur sind, «laz-
zo» nennen will. In der Com-
media dell’Arte waren die «laz-
zi» bis zu viertelstindige Gag-
Serien aus meist altbekanntem
Material. Dito bei Jarmusch:
Vom Spielen mit dem Feuer-
zeug geht das uber die gehés-
sigen Scherze von Hotelportier
und Boy bis hin zur Nummer
der drei betrunkenen Typen im
Hotelzimmer und vom Mitlau-

Auf den ausgelatschten Spuren
von Elvis: Ein japanisches
Touristenpaar in Memphis,
Tennessee.
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fenlassen der Handtlcher Uber
den aufdringlichen Zeitungsver-
kaufer und bis hin zur Polizei,

die in die falsche Richtung rast...

Der (seit Lessing und Goldo-
ni) moderne Anspruch an den
lazzo ware nun aber, in ihm ge-
sellschaftliche Mechanismen
sichtbar zu machen. Jarmusch
hingegen setzt seine Nummern
und Gags als coole Zeichen-
schrift ein und setzt sein Publi-
kum quasi kontemplativ davor.
Wir kénnen schon lachen,
wenn wir Lust haben. Wir kén-
nen uns aber auch langweilen.
Ins Denken kommen wir nur
zufallig.

Eine verwandte Haltung
steckt auch hinter Jarmuschs
Bilderschrift. Perlen der Kom-
position, Kamerabewegung,
Objektiv- und Standpunktwahl
werden da aneinandermontiert,
und atemberaubende Gratwan-
derungen zwischen Licht-Insze-
nierungen und authentischem
Licht finden statt (Kamera:
Robby Miller). Einmal mehr
fihrt uns Jarmusch auch die
Kunst der Plansequenz vor —
diesmal jedoch so souverdn
zelebriert, dass es nurmehr arti-
stisch wirkt (ein lazzo, ein
Kunststick mehr ...). Das Zufél-
lige, das wirkt wie gelassener
Luxus, ist in Wirklichkeit streng
durchstrukturiert.

Wirklichkeit, das ist Struktur.
Wirklichkeit, das ist Kamera.
Aussere Realitdt wird in dieser
Kamera zum bedeutungsent-
leerten Lese-Stoff. Zum Glas-
perlenspiel, trotz popularer In-
halte. Die «Coolness» Uberwu-
chert hier, in diesem ausseror-
dentlichen Beispiel, die Ge-
samtheit der Kultur. Und aus-
serordentlich ist dieses Beispiel
auch nur, weil es noch traditio-
nelle Anspriiche stellt, und weill
immerhin eine sorgféltige Lek-
tire der Strukturalisten und
Poststrukturalisten dahinter-
steckt.

Wo ist er, der Unterschied
zwischen «Mystery» und «Mis-

ery»? Was ist Leben und Film
noch mehr als ein Puzzlespiel?
Diese Fragen darf das Publi-
kum sich stellen: aber wirklich
nur, wenn es Lust dazu hat.
Ansonsten passt man halt auf,
wie schon alles passt, wie sich
die drei Teile aneinanderfligen
und die Schnittrhythmen abrol-
len. Die Zwangslosigkeit aber,
sie wird in diesem System zum
Zwang. &

Franz Ulrich

Last Exit to
Brooklyn

(Letzte Ausfahrt
Brooklyn)

BRD 19889.

Regie: Uli Edel
(Vorspannangaben

s. Kurzbesprechung 89/320)

Bei diesem Werk stehen alle
Anzeichen auf gross: Vorlage
ist ein «grosser» Roman, pro-
duziert wurde er von einem
«grosseny Proudzenten, der
sich seit der «Unendlichen Ge-
schichte» nur noch mit «gros-
seny» Filmstoffen abgibt, so
gross waren die Produktionsko-
sten (16 Millionen Dollar) und
der Werbeaufwand. Produzent
Bernd Eichinger selbst halt
«Last Exit to Brooklyn» fur sei-
nen «wichtigsten Film». Und in
der Tat: Uli Edels Film schwitzt
Grosse, Bedeutung, Wichtigkeit
aus allen Szenen. Als Zuschau-
er bekommt man fast ein-
schlechtes Gewissen, wenn ei-
nem das Resultat von so viel
Anstrengung als gar nicht so
grossartig erscheint. Vornehm,
wie es der Frankfurter Allge-
meinen Zeitung (FAZ) ge-
ziehmt, driickt es deren Filmkri-

tiker aus: «... und ist auf hohem
Niveau gescheitert.»
Doch zuerst einmal zurlick

~zum Anfang: 1957 erschien in

den USA das nur bedingt als
Roman zu bezeichnende Buch
«Last Exit to Brooklyn» von Hu-
bert Selby. Der von einer
schweren Tuberkulose, Alkoho-
lismus und Drogensucht ge-
beutelte Autor hatte sich sein
Erstlingswerk in einer Art
Selbsttherapie von der Seele
geschrieben. Es besteht «aus
funf als Erzéhlungen zu be-
zeichnenden Abschnitten und
einer «Coda, die in vierzig

Kurzszenen und mit Hilfe hete-

rogener Stilmittel die Auswegs-
losigkeit der in den Erzahlun-
gen geschilderten Existenzen
noch einmal schlaglichtartig
beleuchtet. <Last Exit to Brook-
lyny — dieser grausam ironische
Titel bezieht sich auf eine
Strassenabzweigung in der Na-
he der Brooklyn-Kasernen, ei-
nem von Selby exakt abge-
grenzten Bereich, wo Wohnsi-
los und Fabrikgebdude, Trans-
vestitenlokale und Soldaten-
kneipen dicht beieinander lie-
gen. Von Dumpfheit und Ge-
hassigkeit, von Amoral und
Brutalitat bestimmt, erstickt
dieses Milieu jede Hoffnung
auf ein wenig Liebe und Soli-
daritat (...) Wenn Selby in sei-
ner erbarmungslosen Darstel-
lung der Schattenseite der
amerikanischen Wohlstandsge-
sellschaft sowohl der Sexualitat
und Perversion als auch der
Gewalttatigkeit breiten Raum
gibt, so nicht um des Sensa-
tionseffekts willen. Sein Buch
ist durchdrungen von einem
ganzlich unsentimentalen Mit-
gefuhl fur die Ausgestossenen
und Verkommenen, die, je tie-
fer sie erniedrigt sind, um so
mehr der Erlésung durch die
Liebe bedirfen» (Zitate aus
Kindlers Literatur Lexikon). Das
Werk |6ste durch seine unver-
blimte Sprache, in der das Le-
ben von Verlorenen und Verlie-
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rern, von Gefangenen ihrer LU-
ste und Sichte beschrieben
wird, bei Kritik und Lesern hef-
tige Diskussionen aus, wurde
von Samuel Beckett und An-
thony Burgess hoch gelobt und
in England in einem aufsehen-
erregenden Prozess vom Vor-
wurf der Obszonitat freigespro-
chen.

Als Bernd Eichinger das
Buch Ende der sechziger Jahre
las und von ihm vollig fasziniert
war, «brtllte er sich jeden
zweiten Abend in einer Rock-
band seine Frustrationen aus
dem Leib» (Spiegel). Als Stu-
dent der Filmhochschule
(1970-73) traumte er davon,
dieses Buch zu verfilmen, Uber
das er sich noch heute (im
Presseheft) sehr engagiert dus-
sert: «Es ist ein extrem ehrli-
ches Buch, in einer Art und
Weise, wie ich es vorher nicht
und auch hinterher nie mehr
gelesen habe. Ein Buch, das
nichts will, das nichts behaup-
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tet, das dir keine Sicht der
Welt abverlangt, sondern das
ein Statement ist. Ich verglei-
che es immer mit dem Alten
Testament. Ein Buch, das wie
ein Stein ist, der dir entgegen-
geschleudert wird. Und dann
ist der Stein da. Du kannst
Uber ihn klettern oder drumher-
umgehen oder dich unter ihm
durchgraben, aber irgendetwas
musst du mit dem Ding anfan-
gen. Das war ein wichtiger
Punkt, denn mich interessieren
auch immer archaische Stoffe —
also Stoffe, die den Dingen auf
den Grund gehen, nicht le-
bensphilosophisch, sondern
ganz konkret. Ausserdem finde
ich, es ist das erste und letzte
wirkliche Rock’'n’Roll-Buch. (...)
Selby ist im wirklichen Sinn ein
Rock’'n’Roller. Er steht mitten
im Leben, aber mit dem Leben,
so wie es ist, kommt er nicht
klar, weil er zu sensibel ist,
welil er zuviel will, in jedem

Moment. Das verstehe ich

wahnsinnig gut, weil ich auch
ein Rock'n'Roller bin. Ich will
auch jeden Moment alles, so-
fort — und das zerfetzt dich, das
macht dich fertig! (Letzte Aus-
fahrt Brooklyn» ist ja letztlich
nichts anderes als die Suche
nach unbedingtem Gluck, in je-
dem Moment. Und es ist natlr-
lich das Scheitern, weil es so
ja nicht geht. Fir mich ist das
Buch weder verzweifelt noch
hollisch — ich sehe nur Men-
schen, die wie die Wahnsinni-
gen an den Gitterstaben des
Lebens ritteln. Sie wollen da
raus, aber sie kommen nicht da
raus, und sie rennen sich den
Kopf ein und dann bluten sie.
Das macht jeder Rock'n’Roller
auch.» Eichingers Statement
macht verstdndlich, was ihn an
Hubert Selbys Buch faszinierte
und weshalb er sich, zwanzig
Jahre spater, zusammen mit
Regisseur Uli Edel und Dreh-
buchautor und Ko-Produzent
Herman Weigel, den Traum



Von der Vision (in diesem Fall:
einer bewegten Streikszene
gleich zu Beginn) zur Realisa-
tion — Storyboard und Szenen-
bild im Vergleich.

aus der Filmhochschulzeit er-
fullt. Aber die Rock’n’Roll-Zeit
ist vorbei, der Zeitgeist der
sechziger Jahre, von dem Sel-
bys Werk durchtrankt ist, hat
sich geandert. Hier liegen wohl
die tieferen Griinde, warum die
Verfilmung dieser «Prosa aus
Blut, Schweiss und Koty (FAZ)
uns heutige eher kalt lasst.

1952, New York, Brooklyn,
nachts an einer Ecke an der
B8. Strasse hinter den Docks.
Vor einer Bar streiten sich die
Monroe-blonde jugendliche
Dirne Tralala (Jennifer Jason
Leigh) und ihr «Beschitzery
Vinnie (Peter Dobson). Gls, die
in einer nicht weit entfernten

Kaserne auf den Einsatz in Ko-

rea warten, mischen sich ein.
Einer von ihnen wird von Vin-
nie und seiner Bande blutig zu-
sammengeschlagen. Harry
(Stephen Lang), der Obmann
des lokalen Streikburos (in ei-
ner nahen Metallfabrik ist ein
Gewerkschaftsstreik im Gang)
beobachtet die Szene aus
sicherer Distanz, dann ladt er
Vinnie und seine Kumpane in
sein BlUro zu einem Bier ein.
Der Film beginnt mit einer Ge-
waltszene — ganz &hnlich, wie
heute die meisten US-Filmhits
die Zuschauer gleich zu Beginn
mit einer Actionszene wie ein
Bulldozer Uberfahren. Man geht
auf Distanz und denkt sich: So
also kommt’'s heraus, wenn Eu-
ropder den Amerikanern zeigen
wollen, wie man einen solchen
Stoff filmisch in den Griff be-
kommt. Der Verdacht bestatigt
sich zum Gliick nicht ganz,
aber man wird das Gefihl nicht

ganz los, das alles schon ein-
oder mehrmals gesehen zu ha-
ben, von Elia Kazans «On the
Waterfronty (1954) Gber Viscon-
tis «Rocco e i suoi fratelli»
(1960) bis zu Fassbinders
«Querelle» (1982).

Aus der Anfangsszene ent-
wickelt sich ein Reigen grosser
und kleiner Tragddien um ein
halbes Dutzend Figuren, die in
unterschiedlichen Kombinatio-
nen auftauchen und manchmal
durch Parallelmontagen zeitlich
miteinander verknUpft werden.
Der grossspurige Harry, der
seine Kompetenzen im Streik-
biro allzu grosszlgig auslegt
und gemassregelt wird, wendet
sich von seiner Frau ab, hangt
sich an einen Strichjungen und
wird von Vinnie und seiner
Gang erbarmungslos zusam-
mengeschlagen. Der hiibsche
Transvestit Georgette (Alexis
Arquette) verliebt sich in den
mannlichen Vinnie, erntet aber
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nur Spott und Hohn und wird
im Drogenrausch von einem
Auto (Lenker: Hubert Selby)
Uberfahren. Fabrikarbeiter Big
Joe (Burt Young) ist ein wasch-
echter italienischer Pascha, der
zunachst einmal ausflippt, als
ihm beigebracht wird, dass sei-
ne Tochter nicht nur dick, son-
dern schwanger ist, der den
mutmasslichen Vater zuerst zu-
sammenschlagt, dann eine
ziinftige Hochzeits- und Tauf-
feier schmeisst und sich mit
dem Schwiegersohn prugelt,
um zu zeigen, wer Herr in der
Familie bleibt. Und da ist
schliesslich die jugendliche
Hure Tralala, die mit der Baby-
Doll-Masche Freier anlockt, die
dann von Vinnies Bande zu-
sammengeschlagen und aus-
geraubt werden, und selbst
Opfer einer Massenvergewalti-
gung wird. Dieser «Gossen-
Madonna» sind die beiden ein-
zigen «positiven» Figuren zuge-
ordnet: Ein Offizier, mit dem
sie einige Stunden vor seiner
Verschiffung nach Korea ver-
bringt, steckt ihr zum Abschied
nicht Geld, sondern einen Brief
zu, in dem er ihr seine Gefiihle
bekennt; und Spooky, der min-
derjahrige Sohn Big Joes, der
in Tralala vernarrt ist und ihr
mit einer Fahrt auf seinem
klapprigen Motorrad imponie-
ren mochte, rettet sie vor ihrem
letzten Vergewaltiger und weint
in ihren Armen bitterlich. Der
Offizier, auf den der Tod an der
Koreafront wartet, und der un-
schuldig-einfaltige Junge ver-
mogen das duster-dumpfe Bild
einer Welt, in der jeder dem
andern zum Wolf wird, nur we-
nig aufzuhellen.

Die Realisatoren von «Last
Exit to Brooklyn» sind stolz dar-
auf, Uberwiegend an Original-
schauplatzen in New York ge-
dreht zu haben. Paradoxenwei-
se sehen diese jedoch aus wie
perfekte Studiokulissen: Realis-
mus wurde zum Hyperrealis-
mus. Anstelle der angestrebten
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Authentizitdt macht sich Kinst-
lichkeit breit, geschaffen durch
eine allzu asthetisierende Ka-
mera- und Lichtfiihrung, den
geschmeidigen Schnitt Peter
Przygoddas und die schmach-
tende Musik Mark Knopflers.
Es fehlt zwar nicht an einer
Reihe atmospharisch dichter
und beeindruckend aufwendi-
ger Szenen, wie etwa jene, in
der Streikende, Streikbrecher
und Polizei aneinandergeraten.
Aber sie vermogen den Ein-
druck der Leere und Sterilitat
nie ganz zu verscheuchen. Die
Personen haben keine deutli-
chen Konturen, keine Tiefe, kei-
ne Geschichte, sie bleiben be-
liebig manipulierbare Figuren,
sind weder wirkliche Tater
noch Opfer, da alle Moral- und
Wertkodices ausser Kraft ge-
setzt scheinen. Sie werden in

‘einer Welt umgetrieben, die

nicht von einer apokalyptischen
Macht des Bdsen und der in-
brinstigen Sehnsucht nach Be-
freiung von ihr gepragt ist, son-
dern von der Zelluloid-Asthetik
perfekter Arrangements. Indem
«Last Exit to Brooklyn» sich fast
hermetisch in einem Bezugssy-
stem der Kunstlichkeit bewegt,
deren Asthetik und Dramatur-
gie weitgehend der Vergangen-
heit entlehnt sind, ist dieser
Film wohl als typisch postmo-
dern zu bezeichnen. Da er we-
der einen politischen,
ethischen oder einen anderen
Standpunkt definiert oder er-
kennen lasst, vermag er nir-
gends zu provozieren, wirkt
statisch und spannungslos.
Besonders deutlich wird dies
in den augenféllig biblischen
und christlichen Beziigen. Wie
Hubert Selby den Abschnitten
seines Buches Bibelzitate vor-
angestellt hat, die die geschil-
derte Unféahigkeit der Men-
schen zu Liebe und Solidaritat
kontrapunktieren, geht auch
dem Film ein Zitat aus der Bi-
bel voran: «Denn es gehet dem
Menschen wie dem Vieh, wie

dies stirbt, so stirbt auch er,
und alle haben einerlei Odem.
Und der Mensch hat nichts
mehr, denn das Vieh; denn es
ist alles eitely (Prediger Salo-
mo 3, 19). Der zusammenge-
schlagene Harry wird von sei-
nen Peinigern in der Pose des
Gekreuzigten hangen gelassen.
Diese und andere Szenen wir-
ken jedoch nie anstdssig, be-
wirken keine Provokation und
keine Katharsis, weil sie im
professionell perfekten Arran-
gement erstarren. W

Margret Kohler (F-Ko)

«Ein guter Stoff
findet sein Geld»

Gesprach mit dem
Filmproduzenten Bernd
Eichinger

Bernd Eichinger, einziger unab-
hangiger deutscher Filmprodu-
zent von Weltrang und grosster
Filmverleiher in der Bundes-
republik Deutschland, ist auf
dem Sprung nach Hollywood.
Seine Produktionen «Die un-
endliche Geschichte» oder «Der
Name der Rose» waren welt-
weit Erfolge. Sein neuestes
Werk «Letzte Ausfahrt Brook-
lyny», die Verfilmung des gleich-
namigen Romans von Hubert
Selby, lauft derzeit in den Ki-
nos. Mit dem Produzenten aus
Minchen sprach Margret Koh-
ler.

Sie sind Deutschlands bekann-
tester Produzent. Oft heisst es,
«der Eichinger» hat einen
neuen Film gemacht, der Name
des Regisseurs wird nicht mehr
erwédhnt. Sind Sie der «gehel-
mey» Co-Regisseur?



Nein, auf keinen Fall. Ich mi-
sche mich in die Arbeit nicht
ein, sondern bin von Anfang an
dabei. Das ist ein ganz wesent-
licher Unterschied. Ich sitze
schon mit den Autoren zusam-
men und schreibe selbst mit
der Hand mit. In dem Moment
bin ich einer der Co-Autoren.
An der Entwicklung des Films
bin ich kreativ jeden Moment
beteiligt. Das ist meine Auffas-
sung von Produzieren, die Art
und Weise, wie meine Filme
entstehen. Ich entscheide, wer
den Stoff schreibt und wer Re-
gie fuhrt, aus dieser Vision
wird der Film dann geschmol-
zen. Alle wichtigen Entschei-
dungen sind ja schon vor dem
ersten Drehtag gefallen. Im
Drehbuch steht, wie sich die
Charaktere entwickeln, der Film
ist besetzt, die Bauten sind da,
es ist schon alles ausdiskutiert.
Der Regisseur setzt das, was
besprochen ist, in Szenen um.

Und da spiele ich nicht mit den
Co-Regisseur, es sei denn, es
ist eine grosse Produktion und
der Regisseur verflgt Gber we-
nig Erfahrung. Da muss man
dabei sein.

Knallt es zwischen ihnen und
dem Regisseur manchmal?

Es knallt nicht. In den einein-
halb bis zwei Jahren Vorberei-
tung hat man ja uber alles mil-
lionenmal gesprochen. Da gibt
es natirlich im Vorfeld schon
mal Auseinandersetzungen mit
Regisseuren. Die missen dann
ausgerdumt werden, wenn man
zu demselben Ergebnis kom-
men will. Ist das nicht der Fall,
muss man sich trennen. Das
habe ich ja schon des 6fteren
gemacht.

Wird es lhnen nicht manchmal
«mulmig» bel so grossen Pro-
duktionen wie beispielsweise

Brooklyn als Ort der Sehnsucht:
Bernd Eichinger, Buchautor
Hubert Selby und Regisseur Uli
Edel — vor Kulisse.

«Die unendliche Geschichtey
mit einem Budget von
65 Millionen Mark?

Es reisst einen immer hin und
her. Aber inzwischen hat man
ja Erfahrung, man weiss, was
einen erwartet. Aber nattrlich
tberfallt mich schon ab und zu
eine gewisse Art von Panik.
Man muss sich zusammenreis-
sen und daran denken, was ei-
nen urspringlich fasziniert hat,
was der AuslOser war, das be-
ruhigt mich dann meistens
schon. Auf keinen Fall darf das
Konzept verwéassert werden,
man muss rigoros und kom-
promisslos die Dinge steuern.

Reizt Sie das Spiel mit dem Ri-
siko?
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Wirklich nicht. Es ist vielmehr
ein Suchen nach dem, was
man wirklich in sich drinnen
hat, welche Qualitaten man

hat. Das herauszufinden, ist der
Reiz.

Wie suchen Sie sich lhre Film-
stoffe aus?

Die suche ich nicht, die finden
mich. Ein richtiger Filmstoff
muss mich einfach anspringen.

Kénnen Sie sich vorstellen, ein
Thema zu verfilmen, das Sie
reizt, von dem Sie aber wissen,
dass es kein kommerzieller Er-
folg wirde?

Nein. Wenn mich eine Sache
interessiert, glaube ich, dass
sie auch andere Leute interes-
siert. Einen anderen Massstab

Bernd Eichinger

Geboren 1949. 1970-1973 an der
Hochschule fir Film und Fernse-
hen in Mlnchen (zusammen in
einer Klasse mit Herman Weigel
und Uli Edel, Drehbuchautor
und Regisseur von «Letzte Aus-
fahrt Brooklyny»). War wahrend
dieser Zeit Drehbuchautor und
Produktionsleiter und realisierte
auch selbst Filme. 1974 grinde-
te er die Produktionsfirma Sola-
ris und produzierte bis 1979
rund zwanzig Kino- und Fern-
sehfilme, darunter «Falsche Be-
wegung» (1975, Regie: Wim
Wenders), «Lieb Vaterland
magst ruhig sein». (1975, Roland
Klick), «Der starke Ferdinand»
(1976, Alexander Kluge), «Hitler
— Ein Film aus Deutschland»
(1976, Hans-Jirgen Syberberg),
«Die Konsequenz» (1977, Wolf-
gang Petersen), «Stunde Null»
(1977, Edgar Reitz), «Die glaser-
ne Zelle» (1978, Hans

W. Geissendorfer), «Christiane

F. — Wir Kinder vom Bahnhof
Zoo» (1979/80, Uli Edel). 1979
wurde Eichinger Geschaftsfiihrer
und Miteigentimer der Verleih-
firma Neue Constantin. Er pro-
duziert «Die unendliche Ge-
schichte» (1984), «Der Name der
Rose» (1986), «Letzte Ausfahrt
Brooklyn» (1989).
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kann ich nicht anlegen. Es sei
denn, es handelt sich um ein
Spezialthema wie beispiels-
weise Briefmarkensammeln.
Selbstverstandlich gibt es Be-
schrankungen. Mein nachster
Film handelt von der Comic-
Figur Werner, und da weiss
ich, dass dieser Film nicht eine
weltweite Verbreitung findet,
welil sie auf einem Lebensge-
fuhl basiert, das hier existiert.
Da muss man realistisch sein.

Qualitat hat eine Chance

lhre Devise heisst: «Mit Quali-
tdt Kasse machen.» Kommt es
da nicht manchmal zu einer
Kollision zwischen Qualitdt und
Kommerz?

Da komme ich in keine Bre-
douille. Dieser scheinbare Wi-
derspruch ist nur ein weit ver-
breitetes Vorurteil. Was Qualitat
ist, hat auch die grosse Chan-
ce, international als solche
anerkannt zu werden. Mit mit-
telméssig gemachten Filmen
kann man nichts erreichen. Um
Qualitat zu erreichen, muss
man sich ordentlich am Rie-
men reissen.

Aber kann man denn bei den
US-amerikanischen Filmen, die
den Markt iberschwemmen
und Erfolg haben, von Qualitét
sprechen?

Ich kann nur sagen, es gibt je-
des Jahr grosse Filme aus
Amerika, tolle Filme, die mit
Recht weltweit Erfolge sind.
Mich argert der Zynismus hin-
ter dem Vorurteil, was die
Masse sehen will, muss auto-
matisch von minderer Qualitat
sein. Ich bin der Ansicht, und
das konnte ich |hnen auch an
den Top 50 oder Top 100 be-
weisen, dass die besten Filme
auch das meiste Geld machen.
Sicherlich gibt es Ausnahmen,
wo ein guter Film mal unter

Wert lauft, aber der Film wird
nicht untergehen, sondern nur
etwas weniger einspielen. Aber
er wird sein Publikum finden.
Ein schlechter Film findet sein
Publikum nicht, er stdsst es ab.

Aber die Werbung, die Promo-
tion spielt doch fir den Erfolg
eines Films eine grosse Rolle?

Die Werbung spielt eine ge-
ringe Rolle, mit Werbung kon-
nen Sie ganz wenig machen.
Worauf der Film angewiesen
ist, ist eine Berichterstattung.
Bei «Stern» oder «Spiegely
kénnen sie keine Titelseiten
kaufen. Wenn man keine gros-
se Berichterstattung oder Of-
fentlichkeit hat, kann man wer-
ben soviel man will. Kein
Mensch reagiert nur auf Wer-
bung. Die Menschen reagieren
auf eine Kombination zwischen
etwas Werbung, weil sie daran
gewohnt sind, und einer redak-
tionellen Berichterstattung, erst
dann kommen sie in die Gan-

ge.

Sie vertrauen auf den guten
Geschmack des Publikums?

Selbstverstandlich. Warum sind
denn meine Filme ausserge-
wohnlich? Weil sie mit ausser-
gewohnlicher Sorgfalt und Inte-
gritat gemacht sind, deshalb
sind sie Riesenerfolge. «Der
Name der Rose» hat ausser-
halb Amerikas mehr eingespielt
als jeder «kRamboy. Ich will
dem Zuschauer ein Ereignis
bieten, Uber das er am nach-
sten Tag noch reden will, das
ihn bewegt.

lhre Filme kann man mit dem
Etikett «europdischy versehen,
sie haben einen europdischen
Blick.

Naturlich. Wir konnen ja gar
nicht anders schauen. Aber es
gibt viele Europader, die die
Amerikaner imitieren wollen.



Glauben Sie, dass dieser «eu-
ropdische Blick» langfristig eine
Chance hat’?

Ob der Blick so europdisch ist,
weiss ich nicht. Wir kdnnen Fil-
me nur so machen, wie wir sie
machen, wir kdnnen uns kei-
nen anderen Handschuh anzie-
hen. Wenn Sie sagen, «Letzte
Ausfahrt Brooklyn» ist ein euro-
paischer Film, ist das flur mich
kein Qualitdtsmassstab.

Nimmt man in «Letzte Ausfahrt
Brooklyny die Szene, als das
Schiff mit den Soldaten vom
Kai ablegt, wiirde ich bei ei-
nem amerikanischen Film mehr
Schnitte erwarten. Bei lhrem
Film hatte man mehr Zeit, sich
auf die Szene einzulassen.

Ich verstehe, was Sie mit «eu-
ropdischy meinen. Das hat
auch viel mit dem Hyperrealis-
mus zu tun, den die Amerika-
ner selten angehen und der in
«Letzte Ausfahrt Brooklyn» ein
wichtiges Element ist. Deshalb
hat vielleicht auch noch kein
Amerikaner das Buch von Hu-
bert Selby verfilmt. Zu dieser
Art Hyperrealismus haben wir,
das sage ich jetzt mal so, viel-
leicht den besseren Zugang.
Man kann eben nur das ma-
chen, was man versteht. Ich
wiahle den Stoff aus, wenn er
mich selbst total fasziniert,
wenn er mir Herzpumpern be-
reitet, dann kann er auch ande-
re Leute faszinieren.

Wie wird man ein guter bzw.
erfolgreicher Produzent?

Zuallererst muss man einen
guten Stoff von einem schlech-
ten unterscheiden konnen. Das
ist das A und O. Zuséatzlich
muss er die Zahigkeit und Ri-
gorositat haben, seine Vision
durchzusetzen. Und die Aus-
dauer, zwei oder drei Jahre an
einer Sache zu arbeiten. Auf
keinen Fall sollte er aus finan-

ziellen Erwagungen Kompro-
misse schliessen. Kommerzielle
Filme missen mit einer viel
grosseren Radikalitat gemacht
werden als kleinere Filme. Die
Auseinandersetzungen sind da
unheimlich hart. Und da muss
man auch mit sich selbst sehr
viel harter sein.

Fehlt es nicht manchmal bei
deutschen Produzenten oder
Filmemachern an der Risikobe-
reitschaft? Oder vielleicht an
der Forderung?

Die Risikobereitschaft setzt ja
voraus, dass die Leute Uber-
haupt erst mal was haben. Der
Mut ist nur so lange positiv,
wie es am Ende gut ausgeht.
Sonst ist man der Trottel.
Wenn ich mit einem Projekt
das nachste Mal auf die
Schnauze falle, sagt keiner
«Aber Eichingers Risikobereit-
schaft finde ich toll». Dann
heisst es hochstens, jetzt hat's
den auch mal gerissen. Natlr-
lich gehért Mut dazu. Aber das
ist der zweite Schritt. Der erste
ist, dass man sich die Stoffe
nicht aufdrangen lasst vom
Fernsehen oder von sonst je-
manden, sondern sich die Stof-
fe sucht. Es gibt eine Erfah-
rung, die ich meinen Kollegen
begreiflich zu machen versu-
che: Ein guter Stoff findet sein
Geld. Deshalb denke ich am
Anfang eines Filmprojektes
auch nicht an das Geld, son-
dern an den Stoff. Dem ver-
traue ich, weil ich weiss, den
habe ich unter Kontrolle. Natr-
lich kann man nie mit letzter
Sicherheit wissen, ob der Stoff
gut genug ist. Wichtig ist die

" Uberzeugung, dass der Film

sein Geld und sein Publikum
findet, um dieses Geld wieder
einzuspielen. Alles andere ist
eigentlich Fernsehen. In die-
sem Zusammenhang helfen
Foérderungsmassnahmen
schon. Nur sollte man nicht
Uberlegen, was wird geférdert

oder was will das Fernsehen,
sondern man muss sich dazu
entschliessen, die Filme zu ma-
chen, an die man glaubt, von
denen man annimmt, dass sie
ein grosses Publikum anziehen
konnen.

Die Statistiken gehen davon
aus, dass der typische Kinobe-
sucher zwischen 16 und

25 Jahren alt ist. Ihre Filme
sprechen auch ein anderes Pu-
blikum an. Wie erkldren Sie -
sich das’?

Den ganzen Quatsch darf man
so nicht glauben. Man setzt ja
immer Trends. Kein Mode-
macher wird die Mode eines
anderen imitieren, sondern
Trends setzen, sich vom Zeit-
gefahl leiten lassen. Mit jedem
Film, den Sie als Unikat emp-
finden, setzen Sie einen Trend.
Rein statistisch gesehen hatte
ich «kDer Name der Rose» oder
«Letzte Ausfahrt Brooklyn» nie
produzieren durfen. Aber das
Publikum ist bereit, tUber die
von der Statistik gesetzten
Grenzen hinauszugehen, wenn
das Produkt fasziniert. Die Leu-
te wollen ja ins Kino gehen. Es
gibt nur zu wenig Filme, fur die
sich die Muhe lohnt. Da sind
die Jugendlichen flexibler, weil
sie mehr aus dem Haus gehen.
Die Alteren sind weniger flexi-
bel.

Was heisst Kino fir Sie? Eine
Welt von Trdumen, in die man
sich kurzfristig zuriickzieht?

Nein. Wenn man aus der Ju-
gend ist, sollte man etwas fin-
den, das man kann. Beim Fil-
memachen geht es darum, sich
auszudricken. Irgendwann ha-
be ich festgestellt, dass ich gut
Kino machen kann und deswe-
gen interessiert mich das. &

33



Franz Derendinger

Parenthood

USA 1989.

Regie: Ron Howard
(Vorspannangaben

s. Kurzbesprechung 89/297)

Eine Episode in «Twilight Zoney
(Zoom 1/84) stammt von Joe
Dante; es ist die Geschichte ei-
ner Lehrerin, die auf dem Park-
platz einer Autobahnraststatte
einen Jungen anfahrt und da-
raufhin nach Hause bringt. Da-
bei gerat sie in ein gelinde ge-
sagt surreales Szenario: Tony
ist in seinem Heim die Nabe,
um die sich alles dreht. Die El-
tern reden ihm nach dem
Mund und sind unablé&ssig be-
muht, ihm die Wuansche von
den Augen abzulesen; allem
Anschein nach firchten sie
sich vor ihrem Spréssling. Auf
der Ebene der Filmhandlung
wird dieses Verhalten letztlich
durch Tonys paranormale Kraf-
te erklart, doch wenn man die
Psi-Dimension einmal weg-
schminkt, so wird diese Episo-
de leicht als Satire aufs «Family
Life» der Mittelschicht lesbar:
Orientierungslose Erwachsene
flrchten sich vor den Anspr-
chen der Kinder, weil sie ihnen
weder mit Uberzeugenden Nor-
men noch mit dem Verweis auf
reale Notlagen begegnen kon-
nen. Bezeichnend, dass Tony
zum Schluss mit der Lehrerin
zieht, die ihm als einzige zu wi-
dersprechen wagt.

Um leicht desorientierte Er-
wachsene, die mit ihrem Nach-
wuchs nur bedingt zurande
kommen, geht es auch in Ron
Howards Familienkomddie
«Parenthood». Howard be-
schrankt sich allerdings nicht
auf das Feld einer einzigen
Kleinfamilie, sondern spielt das
Thema im Rahmen des recht
verzweigten Familien-Clans der
Buckmans durch. Im Mittel-
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punkt steht dabei der alteste
Buckman-Sohn Gil (Steve Mar-
tin) mit seiner zuerst funf-, spa-
ter dann sechskoépfigen Fami-
lie. Gil ist der Prototyp des
Uberbesorgten, Ubergewissen-
haften Vaters, der aber seine
Familie als Schutzraum miss-
braucht, in den er sich vor den
Anforderungen des Erwachse-
nenlebens zurlickziehen kann.
Selber im Grunde infantil ge-
blieben, spielt er lieber mit sei-
nen Kindern, als dass er etwa
Geschéftspartner bei ausgiebi-
gen Dinners oder Barbesuchen
bearbeitet. So trainiert Gil das
Baseball-Team Kevins, und er
versucht aus dieser Rolle her-
aus, seinen Altesten in der
Gruppenhierarchie voranzubrin-
gen. Er ist auch sofort bereit,
selber in die Trainingshose zu
steigen, nachdem die Party-

Agentur zur Geburtstagsfeier
statt des bestellten Cowboys
Dan eine Stripperin vorbeige-
schickt hat. Nur: Alle diese
Auf- und Zuwendungen fruch-
ten wenig, weil Gil sich letztlich
eher an seinen Sohn klammert,
als dass er ihn stitzte.

Eine erste Variation zum The-
ma bietet die Familie von Gils
Schwester Susan (Harley Ko-
zak); deren Mann Nathan (Rick
Moranis) ist vom Forderungs-
wahn besessen und traktiert
die dreijahrige Tochter mit Kaf-
ka, Quadratwurzeln und Spa-
nischlektionen. Der Effekt be-
steht auch hier darin, dass die
Kleine bei der Geburtstagsparty

Die lieben Kleinen und der Ehr-
geiz der Eltern: «Parenthood»
von Ron Howard.




in der Erwachsenenecke bleibt.
Ein zweites Kind liegt bei soviel
padagogischem Aufwand so-
wieso nicht drin; so prift Na-
than abends gewissenhaft die
Pessare seiner Frau. Die Kom-
munikation in der Familie be-
schrankt sich mehr und mehr
auf das Abfragen vermittels
kleiner Schrifttafelchen — was
sich erst andert, als Susan ih-
rem Mann mit Hilfe eben sol-
cher Schildchen ertffnet, dass
sie ihn verlassen will.

Eine weitere Modifikation er-
fahrt das Thema am Beispiel
von Gils alterer Schwester He-
len (Dianne Wiest). Helen ist
von ihrem Mann geschieden
und lebt allein mit zwei Teen-
agern, zu denen sie irgendwie
den Draht verloren hat und von
deren Ablésungsbestrebungen
sie Uberfordert ist. Tochter Julie
versteckt ihren Freund im Zim-
mer und reisst nach einem
handfesten Familienkrach mit
ihm aus. Sohn Garry ist noch
nicht ganz soweit; er hat zwar
entsprechende Videokassetten,
was aber die schiichternen
Aufklarungsversuche, die Helen
nach der Entdeckung dieser
Tatsache unternimmt, auch
ziemlich Gberflissig erscheinen
lasst.

Eine letzte Abwandlung
spielt Howard in der Beziehung
von Gils Vater zum jlngsten
Bruder Larry durch: Larry (Tom
Hulce) ist das schwarze Schaf
der Familie und zugleich
Franks (Jason Robards) Hat-
schelkind; er hat sein Glick als
Gambler (Spieler) versucht und
bringt bei seiner tberraschen-
den Ruckkehr in den Schoss
der Familie nicht nur einen
ziemlich grossen Sohn mit,
sondern auch einen grossen
Haufen Schulden. Papa wird
sie — wie wohl schon oft — be-
rappen; denn er selbst ist es
gewesen, der eigene Sehn- -
slichte auf seinen Jingsten
projiziert und ihn so fir sein
Lotterleben erst konditioniert

hat. Damit schliesst sich gewis-
sermassen ein Kreis: Nicht an-
ders als Gils Sohn Kevin hat
auch Larry an einer Schwache
seines Vaters zu tragen.

Die Blossen der Erzieher
stellen in unseren zunehmend
vaterloseren Gesellschaften ja
ein durchaus aktuelles Thema
dar, dem sich unschwer auch
komische Seiten abgewinnen
lassen. Howard présentiert sei-
ne Buckman-Saga denn auch
Uber weite Strecken unterhalt-
sam, weil es ihm ohne grosse
Ubertreibungen gelingt, aus all-
téaglichen Familiensituationen
Komik herauszuholen. Die Auf-
fihrung des Schilertheaters
muindet ins Chaos; das Verla-
den einer finfkopfigen Familie
plus Wochenendeinkauf ins
Auto gerat zu einem veritablen
Abenteuer; dafir wollen die
Abenteuer im Ehebett nicht
mehr so recht in Gang kom-
men, weil selbst da noch
Schulprobleme das Feld be-
herrschen. Die Parodien auf die
Uberforderten Erzieher sind im
einzelnen durchwegs geglickt,
obgleich sie weniger bissig

ausfallen als etwa bei Joe Dan--

te, so dass einem diese hilflo-
sen Kerlchen letztendlich doch
ganz sympathisch erscheinen.
Uberhaupt bietet der Film im
ganzen ein Bekenntnis zum Fa-
milienleben — trotz allem.

Nun, seit Woody Allens
Hommagen an die grosse Fa-
milie lasst ein Family Life sich
offenbar wieder positiv darstel-
len. Dagegen gibt es grund-
satzlich nichts einzuwenden,
aber am Ende des Films tragt
Howard denn doch den Sirup
etwas dick auf. Da fihlt man

‘sich zeitweise an Serien von

der Art «Mutter ist die allerbe-
stey zurlickerinnert. Sicher
braucht ein Film, der sich als
Unterhaltungskomddie versteht,
nicht barbeissig Sozial- oder
Kulturkritik zu treiben; er ist je-
doch auch nicht gezwungen,
alles, aber auch wirklich alles

zum Schluss aufgehen zu las-
sen. Genau das ist hier aber
der Fall: Die Probleme haben

sich zumeist irgendwie von
selbst geldst, oder dann sind
sie Uberkleistert mit einem
schwerverdaulichen Zuckerguss
aus familiarer Harmonie. Da
hatte man sich schon einen
Schuss mehr von Joe Dantes
Boshaftigkeit gewlinscht. &

Karin Ackermann

City Lights

(Lichter der Grossstadt)

-USA 1928-1931.

Regie: Charles Chaplin
(Vorspannangaben

s. Kurzbesprechung 89/287)

Wer kennt ihn nicht, den lie-
benswirdigen Tramp mit seinen
ausgebeulten Hosen, seiner
Melone, seinem Bambusstock-
chen'und dem charakteristi-
schen watschelnden Gang?
Charlie Chaplin ist mit «City
Lights» wieder in den Kinos zu
sehen und erobert die Herzen
der jungeren wie der élteren
Zuschauer. Die weltweite Faszi-
nation ist auch nach Jahren un-
gebrochen, weil der kleine
Landstreicher die «Verkdrperung
nicht eines einzelnen, sondern
eines kollektiven Traumsy ist
(Wilfried Wiegand). Namlich
des Traums vom «kleinen
Manny, der sich trotz der Wider-
waértigkeiten des Lebens nicht
unterkriegen lasst, sondern mit
der Hoffnung auf ein besseres
Morgen weiterzieht.

1928 hat Charles Spencer
Chaplin mit den Dreharbeiten
zu «City Lights» begonnen, mit
dem er die Tradition des
Stummfilms weiterfihren
wollte. Doch eine Neuerung
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hatte in den Filmstudios Einzug
gehalten: der Tonfilm. Mit «The
Jazz Singer» von Al Jolson
(1927) und «Lights of New York»
von Brian Foy (1928) setzte sich
die Innovation allmahlich durch.
«lch war entschlossen, auch
weiterhin Stummfilme zu produ-
zieren, denn ich glaubte, dass
alle Arten von Unterhaltung ne-
beneinander bestehen kdnn-
teny, erklart Chaplin in seiner
Autobiografie.

Trotzdem war er sich der Be-
deutung des Tonfilms voll be-
wusst. Genial baute Chaplin die
neue Technik in «City Lights»
ein, um nicht zuletzt gerade auf
deren Mangel hinzuweisen: Bei
der feierlichen Denkmalsenthiil-
lung zu Beginn des Films ertdnt
das schepprige und quékende
Getbse eines Saxophons an-
stelle der Stimmen der hohen
Wirdentrager. Chaplin nimmt
auf ironisch-komische Weise
zugleich die Schalheit offizieller
Reden und die metallischen

Laute des frihen Tonfilms aufs
Korn. Bei anderer Gelegenheit
lasst er den Tramp eine Triller-
pfeife verschlucken. Dieser be-
kommt den Schluckauf, worauf
er durch das unasthetische Pfei-
fen einen berihmten Sanger in
seiner Arbeit stort. Charlie ver-
lasst die noble Party und geht
vors Haus. Sein Schluckauf
plagt ihn immer noch: Zuerst
hélt ein Taxi, dann kann sich
der Armste vor lauter Hunden
nicht mehr retten.

«City Lights» liess an der Pre-
miere am 30. Januar 1931 die
Herzen der Stummfilmfans noch
einmal héher schlagen. Denn
Charlie Chaplin zog alle Register
seines Kdnnens, um die Vorteile
des Stummfilms darzulegen:
«Er wusste, wieviel er zu verlie-
ren hatte, wenn er gezwungen
ware, Sprechfilme zu machen.
Chaplin hatte die stumme Pan-
tomime zu einer internationalen
Sprache gemacht ... Sprache
musste diese Figur mit einem

Schlage ihrer Universalitat be-
raubeny (David Robinson).
«Lichter der Grossstadty er-
zahlt die Geschichte von Char-
lie, dem Tramp, der sich in eine
blinde Blumenverkauferin ver-
liebt. Von ihr fur einen reichen
Herrn gehalten, bemiuht er sich,
dieser Rolle gerecht zu werden.
Er bekommt Arbeit als Strassen-
kehrer und Preisboxer. Doch
langt dies bei weitem nicht.
Zum Glick hat er einen Millio-
nar, den er vor dem Selbstmord
bewahrt hat, zum Freund. Die-
ser hilft Charlie zwar, doch nur
immer dann, wenn er vollkom-
men betrunken ist. In nlchter-
nem Zustand erkennt er den
Tramp nicht wieder, sondern
besinnt sich auf die unter-
schiedliche soziale Stellung. So
kommt es, dass Charlie von der
Polizei als Dieb verhaftet wird.
Denn der Millionar kann sich
nicht daran erinnern, dem schéa-
big gekleideten Vagabunden
Geld gegeben zu haben, mit
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dem sich das Blumenmadchen
die Augen operieren lassen
kann.

Aus dem Gefangnis entlas-
sen, wandert Charlot ziellos in
der Stadt umbher, von Zeitungs-
jungen geneckt und ausgelacht.
Da trifft er zufallig das Méadchen
wieder, das nun — sehend — Be-
sitzerin eines florierenden Blu-
mengeschéaftes geworden ist.
Aus Mitleid mit der zerlumpten
Gestalt schenkt sie Charlot —
wie schon einmal — eine Rose.
Das Almosen, das sie ihm in
die Hand drickt, nimmt er hin-
gegen nicht an. Erst beim Be-
rihren seiner Hand erkennt sie
ihren Wohltater. «Kannst Du
jetzt sehen?», fragt Charlot sie —
lachelnd und mit Tranen in den
Augen —, worauf sie ihm ant-
wortet: «Ja, ich kann jetzt se-
heny.

Der Schluss des Films spie-
gelt die ganze Kunst Chaplins,
die «Kunst der Doppelbédig-
keit» (Hans Rudolf Haller), wie-
der. In der Grossaufnahme des
Gesichts von Charlie lassen
sich widerstreitende Gefihle er-
kennen: Angst, Verzweiflung,
aber auch Hoffnung. Die Filme
von Charlie Chaplin sind ge-
pragt von dieser Tragikomik. In
den heitersten Burlesk-Szenen
schwingt ein Gefliihl von Trauer
mit. Zum Beispiel die berihmte
Box-Episode in «City Lightsy ist
kostlich unterhaltend. Fast tan-
zerisch bewegen sich die Boxer
und der Schiedsrichter im Ring,
doch schliesslich unterliegt
Charlie im Boxkampf.

Vielleicht vermochte Chaplin
deshalb so viele Millionen Men-
schen zu faszinieren, weil er den
ganzen Facettenreichtum ihres
Lebens zeigte. Er solidarisierte
sich mit dem «kleinen Manny,
zeigte seine Sehnslchte und
Hoffnungen. Denn vor allem
Hoffnung brauchten die Men-
schen in der Zeit nach der Welt-
wirtschaftskrise. Zeitlos und
packend sind Charlie Chaplins
Filme bis heute geblieben. B

Ursula Ganz-Blattler

Nichts zu
legitimieren

Sie ist keine Medienfrau und
doch «in the Media». Sie kennt
sich aus mit der Materie, weiss
um die Wesensmerkmale, die das
Bildmedium Film zu dem machen,
was es ist: ein faszinierendes
kiinstlerisches Ausdrucksmittel.
Christine Noll Brinckmann nimmt
in diesen Tagen ihre Lehrtatigkeit
als Dozentin fur Filmwissenschaft
an der Universitat Zurich auf. Der
Ziircher Lehrstuhl fir Film ist auf
dieses Wintersemester hin neu
geschaffen worden und ein abso-
lutes Novum in der deutschen
Schweiz. Noll Brinckmann bezeich-
net sich als Expertin fur den «film
noin, zahlt zu ihren erklarten Fa-
voriten aber auch den Experimen-
talfilm («eigentlich musste man
lyrischer Film) sagen») und be-
schaftigt sich seit Jahren mit Fil-
men von Frauen ebenso wie mit
der Rolle der Frau im Kino der
Manner. Und — natirlich — filmt
sie auch, auf eine sehr person-
liche, eigenstandige Weise.

Eine Familienszene: Eine
Schaukel im Garten. Der Vater
halt die kleine Tochter auf dem
Schoss und schwingt sich mit
ihr immer weiter, immer hoher
hinauf. Der lange, weisse Arzt-
kittel weht hinterher — der
Mann lacht ausgelassen in die
Kamera. «Der Fater» heisst der
Film und ist eine Kompilation:
Christine Noll Brinckmann hat
Originalaufnahmen aus den
dreissiger Jahren zusammen
mit Ausschnitten aus Spielfil-
men und eigenen Spielszenen
montiert zu einem ebenso sub-
jektiven wie suggestiven «Fa-
milienbild mit Kameray. Der
Vater, ein Arzt in Nanking und
Shanghai, war passionierter
Reisender und betrieb das Fil-
men als (anthropologisches)
Hobby. Im Ubrigen «war er ei-
gentlich nie day, erinnert sich
Christine Noll Brinckmann. Die
Mutter lebt noch, sie ist um die
neunzig Jahre alt und freut sich
an den von der Tochter ausge-
grabenen Szenen aus dem Fa-
milienalbum - die doch fir die-
se mehr sind als blosse Erinne-
rungen an eine merk-wurdige
zeitlose, von vielfachen kultu-
rellen Eindricken gepragte fri-
he Kindheit in China.

Das Filmen hat sie wesent-
lich spater, als bereits Kinobe-
geisterte, fur sich neu entdeckt,
wahrend eines Studienaufent-
haltes in den USA. Seither ist
sie mit kurzen, eigenwilligen
Szenenfolgen immer wieder an
dem einen oder anderen Festi-
val vertreten gewesen. Und
doch findet fir sie die wichti-
gere, grundsatzlichere Ausein-
andersetzung mit Film nicht im
Studio oder Schneideraum,
sondern im Hdorsaal statt.

Wie kommt jemand zur Film-
wissenschaft, wenn es doch ei-
ne solche in den Lehrplanen
der meisten Universitaten offi-
ziell gar nie gab, noch immer
nicht gibt? «In meinem Fall
Uber die Amerikanistik — aller-
dings gab es dieses Fach, als
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