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IM KINO

Alice

Regie: Woody Allen # USA 1990

RANZ
ERENDINGER

Alice (Mia Farrow) ist ein Lu-
xusweibchen, das seine Tage mit
Manikiire, Shopping und dem
Tratsch dariiber verbringt, wer
denn nun gerade mit wem das
Bettchen teilt. Sie hat alles, sogar
einen Chauffeur, der ihr den De-
luxe-Krempel von ihren Ein-
kaufstouren nach Hause karrt.
Das fiillt sie nicht aus — natiir-
lich; und das ungelebte Leben
macht sich in allerlei Bresten be-
merkbar. Die wichtigste Frage
im Tagesablauf besteht darin, ob
sie die Kinder selbst von der
Schule abholen oder ob sie das
Hausméadchen schicken soll.
Aber exakt dieser Frage wichst
dann etwas existenzielle Tiefe zu
im Moment, wo sie vor dem
Klassenzimmer ein Mann, ein
Saxophonspieler (Joe Man-
tegna), auf ihre romantische
Lektiire anspricht.

Alice lebt im goldenen Kifig.
Ihr Ehemann Doug (William
Hurt) ist ein narzisstischer Snob,
der sein Frauchen mit Luxusgii-
tern zudeckt und dessen beschei-
dene Versuche, etwas Selbstidn-
digkeit zu gewinnen, mit diskre-
ten Hinweisen auf mangelnde
Fidhigkeiten blockiert. Alice
mochte da raus; aber es fehlt ihr
an Mut — sowohl, was eine be-
rufliche Karriere als auch, was
eine Affére betrifft. In dieser Si-
tuation gerit sie an Dr. Yang
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(Keye Luke), eine Art Naturheil-
praktiker aus Chinatown, der
ihre Wehwehchen auf den psy-
chosomatischen Punkt bringt
und ihre Hemmungen durch al-
lerlei Krautertees lockert.

Alice schafft’s dann doch —
nach diversen Anlaufpannen,
versteht sich — bis ins Bett des
Saxophonisten; sie durchschaut
ihre Lebensliigen und findet wie-
der den Mut, zu den Idealen ih-
rer Jugendzeit zu stehen. Nach
einem Seitensprung ihres Gatten
ist sie sogar bereit, das faule Ar-
rangement aufzukiindigen und
zu ihrem Liebhaber zu ziehen.
Den allerdings zieht es wieder
zuriick zu seiner geschiedenen
Frau, und so sieht Alice sich
plotzlich zwischen Stuhl und
Bank. Aber der «Drive», den sie
aus dem Ausbruch gezogen hat,
fithrt sie letztlich auf ihren ganz
eigenen Weg.

Emanzipationsgeschichte
mit Verfremdungseffekten

Soweit — ndmlich allein vom In-
halt her — erzdhlt Woody Allen
in seinem letzten Film eine
Emanzipationsgeschichte nach
bewihrtem Strickmuster, die auf
Ibsens « Nora» zuriickgeht.
Nichts Neues, so scheint es zu-
ndchst, unter den Tiirmen von
Manhattan. Das eigentlich Be-
merkenswerte an diesem Film
besteht allerdings darin, dass Al-
len dabei das Kunststiick gelingt,
den Fussangeln psychologischer

Gemeinplitze und Platitiiden zu
entgehen. Dies erreicht er zum
einen, indem er auf jegliches ab-
gestandene Aufkldrungspathos
verzichtet, zum andern, indem er
auf Verfremdungseffekte setzt
und eine im Grunde nicht mehr
ganz neue Geschichte auf wirk-
lich iiberraschende Weise insze-
niert.

Den Dreh- und Angelpunkt
fiir diese Verfremdung bildet die
Figur des Dr. Yang, jenes exo-
tischen Heilers, der fiir jede von
Alices Lebenslagen den richtigen
Tee parat hat. Diese Figur ist
nicht nur die gelungene Karika-
tur des Guru, von dem sich die
Ubersatten Erlésung erhoffen;
im charmanten Pidgin-Englisch
des Dr. Yang klingen sogar alt-
gediente Einsichten westlicher
Psychologie wieder erstaunlich
frisch. Dr. Yangs Kriuter sind es
iiberdies auch, welche im einzel-
nen die ungewdhnlichen Erzihl-
mittel motivieren: Sie lassen z. B.
die reichlich verklemmte Alice
unversehens den Mann ihrer
Trdume im Stil der routinierten
Verfiihrerin anmachen oder ei-
nen lange verstorbenen Freund
erscheinen. Sie lassen aber bei
anderer Gelegenheit Alice auch
unsichtbar oder dermassen at-
traktiv werden, dass sie sich der
Verehrer kaum noch erwehren
kann.

Surrealistische Metaphern

Nun ist es dem Zuschauer je-
doch kaum méglich, diese iiber-
oder zumindest unnatiirlichen
Momente im Film naturalistisch
misszuverstehen — wie etwa die
Erscheinungen in Jerry Zuckers
«Ghost» (ZOOM 20/90); sie
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Dr. Yang hilft Alice mit Krau-
tertees auf die Spriinge
{Keye Luke und Mia Farrow).

bleiben vielmehr stets als meta-
phorische Verdusserlichung in-
nerer Vorgiange erkennbar. Und
diese unvermittelte Projektion
seelischer Befindlichkeiten in
die Objektwelt fithrt nicht nur
insgesamt zu einem surrealisti-
schen Effekt, sondern bietet
auch immer wieder Aufhénger
fiir Situationskomik: So etwa,
wenn die unsichtbare Alice ih-
rem zukiinftigen Liebhaber ins
Biiro seiner Ex-Frau folgt, wo
sie — als Zeuge einer nacheheli-
chen Schiferstunde — unverse-
hens aus dem Nichts auftaucht;
aber auch dort, wo eine blumen-
bekrianzte Kitsch-Muse, statt
Alice poetisch anzuhauchen, ihr
in drastischem Realismus die
wahren Absichten ihres Litera-
turprofessors bzw. ihrer Freun-
din enthiillt.

Woody Allen hat iibrigens
dhnliches schon einmal prakti-
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ziert, ndmlich in seinem Beitrag
zu «New York Stories», wo er
die Mutter des Helden kurzer-
hand an den New Yorker Him-
mel versetzt; auch dies eine Me-
tapher, die zugleich die innere
Dauerpriasenz der Mutter sinn-
fillig macht und in der Filmer-
zihlung fortlaufend zu grotesken
Situationen fiihrt. In der Tat bie-
ten Metaphern dieser Art heute
die Moglichkeit, psychologische
Wahrheiten auszusprechen,
ohne der Banalitat zu verfallen.
Die Verfremdung, die ironische
Distanzierung, welche sie bewir-
ken, kann den nicht mehr ganz
taufrischen Einsichten gewisser-
massen zu einem Refreshing ver-
helfen.

Ambivalenz und Ironie

Entsprechend dieser ironischen
Grundhaltung zeichnet Woody
Allen auch Situationen wie Per-
sonen durchwegs ambivalent —

mit Ausnahme vielleicht des bor-
nierten Bocks von Ehemann. Da
ist einmal Ed, Alices leichtsinni-
ger Freund aus der Jugendzeit,
der seinem wilden Leben letzt-
lich auch zum Opfer gefallen ist.
Er war damals gewiss nicht der
Richtige fiir sie; aber das An-
denken an ihn erinnert sie an ein
wirkliches Leben irgendwo
draussen und gibt ihr so den An-
stoss zum Ausbruch. Da ist aber
auch die unségliche Wohltitig-
keitsveranstaltung zugunsten
von Mutter Teresa, wo die obe-
ren Zehntausend ihre Nerze zur
Schau stellen und ein bisschen
soziales Gewissen markieren
konnen; fiir Alice allerdings bie-
tet auch dieser verlogene Anlass
wieder die Konfrontation mit ei-
ner ernsteren, wesentlicheren
Realitit, welche die Erinnerung
an das eigene frithere Engage-
ment wachruft. Da ist letztlich
Alices plakativ betonte katholi-
sche Erziehung, die sie auf der
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einen Seite mit all den Lebens-
angsten umstellt und so gera-
dezu in den goldenen Kifig ge-
trieben hat; aber die gleiche ka-
tholische Erziehung gibt ihr
auch wieder den Riickhalt, der
ihr den gezielten Ausbruch tiber-
haupt erlaubt.

Alles hat seine Kehrseite,
nichts ist eindeutig im zutiefst
ironischen Kosmos, den Woody
Allen in seinem neuesten Werk
entwirft. So bewegt sich dieser
Film iiber die Emanzipation ei-

ner Frau konsequent jenseits von
verkrampft emanzipatorischen
Aufklarungsbemithungen, jen-
seits des ewig-piddagogischen
Richtig oder Falsch. Es ist genau
diese Ironie, mit der Allen den
Nerv unserer postmodernen Zei-
ten trifft und die es ihm ermog-
licht, an Wahrheiten festzuhal-
ten, die darum letztlich nicht we-
niger wahr sind, weil wir sie alle
schon kennen. #4F
Vorspannangaben
siehe Kurzbesprechung 91./45

Dances with Wolves

Der mit dem Wolf tanzt

Regie: Kevin Costner I USA 1990

IRENE GENHART

Kein genialer Film, gewiss nicht.
Doch ein mutig unverschiamter.
Der frech Bubentrdume insze-
niert, Mdnnerphantasien in Ci-
nemascopebilder verwandelt.
Der versunkene Epen der Film-
geschichte in ausladender Breite
und bunten Farben wieder auf-
erstehen\ldsst. Der verzaubert
mit seiner Mischung von Ent-
wicklungsroman und Western,
Tagebucheintrag und Bilderbe-
richt. Ein aussergewOhnliches
Unterfangen. Nicht nur der drei
Stunden und einen Minute Still-
sitzens wegen, die «Dances with
Wolves» seinen Zuschauern ab-
verlangt. Der erste Film auch ei-
nes Mannes, der eigentlich
Schauspieler ist. Der sich als Re-
gisseur — grosste Dreistigkeit von
allem - selbst die glorifizierende
Rolle eines unverwiistlichen He-
ros gibt. Er tat gut daran, der
Film beweist es. Doch er be-
zahlte auch seinen Preis dafiir.
Denn die grossen Produzenten
fiirchteten solche Selbstinszenie-
rung. Und Kevin Costner musste

4 Zoom_

sich deswegen selbst produzie-
ren. Selbstinszenierung also.
Bildgewaltig, atemberaubend.
Sie beginnt in den ersten Film-
minuten mit der Geburt des
wahren Helden im Feuer des
Gefechtes. Er ist nicht unverletz-
bar, doch unsterblich. Sein Blut
fliesst fiir die Nation. Damit die
Grosse des Protagonisten ganz
deutlich wird, fillt die Inszenie-
rung entsprechend blutig und
schrecklich dramatisch aus: Auf
dem Schragen eines Feldlaza-
retts wird ein Verwundeter nach
dem andern seines verletzten
Korperteils entledigt. Nur Kevin
Costner alias Leutnant John
J.Dunbar hat Gliick. Wihrend
die Arzte sich mit Zigarette und
Kaffee auf die nidchste Amputa-
tion vorbereiten, packt er sein
zerschmettertes Bein wieder in
seine Stiefel. Quélt sich zuriick
aufs Schlachtfeld, an die vorder-
ste Front des beinahe beendigten
Sezessionskrieges. Mit winkel-
riedschem Todesmut setzt er sich
aufs Pferd, bietet sich zwischen
den feindlichen Linien als Ziel-
scheibe dar. Und taucht als
triumphierender Held aus dem

Kugelhagel wieder auf - die
Schlacht ist gewonnen.

Das ist so unglaublich unreali-
stisch, dass das noch Folgende
nur Méarchen sein kann, oder ci-
néma pur. « Dances with Wol-
ves» ist letzteres. In schwelgen-
der Breite, die in unfasslich lang-
samem Erzdhlrhythmus manches
klischierte Versatzstiick der
Abenteuer- und Westernwelt auf
die Leinwand fldzt. Jeder Szene
das Gewicht einer wichtigen Be-
gebenheit gibt. Landschaft auf
Leinwand, Minner auf Lein-
wand, Pferde auf Leinwand und
immer wieder Costner auf Lein-
wand. Und wieder sei versichert:
Er tut gut daran. Jetzt bricht
John Dunbar ndmlich auf, das
nichste Abenteuer zu suchen.
Das liegt fiir ihn, der auf dem
heimischen Schlachtfeld Held
der Nation geworden ist, weit
weg. An der allerdussersten Li-
nie, wo die letzten Forts in direk-
ter Nihe zu den unzivilisierten
Rothduten stehen.

An John Dunbars Reise nach
Fort Sedgewick haftet etwas vom
makabren Hauch eines Toten-
tanzes. Menschen, denen er be-
gegnet, die ihm Auskunft geben
oder ihn gar begleiten, wie der
furzende Héndler und der wahn-
sinnige Offizier, werden nach
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Dunbars Durchreise ermordet
oder bringen sich selber um. Das
ist der Weg des Helden in die
Einsamkeit. Fort Sedgewick, das
ist eine verlassene Stitte, iiber
welcher Moder und Todesge-
ruch hingt. Auf diesen Triim-
mern der Zivilisation tritt der
Held seine Probe an, schwingt
der Film auf die ndchste Stufe.
Mit Bildern, welche die Insi-
gnien der Darstellung von stol-
zer Minnlichkeit, Freiheit und
Abenteuer in sich tragen, wird
die Verschmelzung des zivilisa-
tionsgeprigten Weissen mit der
Natur angetreten. Das Pferd — es
ist &hnlich wie Miinchhausens
Roxinante des Helden bester
Freund — weidet im kargen Gras
vor der Hiitte. Mit seiner Hilfe
sdubert Dunbar Fort Sedgewick
vom Schmutz der Zivilisation.
Des Helden Charisma und Ein-

Riickkehr des Westerns ins
Kino.

4/91

heit mit Mutter Natur wird hier
so gross, dass diese selber — ver-
korpert durch einen Wolf — ihm

Reverenzen zu erweisen beginnt.

Der nidchste Traum, der Cost-
ner nun auf Leinwand bannt, ist
der vom Indianerspiel. Wie iib-
lich gibt’s die Guten und die Bo-
sen: die Sioux und die Pawnees.
Die Pawnees, buntbemalte
Punks der Pririe, haben Dun-
bars Ankunft von weitem ver-
folgt. Sie werden spéter gegen
ihn kimpfen. Und die Sioux
werden langsam seine Freunde,
d.h. er wird langsam zu einem

“der Ihren. In diesem Teil wird

«Dances with Wolves» zum
reinsten, beinahe modchte man
sagen «unberithrten» Kino. Das
sanft beobachtet, seinen Er-
zdhlrhythmus der Lebens- und
Handlungsweise der Indianer
anzupassen scheint. Sprachlos,
nur mit Gesten, Radebrechen
und gegenseitigen Besuchen ler-

nen sich die Sioux und Dunbar
kennen. Und zur Geschichte der
Entwicklung einer echten
Freundschaft zwischen Rot und
Weiss tritt die Liebesgeschichte.
Sie ist auch die Geschichte der
Ubersetzungen und Sprachen.
Denn «Aufrecht mit Faust», die
Frau, der Dunbars Herz sich zu-
neigt, ist nicht eine Indianerin,
sondern ein in frithester Kind-
heit in die Prérie verschlagenes
weisses Midchen, das sich den
Indianern angeschlossen hatte
und so zu einer der Thren wurde.
Sie kann sich allmihlich ihrer
Muttersprache erinnern und
funktioniert so immer besser als
Dolmetscherin.

Schenkt dem Kino wieder
die Ruhe zu erzihlen

Mit viel Ruhe und ohne Eile
zeigt Costner nun Bilder von
Freundschaften zwischen Min-
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nern und der Liebschaft zu einer
Frau. Riten und Rituale werden
abgehalten. Man raucht Frie-
denspfeife, feiert Feste, tanzt.
Das Eindriicklichste: die Biiffel-
jagd. Vom Pferderiicken aus und
zu Fuss. Mit unglaublicher Ka--
meraperspektive, zum Teil vom
Boden aus gefilmt. Das Drohnen
von tausend Hufen, das Gejohle
der Menschen, das Gliick in den
Augen. Irgendwann ist Dunbar
einer der Ihren geworden. Auch
dusserlich. Hat seine Uniform
gegen ihre Kleidung einge-
tauscht. Hat auch einen neuen
Namen gekriegt: «Der mit Wol-
fen tanzt». Und «Aufrecht mit
Faust» wird zu seiner richtigen
Frau.

Dann, gegen Ende der drei
Stunden, erzdhlt Costner noch
ein wenig vom realistischeren
Teil der ganzen Siedlungsge-
schichte. Von den weissen Ar-
meen, die das Land der Indianer
ganz besetzen.

Sicher, Costners «Dances with
Wolves» lduft permanent Ge-
fahr, sich im Zitat zu verhed-

dern, auf die Stufe des Kitschs
abzurutschen, einer postmoder-
nen Filmsentimentalitit zu ver-
fallen. Kein genialer Film also.
Und doch: Kevin Costner gibt
dem Kino mit «Dances with
Wolves» den Western zuriick.
Jenseits von John Ford, Sam
Peckinpah und Sergio Leone,
nicht als Persiflage und auch
nicht als Remake. Sondern als
Bilder von einer phantastischen
Landschaft, in welcher sich zwei
Rassen und Kulturen begegnen.
Deren Begegnungen zeitweise
gepragt sind von kriegerischen
Auseinandersetzungen, die sich
jedoch auch anders geben kén-
nen, Freundschaft zum Beispiel.
Und Costner schenkt dem ame-
rikanischen Kino noch etwas
wieder: die Ruhe zu erzéhlen.
Breit, ausfiihrlich. In langen Ein-
stellungen, mit langen Fahrten,
ewigen Blicken und riesigen
Landschaften. Das hatten wir
schon fast vergessen. 1if

Vorspannangaben
siehe Kurzbesprechung 91/32

Rosencrantz and
Guildenstern Are Dead

Rosenkranz und Giildenstern sind tot

Regie: Tom Stoppard 0 Grossbritannien 1990

BEAT GLUR

Unter den Buhrufen des Publi-
kums ist letzten September mit
der Preisverteilung das 47.Inter-
nationale Filmfestival in Vene-
dig zu Ende gegangen. Die Miss-
fallenskundgebung der Galaga-
ste galt der Wettbewerbsjury, die
dem britischen Autor und Regis-
seur Tom Stoppard fiir seinen
Beitrag «Rosencrantz and Guil-
denstern Are Dead» die hochste
Auszeichnung, den Goldenen

6 ST

Lowen, verliechen hatte. Das Pu-
blikum hiitte lieber einen der an-
dern Filme, welche jetzt die Eh-
renplitze belegten, als Sieger ge-
sehen. Und auch die Filmpresse,
besonders die italienische, kriti-
sierte in ihren Berichten die Jury
wie auch den Film von Stoppard
scharf.

Nun, «Rosencrantz and Guil-
denstern Are Dead» war einer
der herausragenden Beitrige
dieser Mostra 1990 in Venedig.
Nur haften ihm zwei Méngel an,
die vereint an Festivals Filme

unter Umstinden zu Unfilmen
werden lassen kénnen: Erstens
ist «Rosencrantz and Guilden-
stern Are Dead» die Verfilmung
des eigenen gleichnamigen
Theatererfolgs von Stoppard aus
dem Jahre 1966, und zweitens
hitte er den Film genausogut
schon damals oder erst in Zu-
kunft machen kénnen, da er kei-
nen aktuellen Bezug aufweist,
weder in der inhaltlichen Umset-
zung noch in seiner Filmsprache.
Solche Argumente aber sind na-
tirlich marginale Griinde bei der
Beurteilung eines Filmes — von
wirklichem Interese nur fiir den
Filmhistoriker —, und fiir das
breite Publikum im Kino haben
sie endgiiltig keine Berechti- -
gung.

Der 1937 in der Tschechoslo-
wakei geborene und in Indien
aufgewachsene Stoppard ist bis-
her nicht als Filmautor, sondern
nur als Schriftsteller in Erschei-
nung getreten, auch als Dreh-
buchautor etwa fiir die Filmre-
gisseure Losey, Fassbinder oder
Spielberg. Bekannt wurde er mit
seinen Theaterstiicken, die ihn
zu einem der beriihmtesten Ge-
genwartsdramatiker Grossbri-
tanniens machten. Neben sei-
nem Grosserfolg «Rosencrantz
and Guildenstern Are Dead»
schrieb er rund 20 weitere

“Stiicke, von denen etwa auch

«Travesties», «The Real Thing»
oder «Every Good Boy Deserves
Favour» sehr erfolgreich waren.

«Hamlet» a la Stoppard

Die Rollen in Stoppards Film
kennen wir alle aus der Tragodie
«Hamlet» von William Shake-
speare, woraus Stoppard auch
rund 250 originale Verszeilen
verwendet. Zu Titelhelden ge-
worden sind jetzt allerdings die
zwei Figuren, die als didnische
Edle bei Shakespeare nur Ne-
benrollen spielen. Dafiir sind bei
Stoppard nicht nur Hamlet sel-
ber, sondern auch alle andern
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wichtigen « Hamlet»-Figuren zu
Nebenrollen degradiert. Die
Schauspieltruppe wiederum, die
in Shakespeares drittem Akt eine
entscheidende Rolle fiir den
Fortgang der Geschichte spielt,
wird bei Stoppard zum Begleiter
durch das Stiick wie durch den
Film und hilft zur Reflexion
iiber Realitéit und Fiktion, iiber
Spiel und Spiel im Spiel.
Vielleicht ist « Rosencrantz
and Guildenstern Are Dead»
tatsidchlich ein Film, der zwi-
schen Stuhl und Bank fallt: Ei-
nerseits spricht er, wie jede
Theaterverfilmung, das Theater-
publikum an, das sich auf der
Biihne iiber das intelligente
Stiick gefreut hat, jetzt aber im
Kino, verglichen mit der Origi-
nalvorlage, wenig Neues vorfin-
det. Andererseits wird ein nicht
mit dem Theater vertrautes Ki-
nopublikum vom Film unter
Umstédnden iiberfordert sein:
Stoppard setzt namlich die
Kenntnis von Shakespeares
«Hamlet» gewissermassen vor-
aus. Zudem verpasst der Zu-
schauer, der nicht gut Englisch
spricht, den Wortwitz und die
Wortspiele in diesem Film, in
dem die Dialoge eine entschei-
dende Rolle spielen: Ein Pro-
blem, das man natiirlich auch
von andern intelligenten fremd-
sprachigen Dialogfilmen kennt.

Intelligente Komaodie

Gleichzeitig bietet aber «Rosen-
crantz and Guildenstern Are
Dead» fiir den aufgeschlossenen
Besucher ein Kinovergniigen der
ganz besonderen Art: Wer vom
perfekt gemachten, aber sich
endlos wiederholenden Durch-
schnitt des US-Kinos und vom
ehrlich bemiihten, aber allzuoft
bemithenden Versuch des euro-
péischen Kinos genug hat,
kommt bei Tom Stoppard voll
auf seine Rechnung. Da wird be-
ste Unterhaltung geboten, da
wird eine Tragddie zur Komo-
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die, bei der wirklich gelacht wer-
den kann, und da werden Ge-
dankenanstosse in solcher Fiille
geboten, dass fiir jeden etwas da-
bei ist. Nur: Da werden keine
piddagogischen Botschaften ver-
mittelt, wie wir es uns vom US-
Kino gewohnt sind, sondern die
Leinwand wird zur Tafel fiir in-
tellektuelle Auseinandersetzun-
gen, was halt ein bisschen an-
strengender ist, aber dafiir be-
deutend mehr Spass macht.
Ubrigens ist es natiirlich kein
Grund, nicht ins Kino zu gehen,
wenn man Shakespeares « Ham-

-let» nicht kennt. Da befindet

man sich ndmlich in bester Ge-
sellschaft mit Rosencrantz und
Guildenstern und liuft erst noch
nicht Gefahr, deren Schicksal zu
erleiden. Da die beiden perma-
nent versuchen, mit dem Ge-
schehen um sie herum klar zu
kommen, und dabei auch Teiler-
folge erzielen, hat man als Zu-
schauer keine Miihe, immer min-
destens auf dem Wissensstand
der Hauptfiguren zu sein. Den
Hamlet-Plot etwa begreifen sie
schon im ersten Akt, wenn Ro-
sencrantz zu Hamlet sagt: «Also
lass’ mich zusammenfassen:
Dein Vater war Konig. Du bist
sein einziger Sohn. Dein Vater
stirbt. Du bist volljdhrig. Dein
Onkel wird Konig.» Und Guil-
denstern etwas spiter, nachdem
er begriffen hat, dass Hamlets
Mutter inzwischen dessen Onkel
geheiratet hat, schliesst messer-
scharf: «Blutschande und Ehe-
bruch.»

Grossartige Schauspieler

Intelligent ist der Film nun aber
gerade nicht, weil er auf hohem
intellektuellen Niveau iiber Sinn
und Unsinn des Daseins reflek-
tiert. Das tut er zwar auch, aber
er bietet eben nicht nur dem
Shakespeare-Kenner und dem
mit dem Existentialismus ver-
trauten Kinobesucher etwas,
sondern auch dem Laien, der

noch iiber gesunden Menschen-
verstand verfiigt. Die kurzen
Dialoge zwischen Rosencrantz
und Guildenstern: «Bist du
hier?» — «Wo?», oder «Bist du
das?» — «Ja». — «Bist du si-
cher?» lassen einen nicht unbe-
rithrt, wenn man sich ihnen
stellt. Und das hohe komddianti-
sche Niveau des Films ldsst sich
natiirlich nicht nur iiber die Dia-
loge geniessen, sondern ebenso
iiber das Spiel der durchwegs
grossartigen Schauspieler.

Gary Oldman, den der Kino-
ginger etwa aus Alex Cox’ «Sid
and Nancy» oder Stephen
Frears’ «Prick Up Your Ears»
kennt, spielt Rosencrantz, und
Tim Roth, der kiirzlich in Robert
Altmans «Vincent & Theo» zu
sehen war, ist Guildenstern. Die
beiden sind ein Paar des hohe-
ren Blodsinns, das uns an «Lau-
rel und Hardy», oder, in der Ab-
sicht des Autors, an Samuel Bek-
ketts Vladimir und Estragon
denken ldsst. Aber auch Richard
Dreyfuss als Leiter der Schau-
spieltruppe oder der junge lain
Glen als Hamlet iiberzeugen.
Viele der Mitwirkenden haben
langjdhrige Erfahrungen in der
«Royal Shakespeare Company»
gemacht, gehoren also, zumin-
dest im britischen Theater, zur
Darstellerelite.

Sprachvirtuositit

Was den Film aber in erster Li-
nie sehenswert macht, ist das,
was schon Stoppards Stiick so
besonders lesenswert macht:
sein virtuoser Umgang mit der
Sprache. Wer also wortkarge Ty-
pen vom Schlage eines Silvester
Stallone mag, oder wen in erster
Linie opulente Bildpracht oder
stupende Technik ins Kino
lockt, kann sich «Rosencrantz
und Guildenstern Are Dead» er-
sparen. Nicht dass der Film for-
mal etwa ungeniigend wire, im
Gegenteil, die Kamera, das
Licht, die Musik, die Kostiime,
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das Dekor: Alles entspricht dem
gingigen hohen Kinostandard,
was iibrigens keine Selbstver-
stindlichkeit ist, wenn man be-
denkt, dass Stoppard hier seinen
ersten Film gemacht hat.

Aber eigentlich ging es Stop-
pard nicht ums Kino, das muss
man ihm schon vorwerfen; je-
denfalls wird er mit diesem Film
nicht in die Kinogeschichte ein-
gehen. Er verfilmt seine eigene
Vorlage so, wie sie letztlich jeder
andere zuverldssige Regisseur
auch verfilmt hétte: Da werden
keine Experimente gemacht, da
wird keine neue Filmsprache er-
funden. Dafiir wird gutes kon-
ventionelles Kino geboten, was
ja zumindest im europdischen
Film noch immer nicht die Regel
ist.

Wihrend Stoppard die Dia-
loge seines Stiicks bis auf kleine
Anderungen getreu auf die Lein-
wand iibertragen hat, ist in der
Inszenierung zumindest ein ins

8 Zom_

Auge fallender Unterschied zur
Bithnenvorlage festzustellen. Ro-
sencrantz und Guildenstern ste-
hen im Stiick immer etwas verlo-
ren auf der Bithne herum und
versuchen, die Ereignisse — die
Hamlet-Geschichte —, die sich
um sie herum abspielt, mitzube-
kommen. Im Film dagegen sind
die beiden traurigen Helden
dauernd unterwegs und rennen,
wenn auch mit aller Bedachtig-
keit, den Ereignissen hinterher,
die sie natiirlich auch hier nicht
begreifen. Damit geht in gewis-
sem Sinn allerdings das Element
des « Wartens» verloren, das sie
mit den beiden Beckett-Figuren
gemeinsam haben: eine Konse-
quenz, welche gewisse Theater-
puristen drgern wird.

Immerhin erreicht Stoppard
mit der «Aktivierung» seiner
beiden Hauptfiguren, dass sie,
ohne dadurch weniger komisch
zu sein, tragischer werden. Der
Hohepunkt des Stiicks — der

Tom Stoppard (rechts) und
Tim Roth bei den Dreharbei-
ten.

auch wieder keiner ist, weil ihn
alle kennen: ein «notorischer
Hohepunkt» sozusagen — ist
nidmlich der, dass Rosencrantz
und Guildenstern umgebracht
werden, diese Tatsache aber
nicht nur nicht sehen wollen,
sondern — mit stoischer Naivitit
— selber entscheidend zu deren
Eintritt beitragen. Dass sie nun
im Kino — immer noch ohne es
zu wissen oder gar zu wollen —
aktiv ihren eigenen Tod be-
schleunigen, und nicht nur, wie
im Theater, passiv zusehen, wie
er sich beschleunigt, erhoht die
Tragik der beiden Figuren.
Aktiv im Sinne von dramati-
schen Protagonisten sind Rosen-
crantz und Guildenstern auch im
Film natiirlich noch immer
nicht: Sie haben auch hier keine
Chance, das Geschehen zu ih-
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rem Vorteil zu beeinflussen. Nur
ganz am Schluss des Films, als
die beiden ihr eigenes Todesur-
teil unbeabsichtigt zu lesen be-
kommen, kénnen sie sich nicht
mehr in rhetorische Floskeln
fliichten: Guildenstern ersticht
in seiner existentiellen Verunsi-
cherung den Leiter der Schau-
spieltruppe, der nach allen Re-
geln der Schauspielkunst stirbt.
Als der Erdolchte aber kurze
Zeit spater wieder aufsteht, sieht
sich Guildenstern, der jetzt erst-
mals wirklich aktiv gehandelt
hatte, endgiiltig um den Sinn sei-
ner Existenz betrogen. «Es gab
wohl zu Beginn einen Moment,
wo wir hitten Nein sagen kon-
nen. Aber irgendwie haben wir
ihn verpasst», sind seine letzten,
natiirlich wiederum falschen
Worte.

Tragische Komaodie

Die Tragik der beiden Titelhel-
den ist, dass sie wihrend der
ganzen Geschichte — der Stop-
pard-Geschichte — nicht begrei-
fen, dass sie selber Teil der Ge-
schichte — der Hamlet-Ge-
schichte in der Stoppard-Ge-
schichte — sind, die sie als Aus-
senstehende zu begreifen versu-
chen. Sie werden damit zum
Sinnbild fiir den Menschen von
heute, der, verschreckt von der
Kompliziertheit der modernen
Welt, mit grossen Augen dasteht
und alles mit sich machen lésst.
Die Widerstandsunfihigkeit und
Obrigkeitsgldubigkeit des heuti-
gen Menschen, seine fehlende
anarchistische Energie, macht
ihn zum idealen Objekt des ano-
nymen Michtigen, des Arbeitge-
bers, des Vermieters, des Staates.
Insofern konnte Stoppards Film
nicht aktueller sein.

Vielleicht sind aber unsere
beiden Figuren, wie der mo-
derne Mensch auch, nicht nur zu
naiv, sondern wirklich zu un-
wichtig, als dass sie — tiberspitzt
ausgedriickt — ihr eigenes
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Schicksal begreifen konnten:
Fiir Shakespeare waren sie, als
einzige Raison d’étre, blosse
Hilfspersonen, um die Ge-
schichte voranzutreiben; ihr
nicht nur nebensichlicher, son-
dern vollig iberfliissiger und
darum umso tragischer Tod wird
im Originaltext nur beildufig er-
wahnt. Und in gewissen Biithnen-
inszenierungen werden Stop-
pards Titelhelden gelegentlich
sogar ersatzlos gestrichen, wie es
auch Laurence Olivier in seiner
vielgelobten Hamlet-Verfilmung
aus dem Jahre 1948 gemacht hat.
Ein Grund mehr vielleicht,
sich einmal den marginalen Fi-
guren dieser grossen Tragddie
der Dramenliteratur anzuneh-
men. Und natiirlich ist Stop-
pards Film viel mehr als nur
Shakespeares Hamlet aus einem
andern Blickwinkel: Wer Freude
hat an intelligenten Dialogen,

etwa in Erorterungen iiber ma-
thematische Theorien und physi-
kalische Gesetze, iiber Sprachlo-
gik, iiber die Funktion des Thea-
ters oder iiber Existenz und Tod;
wer sich gerne verunsichern
ldsst, was Realitdt und was Fik-
tion ist; wer Stoppards boses
Spiel mit seinen Figuren mitspie-
len will, auch wenn es zum
«Spiel im Spiel» und gar «Spiel
im Spiel im Spiel» wird; und
wer schliesslich gerne zusammen
mit Rosencrantz und Guilden-
stern Probleme des tiglichen Le-
bens zu l6sen versuchen mochte,
die, scheinen sie noch so klein,
doch uniiberwindbar gross sind,
der sollte sich ihren Film unbe-
dingt anschauen. Beste Unter-
haltung bietet er in jedem Fall.
ms

Vorspannangaben
siehe Kurzbesprechung 91/59

iAy Carmela!
Regie: Carlos Saura # Spanien 1990

IRENE GENHART

Tief hingen grautriibe Wolken
iber der weiten Landschaft.
Zwei Ménner im klapprigen Lie-
ferwagen halten vor einem
Friedhof. Sie steigen aus. Legen
Blumen auf ein frischaufge-
schiittetes Grab. Der jiingere der
beiden schreibt auf eine Schie-
fertafel «Carmela 1900-1938».
Er legt die Tafel auf den Erdhii-
gel. Wendet sich dann zum an-
dern: « Wir sollten jetzt gehen».
Mit Trinen in den Augen wen-
det sich der dltere weg. Sie klet-
tern ins Auto, fahren endlos ge-
gen den Horizont.

So endet Carlos Sauras «iAy
Carmela!»: mit der Offnung auf

die unendliche Weite der Land-
schaft und der Fahrt der Helden
ins Ungewisse. Weg vom Ort des
Geschehens — so haben viele,
fast alle Filme von Saura bisher
geendet. Die Uberlebenden — es
sind fast immer wirklich Uberle-
bende, solche, die der Tod ver-
schont hat — die Uberlebenden
also fliehen den Schauplatz der
Ereignisse. Der Film 6ffnet sich
nach einem klaustrophobischen
Mittelteil in eine unbekannte
Zukunft. Nach engen Riumen
wird die Weite, die Freiheit der
Landschaft zitiert.

Sauras Riickkehr

Carlos Saura hat mit «iAy Car-
melal» zuriickgefunden. Nach
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einer Phase von Tanzfilmen
(«Carmen», «El amor brujo»)
und zwei Historienstreifen («El
Dorado», «La noche oscura»)
fithrt «i Ay Carmela!» thema-
tisch zuriick zu den frithesten
Filmen: der Auseinandersetzung
des einzelnen mit dem Staat und
der Gesellschaft, der Verstrik-
kung des Einzelschicksals mit
dem offentlichen Leben. Darin
liegt, beinahe méchte man sagen
postum, Gesellschaftskritik:
Stellungnahme gegen den Fa-
schismus.

Auch historisch hat Saura zu
seinen frithen Filmen zuriickge-
funden; «iAy Carmela!» spielt
in der Zeit des spanischen Biir-
gerkrieges. Sah sich Saura unter
dem friiher herrschenden rigoro-
sen Zensursystem Franco-Spa-
niens gezwungen, seine Kritik in
verschliisselter Symbolik zu ver-
stecken, wird diese Kritik in
«iAy Carmela!» erfrischend of-
fen und direkt: Carmela und
Paulino, die beiden Hauptcha-
raktere des Films, und der Dritte
im Bunde, der stumme Gusta-
vete, motzen direkt in das Dun-
kel des Kinosaals. Was nicht
heisst, dass sich die drei so hem-
mungslos und bedenkenlos ge-
gen den Faschismus auflehnen.
Doch die etwas mystisch ver-
schliisselte Ebene aus «Cria
cuervos», «La caza», «Ana y los
lobos», um nur einige zu nen-
nen, ist einer simplen Klarheit
gewichen.

Die Kamera scheut nicht da-
vor zuriick zu zeigen, was sie sa-
gen mochte. Die Bilder legen of-
fen dar, worin die Spannung
liegt, zeichnen auf, was die Ge-
schichte erkldren will. Am
schonsten, eindriicklichsten und
iiberwiltigendsten vielleicht in
einer der Schlusszenen, als Car-
mela, Paulino und Gustavete als
Gefangene der Faschisten die
«Fahnennummer» auffiihren
miissen — das Stiick, das die re-
publikanischen Rebellen, vor de-
nen sie dasselbe Stiick etwa eine

10 Zoom_

Varieté-Kiinstler in den Wir-
ren des Spanischen Biirger-
krieges. Carlos Saura: «im
Krieg gibt es keinen unpar-
teiischen Freiraum fiir Kunst
und Kiinstler».

Filmstunde friither spielten, von
den Sesseln riss und in Kampf-
lieder ausbrechen liess. Im Biih-
nenhintergrund héngen als Vor-
hang drei Flaggen: das Haken-
kreuz Hitlers, die Flagge der ita-
lienischen Faschisten und die
der spanischen Nationalisten.
Der italienische Leutnant — im
Privatleben, wie er sagt, Theater-
direktor — hat die Nummer zur

Persiflage tibelster Art ummo-
delliert. Aus dem Symbol des
Widerstands ein widerliches Sze-
narium mit homoerotischen An-
spielungen geschaffen. So steht
denn Carmela, in die Flagge der
Republikaner gehiillt vor den
Emblemen der Rechtsextremi-
sten — solche Bildkomposition
kann nur Unheil bedeuten und
tragt Carmelas Tod in sich.
Saura hat in «iAy Carmela!»
die Ebene der stark kodifizierten
Symbolik verlassen. Ein anderes
Element, ein zweiter grosser
Themenkreis ist dafiir umso ein-
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driicklicher mit in den neuen
Film eingeflossen: seine Vor-
liebe fiir die Figur der Carmen,
die starke, mutige, stolze, kdmp-
ferische Frau. Damit verbunden:
der Glaube an die Kraft des
Theaters und den Tanz. Carmela
tragt von der Figur der Carmen
nicht nur eine Anspielung im
Namen an sich. Sie tragt auch
Charakterziige derselben. Nicht,
dass Saura sie deren tragische
Liebesgeschichte leben lésst,
doch sie hat diesen Stolz, diese
unverfrorene Art auch, mit den
Minnern umzugehen. Sie ist be-
gehrenswert und trotzdem oder
grad deswegen eine Kdmpferin.
Sie spielt mit der Erotik, ihrer
Ausstrahlung, nicht ohne dabei
von ganzem Herzen nur dem ei-
nen zu gehoren. Als Spiel mit
dem Feuer - so konnte man Car-
melas Umgehen mit der Welt um
sie herum bezeichnen. Dass sie
daran verbrennt, ist Logik der
Geschichte.

«Das ist Krieg», sagt Paulino
mal lakonisch wéahrend des
Films. Krieg, das ist in «iAy Car-
mela!» die triste Geschichte ei-
ner kleinen «Fast»-Familie.
Denn Paulino und Carmela sind
verheiratet — aber nicht richtig,
weil nicht kirchlich — und darun-
ter leidet vor allem sie. Sie haben
keine Kinder, weil «sie nie eins
wollte», wie Paulino auch mal
sagt. Dafiir reist mit ihnen Gu-
stavete, ein verschiichterter, vor
allem aber verstummter junger
Mann, den die beiden nach ei-
nem Bombenangriff irgendwo
aufgelesen haben.

Gustavete ist stumm und Pau-
lino ist schwach — oder feige, wie
Carmela sagt. Denn er wendet
sich wie ein Blatt im Wind und
versucht, sich nach den Bege-
benheiten zu richten. Das heisst:
Weit mehr als Carmela ist er be-
reit, den Faschisten, denen sie
auf ihrem Weg durch die dunkle
Nacht in die Hinde fallen, nach-
zuplappern, um sich das Leben
zu retten. Die versehrten Mén-
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ner, die stehen bei Saura als Ge-
genbild zur starken Frau. Gusta-
vete und Paulino entkommen
denn auch am Ende des Films.
Doch die Heldin, die Figur, de-

ren Namen im Titel des Films
auftaucht, ist die Frau: Carmela.
/]

Vorspannangaben
siehe Kurzbesprechung 9148

| Hired a Contract Killer
Regie: Aki Kaurismdki # Finnland/Schweden 1990

CAROLA FISCHER

Aki Kaurismiki, der in seinem
knapp zehnjihrigen Filmschaf-
fen mit seinen lakonischen,
wortkargen Verliererportrits den
finnischen Blues in unsere Her-
zen pflanzte, hat den hohen Nor-
den verlassen und begonnen, im
Ausland zu drehen. Waren die
USA der Schauplatz fiir seinen
Roadmovie der schrigen Art
«Leningrad Cowboys Go Ame-
rica», so ist das von der aggressi-
ven Wirtschaftspolitik a la That-
cher geprigte England der Hin-
tergrund fiir den melancholi-
schen Thriller «I Hired a Con-
tract Killer», und wie man hort,
ist Frankreich die nichste Sta-
tion, wo Kaurismiki seine Ver-
sion von «La Bohéme», « Mimi
et Musette», dreht.

Sicher ist, dass Kaurisméki,
getreu seiner Devise «Das Leben
ist hart, aber unterhaltsam»
iiberall auf seine verlorenen Ge-
stalten stossen wird, die miesen
Verhiltnisse gleichen sich, oder,
wie es die weibliche Protagoni-
stin im «Contract Killer»,
knapp, pathetisch und naiv zu-
gleich ausdriickt: «The working
class has no fatherland».

Skurriler Krimi

Eine Geschichte wird erzihlt,
einfach und mathematisch, wie
auf dem Reissbrett entworfen.
Henri, Biirolist, Franzose und
depressiv, wird nach fiinfzehn-

jahriger Tatigkeit beim briti-
schen Wasserwerk entlassen,
weil die Privatisierung dieses
Staatsbetriebs natiirlich Opfer
fordert, Auslinder zuerst. Die
karg moblierte Wohnung ist kein
Zuhause: da ist niemand, den er
anrufen konnte. Henri be-
schliesst, aus dem Leben zu
scheiden. Seine Selbstmordver-
suche sind dilettantisch, zum
Scheitern verurteilt, entweder
durch herzergreifende Unge-
schicklichkeit oder durch den
Zufall, dass die Arbeiter des
Gaswerks just dann zu streiken
beginnen, als Henri den Kopf in
den Herd steckt (Einfille dieser
Art sind ja Kaurismikis Marken-
zeichen). Diese Selbstmordver-
suche sind so bierernst und ko-
misch zugleich, wie alle seine
Filme.

Da ihm der Tod von eigener
Hand nicht gelingen mag, begibt
sich Henri in die Unterwelt der
Stadt und organisiert seine ei-
gene Ermordung durch einen
Auftragskiller. Wéahrend er auf
seinen Morder wartet, geht
Henri in eine Bar und trinkt dort
den ersten Whisky seines Le-
bens. Ermutigt durch den unge-
wohnten Alkohol, spricht er die
blonde Blumenverkauferin an.
Unspektakuldr wie wir es von
Kaurisméki gewohnt sind, fin-
den sich da zwei, die einsam
sind, und werden ein Paar, von
den traurigsten Umstdnden ge-
zeugt.

Jetzt mo6chte Henri gar nicht
mehr sterben. Aber der Killer ist
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ihm bereits auf den Fersen. Eine
Annullierung des Vertrags er-
weist sich als unmdoglich, und die
einzigen Leute, die ihm weiter-
helfen kénnten, eben einen
Pfandleiher berauben, als Henri
sie entdeckt. Dass Henri am Tat-
ort auch noch gefilmt wird und
fortan als Verdichtiger gilt, ist
nur ein mieses kleines Detail,
das ihm seine eh schon verzwei-
felte Lage zusétzlich erschwert.
Ein Krimi also, so skurril, wie
man es von dem Finnen, der
«Hamlet Goes Business» (1987)
gemacht hat, nur erwarten kann.
Da ist einer auf der Flucht vor
einem Morder, den er selbst be-
zahlt hat. Der eiskalte Berufskil-
ler ist einem Ethos verpflichtet,
das ihn an der Ausfithrung sei-
cs Auftrags festhalten lasst,
auch dann noch, als er erfihrt,
dass er Lungenkrebs und nur
noch wenige Wochen zu leben
hat. Natiirlich kommt es zur t6d-

lichen Begegnung, doch ganz an-
ders, als man denkt.

«lch klaue von jedem»

Kaurismiki spielt stindig mit
dem Zuschauer. Immer wieder
16st er eine Szene unerwartet
auf, und dennoch ist alles folge-
richtig und konsequent. Die
kleine schwarze Geschichte wird
mit Perfidie vorangetrieben, die
mich, wie oft bei Kaurismiki, an
den amerikanischen Zeichner
Edward Gorey erinnert, der
seine Figuren mit der gleichen
unerbittlichen Lakonie auf ihr
boses Ende zutreibt.

Die Wahl des Hauptdarstel-
lers Jean-Pierre Léaud, dessen
Name mit der Nouvelle Vague
genauso untrennbar verbunden
ist wie der von Godard und eben
Truffaut, ist programmatisch.
Hier will Kaurismiki ankniip-
fen, hier verneigt er sich, hier be-

dient er sich. «Ich klaue von je-
demp», sagt er in einem NZZ-In-
terview. Und wie er das macht,
ist ein Genuss. Unverfroren l4sst
er Léaud mit einem Nelken-
strauss (!) in der Hand den Lift
hochfahren, Bresson wird zitiert,
wenn immer wieder Geldscheine,
von der Kamera beobachtet, von
Hand zu Hand wechseln. Haupt-
darstellerin Margi Clarke (end-
lich ein Wiedersehen mit der
kecken blonden Goére aus der
Gefliigelfabrik von «A Letter to
Breshnev») erinnert nicht von
ungefihr an Delphine Seyrig,
und wem kidme beim Anblick der
schibigen Pfortnerloge des Ho-
tels nicht Jarmusch und Mem-

_phis in den Sinn. Filmfans sind

eingeladen zur Spurensuche.
In diesem Film stimmt alles.

Hommage an die Nouvelle
Vague mit Jean-Pierre
Léaud.

12 Zoow.
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Kaurismaiki ist, was die Beherr-
schung der filmischen Mittel be-
trifft, auf der Hohe seiner Kunst.
Ein kleines Meisterwerk in be-
zug auf Kamera, Cadrage, Licht;
da ist nichts Uberfliissiges, jeder
Farbton eine Aussage, das vor-
herrschende Blau, die Farbe des
Blues, der so wunderbar mit dem
Soundtrack harmoniert.

Als Zuschauer passiert einem
etwas Seltsames. Fast unmerk-
lich verlagert sich das Interesse
von den Figuren auf die dussere
Form. Selbst wenn man eher
daran gewohnt ist, mit dem Her-
zen als mit dem Verstand Filme
anzuschauen, wird man hier sich
standig bewusst, ein Kunstpro-
dukt zu geniessen. Das Interesse
an den Personen bleibt auf der
Strecke. Mit dem Sprung ins
Ausland hat Kaurisméiki den
Sprung in die gewollte Kiinst-
lichkeit vollzogen. Und damit —
fiir mich — an Starke verloren.
Was seinen Filmen, neben ihrer
formalen Brillanz, immer Kraft
gegeben hat, war die soziale Be-
dingtheit seiner Figuren, die im-
mer spiirbar war, bei allen. Das

Maidchen Iris aus der Streich-
holzfabrik, der Miillfahrer aus
«Shadows in Paradise» und der
Pechvogel «Ariel», sie alle wa-
ren Menschen mit «einer inne-
ren Notwendigkeit». Henri und
Margaret sind Kunstprodukte,
beriihren kaum. Das hat nichts
mit ihren darstellerischen Féhig-
keiten zu tun, die sind unbestrit-
ten, es ist eine Frage des Kon-
zepts.

Fiir mich stellt sich die Frage,
ob Kaurisméki sich mit dieser
Art Film der Gefahr der Belang-
losigkeit aussetzt. Ist das fiir ihn
einfach ein Spiel, oder ist da
auch eine gewisse Ratlosigkeit,
Resignation angesichts der Un-
verinderbarkeit der Welt? Und
wenn man tausend Filme wie die
Streichholzfabrik macht, dndert
man damit auch nichts?

Sicher ist nur eines, auf Fra-
gen wie die oben gestellte hitte
Aki eine vernichtend blédsin-
nige Antwort parat. Man wird
seine zukiinftigen Filme befra-
gen miissen. FIH

Vorspannangaben
siehe Kurzbesprechung 91/55

Reversal of Fortune

Die Affare der Sunny von B.

Regie: Barbet Schroeder # USA 1990

IRENE GENHART

Ungeheuerliche Ereignisse iiben
auf den Menschen einen seltsa-
men Sog aus. Besonders Verbre-
chen und Vergehen - die Kehr-
seite der «verniinftigen» Zei-
tungsmeldungen und die
«Spots» der Tagesschau — zie-
hen immer wieder in ihren Bann.
Sagen und Legenden berichten
von Greueltaten, und auch die
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Literatur hat sich friih schon Fi-
guren in Gerichtssédlen zugewen-
det. Nicht nur Goethes Gret-
chen, auch Kleists Kohlhaas
oder Drostes Knecht aus der Ju-
denbuche stammen von dort.
Kein Wunder also, wenn sich
auch die jiingere Erzdhlkunst
ihre Stoffe immer wieder an je-
nem Ort holt, sie unter dem Sie-
gel «wahre Begebenheiten» — ge-
paart mit der diisteren Seite der-
selben — als besonders attraktiv

kennzeichnet. So auch Barbet
Schroeders neustem Film «Re-
versal of Fortune».

Noch keine zehn Jahre ist es
her, dass der « Von-Biilow-Skan-
dal» durch die Blétter des Pres-
sewaldes rauschte. Angesiedelt
im Milieu der Reichsten und
Pseudoadeligen, gespickt mit se-
xuellen Ausschweifungen, Dro-
genmissbrauch und versuchtem
Mord, lieferte derselbe reichlich
Futter fiir klatschsiichtige Ge-
miiter. Dass Claus von Biillow —
nachdem er 1982 in erster In-
stanz des zweifachen Mordver-
suchs an seiner seit den Weih-
nachtstagen 1980 im Koma lie-
genden Frau Sunny zu dreissig
Jahren Gefdngnis verurteilt
wurde — ausgerechnet den skan-
dalumwitterten Anwalt Alan
N. Dershowitz mit dem Beru-
fungsverfahren betraute, machte
den Fall zum absoluten Skandal.

Dershowitz war zu jener Zeit
einer der beriihmtesten Juristen
der USA. Nicht seiner Erfolge
wegen, sondern durch ein Buch,
das er veroffentlicht hatte. In
«The Best Defense», so dessen
Titel, begriindete er in aller Of-
fentlichkeit, weshalb er auch
nachweislich Schuldige vertei-
dige.

Alan N. Dershowitz iibernahm
1982 also den Fall des in einem
Indizienprozess fiir schuldig be-
fundenen Claus von Biilow. Mit
einer Gruppe von Jus-Studenten
und Junganwilten — auch in die-
ser unorthodoxen Arbeitsweise
ist die Bekanntheit von Dersho-
witz begriindet — bearbeitete er
den Fall erfolgreich: Claus von
Biillow wurde im Sommer 1985
im Berufungsprozess aus Man-
gel an Beweisen zweimal freige-
sprochen.

Alan N. Dershowitz hat nach-
her nicht geruht. Offensichtlich
ebenso begnadeter Vertreter sei-
ner eigenen Sache wie Anwalt
fremder Interessen, hat er bereits
1986 «Reversal of Fortune — In-
side the Biilow Case» ver6ffent-
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licht — das Buch zum Von-Bii-
low-Skandal, welches letztes
Jahr in deutscher Ubersetzung
im Schweizer Verlagshaus er-
schienen ist. Das Buch, cine
spannende Mischung aus Akten,
Bilddokumenten, Briefen, Be-
richten und im Romanstil ge-
schriebenen, eingeflochtenen
Teilen, wurde in den USA bald
zum Bestseller — und zur Grund-
lage von Barbet Schroeders
Film.

Geradezu ins Auge springt die
Akribie, mit welcher Regisseur
Schroeder offensichtlich darum
bemiiht war, die tatsichlichen
Ereignisse authentisch darzustel-
len. Eine Authentizitit, die in er-
ster Linie auf einer verbliiffen-
den physiognomischen Ahnlich-
keit zwischen den Darstellern im
Film und den Personen, die tat-
siachlich in den Fall verwickelt
waren, beruht. Doch nicht nur
das. Drehbuchautor Nicholas
Kazan und Regisseur Barbet
Schroeder sollen zusitzlich Ein-
blick in die Gerichtsakten ge-
nommen haben und die Perso-
nen im Film sind laut Nach-
spann bis auf eine, zwei Figuren
nicht erfunden, sondern «echt».
Erstaunlich vor diesem Hin-
tergrund sind die Momente, in
denen das Dokumentarische in
den Hintergrund tritt und der
Film zum Kunstwerk wird; so in
seiner Erzihlweise. Die Hand-
lung beginnt verbliiffenderweise
ausgerechnet mit der Ich-Erzédh-
lung der Person, die seit zehn
Jahren im Koma liegt und nach
Aussage verschiedener Arzte nie
mehr ins «richtige» Leben zu-
riickkehren wird. Mit einer
atemberaubenden Fahrt iiber
Wasser und Luxusvillen am
Meeresstrand setzt der Film ein.
In unvermindertem Tempo wird
die rasante Fahrt durch einen
Schnitt in engen Krankenhaus-
korridoren fortgesetzt, fiihrt
durch geheimnisvoll sich 6ff-
nende Tiiren bis ans Bett einer
offensichtlich schwerkranken

14 Zo0M_

Person. Hier verharrt die Ka-
mera, zeigt in blaues Licht ge-
tauchte Spitalatmosphére: Eine
Frau héangt an Tropf und Urin-
sack. «Dies ist mein Korper», =
sagt eine weibliche Stimme im
Off. Dann erzihlt sie weiter, von

Glen Close als Martha
«Sunny» von Biilow.

einem ersten Koma, von Kin-
dern, die ein besonderes Auge
auf sie haben wiirden. Riickblen-
den setzen ein. Immer wieder
findet die Narration von «Rever-
sal of Fortune» zur Ich-Erzih-
lung der im Koma liegenden
Glenn Glose alias Sunny von
Biillow zuriick. Mit Aufnahmen
der Frau im Krankenbett begin-
nend, blendet der Film tiber zu
einer Szene aus ferner Vergan-
genheit, streift das erste Ge-
richtsverfahren, landet immer
und immer wieder beim letzten
gemeinsamen Tag von Sunny
und Claus von Biilow: Bei ihrem
Streit, ihrer Auseinandersetzung

um eine Scheidung und dariiber,
dass Claus wieder arbeiten
mochte, weil ein richtiger Mann
halt nicht vom Geld seiner Frau
lebe.

Bunt wird der Bogen, immer
mehr Charakterziige von den
Biilows treten zutage. Parallelge-
schnitten werden die Ereignisse
der Gegenwart: Der Stand der
Ermittlungen, den Dershowitz
und seiner Helfer Arbeit erreicht
haben. Das puzzleartige Zusam-
mentragen verschiedener Ver-
satzstiicke entwickelt einen zu-
nehmend stdrkeren Erzédhlsog.
Wihrend die Recherchen von
Dershowitz und seiner Mann-
schaft immer grébere Fehler aus
dem ersten Indizienprozess ans
Tageslicht bringen, gewinnt
Claus von Biilow, gespielt von
Jermey Irons, immer menschli-
chere Ziige. Er, der stets dunkel
gekleidet und mit verschlosse-
nem Gesichtsausdruck anfing-
lich als pseudoadeliger Playboy
auftritt, entpuppt sich im Ver-
laufe der Erzdhlung als Gentle-
man, der in seiner Beziehung zur
reichen, tabletten- und alkohol-
siichtigen Frau eine bemerkens-
wert gefasste Haltung einnimmt.
Wenn Dershowitz am Ende des
Films, mit dem schlagenden Be-
weis fiir das Fehlurteil des Indi-
zienprozesses in der Hand, Bii-
low gegeniiber eine spitze Be-
merkung iiber Moral und Gewis-
sen fallen ldsst, wirkt das gera-
dezu ein wenig ldcherlich. So, als
ob der Film der Grosse seines ei-
genen Protagonisten nicht
trauen wiirde — oder als wire die
Authentizitit zur Vorlage doch
ein wenig tibertrieben. #If

Vorspannangaben
siehe Kurzbesprechung 91./26
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Pappa ante portas

Regie: Loriot (Vicco von Biilow) I BRD 1991

FRANZ ULRICH

Heinrich «Pappa» Lohse (Lo-
riot) ist Abteilungsleiter in einem
Industrieunternehmen. Mit Frau
Renate (Evelyn Hamann) und
Sohn Dieter (Gerrit Schmidt-
Foss) wohnt er in einer ansehnli-
chen Villa — gehobener Mittel-
stand also. Lohses kleine Welt
funktioniert reibungslos, alle ha-
ben sich im sorgenlosen Alltag,
in dem die drei ihre ldngst einge-
fahrenen Rollen spielen, gemiit-
lich eingerichtet. Pappa verdient
den Lebensunterhalt ausser
Haus, Mama kiimmert sich um
Haushalt und Kaffeekrdnzchen,
der 16jdhrige Sohn ist noch in
der Ausbildung und beginnt,
sich angelegentlich fiir Madchen
zu interessieren.

Pl6tzlich bekommt die ober-
flaichliche Familienidylle einen
Knacks: Pappa wird in den vor-
zeitigen Ruhestand versetzt. Er
hat fiir seine Rohrenfirma
Schreibmaschinenpapier fiir
vierzig Jahre eingekauft, weil die
Riesenmenge um die Hélfte bil-
liger zu bekommen war. Diese
iiberdimensionierte Vorsorglich-
keit ist dem Direktor nicht mehr
geheuer, und so schickt er seinen
leitenden Angestellten in Pen-
sion. Nach dem ersten Schock
rappelt Pappa sich auf, strafft
Mundwinkel und Riickgrat und
beschliesst, seine nun brachlie-
genden langjdhrigen Erfahrun-
gen als gewissenhafter, patriar-
chalischer Manager in den
Dienst von Haushalt und Fami-
lie zu stellen — zum nicht gerin-
gen Entsetzen von Frau Renate
und Sohn Dieter. Tatendurstig
und strategisch iiberlegt geht

4/91

Pappa ans Werk und provoziert
ein Unheil nach dem andern.
Wo Pappa iiberall mit seiner ver-
heerenden Mischung aus aufge-
rdumtem Tatendurst und entner-
vend sturer Dusseligkeit ins Fett-
nidpfchen tritt, sei hier nicht wei-
ter verraten. Wie in jeder gelun-

- genen Komdodie geht es auch

hier weniger um das Was als
vielmehr um das Wie.

Traumtdnzer des
Spiessertums

Und das Wie der Komdodie be-
herrscht der bald 68jidhrige Lo-
riot wie zurzeit kein zweiter im
deutschsprachigen Film. Erst vor
drei Jahren ist er mit seinem er-
sten Spielfilm «Odipussi» an die
Offentlichkeit getreten. Der als
Werbegrafiker, Cartoon-Zeich-
ner, Autor von Biichern und TV-

Loriot in einer Nebenrolle.

Serien lingst renommierte Lo-
riot, der als Opernkenner und
Dirigent auch musikalische Stek-
kenpferde reitet, hat sich lange
gegen das Filmen gestriaubt:
«Ich habe erstmal zwanzig Jahre
gezeichnet und dann Fernsehen
gemacht, weil sich viele Ideen
nicht mehr durch Zeichnungen
ausdriicken liessen. Filme haben
eine andere Dimension. Es ist
fiir mich kein angenehmes Ge-
fiihl, das Geld fremder Leute zu
riskieren. Deshalb musste ich
mich dazu erst iberreden lassen.
Aber so schlimm ist es ja nun
nicht geworden.» Nein, die
Geldgeber haben mit Loriot in
einen sicheren Wert investiert,
sie werden ihr Geld mit Gewinn
zuriickerhalten.

Was Loriot den meisten
deutschsprachigen Komikern,
die in Film und Fernsehen ihr
mehr oder weniger blodelndes
Unwesen treiben, voraus hat, ist
seine schon fast aristokratische
Nonchalance, mit der er seine
distinguierten, durchaus gebilde-
ten, aber dennoch sturen und
dusseligen Biederméanner und
kleinlichen Tyrannen ausstattet.
Seine Spiesserfiguren sind diffe-
renziert und mehrschichtig ange-
legt und besitzen trotz aller eng-
stirnigen Doofheit erheblichen
Charme. Mit seiner unbeirrbar
auf ein Ziel zusteuernden Bor-
niertheit und der schusseligen
Deplaziertheit, die ihm dabei
stindig ein Bein stellt, wirkt
Pappa manchmal wie ein
Traumtdnzer des Spiessertums.
Loriot diirfte Jacques Tatis
Filme eingehend studiert haben.
Aber er ist kein Tati-Epigone,
sondern durchaus eigenstindig.
Nie ficht er mit den plumpen
Mitteln des Klamauks und der
Klamotte. Er pflegt die kleinen
Schrullen, Tics, Uberspannthei-
ten und Absurdititen, die er dem
Alltagsverhalten seiner Mitmen-
schen abgeguckt hat. Und Loriot
hilt zu allen Figuren, auch zu
den von ihm selbst gespielten,
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eine verschmitzt-sarkastische Di-
stanz.

Richtiges Timing

Aber Loriots Komik entziindet
sich nicht nur an Figuren, Ver-
haltensweisen und Situationen.
Noch mehr als «Odipussi» hat
er seinen zweiten Film mit tref-
fenden Dialog- und Bildgags ge-
spickt. Dabei gelingt ihm immer
wieder, was in der Filmkomik
zum schwierigsten tiberhaupt ge-
hort: Er plaziert seine Witze und
Gags mit dem genau richtigen
Timing. Gegeniiber den Schwer-
falligkeiten und Plumpheiten
des chaotischen Klamauks eines
Didi Hallervorden oder den ein-
dimensionalen, biederen Notzli-
Figuren eines Walter Roderer
wirkt Loriots Komik wie die
hohe Schule des Floretts. Dank
einer Fiille komischer Einfille
und den bis ins kleinste Detail
prazis und perfekt ausgefiihrten
Gags enthilt «Pappa ante por-
tas» einige umwerfende Kabi-
nettstiicke filmischer Komik.

In «Odipussi» versucht ein
56jahriger Bildungsbiirger mit-
tels einer romantischen Bezie-
hung zu einer etwas verklemm-
ten Psychologin von seiner iiber-
méchtigen Mutter loszukommen.
Loriot: «Im ersten Film ging es
um das Problem des Mutter-
Sohn-Verhiltnisses. Da lag es
auf der Hand, dass nun der Va-
ter drankommen musste. Das
Problem des Vaters, der eines
Tages zu Hause bleibt, kommt
unweigerlich auf jede Familie
zu. Ich habe mit gewissem Er-
staunen festgestellt, dass kaum
eine Frau ihren Mann ganztigig
zu Hause ertrédgt, auch wenn sie
sich seit Jahren iiber Pappas
mangelnde Zeit fiir die Familie
beklagt. Midnner und Frauen ha-
ben es nun mal nicht gelernt, zu-
sammenzuleben.»

Um Pappa, diesen Matador
der makeligen Pedanterie, der
sich allen gesellschaftlichen

16 Zoom_

Konventionen anzupassen sucht
und dabei meist aus dem Tritt
gerit, ins rechte Licht zu setzen,
hat ihm Loriot vollwertige Part-
ner beigesellt, vor allem in der
Figur der Gattin Renate. Des-
halb ist der Film auch keine Ein-
mannshow geworden, obwohl
Loriot die Hauptrolle und einige
kleinere Nebenrollen spielt. Re-
nate, Dieter, die Putzfrau und
andere Figuren bringen Pappas
schusselige Borniertheit erst so
richtig zur Geltung, bekommen
aber dabei ebenfalls ihr Fett ab,
wiederum insbesondere Ehefrau

Renate, die mehrmals zur Ner-
vensége auflauft, aber ohne dass
Loriot deswegen der Frauen-
feindlichkeit bezichtigt werden
miisste. Denn wenn Loriot auch
alle seine Figuren dem schmun-
zelnden Gelichter preisgibt, so
scheint er sie doch auch zu lie-
ben. Wahrscheinlich deshalb,
weil sie alle wohl irgendwie Sei-
ten seiner selbst — und damit
mehr oder weniger von uns allen
— verkorpern. 10K

Vorspannangaben
siehe Kurzbesprechung 91,58

Havana
Regie: Sydney Pollack # USA 1990

IRENE GENHART

Robert Redford — ein schéner
Mann?! Auf alle Fille ein
Schauspieler mit Charisma und
guter Leinwandprisenz. Was
Sydney Pollack in «Havana» bis
aufs letzte ausreizt, bis es in den
Kitsch zu kippen droht. So etwa
in der letzten Szene. Im Jahre
1963, in Key West, vor gliihen-
dem Sonnenuntergang. Blaugriin
leuchtet Redfords Hawaii-
Hemd, das mit Sonnenuntergang

- sich veridndernde Licht verwan-

delt das Szenarium Richtung
Sentimentalitdt. Und er, Robert
Redford, alias Jack Weil, der
Spieler, redet im Off von seiner
Liebe zu einer Frau, die er vor
zwel Filmminuten, d. h. vor vier
Jahren in Havanna zuriickgelas-
sen hat. «Ich denke nicht, dass
sie kommt. Von hier fahren
keine Fihren mehr nach Kuba.
Doch noch kann allerhand ge-
schehen. Dort regiert jetzt dieser
Fidel Castro. Und manchmal
taucht trotzdem ein Schiff am
Horizont auf. Dann schldgt mein
Herz schneller...»

So oder dhnlich lautet Red-
fords Abgesang nach zweiein-
halb Stunden Liebesfilm. Er
dreht der Kamera den Riicken
zu — distanzierender Abschied
des Protagonisten von seinen
Zuschauern. Diese haben (den
Redford-Fans sei’s hier verspro-
chen) die letzten Leinwandstun-
den viel, sehr viel, mehr als sehr
viel, ibergenug Redford zu se-
hen bekommen. In Grossauf-
nahme oder in der Amerikani-
schen. Redford im Cabriolet,
Redford am Spieltisch, Redford
in den Strassen eines fir Unsum-
men Dollars rekonstruierten
Havanna. Redford im Bett, mit
zwei blaudugigen, glucksenden
Niittchen, Redford im Bett mit
der dunkelglithenden, sinnlichen
Lena Olin. Redford im Hemd,
Redford ohne Hemd. Nah,
gross, halbnah. Redford im
strahlenden Sonnenlicht. Ofter
aber im Halbdunkel, Schummer-
licht, im Schatten. Robert Red-
ford mit Zigaretten (Pall Mall,
pas mal!), Redford mit einem
Drink (Daiquiri vorwiegend)
und vor allem: Redford mit Kar-
ten in der Hand.
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Regie und Buch: Woody Allen; Kamera: Carlo Di Palma; Schnitt: Susan E.Morse;
Musik: diverse Songs und Schlager; Darsteller: Mia Farrow, Blythe Danner, Keye
Luke, Bernadette Peters, Gwen Verdon u.a.; Produktion: USA 1990, Jack Rollins/
Charles H.Joffe fiir Orion, 110 Min.; Verleih: Monopole Pathé Films, Ziirich.

Alice ist ein verheiratetes Luxusweibchen, das seine Tage mit Manikiire, Shopping
und Tratsch verbringt und fiir das ungelebte Leben mit allerlei Bresten biisst. Ein
Naturheiler aus Chinatown verschreibt ihr mysteridse Kriutermixturen, welche
ihre Blockaden 16sen und sie mit den eigenen Mdoglichkeiten konfrontieren. So
kann sie zuletzt — auf den Spuren Mutter Teresas — aus dem goldenen Kifig ausbre-
chen. Woody Allen erzihlt eine eher konventionelle Emanzipationsgeschichte auf
wirklich unkonventionelle Weise. Eine durchgingige ironische Distanzierung er-
laubt es ihm, auch an altgedienten psychologischen Einsichten festzuhalten, ohne

platt oder banal zu wirken. — Ab etwa 14. —-4/91
JH X
I.\ngels 91/46

Regie und Buch: Jacob Berger; Kamera: Emmanuel Machuel; Schnitt: Joglle Ha-
che; Musik: Michel Portal: Darsteller: Steven Weber, Belinda Becker, Justin Wil-
liams, José Esteban Jr., Cristina Hoyos u. a.; Produktion: Schweiz/Spanien/Frank-
reich/Belgien, CAB/Marea/Cadrage,/K2 95 Min.; Verleih: Sadfi, Genf

Fiebriger Film iiber einen Amerikaner, der sich in Barcelona in eine Hure verliebt.
Das Thema des Films ist die Leidenschaft, auf grosser Flamme erst gar und dann
wegen Uberhitzung zdh gekocht. Mit seinem ersten langen Spiel- und Eurofilm
zeigt Jacob Berger wenig Konturen und die Geschichte steht, mit Klischees gepfef-

fert, auf zu schwachen Beinen. —5/90 (5.30), 17/90 (5.21f.)
E
L'gria serena dell’'ovest 91/47

Regie: Silvio Soldini; Buch: S.Soldini, Roberto Tiraboschi; Kamera: Luca Bigazzi;
Schnitt: Claudio Cormio; Musik: Giovanni Venosta; Darsteller: Fabrizio Bentivo-
glio, Patrizia Piccinini, Silvano Marescotti, Antonella Fattori, Silli Togni u.a.; Pro-
duktion: Schweiz/Italien 1990, Pic Film, 103 Min.; Verleih: offen (Kontakt: S. Sol-
dini, Via Petrarca 22 a, Milano).

Eingerichtet haben sie sich alle mehr oder weniger in ihrem Grossstadt-Leben, die
Krankenschwester, der Ethnologe, die Buchhéindlerin und das Chemiker-Ehepaar.
Ihre Krisen und Emotionen bleiben mehrheitlich oberflichlich, ihre Ausbruchsver-
suche halbbatzig; schnell kehrt man zum Gewohnten zuriick. Ein Zufall, der un-
sichtbare Fiden zwischen den sich unbekannten Personen im Film spannt, wird
kaum genutzt, die Fiden reissen. Amiisant und manchmal spannend bildet Soldinis

Film ein Stiick heutiger Befindlichkeit ab. — Ab etwa 14. —-17/90 (5.21)
]
iAy Carmela! 91/48

Regie: Carlos Saura; Buch: Rafael Azcona und Saura; Kamera: José Luis Alcaine;
Schnitt: Pablo G. Del Amo; Musik: Alejandro Masso; Darsteller: Carmen Maura,
Andres Pajares, Gabino Diego, José Sancho u.a.; Produktion: Spanien 1990, An-
dres Vicente Gomez, 103 Min.; Verleih Schweiz: Monopole Pathé Films, Ziirich.

Carmela und Paulino reisen mit ihrem Varieté-Programm und dem stummen Gu-
stavete durch das vom Biirgerkrieg gequélte Spanien, wobei sie auf dem Weg vom
Frontaufenthalt bei-den republikanischen Rebellen zuriick nach Valencia in die
Hinde der Faschisten fallen. Diese zwingen sie, das gleiche Programm, mit verédn-
dertem Text, ihnen vorzuspielen... In der Mischung aus politischer Stellungnahme
und Auseinandersetzung mit dem persénlichen Schicksal greift Saura zuriick auf
die Themen seiner friihesten Filme. Dazu gesellt sich der starke Einfluss von Thea-
ter und Tanz — Thema seiner jiingeren Filme: ein sehr gelungener und vor allem
sehr typischer «Saura-Film». — Ab etwa 14. —4/91
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ILME AM BILDSCHIRM

Sonntag, 3. Marz

The Children’s Hour
(Infam)

Regie: William Wyler (USA 1961), mit Audrey
Hepburn, Shirley MacLaine, James Garner. — Ka-
ren und Martha sind zwei junge Lehrerinnen, die
ein Schulinternat in ldndlicher Umgebung leiten.
Eines Tages tritt eine schwierige, frithreife Schiile-
rin ein, die als Waise bei ihrer Grossmutter aufge-
wachsen ist. Die Lehrerinnen sind durch Bezie-
hungskomplikationen iiberfordert. Der damals
mutige Film bewiltigte mit kiinstlerischer Reife
ein bisher starkes Tabu, die weibliche Homosexua-
litat. (22.30-1.15, ZDF)

Montag, 4. Mirz

Padre padrone
(Mein Vater, mein Herr)

Regie: Paolo und Vittorio Taviani (Italien 1977),
mit Omero Antonutti, Fabrizio Forte, Saverio
Marconi, Marcelle Michelangeli. — Der harte Weg
in die Emanzipation eines sardischen Hirtenbu-
ben aus der brutalen viterlichen Vorherrschaft.
(22.10-23.55, ORF 1)

- ZOOM 23/77

Mittwoch, 6. Mirz

La nuit americaine
(Die amerikanische Nacht)

Regie: Francois Truffaut (Frankreich 1972), mit
Jacqueline Bisset, Jean-Pierre Aumont, Valentina
Cortese, Jean-Pierre Leaud. — Blick hinter die Ku-
lissen des Filmemachens als Abenteuer und zwi-
schenmenschliche Komplikation. Ein Film im
Film mit autobiografischen Sequenzen Truffauts.
(22.20-0.10, ORF 1)

- ZOOM 19/73

Donnerstag, 7. Mirz

Au revoir les enfants
(Auf Wiedersehen, Kinder)

Regie: Louis Malle (Frankreich/BRD 1987), mit
Gaspard Manesse, Raphael Fejto, Francine Ra-
cett. — In einem katholischen Internat entwickelt
sich 1944 zwischen dem zwdélfjahrigen Julien und
einem unter falschem Namen versteckten jiidi-
schen Jungen eine Freundschaft, die mit der bru-
talen Verschleppung der Kinder und des leitenden
Paters durch die Gestapo endet. Malle setzt ein
prigendes Kindheitsereignis in seinem Film um,
der spiliren ldsst, was Solidaritit, Verrat und
Schuld bedeuten. (23.10-0.50, ZDF)

- ZO0OM 10/86

Freitag, 8. Mirz

Hohenfeuer
(L’ame sceur)

Regie: Fredi M. Murer (Schweiz 1985), mit Tho-
mas Nock, Johanna Lier, Dorothea Moritz, Rolf
Illig. — Der taub geborene Bueb und seine Schwe-
ster Belli, an der Schwelle zum Erwachsenwerden,
versuchen aus der Enge und Fron des elterlichen
Bergbauernalltags auszubrechen. Die Geschwi-
sterliebe fiihrt zur Tragoédie. Prizise Milieubeob-
achtung und psychologische Einfiihlung gehen in
Murers Meisterwerk eine kiinstlerische Verbin-
dung ein. (14.25-16.15, TSR; Wiederholung:
23.05-1.00, TSR)

- ZOO0M 18/85

Samstag, 9. Mirz

Le samourai
(Der eiskalte Engel)

Regie: Jean-Pierre Melville (Frankreich/Italien
1967), mit Alain Delon, Nathalie Delon, Cathy
Rosier. — Jeff Costello, der «Samurai», ist eine
Kino-Kunstfigur, die Kilte und Einsamkeit ver-
korpert im stilistisch und dramaturgisch meister-
haften Klassiker des Gangsterfilms. Der elegante
Killer zwischen den Fronten verliert die Orientie-
rung und liquidiert sich selbst.

(22.25-0.35, TV DRS)



The I.?.est Years of Our Lives (Die besten Jahre unseres Lebens) 91/49

Regie: William Wyler; Buch: Robert E.Sherwood nach dem Roman «Glory for
Me» von MacKinlay Kantor; Kamera: Gregg Toland; Schnitt: Daniel Mandell;
Musik: Hugo Friedhofer; Darsteller: Fredric March, Myrna Loy, Dana Andrews,
Teresa Wright, Virginia Mayo, Harold Russell u.a.; Produktion: USA 1946, RKO,
Samuel Goldwyn, 172 Min., Verleih: offen.

Heimkehr, Riickkehr, Versuch der Wiedereingliederung in eine Gesellschaft, die
nicht unverdndert geblieben ist — in diesem Themenfeld bewegt sich dieser mit acht
Oscars preisgekronte Film und zeichnet anhand von drei heimkehrenden Gls ein
dichtes, breitgefichertes und vielschichtiges Bild der amerikanischen Gesellschaft
nach dem Zweiten Weltkrieg. Gregg Tolands hervorragende Kameraarbeit, Wylers
subtile Schauspielerfiihrung und die ausgeglichene Leistung des Ensembles ma-
chen den Film auch heute noch empfehlenswert. —4/91 (5.29f.)

~AKH SUDGaT $aJ35UN auyer u)sag alg

By Dawn’s Early Light (Condition Red) 91/50

Regie: Jack Sholder; Drehbuch: Bruce Gilbert nach dem Roman «Trinity’s Child»
von William Prochnau; Kamera: Alexander Gruszynski, Schnitt: Tony Lombardo;
Musik: Trevor Jones. Darsteller: Martin Landau, Powers Boothe, Rebecca De Mor-
nay u.a.; Produktion: USA 1990, HBO, 100 Min.; Videovertrieb: Warner Home Vi-
deo, Kilchberg.

Actionspezialist Jack Sholder zeichnet einen wahren und leider nicht unwahr-
scheinlichen Alptraum auf: Eine Atomrakete, vorerst unbekannten Ursprungs, ex-
plodiert iiber der Sowjetunion, deren computerisiertes Abwehrsystem umgehend
gegen den logischen Feind USA zuriickschldgt. Ohne viel Tamtam, mit kaltschniu-
ziger Niichternheit und Einfiihlungsvermoégen werden verschiedene Einzelschick-
sale, diesmal auf hochster militdrischer Ebene, gezeigt und das Dilemma der Ent-
scheidung in einer derartigen Situation herausgeschilt. —-4/91
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IZ.)aedalus 91/51

Regie: Pepe Danquart; Drehbuch: Martin Bohus, P. Danquart: Kamera: Samir;
Schnitt: Fee Liechti; Musik: Michael Seigner; Darsteller: Moc Thyssen, Stefan
Merki, Maja Maranow u.a.; Produktion: Deutschland/Schweiz 1991, Dschoint
Ventschr, Medienwerkstatt Freiburg, 95 Min.; Verleih: Filmcooperative, Ziirich.

Die gemeinsame Produktion zweier Filmkollektive will zum Nachdenken iiber mo-
derne Forschung im Bereich der kiinstlichen Fortpflanzung und der Gentechnolo-
gie anregen. In einer Art Doku-Fiktion werden reale Interviews mit Wissenschaft-
lern in eine Spielhandlung verwoben, die im Jahre 2018 spielt, und in der ein Pro-
fessor Daedalus versucht, mit alten Filmdokumenten die Unmenschlichkeit der
modernen Forschung zu beweisen. So sehr die realen Interviews beeindrucken, so
wenig vermogen die Spielszenen zu iiberzeugen, die plakativ und undifferenziert
wirken. Zudem sind die Darsteller holprig und wenig glaubwiirdig in Szene gesetzt.
— Ab etwa 14. —=4/91
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Le giable au corps (Teufel im Leib) 91/52

Regie: Claude Autant-Lara; Buch: Jean Aurenche, Pierre Bost, nach dem gleichna-
migen Roman von Raymond Radiguet; Kamera: Michel Kelber; Schnitt: Made-
leine Gug; Musik: René Cloérec; Darsteller: Gérard Philipe, Micheline Presle,
Jean Debucourt, Denise Grey, Jean Varas, Pierre Palau, Jacques Tati u.a.; Produk-
tion: Frankreich 1947, Transcontinental Films, 110 Min.; Verleih: offen.

Die unmdgliche Liebe zwischen einem siebzehnjihrigen Gymnasiasten und einer
verheirateten Frau, deren Mann als Soldat im Krieg ist. Weniger das Thema selbst
als die Art und Weise, wie Regisseur Autant-Lara den Roman von Raymond Radi-
guet umsetzte, erregte Publikum und Kritik, denn er tat dies ohne moralischen Zei-
gefinger, ohne Verurteilung des Liebespaares, nahm aber deutlich eine antimilitari-
stische und antibiirgerliche Haltung ein, die auch das Lebensgefiihl der «verlore-
nen Generation» nach dem Zweiten Weltkrieg traf. —4/91 (S.28¢f.)
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Donnerstag, 14. Mirz

Mrtvi ucia zivych
(Die Toten lehren die Lebenden)

Regie: Martin Holly (CSSR 1983), mit Vladimir
Kratina, Michal Docolomansky, Stefan Kvietik. —
Die Geschichte eines Mechanikers, der fiir einen
Chirurgen gegen Schmiergeld beste Arbeit gelei-
stet hat und spiter vom Arzt dasselbe verlangt.
Eine Studie des «real existierenden Sozialismus»:
Der Mechaniker vertritt kapitalistische Kalkiile,
der Chirurg steht im Dienst des Sozialen.
(22.25-23.40, 3SAT und Samstag, 16. Marz,
10.00-11.15, TV DRS)

Freitag, 15. Mérz

Les arpenteurs
(Die Landvermesser)

Regie: Michel Soutter (Schweiz 1972), mit Marie
" Dubois, Jean-Luc Bideau, Jacques Denis. — Ein
zufilliges Zusammentreffen von Léon, dem Land-
vermesser, und Lucien in einem Bahnhofsrestau-
rant eréffnet eine diffizile Choreografie von Be-
ziehungen und Gefiihlswirrungen bei Menschen
calvinistisch-biirgerlicher Sozialisation. Die Anar-
~ chie der Emotionen fiihrt zu einer geschichts- und
ziellosen Lebensart. (22.05-0.25, TSR)

FERNSEH-TIPS

Sonntag, 3. Miérz

Experiment Tierversuch

In seiner Dokumentation stellt Mathias Welp Fra-
gen zu einem «Faustrecht», das von uns Men-
schen gegeniiber unseren Mitgeschopfen, den Tie-
ren, praktiziert wird. (19.30-20.15, ZDF, anschlies-
send «Streitfall Tierversuche», eine Live-Diskus-
sion, 22.30-23.30, ZDF)

Dienstag, 5. Mirz

Feindbild — Der Auslinder

Die verstirkte Auslinderfeindlichkeit hdngt nur
zum Teil mit dem Verschwinden des Feindbildes
«Sowjetunion» zusammen. Sozial unterprivile-
gierte Einheimische brauchen einen Aussenfeind,
dem sie die Schuld an ihrer Misere geben kénnen.
Hella André untersucht ihre sozialen Stereotype.
(21.15-21.45, 3SAT; zum Thema: «Wenn Feind-
bilder fallen», Live-Diskussion zu alten und
neuen Feindbildern, Dienstag, 5. Mdrz, 22.25-ca.
0.00, 35SA7)

Mittwoch, 6. Mirz

Kinder der Welt: Die gezihmten Wilden

Gordian Troeller berichtet iiber den Untergang
der indianischen Kulturen in den USA. Schulen,
christliche Konfessionen und die Massenmedien
umwerben indianische Kinder. Wissen sie noch,
was es heisst, Indianer zu sein? (16.05-16.55, TV
DRS; Zweitsendung: Freitag, 8 Mdrz, 16.05)

Filmszene Schweiz

Zwei Filme, die das Verhiltnis zwischen Ton und
Bild ausloten: «...immer im Kreis herum», von
Andreas Strahl und «Kick That Habit» von Peter
Liechti. (23.20-0.25, TV DRS; Zweitsendung: Frei-
tag, 8. Mdrz, 14.55)

Sonntag, 10. Mirz

Der Priester, das Geld und die IRA

Am 30.Juni 1988 hat die belgische Polizei den an-
geblichen Finanzchef der irischen Terrororganisa-
tion IRA festgenommen. Pater Patrick Ryan, Mit-
glied des Pallottiner-Ordens, seit zwanzig Jahren
unauffindbar, wird vom belgischen Geheimdienst
befragt und nach Dublin ausgeflogen. — Patrick
Ryan im Gesprich; gefilmt von Gero Gemballa.
(10.00-11.00, TV DRS)



The godfather — Part Ill (Der Pate IlI) 91/53

Regie: Francis Ford Coppola, Mario Puzo, F.F. Coppola; Kamera: Gordon Willis;
Schnitt: Barry Malkin, Lisa Fruchtman, Walter Murch; Musik: Carmine Coppola,
Pietro Mascagni; Darsteller: Al Pacino, Diane Keaton, Talia Shire, Andy Garcia,
Eli Wallach, George Hamilton, Raf Vallone, John Savage, Helmut Berger u.a.; Pro-
duktion: USA 1990, Zoetrope fiir Paramount, 165 Min.; Verleih: UIP, Ziirich.

Im dritten Teil der Corleone-Saga hat sich «Pate» Michael aller illegalen Geschifte
entledigt und erhélt vom Vatikan fiir seine Wohltatigkeit einen Orden. Als er mit
Hilfe der Vatikan-Bank sein Finanzimperium legal erweitern will, gerdt er erneut in
blutige Kdmpfe um Macht und Blutrache, die fiir Michael beim Sénger-Debiit sei-
nes Sohnes an der Oper von Palermo in einer Tragddie enden. Brillant inszeniert
und gespielt, hilt sich der dritte «Pate» auf der Hohe seiner Vorgéinger, wobei Mi-
chaels scheiternder Versuch, ein ehrbares Mitglied der hochsten Gesellschaftskreise

zu werden, tragische Dimensionen bekommt. —>.4/91
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I;Iavana 91/54

Regie: Sydney Pollack; Buch: Judith Rascoe und David Rayfield; Kamera: Owen
Roizman; Schnitt: Frederic und William Steinkamp; Musik: Dave Grusin; Darstel-
ler: Robert Redford, Lena Olin, Alan Arkin, Tomas Milian, Daniel Davis u.a.; Pro-
duktion: USA 1990, Sydney Pollack und Richard Roth, 145 Min.; Verleih: UIP,
Ziirich.

Winter 1958/59 in Havanna, Kuba. In der vom Fieber der nahenden Revolution ge-
plagten Stadt verliebt sich ein hochkaritiger Pokerspieler in die Frau eines Wider-
standskdmpfers und Arztes. Eine Liebesgeschichte, in der sich Politik, Spielerlei-
denschaft und privates Gliick zum Techtelmechtel treffen. Trotz heissen Cuba-
Libre-Rhythmen und ebensolchen Strips ein langatmiger Streifen, den weder Red-
fords cooles Pokerface noch Olins leuchtende Braunaugen oder die letzten Zuckun-
gen des durch Fidel Castros Revolution zerschlagenen Batista-Regimes von der

Fadheit des «Casablanca»-Verschnitts retten. —4/91
E
I. Hired a Contract Killer 91/55

Buch, Regie und Schnitt: Aki Kaurismiki; Kamera. Timo Salminen; Darsteller:
Jean-Pierre Léaud, Margi Clarke, Kenneth Colley, Joe Strummer, Trevor Bowen,
Serge Reggiani u.a.; Produktion: Finnland/Schweden 1990, Villealfa/Svenska
Filminstitut, 80 Min.; Verleih: Filmcooperative, Ziirich.

Henri, Biiroangestellter mittleren Alters, beschliesst nach seiner fristlosen Entlas-
sung, sich umzubringen. Zu ungeschickt, es selbst zu tun, heuert er einen Auftrags-
killer an. Wihrend er darauf wartet, umgebracht zu werden, lernt er die Blumenver-
kéduferin Margaret kennen. Jetzt will er weiterleben und versucht verzweifelt, sei-
nem Morder zu entkommen. Dieser ist jedoch entschlossen, seinen Auftrag durch-
zufithren. Perfektes Kino, dieser nicht ganz ernst gemeinte Thriller, der eine Hom-
mage an die Nouvelle Vague ist, dessen bewusste Kiinstlichkeit aber auch die Ge-

fahr der Belanglosigkeit beinhaltet. — Ab etwa 14. —-4/91
Jx
Der I\.Ilann mit den Baumen 91/56

Regie: Werner Kubny; Buch: W.Kubny nach einer Erzihlung von Jean Giono;
Schnitt: Christel Maye; Musik: Piet Klocke, Omar Kelaptrischwili; Darsteller: Fer-
dinand Dux, Anna Ludwig, Franz Bulin, Wolfgang Kaven u.a.; Produktion: BRD
1989, Werner Kubny/WDR, 81 Min.; Verleih: Columbus Film, Ziirich.

In Hamburg erzdhlt ein alter Mobelschreiner seiner achtjihrigen Enkelin von sei-
nen Begegnungen mit einem Schifer, der im ausgedorrten Hochland der Provence-
wihrend Jahrzehnten beharrlich Baume pflanzte, so dass Wilder entstanden, die
das Wasser zuriickhielten, wodurch es fiir Tiere und Menschen wieder méglich
wurde, hier zu leben. Werner Kubnys «griiner» Film versucht, Jean Gionos Erzih-
lung, eine Hymne auf die Einheit von Natur und Mensch, in poetische Bilder um-
zusetzen, geht dabei jedoch allzu betulich und zuweilen forciert didaktisch vor.
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Mittwoch, 13. Mirz

Filmszene Schweiz

«Dynamit am Simplon», ein Dokumentarfilm mit
Spielszenen von Werner Swiss Schweizer tiber die
vereitelte Sprengung des Simplontunnels durch

die Nazis im Frithjahr 1945. (22.20-0.10, TV DRS;

Zweitsendung: Montag, 18. Mirz)

T/

Sonntag, 3. Mérz
Doppelpunkt: Jubeln ist schwer

Gespriche und Dokumente zur umstrittenen
Schweizer Festfreude in grésseren geschichtlichen
Zusammenhingen; eine Dokumentation von Urs
Altermatt und Otmar Hersche. (20.00-21.00,
DRS 1)

Mittwoch, 6. Mirz

Siesta: «Freiheit, die ich meine...»

Es sprechen zum «MUBA-Tag der Frau» aus der
Mustermesse Basel die Genfer Philosophin
Jeanne Hersch, die ehemalige Volkskammerprisi-
dentin Sabine Bergmann-Pohl, Danuta Waniek
von der Demokratischen Frauenunion Warschau
und die Schweizer Publizistin Elisabeth Michel-
Alder tiiber Freiheit im Lichte der Frauenbewe-
gung. (14.00-15.00, DRS 1)

Freitag, 8. Mirz

«Denn eher gehet ein Kamel...»

Horspiel von Jakob Biihrer, Regie: Hans Jet-
litschka. — Geld und Besitzgier stehen im Mittel-
punkt des Horspiels, das in. Ephesos zur Zeit des
Apostels Paulus angesiedelt ist. Kommen wir zum
Frieden, entgehen wir dem Untergang, wenn wir
uns an die Konkurrenzwirtschaft klammern und
héheren Profiten nachjagen? (20.00-21.00, DRS 1)

 NSTALTUNGEN

Auswahlschau Solothurner Filmtage 1991

1./2./4./7.3.: Aarau (Klublokal «Freier Film
Aarau») :

1723, Schaffhausen (Kellerkino)

1./3.3 Frauenfeld (Eisenwerk)

2.3 Weinfelden (Berufsbildungs-
zentrum)

4./1 1.3k Bern (Kellerkino)

6.3.: Wiédenswil («Lichtspiel Ticino»)

7.-9.3.: Bern (Kino der Reitschule)

8.3.: Altstdtten (Diogenes Theater)

1071734 Zug (Cinéma Gotthard)

13.-16.3.: Luzern (Stadtkino)

15.3.: Langnau a. A. (Turbine Theater)

19.3.: Schwyz (Kino Blancfix)

6./7.Mirz, Ludwigshafen

Was triagt eine Frau am Altar?

Werkstatt-Seminar zur ARD-Unterhaltungsserie
«Pfarrerin Lenau». — Heinrich Pesch Haus, Herr
Heinz Hinse, Postfach 210623, D-6700 Ludwigs-
hafen, Tel. 0049/621/5999-0.

7-17. Mirz, Bern

Frauenfilmtage Bern

Dokumentarfilme von Frauen iiber Frauen. — Kel-
lerkino, Kramgasse 26, 3011 Bern.

14.-24. Mirz, Strassburg
Festival du Film de Strasbourg

Filme zum Thema Menschenrechte. — Institut In-
ternational des Droits de I'Homme, 1, quai Lezay
Marnésia, F-67000 Strasbourg.



I!I_iller’s Crossing 91/57

Regie: Joel Coen; Buch: Joel und Ethan Coen, nach «Red Harvest» von Dashiell
Hammett; Kamera: Barry Sonnenfeld; Schnitt: Michael R.Miller; Musik: Carter
Burwell; Darsteller: Gabriel Byrne, Marcia Gay Harden, Albert Finney, Jon Polito,
John Turturro, J. E. Freeman u.a.; Produktion: USA 1990, Circle Films, 122 Min.;
Verleih: 20th Century Fox, Genf.

Eine amerikanische Stadt am Ende der zwanziger Jahre: schwarze Automobile,
schmutzige Hinterh6fe und Prohibition. Gangster Leo ist der Boss, dem selbst Po-
lizei und Biirgermeister ergeben sind. Doch Johnny Caspar, den Italo-Ganoven, ge-
liistet die Macht. Zwischen den beiden ist Tom, Leos Assistent und Freund - er tritt
zum Feind iiber, um den Freund zu retten. Ein amerikanischer Gangsterfilm: Es ist
nicht die Liebe zur Action, sondern die Liebe zum stimmigen Detail, zur Atmo-
sphire, die diesen Film herausragen ldsst aus so manchen Versuchen, vergangene

Hollywoodgenres neu zu beleben. —-5/91
Ex
I:appa ante portas 91/58

Regie und Buch: Loriot: Ko-Regie: Renate Westphal-Lorenz; Kamera: Gérard
Vandenberg; Schnitt: Anette Dorn; Musik: Rolf Wilhelm; Darsteller: Loriot, Eve-
lyn Hamann, Gerrit Schmidt-Foss, Dagmar Biener, Ortrud Beginnen u.a.; Produk-
tion: BRD 1990, Horst Wendlandt fiir Rialto/Bavaria, 89 Min.; Verleih: Rialto
Film, Ziirich.

Wie einst Hannibal Rom, so bedroht Abteilungsleiter Heinrich Lohse seine aus
Frau und Sohn bestehende Familie: Infolge vorzeitiger Pensionierung plétzlich
iiber freie Kapazititen verfiigend, stellt er seine Erfahrungen als Patriarch und Ma-
nager in den Dienst von Haushalt und Familie und beschwdrt ein Unheil nach dem
anderen herauf. Vicco von Biilow alias Loriot alias Lohse ist es gelungen, eine sehr
differenzierte, mit Wort- und Bildgags gespickte Schmunzelkomdédie zu schaffen, in
der Biedermanns- und Mittelstandsmief iiberraschend leichthéndig und vergniig-
lich auf die Schippe genommen werden. — Ab etwa 9. —-4/91

Kx*

Rosencrantz and Guildenstern are Dead
(Rosenkranz und Gilldenstern sind tot) 91/59

Regie und Buch: Tom Stoppard, nach seinem eigenen Bithnenstiick; Kamera: Peter
Biziou; Musik: Stanley Myers; Schnitt: Nicolas Gaster; Darsteller: Gary Oldman,
Tim Roth, Richard Dreyfuss, Iain Glen, Joanna Roth u.a.; Produktion: GB 1990,
Brandman/Azenberg; 117 Min.; Verleih: Monopole Pathé Films, Ziirich.

Tom Stoppard hat seinen eigenen Theatererfolg von 1966 verfilmt. Die Personen
seiner Bihnenkomddie wie auch seines Films sind die gleichen wie in Shakespeares
«Hamlet», nur sind die zwei ddnischen Edlen (bei Shakespeare bloss Nebenrollen)
Titelhelden geworden. In intelligenten, an Wortspielen und Wortwitz iiberreichen
Dialogen lisst Stoppard die beiden tiber Realitdt und Fiktion, Dasein und Tod re-
flektieren. Die Kinoleinwand wird zum Ort intellektueller Auseinandersetzung in
einem Spiel, das immer auch ein Spiel im Spiel ist, von durchwegs grossartigen

Schauspielern getragen. — Ab etwa 14. —-4/91
Jx
\I.Verner — beinhart! 91/60

Regie: Niki List (Real), Michael Schaak, Gerd Hahn (Animation); Buch: Ernst
Kahl, Rétger «Brosel» Feldmann, nach einem Comic-Strip von «Brosel»; Kamera:
Egon Werdin; Musik: Jorg Evers, «Torfrock»; Darsteller: Rétger «Brosel» Feld-
mann, Meret Becker, I.Stangl, Ludger Pistor, Johannes Silberschneider u.a.; Pro-
duktion: BRD 1990, Neue Constantin, Bernd Eichinger/Herman Weigl; 93 Min.;
Verleih: Rialto Film, Ziirich.

Der Versuch von Comic-Zeichner Rotger Feldman alias «Brosel», seine Erfolgsfi-
gur «Werner», Deutschlands populidrsten Comic-Held, auf die Leinwand zu brin-
gen, ist zumindest kiinstlerisch ein kompletter Fehlschlag. Die einzelnen Episoden
zeigen den Freak in diversen Lebenslagen als fleissigen Scherz- und Trunkenbold.
Wiewohl technisch sauber gemacht, fehlt infolge des diimmlichen Drehbuchs den
Comicszenen jeglicher Bildwitz; gleiches gilt fiir die in Realfilm gedrehte notdiirf-
tige Rahmenhandlung. — Ab etwa 12.

J




Dekalog 8: «Du solist kein falsches Zeugnis
geben wider deinen Nachsten» ,
Krzysztof Kie§lowski, Polen 1988/89; Splelﬁlm
farbig, Lichtton, deutsch synchronisiert, 55 Min.,
Video VHS, Fr.40.—; 16mm, Fr.120.—.

Zofia ist Professorin fiir Ethik an der Warschauer
Universitédt. Eines Tages erhilt sie Besuch von ei-
ner jungen Frau. Elzbieta Loranz, die in die USA
emigriert war und dort Zofias Werke ins Englische
iibersetzt hat. Wiahrend einer Vorlesung meldet
sich Elzbieta zu Wort und erzdhlt die Geschichte
eines kleinen jidischen Mi#dchens, dessen Eltern
wihrend des Kriegsjahres 1943 im Ghetto umge-
kommen waren und das bei nichtjiidischen Eltern
Zuflucht suchte. Um das Kind zu retten, sollte es
getauft werden. Ein junges katholisches Ehepaar,
das sich zunichst bereit erkldrt hatte, die Taufpa-
tenschaft zu tibernehmen, verweigert unter Beru-
fung auf das achte Gebot schliesslich doch seine
Hilfe. Das Schicksal des Kindes ist deshalb unge-
wiss. Zofia, die der jungen Frau gebannt zugehort
hat, erkennt in Elzbieta das jiidische Méadchen,
dem sie damals als junge Ehefrau die Hilfe ver-
weigert hat... Ab 16 Jahren.

Dekalog 9: «Du solist nicht begehren dei-
nes Nachsten Frau» ,
Krzysztof KieSlowski, Polen 1988/89; Spielfilm,
farbig, Lichtton, deutsch synchronisiert, 58 Min.,
Video VHS, Fr.40.—; 16mm, Fr.120.—

Roman, ein erfolgreicher Chirurg um die vierzig,
und Hanka fiithren eine gliickliche Ehe. Bei einer
arztlichen Untersuchung bestétigt sich jedoch Ro-
mans Verdacht, fiir immer impotent zu sein. Die
belastende Gewissheit stiirzt ihn in eine selbstzer-
storerische Krise. Hanka reagiert mit grossem Ver-
stindnis. Dennoch ist Roman von der Idee beses-
sen, Hanka betriige ihn mit einem anderen Mann.
Deshalb spioniert er ihr nach. Tatsdchlich ist
Hanka, obwohl sie ihren Gatten liebt, in eine Af-
fare mit einem anderen Mann verwickelt. Als Ro-
man dahinterkommt, gibt es eine verzweifelte
Szene zwischen den Ehepartnern. Beide sind je-

doch entschlossen, ihre Ehe zu retten. Um Ab-
stand zu gewinnen, verreist Hanka fiir eine Weile
zum Skifahren. Wieder schopft Roman Verdacht,
als er per Zufall den ehemaligen Liebhaber seiner
Frau sieht und in Erfahrung bringt, dass der junge
Mann dasselbe Urlaubsziel hat wie Hanka. Ver-
zweifelt fahrt Roman mit dem Fahrrad durch die
Stadt und verungliickt. Aus dem Krankenhaus ruft
er seine Frau an und ldsst sich iiberzeugen, dass
sein Verdacht unbegriindet war. Ab 16 Jahren.

Dekalog 10: «Du sollst nicht begehren dei-
nes Nachsten Hab und Gut»

Krzysztof KiesSlowski, Polen 1988/89; Spielfilm,
farbig, Lichtton, deutsch synchronisiert, 57 Min.,
Video VHS, Fr.40.—; 16mm, Fr.120.—

Die Briider Jerzy und Artur erben nach dem Tod
ihres Vaters eine umfangreiche Briefmarken-
sammlung, deren Wert sie nicht einschéitzen kon-
nen. Als sie von einem Fachmann erfahren, dass
sie ein Vermogen geerbt haben, wéchst ihr Inter-
esse an dieser Hinterlassenschaft. In Polen einen
Kiufer mit den entsprechenden finanziellen Mit-
teln zu finden, scheint jedoch aussichtslos. Des-
halb begniigen sich die Briider zunéchst damit, ih-
ren Schatz zu iiberwachen und die Wohnung des
verstorbenen Vaters entsprechend abzusichern.
Materieller Wohlstand und beruflicher Erfolg
werden fiir die beiden Briider auf einmal weniger
wichtig. Jerzy nimmt gelassen zur Kenntnis, dass
seine Frau sich von ihm scheiden lassen will. Der
Sammlereifer geht sogar so weit, dass der iltere
Bruder eine Niere spendet, um mit dem Erlds eine
seltene, noch fehlende Briefmarke erstehen zu
koénnen. Wihrend seines Krankenhausaufenthal-
tes wird in die Wohnung eingebrochen und die
Briefmarkensammlung gestohlen. Die Solidaritét
der Briider wird auf eine harte Probe gestellt. Ab
14 J.
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Film- und Video-Verleih
Jungstrasse 9, 8050 Ziirich, Tel.01/302 0201, Fax 01/3028205




FILM /M KINO

Spielen und Frauen

Ceceur, Piques, Trefle, Caro: Po-
ker — darum geht’s. Denn Jack
Weil ist ein hochkaratiger Poker-
spieler. Der am Vorabend der
kubanischen Revolution, in den
Weihnachtstagen 1958, in Ha-
vanna eintrifft, das Spiel seines
Lebens zu machen. Das Casino
Lido ist Jacks zweites Wohnzim-
mer — oder muss es frither mal
gewesen sein. Denn Joe Volpi
(Alan Arkin), dessen Manager,
begriisst Jack wie einen alten
Freund — doch auch distanziert.
Nebst frohlich lockenden Ohr-
wiirmern hdngen ndmlich auch
Geriichte in der Luft. Solche, die
von Revolution sprechen, von
General Batistas baldigem Un-
tergang, von Rebellenorganisa-
tionen. Griinde, die Joe und an-
dern Bedenken einfléssen; wel-
che die Spieler das Geld lieber
hinter Heiligenfiguren und unter
Matratzen als auf den Spieltisch
legen lassen.

Jack sind solche Bedenken
fremd, er lebt nur fiir seine Pas-
sion und lésst sich auch durch
eine drohende Revolution nicht
davon abhalten. Joe soll Jack, al-
tem Gewohnheitsrecht folgend,
Spielrunden zusammenstellen.
Um dem zogernden Joe etwas
nachzuhelfen, greift Jack zu be-
wahrtem Mittel: Er geht fremd.
Das heisst: Er spielt in andern
Casinos, mit jedem und jeder.
Bis der Ruf seines Treibens Joe
eines frithen Morgens an Jacks
Spieltisch auftauchen lasst: ab
jetzt kann Jack wieder spielen, in
Joes Lido, mit hochkaratigen
Spielern und Politikern.

Jack und die Leidenschaften:
Spielen ist nur die eine. Die an-
dere, die Joe das eine ums an-
dere Mal zu Sticheleien anregt,
ist Jacks Vorliebe fiir schone
Frauen. In «Havana» liegen
diese beiden Seiten Jacks vom
ersten bis zum letzten Bild im
Clinch miteinander. Jack der
Spieler, das ist nicht nur der

4/91

Jack Weils (Robert Redford)
Spielerrunde.

Spieler am Spieltisch, sondern
der Mann, der sein ganzes Leben
als Spiel betrachtet. So dass er
sich, wie zu Beginn des Films
auf der Uberfahrt von den USA
nach Havanna, aus purer Lust
am Spiel hinstellt und behauptet,
die an Bord gefundene Pistole
gehore ihm. Auf nassglinzen-
dem Deck schwatzt er den zwei
Sicherheitsbeamten irgendeinen
Mist auf, besticht sie — die Pi-
stole landet im Wasser. Womit
das Spiel erst seinen Anfang ge-
nommen hat.

Kaum ist Jack an die Bar zu-
riickgekehrt, spricht ihn ein Siid-
linder an, will seine Pistole zu-

' riick, will wissen, was da war —

doch Wissen ist Geld, und Jack
verlangt Einsatz. Nicht nur von
diesem Mann, sondern auch von
der Briinetten, die wenig spiter
ebenfalls wissen will, was mit
dieser Pistole war. Zudem Jack
um den Gefallen bittet, mit ihr
fiir die Zollkontrolle das Auto zu
tauschen. Jack macht nichts
ohne Einsatz und nichts, ohne
seine Karten zu kennen. So
weiss er denn, dass das ver-
meintlich geschmuggelte Parfum
der dunklen Schénheit eigentlich

Kurzwellenempfinger der US-
Army sind — doch der Dienst an
einer schonen Frau ist Ehrensa-
¢he.

Geschichte einer Liebe, die
nicht sein kann

So braust sie im Cabriolet da-
von; Havanna hat die beiden
wieder: ihn, den Zokker, sie, Ro-
berta Duran, die Frau des Wi-
derstandskdmpfers und Arztes
Arturo Duran (Raul Julia). So
die Exposition, wenn man will,
denn «Havana» folgt dem klas-
sischen Aufbau des griechischen
Theaters. Mitsamt dessen Forde-
rung der Einheit von Ort und
Zeit. Es gibt keine Riickblenden
in « Havana». Weil’s fiir die Ge-
schichte von Jack und Roberta
weder Vergangenheit noch Zu-
kunft gibt, sondern nur die Ge-
genwart. Oder wie Roberta das
ausdriickt, wenn sie sich von
Jack trennen muss: Das war
nichts als ein kurzes Sich-Verlie-
ren an einen siissen Moment, an
einem Ort, an den man nicht
hingehort.

«Havana», das ist die Ge-
schichte einer Liebe, die nicht
sein kann. In der hektisch-hitzi-
gen Atmosphiére einer Stadt,
zwischen deren Bildern bunten
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Lebens sich immer wieder solche
von griilngrauem Militér finden,
kreuzen sich die Wege zweier
Menschen. Der Begegnung auf
der Fihre folgt die im Casino.
Roberta sagt, sie sei verheiratet.
Jack treibt durch Strassen, Casi-
nos, Tage und Nichte. Er trifft
Roberta wieder in Begleitung ih-
res Mannes. Isst mit den beiden
zu Abend. Seine Welt ist nicht
die ihres Mannes — die Frau zwi-
schen den beiden Minnern sitzt
sichtlich auf Kohlen.

Die Ereignisse der folgenden
Nacht sind Héhepunkt von
Schnittechnik und Parallelhand-
lung in «Havana». Wihrend
sich Jack mit zwei Freudenmad-
chen im Dunkel seiner Wohnung
vergniigt, jagen draussen Regie-
rungsanhinger die Rebellen,
vernichten, nehmen fest, knallen
ab. Krieg und Kino, Sexualitit
gemischt mit Todesschiissen,
Privates contra Politik. Im Friith-
morgenlicht liegt Jack zwischen
zwei Frauenkorpern, Arturo und
Roberta werden festgenommen.

Pokerface

Immer stiarker beginnen die Ge-
schichte Robertas und diejenige
Jacks durcheinanderzulaufen.
Jack hat am Morgen von Arturos
Tod erfahren — und spielt am
Abend ausgerechnet mit dem
Geheimpolizisten Poker, dem
Roberta «anvertraut» ist. Wissen
ist Macht, und mittels Bluff l4sst
sich vieles arrangieren — Jack
holt Roberta mit Bestechung aus
dem Gefdngnis raus.

Doch noch kénnen die zwei
nicht zusammenkommen. Ro-
berta, nach Folter und der Nach-
richt vom Tode ihres Mannes,
braucht ihrer Glaubwiirdigkeit
wegen Distanz — und verlésst
heimlich Jacks Wohnung, wih-
rend der noch schlift. Doch Jack
will Robertas Sicherheit. Fahrt
durch die Landschaft eines Krie-
ges ohne Fronten, iiber Kornfel-
der, an fliehenden Menschenzii-
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Pokerface Jack Weil (Robert
Redford).

gen und rauchenden Dérfern
vorbei. Schwarz gliiht der Him-
mel. Jack hat beinahe sein Spiel
vergessen, die Zigaretten in Ha-
vanna liegen gelassen: Roberta
muss ihm viel wert sein. Was sie
ithm, nachdem er sie wieder nach
Havanna gefiihrt hat, reichlich
lohnt. Schon steht das Schiff fiir
die gemeinsame Flucht der bei-
den bereit, Jack soll nur noch
sein eines, grosses Spiel endlich
spielen, da schligt jemand Jack
die Wahrheit ins Gesicht: Arturo
ist nicht tot, sondern wird von

der Geheimpolizei als Schutz-
schild gegen die Rebellen ver-
wendet.

Und wieder wird Jack zum ab-
soluten Pokerface. Nicht, um
das wichtige Spiel endlich.zu
spielen — sondern, um mit Bluff
und Fairness Arturo aus den
Hinden der Geheimpolizei zu
befreien und Roberta zuriickzu-
geben. Verzicht auf die Liebe,
die Ehre des Spielers, Havanna
feiert mit gewaltigem Kostiim-
fest und knallenden Korken das
neue Jahr. General Batista ist ge-
flohen — was vor Minuten die
Treppe zum Casino hochstieg,
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stiirzt sie jetzt wieder runter. Auf
den Strassen tobt die Schlacht.
Roberta und Jack treiben durch
die Menge, ohne sich zu begeg-
nen — ihre Wege sind fiir immer
getrennt.

Dann geht Jack zu Joe. Das
letzte, wichtigste Spiel hat langst
begonnen. «Du warst immer ein
aufrechter Kerl», meint Joe,
«doch es ist nicht zu spit, noch
einmal zu spielen, Jack...»

«Havana» — «Casablanca»

Spielen, nochmals spielen, wie-
der spielen. Poker spielen, hat
Jack uns gelehrt, ist vor allem
bluffen. Wissen, was man will,
die Karten kennen, den Gegner
hinters Licht fithren. Mit Tricks
und Bestechung, wenn’s sein
muss. Vor allem so, dass der Ge-
winn zu eigenen Gunsten aus-
fallt, auch, wenn der Gegner den
Trick nachher rausfinden sollte.
Spielen, nochmals spielen.
«Spiel’s nochmals, Sam», hat
mal einer gesagt. Damit war eine
Melodie gemeint. In der Atmo-
sphire von Bar und Tingeltan-
gel. Und plotzlich ist da mehr als
eine vage Verwandtschaft. Ein

Schiff, das bereitsteht, ein Flug-
zeug, das auf die Rollbahn lauft.
Die geplante Flucht zweier Lie-
bender aus einer von Krisen er-
schiitterten Stadt. Der Verzicht
des einen Mannes auf die Frau
zugunsten ihres Ehemannes.
Noch mehr: Geliebte, die Ge-
liebte nur sein konnen, weil die
Frau ihren Mann tot glaubt. Der
Mann, der wieder zum Vor-
schein kommt. Der Ehemann,
Rebell und Widerstandskidmpfer
in der kubanischen Revolution
hier, Antinazi-Kampfer und
Jude dort. Der Geliebte: eine
Nachtexistenz, ein Mann, der
sich in Bars und an Spieltischen
besser auskennt als in trautem
Heim. Hier wie dort. Noch
mehr: die Frau, die Schwedin,
der Mann, der Amerikaner: hier
Lena Olin und Robert Redford.
Damals Ingrid Bergman und
Humphrey Bogart. «<Havana» —
«Casablanca». Reiner Bluff
also? Vielleicht nicht ganz. Doch
so viel Zufall kann bei einem
echten Spieler gar nicht mitspie-
len. ¥IX

Vorspannangaben
siehe Kurzbesprechung 9154

Daedalus

Regie: Pepe Danquart I Deutschland/Schweiz 1991

BEAT GLUR

Eines der Probleme der moder-
nen Zivilisation ist, dass die Ta-
gesrealitdt dem Bewusstsein des
Menschen und erst recht den
Gesetzen immer mehrere
Schritte voraus ist. Wihrend sich
die Forschung auch in der
Schweiz langst mit kiinstlicher
Fortpflanzung und Gentechno-
logie beschéftigt, beginnt sich
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der einzelne — vielleicht auch nur
dank einer von der Zeitschrift
«Beobachter» eingereichten
Volksinitiative — der Probleme
erst gerade bewusst zu werden.
Wer weiss denn etwa, dass in
der Schweiz bereits heute jedes
hundertste Kind kiinstlich ge-
zeugt ist, oder dass jedes zehnte
Schweizer Ehepaar wegen Fort-
pflanzungsproblemen einen Arzt
aufsucht. Wihrend vor einigen
Jahren das erste Retortenbaby

oder der erste Prozess um eine
Leihmutterschaft noch die Ge-
miiter erhitzten, kann heute die
Forschung auf einem wahr-
scheinlich noch viel fragwiirdi-
geren Gebiet, dem der Gentech-
nologie, unbehelligt von der 6f-
fentlichen Meinung weiterarbei-
ten.

Doku-Fiktion

Das ist vielleicht das Wichtigste
am Film «Daedalus», der in So-
lothurn seine Premiere erlebte:
dass er tiber ein Thema infor-
miert, das noch kaum oder noch
nicht diskutiert wird. Anstatt in
einem Dokumentarfilm die
neueste Entwicklung auf diesem
Forschungsgebiet aufzuarbeiten,
realisierten zwei Filmkollektive,
der Ziircher Videoladen und die
Medienwerkstatt Freiburg im
Breisgau, zusammen eine Art
Doku-Fiktion, in der Interviews
mit Wissenschaftlern dergestalt
in eine Spielhandlung verwoben
sind, dass man sich angesichts
der Ungeheuerlichkeit gewisser
Statements in den realen Inter-
views immer wieder fragt, ob
hier nicht Fiktion gezeigt werde,
und angesichts deren man die
Spielhandlung, die im Jahre
2018 angesiedelt ist, fast fiir heu-
tige Realitdt zu betrachten bereit
ist.

Zu Beginn des nédchsten Jahr-
tausends, davon gehen die Auto-
ren aus, ist die Schaffung kiinst-
licher Menschen moglich. Diese
schonen und klugen Menschen
werden zwar iliber keine eigenen
Empfindungen verfiigen, kon-
nen aber selbstindig denken.
Professor Daedalus und sein an-
genommener Zogling Mino, bei
denen nicht ersichtlich wird, was
sie ausser den Namen mit ihren
legendéren griechischen Vorbil-
dern gemeinsamen haben, leben
in einer Art romantischer Erfin-
derwelt, die sich von der sterilen
Technowelt der «HeliX Corpo-
ration», in der die neuen Men-
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schen geschaffen werden, deut-
lich unterscheidet.

Daedalus, der altmodische
Wissenschaftler, sieht sich in sei-
ner Freizeit Filmdokumente an,
die seinerzeit — fiir den Zu-
schauer also heute — als Studien
zur Schaffung der ersten Serie
von kiinstlichen Menschen ge-
dient hatten. Ein Film aus dem
Jahre 1937 iiber das «Gesetz der
natiirlichen Auslese», der faschi-
stischen Eugenik, wird zum dra-
maturgischen Wendepunkt fiir
Daedalus. Mino und ihre neue
Mitstreiterin Khira, die, obschon
sie selber kiinstlich geschaffen
ist, die Unmenschlichkeit der
kiinstlichen Reproduktion und
der genetischen Beeinflussung
eingesehen hat und zu einer Re-
volutionirin geworden ist. Ge-
meinsam wollen die drei mit
dem brisanten Archivmaterial an
die Offentlichkeit gelangen in
der Hoffnung, so den Machen-
schaften der «HeliX» einen Rie-
gel schieben zu kénnen.

Wenig differenziert

Aber nicht nur Daedalus schei-
tert und endet als elektronische
Seziermasse in der Einsamkeit
eines Computertomographen,
auch die Filmemacher schaffen
es nicht, ihre raffinierte Filmidee
in ein spannendes Filmdrama
umzusetzen. Wahrend uns die
auf Video gedrehten Realszenen
gelegentlich im Halse stecken
bleiben, l4sst uns die dunkle Zu-
kunftswelt der «HeliX» eigenar-
tig kithl und macht kaum betrof-
fen. Zu sehr wird hier mit den
Clichés des Science-fiction-Gen-
res gearbeitet, zu wenig diffe-
renziert erscheint die angeblich
unheilvolle Welt, die unsere un-
mittelbare Zukunft sein soll. Zu-
dem machen es sich die Filme-
macher etwas gar einfach, wenn
sie etwa die Methoden der
kiinstlichen Fortpflanzung und
die der Gentechnologie freimii-
tig durcheinander behandeln.
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Wenn uns aber Realszenen
mehr bedngstigen als eine fiktive
Zukunftswelt, dann muss man
sich fragen, wieso die Filmauto-
ren nicht «nur» einen Dokumen-
tarfilm gemacht haben. Ihre fas-
zinierende Grundidee, mittels

der Durchmischung von Realitét
und Fiktion das Fiktive real er-
scheinen zu lassen, haben sie mit
ihrer wenig glaubwiirdigen fikti-
ven Zukunftswelt quasi selber
unterlaufen. Der als Antagonist
eingefiihrte Chef von «HeliX»
etwa verfiigt kaum iiber das
«Charisma» des Bosen und
glanzt zudem durch Abwesen-
heit, und die «aus einem DNS-
Klumpen» zur makellosen
Schonheit geformte Khira wird
zur sympathischen Heldin em-
porstilisiert, mit der man sich,
kiinstlich gezeugt und genmani-
puliert hin oder her, gerne ein-
lassen wiirde. Zudem sind die
Darsteller — in zwar bestechen-
den Bildern — zu holprig insze-
niert: Nur Maja Maranow als
Khira vermag wirklich zu iiber-
zeugen.

Es fehlt dem Film an Konflikt,
an Spannung, an dramatischer
Energie: Ohne die Realszenen
wiirde man sich bald langweilen.

Wenn einem reale Interviews
und ein Propagandafilm aus
dem Jahre 1937 aber mehr beein-
drucken als eine in der angeblich
unheilvollen Zukunft spielende
Handlung, dann ist diese Hand-
lung tiberfliissig, weil sie von der

Gentechnologie: Reale Ge-
genwart schlimmer als fik-
tive Zukunft.

Realitit bereits iiberholt ist.
Dem Film fehlt somit quasi die
Realitit, weil die filmische Fik-
tion nicht Realitdt werden kann,
und die dokumentarische Reali-
tit in einem Spielfilm bloss hi-
storische Realitét, mithin Fik-
tion, sein muss. #1F
Vorspannangaben
siehe Kurzbesprechung 91/51
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