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RRITIK

Xuese qing chen

Ein blutroter Morgen

Alexander J. Seiler

A Is in einem gottverlassenen Dorfin
Nordchina eines Morgens, wih-

rend im Schulhaus eben die Glocke
schellt, der junge Lehrer auf seinem Weg
zur Arbeit ermordet wird, weiss sogleich
das ganze Dorf, warum und von wem er so
brutal erschlagen wurde. Mehr: Das gan-
ze Dorf wusste, dass er ermordet werden
wiirde, vereinzelte Versuche einzelner,
das Verbrechen zu verhindern, blieben
fruchtlos, das Verhdngnis nahm seinen
Lauf.

War es wirklich ein Verhzingnis, und
wenn ja, welchen Lauf nahm es, wessen
bediente es sich zu seiner eigenen
Vollstreckung?

Der zweite Spielfilm der 1955 gebo-
renen Li Shaohong, 1990 frei nach
Gabriel Garcia Marquez’ «Chronik eines
angekiindigten Todes» (1986 von Fran-
cesco Rosi verfilmt) entstanden, wurde
nach wenigen Vorfiihrungen fiir den Ver-
leih in China wie fiir den Export verboten
und erlebte erst 1992 am Festival von
Locarno seine Welturauffiihrung. Kenner
des chinesischen Films sehen in ihm ne-
ben Zhang Yimous «Qiu Ju, eine chinesi-
sche Frau» (ZOOM 2/93) den ersten rea-
listischen Film des kommunistischen
(oder vielleicht eher postkommunisti-
schen?) China. (Auch Zhang Yimous Fil-
me kamen in China erst 1992 in den Ver-
leih, aber anders als «Ein blutroter Mor-
gen» nach ihren grossen internationalen
Erfolgen.)

Wie «Qiu Ju» spielt «Ein blutroter
Morgen» im landlichen China der Gegen-
wart: in einem armen Bauerndorf, das von
der «Welt» wie abgeschnitten ist und vom
Dorfvorsteher autokratisch beherrscht
und verwaltet wird. Aber wihrend bei
Zhang Yimou die Biuerin Qiu Ju sich
gegen die Willkiir des Dorfvorstehers auf-

lehnt und ihr Recht auf vielen beschwerli-
chen Gingen «draussen», in der Stadt,
sucht, zeigt Li Shaohong das Dorf als
kompakten, beinahe hermetisch geschlos-
senen Bereich, in dem eine archaische und
zugleich defekte Gemeinschaft dumpf vor
sich hin stagniert. Nur zwei Fremdkorper
gibt es in ihrer ereignis- und geschichts-
losen Existenz: den Lehrer Li Mingguang,
der aus der Stadt verbotene — so ist anzu-
nehmen — westliche Biicher, Zeitschriften
und Schallplatten ins Dorf mitgebracht
hat, und den vor kurzem auf Brautschau
ins Dorf zuriickgekehrten Bauhand-
werker Qiangguo, der in der Stadt «genug
Geld verdient hat, um zur Hochzeit die
ganze Gegend einzuladen».

Zwischen diesen beiden so unter-
schiedlichen Représentanten eines ande-
ren, modernen, eben postkommunisti-
schen China — dem westlichen «Auf-
kldrer» und dem wirtschaftlich erfolgrei-
chen Kleinunternehmer — entsteht denn

Regie: Li Shaohong
China 1990

Die Morder "
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auch die Spannung, die in die statisch
gefiigte Dorfwelt Bewegung und das Ver-
hdngnis ins Rollen bringt. Qiangguos
Auge fillt auf die attraktive, aber arme Li
Hongxieng, die mit dem Lehrer befreun-
det oder gar inoffiziell verlobt ist (so ge-
nau ldsst sich das, wie manches Detail, fiir
einen mit China nicht vertrauten und des
Chinesischen nicht méachtigen Zuschauer
nicht ausmachen). Wie auch immer: Li
Hongxiengs dltere Briider, Li Pingwa und
Li Gouwa, die nach dem Tod ihres Vaters
iiber sie ausiiben, was bei uns die «elterli-
che Gewalt» heisst, verfiigten nie tiber
geniigend Geld, um die fiir eine Heirat
erforderliche Mitgift aufzubringen. Und
Qiangguo hat eine dltere Schwester, die
wegen ihrer Behinderung bisher keinen
Mann fand. So macht Qiangguo den bei-
den Briidern mit viel Schnaps folgenden
Heirats-Tauschhandel schmackhaft: Thr
gebt mir Li Hongxieng, Li Pingwa (der

dltere Bruder) nimmt meine behinderte P>
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Schwester, und ich gebe euch eine
grossziigige Mitgift.

So geschieht es, und so geschieht es
nicht: Zwar ladt Qiangguo zur festlichen
Doppelhochzeit wirklich «die ganze Ge-
gend» ein, auch an der Mitgift ist nichts
auszusetzen — aber Hongxieng, so
schliesst Qiangguo, als er nach der
Hochzeitsnacht die Bettiicher unbefleckt
findet, war keine Jungfrau mehr. Das ge-
niigt, um alles riickgéngig zu machen:
Quangguo und seine Leute dringen im
Morgengrauen in Hongxiengs Elternhaus
ein, entledigen sich Hongxiengs,
zertrimmern die Mitgift und reissen
Quangguos behinderte Schwester aus Li
Pingwas Bett. Hongxiens Briider haben
das Gesicht verloren und konnen ihre Ehre
nur wiederherstellen, indem sie den
Schinder ihrer Schwester — und wer an-
ders konnte es gewesen sein als der Lehrer
Li Mingguang? — auf der Stelle toten.

Li Shaohong erzihlt ihre «Chronik
eines angekiindigten Todes» in einer
komplizierten und komplexen Serie von
Riickblenden; sie reiht sie wie die Perlen
eines Rosenkranzes an der Schnur der
Verhore auf, zu denen der aus der Stadt
entsandte polizeiliche Ermittler die Dorf-
bewohner einen um die andere vorlidt.
Oder anders und wohl genauer: Die Ge-
schichte, deren Ende von allem Anfang an
vorweggenommen ist, entflicht in einem
cluster sich mehr oder weniger iiber-
schneidender, aber nie deckungsgleicher
und nie konzentrischer Kreise nicht nur
sich selber, sondern auch das dicht
verstrickte und verfilzte soziale Netz der
Dorfgemeinschaft. Es entsteht die sehr
merkwiirdige Wirkung einer Enthiillung,
in der sich Menschen und Dinge nicht nur
entblossen, sondern zugleich an Kontur
und an Substanz, an Korper gewinnen.
Und umgekehrt verliert das abstrakte
Muster eines gleichsam rituellen Mordes
in dem Masse seinen Sinn und seine
Zwangsldufigkeit, als es in die Wirklich-
keit iiberfiihrt und an ihr gemessen wird.
Das «Verhingnis» sind die Menschen im
Dorf und ihre Unfdhigkeit, sich aus iiber-
lebten Traditionen zu 16sen.

Wihrend wir in «Qiu Ju, eine chine-
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sische Frau» chinesische Realitdt unmit-
telbar und buchstiblich in Augenhdhe er-
fahren, zeigt sie «Ein blutroter Morgen»
in einer Reihe von Vignetten, deren jewei-
ligen Ausschnitt und Stellenwert die
nichste und iibernichste Vignette sowohl
relativiert als auch konsolidiert. Die
Dialektik von Tradition und Fortschritt,
von Beharrung und Veridnderung wird er-
fahrbar in fast jeder einzelnen Figur des
Films. Ein wunderbares Beispiel dafiir ist
die Szene zwischen Li Pingwa und seiner
behinderten Braut unmittelbar nach der
Hochzeit. Wihrend die Braut sich langst
ins Schlafzimmer zuriickgezogen hat,
bleibt der unlustige Bridutigam noch die
langste Zeit bei seiner Mutter und beim
Wein sitzen. Als er sich endlich auch ins
Schlafzimmer begibt, beginnt die junge
Frau sich umstindlich, behindert durch
ihre gelihmte Hand, aus ihrer Winter-
kleidung zu schélen: Unter jedem Pull-
over kommt ein weiterer zum Vorschein.
Li Pingwa sieht der Ungeliebten und Ge-
nierten eine Weile scheinbar unbeteiligt
zu, steht dann plétzlich auf und hilft ihr
selbstverstdndlich und sehr zart dabei, den
letzten Pullover iiber den Kopf zu streifen.
Mit dem begliickten Lacheln der jungen

Frau 16st sich das jahrtausendealte, in
China offenbar noch heute weitgehend
ungebrochene Vorurteil gegeniiber Be-
hinderten —und zumal behinderten Frauen
— sichtbar auf, und plétzlich erscheint der
Tauschhandel zwischen dem reichen Em-
porkémmling und dem armen Taglohner
in einem anderen, weniger einseitigen
Licht...

Die wenigen chinesischen Filme, die
ich in den letzten zwei, drei Jahren gese-
hen habe, erinnern mich, fiir mich selbst
iiberraschend, von fern und doch deutlich
an das Kino des tschechischen Vor-
friihlings vor 1968. Eine dhnliche Lust an
«genau beobachteten Ziigen», eine dhnli-
che Distanz gegeniiber Institutionen und
Ideologie, eine dhnliche Dialektik von
Skepsis und Hoffnung. Mit den Worten
der Regisseurin Li Shaohong: «Manch-
mal ist der Mensch eine Tragodie. Er
weiss nicht, warum er in dieser Welt lebt,
warum er so vielen Tidtigkeiten nachgeht.
Wir modernen Menschen sind unauthéor-
lich damit beschiftigt, das Leben zu ver-
bessern und geistige und materielle Werte
zu schaffen. Aber gleichzeitig vergessen
wir, warum wir existieren und zu welchem
Zweck wir so viele Dinge schaffen.»

Li Shaohong




Steter Neuanfang

Gesprach mit Li Shaohong

Guido Miinzel

F rau Li Shaohong, fiir ein westliches
Publikum ist der Schritt zu einer
politischen Interpretation von «Xuese
qing chen» (Ein blutroter Morgen) nicht
weit. Ist Ihr Film eine politische Parabel
fiir die gesellschaftliche Situation in Chi-
na?

Diese Frage wird mir immer wieder ge-
stellt. Es ist fiir mich schwierig, darauf
detailliert zu antworten. Bevor ich mich
mit dem Film erstmals ins Ausland be-
gab, haben mich die offiziellen Organe
unserer Studios einer Art Gewissens-
priifung unterzogen und stellten mir die-
selbe Frage. Auch erhielt ich Anweisun-
gen, wie ich sie zu beantworten hitte, mit
denen ich natiirlich nicht einverstanden
bin. Eine mogliche Antwort bleibt mir in
der Situation jedoch: Ich kann es vermei-
den, auf diese Frage iiberhaupt zu ant-
worten.

In China wurde der Film verboten.

Warum?
Man hat mir keine prizisen Griinde ge-
nannt. Wahrscheinlich hat man aus dem
Film die gleichen Schliisse gezogen, wie
Sie sie jetzt ziehen.

Sie zeichnen ja auchnicht gerade ein
fortschrittliches Bild der chinesischen
Gesellschafft...

Ja, das ist sicher nicht auf Gegenliebe
gestossen, denn tatsdchlich ist es das Bild
von einem zuriickgebliebenen China.

Der letzte Teil des Films ist sehr
schmerzvoll...

Die Handlung des Films ist auf drei Ebe-
nen angelegt. Erstens wird die Geschich-
te aus der Sicht des «Inquisitors» erzéhlt,
der die Untersuchung leitet. Zweitens
erfahren die Zuschauer die Zusammen-
hinge durch die Augen der Leute im
Film, durch die realen Zeugen der Vor-

fille. Die dritte Ebene schafft sich der
Zuschauer, der in die Handlung vollstdn-
dig verwickelt werden soll, selber. Des-
halb habe ich den Schluss sehr emotional
gestaltet.

Hatten Sie mit Threm zwei Jahre
nach «Ein blutroter Morgen» entstande-
nen Film «Sishi buhuo» (Familienpor-
trait), der Ende Jahr in die Schweizer
Kinos kommt, in Ihrer Heimat keine Pro-
bleme?

Auch da war man besorgt, aber er wurde
nicht verboten.

Immerhin sprechen Sie darin von der

realexistierenden chinesischen Gesell-
schaft, von Dingen wie Familienpla-
nung, Abtreibung...
Ich habe versuchte zu beschreiben, was
sich im Innern der Personen abspielt, um
die Situation der Menschen im gegen-
wirtigen China sichtbar zu machen.
Doch die Griinde fiir die Probleme der
Menschen und fiir ihre Schwierigkeiten,
sich in ihrem sozialen Umfeld zu bewe-
gen, sind nicht in der Tatsache zu suchen,
dass sie Chinesen sind. Diese Probleme
sind iiberall in der Welt die gleichen.

«Ein blutroter Morgen» und «Fami-

lienportrait» sind sehr unterschiedliche
Filme.
Das héngt mit meinem Verstdndnis fiir
meine Arbeit als Filmemacherin zusam-
men. Ich mochte bei jedem Film neu
anfangen, keines meiner Projekte soll
etwas mit dem vorhergegangenen zu tun
haben.

«Ein blutroter Morgen» ist sehr viel
personlicher als « Familienportrait».

Ja. Es kommt bei der Arbeit an einem
Film immer auch auf den eigenen Ge-
miitszustand an. Als ich «Ein blutroter
Morgen» gedreht habe, befand ich mich

in einer sehr schwierigen, durch heftige
Emotionen geprdgten Situation. Auch
dass der Film spiter verboten wurde, hat
mich sehr verletzt. Als ich hingegen
«Familienportrait» drehte, war dies fiir
mich eine sehr ruhige Arbeit ohne leiden-
schaftliche Gefiihle.

«Ein blutroter Morgen» ist inspi-
riert von Gabriel Garcia Mdrquez
«Chronik eines angekiindigten Todes».
Wie vertrdigt sich das mit dem kulturellen
Hintergrund lhres Films, der so ver-
schieden ist von demjenigen von Mdr-
quez?

Es stimmt, das Mdrquez einen anderen
kulturellen Hintergrund hat, seine Ge-
schichte spielt auch bei anderen Men-
schen. Aber ich glaube doch, dass da von
Werten die Rede ist, die universell sind.
Mirquezerzéhltin allen seinen Romanen
von den ganz einfachen Problemen, die
zu jeder menschlichen Existenz gehoren,
so dass sie auch in einen anderen kultu-
rellen Zusammenhang gesetzt werden
konnen. Der Unterschied zwischen den
verschiedenen Kulturen ist kein physi-
scher und ist eigentlich gar nicht wichtig.

Das Drehbuch zum Film ist sehr prii-

zis und lehnt sich nicht eng an die Vorla-
ge an.
Fiir mich war nicht die narrative Struktur
des Textes von Marquez wichtig, ich
wollte die Gefiihle und Gedanken her-
ausarbeiten, die sich in dieser Lektiire
verbergen. Ich habe einfach versucht, sie
in die Realitat Chinas zu iibersetzen, wo
die politischen und sozialen Verhiltnisse
anders sind. Die Arbeit am Drehbuch ist
fiir mich das Allerwichtigste und fordert
viel Kraft. Ich verwende viel Zeit darauf
und versuche, all meine Gedanken und
Gefiihle mit einfliessen zu lassen. W
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L’'ombre

Franz Derendinger

L avigne (Pierre Arditi)
hat sich als engagierter
Enthiillungsjournalist auf die
Fihrte einer rechtsradikalen
Organisation gesetzt, welche
Verbindungen bis in hochste
Regierungskreise unterhalt.
Guillaume (Jacques Perrin)
hingegen ist der Mann im
Archiv, der akribisch das
Material
mitdem der brillantere Kolle-

zusammensucht,

ge dann seine Behauptungen
stiitzt. Wiéhrend dieser als
Star
steht und personliche Risiken

im Scheinwerferlicht

nichtscheut, arbeitet Guillau-
me als namenloser Zutrdger
im versteckten. Dies eben ist
der Preis fiir ein sicheres, be-
quemes Leben, und Guillau-
me ist solange bereit, ihn zu
bezahlen, bis seine Existenz eines Tages
an der schleichenden Langeweile zu zer-
brechen droht. Dann jedoch tritt der
schiichterne Archivar ganz gehorig aus
der Reserve und legt sich mit den Faschos
an, die Lavigne mittlerweile an Leib und
Leben bedrohen.

Die Geschichte eines Mannes also,
eines Intellektuellen, der iiber seinen
Schatten springt; das hitte ja was werden
konnen unter der Bedingung, dass der Plot
und die Figuren iiberzeugen. Doch davon
ist Gorettas Film nun wirklich weit ent-
fernt. Die rechten Verschworer, die hier
bemiiht werden, bleiben blasser Popanz,
zum einen weil die konkreten Zusammen-
hinge fehlen, zum andern weil die
Neonazis in der Regel auftreten wie eine
Pfadfindertruppe auf Abwegen. Doch
auch die Protagonisten selber wirken
iiberzeichnet: Guillaume — zu lieb, fast
schon trottelig — hat sich vor der grossen
Frau Welt in den Schoss seiner Familie

und den Staub seines Archivs zuriickge-

zogen; den diesbeziiglichen Spott iiber-
hort er genauso geflissentlich, wie er die
Avancen einer jungen Fotografin iiber-
sieht. Lavigne dagegen, ganz hormon-
strotzender Prachtshirsch, durchstreift ge-
rade die Gefilde, welche Guillaume mei-
det: Er tritt nicht nur den Staatsfeinden
mannhaft entgegen, sondern weidet auch
sorglos fremde erotische Territorien ab —
zuletzt selbst dasjenige seines Freundes
und Wassertragers.

Vollends zur Peinlichkeit ist Goretta
aber die Zeichnung der Frauen in diesem
Film geraten: Die sind einfach immer
dann zur Hand, wenn man(n) sie braucht
—als Stimulantien, als Seelenwérmerchen
und auch schon mal als rettende Engel,
wenn die Helden etwas gar tief in die
Bedrouille geraten. Keine der Frau-
enfiguren hat auch nur Ansitze zu Eigen-
leben oder Profil; ihre Funktion be-
schrénkt sich darauf, den Helden endlich

Regie: Claude Goretta
Schweiz/Frankreich 1993

seine Minnlichkeit in die Welt setzen zu
lassen. Sogar der Ehebruch von Guillau-
mes Frau (Gudrun Landgrebe) dient kei-
nem andern Zweck; ohne diesen Schuss
vor den Bug wiirde der miide Wilhelm
wohl in seinem Kellerloch vermodern.

Claude Goretta gehort mit zu jenen,
die Ende der sechziger, anfangs siebziger
Jahre die engen helvetischen Horizonte
aufgesprengt haben; und von einem Aus-
bruch aus dem rundum versicherten Le-
ben trdumt er offenbar immer noch. Was
er jedoch in «L’ombre» an gesellschaftli-
cher Wirklichkeit ins Spiel bringt, das ist
weiter nichts als als ein Hirngespinst mit
ein paar aufgeklebten aktuellen Beziigen.
Goretta folgt offenbar dem Weg, den be-
reits Alain Tanner in den letzten Jahren
eingeschlagen hat: Man(n) zieht sich zu-
riick ins Private. Bei so viel Resignation
verwundert es allerdings nicht, wenn ge-
legentlich verquaste Minnerphantasien
durchgehen. M
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Dominik Slappnig

D ie Filme, die man liebt, muss man
mit Weinen und Lachen sehen.
Man muss sie zerlegen, zerstiickeln,
zerquetschen. Dann kann man ihren Duft
atmen. Man muss sie lange kauen und auf
der Zunge zergehen lassen. Dann wird
man ihr Aroma kennen. Im Kopf setzen
sich dann, nach und nach, die einzelnen
Eindriicke zusammen, und man steht vor
der Schonheit des Ganzen.

Die Geschichte einer Frau
und eines Klaviers. Um 1850
bringt ein Schiff zwei Passagie-
rinnen und ihr Gepick an die
stiirmische Kiiste Neuseelands.
Fiir eine arrangierte Heirat ka-
men Ada (Holly Hunter) und
ihre neunjihrige Tochter Flora
(Anna Paquin) von Schottland
hierher. Am Strand erwartet sie
niemand. Der zukiinftige Ehe-
mann kommt mit Verspitung.
Dass sie stumm ist, habe er
gewusst, aber dass sie schmich-
tig ist, damit habe er nicht ge-
rechnet, sagt Stewart (Sam
Neill), als er Ada sieht. Und mit
noch etwas hat er nicht gerech-
net: dass Ada, eine begnadete
Klavierspielerin, ihr Instrument
mitnimmt. Stewart erkennt dessen Wert
nicht und lédsst es, aus Mangel an Trigern
und Einfiihlungsvermogen, als einziges
Gepickstiick am Strand zuriick. Ein
schlechter Anfang fiir eine Ehe. Eine bril-
lante Eroffnung eines Films.

Ada hat keine Stimme, sie hat ein
Klavier. Wer ihre Liebe gewinnen will,
muss den Umweg iiber das Klavier ge-
hen. Stewarts Nachbar Baines (Harvey
Keitel) erkennt dies. Er bringt Ada und
ihre Tochter durch den Urwald zuriick
zum Strand. Ada spielt. Flora tanzt und
formtaus Sand und Muscheln einriesiges

26 zoom 8/93

The Piano

Seepferdchen. Erstmals im Film sind bei-
de gliicklich. Als die Sonne untergeht,
spielt Ada noch immer. Baines lehnt still
die Bretter, mit denen das Instrument auf
der Uberfahrt geschiitzt wurde, ans Kla-
vier. Sein Zeichen zum Aufbruch. Ohne
Worte. Eine zértliche Geste markiert den
Anfang seiner Leidenschaft.

Die Geschichte einer Frau und zwei-

er Ménner. Adas Gatte Stewart, aus dem
viktorianischen England ausgewandert,
hat sich in der neuen Heimat ein Stiick
Land gekauft und versucht nun, mehr
schlechtals recht, im fremden Land, han-
deltreibend, zurechtzukommen. George
Baines hingegen lebt in Freundschaftund
Verstdndnis mit den Ureinwohner Neu-
seelands zusammen. Er tauscht mit
Stewart das Klavier gegen ein Stiick
Land. Baines lédsst das Instrument in sein
Haus bringen, er ldsst es stimmen und er
verlangt von Ada Klavierstunden. Dann
schldgt er ihr einen Handel vor: Fiir jeden

Regie: Jane Campion
Australien/Frankreich 1993

Besuch bei ihm erhilt Ada eine Taste das
Klaviers zuriick, bis ihr am Schluss wie-
der das ganze Klavier gehort.

Adaiiberlegt und bietet ihm jede schwar-
ze Taste. Der Handel wird beschlossen
und Ada driickt, als Zeichen des Einver-
standnisses, die erste schwarze Taste. Ein
tiefes B ertont. Zuerst will Baines nur
eine Stelle ihrer Haut beriihren. Spiéter,

‘Harvey Ke'}tel

um ihre Arme wihrend dem Spiel anzu-
fassen, muss Ada die Jacke ausziehen.
Dafiir verlangt sie zwei schwarze Tasten.
So geht das Spiel weiter, bis sich Ada
strdubt und Baines erkennt, dass er ihre
Liebe nie gewinnen, stattdessen aus ihr
eine Hure machen wird.

Die Geschichte einer Frau und ihrer
Tochter. Als Ada mit Flora in Neusee-
land ankommt, sagt die Tochter mit
dusserster Entschiedenheit: «Ich werde
ihm nie Vater sagen». Doch aus Eifer-
sucht verrit Flora die aufkeimende Liebe
zwischen Ada und Baines. Mit Engels-




fliigeln rennt sie zu Stewart, libergibt
ihm den Liebesbeweis, der an seinen
Rivalen Baines gerichtet wire, und
nennt ihn «Vater».

Heute braucht es einen guten
Grund, um einen Kostiimfilm zu dre-
hen. Der letzte kam von Stephen
Frears.  «Dangerous  Liaisons»
(1988) war ein Film der Tduschun-
gen um Liebe und Macht. Die Pro-
tagonisten bewegten sich in Spitzen-
kleidern und sprachen umstindlich.
Doch der Film war faszinierend.
Frears gelang es, iiber die Leute von
damals Werte und Gefiihle von heute
zu zeigen, die uns betroffen mach-
ten. Die Neuseeldnderin Jane Cam-
pion hat das gleiche geschafft. Von
der Literatur der drei Schwestern
Bronté inspiriert und von Emily
Brontés schon mehrmals verfilmtem
Roman «Wuthering Heights» (Die
Sturmhohe, 1847) ausgehend, er-
zéhlt sie eine Geschichte, die sich
heute ereignen konnte. Téglich, an
europdischen Flughifen beispiels-
weise. Minner empfangen ihre von
Agenturen vermittelten Frauen aus
Asien oder Indonesien. Die Frau
kann zwar sprechen, doch verstan-
den wird sie in der Regel nicht. In der
Ankunftshalle bleibt zwar kein Kla-
vier stehen, doch die Fremde l4sst die
Identitét ihrer Kultur hinter sich zu-
riick. Filme zu diesem Thema hat es
zu Hauf gegeben. Es waren Pam-
phletfilme, die uns eine Haltung ent-
gegenschreien.

«The Piano» ist iiber weite Strecken
still. Ada hat mit sechs Jahren zu spre-
chen aufgehort. Sie hat sich von der Welt
zuriickgezogen, wie es Janet, die Prota-
gonistin in Campions Film «An Angel at
My Table» (1990, ZOOM 9/91) auch
schon getan hat. Ahnlich wie Janet findet
Ada in einem Prozess der Selbstbefrei-
ung zu sich. Sie ldsst Reifrock und Kla-
vier am Meeresgrund, taucht auf, und
beginnt langsam wieder zu sprechen.
Warum sie jemals aufgehort hat, erfihrt
man nicht. Flora, einmal darauf ange-
sprochen, erzéhlt dazu ein Mirchen. Als

Holly Hunter
und Anna Paquin

ihre Mutter einmal zusammen mit dem
Vater spazieren ging, wurde der Vater
bei einem plétzlich hereinbrechenden
Gewitter direkt vor Mutters Augen vom
Blitz getroffen. Vor Schreck habe sie die
Stimme verloren. Wihrend sie dieses
Mirchen erzéhlt, erscheint auf der Lein-
wand ein kurzer Animationsfilm, der aus
«Angria», der Kinderwelt der Geschwi-
ster Bronté, stammen konnte. Ein Strich-
médnnchen wird vom Blitz getroffen,
reisst die Arme in die Hohe und ver-
brennt.

Jane Campion hat sich befreit. Sie
spielt mit den Regeln der Kunst und
macht dabei wunderbare Filme. Kino vol-
ler Originalitit, basierend auf einem intel-
ligenten Drehbuch mit langem Atem und
faszinierenden Details. Die Neuseeldnde-
rinisteine Erneuerin des Kinos; sie macht
die Filme, die man liebt, wie der Tai-
wanese Hou Hsiao-Hsien, der Finne Aki
Kaurismiki, der Amerikaner Jim Jar-
mush und der Franzose Léos Carax. Ihre
Filme umspannen die Welt. Es sind einfa-
che Geschichten, erzihlt in Bildern. Hll
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65 Millionen Jahre mussten Sie auf die Riickkehr der Dinos warten.
Jetzt sind es nur noch 4 Wochen.

Ab 3. September im Kino

FILMBEAUFTRAGTE(R)

Der Katholische Mediendienst ist die kirchliche Fachstelle fur Film, Radio, Fernsehen und
Medienkommunikation in der deutschsprachigen Schweiz.

Im Rahmen einer sukzessiven Ablosung unseres
Filmbeauftragten suchen wir eine initiative Person-
lichkeit, die bereit ist, sich in unserem kleinen Team
in den Bereich Medien einzuarbeiten und das Res-
sort Film selbstandig zu fuhren. Die Stelle ist im
Friihjahr 1994 zu 50% zu besetzen und soll spater
nach Absprache auf 80% aufgestockt werden.

Aufgaben
Als Leiter(in) des Ressorts Film gestalten Sie die
Konzeption der kirchlichen Filmarbeit mit, Uberneh-

men Flhrungsaufgaben bei dem 6kumenischen Film-
und Videoverleih SELECTA/ZOOM sowie bei der
Filmzeitschrift und der Dokumentation ZOOM. Sie
sind tatig in der Bildungsarbeit mit Medien und
entfalten publizistische Aktivitaten.

Profil

- Sie verfugen Uber eine theologische Ausbildung

- Sie interessieren sich fur Film

- Sie haben journalistische Erfahrungen und organi-
satorische Fahigkeiten.

Wir freuen uns auf |hre Bewerbung, welche Sie bis zum 30. September richten wollen an:
Katholischer Mediendienst, Bederstrasse 76, 8027 Ziirich

Katholischer Mediendienst
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Mad Dog and Glory

Sein Name ist Mad Dog

Michael Lang

w ayne Dobie ist fiir die Kriminal-
polizei in Chicago ein sicherer
Wert. Wenn der smarte, eher introvertier-
te, scharfsinnige Beobachter den bosen
Stadt-Buben ans Leder geht, dann haben
die es schwer. Was Wunder, dass Wayne
sich neben der wenig erquicklichen Fahn-
dungs-und Ermittlungsarbeit ein am-
bitioniertes Hobby leisten darf und es
sogar mit dem Beruf als Polizei-Foto-
graf und Spurensicherer verbinden
kann: fotografieren, auf die kiinstleri-
sche Art. Wayne, eine der drei Haupt-
figuren in John McNaughtons hervor-
ragender Thriller-Ballade mit komo-
diantischen Blitzlichtern, wird Mad
Dog genannt; ein Spitzname fiir den
unauffilligen Polizeibeamten, der
eher als Kollegenspott gewertet wer-
den darf.

Den Gegenspieler von Wayne,
dem Robert De Niro in lustvoller Weise
intelligent und mit augenzwinkerndem
Charme Profil gibt, den Kontrahenten also
préagen ganz andere Eigenschaften. Frank
Milo namlich ist ein stahlharter Gauner,
elegant, gewandt, ein guter Rhetoriker mit
dem Hang zu clownesken Auftritten. Dass
er, den der oft in eindimensionalen Rollen
verschlissene, deswegen gerne unter-
schitzte Komodiant Bill Murray mit Bra-
vour gibt, auf Polizist Wayne stdsst, ist ein
Zufall, wie es das Drehbuch gerne mag.
Bei einem Ladeniiberfall rettet der Cop
den Gangster und wird, obwohl das nicht
iiblich ist, umgehend belohnt. Mit einer
sehr aparten, sehr jungen, sehr bezaubern-
den Frau: Glory. Sie, die offenbar als
leichte Gespielin schwerer Jungs gehan-
delt wird, soll (wahrhaftig ein unmorali-
sches Angebot) ausgerechnet dem in
Frauendingen zuriickhaltend-korrekten
Wayne eine Zeitlang zur Verfiigung ste-

hen. Nicht unbedingt am Herd, sondern
vor allem im Bett. Und so taucht Glory,
alias Uma Thurman, die schlichtweg um-
werfend ist, in Dobies Appartement un-
gefragt auf und will partout nicht mehr
gehen, obwohl Wayne das so will. Sie
weiss zu genau, dass Frank, der iiberzeugt

41

Bill Murray, '

Robert De Niro

ist, alles und jedes sei kauflich, die
Zuriickweisung des delikaten Geschenkes
nie und nimmer akzeptieren wiirde. Nicht
erstaunlich, dass die Gotter der Liebe aus
dieser uniiblichen Notsituation Profit zie-
hen und dadurch das Schwungrad des
Minnerkampfs erst richtig antreiben.
Eine frivole Ausgangslage also fiir
ein Kriminalstiick mit einem flotten Drei-
ergespann, das der Journalist und Dreh-
buchkonner Richard Price («Sea of
Love», «The Color of Money») ersonnen
hat. Mal geht es in der Folge um quere
Liebelei, mal um ein gewitztes, kantiges
Duell unter Mannern und immer natiirlich
um die Frage: Was ist Macht, wie wird sie
ausgeiibt, wie hoch sind die Schwellen der
Toleranz. Regie fiihrt, wie schon erwihnt,
der dusserst talentierte John McNaughton,
der vor vier Jahren mit dem kompromiss-
losen, stahlharten «Portrait of a Serial Kil-
ler» iiberraschte und nachdenklich ge-

Regie: John McNaughton
USA 1993

macht hat. Damals malte McNaughton
das diistere Bild eines stinknormalen
Spiessers, der ohne Motiv und Konzept
zum Morder wird; ein Schmuckstiick des
Studiofilms.

Nun weitet sich das Feld. Erstmals
hat es McNaughton mit arrivierten Stars
und grosseren Dekors zu tun und mit
einer Story, die nicht nur von einem
stark eingegrenzten Milieu und sei-
ner Bewohner lebt, sondern ein
grossflachigeres  soziokulturelles
Umfeld abdeckt. Wayne Dobie, der
alles in allem immer seriose Vertreter
des sogenannten Rechtsstaats, und
Frank Milo, der sich frech anschickt,
diesem Gebilde mit jedwelchen lega-
len und illegalen Mitteln das Wasser
abzugraben, scheinen mentalitits-
madssig meilenweit voneinander ent-
fernt zu sein, sind sich aber letztlich
so fremd nicht. Je mehr die Handlung
Tiefe gewinnt, umso mehr erscheinen die
gebrochenen Helden wie die zwei Seiten
derselben Miinze. Wir erleben demnach
in diesem faszinierenden Filmstiick, das
die Figur der jungen Frau wie einen Seis-
mographen wirken ldsst, zum Gradmes-
ser fiir die jeweilige emotionale Befind-
lichkeit der Ménner-Helden macht, zum
Ende ein Finale, wo es in bewihrter
Action-Manier um die Wurst geht und es
aus und vorbei ist mit den verbalen
Macho-und anderen Spielchen, iiber die
sich lange Zeit herzlichst lachen liess.
«Mad Dog and Glory» ist ein Gefecht mit
doppelbodigem Ausgang, das nachwirkt;
so leicht wandern die kraftvollen Cha-
rakterkopfe Wayne und Milo beim Publi-
kum auch nach dem Abspann nicht in die
bequeme Gut-und Bose-Schublade, weil
sie eine Irritiation auszeichnet, die jedem
Thriller eigen sein miisste. Hll
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Como agua para

chocolate

Bittersiisse Schokolade

Michel Bodmer

Magischer Realismus ist das Er-
folgsrezept moderner lateiname-
rikanischer Literatur, aber bis anhin sind
die Versuche, Bestseller dieser Sorte in
Kino-Hits zu verwandeln, weitgehend
gescheitert. Mit «Como agua para cho-
colate» ist nun dem Mexikaner Alfonso
Arau dieses Kunststiick — weitgehend —
gelungen.

Der untersetzte, ergraute Herr mit
dem jovialen Grinsen machte in seiner
Heimat als Theaterschauspieler, Panto-
mime und Alleinunterhalter Karriere,
bevor in ihm mit seinem Auftritt in Sam
Peckinpahs «The Wild Bunch» (1968)
endgiiltig die Liebe zum Hollywood-
Kino entbrannte. Neben seiner Mitwir-
kung in Alejandro Jodorowskys Western
«El Topo» (1969) und stereotypen
Mexikaner-Rollen in «Romancing the
Stone» (Robert Zemeckis, 1984) und
«jThree Amigos!» (John Landis, 1986)
hat Arau auch als Regisseur und Autor
gearbeitet. Im Rahmen des mexikani-
schen Staatskinos drehte er politische
Komddien, die zwar im eigenen Kultur-
raum Erfolg hatten, aber kaum tiber die
Grenzen hinaus bekannt wurden. Damit
teilten Araus Werke das Schicksal der
meisten mexikanischen Filme, die im
Ausland bestenfalls an Festivals auf-
scheinen, bevor sie von der Bildfliche
verschwinden; Ausnahmen wie Paul
Leducs «Frida Kahlo - Naturaleza viva»
(1984), der vom neuen Ruhm der Kiinst-
lerin zehren konnte, oder «Cabeza de
Vaca» (1990) von Nicolds Echevarria,
der durch einige Studiokinos und
Fernsehkanile flimmerte, bestétigen nur
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die Regel. Wenn das —umfangreiche und
handwerklich  hochprofessionelle —
mexikanische Filmschaffen jemals inter-
national zur Kenntnis genommen wurde,
dann nur als ausfiihrendes Organ fiir US-
amerikanische Grossproduktionen, die
in den Churubusco-Studios Geld sparen
wollten. Das alles kann sich nun @ndern.
Die Filmpolitik Mexikos hat sich im
Zuge der Reformen von Prisident Sa-
linas stark gewandelt: Kino ist nicht mehr
Sache des Staats wie in den letzten Jahr-
zehnten, sondern wird kommerziell und
privat ausgerichtet. Die staatliche Film-
forderung beschrinkt sich auf Dienst-
leistungen wie Defizitgarantien und
Verleihforderung; das Geld als solches
muss von den Produzenten zusammen-
gekratzt werden.

Als Filmer, der auch Produzent ist,
vertritt Arau die strenge Ansicht, dass ein
Regisseur, dessen Film die Produktions-
kosten nicht einspielt, nicht mehr drehen
sollte. Als Zuschauer mag Arau zwar
primér amerikanische Aussenseiter wie
Coppola, Altman und Scorsese, aber er
hat auch viel fiir hochkardtige Handwer-
ker wie Spielberg und Lucas iibrig. Dem-
entsprechend dreht er am liebsten Filme
fiirs Publikum und beldchelt seine mexi-
kanischen Kollegen, die das europdische
Autorenkino nachéffen und nur tiberle-
ben, weil das einheimische Filmschaffen
mit protektionistischen Massnahmen vor
auslandischen Konkurrenzprodukten ge-
schiitzt wird. Diese diirfen namlich nicht
synchronisiert, sondern nur untertitelt
werden; in Mexiko mit seiner ansehn-
lichen Analphabeten-Rate ist das ein

Regie: Alfonso Arau
Mexiko 1991

wirksamer Hemmschuh.

Mit «Como agua para chocolate» ist
Alfonso Arau in mehrfacher Hinsicht ein
Risiko eingegangen. Erstens hat er einen
Roman verfilmt, der in Mexiko (und di-
versen anderen Lindern) zum Bestseller
avanciert ist, was zwar ein Publikums-
interesse garantiert, aber auch die Erwar-
tungen hochschraubt. Hinzu kam die
Moglichkeit
«Meine Frau Laura Esquivel hatte mit

der privaten Blamage:

dem Roman einen Riesenerfolg erzielt —
was, wenn ich nun versagt hitte?» grinst
der Regisseur. Vor allem aber hat Arau
fir diesen Film das Zehnfache des
mexikanischen  Durchschnittsbudgets
aufgewendet: Drei Millionen Dollar.
Davon wurden zwei Drittel in die eigent-
liche Produktion gesteckt und eine ganze
Million in Vertrieb und Promotion, um
endlich in den internationalen Markt vor-
zudringen. Die Rechnung scheint aufzu-
gehen, und zwar besser als Arau zu trdu-
men wagte: Binnen weniger Wochen er-
zielte sein Film in den US-Kinos das
beste Pro-Saal-Einspielergebnis — nicht
tibel fiir einen fremdsprachigen Film mit
Untertiteln und ohne Stars.

Laura Esquivels Roman ist — in
unfilmischer Manier, aber ganz im Stil
des magischen Realismus — mit einer
starken Erzdhlerstimme und wenig Dia-
log ausgestattet und iiberdies vollge-
stopft mit (authentischen) Kochrezepten,
die zur formalen Gliederung und als Leit-
motiv dienen. Er erzihlt die Geschichte
von Tita, die am Ende des letzten Jahr-
hunderts auf dem Kiichentisch zur Welt
kommt, herausgespiilt von einem Tré-




Tita

(Lumi Cavazos)

nenschwall, weil ihre Mutter Elena gera-
de beim Zwiebelnschneiden war. Von
Trianen und Kochkunst bleibt Tita ihr
Leben lang geprédgt. Ihr wird ndmlich
verboten zu heiraten, bis sie die verwit-
wete Elena zu Tode gepflegt hat. Titas
Angebeteter, der schmucke Pedro, heira-
tet ihre Schwester Rosaura, um in Titas
Nihe zu sein. Aber Elena durchschaut,
was hier gespielt werden soll, und
verbannt Tita in die Kiiche, wo sie von
der alten Nacha die Geheimnisse der
mexikanischen Cuisine erlernt. So subli-
miert nun Titaihre frustrierten Gefiihle in
der Gastronomie, doch nicht nur ihre Lie-
be geht fortan durch den Magen: Titas
Speisen verursachen — je nach Lust und
Laune der Kochin — bei den Tischgésten
Wehmut, Brechreiz, erotische Eruptio-
nen oder fatale Flatulenz.

Als der Sohn von Pedro und Rosaura,
den Tita heimlich gestillt hat, stirbt, ver-
liert sie kurzfristig den Verstand. Sie
kommt in die Obhut des verwitweten
Arztes John Brown, der sie aufnimmt,
sichin sie verliebt und bald um ihre Hand
anhilt. Ein Wiedersehen mit Pedro bringt
Titas Heiratsversprechen ins Wanken.
Nach heimlichen Schéferstiindchen mit
Pedro glaubt sich die schuldbewusste
Tita schwanger und wird vom zornigen
Geist Elenas heimgesucht. Nur dank ih-

rer gewaltigen Leidenschaft, die sie so-
wohl aus Wut als auch aus Wollust zum
Siedepunkt erhitzt «wie Wasser fiir
Schokolade»
Wendung), vermag Tita schliesslich

(eine nordmexikanische

Elena zu bannen und sich mit dem Mann
ihres Herzens in einem ekstatischen Feu-
erwerk zu vereinen. Dieses gleichzeitige
Auflodern aller «inneren Streichhdlzer»,
wie der von einer Indianerin abstammen-
de John es trivialmystisch bezeichnet,
birgt jedoch Gefahr.

Araus Verfilmung bleibt eng an der
Romanvorlage, was gute wie problemati-
sche Seiten hat. So findet der Film nicht
zu einer eigenen Erzdhltechnik, sondern
bedient sich eines Off-Kommentars, der
die Wertung der im Bild bisweilen zu
wenig aussagekriftig dargestellten Er-
eignisse nachliefert. Immerhin verfiigt
die Bildebene dank einigem Aufwand in
der Ausstattung und eindrucksvollen
Landschaften iiber sinnliche Reize, die
dem Buch abgehen. Auch die Besetzung
vermag weitgehend zu iiberzeugen:
Lumi Cavazos als Tita strahlt médchen-
hafte Unschuld, aber auch starken Willen
und grosse Leidenschaft aus. Und Regina
Torne gibt die eiserne, unerbittliche Mut-
ter Elena mit geradezu schauerlicher
Konsequenz, wihrend Mario Ivan Mar-
tinez einen vielschichtigen John Brown

verkorpert. Einzig Marco Leonardi, als
einer der Hauptdarsteller von «Nuovo
Cinema Paradiso» (Giuseppe Tornatore,
1989) das einzige international bekannte
Gesicht im Film, wirkt als Pedro eher
langweilig.

Weil einige der iibernatiirlichen
Vorkommnisse im Buch an und fiir sich
unverfilmbar seien, sagt Arau, sei er bei
der Inszenierung bewusst nicht zu stark
in Richtung Fantasy gegangen. Die
mexikanische Variante des magischen
Realismus gehe auf indianisches Kultur-
gut zuriick und sei naturgemadss schlich-
ter als die von afrikanischen Mythen mit-
geprigte siidamerikanische Form des
Genres; Arau und Laura Esquivel ziehen
daher die Bezeichnung «dualer Realis-
mus» vor, da es einfach um zweierlei
Realitdten gehe, die beide als selbstver-
standlich und normal angesehen wiirden.
Ethnologisch hat Arau sicher recht, doch
wirkt die Phantastik im Film noch
schlichter als im Roman, und so domi-
niert letzlich das nur leicht ironisierte
Melodrama. Diesen Maikeleien zum
Trotz verfiigt «Como agua para choco-
late» iiber viel Charme, Witz und Sinn-
lichkeit. Der internationale Erfolg des
Films ist weniger die Folge der Pro-
motions-Kampagne, als das Ergebnis ei-
ner gelungenen Synthese aus typisch
mexikanischen Inhalten und einer inter-
national zugénglichen Form. Arau steckt
bereits in Verhandlungen iiber ein ameri-
kanisches Remake, was unsereinem frei-
lich unnétig erscheint, doch der Regis-
seur hat Verstdndnis fiir die Remake-
Manie der Amerikaner: Ausldndische
Filme wie «Como agua ...» bekommen
auch im besten Fall nur wenige US-Biir-
gerinnen und -Biirger zu sehen, da sie
nicht synchronisiert werden und unter-
titelte Kopien nur in wenigen Studio-
Kinos in Umlauf kommen. Arau konnte
sich beispielsweise durchaus Glenn
Close in der Rolle der Mutter vorstellen,
aber die Geschichte miisste noch in
Mexiko spielen. Bei aller Kulanz will
auch Arau nicht sehen, wie Tita in Brook-
lyn hinter einem Tresen steht und beson-
ders leckere Hamburger brutzelt. W
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ot h e I I o Regie: Orson Welles

USA/Frankreich 1949-1952

Josef Nagel

1 952, nach vier Jahren standig unter-
brochener Drehzeit, konnte der mit
dem Bannfluch Hollywoods belegte Or-
son Welles seine erste européische Pro-
duktion fertigstellen. Die Finanzierung
gelang dank zahlreicher Engagements
als Schauspieler und grossziigigem Ent-
gegenkommen aller Beteiligten. Kurzfri-
stig angesetzte Aufnahmen
fanden in Rom, Venedig und

Jahre alte Nitro-Negativ jedoch in einem
Lagerhaus der 20th Century Fox in
Ogdensbug, New Jersey, auf. Dort lager-
ten zehn Filmrollen, der kombinierte
Lichtton sowie die Musik- und Ge-
rauschbiander. Eine vorsichtige, mit mo-
dernster Bild- und Tontechnik ausgestat-
tete Restaurierung konnte beginnen. Das

Orson Welles

auf der marokkanischen Insel

und Suzanne

Mogador statt. Tagsiiber bei
Henry Hathaways «The Black
Rose» (1950) beschiftigt,
drehte Welles in der Nacht an
«Othello» —bis er erschopft zu-
sammenbrach, wie eine zeitge-
nossische Anekdote die Pro-
duktionsumstidnde kolportiert.
Auf dem Filmfestival in Can-
nes 1952 sprach man der eigen-
willigen Shakespeare-Verfil-
mung «Othello» die Goldene
Palme zu. In den USA wurde
der Film erst drei Jahre spéter
herausgebracht und soll da-
mals lediglich 40’000 Dollar
eingespielt haben. Auch in
Deutschland und in der
Schweiz verschwand «Othel-
lo» nach einem kurzen Kino-
einsatz sehr schnell in der Ver-
senkung und geisterte seither
als umstrittenes, missverstan-
denes Meisterwerk durch die Filmge-
schichten.

1989 dann wollte ein européischer
Verleih dem verschollenen Film zu einer
glanzvollen Wiederauffithrung verhel-
fen. Beatrice Welles-Smith, die jlingste
Tochter des Regisseurs, gedachte zu-
néchst, diese Reprise zu verhindern. Aus-
serdem galten die Original-Negative des
Nitro-Materials als vernichtet. Eine von
der Erbin beauftragte Firma spiirte das 37
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Clouthier

Endprodukt — einige amerikanische Kri-
tiker sprechen von einem neuen, nicht in
jeder Hinsicht Welles’ Intentionen ent-
sprechenden Film — wurde mit einer neu-
en Einspielung der Musik (in Dolby Ste-
reo) und neu abgemischten Dialogen
anldsslich einer Galapremiere im De-
zember 1991 im New Yorker Lincoln
Center erstmals 6ffentlich vorgefiihrt. -

Die grandiose vierminiitige Einlei-
tungssequenz — an (Stumm-)Filme von

Eisenstein oder Dreyer erinnernd — ist
Anfang und Ende, Tod und Leben zu-
gleich. Nach der Grossaufnahme vom
Kopf des toten Othello gibt die Kamera
den Blick auf den Sarg, dessen Triager
und schliesslich die gesamte Szenerie
frei. Desdemonas und Othellos Korper
werden zu Grabe getragen, wihrend man
Jago, den Schuldigen dieser
Verzweiflungstat, gefangenim
Kiéfig am Festungsturm em-
porzieht. Auf diese Exposition
folgt die Riickblende, die von
Othello, dem hochgeschitzten
Heerfiihrer im Dienst der Re-
publik Venedig, erzéhlt wird.
Das Eifersuchtsdrama nimmt
seinen Lauf, als Jago, von sei-
nem Vorgesetzten bei einer
Beforderung iibergangen,
ebenjenem suggeriert, Des-
demona, seine hiibsche junge
Frau, betriige ihn mit Leutnant
Cassio. Blind vor Eifersucht
begibt sich Othello in das
Schlafgemach seiner Gattin
und erdrosselt die Unschuldi-
ge, ohne ihren Liebesbeteue-
rungen Glauben zu schenken.
Am Ende muss er erfahren,
dass Jago als Drahtzieher der
Wahnsinnstat fungierte, um
sich Genugtuung zu verschaf-
fen. Othello verzweifelt nach
der Offenbarung und ersticht sich selbst.
Der Leichenzug bringt die beiden Toten
ausserhalb der zypriotischen Festungs-
mauern.

Orson Welles taucht das mittelalter-
liche Ambiente, die wehrhafte Trutzburg
und die unheilvolle Lagunenstadt, in eine
expressionistische Licht- und Schatten-
wirkung. Die beiden Hauptschauplitze
sind in ungewdhnliche, bizarre Einstel-
lungen von Innen- und Aussenrdumen



aufgeteilt, so dass viele der Schwierig-
keiten und Unterbrechungen der Drehar-
beiten kaschiert werden. Wie in «Citizen
Kane» (1941), der vorangegangenen
Shakespeare-Adaption «Macbeth»
(1947) und anderen Welles-Filmen steht
in der Tragodie um den Mohren von
Venedig die Konfrontation zweier ideal-
typischer Charaktere, der Kampf von Gut
und Bose, im Mittelpunkt. Fiir Jago, den
masslosen Egoisten, ist jeder kéuflich.
Sein  berechnender, zerstorerischer
Machtwille ldsst ihn alle anderen — den
Freund Rodrigo, den er sogar nach dem
misslungenen Anschlag auf Cassio totet,
die eigene Frau, ebenfalls von Jago
erstochen, weil sie die heimtiickischen
Kabalen offenbart — als willfahrige Ob-
jekte behandeln. Gleichwohl zeichnet
auch Welles den absoluten Bosewicht als
Getriebenen: voller Rachegeliiste ob der
entgangenen Karriere, ein januskopfigen
Spieler, der von sich sagt: «Ich bin nicht,
was ich bin.» Othello, der naive Gliicks-

pilz, ist erfolgreich im Kampf, in der
Liebe und erntet Ruhm und Besitz. Aber
aus einer scheinbaren Sicherheit heraus
stiirzt er tief — in Verkennung der objek-
tiven Realitdten. Die Liebe zu Desde-
mona, einmal wirklich auf die Probe ge-
stellt, gerdt ins Wanken.

Die Restaurierung von «Othello» ist
in den USA nicht unumstritten. In der
englischen Filmzeitschrift Sight and
Sound spricht Jonathan Rosenbaum von
nicht weniger als drei moglichen bzw.
existierenden Fassungen, wobei freilich
keine der von Orson Welles intendierten
exakt entsprechen soll. Die in Amerika
gestartete und auch in Europa zur Wie-
derauffithrung gelangte Version wurde
musikalisch bearbeitet, neu aufgenom-
men und in Dolby Stereo abgemischt.
Dadurch ist das Verhéltnis von Musik,
Dialog und Gerduschen nachhaltig ver-
andert. Sicherlich entstand bei dieser zu-
mindest fragwiirdigen Form der Bearbei-
tung kein neuer Film, wie kiihn ge-

Orson Welles

mutmasst wurde. Doch das Beispiel
«Othello» zeigt einmal mehr den schma-
len Grat jeglicher Rekonstruktions- und
Restaurierungsarbeit, da ein «Original»
im filmkiinstlerischen Sinne nur selten
eindeutig zeitlich, produktionstechnisch
und filmhistorisch zu definieren ist. Um
so verdienstvoller bleibt, dass nach 40
Jahren der Entstehung das in Vergessen-
heit geratene Werk erneut im Kino erlebt
werden kann.

Ein Bonmot, iiberliefert aus den letz-
ten Lebensjahren des Regisseurs, um-
reisst das skizzierte Problem sehr tref-
fend: «Jeder, der sich fiir den lédcherli-
chen Beruf eines Filmemachers entschei-
det, hat verdient, was ihm widerfihrt;
wenn man einmal der Filmkunst verfal-
len ist, kommt man nicht mehr frei. Das
war mein Fehler. Alles Geld, das ich je
verdient habe, wurde wieder von Filmen
verschlungen. Wenn ich abgebrannt bin,
kann ich nur noch meine Erinnerungen
verkaufen.» Wl
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Komm tanz mit mir

Regie: Claudia Wilke, Dokumentarfilm, Deutschland 1991, 80 Min.,
16 mm, Fr. 180.—; Video VHS, Fr. 60.—

Trudi Schoop ist Tanzerin. Anfang der 50er Jahre beendet sie ihre
Karriere alsBuhnenténzerin, umin Europa und den USA mit Langzeit-
patienten in der Psychiatrie zu arbeiten. Wir begleiten sie bei der
Arbeit in der psychiatrischen Klinik von Munsterlingen, wo sie 1990,
im Alter von 87 Jahren, wahrend drei Wochen zusammen mit einer
Gruppe Tanztherapeuten die Welt dieser Menschen teilte.

Die Eroberung der Leere

Regie: Claudia Wilke, Dokumentarfilm, Deutschland 1992, 46 Min.,
16 mm, Fr. 90.—; Video VHS, Fr. 40.—-

In diesem Portrat erzahlt Trudi Schoop Gber sich und ihre Arbeitin der
Psychiatrie, von ihren Erfahrungen mit Normalen und Verrickten,
Uber An- und Einsichten ihres langen Lebens, in dem Ausdruck und
Entfaltung des Menschen immer im Mittelpunkt stand.

Dasein

Regie: Heide Breitel, Dokumentarfilm, Deutschland 1991, 89 Min.,
16 mm, Fr. 160.—

Tod ist in unserer Gesellschaft ein Tabu. Der Film versucht Hilfe zu
geben, mit dem Sterben zu «leben» und ermutigt, fur den Nachsten
da zu sein. Wir begleiten Sybille Brombach ein Jahr lang bei der
Hausbetreuung von zwei Krebspatientinnen. Gesprache Giber Angste,
Loslassen und Vorbereitung auf den nahen Tod.

Il ladro di bambini (Der Kinderdieb)

Regie: Gianni Amelio, Spielfilm, Italien/Frankreich/Schweiz 1992,
110 Min., 16 mm, Fr. 180.—

Ein junger Carabiniere soll ein elfjahriges Madchen, das von der
Mutter prostituiert wurde, und dessen kleineren Bruder in ein Heim
bringen. Auf der unfreiwilligen Fahrt, die von Mailand bis Sizilien
fuhrt, entsteht zwischen den drei, die sich zuerst ablehnend gegen-
Uber stehen, eine verstandnisvolle, freundschaftliche Beziehung.

Cheb

Regie: Rachid Bouchareb, Spielfilm, Algerien 1991, 92 Min., 16 mm,
Fr. 160.-

Merwan Kechida, der die algerische Staatsangehorigkeit behalten
hat, obwohl er seit 18 Jahren in Frankreich lebt, wird wegen kleiner
Delikte ausgewiesen. Von einem Tag auf den anderen findet er sich
in Algerien wieder, dessen Sprache und Sitten ihm fremd sind. Mit
Humor undspurbarem Engagement erzahltdie Geschichte das Schick-
sal von Menschen, die heimatlos sind und zwischen zwei Welten
stehen.

Warum?

Regie: Karel Smyczek, Spielfilm, CSSR 1987, 83 Min., 16 mm, Fr. 160.—
Auf mehreren Zeitebenen wird geschildert, wie die Anhanger eines
Prager Fussballclubs zusammenfinden und auf der Fahrt zu einem
Auswartsspiel den Zug demolieren, Reisende beléstigen und Gewalt
austiben. Die eingeblendeten Milieuschilderungen weisen auf die
Herkunft und gegenseitigen Beziehungen der zehn Hauptpersonen
hin. Die Gerichtsverhandlung bildet den Rahmen des Geschehens.
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Taiga

Franz Ulrich

A uch diese «Reise ins nordliche
Land der Mongolen» konnte «Die
Insel» heissen wie Martin Schaubs Doku-
mentarfilm iiber die Alpler im Alpstein
(ZOOM 6-7/93). Die weite, von hohen
Schneebergen eingeschlossene Hochebe-
ne des Darchad-Tals nordlich Ulan Bator
(Ulaanbaatar in der Sprache der
Eingeborenen) ist nur iiber
zwei schwer zu begehende Pis-
se erreichbar und bietet dem
Darchad- und Sojon-Urijang-
Nomadenvolk einen fast insel-
haft begrenzten Lebensraum
fernab jeder hektischen, tech-
nisierten Zivilisation. Mit sei-
nen Rentier-, Yak- und Schaf-
herden lebt hier ein stolzes Rei-
tervolk, dessen Lebensweise
sich seit den Zeiten Dschingis
Chans, als er und seine Nach-
folger ein Riesenreich vom
Chinesischen Meer bis Ungarn be-
herrschten, nur wenig verdndert zu haben
scheint. Bis vor kurzem war die zwischen
China und der Sowjetunion eingeklemm-
te Mongolei kaum zugénglich und weit-
gehend unbekannt. Faszinierende Ein-
blicke in die Welt mongolischer Steppen-
nomaden vermittelte einer breiteren Of-
fentlichkeit Nikita Michalkows Spielfilm
«Urga» (1991, ZOOM 1/92), und erst
kiirzlich hat das Schweizer Fernsehen in
einer Reportage tiber die zehntédgige Fahrt
von Moskau nach Beijing von den heuti-
gen Lebensbedingungen in der Mongolei
berichtet.

An Breite und Tiefe der Informatio-
nenund an Schonheit der Bilder tibertrifft
bisherige bei

alles weitem Ulrike

Ottingers ~ Mammut-Dokumentarfilm
«Taiga», mit seinen 501 Minuten und 38
Kapiteln ein richtiger Marathonstreifen.
Wer jedoch die Geduld aufbringt, diese

fast achteinhalb Stunden abzusitzen,

Regie: Ulrike Ottinger
Deutschland 1991/92

wird mit einer ebenso abenteuerlichen
wie besinnlichen Fahrt ganz eigener Art
in eine fremdartige, archaische Welt be-
lohnt. Ulrike Ottinger, die seit 1972 expe-
rimentelle, artifizielle Spielfilme drehte,
1985 den iiber vierstiindigen Dokumen-
tarfilm «China. Die Kiinste — der Alltag»

und 1988 den halbdokumentarischen,
von mongolischen Mythen inspirierten

Spielfilm «Johanna d’Arc of Mongolia»
realisierte, hat mit «Taiga» das Gegenteil
eines oberflachlichen Reise- oder Repor-
tageberichts geschaffen. Nur von einem
Kameraassistenten und einem Ton-
techniker unterstiitzt, hat sie auf einer
beschwerlichen Expedition voller Unge-
wissheiten dieses umfassende Panorama
einer grandiosen Landschaft und der dar-
in lebenden Tiere und Menschen, ihrer
Riten und Gebrduche und ihres Alltags
gestaltet. Was manche dem Film vorwer-
fen — seine zeitaufwendige Ausfiihrlich-
keit —, macht gerade seine Qualitit aus.
Was Ulrike Ottinger mit ihrer Kamera
beobachtet und erlebt hat, wurde nicht
gerafft und zu konsumbekdmmlichen
Hippchen zerschnipselt. Kein Kommen-
tar sagt, was vom Gezeigten zu halten ist.
Das Notwendigste an Information und
die Ubersetzung der Erzihlungen und

Gespriache der Nomaden werden in
Untertiteln mitgeteilt. Das Erlebnis mit
einer ganz anderen Welt wird nicht durch
Erkldrungskriicken  félschlicherweise
vertraut gemacht. So kann sich ungestort
grenzenloses Staunen entfalten.

Immer wieder lisst Ulrike Ottinger
das Kameraauge sanft iiber die
Landschaft streifen, ldsst sie in
Kreisschwenks sich ringsum
bis zum Horizont entfalten,
verweilt, die unbeschreiblichen
Farben auskostend, mit dem
Blick auf Bergen, Hiigeln,
Grassteppen, Wildern, Fliissen
und Bichen — Bilder von atem-
beraubender Schonheit. Zu-
schauerinnen und Zuschauer
werden zu Gisten in den Jurten,
diesen fiir Nomaden idealen
Behausungen aus rasch demon-
tierbaren Stangen, Scherengit-
tern und Filzmatten, nehmen teil an der
Zubereitung von Speisen (mit Fleisch
gefiillten Teigtaschen, Milchschnaps und
anderen Kostlichkeiten) oder an der
Séance einer Schamanin, die sichin Tran-
ce versetzt. Schamanismus und der
tibetische Buddhismus gehdren zu den
kulturellen Wurzeln dieses Volkes. Das
Fest des Hammelbrustknochens mit sei-
nen rituellen Ringkdmpfen dhnelt ver-
bliiffend
Schwingfest. Unvergesslich Bilder und

einem schweizerischen
Stimmung, wenn die Sippen im Herbst
auf ihren Pferden und Rentieren zum
grossen Tsaatan-Treffen am Tingis-Fluss
reiten. Asthetische Schénheit, Einfiih-
lungsvermogen, ruhige Geduld und eine
Griindlichkeit, die keinen Lebensbereich
ausklammert und auch die heutigen Pro-
bleme und Bedrohungen dieser Kultur
nicht verschweigt, machen diesen Film zu
einem ethnografischen Dokument, das
alle iiblichen Dimensionen sprengt.
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Jacquot de Nantes

Trudy Baumann

B evor man das Bild sieht, hort man
es: das regelmissige und sanfte
Schlagen der Wellen, die sich im Sand-
strand verlaufen. Dann, zu getragener
Musik, kommt ein grauhaariger Mann im
Jeans-Anzug ins Bild. Er liegt am Strand,
den Blick in die Kamera, dann auf seine
Hand gerichtetund lasst Sand durch seine
gespreizten Finger rieseln. Diese kleine
Geste, die Verginglichkeit ausdriickt,
wird noch unterstrichen durch seinen
traurigen, melancholischen Blick. Der
Mann ist Jacques Demy — Filmemacher —
und der Film erzéhlt die Geschichte sei-
ner Jugend nach seinen autobiogra-
fischen Erinnerungen. Die Frau hinter
der Kamera ist Agnés Varda — Filme-
macherin und seine Ehefrau.

Die Kindheit war fiir Jacques Demy
eine unerschopfliche Quelle der Inspirat-
ion fiir seine spateren Filme. Und seine
Leidenschaft, Filme zu machen, entstand
in ebendieser Zeit. Schon mit 13 Jahren
wusste er, dass er Filme machen wollte
und verfolgte mit Beharrlichkeit sein
Ziel. Die chronologisch angeordneten
Episoden, die Varda aus seinen Erinne-
rungen in Szene setzt, umfassen die Zeit
von 1939-1949. Sie erzihlen mit liebe-
vollen Details die Erweckung einer Lei-
denschaft beim achtjdhrigen Jacquot (so
wird Jacques als kleiner Junge genannt)
bis zum 18jdhrigen Jacques, der seinen
sehnlichsten Wunsch endlich in Er-
fiillung gehen sieht: Er geht nach Paris,
wo er die Filmschule besuchen kann.

Aber am Anfang der Faszination
steht nicht der Film, sondern das Mario-
nettentheater. Und so beginnt die Ge-
schichte von Jacquot mit einer Szene, in
der er mit leuchtenden und lachenden
Augen inmitten anderer Kinder einem
Marionettenspiel zusieht und am Schluss
als letzter gebannt sitzen bleibt und mit
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fester Uberzeugung seiner Mutter ant-
wortet: «Es ist nicht zu Ende, manchmal
geht der Vorhang wieder auf.» Diesem
unerschiitterlichen Glauben hilft er sel-
ber kriftig nach, indem er aus einer riesi-
gen Kartonschachtel ein eigenes Mario-
nettentheater bastelt. In der viterlichen
Autogarage in Nantes veranstaltet er sei-
ne ersten eigenen Auffithrungen vor Kin-
dern.

In dieser Welt der Phantasie ist
Jacquot geborgen, sie umgibt ihn wie ein
Kokon. Nichts und niemand kann ihn
hier stéren. Er hat die Fahigkeit, sich
immer wieder in diese Faszination, in der
Zeit und Raum aufgehoben scheinen, zu
versetzen. Zwar ist auch sein Leben von
den zeithistorischen Umstédnden betrof-
fen: Er erlebt, wie ein Teil der Bevolke-
rung von Nantes vor den anriickenden
deutschen Truppen fliichtet; wegen der
Kéampfe werden er und sein kleiner Bru-
der spiter von den Eltern voriibergehend
aufs Land gebracht; zuriick in der Stadt
horen sie von der Drohung der Besat-
zungsmacht, 50 Geisseln erschiessen zu
lassen. All dies beriihrt Jacquot kaum.
Sein Leben wird durch andere Ereignisse
bestimmt. So ermoglicht ihm ein ge-
schenktes Grammophon, seiner zweiten
grossen Liebe, der Musik, zu fronen. Jah-
re spiter, just nachdem er und seine Fa-
milie den Fallschirmabsprung eines Alli-
ierten miterlebten, erhdlt Jacquot von ei-
ner Nachbarin einen alten Projektor und
Filmrollen geschenkt. Damit veranstaltet
er in der Kiiche seiner Mutter Filmvor-
fiihrungen. Der Kiichenschrank wird
kurzerhand zur Leinwand umfunktio-
niert. Und von da dauert es nicht lange,
bis Jacquot selber Hand an das Film-
material legt: Auf ausgedienten Zellu-
loidstreifen malt er seinen ersten Ani-
mationsfilm. Die erste Kamera kommt

Regie: Agnes Varda
Frankreich 1991

aus einem Trodelladen. Weil ihm dazu
das Geld fehlt, tauscht er ohne zu zégern
seine Spielzeug-Schwebefihre dafiir ein.
Mit 14 Jahren dreht er den ersten Kurz-
film. Auch die seinem Vater zuliebe be-
gonnene Mechanikerlehre kann ihn nicht
von seiner eigentlichen Bestimmung ab-
halten.

Die nachgestellten Szenen von
Demys Kindheit und Jugend sind mei-
stens in Schwarzweiss gedreht. Nur dort,
wo Jacquots Welt der Phantasie spielt,
kommt Farbe in die Bilder: Das Puppen-
theater ist farbig, sogar sehr bunt mit
seinem knallroten Vorhang. Dazwischen
sind in komplexer Montage Farbaufnah-
men vom alten Demy zu sehen: Un-
kommentiert zeigen sie in extremer Nah-
aufnahme seine Augen und seine Haut.
Auf einer dritten Bildebene sind kurze,
mehrheitlich farbige Ausschnitte aus Fil-
men Demys zu sehen, in denen auffillig
haufig gesungen wird. Sie zeigen, wie
Szenen der Kindheit Teil seiner Filme
geworden sind, etwa in «Les parapluies
de Cherbourg» (1963).

Dieser nicht immer einfach nachzu-
vollziehende spielerische Wechsel zwi-
schen schwarz-weissen und farbigen
Aufnahmen durchbricht wohltuend di-
stanzierend die sonst zu idyllisch und
anekdotenhaft geratenen Episoden aus
der Kindheit Demys. Nicht die Idylle
einer gliicklichen Kindheit beschwort
Vardas Film, sondern das, was das Zen-
trum von Demys Leben ausmachte. Dies
setzt Varda dem Tod gegeniiber. Die
Aufnahmen des alten Demy zeigen nam-
lich bereits einen von todlicher Krankheit
gezeichneten Menschen. Mit Melancho-
lie, aber ohne zu klagen, wird hier Ab-
schied genommen. Vorweg genommene
Trauerarbeit. Jacques Demy starb im
Oktober 1990 an Krebs. l
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Armer reicher Film

*Unter diesem Titel erscheinen in unregelmassiger Folge Glossen und Kommentare.

E in Actionfilm, wie ihn die Welt
« noch nie gesehen hat», tonte Syl-
vester Stallone grossmaulig. Stimmt — sel-
ten hat es einen diimmeren Film gegeben.
In «Cliffhanger» mimt Stallone einen pas-
sionierten Kletterer und Leiter eines
Rettungsdienstes in den Rocky Moun-
tains. Nach dem Absturz der Freundin ei-
nes Kollegen, fiir deren Tod er sich verant-
wortlich hilt, will er seinen Job quittieren.
Als es jedoch gilt, die Uberlebenden eines
Flugzeugabsturzes zu retten, will auch er
nochmals seinen Mann im Fels stellen. Die
Verungliickten entpuppen sich als Gang-
ster, die in der Luft 100 Millionen Dollar
aus einem Geldtransport-Flugzeug in ihre
Maschine hieven wollten, wobei die Geld-
kofferin die Tiefe stiirzten. Sie wollen sich
um jeden Preis der Beute bemichtigen,
legen jeden um, der sich ihnen in den Weg
stellt, seien es Rivalen oder Retter. Helfen-
de Hand-Stallone gerit deshalb in haar-
straubend geféhrliche Situationen, die er
mit derart
meistert, dass auch den vereinigten James

superménnlichen Kriften

Bondern die Spucke wegbliebe.
Als cliff-hanger wurden einst Aben-

teuerserien im Kino bezeichnet, deren Epi-
soden mit «Fortsetzung folgt» endeten,
wenn Held oder Heldin gerade in Lebens-

gefahr schwebten, etwa aus dem Fenster

oder von einem Felsen (cliff) stiirzten. Das
Publikum durfte bis zum nichsten Mal
rdtseln, wie die Ungliicklichen wohl geret-
tet wiirden. Mit dieser Suspense-Mache
liesse sich auch heute ein spannend-augen-
zwinkerndes Spiel treiben. In «Cliffhan-
ger» gibt es zwar kniffligen Situationen
zuhauf, aber sie sind derart grobschlichtig
und gewalttdtig, dass einem jeder Spass

vergeht. Die Gangster, unter ihnen auch
eine Frau, sind 200prozentige Bosewichte,
die nichts als Geld und Mord im Kopf
haben. Der Film iiberschlédgt sich geradezu
mit moglichst spektakuldren und brutalen
Szenen, was angesichts des grausigen
Krieges inJugoslawien nur noch krankhaft
wirkt. Wiirde sich der Film wenigstens
selbstironisch auf die Schippe nehmen,
wire das unappetitliche Gebrdu noch
geniessbar. Aber nein, das wird alles mit
buchstéblich todlichem Ernst serviert, und
Stallone agiert als ménnlicher Superprotz,
dass Gott erbarm... Zudem stimmt das
Riesenspektakel hinten und vorne nicht:
Da kraxeln Retter und Gangster weit liber
der Waldgrenze die Felswinde hinauf,
oben angekommen spielen sie zwischen
Tannen Katz und Maus ; die Rocky Moun-
tains sind in Wirklichkeit die Dolomiten,
die stellenweise aus lauter Pappe zu beste-
hen scheinen. 80 Millionen soll dieser
Schund gekostet haben — armer reicher
Film. Franz Ulrich

Vorspannangaben siehe Kurzbesprechung
in dieser Nummer.
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