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WEIRITIK

Death and the

Regie: Roman Polanski

Der Tod und das Madchen

Dominik Slappnig

Wer das Schicksal Victor Jaras
kennt, der kann vielleicht ahnen,
zu welchen Greueln Pinochet und seine
Schergen fihig gewesen sind. Victor Jara
war Liedermacher und Poet. Mit Gitarre
und Worten kimpfte er gegen die Faschi-
sten. Fiir die Chilenen war seine sanfte
Stimme Hoffnung und Seele im Wider-
stand gegen Pinochet. Der liess ihn ge-
fangennehmen. Zuerst haben ihm seine
Schergen die Hinde abgehackt.
Spiter brachten sie ithn um.
Am Anfang von «Death
and the Maiden» wird von ei-
nem Streichquartett Schuberts
«Der Tod und das Midchen»
gespielt. Eine Frau im Publi-
kum fasst die Hand ihres Man-
nes fester. Ist sie vom Klang des
Werkes Darauf

sicht man die Frau in einem

so beriihrt?

einsamen Haus an der Kiiste. Es
regnet. Ein Sturm zieht auf. Sie
die Abendnachrichten.

Ein Stromausfall machrt sie ner-

hort

vos. Auch die Telefonverbindung ist un-
terbrochen. Dann kommt, durch den
Regen, ein fremdes Auto auf das Haus zu.
Sie greift zu ciner Pistole und lidt durch.

So beginnt der neue Film von Ro-
man Polanski. Ein Thriller, kénnte man
denken. Die Frau wird gespielt von Si-
gourney Weaver. Das passt. Spiter erfah-
ren wir, dass thr Mann, Gerardo Escobar
(Stuart Wilson) vom Prisidenten des
siidamerikanischen Staates zum Vorsit-
zenden des Komitees ernannt worden ist,
das Menschenrechtsverletzungen aufkli-
ren soll, die withrend der Diktatur began-
gen wurden. Und dass er zugesagt hat,
ohne seine Frau Paulina vorher zu fragen.
Paulina ist entsetzt. Er werde es sein, der
den Schergen der Dikrtatur offiziell Per-

silscheine austeile, wirft sie ihm vor. Sie
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nimmt seinen Teller mit dem Essen, das
sie fiirihn warmgehalten hat, und wirftes
in den Miill. Und wir erfahren, dass
Gerardo eine Reifenpanne hatte und sich
deswegen verspitet habe. Ein netter
Mann habe ihn mitgenommen, deswe-
gen das fremde Auto, das vorgefahren ist.
Das erklidrt immer noch nicht das irritie-
rende Verhalten Paulinas. Die ersten
Dreiviertelstunden des Films bleibt dies

Sigourney
Weaver

ein Ritsel. Ein Ritsel, das sich nur lang-
sam liiftet. Beispielsweise als man den
vernarbten Riicken oder die entstellte
Brust Paulinas sieht. Die Frau wurde
verletzt. Langsam ahnt man, wie tief.
Dann fihre das fremde Auto ein
zweites Mal vor. «Der freundliche
Mann», Dr. Roberto Miranda (Ben
Kingsley), bringt das platte Reserverad,
das Gerardo im Wagen vergessen hat. Als
Paulina die Stimme des Fremden hére,
bricht bei ihr Panik aus. Sie flicht,
kommtzuriick, tiberwiltigt Miranda mit
dem Revolver, fesselt und knebelt ihn,
setzt sich hin und sagt: «Ich habe lange
darauf gewartet, um [hnen richtig vorge-
stellt zu werden». Dann spielt sie die
Kassette, die sie in Mirandas Wagen ge-
funden hat. Es ist Schuberts «Der Tod

Grossbritannien/Frankreich 1994

und das Midchen». Dr. Roberto Miran-
da sei der Mann, der sie 1977 wihrend
zwei Monaten gefoltert und 14 Mal ver-
gewaltigt habe. Wihrend den Vergewal-
tigungen habe er jeweils «Der Tod und
das Midchen» gespielt, sagt sie ihrem
fassungslosen Mann.

Jetze, nach Dreiviertelstunden des
Films, begreift der Zuschauer, warum die
Frau am Anfang bei den Klingen von
Schuberts  Streichkonzert zu-
sammenzucke.

Der chilenische Schriftstel-
ler Ariel Dorfman schrieb 1990
das Theaterstiick «Death and
the Maiden». Dorfman floh
1973, nach dem Militirputsch
und der Ermordung Allendes,
nach Frankreich und spiter in
die USA. Er kehrte erst 1990
wieder in seine Heimat zuriick.
Dorthaterauch «Death and the
Maiden» in englischer Sprache
geschrieben. Uraufgefiihrt wur-
de das Stiick 1991 in London.
Es entwickelte sich in der Folge zu einem
Theaterhit. Bisher wurde es in iiber fiinf-
zig Lindern gespielt. Allein an dreissig
Bithnen im deutschen Sprachraum.

In Paris inszeniert auch Polanski
«Death and the Maiden». Er interessiert
sich fiir die Verfilmung. In Zusammen-
arbeit mit Dorfman und dem Drehbuch-
autor Rafael Yglesias entsteht eine iiber-
arbeitete Filmfassung, die sich weitge-
hend an das Stiick hilt. Vergleicht man
Stiick und Drehbuch, hat sich die Arbeit
gelohnt. Die Anderungen, so klein sie
erscheinen, spitzen die Konflikte zu, las-
sen Unwesentliches weg und verdichten
das Drama. Aus dem Papier wird erlitte-
nes Leben. Keine Theaterauffithrung
darfin Zukunftan dieser Fassung vorbei-

gehen.



Ben Kingsley,
Sigourney
Weaver

Denn es fliessen in den Film «Death
and the Maiden» die Erfahrungen von
Dorfman und Polanski. Dorfmans, der
1990 erkannte, wie schwierig es Chiles
junge Demokratie haben wird, mit der
Vergangenheit zurechtzukommen. Vor
allem wenn neben dem demokratisch
gewihlten Prisidenten Patricio Aylwin
immer noch Pinochetals Oberbefehlsha-
ber der Armee im Hintergrund lauert —
bereit, der Demokratie sofortein Endezu
machen, sollte sich diese gegen die che-
maligen Machthaber richten. Aylwin
gliicke mit der Einsetzung einer Unter-
suchungskommission, die sich mit Fra-
gen der Verletzung von Menschenrech-
ten wihrend der Militirdiktatur befassen
soll, ein Balanceakt, der auf einem Kom-
promiss fusst. Die Kommission darfzwar
Leute befragen, jedoch Titer weder na-
mentlich erwihnen noch sie verurteilen.
Dies lost in Chile erstmals 6ffentliche
Diskussionen iiber die Greuel der Dikta-
tur aus. Leute, die aus Angst tiber Jahre
hinweg geschwiegen haben, kénnen nun
endlich sprechen.

Polanski

Dorfman, die meiste Zeit seines Lebens

verbrachte, ebenso wie
ausserhalb seiner Heimat. Als Kind ent-
kam er nur knapp dem Holocaust, seine
schwangere Frau Sharon Tate wurde
1969 von Anhingern der Manson-Sekte
misshandelt und getotet. Polanski selber
musste 1978 die USA fiir immer verlas-
sen, weil er angeklagt wurde, eine knapp

14jihrige sexuell missbraucht zu haben.
Von seiner Vergangenheit scheint Po-
lanski geradezu pridestiniert, «Death
and the Maiden» zu verfilmen. Kommt
dazu, dass schon sein erster Film «Noz w
wodzie» (Das Messer im Wasser, 1961)
von einer dhnlichen Huit-clos-Situation
erzihlt wie Dorfmans Stiick: Ein Ehe-
paar nimmt einen fremden Studenten
mit auf eine Segeltour. Als der Ehemann
den Studenten wihrend einer Eifer-
suchtszene ins Wasser stésst, glaubt er,
der Student sei ertrunken. Nur die Frau
weiss, dass er noch lebt, setzt aber thren
Mann, der sich schwere Vorwiirfe macht,
dariiber nicht in Kenntnis. Die Mi-
schung Dorfman — Polanski verspricht
also Ziindstoft.

Ziindstoff, der nur schon von der
Personenkonstellation des Stiicks gege-
ben ist. Paulina, leicht neurotisch und
mit sicherem Instinkt, ist zum letzten
entschlossen. Durch die Folter wurden
ihr Seele und Wiirde genommen. Nun
will sie sich beides von ihrem Peiniger
zuriickholen. Diesen meint sie, in Dr.
Roberto  Miranda
Doch ist er es wirklich oder ist er bloss

wiederzuerkennen.

Opfereinerzufilligen Kette von Indizien,
die gegen ihn sprechen? Paulina verlangt
von Miranda ein Gestindnis, ansonsten
bringe sie ihn um. Dieser erhilt unerwar-
tet Hilfe vom etwas feigen Gerardo, der,
ganz Jurist, keinen verurteilt, bevor seine
Schuld nicht bewiesenist. Gerardo glaubrt

bis zum Schluss weder Paulina noch
Miranda. Er steht in der moralischen
Mitte und
Schritt bereit. Fiir ihn ist kein Opfer

ist zu keinem {ibereilten

berechtigt, an seinem Peiniger Rache zu
nehmen. Wie wiirden sich so Opfer und
Titer noch unterscheiden? Paulina allein
muss dieses Dilemma losen.

Und Polanski? Er zeigt einmal mehr
seine Qualititen und meldetsich zuriick,
wenn ihn einige bereits voreilig abge-
schrieben haben. Sein Film, obwohl auf
dem Theaterstiick basierend, erinnert
nie an eine Theaterverfilmung. Paulina
wurde mit Elektroschocks gefoltert.
«Elektroschock» ist das Synonym, das
zum Film passt. Er trifft den Nerv, ist
spannend und direkt. Die Beleuchtung
des Films ist ausserdem hervorzuheben.
Das Drehbuch verordnet Stromausfall
wihrend der meisten Zeit der Handlung.
Polanski und sein Kameramann Tonino
Delli Colli setzen diese Stimmung in
einem Studio bei Paris perfekt um. Das
angenchme Kerzenlicht tdusche. Bereits
der Kegel einer Taschenlampe reizt das
Auge des Zuschauers. Und als das Raum-
licht unvermittelt wieder angeht, als der
Stromausfall behoben ist, ist das nicht
nur fiir das Publikum ein Schock.

Doch am Ende ist es in Chile nicht
anders als in vielen anderen Staaten die-
ser Welt. Die Folterer laufen frei herum.
Sie leben unter uns. Die Frage, wie dieje-
nigen, die gefoltert wurden, und diejeni-
gen, die gefoltert haben, im selben Land
miteinander leben kénnen, bleibt zu-
riick. Sie konnen. Sie miissen, damit die
Gewissheir, dass es sie nach wie vor gibt,
dass sie aber nie wieder die Macht ergrei-
fen diirfen, nicht erlischt. Darum muss
man mitdem Traumader Vergangenheit
leben konnen. Die Erinnerung ist das
einzige Paradies, aus dem wir nicht ver-
trieben werden kénnen. Sie ist aber auch
jedem seine ganz private Hélle.

Am Schluss ertént noch einmal
Schuberts musikalisches Leitmotiv des
Films. Immer noch, wie zu Beginn, sitzen
Paulina und Gerardo im Konzertsaal.
Nun aber erkennen wir sie. Und wir
erkennen auch den Mann, den uns die
nach oben schwenkende Kamera zeigt.
Er sitzt neben seiner Frau und streichelt
seinem Sohn sanft tiber die Haare.
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In Hollywood fuhrt der Fem,

Gesprach mit Sigourney Weaver

Peter Krobath

s timmt es, dass Sie lange zigerten, be-
vor Sie die Hauptrolle in «Death and

the Maiden» angenommen haben?

Um allen Geriichten ein fiir alle Mal
entgegenzutreten: Das hatte nichts mit
Roman Polanski, sondern nur mit mei-
ner privaten Situation zu tun. Meine
Tochter Charlotte ist jetzt vier Jahre alt.
Alsich «Alien 3» machte, war sie noch ein
Baby. Bei «Dave» war ich nur fiinf Wo-
chen von zuhause weg. Meine Rolle in
«1492» war wie ein Urlaub, so relaxed,
dass mein Midchen mitan den Set kom-
men und sogar selbst einen klitzekleinen
Part iibernehmen konnte. Das war alles
okay, doch bei «Death and the Maiden»
hatte ich zum ersten Mal das Geftihl, dass
ich mich linger von ihr trennen miisste.
Nicht unbedingt einmal kérperlich, aber
doch geistig, weil ich von Anfang an
wusste, dass dieser Film meine ganze
Aufmerksamkeit verlangen wiirde. Auch
wenn das jetzt seltsam klingt: Ich hatte
das Gefiihl, ich miisste diesen Film ma-
chen, um endlich als Schauspielerin
wirklich ernst genommen zu werden.
Und dann kommrt dazu, dass ich ein
grosser Fan von Roman Polanski bin.
Wirklich — der einzige Einwand, den ich
gegen das Projekt hatte, waren die drei
Monate, die ich mich nicht um meine
kleine Tochter kiimmern konnte.

Sie haben einmal gesagt: Einer der
Hauptgriinde, warum wir Frauen nie so
wichtig sein werden in Hollywood, ist: Wir
haben mit unserer Zeit was Besseres zu tun.
Wir haben Familien aufzuziehen, uns um
Kinder zu kiimmern.

Es gibt Schauspielerinnen, die diese
Doppelbelastung von Beruf und Mutter-
pflichten ganz gut auf die Reihe kriegen.
Ich gehére nicht zu ihnen. Komisch,
frither konnte ich gar nicht genug Ange-
bote bekommen, aber wenn heute mein
Agentvor der Tiir steht, wiirde ich oftam
liebsten so tun, als ob ich gar nicht zu-
hause wire. Nichstes Jahr kommt meine
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Tochter in die Schule — das ist mir weit
wichtiger als jeder Film.

Und doch gelten Sie in der Film-

industrie als sehr méchtige Frau. Wie gehen
Sie mit Threr Macht um?
Fiir mich bedeutet Macht vor allem, dass
ich véllig allein entscheiden kann, wann
ich arbeiten will und wann nicht. Mit
Machtkaufe ich Zeit. Das ist schén. Und
zweitens leite ich in New York ein kleines
Drehbuchstudio, in dem ich junge Thea-
terautoren animieren kann, Scripts fiir
Hollywood zu schreiben. Sie sehen also,
ich kimpfe nicht nur mic Weltraum-
monstern, ich habe auch einen wirkli-
chen Job.

Ich sehe «Death and Maiden» als

Actionfilm, dessen ganze Action im Kopf
abliuft. Istsowas nicht unglaublich schwie-
rig zu spielen?
Dachte ich zuerst auch. Aber als ich die
ersten Probeaufnahme hinter mir hatte,
war ich {iberrascht, wie leicht mir das alles
fiel. Ich hatte mir die Sache viel schwerer
vorgestellt, schliesslich stand ich vor mei-
ner bei weitem ernsthaftesten Filmrolle.
Aber ich hatte keine Probleme. Das ver-
stand ich nicht, bis unser Drehbuchautor
Rafael Yglesias sagte: «Ich bin gar nicht
tiberraschrt, dass dir der Job so leicht fillt.
Ich wusste von Anfang an, dass du die
richtige Frau fiir diese Rolle bist.
Schliesslich hastdu "Alien” gemacht. Ich
dachte zuerst, was hat das Eine mit dem
Anderen zu tun? Aber es stimmt: Es sind
vollig verschiedene Filme, doch beide
Male spiele ich eine Frau, die ihr Schick-
sal selbstin die Hand nimmt. Nur musste
Rafael mir das erst klarmachen. Von
selbst wire ich nie daraufgekommen.

Sie spielen eine Frau, die villig unver-
hofft in die Lage kommit, sich an dem Mann
réichen zu kinnen, der sie vor Jahren gefol-
tert und vergewaltigt hat. Nur weiss sie
nicht, wie diese Rache aussehen soll. Wie
denken Sie persinlich dariiber? Was wiire
die gerechte Strafe fiir Vergewaltigung?

Ich weiss es nicht. Besonders da ich kein
Beftirworter der Todesstrafe bin. Verge-
waltigung ist eine Art von Mord. Mord
an der Seele. Womit kann man das ver-
gelten? Ich weiss es nicht. Mir gefillt an
Paulina, dass sie alles tut, um niemals
wieder in diese schreckliche Situation zu
kommen. Das hat zwar nichts mit Rache
oder Vergeltung zu tun, aber mir scheint,
die beste Art, mit Vergewaltigung umzu-
gehen, ist sie unmdglich zu machen. Das
scheint mir schr wichtig zu sein — und
deshalb werde ich jetzt auch ein Video-
band produzieren, das Frauen aller Al-
tersgruppen helfen soll, die wichtigsten
Grundbegriffe der Selbstverteidigung zu
lernen.

Hatsich die Arbeit mit Polanski ausge-
zahlt?
Unbedingt. Andere scheinen das auch so
zu sehen. Friiher war ich auf Action und
Komédie abonniert, aber jetzt bekomme
ich endlich auch diese hochneurotischen

Frauenrollen angeboten, diese ernsten

Roman
Polanski

Dramen, die sonst immer nur im Brief-

kasten von Meryl Streep gelandet sind.
Duafiir macht die Streep nur noch

Actionfilme.

Genau — so hat jede ihren Frieden.
Spass beiseite, woran arbeiten Sie als

néichstes?

Action. Terry Hayes, der Drehbuchautor

von «Mad Max 2», bereitet gerade einen

Film vor. Ich spicle eine Frau, die sich

allein durch Los Angeles schlagen muss.



Sigourney
Weaver

Hoffentlich kann ich da endlich mal
meine Karatekenntnisse einsetzen. Ne-
benbei lasse ich einige Komddienstoffe
entwickeln. Ein Mishima-Drehbuch, an
dem ich mit Scorsese arbeite. Na ja, und
dann gibts da immer noch diese «Alien»-
Sache. Die Leute von der Fox werden
sicher einen vierten Teil machen. Aber
ob mit mir oder ohne mich, das steht
noch nichr fest.

Das diirfie auch einigermassen kom-
pliziert sein. Immerhin haben Sie doch
zum SchlufS von «Alien 3» das Zeitliche
gesegnet...

Kein Problem, sagen die von der Dreh-
buchabteilung. In der Zukunft kann
man alles klonen — und wenn nach dem
Ende von «Alien 3» nur ein Fingernagel
von Ripley iibriggeblieben ist, dann kann
man mich ohne Bedenken von den To-
ten wiederauferstehen lassen. Mir gefillt

dieser Gedanke tibrigens ganz und gar
nicht. Ich meine, heute kann man sich
umbringen, wenn man von allem die
Nase voll hat und keinen anderen Aus-
weg mehr sicht. Aber morgen? Da bringe
ich mich um und die holen mich wieder
zuriick in die Welt, und alles beginnt
wieder von vorn? Ein ekelhafter Gedan-
ke. Aber sehr interessant. Trotzdem: Bis
jetzt, hat noch niemand ernsthaft mit mir
tiber «Alien 4» gesprochen. Ich glaube,
die fiirchten sich einfach davor, dass ich
wieder eine so fiirchterlich hohe Gage
verlangen kénnte.

Fiir «Alien 3» sollen sie eine 4-Millio-
nen-Dollar-Gage kassiert haben. Wiirden
Sie das wieder tun?

Klar. Die verdienen 200 Millionen Dol-
lar mit so einem Actionfilm. Wenn ein
Mann die Hauptrolle spielt, zahlen sie

Topgagen. Warum sollte es bei Frauen

rismus uber die Brieftasche

anders sein? In Hollywood fiihrt der Fe-
minismus {iber die Brieftasche.

Abschliessende Frage: Sie haben Ihre
Schauspielkarriere mit Absurdem Theater
begonnen. Was war das Absurdeste, das sie
Jemals auf der Biihne tun mussten?
Ich habe mal ein kleines Midchen in
einem Matrosenanzug gespielt, das cinen
Igel in seine Vagina verstecke, den sie mit
Keksen und Gemiise fiittert. Es war eine
Komaodie.

Wiirden Sie eine solche Rolle heute
wieder inflfil.;
Warum niche? Ich hitte damit keine Pro-
bleme. Der einzige Haken an der Sache:
Damals war’s ein Off-Off-Broadway-
stiick. Aber so berithmtwie ich heute bin,
wiirden die mindestens eine Broadway-
show daraus machen. Und so gut ist der
Trick mit dem Igel nun auch wieder

nicht. W
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Shallow Grave

Judith Waldner

tellen Sie sich vor: Sie leben in einer

Wohngemeinschaft und haben ei-
nen neuen Mitbewohner. Der liegt,
kaumister eingezogen, mausetot im Bett.
Darunter finden Sie einen Koffer voller
Banknoten, den Sie ganz gern behalten
mochten. Was tun Sie?

Wohl kaum das, wozu sich Juliet
(Kerry Fox), David (Christopher Eccle-
ston) und Alex (Ewan McGregor) in
«Shallow Grave» entschliessen. Am ein-
fachsten wire es natiirlich, den Koffer
verschwinden zu lassen und die Polizei zu
rufen. Juliet, David und Alex fillr aller-
dings nichts anderes ein, als alles zu ver-
heimlichen und die Leiche ihres Mitbe-
wohners Hugo zu beseitigen. Dabei sind
sie eigentlich alles andere naiv. Die reich-
lich unlogisch-abstruse Idee passt gar
nicht zu ihnen — immerhin gibt sie einen
perfekten Ausgangspunkt fiir einen
Thriller ab.

Wie in jedem waschechten Ab-
kémmling des Nervenkitzel-Genres steht
in der Folge nicht das Verbrechen (will

Kerry Fox,
Ewan McGregor,
Christopher Eccleston
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heissen: die Suche nach der Todesursache
von Hugo und nach dem Koffer) im
Vordergrund. Es bringt nur den Stein ins
Rollen, fithrt zu Umstinden, die das
bezichungsmissige Zusammenspiel der
jungen Leute bald bés tangieren. Das
Trio, obwohl nicht eben aus dem glei-
chen Holz geschnitzt, ist in Sachen Woh-
nen zuerst mehr als eine simple Zweck-
gemeinschaft. Die drei leben quasi als ein
Herz und eine Seele unter einem Dach.
Nun entschliessen sie sich dummer-
weise nicht nur zur Beseitigung der Lei-
che, sondern sie planen, sie auf reichlich
widerliche Art verschwinden zu lassen.
Die ziemlich zaffe Krankenschwester Ju-
liet und der Lokalreporter Alex nehmen
die Geschichte reichlich cool, sind wohl
von Berufs wegen mit seelischen Abgriin-
den vertraut. Doch dem nicht eben ner-
venstarken David, der die Tage mit Zah-
lenbeigen in einer stickigen Firma zu-
bringt, geht alles gehorig an die Nieren.
Vor allem, weil ausgerechnet er via Los
dazu verknurrtwird, den Toten unkennt-

Regie: Danny Boyle
Grossbritannien 1994

lich zumachen. Damit ihn, sollte er der-
einst gefunden werden, niemand iden-
tifizieren kann.

So hingt der Haussegen bald gefihr-
lich schief, bei David stellen sich Ekel und
Schuldgefiihle ein. Kein Wunder, dass er
langsam aber sicher die Nerven verliert
und sich im Estrich verbarrikadiert. Zu
allem Ubel kommt, dass die undurch-
sichtige Vergangenheit des Toten in der
Gestalt von psychopathischen Schligern
ins Heim eindringt. Damit zicht das
Grauen endgiiltig in die gediegene Woh-
nung ein und denke nicht dran, beschei-
den nur ein Zimmer zu belegen.

«Shallow Grave» ist voller iiberra-
schender Wendungen, spielt geschicke
mit Farben und Licht, besticht durch ein
sorgfiltig gestaltetes Dekor. Der Film be-
nutzt typische Thriller-Ingredienzen und
reichert sich mit makaber-komischen
Elementen an, dies allerdings nicht eben
geschmackssicher.  Zeitweise erinnert
«Shallow Grave» von ferne an die Filme
von Quentin Tarantino, nur erreicht er
deren Klasse bei weitem
nicht, wirkt wie ein
reichlich miider Ab-
klatsch. Denn es gelingt
Danny Boyle niche, die
Story mit den Einschii-
ben von schwarzem Hu-
mor wirklich zu bre-

Und

weise stellt sich ein, was

chen. strecken-
einem guten Thriller
schlecht bekommt: Wi-
derwille oder Ekel. In
den Momenten ist’s um
die Identifikation mit
den gebeutelten und
dngstlichen  Gestalten
auf der Leinwand ge-
schehen. Der fiir einen
Thriller typische Effekt
der Identifikation ver-
pufft, iibrig bleibt mehr
Augen- denn Nerven-

kitzel. W
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Biodagar

Movie Days

Hans Jorg Marsilius

R eykjavik in den sechziger Jahren:

Selbst im stromenden Regen zieht
es die Menschen ins Kino. Nach dem
Briillen des MGM-Loéwen werden sie von
Nick Rays Epos «King of Kings» (1960)
fast zwei Jahrtausende zuriickversetzt —
das grosse Hollywood-Kino ist von kei-
nem anderen Medium an Actraktivitit zu
tiberbieten. Und das Fernsehen steckt in
Island noch in den Kinderschuhen. Auch
der zehnjihrige Thomas ist fasziniert,
muss sich aber gefallen lassen, dass sein
Vater ihm wihrend der Kreuzigungs-
szene den Hutvor die Augen hile (An was
man sich in der Zwischenzeit alles ge-
wohnt hat!). Wie der kleine «Jacquot de
Nantes» (1991) in Agnés Vardas Film
tiber ihren Mann Jacques Demy insze-
niert Thomas zu Hause kleine «Lichtspie-
le» (als Eintrittskarten dienen mittels
Nihmaschine perforierte Papierchen).
Und auch sonst verliuft das Leben des
Jungen ziemlich wohlbehiitet. Man zieht
durch die Strassen der lindlich wirken-
den Stadt, schaut den Nachbarn liistern
beim noch raren Fernsehgenuss oder
(eher amiisiert) beim Liebesspiel iiber die
Schulter, ertiichtigt sich beim Fussball
und trinke in der Schule brav seine Milch.
Eine Pepsi-Flasche auf dem Pult? Skanda-
16s! Und immer wieder das Kino.

Regisseur und Aurtor Fridrik Thor
Fridriksson zicht alle Register, die ein
«nostalgischer Blick in die vergangene
Jugend»-Film einsetzen kann (vgl. «Cine-
ma Paradiso», 1989). Dabei gelingen ihm
atmosphirisch iiberzeugende Momente,
die einen stark autobiografischen Bezug
vermuten lassen. Aber manchmal dringt
sich doch der Eindruck auf, diese skurrilen
Gestalten und lustigen Anekdoten schonin
italienischer, franzésischer oder englischer
Umgebung erlebt zu haben; wenn auch
nicht unbedingt iiberzeugender.

Der nétige Schauplatzwechsel wird
vollzogen, als Thomas zu Verwandten
aufs Land kommt, um dort die Sommer-
ferien zu verbringen. Die vorher schon

satten Farben werden noch kriftiger, hier

und da sorgen Filter fiir eine Stimmung
der Harmonie und unberiihreen Idylle.
Ari Kristinsson, der schon Fridrikssons
«Born ndturdnnar (Kinder der Natur,
1991) fotografiert hatte, gelingen ein-
drucksvolle Landschaftsmotive, in denen
das Griin der Wiesen noch intensiver
scheint als das Technicolor-Rot in den
Gewindern der Romer. Hier, fern vom
Kino, lernt Thomas denn auch die erzih-
lerische Tradition seines Landes kennen
(schon sein Vater wurde eher als Hor-
spiel-Liebhaber denn als Freund des Ki-
nos vorgestellt). Dafiir, dass er dem alten
Knecht Toni den Riicken kratzt, bringt
dieser ihm die islindische Sagawelt nahe
— wenn es sein muss auch mit krassen
Zugaben, die den an Mord und Tot-
schlag schon gewshnten Jungen author-
chen lassen sollen.

Spitestens hier versiumt es der Film,

Regie: Fridrik Thor Fridriksson
Island/Dinemark/Deutschland 1993

einen Spannungsbogen aufzubauen, der
aus den einzelnen Begebenheiten cine
zusammenhingende Geschichte machen
wiirde. So bleibt es bei der Beobachtung
einer Kuhbesamung, der Erscheinung ei-
nes wundersamen fremden Reiters (Otto
Sander) und der Begegnung mit einem
der sich

«Haupw einer vielképfigen Familie her-

Piderasten, spiter als das
ausstellt. Dariiber hinaus verliuft der
Film seltsam konturenlos. Intensive Mo-
mente gelingen Fridriksson allerdings
noch, als Thomas erfihrt, dass sein Vater
plotzlich gestorben ist. Gerade in den
langen, bewegenden Begribnisszenen,
die still und ganz ohne Hollywood-Ge-
birden ablaufen, wird deutlich, dass Or-
var Jens Arnasson, der Darsteller des Jun-
gen, schon iiber beachtliche schauspiele-
rische Qualititen verfiigt. Doch auch der
Schock des Todes verfliegtin diesem Film
bemerkenswert schnell. Stattdessen gibe
sich Thomas schon bald wieder dem Gru-
seln des amerikanischen Kinos hin: Im
Gamla-Bio-Theater zu Reykjavik steht
das B-Movie «The Crawling Hand» von
Herbert L. Strock auf dem Programm.
«Exploitation»-Produktionen dieser Art
stelle Fridriksson 30 Jahre spiter unver-
wechselbares europiisches Kino gegen-

iiber. Mit seinen Stirken, Risiken und

Schwichen. l
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Ludwig 1881

Eva Hohenberger

udwig 1881» erzihlt eine wahre Be-
« gebenheit aus dem Leben des
Bayernkénigs Ludwig II. (1845-1886),
der im Jahr 1881 zusammen mit dem
Bayerischen Hofschauspieler Josef Kainz
inkognito cine Reise in die Schweiz un-
ternahm. An Originalschauplitzen sollte
der Schauspieler nur fiir den Kénig Sze-
nen aus Schillers «Wilhelm Tell» rezitie-
ren. Um die Distanz zwischen beiden
Minnern einzuebnen, reisten sie auf
Wunsch des Monarchen als vermeintli-
che Freunde unter den bei Victor Hugo
entlehnten Namen Marquis de Saverny
und Monsieur Didier. Doch das Experi-
ment einer idealen Symmetrie, einer
Authebung  der

durch die Annahme einer literarischen

Standesunterschiede

Identitit scheitert, und der Schauspieler
muss erkennen, dass der Konig ihm im-
mer eine Existenz im voraus war: «War
ich Melchthal, war er Saverny, war ich
Didier, war er der Konigy, lautet sein
Fazit am Ende der Fahrt.

Dass es keine Gleichheit unter Un-
gleichen gibt, ist allerdings nur ein

Max Tidof und
Helmut Berger
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Aspekt der Filmerzihlung, die das Expe-
riment des Konigs durch ihre eigene In-
szenierung immer wieder auch ironisch
unterlduft: Jeder Reisetag beginnt nicht
unihnlich wie Peter Greenaways «The
Draughtman’s Contract» (1982) mit
Musik und der Verlesung der konigli-
chen Anweisungen aus dem Off. In meist
unbewegten Einstellungen beobachtet
man aus gebithrender Entfernung die
Vorbereitung und Durchfiithrung der
Rezititationen, und in der Verwandlung
der Schweizer Natur in die Kulissen einer
koniglichen Inszenierung konterkariert
sich das Anliegen des Monarchen selbst.
Anstatt die theatralische Inszenierung
durch die Originalschauplitze ins Leben
zuriickzuholen, wird sie in den Tableaux
der Briider Dubini erst recht als Inszenie-
rung festgeschrieben. Thr Ludwig, so
wird klar, empfindet nur in der (media-
len) Verwandlung von Natur.

Fiir komische Momente sorgt in sei-
nem Widerspruch zu den Widrigkeiten
der Naturkulissen vor allem das wilde
Deklamieren des Schauspielers Kainz

Regie: Donatello und Fosco Dubini
Deutschland/Schweiz 1993

(sehr facettenreich Max Tidof), das den
Kénig (Helmut Berger) im Film den-
noch schwirmerisch beriihrt, wihrend es
uns Heutigen nur schaurig iibertrieben
scheint. Und mit einem Dienerpaar, das
das Geschehen aus der sicheren Perspek-
tive seiner Bindung an die Macht kom-
mentiert, haben die Regisseure sogar ei-
nen running gag eingebaut, der den
Schauspieler pex & peu demontiert. Hin-
ter Josef Kainz wird zunehmend der ehr-
geizige Seppl sichtbar, der um jeden Preis
Karriere machen will. Vergleiche auch zu
anderen Konstellationen dieser Art sind
durchaus zu ziehen.

Aus der Strenge seiner visuellen eben-
so wie seiner musikalischen Komposition
und aus dem funktionalen, unpatheti-
schen Spiel seiner Darsteller gewinnt der
Film zum historisch verbiirgten Gesche-
hen eine analytische Distanz, aus der her-
aus die Reisegeschichte in ihrer ganzen
intellektuellen  Komplexitit —erfassbar
wird: nicht nurals verordnete Begegnung
zwischen einem Machthaber und seinem
Kiinstler, sondern auch als das Aufeinan-
dertreffen einer kiinst-
lerischen Idee (Ludwig)
mit einem von irdi-
schem Ehrgeiz ange-
triebenen Kunsthand-
werk (Kainz). Dabei
gilt die Sympathie der
beiden Regisseure we-
niger dem karriere-
bedachten Schauspieler
als dem Kénig, in des-
sen  empfindungsbe-
seeltem Verlangen
nach Beherrschbarkeit
der Natur in der Kunst
sie einen Vorliufer ih-
rer eigenen Arbeit se-
hen. Immer wieder
wird die Geschichte der
Reise von solchen Sze-
nen unterbrochen, die
Ludwig als Génner von

Chemi-

Ingenieuren,



kern, Fotografen, kurz als Férderer neuer
Technologien, zeigen, die zehn Jahre
nach seinem Tod ihre Vollendung im
Film finden werden. Die Reisegeschichte
als Mediengeschichte wird endgiiltig
klar, wenn Ludwig aus dem gescheiterten
Experiment ein anderes Fazit zieht als
Kainz: Dass er der Herrscher ist und
bleibt, daran hatte er trotz seines Vor-
schlags der egalitiren literarischen Exi-
stenz niemals gezweifelt, doch dass
Mensch wie Natur so unzuverlissig sind,
lasst ihn schliesslich endgiiltig von den
Reiseerfahrungen auf die Seite ihrer bes-
seren Simulation in den Medien tiberge-
hen.

Am Ende des Films will er sich nicht
mehr selbst bewegen miissen, sondern
«alles an einem Ort erleben», und er
stattet die Grotte seines Schlosses Linder-
hof mit allen dafiir zur Verfiigung ste-
henden Techniken aus: mit einer Wel-
lenmaschine, einer Windmaschine, ei-
nem Phonographen und einer Laterna
Magica. Wie Ludwig auch die Fotografie

in ihrem ganzen Spektrum zu nutzen
wusste, nimmt die theoretischen Proble-
me des Mediums Film exemplarisch vor-
weg: Einerseits hegte erden Plan, sich wie
in einem phantastischen Film von Mélies
in einem Pfauenwagen iiber einem See
fliegend fotografieren zu lassen, wihrend
erandererseits, alle Dilemmata des doku-
mentarischen Bildes implizierend, von
Kainz und sich ein Erinnerungsfoto ma-
chen liess — der Kénig sitzt, Kainz steht
rechts neben ihm, seine Hand freund-
schaftlich auf Ludwigs Schulter gelegt.
Kainz tat dies auf Aufforderung, spiter
wurde sein ganzer linker Arm wegretou-
schiert. Die Filschung erweist sich wie-
der einmal als wahrer als die Wahrheit.
«Die Natur gilt bei uns nichts, Herr
Kainz, Verwandlung ist alles. Sie miissen
die Natur verwandeln», klirc der Hof-
marschall den Schauspieler auf, der nicht
versteht, warum sein erster Vortrag dem
Kénig nicht gefallen hat. Jenes Begehren
nach Verwandlung setzt der Film der

Dubinis vor allem als Verwandlung der

Helmut Berger

zweiten Natur in Szene. «Ludwig 1881»
verdichtet die historische Reise in eine
exemplarische Kulturgeschichte der Me-
dien und unterwirft dabei vertraute Bil-
der selbst der Wandlung: Das Bild des
weltfremden  Mirchenkénigs Ludwig
transformiert er in das Bild eines moder-
nen Medien-Menschen, das Bild von
Helmut Berger, der nach Visconti hier
erneutden Ludwigspielt, wandeltervom
Partyschreck zum ernsthaften Schau-
spieler, das Bild der Schweiz schliesslich
befreit er von der Buntheit der Folklore,
indem er die Schraube der Fiktionalisie-
rungen in die Flachheit der Biihnen-
malerei tberdreht. «Ludwig 1881» ist
trotz seiner historischen Geschichte ein
ganz und gar zeitgendssischer Film, der
tiber die Medien mehr zu sagen weiss als
all jene Filme, die sich mit dem Vorfiih-
ren von Monitoren und Kameras in der
blossen Anspielung erschopfen — eine
intelligente Unterhaltung tiber das Ver-
hilenis von Macht und Kunst und die
Verwandlung von Natur ins Bild. H
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An Awfully Big

Adventure

Regie: Mike Newell

Eine sachliche Romanze

Oliver Rahayel

Die 16jahrige Stella (Georgina Ca-

tes) hat nur eines im Kopf: endlich
Schauspielerin zu werden und auf einer
Theaterbithne grofle Rollen zu spielen.
Im Liverpool der Nachkriegsjahre haben
die Menchen zwar andere Sorgen, aber
Onkel und Tante, bei denen sie wohnt,
haben Verstindnis fiir den Wunsch ihrer
Nichte, die als Baby von der Mutter
verlassen worden und deren Vater unbe-
kannt ist. Stella bekommut tatsichlich ei-
nen Job bei einer Theatertruppe, aller-
dings zunichstals Midchen fiir alles, nur
nicht fiirs Theaterspielen.

Nun ist das kleine Theater, das fort-
an als zentraler Schauplatz dient, keines-
wegs ein Ort der Wunder und Triume.
Es gibt einen recht desillusionierenden
Blick hinter die Kulissen, wo beinahe
dieselben Alltags- und Liebessorgen
durchlitten werden wie iiberall, auch
wenn die Schauspielerinnen und Schau-
spieler sie ein wenig theatralischer zum
Ausdruck bringen. Das Geflecht der Fi-
guren ist vielschichtig, und Mike Newell
charakeerisiert sie immer wieder in kur-
zen, prizisen Szenen. Weder eine Komo-
die noch ein reines Melodram hat er aus
dem Stoff gemacht; er schuf bewusst eine
bedriickende Atmosphire emotionaler
Unentschlossenheit. Newell besinnt sich
hier seiner Fahigkeiten, die in Filmen wie
«Into the West» (1992) oder zuletzt in
«Four Weddings and a Funeral» (1994)
ein wenig in den Hintergrund geraten
sind.

Hugh Grant, der seit «Four Wed-
dings and a Funeral» als Weltstar gilt,
spielt die Rolle des despotischen, neuro-
tischen und zynischen Theaterleiters
Meredith Potter, der kaum eine Gelegen-
heit auslisst, die iibrigen Ensemble-
mitglieder zu demiitigen. Trotzdem ver-
liebt sich die junge Stella in ihn. Aber als

der eigentliche Star — sowohl der Thea-

30 zooM 5/95

tertruppe, der er jahrelang nicht ange-
hort hat, als auch des Films — wird gleich
bei seinem ersten Auftritt per Motorrad
Alan Rickman in der Rolle PL O Haras
inszeniert. Mit seiner Ankunft dringt
erstmals helles Licht in das Theater und
in die Filmbilder, die bis dahin wenig
Trost und Hoffnung versprachen.

Hugh Grant

PL O’Hara springt in einer Inszenie-
rung von «Peter Pan» als Kapitin Hook
ein, dessen bisheriger Darsteller betrun-
ken von der Biihne gekippt ist. Die Kin-
der im Publikum sind von ihm begei-
stert, und die Truppe erlebt einen unge-
ahnten Erfolg. Wenn Newell da ein we-
nig von der moglichen Magic des Thea-
ters zeigt, wird es fiir Momente zu einer
Art Traumfabrik. Eine Zeitlang scheint
sich fiir die Mitwirkenden die Miihsal
gelohnt zu haben, die ihre urspriingliche
Vorstellung von Theater zu iiberlagern
droht.

Fiir Stelle ist die Zeit beim Theater
eine Zeit des Erwachsenenwerdens. Thre
Souverinitit wichst zusehends, schon
bald zeigt sie Geschick im Umgang mit
den Intrigen und Fraktionen am Thea-
ter. Um die Liebe zu erleben, die sie von
Potter nicht bekommen kann, verfithrt
sie kurzerhand O’Hara — eine sachliche

Romanze. Wihrend sich Stella etabliert,

Grossbritannien 1994

nimmt Meredith Potter Kontake zu ih-
ren gutherzigen Pflegeeltern auf, nicht
zuletzt, um sich O’Hara in den Weg zu
stellen. Alles spitzt sich auf einen drama-
tischen Hohepunkt zu, dessen Ursachen
weit in der Vergangenheit liegen. Newell
aber bleibt, bei aller Dynamik seiner In-
szenierung, auch hier noch bescheiden in

Alan Rickman,
Georgina Cates

der Wahl seiner Mittel und findet den-
noch immer auch ansprechende Bilder
und Schauplitze fiir die Szenen.

Das Theater ist in diesem Film eine
hermetische Welt, die — wie besonders
eine Caféhaus-Szene zeigt - in jener Zeit
noch von der iibrigen Gesellschaft ge-
mieden wird. Zur dusseren Isolierung
und der permanenten finanziellen Not
kommt die innere Zerstrittenheit des
Ensembles, sodass der Grundton der
Geschichte bis zuletzt diister bleibt. Zu-
dem zeigt Newell immer wieder physi-
sche Unzulinglichkeiten als Pendant zu
den sozialen: Menschen fallen, und miih-
sam raffen sie sich wieder auf. Dass einen
der Film dennoch nicht mit lastendem
Weltschmerz entlisst, liegt daran, dass
die Schicksale der meisten Figuren — bis
auf das von O’Hara — in der Schwebe
bleiben und daher in der Weise zu Ende
gedacht werden kénnen, wie sie es sich

selbst ertriumen. M
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Lore, Silvia, Stephane, Katrina und ihr

Hunger nach Leben

Matthias Riittimann

Vier Frauen, alle 23 Jahre alt. Zwei
von ihnen haben ihrem Leben in
diesem Alter ein Ende gesetzt. Zwei hiit-
ten genauso Grund gehabt, gehen aber
weiter, wollen sich nicht unterkriegen
lassen. Und eine fiinfte Frau bringt die
vier zusammen, will sie miteinander be-
kannt machen.

«Mein Gott, was bin ich. Nur eine
Frau», schrieb Lore Berger in ihrem
Romanerstling 1943. Das Ma-
nuskript wurde erst nach ihrem
Tod gefunden. Sie stiirzte sich
vom Basler Wasserturm, wie die
Frau in ihrem Roman. So
schockierend der Selbstmord
fiir Lore’s Familie kam, so tiber-
raschend war der ungestiime
Ton, den die angepasste Toch-
ter in ihrem sehr persdnlichen
Scriptanschlug. Dascheintsich
jemand vom Leibe geschrieben
zu haben, was diesem Leib eine
Gesellschaft, eine Erziehung,
ein Vater, ein Selbstbild fiir die Realitit
nicht zugebilligt hatten.

«Wir haben kein positives Selbst-
bild», vertraut Stéphane Mitchell — iiber
die Krux der Frauen im allgemeinen sin-
nierend — der Filmemacherin an. Sté-
phane hat die Schweiz verlassen und ver-
sucht in New York, als Kiinstlerin eine
Identitit zu finden. An ithrem Roman-
projekt schreibt sie stets dann weiter,
wenn sie neue Erfahrungen gemacht hat.
In ihrem Abschlussfilm zu ihrer Filmaus-
bildung zeigt sie eine junge Frau, die
Liebe begehrt, doch noch nicht bereit ist,
sie auch sexuell zuzulassen. Lore hat sich
das Leben genommen, Stéphane nimmt
das Leben in die Hand und vermag es
festzuhalten, in der Wirklichkeit wie in
ihren Fiktionen. Zwei geistig verwandte
Frauen leben mit unterschiedlichem Aus-
und Fortgang. Dasselbe gilt fiir Silvia
und Katrina.

«Was Silvias Selbstmord von den

andern unterscheidet, war, dass sie dar-
aus eine offentliche Performance mach-
te.» So lautete eines der Statements zur
Selbstverbrennung von Silvia Z. withrend
der Ziircher Jugendunruhen 1980 auf
dem Bellevue, mitten in Ziirich. Silvia hat
keinen Roman hinterlassen. Aus ihren
tagebuchartigen Notizen lisst sich erah-

nen, dass es nichtdie anonyme Kilte einer

allgemeinen Gesellschaft war, gegen die

sie ihren Tod setzte. In der langen Trago-
die ihres belasteten Lebens aus schwieri-
gen Familienverhiltnissen durch psych-
iatrische Anstalten, Sucht und Obdach-
losigkeit hat sie als Selbstmérderin ihre
einzig mogliche Identitit gesehen.
«Heute beginne ich, mich zu lieben,
und ich bin froh, dass ich mich nicht
umgebracht habe», kann Katrina Curry,
die junge Schwarze aus Brooklyn, sagen.
Thre Geschichte konnte die von Silvia
sein. Thr Schicksal schien ebenso ge-
macht. Doch sie hat eine Abzweigung
gefunden. Im Kampf um ein Zentrum
fiir Aids-kranke Frauen in Harlem baut
sieein Selbstvertrauen auf, das schwierige
Familienverhiltnisse und anderes von
Anbeginn untergraben hatten.
«Weshalb haben manche Leute we-
niger von dem Stoff, aus dem die Hoff-
nung ist’« fragt Claudia Acklin zum
Dokumentarfilms iiber

Schluss ihres

Lore, Silvia, Stéphane und Katrina. Die

Regie:
Claudia Acklin
Schweiz 1994

Frage steht weniger als solche, denn als
traurige Feststellung. Sie beschliesst ei-
nen Dialog, den die Filmemacherin ge-
schickt zwischen den Lebenden und den
Toten, den Hoffnungsvollen und den
Hoffnungsberaubten kniipft. Alle Kom-
munikationsebenen des Mediums setzt
Acklin ein, um dieses fiktive Gespriich in
Gang zu bringen und zu halten. Mit
Briefen an die Verstorbenen meldert sie
sich selber zu Wort. Aus gelese-
nen Texten der Toten scheint
deren Selbstbild, aus Interviews
mit  deren Fremdbild auf.
Stéphane und Katrina erzihlen
vor laufender Kamera aus ih-
rem Leben. Spielfilmsequenzen
deuten Schicksale an. Archiv-
aufnahmen vermitteln Klima-
ta, in denen Schicksale zu gedei-
hen hatten. Im Wasserturm, in
Blumenmotiven, in Feuerbil-
dern und Feuerwerk findet die
Autorin Metaphern fiir die Lei-
denschafien— in doppelter Bedeutung zu
lesen — des Lebens. Von Frauenleben,
falls ich das als minnlicher Kritiker so
feststellen darf. Als Leitmotive durch das
engmaschige Geflecht dienen Kamera-
fahrten durch Subway-Tunnels und
durch das Ziircher Wohlgroth-Areal, be-
gleitet von dem pulsartigen Rhythmus
der faszinierenden Musik von Shebel.
Nichr alle diese Elemente fiigen sich
gleich iiberzeugend in den filmischen
Diskurs. Besonders die Spielfilmelemen-
te hinterlassen einen zwiespiltigen Ein-
druck, wirken stellenweise zu redundant.
Dies tutder Spannung des Films und dem
spiirbaren Engagement um existentielle
Fragen jedoch keinen Abbruch. Zuriick
bleibt der Eindruck eines filmischen Es-
says, dem man mindestens die Beach-
tung wiinscht, welche Claudia Acklin fiir
André
Ratti, «Ich lebe gern, ich sterbe gern»

(1989; ZOOM 3/90), gefunden hat.

thren Dokumentarfilm iiber
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Lautlose Killer

Franz Everschor

I m Umfeld der Science-Fiction ist die
Ausbreitung eines eingeschleppten,
unidentifizierbaren Virus ein seit Anbe-
ginn dieser Literatur- und Filmgattung
oft und gern variiertes Thema. Holly-
wood hat das Sujet in den beiden letzten
Jahrzehnten kaum mehr aufgegriffen; im
Zeitalter von Aids ist es plotzlich als ideo-
logisch harmlose Verschliisselung wieder
aktuell. Wie ein Virus hatte sich die Idee
eines neuen Virus-Films verbreitet, und
es gab einen regelrechten Wettauf zwi-
schen den Studios, um das lange vergesse-
ne Thema wieder auf die Leinwand zu
bringen. Warner Brothers hat den Wett-
lauf mit «Outbreak» gewonnen. Doch
der Preis, um den das Ziel erreicht wurde,
ist hoch. Wolfgang Petersens Film ist
kein Cronenberg («Parasite Murders»,
1974) und kein Robert Wise («The An-
dromeda Strain, 1971), um nur zwei sehr
gegensitzliche Beispiele anzusprechen.
Er leidet unter einem offenbar hastig und
unsorgfiltig  zusammengeschusterten
Drehbuch, das sich in fast schon plagia-
torischer Weise von Michael Crichtons
«Andromeda»-Roman anregen liess, je-
doch nichts anderes zustandebringt als
eine schier endlose Aneinanderreihung
von Genre-Klischees.

Den Ausgangspunke bildet eine Vi-
rus-Epidemie, die 1967 in Zaire ausge-
brochen war und schliesslich die Aus-
radierung des verseuchten Dorfes durch
einen Bombeneinsatz zur Folge hatte.
Ein Vierteljahrhundert spiter taucht der
Virus in einem kalifornischen Kiisten-
stidtchen auf. Der Zuschauer weiss, dass
der Bazillus mit einem eingeschmuggel-
ten niedlichen Affchen iiber den Atlantik
gekommen ist, doch die Epidemiologen
des U.S. Army Medical Research Institute
for Infectious Disease tappen erst einmal
vollig im dunkeln. Colonel Sam Daniels
(Dustin Hoffman) zeigt sich bass er-
staunt, einen Erreger vor sich zu haben,
der in der Lage ist, seine Opfer binnen
weniger Stunden zu tdten, der sogar zu
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Regie: Wolfgang Petersen

Outbreak

einem noch gefihrlicheren Killer mu-
tert, indem er plétzlich auch durch die
Luft iibertragen werden kann.

Eigentlich mehr mit seinen emotio-
nalen Problemen nach gerade rechtskrif-
tiger Scheidung beschiiftig, folgt Daniels
dennoch dem Ruf seines irztlichen Ge-
wissens. Von Anfang an liegt er mit dem
System quer, fiir das er arbeitet und das
thm Steine in den Weg hiuft, wo immer
es kann. In der kalifornischen Idylle ster-
ben die Menschen wie die Fliegen, und
die Militirs machen im Handumdrehen
eine Festung aus dem Stidtchen. Es dau-
ert lange, bis dem Bazillendetektiv Dani-
els klar wird, was hinter den Kulissen
gespielt wird. Im Pentagon, kommt all-
mihlich zutage, weiss man lingst mehr,
als man zugeben will. Der Virus, ein alter
Bekannter aus Zaire, ist von den Militirs
als biologische Geheimwaffe gepflegt
worden. Obwohl ein Gegenmittel lingst
gefunden ist, wird eine Wiederholung der
Bombenlésung bevorzugt, um die ver-
schlossenste aller Verschlusssachen nicht
bekannt werden zu lassen.

«QOutbreak» braucht nach seinem
dramatischen Beginn endlos, bis er zur
Sache kommt. Uber lange Strecken hat es
den Anschein, als seien die Autoren mehr
an Daniels, seinem verkorksten Innenle-
ben und seiner Liebe zu zwei monstrésen
Hunden interessiert als am Fortgang der
Handlung. Die offenbare Notwendig-
keit, dem Star Dustin Hoffman ein ad-
dquates Vehikel zur Demonstration sei-
ner egomanen Tricks und Tickszu schaf-
fen, tiberwuchert szenenweise die Hand-
lung, die mit datierenden und lokalisie-
renden Untertiteln vergeblich um doku-
mentarische Realititsnihe ringt. Wenn
schliesslich die ermiidenden Klischees
drztlicher Hilflosigkeit und militirischen
Organisationstalents  erschépft = sind,
sodass der Kampf um Zeit beginnt, dann
verrennt sich der Film — offenbar in ei-
nem Anfall hellsichtiger Erkenntnis sei-
ner eigenen Langatmigkeit—in Helikop-

Dustin
‘Hoffman

ter-Wettkimpfe und heroisch-eigen-
michtige James-Bond-Aktionen des ei-
gentich nicht zum Helden geborenen
frustrierten Colonels. Als endlich, viel zu
spit, das Thema von der kalkulierten
Inhumanitit der militirischen und poli-
tischen Fithrung aufkommt, hat es nicht
mehr die geringste Chance, dem Publi-
kum als etwas anderes zu erscheinen als
eine neue Variante {berstrapazierter
Angstmacherei.

Gegen so viel Simplizitit und Retor-
tendenken kann fiirwahr der beste Regis-
seur nicht aufkommen. In Details stellt
Petersen auch hier noch seine Begabung
unter Beweis. Er ist ein vorziiglicher
Tiiftler und Techniker, doch die aus-
ufernde Klischeehaftigkeit dieser Vorla-
ge vermager nichtzu organisieren. Wenn
tiberhaupt Augenblicke der Faszination
vorkommen, so gehen sie eindeutig aufs
Konto von Michael Ballhaus, dessen vir-
tuose Kameraarbeit mehr Liicken und
Bruchstellen des Drehbuchs iiberbriickt
als Regie und Darsteller zusammen. In-
sofern ist auch «Outbreak» ein Beispiel
fiir die Studio-Ideologie, dass Technik
mehr als Inhalt den Erfolg oder Misser-
folg eines Films zu diktieren verméchte.
Kein Wunder, dass die Filme immer stir-
ker den Eindruck erwecken, sie seien von
Computern statt von Autoren erdacht.
Dieser Rezensent jedenfalls empfindet es
nicht als Vergntigen, Hollywood auf der
Einbahnstrasse cines illiteraten Super-
highways zu folgen.
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Boys on the Side :::~
USA 1994

Kaffee, Milch, Zucker

Oliver Rahayel

D er Zufall fithre sie zueinander, be-
geistert dariiber ist zunichst keine
vonihnen: drei Frauen, die nur der Drang
verbindet, ihr bisheriges Leben hinter
sich zu lassen, was erst einmal bedeutet,
die Stadt zu verlassen. Auf eine Annonce
hin meldet sich Robin (Marie-Louise
Parker) bei Jane (Whoopi Goldberg), die
eine Mitfahrerin sucht. Eine die Musik
der «Carpenters» licbende, verhaltene,
blasse junge Frau trifft so auf eine zum
Sarkasmus neigende, die «Carpenters»
entschieden ablehnende Frau. Vom win-
terlichen New York aus geht es westwiirts.
Bei ihrem Abstecher in Pittsburgh, bei
Holly (Drew Barrymore), einer Freundin
von Jane, geraten die beiden in eine hand-
feste Auseinandersetzung mit Hollys Ge-
liebtem, einem Junkie, dessen gewaltsa-
me Uberwindung das Trio vorliufig
zusammenschweisst, aber letztlich zum
Tod des Gefesselten fithrt. Nun sind die
drei auf der Flucht vor der Polizei.
Trotz der thematischen Ahnlichkeit
weist der Film entscheidende Unter-
schiede zu «Thelma and Louise» (1991)

Whoopi Goldberg,
Mary-Louise Parker,
Drew Barrymore

auf. Die anfingliche Bewegung dient
hier nur als Anstoss und endet bald im
Stillstand, in einer neu geschaffenen
Normalitit — immerhin in Form einer
scheinbar realisierten Utopie: Die drei
Frauen, die unterschiedlicher kaum sein
konnten, landen in einem Nest in Arizo-
na, mieten sich ein Haus und geniessen
eine Zeitlang in Eintracht das Leben.
Indem sich aber in zunehmendem Masse
die Vergangenheit zwischen sie schiebr,
isolieren sie sich aufs Neue. Von Jane
erfihrt man am wenigsten, dass sie eine
Musikerin und Frauen zugeneigt ist. Die
Ausiibung der Musik ist ihr durch Kiin-
digungverwehrtworden, letzteres lebrt sie
nicht aus. Holly lebt in den Tag hinein,
wird aber mehr als die anderen von meist
unausgesprochenen Zweifeln an  sol-
chem Dasein geplagt und ist zerrissen
zwischen Nick und ihrem neuen Gelieb-
ten, ausgerechnet einem Polizisten.
Robin kreist der Film zusehends als
Hauptfigur ein: Um ihre Zuneigung sind
die anderen bemiiht, wihrend sie, ange-

sichts ihrer Aids-Erkrankung, diesen Be-

miithungen mit Misstrauen begegnet.

Bewundernswert ist die Sensibilitit,
mit der Drehbuchautor Don Roos gera-
de dieses Thema behandelt. Der Kunst-
griff, Robins Schicksal zu integrieren, es
den anderen gleichzustellen, anstatt es
zum zentralen Thema zu machen, be-
wahrt den Film vor aufdringlicher Melo-
dramatik und plakativen Appellen wie in
«Philadelphia» (1993). Er ist dabei kei-
neswegs frei von rithrenden Momenten,
die aber nicht selten durch Humor und
sogar Ironie aufgebrochen werden, wo-
fiir Whoopi Goldberg pridestiniert ist.
Im Grundton allerdings tendiert der
Film zum Pessimismus, ja Fatalismus.
Die Dinge geschehen mit unabwendba-
rer Zwangsliufigkeit; alle Bestrebungen
der Frauen und auch der sie umgebenden
Menschen, sich gegen ihr Schicksal zu
stemmen, scheitern — und das meistens
ohne Getése, sondern in einem frustrie-
renden Im-Sande-Verlaufen. Als Ret-
tungsring wirft der Film die ebenso
schlichte wie einleuchtende Botschaft
von Menschlichkeit und Freundschaft
aus: Am Lauf der Dinge kann
sie zwar kaum etwas indern,
aber sie lisst diesen leichter er-
tragen.

Regisseur Herbert Ross
gibt ein gemichliches Tempo
vor und setzt dabei auf eine
auffallende Kargheit der Bil-
der: Mit seiner sparsamen Aus-
stactung, den durchgehend
matten Farben (bisaufdie Fin-
gangssequenz in New York)
und einer dezenten Beleuch-
tung, die die Figuren den
Schaupldtzen eher einverleibt
als sie davon abzusetzen, wi-
dersetzt sich der Film dem iib-
lichen Oberflichenglanz Hol-
lywoods. Und seine Charakte-
re entzichen sich, auch dank
der hervorragenden Darsteller,
jeglicher Typisierung. M
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Once Were Warriors

Andreas Berger

E ine Idylle gibt es nur am Anfang

und bloss fiir ein paar Sekunden.
Eine romantische Seelandschaft ist da zu
sehen, ein schones Landschaftsbild, wie
es Verkehrsdirektoren in aller Welt gern
zur Belebung des Tourismus einsetzen.
Tatsichlich ist das Bild bloss ein Plakat.
Wenn die Kamera abwirts schwenkt,
sicht man eine sechsspurige Autobahn
und eine Frau, die unmittelbar neben der
Strasse einen Kinderwagen schiebt. Den
Lirm von Autos wird man nun, zusam-
men mit vielen zeitgendssischen Hip-
Hop- und Reggae-Klingen, bis zum
Schluss des Films «Once Were Warriors»

ununterbrochen horen.

Beth Heke (Rena Owen) ist Mutter
von fiinf Kindern und seit achtzehn Jah-
ren verheiratet mit Jake (Temuera Mor-
rison). Jake ist ein schoner, stattlicher
und starker Mann mit einem Flair fiir
sentimentale Lieder. Er verliert gleich
kurz nach Filmbeginn seine Arbeitsstelle
und verbringt fortan als schwerer Alko-
holiker den grossten Teil seiner Zeit in
Bierkneipen. Je mehr Alkohol er im Blut
hat, desto unberechenbarer wird er. Ein
einziges falsches, ihm nicht in den Kram
passendes Wort kann ihn dann zur Ex-
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plosion bringen. Das bekommen nicht
nur seine Saufkumpane zu spiiren, son-
dern auch seine Familienangehérigen,
insbesondere seine Gattin Beth. Nur um
ihre Familie zusammenzuhalten, ertrigt
Beth die grausamen Schlige und Verge-
waltigungen, die Jake ihr im Suff antut.
Die grosseren drei der fiinf Kinder haben
mit dieser Art Familienleben freilich
nichts mehr im Sinn. Nig (Julian Ara-
hanga), der dlteste Sohn, will sich einer
Strassengang anschliessen und wird erst
einmal ordentlich verpriigelt, ehe er von
den wild titowierten Halbstarken als
neues Mitglied akzeptiert wird. Sein Bru-
der Marc mit dem Ubernamen «Boogie»

Temuera
Morrison

(Taungaroa Emile) sympathisiert eben-
falls mit einer Kleinkriminellenbande,
wird aber beim Knacken eines Autos von
der Polizei festgenommen und nach ei-
ner kurzen Gerichtsverhandlung in ein
Erzichungsheim gebracht. Die 13jihrige
Grace (Mamaengaora Kerr-Bell) dage-
gen entflicht der gewalttitigen Alltags-
realitit, indem sie sich hiibsche Mir-
chengeschichten ausdenke, die sie in ei-
nem tagebuchihnlichen Notizheft auf-
schreibt und abwechslungsweise ihren

kleinen Geschwistern oder einem gleich-

Regie: Lee Tamahori
Neuseeland 1994

altrigen Freund, der in einem Autowrack
unter einer Briicke lebt, vorliest. Ausge-
rechnet sie, die im Gegensatz zu ihren
Briidern nicht Gewalt mit Gewalt be-
kimpfen will, wird dann Opfer ecines

Uberfalls
durch einen schmierig freundlichen On-

verbrecherischen  sexuellen
kel. Und als sie eine Wiederholung dieses
Angriffs auf ihren Kérper befiirchtet,
begeht sie Selbstmord. Thr Tod fiihre
dann dazu, dass sich Beth endgiiltig von
Jake trennt und zusammen mit ihren
Kindern zu ihren Stammesangehdrigen
und damit zu ihren kulturellen Wurzeln
zuriickkehrt. Frither waren wir Krieger,
sagt Beth Jake beim Abschied, aber wir
hatten Mut und Stolz und Glauben —
Eigenschafren, die dem verwahrlosten,
kriegerischen Jake fremd sind.

«Once Were Warriors» zeigt nicht
die Probleme eciner beliebigen gross-
stidtischen Alkoholikerfamilie, sondern
schildert in brutal direkten, drastisch
naturalistischen Bildern das zeitgendssi-
sche Leben der neuseelindischen Urein-
wohner, der Maori. Es ist ein altes Lied:
Ob australische Aborigines, kanadische
Inuits, norwegische Samen oder nord-
und siidamerikanische Indio-Gemein-
schaften — iiberall sehen sich einheimi-
sche Kulturen von weissen Eroberern in
die Defensive gedringt, iiberall werden
ethnische Minderheiten mitjahrhunder-
telang gepflegten Traditionen und Ri-
tualen von der zeitgendssischen Kon-
sum- und Profitkultur bedroht, entwur-
zelt, ausgegrenzt. Der Teufelskreis von
mangelhafter Schulbildung, hoher Ar-
beitslosenrate, Alkohol- und Drogen-
sucht, den «Once Were Warriors» be-
schreibt, betrifft deshalb nicht nur die an
den Rand der Gesellschaft gedringten
Ureinwohner Neuseelands.

Anders als

streifen wie « The Emerald Forest» (John

in Ethno-Abenteuer-

Boorman, 1985) cignen sich die Perso-
nen in Lee Tamahoris Film nicht als
Projektionsflichen fiir idealisierende

Vorstellungen eines natiirlichen, erdver-



bundenen Lebens. Der Umgangston der
in schibigen Hiitten zwischen Autobah-
nen und Miillhalden lebenden Maori-
Leute ist hart und aggressiv. Wenn du
keinen Arger mit deinem Mann willst,
sagt einmal — sinngemiss zitiert — eine
Freundin zu Beth, dann mach den Mund
zu und die Beine breit. Das Umfeld, in
dem sich die Personen in diesem Werk
bewegen, erinnert an «Kleine Vera»
(Wassilij Pieschul, 1988), «Dodes’kaden»
(Akira Kurosawa, 1971), «Le thé au
harem d’Archimede» (Mehdi Charef,
1985) und andere beklemmend diistere
Sozialdramen. Regisseur Tamahori, der
bisher vor allem im Werbefilm- und
Fernseh-Business gearbeitet hat und un-
ter anderem bei Geoff Murphys Maori-
Film «Utu» (1982) als Regieassistent mit-
wirkte, ehe er mit «Once Were Warriors»
sein Spielfilmdebiit geschaffen hat, ist
erklirtermassen Bewunderer des ameri-
kanischen Actionkinos im Stil Don Sie-
gels, Sam Peckinpahs oder Quentin Ta-
rantinos. Er nimmt sich in seiner Verfil-
mung eines Romans von Alan Duff wohl

Zeitfiir Zwischenténe und leise, unspek-

takulire Ereignisse, inszeniert aber kor-
perliche Konfrontationen plakativ und
mitleidlos mit den Mitteln des traditio-
nellen Identifikationskinos. Das wird im
Publikum zweifellos kontroverse Reak-
tionen provozieren; was die einen fiir
richtig und wichtig halten, nidmlich die
unbeschonigende Darstellung von unan-
genehmen Realitdten, wird andere cher
verstoren und abschrecken.

Uber die Niitzlichkeit populirer Er-
zihlformen bei der kinematographi-
schen Beschiftigung mit komplexen ge-
sellschaftspolitischen  Problemkreisen
und iiber die Méglichkeiten des Kinos
zur Bewusstseinserweiterung und Kon-
flikesensibilisierung des Publikums wird
in Cineastenkreisen seit Jahrzehnten lei-
denschaftlich debattiert. Allen maogli-
chen und bedenkenswerten Einwinden
gegen die formale Gestaltung von «Once
Were Warriors» zum Trotz: Die mit ei-
nem bescheidenen Budget gedrehte Pro-
duktion hat in ihrem Entstehungsland
mehr Publikum ins Kino gelocke als «Ju-
rassic Park». Das ist umso wichtiger, als
in Neuseeland seit einem ersten Vertrag

Temuera
Morrison,
'ena Owen

aus dem Jahr 1840 bis heute ergebnislos
gestritten wird iiber Entschidigungen
fiir das geraubte Land der rund 50 Maori-
Stimme, die noch etwa neun Prozent der

dortigen Gesamtbevélkerung  ausma-

chen. H

Mamaengaora Kerr-
Bell, Rena Owen
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Algerien/Frankreich/Schweiz 1994

]
Bab el-Oued City ;.

Abschied von Alger

Michael Lang

I m historischen Stadrteil Bab el-Oued
zu Alger, der Hauptstade Algeriens,
gerit die familidre Ambiance aus den
Fugen. Grund ist, wie so oft, ein an sich
banaler Anlass: Dem jungen, anstindi-
gen, modern denkenden Bickergehilfen
Boualem (Hassan Abdou) erscheint die
permanente Wortberieselung durch den
«Vorbeter» allzu penetrant. Vor allem
deshalb, weil sie drohnend elektronisch
erfolgt und iiber einen Lautsprecher, der
— ausgerechnet — auf der Terrasse seines
‘Wohnhauses scheppert. Mit der Ruhe ist
es also aus, wenn Boualem etwas Musse
von der harten Alltagsarbeit sucht. Also
entschliesst sich der junge Mensch spon-
tan zu einer Tat, die keinesfalls helden-
haftist, aber fiirden Momentwenigstens
effizient: Er montiert den blechernen
Storenfried ab, schmeisst ithn ins Meer
und hat endlich seine Ruhe!

Haisan Abdou
N

Dass ihn von einem Fenster gegen-
iiber Yamina (Nadia Kaci) bei seinem
Tun beobachtet hat, miisste thn nicht
schrecken. Die Zweissind sich in liebevol-
ler Zuneigung verbunden. Allerdings hat
genau diese unschuldige Bezichung eine
gefihrliche Seite, denn Yamina ist die
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Schwester des fanatisierten Fundamen-
talisten Said (Mohammed Ourdache).
Die Geschichte spielt 1988 in Algerien,
in einem Land also, das seither immer
heftiger von blutigen inneren Kimpfen
zwischen radikalen Islamisten und west-
lich Orientierten zerrissen wird. Allein in
den vergangenen drei Jahren sollen nach
Schitzungen rund 30’000 Menschen in
Bruderkdmpfen ihr Leben verloren ha-
ben.

Der algerische Regisseur und Dreh-
buchautor Merzak Allouache («Omar
Gatlato» war 1976 sein erster Spielfilm)
hat «Bab el-Oued City» im Mai und Juni
1993 quasi verdeckt an Originalschau-
plitzen gedreht mit Darstellerinnen und
Darstellern, die er kurzfristig aus einem
Stab von Laien rekrutieren musste, weil
bekanntere professionelle Kiinstler aus
Furcht vor Repressalien kurzfristig ab-

sagten. «Bab el-Oued City» ist auch aus
dieser Konstellation heraus ein Film in
der Art des franzosischen Cinéma vérité
geworden, basierend also auf einer niich-
ternen formalen, dramaturgischen Struk-
tur, die zuweilen wie unfertig erscheint,
als ein Work in progress. Doch genau

dieses Element verleiht Allouaches schar-
fem Blick in den Mikrokosmos eines
quirligen Stadtquartiers eine emotionale,
anrithrende Optik.

Doch kehren wir zur filmischen
Handlung zuriick. Die Lautsprecher-Ak-
tion des erfrischend normalen Boualem
ist natiirlich nur der Anfang einer Ereig-
niskette. Uber das plétzliche Verstum-
men des blechernen Vorbeters sind vor
allem die Fundamentalisten im Quartier
erbost, weil einer verbalen Waffe beraubt.
Said, Yaminas sehr gestrengem Bruder,
ist die Beziehung der Schwester zu Boula-
men schon lange ein Dorn im Auge. Weil
in Alger, wie es Allouache zeigt, nicht nur
die Winde Ohren und Augen haben,
erfihrt der religiose Heisssporn bald, wer
hinter der Lautsprecher-Sache steckt:
Boualem, der Reprisentant des jungen,
fortschrittlich-freidenkenden ~ Algerien,
der Verehrer seiner Schwester. So wichst
wieder einmal aus einem kleinen Ereignis
eine fatale Wirkung. Said und seine
Gruppe von aufgeputschten Glaubens-
briiddern haben jetzt einen Grund fiir
psychischen und physischen Terror im
Quartier Bab el-Oued gefunden: In der
eigentlich friedvollen Oase regiert bald
die nackte Angst, die Furcht vor Verrat,
die Intoleranz gegeniiber Andersdenken-
den, ja der blanke Hass.

Dass der selbstgerechte Said selber
von einer mafiosen Clique aufgehetzt
und missbraucht wird, deutet der Autor
(nicht ganz iiberzeugend und plausibel)
in thrillerhaft aufgebauten Zwischen-
szenen an. Aber er zeigt vor allem, dass es
hier um eine algerische Variante des ver-
trauten «Romeo und Julia»-Themas geht.
Yamina und Boualem diirfen zusammen
nicht kommen, weil ihre Familien — im
weitgefassten Sinne verstanden — ihre
egoistischen, weltanschaulichen Vorstel-
lungen auf die Liebenden projizieren.
Diese Haltung muss zur Resignation (vor
allem der ilteren Einwohnerschaft) oder

zur dusseren oder inneren Emigration



senhaften politischen  Situation
heraus entstehen kann. Ausloser
fiir Merzak Allouaches cineasti-
sche Reflexionen sind die sehr
komplexen Verhiltnisse in Algeri-
en, einer Nation am Scheideweg
zwischen Okzident und Orient.
Doch der wahre Gehalt des Films
kommtaus dem Herzen, aus einer
trauernden Ohnmacht gegeniiber
dem schleichenden Verlust von
Menschlichkeit. Das fithre in «Bab
el-Oued City» zum universellen
Verstindnis, das jedes kiinstleri-
sche Werk adelt. Ob Allouaches
filmischer Aufschrei im Ur-

sprungsland selbst zu sehen sein

wird, ist ungewiss. Dass wir Gele-
genheit haben, das beriihrende
(der Jungen) fithren. Oder, schlimmer, «Bab el-Oued City» ist so gesehen  Gesellschaftsmosaik zu sehen, um uns
zum blutigen Kampf, der spiralfsrmig  einkluges Beispiel dafiir, wie engagiertes,  darin auch selbst zu erkennen, ist also ein

nur etwas zeugt: noch mehr Gewalt. chrenhaftes Kinoaus eineraktuellen, kri-  Privileg. Es zu nutzen, lohnt sich. W

Hier konnen
Sie ZOOM kaufen:

Aachen: Buchhandlung Backhaus ¥ Aarau: Bahnhof-
kiosk # Basel: Buecchlade Theaterpassage, Kino Atelier,
Kino Camera, Kino Club, Kino Eldorado, Kino Hollywood,
Kino Movie, Kino Plaza, Kioske Bahnhof SBB % Berlin:
Biicherbogen am Savignyplatz ¥ Bern: Bahnhofkioske/
Pressecentren Bern HB, Buchhandlung Stauffacher, Keller-
kino, Kino ABC, Kino Camera, Kino Club, Kino Movie
Biel: Kino Apollo, Kino Lido, Kino Rex & Chur: Kino-
center Quader - Studio - Stadthof ¥ Hamburg: Buch-
handlung von der Hoh & Liestal: Kino Sputnik # Lu-
zern: BahnhofkioskWest, Kino Atelier, Kino Limelight,
Kino Moderne # Mannedorf: Kino-Videothek Wilden-
mann ¥ Olten: Bahnhofkiosk Souterrain i Reinach:
Atelierkino i Schaffhausen: Kino City, Kino City-Club
#  Stuttgart: Buchhandlung Wendelin Niedlich
Thusis: Kino Ritia # Uster: Kino Central # Wattwil:
Kino Passerelle # Winterthur: Kino Loge, Kiosk Haupt-
bahnhof # Zug: Kino Gotthard ¥ Ziirich: Bahnhof-

kioske/Pressecentren Ziirich HB und Enge, Buchhandlung

trigon film

Pinkus Genossenschaft, Filmbuchhandlung Rohr, Kino Abschied von Alger ¢
Alba, Kino Filmpodium Studio 4 [ und an weiteren

Ein Film von Merzak Allouache

grosseren Kiosken und in Pressecentren. Die internationale

Die bewegten Triume einer Jugend Kinotiberraschung aus Algerien,
zwischen wilder Entschlossenheit, preisgekront in Cannes,
ungewisser Sehnsucht und Intoleranz. Paris und Karthago.
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