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Eintrittspreise
4 € (3 € für MFZ-Mitglieder). Ab 120 Minuten Film-
länge oder mit Gästen: 1 € Aufschlag. Ab 180 Minu-
ten, mit Live-Musik oder bei 3-D: 2 € Aufschlag.
Die Kasse öffnet jeweils spätestens 30 Minuten vor Be-
ginn der Vorstellung. Bei allen öffentlichen Veranstal-
tungen bleibt ein Kartenkontingent für den freien Ver-
kauf an der Abendkasse reserviert. Restkarten von
nicht abgeholten Reservierungen werden spätestens
ab 10 Minuten vor Vorstellungsbeginn in den freien
Verkauf gegeben.

Kartenreservierung
Kartenreservierungen sind ab vier Wochen im voraus
möglich und können unter der Telefonnummer 089/
233 24150 auf Band gesprochen werden. Persönliche
Beratung am Telefon steht Ihnen dienstags bis sonn-
tags von 19.00 – 20.00 Uhr zur Verfügung. Vorbe-
stellte Karten müssen bis 15 Minuten vor Vorstellungs-
beginn an der Kasse abgeholt worden sein, ansonsten
verfällt die Reservierung.

Kartenvorverkauf
Kartenvorverkauf ist ab vier Wochen im voraus möglich.
Bitte haben Sie Verständnis dafür, daß unmittelbar vor
Vorstellungsbeginn bei starkem Besucherandrang kein
Kartenvorverkauf möglich ist. Vorverkaufte Karten be-
halten ihre Gültigkeit nur bis Vorstellungsbeginn. An der
Abendkasse können vorverkaufte Karten bis 15 Mi-
nuten vor Vorstellungsbeginn gegen Kostenerstattung
wieder zurückgegeben werden.

Saalmikrofon
Das Kino ist mit einem Saalmikrofon zur Kontrolle des
Kinotons durch den Filmvorführer ausgestattet.

Mitgliedschaft
Wer sich für die Arbeit des Filmmuseums interessiert
und regelmäßig zu Filmmuseumsvorstellungen kommt,
kann Mitglied im Verein der Freunde des Filmmuseums
München, dem Münchner Filmzentrum e.V. (MFZ) wer-
den. Der Jahresbeitrag beträgt 20 € und berechtigt
zum ermäßigten Eintritt ins Filmmuseum sowie zur Teil-
nahme an den Mitgliederversammlungen des MFZ, in
denen die Programmplanungen des Filmmuseums dis-
kutiert und Projekte entwickelt werden. Mitgliedsan-
träge sind an der Kinokasse erhältlich. Die Termine der
nächsten Mitgliederversammlungen des MFZ stehen in
der Kalenderübersicht. Weitere Informationen finden
Sie unter www.filmzentrum-muenchen.de.

Programmabonnement
Das Kinoprogramm und aktuelle Newsletter können Sie
im Internet unter www.filmmuseum-muenchen.de
kostenlos abonnieren. Das Programmheft wird an Mit-
glieder des MFZ auf Wunsch kostenlos versandt. An-
sonsten bitten wir um die Zusendung eines mit 1,44 €

frankierten und adressierten DIN A5-Briefumschlages
an die Adresse des Filmmuseums.

Rollstuhlfahrer / Hörgeschädigte
Der Kinosaal im Untergeschoß ist über einen Aufzug
für Rollstuhlfahrer zugänglich. Die Behindertentoilette
befindet sich im Untergeschoß neben dem Kinoein-
gang. Das Kino ist mit einer Induktionsschleife für Hör-
gerätebesitzer ausgestattet.

Verkehrsverbindung
Sie erreichen das Filmmuseum in 3 Gehminuten vom
U/S-Bahnhof Marienplatz oder in 5 Gehminuten vom
U-Bahnhof und der Tramhaltestelle Sendlinger Tor.

»Open Scene« am Donnerstag
Die Termine am Donnerstag sind teilweise für aktuelle Sonderveranstaltungen reserviert. Das Programm wird
spätestens 8 Tage vorher festgelegt und in den Schaukästen an der Kinokasse, im E-Mail-Newsletter und durch
Ankündigungen in der Tagespresse bekanntgegeben. Sie können auch gerne an Veranstaltungstagen zwischen
19.00 Uhr und 20.00 Uhr das aktuelle Programm am Telefon (089/233 24150) erfragen.

Ausstellungen im Kino-Foyer
In den Schaukästen im Kino-Foyer werden kleinere Foto-Ausstellungen zu sehen sein, die die Filmreihen und Kino-
Veranstaltungen des Filmmuseums begleiten.

Impressum
Landeshauptstadt München. Filmmuseum im Münchner Stadtmuseum, St.-Jakobs-Platz 1, 80331 München,
Tel. 089/233 24150, E-Mail: filmmuseum@muenchen.de · Redaktion: Stefan Drößler, Claudia Engelhardt,
Klaus Volkmer, Petra Maier-Schoen · Gestaltung: Heiner Gassen, München · Druck: Lipp Graph. Betriebe, München
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Zur Zeit wird in Hollywood wieder ein neues Allheil-Mittel gegen Video-Pira-
terie gepriesen, das zudem den Zuschauern ganz neue Einsichten vermitteln
soll: 3-D-Filme. Namhafte Regisseure wie Robert Zemeckis, James Came-
ron, George Lucas und Steven Spielberg bereiten große 3-D-Produktionen
vor, die spätestens 2008 in die inzwischen mit digitaler Projektion ausge-
rüsteten Kinos kommen. Es ist wenig bekannt, wie bereits die Pioniere des
Films Louis Lumière, Georges Méliès und Max Skladanowsky mit 3-D expe-
rimentierten, so daß eine ganze parallele Geschichte des Films von seinen
Anfängen bis heute geschrieben werden kann. Mit den digitalen Techniken
gelang es dem Filmmuseum, viele legendäre 3-D-Experimente umzukopie-
ren und vorführbar zu machen. Nachdem bereits im April beim Kongreß des
Verbandes der internationalen Filmarchive (FIAF) in Tokio eine Präsentation
des Filmmuseums München über die Geschichte des 3-D-Films für Auf-
sehen gesorgt hat, wird sie nun auch in München zu sehen sein, in erweiter-
ter Form und mit vielen Filmbeispielen, die seit ihrer Entstehung nicht mehr
in 3-D zu sehen waren.

1957 wurde die Zeitschrift »Filmkritik« gegründet, die bis zu ihrer Einstellung
im Jahr 1984 in der deutschen Filmpublizistik und im kulturellen Diskurs
eine nicht zu unterschätzende Rolle spielte. Viele ehemalige Mitarbeiter wur-
den später als Buchautoren, Fernsehredakteure, Filmproduzenten, Filme-
macher, Archivleiter, Festivalorganisatoren, Filmhistoriker und Filmschau-
spieler bekannt. Einer der Gründer der Zeitschrift war Enno Patalas, der
1973 zum Leiter des Filmmuseums München berufen wurde. Wir nehmen
das Jubiläum zum Anlaß, in einer von Markus Nechleba kuratierten Ver-
anstaltungsreihe auf die verschiedenen Ansätze, Stile und Generationen von
Filmkritikern einzugehen und freuen uns, einige der Autoren im Filmmuseum
(wieder einmal) begrüßen zu können.

Ergänzend dazu steht die Filmreihe »Deutsche Avantgarde«, in der wir den
ersten Versuchen des deutschen Nachkriegskinos nachgehen, sich von
Unterhaltungskonventionen zu lösen. Die meisten Filme dieser Reihe sind bis
heute weitgehend unbekannt geblieben und völlig in Vergessenheit geraten.
Wir danken vielen Filmemachern, Produzenten und Rechtsinhabern, die uns
wertvolle Unikate zur Verfügung stellen und diese Filmreihe mit Rat und Tat
unterstützen.

Weitgehend unbemerkt von der Münchner Öffentlichkeit ist das Film-
museum preisgekrönt worden: Für das »herausragende Jahresprogramm
2006« erhielt es wie in den Vorjahren einen Kinopreis des deutschen Kine-
matheksverbundes, und für die zusammen mit den anderen Archiven des
deutschen Sprachraums herausgegebene »Edition Filmmuseum« (siehe
Seite 79) wurde es mit einem der begehrten DVD-Awards von Il Cinema
Ritrovato für die »beste DVD-Reihe« ausgezeichnet.

Wir freuen uns über diese Anerkennungen unserer Arbeit und sehen sie als
Ansporn, unsere Ideen weiterzuentwickeln und neue Wege in der Pro-
grammgestaltung, Filmpräsentation und Filmvermittlung auszuprobieren.

Ihr Filmmuseum

R = Regie · B = Drehbuch · K = Ka-
mera · M = Musik · S = Schnitt · D =
Darsteller · OmU = Originalfassung
mit deutschen Untertiteln · OmeU =
Originalfassung mit englischen Un-
tertiteln · OmfU = Originalfassung
mit französischen Untertiteln · OmÜ
= Originalfassung mit deutscher
Übersetzung · dtF = deutsche Syn-
chronfassung · ZT = Zwischentitel ·
UT = Untertitel · B/s = Bilder pro
Sekunde · © = Copyright

3-D, Filmkritik, Avantgarde, Auszeichnungen



Rückblick

1. März 2007: Gudula Meinzolt und der Leiter des Centro Bunuel
de Calanda Javier Espada stellen den Film LOS OLVIDADOS – DIE
VERGESSENEN von Luis Buñuel vor.

15. April 2007: Stefan Drößler, Mitarbeiter des National Film
Center in Tokyo und Kinotechniker nach der 3D-Präsentation des
Filmmuseums München beim FIAF-Kongreß 2007.

21. Juni 2007: Karen Bruce und Bruce McDonald, der seinen
neuen Film THE TRACEY FRAGMENTS im Filmmuseum zum Auf-
takt der Filmreihe »Maple Movies 2007« präsentiert.

21. Februar 2007: Mandy Wong und Candy Nip beim Abschluß-
empfang der Filmreihe »Hong Kong Film Panorama« vor der Vor-
führung von TAU MAN JI D (INITIAL D).

30. Mai 2007: Christoph Schlingensief und Camilla Ullmann im
Foyer des Filmmuseums nach der Vorführung von MUTTERS
MASKE im Rahmen der Schlingensief-Filmretrospektive.

26. Juni 2007: Oberbürgermeister Christian Ude, Theo Hinz und
Alexander Kluge bei einer Veranstaltung zu Ehren von Alexander
Kluges 75. Geburtstag im Filmmuseum.



Wie jedes Jahr eröffnet das Filmmuseum München
sein Herbstprogramm nach der Sommerpause mit
einer Auswahl von Filmen des »Bonner Sommerkinos«,
des größten deutschen Stummfilmfestivals. Alle Filme
werden in der schönsten existierenden Filmkopie ge-
zeigt, oft frisch restauriert oder aufwendig rekonstru-
iert, immer mit neu ausgearbeiteten Begleitmusiken
der besten deutschen Filmpianisten. In diesem Jahr
sind zwei filmische Entdeckungen aus Dänemark
dabei, ein außerhalb Skandinaviens völlig unbekanntes
großes Melodram aus Lappland und die legendäre
erste abendfüllende amerikanische Slapstick-Komödie,
deren originale Form in jahrelanger Arbeit aus Dutzen-
den verschiedenen Materialien mühevoll zusammenge-
puzzelt wurde.
Das Filmmuseum München dankt der Bonner Kinema-
thek für die gute Zusammenarbeit, ohne die die Prä-
sentationen in München nicht möglich wären.

LA SOURIANTE MADAME BEUDET (MADAME BEU-
DETS SONNIGES LÄCHELN) – Frankreich 1923 –
R+B: Germaine Dulac, nach einem Bühnenstück von
Denys Amiel und André Obey – K: Maurice Forster, Paul

Parguel – D: Germaine Dermoz, Alexandre Arquillière,
Jean d’Yd, Yvette Grisier, Madeleine Guitty, Raoul Paoli
– 37 min (18 B/s), dtF – Ein Klassiker des Frauenfilms:
Eine gelangweilte Ehefrau träumt sich in eine Phanta-
siewelt hinein. Mit den Stilmitteln der französischen
Filmavantgarde der 20er Jahre entstand ein unge-
wöhnliches Werk, das die herkömmliche Dramaturgie
sprengt. Gezeigt wird die deutsche Version des Films,
die vollständiger erhalten ist als die französische Ori-
ginalfassung. – LE FANTÔME DU MOULIN ROUGE
(WEINGEISTER) – Frankreich 1925 – R+B: René Clair
– K: Jimmy Berliet, Louis Chaix – D: Albert Préjean,
Sandra Milovanoff, Paul Ollivier, Madeleine Rodrigue,
Georges Vaultier, Maurice Schutz – 70 min (20 B/s),
OmU – Einem Psychologen gelingt es, die Seele eines
Patienten freizusetzen, der danach als Phantom Paris
unsicher macht. Mit Doppelbelichtungen und phanta-
sievollen Tricks gelingt es Clair, die surreal-dadaisti-
schen Untertöne der Geschichte auszuspielen und sei-
nen originellen Fantasy-Film mit einer rasanten Jagd
durch die Straßen von Paris enden zu lassen.
� Donnerstag, 30. August 2007, 19.00 Uhr (Am Flügel:
Joachim Bärenz)
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KOKO’S EARTH CONTROL – USA 1928 – R: Dave Flei-
scher – D: Max Fleischer – 6 min (24 B/s), OF – Die
Marktführer auf dem Gebiet des Zeichentrickfilms
waren zur Stummfilmzeit die Brüder Dave und Max
Fleischer, die später Tonfilmserien mit Betty Boop und
Superman schaffen sollten. Ihr Stummfilmstar war
»Koko, the Clown«, dessen vorwitziger Hund Fitz in sei-
nem verrücktesten Film KOKO’S EARTH CONTROL die
Erdanziehungskraft außer Gang setzt. Die katastropha-
len Folgen sind in einer furiosen Montage aus Trick-
und Realfilm zu besichtigen. – VERDENS UNDER-
GANG (DAS JÜNGSTE GERICHT) – Dänemark 1916 –
R: August Blom – B: Otto Rung – K: Louis Larsen – D:
Olaf Fönss, Carl Lauritzen, Ebba Thomsen, Johanne
Fritz-Petersen, Thorleif Lund, Alf Blütecher – 74 min
(18 B/s), OmeU – Ein frühes Meisterwerk des däni-
schen Stummfilms, in dem in ungewöhnlichen Bildern

sehr realistisch der Untergang der Welt nach einer Kol-
lision mit einem Meteoriten durchgespielt wird. Die Er-
fahrung des Ersten Weltkriegs hatte die Werte ins Wan-
ken gebracht, und der Film widmet der Aufregung, Be-
sorgnis und Angst weit mehr Raum als der Katastrophe
selbst. Trotz beschränkter Mittel entwirft der Bild ein
beeindruckendes Bild einer universellen Katastrophe.
� Freitag, 31. August 2007, 18.30 Uhr (Am Flügel: Joa-
chim Bärenz)

LAJLA (LAILA, DAS MÄDCHEN AUS DEM NORDEN) –
Norwegen 1929 – R+B: George Schnéevoigt, nach
dem Roman von Jens Andreas Friis – K: Allan Lynge –
D: Mona Martenson, Tryggve Larssen, Harald Schwen-
zen, Peter Malberg, Cally Monrad, Henry Gleditsch –
160 min (24 B/s), OmeU – Im Gegensatz zu den
schwedischen und dänischen Stummfilmen, auf die in
jeder Filmgeschichte eingegangen wird, sind die Filme
aus Norwegen wenig bekannt. LAILA ist eines der zu
entdeckenden großen Stummfilmdramen. »Im ›höch-
sten Norwegen‹ spielen sich die Begebenheiten dieses

schönen Films ab, dort, wo die Lappländer mit ihren
großen Rentierherden auf die Weideplätze ziehen.
Außerordentlich interessant ist dieser Film norwegi-
scher Produktion, dessen Heldin ›Laïla‹, ein Norweger-
mädchen ist, das von Aslag, einem reichen Lappen auf-
gezogen wird. Ein Genuß, die Bilder von der kleinen
Norwegeransiedlung, die lebendigen Aufnahmen von
der Schlittenfahrt, auf der bei der Verfolgung durch die
Wölfe das kleine Bündelchen mit der kleinen Laila den
Bergabhang hinunterkollert, und vor allem die großarti-
gen Aufnahmen des Nordlichts.« (Der Kinematograph).
� Freitag, 31. August 2007, 21.00 Uhr (Am Flügel und
an der Violine: Günter A. Buchwald)

NEVER WEAKEN (NUR NICHT SCHWACH WERDEN!)
– USA 1920 – R: Fred C. Newmeyer – B: Hal Roach,
Sam Taylor – K: Walter Lundin – D: Harold Lloyd, Mild-
red Davis, Roy Brooks, Mark Jones, Charles Stevenson,
William Gillespie – 25 min (20 B/s), OF – »Harold
Lloyds dritter und erster voll gelungener Versuch, mit
dem Thema der Höhenangst Gelächter auszulösen.
Wichtig war die Tatsache, daß alles so echt wie möglich
aussieht; man kann sehen, daß Lloyd in der Tat mit ver-
bundenen Augen an der Fassade eines hohen Gebäu-
des schwebt. Der auf solch dramatische Weise er-
reichte Realismus und die für einen Lloyd-Film ebenso
wichtige Anteilnahme des Publikums am Geschick des
Helden erreichten ihre Wirkung, der man sich selbst
heute und auch nach mehrfachem Ansehen des Films
nicht entziehen kann.« (Wolfram Tichy) – NEDBRUDTE
NERVER (ZERRÜTTETE NERVEN) – Dänemark 1923
– R: A.W. Sandberg – B: Laurids Skands – K: Einar
Olsen, Louis Larsen – D: Gorm Schmidt, Olga d’Org,
Egill Rostrup, Peter Nielsen, A.W. Sandberg, Frederik
Jacobsen – 74 min (20 B/s), mehrfarbig viragiert,
OmeU – Die an amerikanischen Vorbildern orientierte
Kriminalkomödie entstand unter der Regie von A.W.
Sandberg, der zu den führenden Regisseuren des däni-
schen Stummfilms gezählt werden muß. Einfallsreich
werden absurde Situationen durchgespielt, ironische
Zwischentitel kommentieren die Ereignisse und stellen
sie in Frage, lakonische Dialoge erinnern an amerikani-
sche Detektivfilme. Und nebenbei wird auch die filmi-
sche Realität hinterfragt.
� Samstag, 1. September 2007, 18.30 Uhr (Am Flügel:
Aljoscha Zimmermann)

THE HAUNTED HOUSE (DIE GEISTERVILLA) – USA
1921 – R+B: Buster Keaton, Edward F. Cline – K: Elgin
Lessley – D: Buster Keaton, Virginia Fox, Joe Roberts,
Edward F. Cline, Natalie Talmadge – 24 min (21 B/s),
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OF, mehrfarbig viragiert – »Der erste Teil von THE
HAUNTED HOUSE, in dem Keaton Kassierer einer Bank
ist, ist vor allem den Variationen über eine Gag-›Rou-
tine‹ gewidmet: beim Geldzählen taucht Keaton aus
Versehen seine Hand in einen Topf mit Kleister. Diese
Szene ist, trotz der Konventionalität ihrer Bestandteile,
sehr lustig. Anders als andere Komiker baut Keaton
seine Effekte dabei nicht so sehr auf das Wiedererken-
nen konventioneller Momente durch den Zuschauer
auf, sondern darauf, daß er die Konvention sofort durch
den Einbau sehr persönlicher, unvorhersehbarer Gags
hinter sich läßt.« (Jean-Pierre Coursodon) – UNDER-
WORLD (UNTERWELT) – USA 1927 – R: Josef von
Sternberg – B: Charles Furthman, Robert N. Lee – K:
Bert Glennon – D: George Bancroft, Evelyn Brent, Clive
Brook, Fred Kohler, Helen Lynch, Larry Semon – 85 min
(24 B/s), OF – Der erste große Gangsterfilm
der Filmgeschichte. In düsteren Bildern wird eine Ge-
schichte vom Machtkampf zweier rivalisierender Gang-
ster in Chicago erzählt, in dem es auch um Liebe und
Eifersucht geht. Im Mittelpunkt steht die plastische Mi-
lieuschilderung und düstere Atmosphäre des Films.
� Samstag, 1. September 2007, 21.00 Uhr (Am Flügel
und an der Violine: Günter A. Buchwald)

MOVIE NIGHT (DER KINOBESUCH) – USA 1929 – R:
Lewis R. Foster – B: Charley Chase – K: Len Powers –
D: Charley Chase, Spec O’Donnell, Eugenia Gilbert,
Edith Fellows, Tiny Sandford – 19 min (24 B/s), OF –
Der Kinobesuch einer amerikanischen Durchschnitts-
familie endet im Desaster: Schon im Vorfeld gibt es
Streitigkeiten, der Sohn ist zu alt für ein ermäßigtes
Kinderbillett, die Tochter bekommt im Kino einen
Schluckauf, und bei der Kino-Tombola entwischt ein
lebendiger Truthahn. MOVIE NIGHT war der letzte
Stummfilm mit Charley Chase, der nahtlos seine Kar-
riere im Tonfilm fortsetzte. Es ist eine der schönsten
Komödien aus dem Hal-Roach-Studio. – TILLIE’S
PUNCTURED ROMANCE (TILLIES GESTÖRTE RO-
MANZE) – USA 1914 – R: Mack Sennett – B: Mack
Sennett, Hampton Del Ruth, nach dem Bühnenstück
»Tillie’s Nightmare« von A. Baldwin Sloane und Edgar
Smith – K: Hans F. Koenekamp, Frank D. Williams – D:
Charles Chaplin, Marie Dressler, Mabel Normand, Mack
Swain, Charles Bennett, Chester Conklin, Al. St. John,
Slim Slummerville, Edgar Kennedy, Charley Chase – 85
min (18 B/s), OF – Eine legendäre Stummfilmkomödie,
in der gleich ein Dutzend Schauspieler mitwirken, die
später als Komiker Solo-Filmkarrieren machen sollten.
Jahrzehntelang nur in verstümmelten Fassungen erhal-
ten, gelang es dem UCLA-Filmarchiv in jahrelanger Ar-

beit, den Film aus Material von sehr unterschiedlicher
Bildqualität wieder zusammenzusetzen. Zu entdecken
ist ein Werk, das die Prinzipien des Slapsticks erstmals
auf einen abendfüllenden Spielfilm ausdehnt.
� Sonntag, 2. September 2007, 18.30 Uhr (Am Flügel:
Joachim Bärenz)

LICHTSPIEL OPUS 1 – Deutschland 1920 – R+B+K:
Walther Ruttmann – M: Max Butting – 12 min (17 B/s),
viragiert, getoned und handkoloriert – Eine neue Re-
konstruktion des Filmmuseums: Anhand von Farb-
zeichnungen Walter Ruttmanns in der originalen Film-
partitur und mithilfe ausführlicher Analysen der über-
lieferten Farbumkopierungen konnten die originalen
Farben von Ruttmanns abstraktem Animationsfilm in
digitaler Einzelbildbearbeitung weitgehend wiederher-
gestellt werden. Die originale Musik von Max Butting
wurde 2007 neu eingespielt – EROTIKON – Schweden
1920 – R: Mauritz Stiller – B: Mauritz Stiller, Arthur
Nordén, nach dem Bühnenstück »Der blaue Fuchs« von
Ferenc Herczeg – K: Henrik Jaenzon – D: Anders de
Wahl, Tora Teje, Karin Molander, Elin Lagergren, Lars
Hanson, Vilhelm Bryde – 96 min (16 B/s), mehrfarbig

getoned, OmU – Der vom Schwedischen Filmarchiv
wunderbar restaurierte Filmklassiker stellt das Grund-
modell für die elegante, erotische Gesellschaftkomödie
dar, die später von Regisseuren wie Ernst Lubitsch wei-
tergeführt werden sollte. Es geht um die Ehefrau eines
Professors für Entomologie, die von mehreren Männern
umworben wird. Die neue Filmkopie weist die origi-
nalen Einfärbungen und phantasievoll handgemalte
Zwischentitel der Erstaufführungsfassung auf.
� Sonntag, 2. September 2007, 21.00 Uhr (Am Flügel:
Aljoscha Zimmermann)

Fotos: LE FANTÔME DU MOULIN ROUGE / VERDENS UNDER-
GANG / EROTIKON
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Schon lange bevor es Filme gab, fanden die ersten Ex-
perimente mit 3-D statt: In der Fotografie, in Guckkä-
sten, Laterna-Magica-Schauen und Kaiserpanoramen.
Das Prinzip des dreidimensionalen Sehens war schon
früh erkannt, doch die Bewegung der »lebenden Bil-
der«, die den bisher starren Fotografien auch eine bis-
her nicht gekannte Tiefe brachten, reichte zunächst als
Innovation aus und ließ die 3-D-Entwicklungen im Film
zunächst in den Hintergrund treten. Zu schwierig
schien die gleichmäßige synchrone Projektion von zwei
synchron aufgenommenen Filmstreifen. Erst mit dem
Aufkommen des Farbfilms entstanden anaglyphische
Kurzfilme, die zwei in Komplementärfarben auf einer
Leinwand übereinander projizierte Bilder durch Farb-
brillen separieren konnten. Den großen Durchbruch
brachte in den 30er Jahren die Entwicklung von preis-
werten Flächen-Polfiltern, die nach Anwendungen in
Deutschland (Olympische Spiele 1936), Großbritannien

(Festival of Britain 1951) und Ungarn (Plasztikus-Kino
1951) 1952/53 in Hollywood aufgegriffen wurde. Rund
50 Hollywood-Spielfilme wurden in 3-D gedreht, dar-
unter Filme von Raoul Walsh, John Farrow, Richard
Fleischer, Alfred Hitchcock, Jack Arnold, André de Toth,
Budd Boetticher und Douglas Sirk. Doch technische
Unzulänglichkeiten und die fehlende Akzeptanz der
3-D-Brillen durch das Publikum ließen das System wie-
der einschlafen, bis es 30 Jahre später, 1983, eine Re-
naissance erlebte. In der Zwischenzeit waren zahlrei-
che Versuche mit einstreifigen Bildformaten unternom-
men worden, auf 70mm-Film und unter Ausnutzung
der Prinzipien des CinemaScope-Systems. Das Space-
Vision-System reduzierte das Risiko technischer Pan-
nen entscheidend, doch diskreditierte diesmal die
mäßige Qualität der billigen Exploitation-Produktionen,
in der Regel von zweit- und drittklassigen Regisseuren
inszenierten, das 3-D-System. Wenn nun, 25 Jahre
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später, nach Testläufen im IMAX-Kino, in Hollywood
wieder eine neue 3-D-Welle ausgerufen wird, dann
hören sich die Argumente genauso an wie in den 50er
Jahren. Jeffrey Katzenberg vom Dreamworks-Studio
sieht in 3-D das perfekte Mittel, höhere Eintrittspreise
durchzusetzen und sich gegen die Medienkonkurrenz
durch illegale Videokopien zu wehren, die den 3-D-
Effekt nur unzureichend wiedergeben können. 1953
läutete Jack Warner, der Chef von Warner Bros., schon
einmal die 3-D-Revolution im Kino ein und pries 3-D
als die Lösung gegen die Konkurrenz des Fernsehens.
Er kündigte an, alle Filme seiner neuen Staffel in 3-D zu
drehen, darunter EAST OF EDEN mit James Dean und A
STAR IS BORN mit Judy Garland. Doch dazu kam es
nicht, die besagten Titel wurden in CinemaScope ge-
dreht, einem Panaorama-Bildverfahren, das man ohne
lästige Brillen genießen konnte.
Über Jack Warners Fehleinschätzung redet heute nie-
mand mehr. Die technischen Verbesserungen durch
digitale Projektionen, erhöhte Bildfrequenzen, compu-
ter-errechnete und -kontrollierte Bildpaare, Z-Screen-
Kristallfilter und Infitec-Farbsystem ermöglichen immer
noch kein 3-D-Kino ohne Brillen. Ob die Großproduk-
tionen aus Hollywood, die 2008 und 2009 in die Kinos
kommen werden, das 3-D-Kino am Markt durchsetzen
werden, oder ob es wieder nur eine Modewelle ist, die
nach 2 bis 3 Jahren sang- und klanglos verebbt, wird
man sehen. Auf jeden Fall erlauben uns digitale Techni-
ken, all die obskuren 3-D-Systeme aus 110 Jahren
Filmgeschichte wieder vorführbar zu machen. Manche,
wie die Filme des um 1900 entwickelten »Animateurs«
und die Filme von Georges Méliès, können heute zum
ersten Mal in 3-D auf der Leinwand gesehen werden.

So entsteht eine parallele Filmgeschichte, die von den
Anfängen des Kinos bis in die Zukunft des digitalen
Kinos weist – und die allerhand spannende, kuriose
und bizarre Entdeckungen bereithält. Stefan Drößler

Geschichte des 3-D-Films 1900–1950 – Vortrag von
Stefan Drößler mit seltenen Bildern, Filmbeispielen und
Dokumenten u. a. von Georges Méliès, Louis Lumière,
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Max Skladanowksy und Curt A. Engel. – 60 min – RO-
BINZON KRUZO (ROBINSON CRUSOE) – Sowjetunion
1946 – R+B: Aleksandr Andrijevskij, nach dem Roman
von Daniel Defoe – K: Dmitri Surenskij – M: Lev Shrarts
– D: Pavel Kadochnikov, Jurij Ljobimov – 75 min, OF,
3-D – Der erste abendfüllende 3-D-Film der Filmge-
schichte wurde von Sergej Eisenstein hochgelobt. Auch
heute noch besticht er durch seine Bildgestaltung, die
die 3-D-Räumlichkeit sehr geschickt und eindrucksvoll
zu nutzen weiß. Das ungewöhnliche quadratische Bild-
format, die seitenverkehrt auf den Film kopierten Auf-
nahmen und die Tonspur in der Mitte des Filmstreifens
machen eine Projektion des Films heute praktisch un-
möglich. Die digitale Umkopierung erlaubt erstmals
eine technisch einwandfreie Vorführung des legen-
dären Filmklassikers, der auch ohne Übersetzung leicht
verständlich ist. – PLASTISCHER WIES’N-BUMMEL –
BRD 1953 – R: Werner Jacobs – K: Kurt Gewissen – M:
Gerhard Trede – D: Margot Hielscher, Wastl Witt –
9 min, 3-D – Ein Parkplatzwärter auf der Theresien-
wiese erklärt einer Touristin, was sich beim Oktoberfest
abspielt. Der Film wurde im heute kaum noch vorführ-
baren Zeiss-Ikon-System hergestellt, bei dem sich die
beiden Teilbilder um 90° gedreht und um 50 % ver-
kleinert in einem 35mm-Bildkader befinden. Die Mün-
chner Firma DigiSite hat ihn 2006 in einem Modell-
projekt auf zwei HD-Bänder umkopiert und technisch
restauriert.
� Dienstag, 4. September 2007, 19.00 Uhr

Geschichte des 3-D-Films 1950–2007 – Vortrag von
Stefan Drößler mit seltenen Bildern, Filmbeispielen und
Dokumenten u.a. von Norman McLaren, Felix Bodrossy,
Walt Disney, Arch Oboler, Aleksandr Andrijevskij und
John Lasseter. – 60 min – DIAL M FOR MURDER (BEI
ANRUF MORD) – USA 1954 – R: Alfred Hitchcock – B:
Frederick Knott, nach seinem Bühnenstück – K: Robert
Burks – M: Dimitri Tiomkin – D: Grace Kelly, Ray Mil-
land, Robert Cummings, John Williams, Anthony Daw-
son – 105 min, OF, 3-D – Auch wenn Hitchcock sich
immer nur verächtlich über das 3-D geäußert hat und
sein Film in einer Zeit in die Kinos kam, als die 3-D-
Welle der 50er Jahre schon längst abgeklungen war, so
besticht DIAL M FOR MURDER heute noch durch sei-
nen ungewöhnlich intelligenten Umgang mit den Mög-
lichkeiten des »Raumfilms«: Jede Einstellung ist auf die
Perspektive hin inszeniert, oft aus Unter- oder Ober-
sicht. Die Personen sind oft hintereinander und nicht
nebeneinander im Bild gestaffelt, lange Kamerafahrten
im Kreis schaffen eine eigene Choreographie der für
die Handlung relevanten Gegenstände und Personen.
Und auch die für 3-D-Vorführungen der 50er Jahre ob-
ligatorische Pause zum Spulenwechsel der beiden syn-
chron laufenden 35mm-Projektoren wird sinnvoll in
den dramaturgischen Ablauf integriert: Nach der Pause
tritt mit dem Kommissar ein neuer Hauptdarsteller in
Erscheinung.
� Mittwoch, 5. September 2007, 19.00 Uhr
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Man muß immer ein Wagnis eingehen,
anders gesagt: man darf sich niemals langweilen

Skandal!!! Ingrid Bergman, 1949 ein großer Hollywood-
Star, dreht auf der Vulkaninsel Stromboli, zu der es
keine telefonische Verbindung gibt, mit einem reichlich
unbekannten italienischen Regisseur namens Roberto
Rossellini. Warum verläßt sie das Kino-Mekka und reist
ins europäische Niemandsland? Es kursieren Gerüchte
von einer Liebesaffaire, und als diese sich verdichten,
als sichtbar wird, daß die Bergman, noch bevor sie von
ihrem schwedischen Ehemann ordnungsgemäß ge-
schieden ist, ein Kind von Rossellini erwartet, inszeniert
die Boulevardpresse weltweit moralische Entrüstung.
Die Anwürfe gegen Bergman und Rossellini werden
derart hysterisch, daß Ernest Hemingway eine Er-
klärung publizieren läßt: »Was soll dieser Unsinn? Sie
bekommt ein Kind. Na und? Frauen bekommen nun
einmal Kinder. Ich bin stolz auf sie. Sie liebt Roberto,
und er liebt sie, und sie freuen sich auf das Kind …«.
Das große Publikum kennt von Rossellini vor allem die
»Skandale«, kaum seine Filme. Kulturell Interessierte
wissen, daß Rossellini in den Filmgeschichtsbüchern –

neben Antonioni, Visconti, Fellini – als »Mitbegründer
des italienischen Neorealismus« verzeichnet ist, und
mit ROMA CITTÀ APERTA (1945) und PAISÀ (1946) den
Startschuß zu dieser ersten großen Nachkriegswelle
des europäischen Autorenkinos gab. Die nächste
Epoche im Œuvre Rossellinis, das insgesamt über
30 Langfilme umfaßt, ist nurmehr Cinephilen ein Be-
griff: fünf Filme mit Ingrid Bergman, die weitgehend er-
folglos blieben, von frühen Rossellini-Bewunderern als
privatistische Eskapaden und Verrat an neorealisti-
schen Prinzipien empfunden wurden, aber junge fran-
zösische Filmemacher – Truffaut, Godard, Rivette, Roh-
mer – begeistern konnten.
Rossellini wurde zum gepriesenen Vorbild, Mentor und
Inspirator der Nouvelle Vague, um sich danach, etwa ab
1960, weitgehend aus dem kommerziellen Filmge-
schäft zurückzuziehen. Fortan widmete er sich vor
allem Fernsehprojekten, die ein groß angelegtes Ge-
schichtsbild der abendländischen Zivilisation zeichnen
wollen, mit Portraits herausragender Gestalten – So-
krates, Jesus, Augustinus, Descartes, Blaise Pascal,
Ludwig XIV. – und Chroniken wichtiger Epochen: Zeital-
ter des Eisens, Geschichte der Apostel, Zeitalter des

Retrospektive Roberto Rossellini
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Cosimo de Medici. Alle diese Arbeiten standen – und
stehen noch – unter dem Verdikt, dröges Schulfernse-
hen zu sein. Nur wenige Kritiker entdeckten darin »das
unvergleichliche enzyklopädische Genie Rossellinis«.
Rossellini ist, aufs Ganze seines Œuvres gesehen, ein
Unbekannter, ein mit jeder Schaffensphase immer noch
marginaler erscheinender Außenseiter. Warum ist das
so?
Was Rossellini auszeichnet und großartig macht, ist zu-
gleich das, was ihn – von Anfang an und dann zuneh-
mend radikaler – in die Außenseiterposition bringt: er
lehnt den spektakulären Aspekt des Kinos ab. Er will
nicht überwältigen und nicht verführen, er haßt alles
Dekorative, alle Rhetorik, besonders die Rhetorik des
Sentimentalen und des Nervenkitzels. Deshalb gehört
er heute, in einer Zeit, die ganz und gar von Rhetorik
beherrscht ist, zu den ad acta gelegten Filmautoren.
Deshalb muß er wiederentdeckt werden. Hinzu kommt,
daß er für seine antirhetorische Haltung keinen Künst-
lerbonus will. Künstler sind für ihn eitle, narzißtische,
selbstgefällige Geschöpfe. Er sieht sich als Forscher,
als Neugierigen, er will die Dinge zeigen wie sie sind,
möglichst nackt, nüchtern, direkt.
1977, kurz vor seinem Tod (er stirbt am 3. Juni in Rom
an Herzversagen), ist Rossellini Jury-Präsident bei den
Filmfestspielen von Cannes. Er spricht über seine
nächsten TV-Projekte: Diderot, Caligula, Die industrielle
Revolution, Die amerikanische Revolution, ein Film über
Karl Marx und Friedrich Engels. Auf die Frage, was ihn
bei seiner Arbeit antreibe, sagt er: »Viele Leute glau-
ben, der Mensch werde von zwei Instinkten getrieben:
Angst und Begierde. Das Kino arbeitet damit: Horror-
filme, Mordgeschichten, Sex-Appeal, Glamour, Action.
Ich gehe von etwas anderem aus: vom Wissensdurst.
Darum geht es in meinen Filmen: Wissen!«
»Wissen« aber ist bei Rossellini nicht einfach die
Kenntnis von Sachverhalten, sondern ein Be-Greifen
(also ein Anfassen der Dinge) und Weisheit, das heißt
eine physische und eine seelische Erfahrung. Rossellini
ist zugleich Empiriker und Mystiker. Im Kern der exi-
stentiellen (physischen und geistig-seelischen) Erfah-
rungen seiner Figuren findet sich dreierlei: Einsamkeit,
Verführbarkeit, Sehnsucht nach kindlicher Unschuld.
Das Gesellschaftliche ist der Ort der Verführung, der
Verkehrung des Menschlichen, der Machtbesessenheit
und des Hasses. Die Einsamkeit aber birgt in sich,
wenn es gut geht, die Möglichkeit gnadenhaft ge-
schenkter Erleuchtungen und seelischer Wandlung.
In Rossellinis Filmen gibt es das Verhängnis: die unauf-
lösbare Verstrickung ins gesellschaftliche Getriebe (das
charakterisiert seine »films noirs«), und das Wunder:

nicht nur in IL MESSIA, oder in der GESCHICHTE DER
APOSTEL, wenn sich Saulus zum Paulus wandelt, auch
in VIAGGIO IN ITALIA, wenn das Ehepaar am Rande
einer Prozession plötzlich – wie durch ein Wunder –
wieder zusammen findet. Immer geht es um einen Au-
genblick, in dem etwas Neues aufbricht: in der indivi-
duellen Existenz – wenn die Frau in EUROPA 51 ihr bis-
heriges Leben auf den Kopf stellt, im Leben eines Lan-
des – wenn in PAISÀ die alliierten Truppen Sizilien er-
reichen, oder beim geschichtlichen Epochenwandel der
Renaissance, der in THE AGE OF THE MEDICI geschil-
dert wird.

* * *
Am 8. Mai 1906 wird Roberto Rossellini als Sohn des
renommierten Architekten Angelo Giuseppe Rossellini
und seiner Frau Elettra Belan in Rom geboren. Zu den
stärksten Kinoerlebnissen der Kindheit zählen Chaplin-
Filme und King Vidors THE CROWD. Gymnasium, Naza-
rener-Internat, Studium der Philosophie und Literatur,
das 1923 krankheitsbedingt abgebrochen wird. Ro-
berto führt ein mondänes Bohémien-Leben, begeistert
sich für schnelle Autos und exzessive Parties, sucht
Kontakt zur Filmindustrie, arbeitet als Tonmann und
Cutter, dreht Kurzfilme. 1937 heiratet er Marchella de
Marchis, hat mir ihr zwei Kinder: Romano (1937) und
Renzo Jr. (1941). Romano stirbt 1946, neunjährig, an
einer zu spät erkannten Blinddarmentzündung: eine
bittere, traumatische, prägende Erfahrung.
Sein Kurzfilm PRÉLUDE À L’APRÈS-MIDI D’UN FAUNE
wird 1937 von der Zensur wegen »Obszönität« verbo-
ten, was Rossellini nicht daran hindert, sich mit dem
Sohn des Duce, Vittorio Mussolini, zu befreunden. Carlo
Lizzani, Rossellinis Regieassistent bei DEUTSCHLAND
IM JAHRE NULL, erzählt: »Ich habe Rossellini 1942
kennengelernt. Er war mit Leuten befreundet, die die
Zeitschrift Cinema machten. Eine Zeitschrift, um die
sich junge Leute scharten, die von einem anderen Kino
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träumten als es das offizielle war. Geleitet wurde die
Zeitschrift von Vittorio Mussolini. Er liebte das amerika-
nische Kino, und wir, die Jungen – die Älteren waren
Antonioni, De Santis, Visconti –, wir profitierten von
dem Schutz, den der Sohn Mussolinis gewährte, um
immer kritischere Artikel gegen das faschistische Kino
zu schreiben, sodaß die Zeitschrift später in Schwierig-
keiten geriet«.
Unter der Oberleitung des Marineoffiziers und Regis-
seurs Francesco De Robertis entsteht 1941 Rossellinis
erster Spielfilm LA NAVE BIANCA, der – wie die beiden
folgenden UN PILOTA RITORNA und L’UOMO DALLA
CROCE – zu einer Staffel von Propagandafilmen
gehört. Propaganda? Bis heute wogt der Streit, ob und
wie weit diese drei Filme faschistische Propaganda-
werke sind. Einerseits: sie werden mitten im Krieg ge-
dreht, mit Zustimmung und Unterstützung ziviler und
militärischer Behörden, in Erwartung des Sieges, und
erzählen durchaus heroische Geschichten. Anderer-
seits vermeiden sie zwei Dinge, die faschistische Pro-
paganda charakterisieren: todessehnsüchtiges Opfer-
pathos und das Lob der Mensch-Maschine-Symbiose.
Rossellini selbst sieht in ihnen humane Zeugnisse und
den Keim des neorealistischen Stils, den er freilich erst
im Bündnis mit dem Geist der Widerstandsbewegung
in ROMA CITTÀ APERTA richtig zur Entfaltung bringt.
ROMA entsteht inmitten der Nachkriegswirrnisse, fin-
det in Italien selbst zuerst wenig Echo, wird aber auf
Festivals in Frankreich und den USA als Sensation
empfunden, als Offenbarung einer neuen kinematogra-
phischen Wahrhaftigkeit. Der rauhe, semidokumentari-
sche Stil geht wie selbstverständlich aus den chaoti-
schen Bedingungen des Augenblicks hervor und ge-
biert das, was als »Italienischer Neorealismus« Epoche
machen wird. Ein Stil der Konfrontationen: von Laien
und Schauspielern, von Originalschauplätzen und Sze-
nerie, von Improvisation und Inszenierung, von großem
Augenblick und der Unscheinbarkeit des Alltäglichen.
In PAISÀ reinigt Rossellini diesen Stil von letzten melo-
dramatischen Elementen, gibt ihm exemplarische Prä-
gung, erzählt in sechs Episoden von der Befreiung Itali-
ens durch die Alliierten, bringt den Film zur Urauf-
führung nach Paris, wo André Bazin – damals der
führende Filmkritiker Frankreichs – schreiben kann: »In
einer Welt, die immer noch und schon wieder von Ter-
ror und Haß besessen ist, wo die Wirklichkeit fast gar
nicht mehr um ihrer selbst willen geliebt, sondern le-
diglich als Chiffre der Politik abgelehnt oder verteidigt
wird, ist das italienische Kino sicher das einzige, das in
der Zeit, die es beschreibt, einen revolutionären Huma-
nismus bewahrt.«

* * *
Hollywoodstar Ingrid Bergman ist erschüttert von
ROMA und PAISÀ. Sie schreibt Rossellini einen begei-
sterten Brief. Er besucht sie, entführt sie aus Hollywood
in sein Privatleben und seine nächsten Filme. Die Zu-
sammenarbeit der beiden bei fünf Spielfilmen zwischen
1949 und 1954 – STROMBOLI, EUROPA 51, VIAGGIO
IN ITALIA, GIOVANNA D’ARCO AL ROGO, ANGST – steht
jedoch unter keinem glücklichen Stern. Das große
Publikum erkennt seinen Star nicht wieder, die Kritiker
schelten Rossellinis »Rückzug in private Geschichten«,
und Ingrid Bergman fühlt sich unter der Regie ihres
Mannes nicht wohl. Sie kommt mit seiner improvisie-
renden Inszenierweise nicht zurecht: »Er wollte immer
nur, daß ich über die Straße gehe, ich aber wollte spie-
len.« Rossellini gibt den Figuren keine psychologischen
Begründungen, den Szenen keine dramatischen Zu-
spitzungen, den Darstellern keinen Raum fürs Theatra-
lische. Er will nur Gesten registrieren, möglichst alltäg-
liche Gesten.
In dem in München gedrehten ANGST sehen wir, wie
die Kamera Ingrid Bergman ganz unspektakulär beglei-
tet. Sie geht über die Straße, steigt ins Auto, fährt,
steigt wieder aus, geht durch Korridore. Das neutrale,
scharfsichtige Kameraauge blickt auf sie, gerade auch
in dramatisch »leeren« Momenten. Zugleich kann man
beobachten, wie die beiden Hauptdarsteller – Ingrid
Bergman und Mathias Wieman – immer wieder ver-
suchen, theatralische, das heißt dramatisch bedeut-
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same Gesten ins Spiel einzubringen. Damit kann Ros-
sellini nichts anfangen, und das führt dann dazu, daß
die Darsteller der Nebenrollen besser wegkommen als
die Hauptdarsteller. Vor allem Renate Mannhardt als
Erpresserin, aber auch die Wissenschaftler-Kollegen
von Matthias Wieman, erscheinen in ihrem Spiel direk-
ter, klarer, überzeugender, spannender.
Publikum und Kritik wenden sich nach ANGST definitiv
von Rossellini ab. Mit einer entscheidenden Ausnahme:
die jungen Nouvelle Vague-Autoren heben ihn demon-
strativ auf ihr Schild. Sie erkennen in den allseits ver-
schmähten Rossellini-Bergman-Filmen eine Moder-
nität, die sie selbst anstreben. FrançoisTruffaut wird für
zwei Jahre Rossellinis Assistent, bei der Entstehung
von Godards LES CARABINIERS leistet Rossellini ent-
scheidende Geburtshilfe, und sein ANIMA NERA (1962)
zeigt einen neuen, frischen Elan der Inszenierung, auch
ein hellwaches Gespür für die Phänomenologie der
Wirtschaftswunderzeit. Nouvelle Vague à la Rossellini.
Truffaut: »Als ich Roberto Rossellini kennen lernte,
1955 in Paris, war er in einem Zustand absoluter Ent-
mutigung; er hatte eben in Deutschland ANGST ge-
dreht und zog ernsthaft in Betracht, die Filmerei ganz
aufzugeben; seit L’AMORE waren alle seine Filme kom-
merzielle Fehlschläge und Mißerfolge bei der italieni-
schen Kritik gewesen. Die Bewunderung der jungen
französischen Kritiker für seine letzten Filme – vor
allem für die am meisten verachteten, FRANCESCO,
STROMBOLI, VIAGGIO IN ITALIA – war eine Wohltat für
ihn. Daß eine Gruppe junger Journalisten, die selbst
Regie führen wollten, ihn zu ihrem Meister erkoren
hatte, durchbrach seine Einsamkeit und weckte in ihm
einen ungeheuren Enthusiasmus.«
1957 unternimmt Rossellini eine neunmonatige Reise
nach Indien. Von dort bringt er mit: seine neue Ehefrau
Sonali Das Gupta, einen zehnteiligen Reisebericht fürs
Fernsehen, J’AI FAIT UN BEAU VOYAGE, und den Kino-
film INDIA, MATRI BHUMI. Indien fasziniert ihn: nicht als
Exotikum, sondern als Wiege der indoeuropäischen
Zivilisation, als Zusammenprall der Industriemoderne
mit einer viertausendjährigen Kultur, als Begegnung mit
einer »Philosophie des Abstandnehmens«, die seinem
Lebensmoment entspricht.
Die Indienreise ist Vorspiel seines Abstandnehmens
vom Kino, seiner Hinwendung zu den Fernseharbeiten,
die ein immens weit gefächertes Geschichtspanorama
der abendländischen Zivilisation entwerfen. Den Philo-
sophen schenkt er dabei eine besondere Aufmerksam-
keit: SOCRATE (1970), BLAISE PASCAL (1972), CARTE-
SIO (1974). Weil Philosophie »Liebe zum Wissen« heißt,
und »Wissen« sein großes Projekt ist. Weil die »Rettung

der Phänomene«, wie Aristoteles sagt, die Aufgabe der
Philosophie ist, und Rossellini mit seinen Filmen genau
dies versucht hat. Weil Philosophie der Wunsch ist,
»sich überall heimisch zu fühlen« (Camus), und die
Arbeit Rossellinis von diesem Wunsch durchdrungen
ist.
Sind diese »enzyklopädischen Filme« trockenes, unge-
nießbares Schulfernsehen? Da gibt es immer wieder
Szenen, in denen der Dialog nur wie ein Vorwand für
die Weitergabe von »Lernstoff« erscheint. Zum Beispiel
in SOCRATE wird das Prozedere der Gerichtsverhand-
lung gegen Sokrates in einem flanierenden Gespräch
zwischen Vater und Sohn dargelegt. Die politischen Er-
eignisse in Athen kommentiert eine Unterhaltung zwi-
schen zwei Soldaten und eine Plauderei beim Friseur.
Bei genauerem Hinsehen aber zeigt sich, daß Rossellini
keine fadenscheinige didaktische Strategie verfolgt. Es
werden bei ihm nicht Informationen in dramaturgische
Formen verpackt, sondern diese Formen werden zu
ihrer vordramaturgischen, alltäglichen Verlaufsform hin
geerdet. Den Schaubildcharakter seiner Arrangements
leugnet oder versteckt Rossellini nicht. Zum »Schul-
fernsehen« aber gibt es einen entscheidenden Unter-
schied: es soll uns nichts beigebracht werden. Rossel-
lini will Wahrnehmungen ermöglichen. Und dabei ent-
steht eine Darstellungsform, die Spannung und Schön-
heit hat: Eleganz der Rhythmisierung, kraftvoll ge-
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spannte Bögen der Reden und Gespräche, Strenge und
Klarheit der Choreografie, die die Architektur der
Räume und den Vortrag der Akteure mit dem Gang der
Gedanken verknüpft.
»Die Dinge haben Sinn, weil jemand sie anblickt«, sagt
Rossellini. Seine Figuren sind Suchende, Tastende, Um-
sich-blickende. In den frühen Filmen vor allem Frauen
und Kinder, in den späten Denker und Politiker. Sie
gehen in die Einsamkeit, die Verzweiflung, und hoffen
auf eine Erleuchtung, eine Verwandlung. Wie Pascal,
der sich in endlosen Stunden seinen bahnbrechenden
mathematischen und physikalischen Forschungen hin-
gibt, um dann die eine auflodernde Feuer-Erfahrung zu
machen. Er notiert sie auf einem Zettel, den er sorgfäl-
tig in sein Jackett einnäht: »Feuer, Gott Abrahams,
Isaaks, Jakobs, nicht der der Philosophen und der Wei-
sen.«
Rossellini langweilte sich bei dem, was als Kino-Faszi-
nation gilt: Star-Aura, Kinomythen, aufgedonnerte »Vi-
sionen«, »schöne Bilder«, die aufpolierte Wirklichkeit.
Ihn interessierten die Dinge wie sie sind, er war neugie-
rig alles zu wissen. Unter dem Stichwort »Zerstreuung«
schreibt Pascal in seinen »Pensées«: »Da die Men-
schen unfähig waren, Tod, Elend und Unwissenheit zu
überwinden, sind sie, um glücklich zu sein, überein-
gekommen, nicht daran zu denken.« Insoweit Kinofas-
zination die Droge dieses Vergessens-Glücks ist, lang-
weilte sie Rossellini. Ihm war es spannend, den Dingen
zu begegnen, so »wie sie sind«, das heißt eingedenk
des Todes, des Elends und vor allem der Unwissenheit.
Er sagte: »Mein Beruf ist etwas, das tagtäglich neu er-
lernt werden muß und mit dessen Beschreibung man
nie fertig wird: Es ist der Beruf, Mensch zu sein. Und
was ist ein Mensch? Ein aufrecht stehendes Wesen,
das sich auf die Zehenspitzen stellt, um den Horizont
nach hinten zu schieben.« Rainer Gansera

Die Retrospektive wird veranstaltet in Zusammenarbeit
mit dem Istituto Italiano di Cultura, München, der Fon-
dazione Roberto Rossellini und der Cineteca Nazionale
– Centro Sperimentale di Cinematografia, Roma. Mit
Unterstützung von Cinecittà Holding und RAI Techeu.

FANTASIA SOTTOMARINA (UNTERWASSER-PHAN-
TASIE) – Italien 1939 – R+B: Roberto Rossellini – K:
Rodolfo Lombardi – M: Edoardo Micucci – 10 min,
OmeU – Zwei verliebte Brassen werden von einem Tin-
tenfisch angegriffen und getrennt. Aber andere Fische
schwimmen zur Rettung herbei und führen die Lieben-
den wieder zusammen. – IL TACCHINO PREPOTENTE
(DER FRECHE TRUTHAHN) – Italien 1940 – R+B:

Roberto Rossellini – K: Mario Bava – 5 min, OmeU –
Abenteuer eines Truthahns, der einen Hühnerhof in
Aufruhr versetzt. – LA VISPA TERESA (DIE FLINKE
TERESA) – Italien 1940 – R+B: Roberto Rossellini – K:
Mario Bava – 7 min, OmeU – Nimmt das Thema eines
bekannten Abzählreims auf: von einem Mädchen, das
einen Schmetterling fängt, um ihn dann doch wieder
frei zu lassen. – LA NAVE BIANCA (DAS WEISSE
SCHIFF) – Italien 1941 – R: Roberto Rossellini – B:
Francesco De Robertis, Roberto Rossellini – K: Giu-
seppe Caracciolo, Mario Bava – M: Renzo Rossellini –
71 min, OmeU – Rossellinis erster Spielfilm und der
erste von drei Filmen, die mit dem Kriegsgeschehen –
zur See, in der Luft, und auf dem Land – verwoben
sind. Mit Laien, italienischen und deutschen Soldaten,
vor allem auf dem Kriegshospitalschiff Arno im Hafen
von Taranto gedreht. Rossellini: »Dieser Film sollte auch
die gnadenlose Grausamkeit der Maschine gegenüber
dem Menschen zum Ausdruck bringen, also den wenig
heroischen Aspekt des Menschen, der im Innern eines
Schlachtschiffes lebt, dessen Handlungen fast im Dun-
keln bleiben und sich zwischen Instrumenten, Kompas-
sen, Rädern und Hebeln abspielen.«
� Freitag, 19. Oktober 2007, 21.00 Uhr

UN PILOTA RITORNA (EIN PILOT KEHRT ZURÜCK) –
Italien 1942 – R: Roberto Rossellini – B: Vittorio Musso-
lini, Roberto Rossellini, Michelangelo Antonioni, Mas-
simo Mida – K: Vincenzo Seratrice – M: Renzo Rossel-
lini – D: Massimo Girotti, Michela Belmonte, Gaetano
Masier – 84 min, OmeU – Widmung: »Der Film ist mit
brüderlicher Herzlichkeit den Piloten gewidmet, die
vom Himmel über Griechenland nicht zurückgekehrt
sind.« Der junge Fliegerleutnant Gino Rossati kommt
als neuer Pilot auf einen italienischen Militärflughafen.
Beim zweiten Einsatz wird er abgeschossen und landet
in einem von Engländern kontrollierten griechischen
Gefangenenlager. – NAPOLI 1943 – Vierte Episode aus
AMORE DI MEZZO SECOLO (LIEBE AUS DER MITTE
DES JAHRHUNDERTS) – Italien 1954 – R: Roberto Ros-
sellini – B: Roberto Rossellini, Oreste Biancoli, Vinicio
Marinucci – K: Tonino Delli Colli – M: Carlo Rusticelli –
D: Antonella Lualdi, Franco Pastorino – 14 min, OmeU
– Rossellinis Episode ist sein erster Farbfilm. Neapel
1943 unter britischem Bombardement. Gelegenheit für
eine Romanze zwischen dem Revuemädchen Carla und
dem italienischen Soldaten Renato. Die Sirenen heulen,
aber Carla und Renato küssen sich auf einer Brücke
und schwören sich ewige Liebe, während sich die briti-
schen Bomber im Tiefflug nähern.
� Samstag, 20. Oktober 2007, 21.00 Uhr

13

Ro
be

rt
o

Ro
ss

el
lin

i



L’UOMO DALLA CROCE (DER MANN DES KREUZES)
– Italien 1943 – R: Roberto Rossellini – B: Roberto
Rossellini, Asvero Gravelli, Alberto Consiglio – K:
Guglielmo Lombardi, Aurelio Attili – M: Renzo Rossellini
– D: Alberto Tavazzi, Roswita Schmidt, Attilio Dottesio,
Aldo Capacci, Doris Hild – 77 min, OmeU – Nach einer
»wahren Begebenheit«: das Leben des Militärgeist-
lichen Reginaldo Giuliani, der an der russischen Front
fiel. Kampf um ein russisches Dorf und um die Seele
eines Feindes. Aktion und Kontemplation.
� Sonntag, 21. Oktober 2007, 21.00 Uhr

DESIDERIO (VERLANGEN) – Italien 1943/46 – R:
Roberto Rossellini, Marcello Pagliero – B: Roberto Ros-
sellini, Rosario Leone, Giuseppe De Santis, Diego Cal-
cagno – K: Rodolfo Lombardi, Ugo Lombardi – M:
Renzo Rossellini – D: Elli Parvo, Massimo Girotti, Carlo
Ninchi, Roswita Schmidt, Lia Corelli – 79 min, OmeU –
1943 beginnt Rossellini mit den Dreharbeiten, muß sie
aber kriegsbedingt abbrechen, 1946 beendet Marcello
Pagliero den Film. Rossellini zeichnet erstmals Charak-
tere individuell durch. Sein erster »film noir«: er beginnt
und endet mit einem Selbstmord und beschreibt das
fatalistische Bewußtsein, das Leben nicht grundlegend
ändern zu können. Tragische Fabel von einem Wunsch-
traum – Traum einer Prostituierten vom »ehrbaren
Leben«, der nicht in Erfüllung gehen mag. – L’INVIDIA
(DER NEID) – Vierte Episode aus IL SETTE PECCATI
CAPITALI (DIE SIEBEN TODSÜNDEN) – Italien 1951 – R:
Roberto Rossellini – B: Roberto Rossellini, Diego Fab-
bri, Liana Ferri, Turi Vasile nach dem Roman »La
chatte« von Colette – K: Enzo Serafin – M: Yves
Baudrier – D: Andrée Debar, Orféo Tamburi, Jean De-
bucourt, Marcelle Praince, Louis Seigner – 21 min,
OmeU – Einer der damals beliebten »Omnibus-Filme«.
Die sieben Todsünden als Aufhänger für einzelne Episo-
den. Rossellini erzählt die Neid-Geschichte, die dann
doch eher von Eifersucht handelt: von der mörderi-
schen Eifersucht auf eine Katze.
� Sonntag, 9. September 2007, 21.00 Uhr

ROMA, CITTÀ APERTA (ROM, OFFENE STADT) – Ita-
lien 1945 – R: Roberto Rossellini – B: Roberto Rossel-
lini, Sergio Amidei, Federico Fellini – K: Ubaldo Arata –
M: Renzo Rossellini – D: Aldo Fabrizi, Anna Magnani,
Marcello Pagliero, Harry Feist, Maria Michi, Giovanna
Galetti – 104 min, OmU – Was ursprünglich ein Doku-
mentarfilm über das Leben des von den Nazis ermor-
deten Priesters Don Morosini werden soll, entpuppt
sich als Geburt des italienischen Neorealismus aus
dem Geist der Widerstandsbewegung, in der Kommu-

nisten und Christdemokraten zusammen arbeiten. Akti-
vitäten, Verfolgung und grausames Ende einer italie-
nischen Widerstandsgruppe zur Zeit der deutschen Be-
satzung Roms 1944. Im Mittelpunkt: die Schicksale
eines in einer illegalen Druckerei beschäftigten Arbei-
ters und eines Priesters, der ihm und anderen Verfolg-
ten Schutz gewährt. – Gezeigt wird eine restaurierte
Kopie der Cineteca Nazionale, Roma.
� Freitag, 7. September 2007, 21.00 Uhr �� Dienstag,
11. September 2007, 18.30 Uhr

PAISÀ – Italien 1946 – R: Roberto Rossellini – B: Ro-
berto Rossellini, Sergio Amidei, Federico Fellini, Alfred
Hayes, Klaus Mann, Marcello Pagliero, Vasco Pratolini –
K: Otello Martelli – M: Renzo Rossellini – D: Carmela
Sazio, Robert Van Loon, Benjamin Emanuel, Dots John-
son, Alfonsino Pasca, Gar Moore, Maria Michi, Harriet
White, Giulietta Masina, William Tubbs, Dale Edmonds
– 116 min, OmeU – Landung der Alliierten und Befrei-
ung Italiens in sechs Episoden. Der historische Augen-
blick spiegelt sich in alltäglichen Geschichten: tragisch
und kurios, dramatisch und augenzwinkernd. Mochte
ROMA noch melodramatische Genremomente enthal-
ten, so zeigt die episodische Erzählweise von PAISÀ
den neorealistischen Stil in ausgereifter und geklärter
Form. André Bazin: »Der Realismus Rossellinis hat
nichts mit den bisherigen Kino-Realismen gemein. Es
ist ein Realismus nicht des Themas, sondern des Stils«.
� Mittwoch, 12. September 2007, 18.30 Uhr �� Frei-
tag, 14. September 2007, 21.00 Uhr

ERINNERUNGEN AN ROBERTO ROSSELLINI UND
»DEUTSCHLAND IM JAHRE NULL« – BRD 1988 –
R+B: Rainer Gansera – 15 min – DEUTSCHLAND IM
JAHRE NULL – GERMANIA ANNO ZERO – Italien
1948 – R: Roberto Rossellini – B: Roberto Rossellini,
Carlo Lizzani, Max Colpet – K: Robert Juillard – M:
Renzo Rossellini – D: Edmund Meschke, Ernst Pitt-
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schau, Ingetraud Hinze, Franz Krüger, Graf Franz Treu-
berg – 72 min, dt. OF – Nach ROMA und PAISÀ Ros-
sellinis dritter Film, der die unmittelbare Vergangenheit
erkundet. Diesmal ist Berlin der Schauplatz, Sommer
1945: Ruinen, Schwarzmarkt und vergiftete Seelen.
Das tragische Schicksal des zwölfjährigen Edmund,
dem die Parolen der Herrenrasse-Ideologie immer
noch im Kopf herum spuken. Rossellini: »Was hatte
diese Katastrophe herbeiführen können? Eine ver-
kehrte Moral, die den Kern des Nazismus bildete. Sie
spielt einen Kult des Heroismus gegen die Demut aus,
Hochmut gegen Bescheidenheit. Macht wird verherr-
licht, Schwäche verachtet. Deshalb wollte ich die Ge-
schichte eines Kindes erzählen, eines unschuldigen
Wesens, das dazu verleitet wird, ein Verbrechen zu be-
gehen, im Glauben, eine heroische Tat zu vollbringen.«
� Samstag, 15. September 2007, 21.00 Uhr �� Diens-
tag, 18. September 2007, 18.30 Uhr

L’AMORE (AMORE) – Italien 1947/48 – 1. Geschichte:
UNA VOCE UMANA (DIE MENSCHLICHE STIMME) –
R+B: Roberto Rossellini, nach dem Einakter »La voix
humaine« von Jean Cocteau – K: Robert Juillard – M:
Renzo Rossellini – D: Anna Magnani – 2. Geschichte:
IL MIRACOLO (DAS WUNDER) – R: Roberto Rossellini
– Assistenz: Federico Fellini – B: Tullio Pinelli, Federico
Fellini, nach der Novelle »Flor de Santidad« von Ramon
Del Valle-Inclan – K: Aldo Tonti – M: Renzo Rossellini –
D: Anna Magnani, Federico Fellini – 82 min, OmU –
Zwei Geschichten von der Verstoßung einer liebenden
Frau. UNA VOCE UMANA ist ein einziger Aufschrei des
Verlassenseins. Dreimal telephoniert die Frau mit dem
Geliebten, der sich von ihr abgewendet hat, umschmei-
chelt und beschwört ihn, und blickt entsetzt in den
Abgrund des Alleinseins. In IL MIRACOLO hält die
Ziegenhirtin Nannina, die von der Dorfbevölkerung für
schwachsinnig gehalten wird, ihren Verführer (ver-
schmitzt gespielt von Federico Fellini) für den Heiligen
Josef und das Kind, mit dem sie schwanger ist, für den
neuen Heiland. Eric Rohmer: »Die Schreie der verlasse-
nen Geliebten und der Wahn der Verrückten sind nur
besonderer Ausdruck dieser (vorübergehenden oder
endgültigen) Vereinsamung, zu der in Rossellinis Welt
jedes Wesen sich auf irgendeine Weise verurteilt
findet.«
� Freitag, 21. September 2007, 21.00 Uhr �� Diens-
tag, 25. September 2007, 18.30 Uhr

LA MACCHINA AMMAZZACATTIVI (DIE MASCHINE,
DIE DIE BÖSEN TÖTET) – Italien 1948/52 – R: Roberto
Rossellini – B: Eduardo De Filippo, Filippo Sarazani,

Roberto Rossellini, Sergio Amidei, Franco Brusati – K:
Tino Santoni, Enrico Betti Berutto – M: Renzo Rossellini
– D: Genaro Pisano, Marilyn Buferd, William und Helen
Tubbs, Giovanni Amato – 83 min, OmU – Ausflug ins
Komödiengenre: mit Heiligen, die sich als Teufel ent-
puppen, und der Fotokamera als »Maschine, die die
Bösen tötet«. Der Fotograf eines kleinen süditalieni-
schen Ortes erhält von einem alten Mann die Fähigkeit,
andere auf geheimnisvolle Art zu töten. Wenn er ein
Foto des Betreffenden nochmals fotografiert, gefriert
der Abgebildete in der festgehaltenen Pose. Der Alte
gibt sich als der Hl. Andreas aus und erteilt dem Foto-
grafen den Auftrag, für Gerechtigkeit zu sorgen: das
Gute lohnen, das Böse strafen.
� Samstag, 22. September 2007, 21.00 Uhr �� Mitt-
woch, 26. September 2007, 18.30 Uhr

STROMBOLI – Italien/USA 1950 – R: Roberto Rossel-
lini – B: Roberto Rossellini, Art Cohen, Sergio Amidei,
Gian Paolo Callegari – K: Otello Martelli – M: Renzo
Rossellini – D: Ingrid Bergman, Mario Vitale, Bewohner
der Insel Stromboli – 105 min, ital./engl. OF – Erster
Film Rossellinis mit Ingrid Bergman. Der Hollywood-
Star ohne Star-Aura: als »displaced person« auf der
Vulkaninsel. Das Natur-Mysterium als rettende Erfah-
rung. Thunfischfang und andere Erleuchtungserleb-
nisse.
� Dienstag, 13. November 2007, 18.30 Uhr �� Freitag,
16. November 2007, 21.00 Uhr
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FRANCESCO, GIUILLARE DI DIO (FRANZISKUS, DER
GAUKLER GOTTES) – Italien 1950 – R: Roberto Ros-
sellini – B: Roberto Rossellini, Federico Fellini, frei nach
den Legenden um den Hl. Franziskus »I Fioretti di San
Francesco« und der »Vita di Fra’ Ginepro« – K: Otello
Martelli – M: Renzo Rossellini – D: Aldo Fabrizi, Ara-
bella Lemaitre, Franziskaner-Mönche des Klosters Mai-
ori – 90 min, OmeU – Der Hl. Franziskus als Gaukler
und Narr Gottes. Die Utopie kindlicher Unschuld und
Hingabe im Spiegel eines Heiligenbildes. Kleine anek-
dotische Geschichten von der Heiterkeit und Demut,
die sogar Tyrannen erschüttert. Von Mönchen, die eifrig
durch die Gegend laufen, mit Vögeln und Bäumen
reden, Leprakranke umarmen, ihr letztes Kleidungs-
stück verschenken und dabei so fröhlich sind wie spie-
lende Kinder.
� Dienstag, 16. Oktober 2007, 18.30 Uhr �� Freitag,
26. Oktober 2007, 21.00 Uhr

EUROPA 51 – Italien 1952 – R: Roberto Rossellini – B:
Roberto Rossellini, Sandro De Feo, Antonio Pietrangeli,
Massimo Mida, Antonello Trombadori – K: Aldo Tonti –
M: Renzo Rossellini – D: Ingrid Bergman, Alexander
Knox, Sandro Franchina, Giulietta Masina, Teresa Pel-

lati, Antonio Pietrangeli – 118 / 109 min – Warum der
Wunsch, absichtslos Gutes zu tun, in der sich formie-
renden Wohlstandsgesellschaft als völlig verrückt er-
scheinen muß. Ingrid Bergman als Amerikanerin in
Rom, die an der Seite ihres wohlhabenden Gatten die
standesgemäßen Repräsentationspflichten perfekt er-
füllt, aber die Hilferufe ihres zwölfjährigen Sohnes
überhört. Sie stürzt in eine existentielle Krise, als der
Sohn Selbstmord begeht. Von Schuldgefühlen geplagt
findet sie Trost darin, den Armen am Stadtrand Roms
zu helfen. Eric Rohmer: »Allein durch die Kraft dessen,
was Rossellini dem Auge bietet: Blicke, Haltung, das
physische Sein dieser Frau und derer um sie herum,
beweist er die Existenz der Seele«.
� Sonntag, 25. November 2007, 21.00 Uhr (engl. OF,
109 min) �� Dienstag, 27. November 2007, 18.30 Uhr
(Ital. Fassung meU, 118 min)

DOV’È LA LIBERTÀ? (WO IST DIE FREIHEIT?) – Italien
1952 – R: Roberto Rossellini – B: Roberto Rossellini,
Vitaliano Brancati, Ennio Flaiano, Antonio Pietrangeli,
Vincenzo Talarico – K: Aldo Tonti, Tonino Delli Colli – M:
Renzo Rossellini – D: Totò, Leopoldo Trieste, Vera Mol-
nar – 91 min, OmeU – 22 Jahre hat Salvatore, gelern-
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ter Friseur, im Gefängnis verbracht, weil er einst in ra-
sender Eifersucht den Liebhaber seiner Ehefrau tötete.
Es waren die Jahre zwischen 1930 und 1952, in denen
die Weltgeschichte an ihm vorüber zog: Aufstieg und
Fall des Faschismus, Zweiter Weltkrieg, Befreiung Itali-
ens, Wiederaufbau. Salvatore hat ein naives Gemüt,
das die Welt, in die er entlassen wird, nicht mehr ver-
stehen kann.
� Mittwoch, 17. Oktober 2007, 18.30 Uhr �� Samstag,
27. Oktober 2007, 21.00 Uhr

VIAGGIO IN ITALIA (REISE IN ITALIEN / LIEBE IST
STÄRKER) – Italien 1954 – R: Roberto Rossellini – B:
Roberto Rossellini, Vitaliano Brancati – K: Enzo Serafin
– M: Renzo Rossellini – D: Ingrid Bergman, George
Sanders, Paul Muller, Maria Mauban, Anna Proclemer –
86 min, engl. OF – Ingrid Bergman und George San-
ders als britisches Ehepaar, das in Neapel durch eine
Krise taumelt: Entfremdung, Trennung, Versöhnung.
Rossellini: »Das ist ein Film, den ich sehr liebe. Es war
für mich wichtig, Italien zu zeigen, Neapel, diese merk-
würdige Atmosphäre, der sich ein sehr reales, tiefes
Gefühl beimischt: das Gefühl des ewigen Lebens«. Als
ein in Luxus und Langeweile eingepacktes Ehepaar er-
scheinen Bergman/Sanders zuerst. Sie machen in Ita-
lien, in der Nähe von Neapel Ferien und erledigen eine
Erbschaftsangelegenheit. Dabei stellen sie bestürzt
fest, wie fremd sie einander geworden sind. In der Frau
erwacht romantische Empfindsamkeit. Der Mann
macht sich darüber lustig. Sie besucht Museen, er flir-
tet auf Parties. Jeder geht eigene Wege, bis das bro-
delnde Leben der Stadt seine Magie entfaltet und neue
Leidenschaft entfacht.
� Mittwoch, 28. November 2007, 18.30 Uhr �� Freitag,
30. November 2007, 21.00 Uhr

ROSSELLINI UND BERGMAN – DIE LIEBE ZUM KINO
– Frankreich 2005 – R+B: Florence Mauro – 52 min,
dtF – Der Idealist und die Pragmatikerin – so charakte-
risiert Tochter Isotta, die hier neben anderen Verwand-
ten und Bekannten zu Wort kommt, ihre Eltern. –
SANTA BRIGIDA – Schweden 1952 – R+B+K: Roberto
Rossellini – 9 min – Material für eine Dokumentation
für die Schwedische Kinderhilfs-Organisation. Ingrid
Bergman besucht das Kloster Brigida in Rom und ver-
teilt mit den Nonnen zusammen Kleider an bedürftige
Kinder. – THE CHICKEN (DAS HUHN) – Dritte Episode
aus SIAMO DONNE (WIR SIND FRAUEN) – Italien 1953
– R: Roberto Rossellini – B: Cesare Zavattini, Luigi
Chiarini – K: Otello Martelli – M: Allesandro Cicognini –
D: Ingrid Bergman, Auftritte von Robertino, Isotta und

Isabella Rossellini – 20 min, engl. OF – Ingrid Bergman
spielt sich selbst, in ihrem Haus, heiter und entspannt.
Sie hat nur ein Problem: das Huhn der Nachbarin ver-
wüstet die Rosensträucher ihres Gartens. – KORT
MÖTE MED FAMILJEN ROSSELLINI (EIN KURZES
TREFFEN MIT DER FAMILIE ROSSELLINI) – Schwe-
den 1953 – R: Gert Engström – 6 min, OmeU –
Während der Dreharbeiten zu VIAGGIO IN ITALIA: Ein
Film im Stile einer Reportage in einer Frauenzeitschrift.
– MED INGRID BERGMAN PÅ BERNS (MIT INGRID
BERGMAN IN BERNS) – Schweden 1953 – 6 min,
OmeU – Aufnahmen einer Preisverleihung durch die
Schwedische Filmakademie. Viele prominente Gäste,
feierliche Kleidung – Bergman und Rossellini, leger ge-
kleidet, sind auf der Durchreise und kommen zu
spät … MY DAD IS 100 YEARS OLD – Kanada 2006 –
R: Guy Maddin – B: Isabella Rossellini – K: Len Peter-
son – M: Christopher Derick – D: Isabella Rossellini,
Isaac Paz Sr. – 16 min, OF
� Samstag, 17. November 2007, 21.00 Uhr

GIOVANNA D’ARCO AL ROGO (JEANNE D’ARC AUF
DEM SCHEITERHAUFEN) – Italien 1954 – R: Roberto
Rossellini – B: Roberto Rossellini, nach dem Oratorium
»Jeanne d’Arc au bûcher« von Paul Claudel und Arthur
Honegger – K: Gabor Pogany – D: Ingrid Bergman, Tul-
lio Carminati, Giancinto Prandelli – Sänger: Marcella
Pobbe, Giancinto Prandelli, Florence Quartararo –
80 min, OmeU – Ingrid Bergman als Johanna von Orle-
ans auf der Bühne. Eine Aufzeichnung der Inszenierung
Rossellinis am Teatro San Carlo in Neapel. »Ich wollte
eine Theatererfahrung festhalten, die mich leiden-
schaftlich begeistert hat. Ich hatte keine Erfahrungen
mit Bühneninszenierungen, alles war neu zu ent-
decken.« Rossellini besteht darauf, daß das kein abge-
filmtes Theater ist, sondern Kino: »Ich behaupte sogar,
daß das Neorealismus ist, in dem Sinn, wie ich ihn
immer verstanden habe.«
� Mittwoch, 14. November 2007, 18.30 Uhr �� Sonn-
tag, 18. November 2007, 21.00 Uhr

ANGST – Italien/BRD 1954 – R: Roberto Rossellini – B:
Roberto Rossellini, Sergio Amidei, Franz Treuberg, nach
der Novelle von Stefan Zweig – K: Carlo Carlini, Heinz
Schnackertz – M: Renzo Rossellini – D: Ingrid Berg-
man, Mathias Wieman, Kurt Kreuger, Renate Mann-
hardt – 81 min – Letzte Rossellini-Bergman-Zusam-
menarbeit, in München und Umgebung gedreht. Ingrid
Bergman im Dirndl, mit einem Milchglas in der Hand;
sie betrügt ihren Ehemann und wird von ihm, dem sini-
stren Wissenschaftler, wie eine Laborratte behandelt.
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Blinkende Neonlichter, funktionierende Betriebe, Fassa-
den aus Beton und Glas – ein prosperierendes Mün-
chen, das aber eingehüllt ist in Nacht und Schatten. Die
Novelle von Stefan Zweig, geschrieben 1912, ist über-
setzt ins Jahr 1953.
� Samstag, 1. Dezember 2007, 21.00 Uhr �� Dienstag,
8. Januar 2008, 18.30 Uhr

ERINNERUNGEN AN ROBERTO ROSSELLINI UND
»INDIEN, MUTTER ERDE« – BRD 1988 – R+B: Rainer
Gansera – 8 min – INDIA, MATRI BHUMI (INDIEN,
MUTTER ERDE) – Frankreich/Italien 1957 – R: Rober-
to Rossellini – B: Roberto Rossellini, Sonali DasGupta,
Fereydoun Hoveyda – K: Aldo Tonti – M: Philippe Ar-
thuys – 85 min, OmeU – Truffaut: »In sechs Monaten
hat Rossellini in Indien alles gesehen und INDIA mit-
gebracht, einen in seiner Einfachheit und Intelligenz
außerordentlichen Film, der keine ausgewählten Land-
schaften und Ereignisse zeigt, sondern eine globale
Sicht der Welt gibt und eine Meditation über das Leben,
über die Natur und die Tiere bildet«. Gil Rossellini:
»Mein Vater bewahrte sich eine große Zuneigung zu In-
dien, dem Land und seiner Kultur. Oft sprach er davon,
daß er zum Sterben in den Süden Indiens gehen wolle,
auf diesen Elefantenfriedhof. Auch weil er sich ein
wenig als Elefant fühlte. So war er.«
� Sonntag, 28. Oktober 2007, 21.00 Uhr �� Dienstag,
30. Oktober 2007, 18.30 Uhr

IL GENERALE DELLA ROVERE (DER FALSCHE GENE-
RAL) – Italien 1959 – R: Roberto Rossellini – B: Indro
Montanelli, Sergio Amidei, Diego Fabbri – K: Carlo Car-
lini – M: Renzo Rossellini – D: Vittorio De Sica, Hannes
Messemer, Sandra Milo, Anne Vernon, Herbert Fischer,
Kurt Selge – 132 min, OmeU – Genua unter deutscher
Besatzung, Winter 43. Vittorio De Sica glänzt als windi-
ger Gauner und Hochstapler, der sich zum Helden wan-

delt. Er heißt Emanuele Bardone, stellt sich mal als In-
genieur, dann wieder als Oberst vor, knüpft Kontakte
zum SS-Standartenführer Müller, läßt sich von An-
gehörigen inhaftierter Widerstandskämpfer Geld ge-
ben, um bei den Deutschen als »Fürsprecher« aufzu-
treten, verspielt das Geld und geht lieber ins Bordell.
Bis er in die Rolle eines gesuchten Resistenza-Generals
schlüpfen soll, und aus der Rolle Wirklichkeit wird.
� Mittwoch, 31. Oktober 2007, 18.30 Uhr �� Freitag,
2. November 2007, 21.00 Uhr

ERA NOTTE A ROMA (ES WAR NACHT IN ROM) – Ita-
lien 1960 – R: Roberto Rossellini – B: Roberto Rossel-
lini, Sergio Amidei, Diego Fabbri, Brunello Rondi – K:
Carlo Carlini – M: Renzo Rossellini – D: Leo Genn, Gio-
vanna Ralli, Sergej Bondartschuk, Peter Baldwin, Han-
nes Messemer, Laura Betti – 158 min, OmU – Noch
einmal Winter 43. In Rom sind die deutschen Soldaten
von Verbündeten zu Besatzern geworden. Drei Kriegs-
gefangene – ein Engländer, ein Amerikaner, ein Russe
– können fliehen und müssen sich bis zur Ankunft der

Alliierten versteckt halten. Sie finden Unterschlupf im
Haus der Schwarzmarkthändlerin Ralli, deren kommu-
nistischer Liebhaber von einem korrupten, mit den
Nazis kollaborierenden Priester verraten wird. Stili-
stisch ein Mix aus drei Rossellini-Epochen: dem Realis-
mus der frühen Filme, der Melodramatik der Bergman-
Ära, und der kontemplativen Haltung des Spätwerks.
� Samstag, 8. September 2007, 21.00 Uhr

VIVA L’ITALIA – Italien 1961 – R: Roberto Rossellini –
B: Roberto Rossellini, Sergio Amidei, Diego Fabbri, An-
tonio Petrucci, Antonello Trombadori – K: Luciano Tra-
satti – M: Renzo Rossellini – D: Renzo Ricci, Paolo
Stoppa, Franco Interlenghi, Giovanna Ralli, Raimondo
Croce – 129 min, OmeU – Chronik von der Einigung
Italiens durch Giuseppe Garibaldi. Pathosfreies Portrait
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eines Nationalhelden. Rossellini: »Ich weiß, was ich
sagen will und gebrauche das direkteste Mittel, um es
zu sagen. Es genügt, klare Gedanken und Begriffe zu
haben, um das direkteste Bild zu finden, das die Idee
ausdrückt«. Entstanden zur Hundertjahrfeier der Erobe-
rung Siziliens und Neapels durch die »Expedition der
Tausend«. Garibaldi wird als ein sehr menschlicher
Held geschildert: Er klagt über Rheuma, behandelt
seine Gegner nobel und hat keine Lust, von der Macht,
die er errungen hat, Gebrauch zu machen.
� Samstag, 3. November 2007, 21.00 Uhr �� Dienstag,
6. November 2007, 18.30 Uhr

VANINA VANINI (DER FURCHTLOSE REBELL) – Italien
1961 – R: Roberto Rossellini – B: Roberto Rossellini,
Diego Fabbri, Jean Gruault, Monique Lange, Antonello
Trombadori, nach dem Roman von Stendhal – K: Luci-
ano Trasatti – M: Renzo Rossellini – D: Sandra Milo,
Laurent Terzieff, Paolo Stoppa, Martine Carol, Jean
Gruault – 113 min, OmeU – Noch einmal: großes Melo-
dram plus Geschichtsunterricht. Während sonst die
Liebesgeschichten Fußnoten zu den großen geschicht-
lichen Ereignissen sind, spielt hier beides ineinander,
als Gewissenskonflikt der Liebenden und als unaus-
weichlich tragische Konstellation. 1823, zur Zeit der
Carbonari-Aufstände, verliebt sich die römische Prin-
zessin Vanina Vanini leidenschaftlich in den jungen,
hübschen, wildromantischen Freiheitskämpfer Pietro
Missirilli, also in einen Mann, der die Gesellschaft
bekämpft, die sie verkörpert.
� Sonntag, 4. November 2007, 21.00 Uhr �� Sonntag,
11. November 2007, 18.30 Uhr

ANIMA NERA (SCHWARZE SEELE) – Italien 1962 – R:
Roberto Rossellini – B: Roberto Rossellini, nach dem
Bühnenstück Giuseppe Griffi – K: Luciano Trasatti – M:
Piero Piccione – D: Vittorio Gassmann, Nadja Tiller, An-

nette Stroyberg, Yvonne Sanson, Tony Brown – 97 min,
OmeU – Rossellinis schwärzester film noir. Der damals
Fünfundfünzigjährige zeigt, daß er mindestens so mo-
dern, elegant und kompromißlos erzählen kann wie die
jungen Autoren der Nouvelle Vague und erfindet die ab-
gründigste Männerfigur, die er je gezeichnet hat, Gass-
mann als Adriano: ein windiger Spekulant und Möchte-
gern-Playboy, der eine bittere Kindheit und zwielichtig-
ste Erfahrungen während der Kriegszeit (homoeroti-
sche Verführung durch einen deutschen Offizier) hinter
sich hat, und sich nun, in der Zeit von Wirtschaftsboom,
Rock’n’Roll und aufstrebendem Fernsehen, skrupellos
durchs Leben schlägt.
� Sonntag, 3. Februar 2008, 21.00 Uhr

RoGoPaG – Italien/Frankreich 1963 – 1. ILLIBATEZZA
(REINHEIT) – R+B: Roberto Rossellini – K: Luciano Tra-
satti – M: Carlo Rustichelli – D: Rosanna Schiaffino,
Bruce Balaban, Gianrico Tedeschi – 2. IL NUOVO
MONDO (DIE NEUE WELT) – R+B: Jean-Luc Godard –
K: Jean Rabier – D: Alexandra Stewart, Jean-Marc Bory
– 3. LA RICOTTA (DER WEICHKÄSE) – R+B: Pier
Paolo Pasolini – K: Tonino Delli Colli – D: Orson Welles,
Tomas Milian, Laura Betti – 4. IL POLLO RUSPANTE
(DAS FREILANDHUHN) – R+B: Ugo Gregoretti – K:
Mario Bernardo – D: Ugo Tognazzi, Lisa Gastoni, Anto-
nella Taito – 122 min, OmU – Seelische, moralische
Läuterung ist ein Leitthema in Rossellinis Œuvre. Hier
nimmt die »Reinigung« die Form einer Psychotherapie
an. Eine hübsche Stewardeß der italienischen Flugge-
sellschaft Allitalia wird auf dem Flug nach Bangkok von
einem amerikanischen Werbemanager angesprochen.
Der Mann blättert im Playboy, macht Reklame für die
Biermarke Rainbow, sagt zur Stewardeß, sie sei das
ideale Rainbow-Girl, wird aufdringlich, und stellt sich
als ein Psychopath heraus. – In der NEUEN WELT Go-
dards explodiert im Himmel über Paris eine Atom-
bombe und macht die Stadt – ähnlich wie in seinem
ALPHAVILLE – zur apokalyptischen Zukunftsvision. –
Pasolinis WEICHKÄSE, der einen »Blasphemie«-Skan-
dal entfachte, zeigt eine Filmcrew bei Dreharbeiten zur
Kreuzigung Jesu unter dem Kommando eines »fellini-
esken« Regisseurs, den Orson Welles fulminant spielt.
– Gregorettis FREILANDHUHN mixt die Ausführungen
eines Marketingstrategen mit Szenen eines familiären
Sonntagsausfluges zum Autobahnrestaurant.
� Freitag, 1. Februar 2008, 21.00 Uhr

LES CARABINIERS (DIE KARABINIERI) – Frankreich
1963 – R: Jean-Luc Godard – B: Roberto Rossellini,
Jean Gruault, Jean-Luc Godard, nach dem Theater-
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stück von Benjamin Joppolo – K: Raoul Coutard – D:
Marino Mase, Albert Juross, Geneviève Galéa Catherine
Ribeiro – 85 min, OmeU – Godards eigentümlichster
Film, anfänglich ein Rossellini-Projekt. Zwei trottelige
Schlägertypen werden Soldaten und zetteln einen Welt-
krieg an. Sie kehren zu ihren gleichfalls recht schwach-
sinnigen Frauen heim und setzen dort ihr verderbliches
Treiben fort. Godard mixt Groteske und intellektuelles
Spiel, Archivmaterial (Kriegsszenen) und eine gnaden-
lose Vision der dem Untergang geweihten Welt.
� Samstag, 2. Februar 2008, 21.00 Uhr

LA PRISE DE POUVOIR PAR LOUIS XIV (DIE MACHT-
ERGREIFUNG LUDWIGS XIV.) – Frankreich 1966 – R:
Roberto Rossellini – B: Philippe Erlanger, Jean Gruault
– K: Georges Leclerc – D: Jean-Marie Patte, Raymond
Jourdan, Giulio Silvani, Katharina Renn, Pierre Barat –
100 min, OmeU – Wie der Sonnenkönig seine Gegner
mit Fragen der Kleiderordnung beschäftigt und gleich-
zeitig alle Machtmittel des Staates unter seine Kontrolle
bringt. »Die Macht liegt in viel zu vielen Händen« klagt
Ludwig XIV. Zudem droht von allen Seiten Aufruhr: Die
Bauern sind hungrig, der Adel wetteifert um politischen
Einfluss. Dem begegnet der junge König mit bizarren,

aber effektiven Maßnahmen. Einerseits treibt er die
Modernisierung der Ökonomie voran, andererseits ent-
machtet er die Adeligen, indem er sie in Versailles ver-
sammelt, weit weg vom Parlament, zum Schuldenma-
chen zwingt und mit abstrusen Fragen der Mode und
Etikette Tag und Nacht beschäftigt. Jenseits aller Ko-
stümfilmdekorativität beleuchtet Rossellini mit unver-
gleichlicher Klarheit und Schärfe die »Technik eines
Staatsstreichs«.
� Freitag, 11. Januar 2008, 21.00 Uhr �� Dienstag,
15. Januar 2008, 18.30 Uhr

ATTI DEGLI APOSTOLI (DIE GESCHICHTE DER APO-
STEL) – Italien 1968 – R: Roberto Rossellini – B:
Roberto Rossellini, Jean-Dominique de La Rochefou-
cauld, Luciano Scaffa, Vittorio Bonicelli, nach der neu-
testamentarischen Apostelgeschichte – K: Mario Fio-
retti – M: Mario Nascimbene – D: Edoardo Torricella,
Jacques Dumur, Renzo Rossi, Bradai Ridha – 5 Teile,
342 min, OmÜ – Die Reisen und Taten der Apostel
nach der Himmelfahrt Jesu. Räumlich geht die Reise
von Jerusalem nach Rom, zeitlich umspannt sie die
30 Jahre zwischen der Pfingstpredigt des Petrus bis
zur Gefangenschaft des Apostels Paulus. Der bibli-
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schen Apostelgeschichte folgend reihen sich Ereig-
nisse: ohne äußerliche Dramatisierung, immer im Be-
streben, die Verkündung des Jesus-Glaubens in ihren
Motiven, Ideen und ihrer historischen Wirkkraft durch-
sichtig zu machen. »Mit einer an Dreistigkeit grenzen-
den Demut wird das auf die Leinwand gebracht.«
(Claude-Jean Philippe) Rossellini: »Meine Quellen,
meine Bildung sind christlich. Aber ich bin kein prakti-
zierender Christ. Es geht auch gar nicht darum, Christ
zu sein oder nicht. Die Frage stellt sich viel einfacher:
ob man den Menschen Vertrauen entgegenbringt oder
nicht!”
� Freitag, 7. Dezember 2007, 21.00 Uhr, (Teile 1+2, 116
min) �� Samstag, 8. Dezember 2007, 21.00 Uhr, (Teile
3+4, 128 min) ��� Sonntag, 9. Dezember 2007,
21.00 Uhr, (Teil 5, 98 min)

SOCRATE (SOKRATES) – Italien/Frankreich/Spanien
1970 – R: Roberto Rossellini – B: Roberto Rossellini,
Maria Bornigia, Marcella Mariani, Jean-Dominique de
La Rochefoucauld, nach Platons Dialogen – K: Jorge
Martin – M: Mario Nascimbene – D: Jean Sylvère, Anne
Caprile, Ricardo Palacios, Beppy Mannaiuolo –
115 min, OmeU – Beginnt mit der Eroberung Athens
durch die Spartaner 404 vor Christus. Endet mit dem
Schierlingsbecher und einer langen Meditation des
Todes. Während unter dem Schutz der Siegermacht
dreißig athenische Aristokraten die Herrschaft über-
nehmen, streift Sokrates durch die Gassen, versam-
melt um sich die jeunesse dorée der Stadt, verwickelt
alle (Handwerker, Politiker, Bauern, Adelige, Rhetoriker)
in Diskussionen und läßt sie in seine Ich-weiß-daß-ich-
nichts-weiß-Falle tappen. Schließlich, in einem wieder
demokratisch regierten Athen, wird er als »Gottesläste-
rer« und »Verführer der Jugend« zum Tode verurteilt.
Godard: »Sokrates war der gleiche Typ wie Rossellini.
Man hat ihn vergiftet, weil er den Leuten Fragen stellte.
Er akzeptierte alles. Er wollte nur mit ihnen reden.«
� Freitag, 18. Januar 2008, 21.00 Uhr

BLAISE PASCAL – Italien/Frankreich 1972 – R:
Roberto Rossellini – B: Roberto Rossellini, Marcella
Mariani, Jean-Dominique de La Rochefoucauld, Luci-
ano Scaffa – K: Mario Fioretti – M: Mario Nascimbene
– D: Pierre Arditi, Rita Forzano, Giuseppe Addobbati,
Christian De Sica – 135 min, OmeU – Blaise Pascal
(1632–1682) als Wissenschaftler, Philosoph, religiös
Ringender, der seine zentrale Erfahrung auf einen Zet-
tel notiert und in seinen Rock einnäht: »Feuer, Gott Ab-
rahams, Isaaks, Jakobs, nicht der der Philosophen und
der Weisen«. Rossellini: »Über Pascal einen Film zu

machen ist irgendwie selbstmörderisch. Er hat in sei-
nem Leben kein einziges Mal mit jemand geschlafen.
Immer krank, Kopfweh, Magenweh, fußkrank. Und
wenn er wirklich litt, dann löste er geometrische Pro-
bleme, um sich Erleichterung von seinen Schmerzen zu
verschaffen, oder er dachte an Gott. Wirklich die aller-
langweiligste Person, aber er hat große Entdeckungen
gemacht, etwas geschaffen …«
� Samstag, 19. Januar 2008, 21.00 Uhr

AGOSTINO D’IPPONA (AUGUSTINUS, BISCHOF VON
HIPPO) – Italien 1972 – R: Roberto Rossellini – B:
Roberto Rossellini, Marcella Mariani, Jean-Dominique
de La Rochefoucauld, Luciano Scaffa – K: Mario Fioretti
– M: Mario Nascimbene – D: Dary Berkany, Virginio
Gazzolo, Cesare Barbetti – 117 min, OmeU – Rhetori-
ker und Kirchenlehrer Augustinus (354–430) wird zum
Bischof von Hippo Regius ernannt und muß sich so-
gleich in der Auseinandersetzung mit den Donatisten
theologisch profilieren: Man streitet über die Taufe,
über den Kult der Sinnlichkeit. Römische Politiker de-
battieren im Dampfbad über den Untergang Roms und
die Schuld, die die Christen daran haben. Immer wieder
läßt Rossellini die zentrale politisch-religiöse Frage dis-
kutieren: Wie kann ein Staat überleben, der die christ-
liche Moral für verpflichtend hält? Rossellini: »Niemals
würde ich einen Film über Pascal oder Descartes oder
Augustinus oder eine andere Figur machen, weil ich sie
mag. Es ist mir egal, ob ich sie mag oder nicht. Ich
wähle die Dinge danach, wie nützlich sie zum Verständ-
nis einer Epoche sind.”
� Samstag, 12. Januar 2008, 21.00 Uhr

THE AGE OF THE MEDICI (DAS ZEITALTER DER ME-
DICI) – Italien 1972 – R: Roberto Rossellini – B:
Roberto Rossellini, Marcella Mariani, Luciano Scaffa –
K: Mario Montuori – M: Manuel De Sica – D: Marcello
Di Falco, Virginio Gazzolo, Mario Erpichini – 245 min,
engl. OF – Drei Teile: Cosimo de Medici im Exil, Cosimo
auf dem Höhepunkt seiner Macht in Florenz, der Uni-
versalgelehrte Leon Battista Alberti erläutert seine For-
schungen und architektonischen Projekte. Die Trilogie
schildert, wie das, was wir Renaissance nennen, in
Florenz ausbricht, wie sich die ökonomischen, juristi-
schen, militärischen, religiösen und ästhetischen
Strukturen im italienischen Stadtstaat des 15. Jahrhun-
derts wandeln. Rossellini blättert das Panorama der
Stände und Berufe auf, läßt alle zu Wort kommen:
Kaufleute, Politiker, Künstler, Steuereintreiber, Priester.
Es gibt Debatten über die politische Macht und den
freien Willen des Einzelnen. Im Portrait des Leon Batti-
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sta Alberti wird die Geburtsstunde des Humanismus
beschrieben.
� Donnerstag, 7. Februar 2008, 19.00 Uhr

CARTESIO (DESCARTES) – Italien 1974 – R: Roberto
Rossellini – B: Roberto Rossellini, Marcella Mariani,
Luciano Scaffa – K: Mario Montuori – M: Mario Nas-
cimbene – D: Ugo Cardea, Anne Pouchie, Claude
Berthy – 152 min, OmeU – René Descartes (1596–
1650) steht am Ende seiner Schulzeit im Jesuitenkol-
leg von La Flèche. Bei einem Vortrag über die neuen
Entdeckungen und Theorien Galileis kommt es zum
Disput. Weil sich für diese Entdeckungen weder in der
Bibel, noch bei Aristoteles – also bei den beiden aner-
kannten Autoritäten – Begründungen finden lassen,
werden sie abgelehnt. Dagegen wehrt sich Descartes,
er plädiert für das Selberforschen und Selberdenken. Er
ist der Denker, der entscheidend die Moderne vorberei-
tet. Später wird er in seinem »Discours de la méthode«
erläutern, wie man »die Vernunft recht gebraucht, und
die Wahrheit in den Wissenschaften findet«, und Ros-
sellini zeigt, wie sein Leben das eines »Mönchs der
Wissenschaften« ist.
Sonntag, 20. Januar 2008, 21.00 Uhr

L’ANNO UNO (DAS JAHR EINS) – Italien 1974 – R:
Roberto Rossellini – B: Roberto Rossellini, Marcella
Mariani, Luciano Scaffa – K: Mario Montuori – M: Mario
Nascimbene – D: Luigi Vanucchi, Dominique Darel, Va-
leria Sabel, Tino Bianchi – 123 min, OmeU – Histori-
scher Ausgangspunkt ist wieder einmal das Rom kurz
vor der Befreiung durch die alliierten Truppen: leere
Straßen, deutsche Soldaten, die zu Besatzern gewor-
den sind und Italiener abtransportieren. Insgeheim wird
von den oppositionellen Kräften die Politik der Nach-
kriegszeit organisiert und entworfen. Als führender
Kopf der christdemokratischen Partei nimmt Alcide De
Gaspari daran teil. Nach dem Ende des Zweiten Welt-
kriegs wird er Außenminister, später dann Ministerprä-
sident Italiens und verhindert die Regierungsbeteili-
gung der Kommunisten. Er sucht die Einigung Europas,
zusammen mit Schuman und Adenauer. Man hat dem
Film vorgeworfen, daß er die historischen Ereignisse
aufgeschönt nur aus christdemokratischer Perspektive
schildern würde. Aber ANNO UNO ist vor allem eine
Portraitzeichnung, das Bild eines Politikers, der um po-
litische Macht ringt, weil es ihm um Freiheit geht und
der, ähnlich wie Garibaldi, kein Interesse an der Macht
um ihrer selbst willen hat.
� Sonntag, 16. September 2007, 21.00 Uhr �� Mitt-
woch, 19. September 2007, 18.30 Uhr

IL MESSIA (DER MESSIAS) – Italien 1976 – R:
Roberto Rossellini – B: Roberto Rossellini, Silvia
D’Amico Benedico – K: Mario Montuori – M: Mario
Nascimbene – D: Pier Maria Rossi, Mita Ungaro, Carlos
de Carvalho, Jean Martin – 145 min, OmU – Die Ge-
schichte Jesu nach den vier Evangelien. Erzählt im Stil
einer nüchternen, strengen historischen Rekonstruk-
tion, Lichtjahre entfernt von den biblischen Kostümfil-
men. Wie von Rossellini nicht anders zu erwarten, hat
sein Jesus-Bild nichts Rührseliges oder Spektakuläres.
Er kann selbst von Wundern – wie zum Beispiel dem
der Brotvermehrung – so nüchtern erzählen, daß sie
wie alltägliche, selbstverständliche Ergebnisse solidari-
scher Gesten erscheinen. Die Rollen der Mächtigen be-
setzt er mit Komikern, weil Machtanmaßung für ihn
etwas Groteskes hat. Mit der Warnung des Propheten
Samuel, daß Könige immer die ihnen übertragene
Macht mißbrauchen und ausbeuten werden, setzt die
Erzählung ein. Jesus ist der »König«, der dazu das Ge-
genprogramm formulieren und vorleben wird.
Freitag, 21. Dezember 2007, 21.00 Uhr

CONCERTO PER MICHELANGELO (KONZERT FÜR
MICHELANGELO) – Italien 1977 – R: Roberto Rossel-
lini – K: Mario Montuori – 43 min, OF –
TV-Aufzeichnung eines Konzertes des Vatikanischen

Orchesters für den staatlichen Fernsehsender RAI. –
LE CENTRE GEORGES POMPIDOU – Frankreich 1977
– R: Roberto Rossellini – K: Nestor Almendros – 56
min, ohne Dialoge – Auftragsfilm zur Eröffnung des
Centre Pompidou, der sich vor allem für die architekto-
nischen Strukturen des Gebäudes interessiert. Rossel-
lini war ziemlich verstört, als er sich mit dem Bau ver-
traut zu machen versuchte: »Dies ist das Grabmal einer
Zivilisation. Im Petersdom ist alles gut und nützlich, hier
dagegen ist alles nutzlos.« Trotzdem wollte er »ein
Zeugnis ablegen, das beide Seiten zufriedenstellen
sollte – diejenigen, die das Beaubourg lieben und die,
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Fotos: Dreharbeiten EUROPA 51 / Dreharbeiten DOV’È LA LI-
BERTÀ? / ANGST / Dreharbeiten IL MESSIA / ROMA CITTÀ
APERTA / STROMBOLI / FRANCESCO GIUILLARE DI DIO /
ANGST / ERÀ NOTTE A ROMA / ANIMA NERA / LA PRISE DE
POUVOIR PAS LOUIS XIV / IL MESSIA / Drehpause STROM-
BOLI

die es verabscheuen. Beaubourg ist ein wichtiges Phä-
nomen. Ich schaute mir das Phänomen an, und dann
machte ich einen phänomenologischen Film.« »Rossel-
lini ist sehr empfänglich für die inhärente Geometrie –
die Rechtecke, Dreiecke der Konstruktion, die Wände
und Abteilungen der Galerien. Er fühlt die Umgebung,
den Kontext. Rossellinis langsame und elaborierte Ka-
merafahrten und Zooms zwingen die Dimensionen ge-
radezu dazu, sich zu verändern. Der Effekt ist eine Ar-
chitektur in Bewegung, eine Vorwärtsbewegung durch
eine Bach-Fuge. Beaubourg selbst mag ein ›Grabmal‹
sein; Rossellinis letzter Film ist eine Meditation über die
Mysterien von Leben und Tod.« (Tag Gallagher)
� Sonntag, 13. Januar 2008, 21.00 Uhr �� Mittwoch,
16. Januar 2008, 21.00 Uhr

ROSSELLINI VISTO DA ROSSELLINI (ROSSELLINI
GESEHEN VON ROSSELLINI) – Italien 1993 – R+B:
Adriano Aprà – 62 min, OmU – Ein Portrait, zusam-
mengesetzt aus einer Montage von Interviews und
Filmausschnitten, verbunden mit Rossellinis Reflexio-
nen über Humanismus, Religion, Geschichte, über die
Kunst und das Unbewußte. – MY DAD IS 100 YEARS
OLD – Kanada 2006 – R: Guy Maddin – B: Isabella
Rossellini – K: Len Peterson – M: Christopher Derick –
D: Isabella Rossellini, Isaac Paz Sr. – 16 min, OF – Zum
100. Geburtstag ihres Vaters: Isabella Rossellinis ganz
persönliche Liebeserklärung an ihn. Sie spielt hier nicht
nur ihre Mutter Ingrid Bergman, sondern auch Federico
Fellini, Alfred Hitchcock, Charles Chaplin und David O.
Selznick. »Roberto Rossellini scheiterte bei dem Unter-
fangen, die Welt mithilfe des Kinos zu retten. Aber
möglicherweise konnte er das Kino für die Welt retten.«
(Guy Maddin) – IL ÉTAIT UNE FOIS … ROME VILLE
OUVERTE (ES WAR EINMAL … ROM, OFFENE
STADT) – Frankreich 2006 – R+B: Marie Genin, Serge
July – 52 min, OmeU – Anhand von wenig bekannten
Archivaufnahmen, Ausschnitten und zahlreichen Inter-
views mit den verschiedenen Mitgliedern der Rossel-
lini-Familie, aber auch mit François Truffaut, Federico
Fellini, Vittorio Mussolini und Anna Magnani zeigt der
Film eine aufschlußreiche Chronik der Dreharbeiten
von ROMA CITTÀ APERTA.
� Donnerstag, 6. September 2007, 19 Uhr

ROBERTO ROSSELLINI – BRD 1978 – R+B: Rainer
Gansera – 59 min – Rossellinis Filme kann man wie
eine Abfolge von Versuchen und Experimenten be-
trachten: Chronik, Komödie, Melodram, Filmessay, di-
daktischer Film. Filme über Mönche, Soldaten, Heilige,
immer wieder Frauen, Widerstandskämpfer, Ehepaare,

Kinder, historische Figuren. Der Film berichtet von den
Paradoxien, Sprüngen und jähen Wechseln im Werk
Rossellinis – und von dem, was an diesem Werk eben
doch Kontinuität und konsequente Arbeit ist. – ROS-
SELLINI – EIN MENSCH WIE JEDER ANDERE – BRD
1975 – R+B: Georg Stefan Troller – 26 min – Aus Trol-
lers Serie »Personenbeschreibung«. Rossellini am Set
von IL MESSIA. Troller ist sehr kritisch und provokant,
Rossellini ist wunderbar heiter, ironisch und souverän.
� Sonntag, 23. September 2007, 21.00 Uhr

LA DERNIÈRE UTOPIE – LA TÉLÉVISION SELON
ROSSELLINI (DIE LETZTE UTOPIE – DAS FERNSE-
HEN GEMÄSS ROSSELLINI) – Frankreich 2006 –
R+B: Jean-Louis Comolli – 90 min, OmeU – Rossellinis
Schaffensphase beim Fernsehen: nichts weniger als
das Projekt, das gesamte »Abenteuer der Menschheit«
von der Vorgeschichte bis zur Eroberung des Welt-
raums ins Bild zu setzen. Mit Filmausschnitten und
Gesprächen mit Mitarbeitern und Technikern verfolgt
Comolli die Geschichte dieser enzyklopädischen Idee
und versucht zu zeigen, daß sich Rossellinis Fernseh-
filme weniger von seinen neorealistischen Anfängen
unterscheiden als allgemein angenommen.
� Sonntag, 2. Dezember 2007, 21.00 Uhr �� Mittwoch,
9. Januar 2008, 18.30 Uhr
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50 Jahre nach ihrer Gründung ist es an der Zeit, ein
paar Hefte der Filmkritik wieder zur Hand zu nehmen,
einige Filme anzusehen, ihre Ansätze und Autoren zu
befragen, nicht um eine Bilanz zu ziehen, nicht um zu
historisieren, sondern um eine keineswegs abge-
schlossene Vergangenheit in eine heutige Diskussion
einzubeziehen.
Die Zeitschrift Filmkritik erschien von Januar 1957 bis
Oktober 1984, 27 Jahre, monatlich, insgesamt 334
Hefte. Die Filmkritik war, in ihrer Geschichte, so man-
chem mehrfach eine Offenbarung. Für andere auch,
stetig, eine Provokation. Eine Zeit lang, »westlich des
Eisernen Vorhangs, die Film-Monatszeitschrift mit der
zweithöchsten Zahl fester Abonnenten« (Fk 12/66), die
meistgelesene Filmzeitschrift in Deutschland, dann die
von Filmstudenten und Cinephilen meistkopierte und
-entwendete Zeitschrift in Bibliotheken. Sie schrieb, im
Wortsinn, Film- und Kritikgeschichte. Und sie hatte,
wirklich, Leser.
Was ist geblieben von ihren Ansätzen, Auseinanderset-
zungen und Erforschungen? Aus welchen Gründen hat
sie die 80er Jahre nicht überlebt? Warum konnte sich
Deutschland seitdem keine solche Publikation mehr
leisten? Findet man ihre Errungenschaften in der heu-

tigen Filmkritik doch wieder, vereinzelt, transformiert?
Die Veränderung des Politikbegriffs hat in der Zwi-
schenzeit die allgemeine Filmkritik mindestens so be-
einflußt wie die Entwicklung des Kinos in ökonomischer
und ästhetischer Hinsicht. Das Diktum Jean-Luc Go-
dards, man solle nicht politische Filme, sondern Filme
politisch machen, ist berühmt und noch bekannt, aber
wer macht solche Filme und wer schreibt entspre-
chende Kritiken? (Und wenn es die Filme und die Texte
doch gibt, wer zeigt sie, wer sieht sie, wer liest sie?)
Eine feste politische und gesellschaftskritische Veran-
kerung hatte, durch alle Wandlungen hindurch, die
Filmkritik immer. Sie wird gegründet in der restaurati-
ven Atmosphäre der Adenauer-BRD. Krieg und Zer-
störung sind noch präsente Erfahrungen. Der Wieder-
aufbau findet statt als Kontinuität und Verdrängung,
keine Stunde, kein Jahr Null. Der wirtschaftliche Auf-
schwung zementiert die Richtung. Die Möglichkeit, die
»Chance« eines grundlegend anderen Aufbaus der Ge-
sellschaft erscheint schon vertan. Die Gründer der
Filmkritik, Wilfried Berghahn, Ulrich Gregor, Theodor
Kotulla und Enno Patalas – damals allesamt Studenten
–, finden sich im Zusammenhang der Filmclub-Bewe-
gung. Diese, geschaffen und gefördert von den briti-
schen und französischen Besatzungsmächten nach
heimischem Vorbild, hatte es ermöglicht, wieder An-
schluß an den internationalen Film zu finden und man
lernte – neu oder wieder – daß Film Filmkunst sein und
man ihm – in positiver Weise – verfallen kann. Die
Filmkritik wird in diesem Kontext aus einer doppelten
Opposition gegen den damaligen deutschen Film und
die damalige deutsche feuilletonistische Filmkritik her-
aus geboren. Deren »Großkritiker« nutzten ihre Filmar-
tikel zur Generierung geistreicher Bonmots, der Inhalt
ihrer Kritiken erschöpfte sich sozusagen in stilistischer
Selbstbespiegelung. Diese »kulinarische« Filmkritik
»sagt dem Publikum, was es ohnehin schon meint,
aber nur nicht so elegant formulieren kann. Auf ihre be-
sten Vertreter trifft Oscar Wildes Bemerkung zu: Sie
haben nichts zu sagen, aber sie sagen es entzückend«
– so faßt sie das Autorenkollektiv im ersten Absatz der
ersten Nummer der Filmkritik.
Gar nicht zu überschätzen ist gleichzeitig die Erfahrung,
die damals die Filme des italienischen Neorealismus
ermöglichten – Rossellini, de Sica und Zavattini vor
allem, aber auch eine ganze Reihe weiterer. Sie boten
das extreme Gegenbeispiel zum verlogenen und re-
staurativen deutschen Kino. Sie waren eine ganze Ge-
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neration von Filmern, die in ihren Werken eine neue
Einstellung zur Wirklichkeit gefunden hatte: ein Be-
wußtsein für ihre eigene gesellschaftliche und politi-
sche Funktion, ein Bewußtsein für die aktuelle Wirklich-
keit zugleich mit einem neuen Blick auf sie. Der Blick
war direkt, fast dokumentarisch, frei und ohne Hinter-
sinn – »ein Regenguß ist ein Regenguß und weiter
nichts …«. Er gibt »dem Zuschauer keine Möglichkeit
des Entrinnens« (Patalas, Fk 7/66). Die Gegenwart, die
gesellschaftlichen Zusammenhänge und menschlichen
Schicksale erscheinen plötzlich als die, die sie sind,
aber zugleich als solche, die veränderbar, weil verant-
wortet und gewollt sind. Entscheidend für das Selbst-
verständnis der künftigen Filmkritiker war nicht nur der
politisch »richtige« Standpunkt, sondern daß der ästhe-
tischen Dimension, »der sinnlichen Gestalt von Filmen
die Kraft zugestanden [wurde], der Ideologie Wider-
stand zu leisten« (ebd.). Hier griff der Film als Film in
die gesellschaftliche Realität ein. Die Aufgabe der Kritik
sah man infolgedessen darin, dem Zuschauer/Leser
diesen Blick, dieses Moment der Freiheit zu vermitteln
und ihn so aus seiner ergebenen Passivität und seinem
»falschen Leben« zu erwecken. Im Mai-Heft 1957 wird
– noch immer kollektiv – formuliert: »Gerade die Kritik
müßte Brechts ›Lust unseres Zeitalters‹ hervorrufen,
›alles so zu begreifen, daß wir eingreifen können.‹«
Ihren theoretischen Hintergrund hatte sich die erste
Autorengeneration bei der Frankfurter Schule angeeig-
net und ihrem »Paralleldenker« Siegfried Kracauer.
Dessen Werk »From Caligari to Hitler« war das Vorbild
für die sozialpsychologisch begründete ideologiekriti-
sche Methode der ersten Jahre. Diese sah ihre Aufgabe
»in der Entlarvung noch der feinsten Verästelungen
ideologischer Implikationen auch und gerade in den
gemeinhin für geistig und künstlerisch hochstehend
geltenden Filmen.« (Patalas, Fk 7/66) Man brauchte
dem deutschen Film allerdings kaum etwas nachzu-
weisen: Er präsentierte – mit der Ausnahme Staudtes –
offensichtlich die Fortsetzung autoritärer Ideologie, die
Heroisierung des Krieges, das Verständnis von Politik
als Schicksal statt als Aufgabe, die Verdrängung des
Vergangenen usf. Auch der Konsumfilm oder was man
für solchen hielt, z. B. das amerikanische Kino der Zeit,
hatte kaum eine Chance, anders als als Massenbetrug
wahrgenommen zu werden. Der Schock, den die ame-
rikanische Kulturindustrie den Denkern der Frankfurter
Schule versetzt hatte, verengte auch den Blick der
Filmkritik. Dennoch: um diese Dinge zu sehen, mußte
man schon hinsehen wollen, und es scheint, als hätte
die Filmkritik hier eine notwendige aufklärerische Auf-
gabe der Zeit erfüllt, indem sie sie formulierte. (Es ist ja

auch nicht so, daß angesichts der heutigen Verhält-
nisse Ideologiekritik überflüssig geworden wäre, es
sind nur die Fragen nach ihrer Methode und Wirksam-
keit komplexere geworden.) Es spricht letztlich für die
Geschichte der Bundesrepublik, daß sich die Filmkritik
in diesen Jahren etablieren und einen stetig wachsen-
den Leserkreis aufbauen konnte.
Die Grenzen des bisherigen Ansatzes werden nach und
nach deutlicher, als in der ersten Hälfte der 60er Jahre
die Auseinandersetzung mit den Filmen der französi-
schen Nouvelle Vague beginnt. An Texten von Frieda
Grafe, Helmut Färber und Herbert Linder, Autoren, die
Anfang der 60er Jahre zur Filmkritik kamen, entzündet
sich eine Debatte zwischen Vertretern einer Politischen
und einer Ästhetischen Linken, die 1969 mit dem offi-
ziellen Austritt der Politischen Linken – darunter Ulrich
Gregor, Theodor Kotulla, Heinz Ungureit, Martin Rip-
kens, Hans Stempel, Klaus Hellwig, Peter W. Jansen –
zu einer definitiven Spaltung führt. Hauptvorwurf gegen
die neuen Autoren ist der Rückfall in einen letztlich un-
politischen Subjektivismus, der bloß das Formale
feiere, dessen Trennung vom Inhaltlichen man gerade
mit dem traditionellen Ansatz überwunden sah. Die
»ästhetischen Linken« verteidigen sich dadurch, daß
das Neue dieser Filme – im Zentrum Jean-Luc Godard
– darin besteht, daß sie einen offenen Prozeß darstel-
len, Wirklichkeit in neuen Formen und ohne abge-
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schlossene Vermittlung präsentieren. »Vor den neuen
Filmen geht es darum, noch ungedachte Realität zu
denken. Dem Kritiker fällt es zu, erste sprachliche For-
mulierungen dafür zu finden.« (Grafe, Fk 10/66) Die
Sprache der Kritik wird unsicher, der Zweifel sichtbar,
nicht die Beurteilung steht am Ende, sondern ein offe-
ner, in Bewegung befindlicher Prozeß der Reflexion, der
Film, Kritiker, Zuschauer und Leser einschließt. Eine
Filmkritik kann nicht mehr das sein, was sie bis dahin
war: das Abklopfen eines Werks und seines inhärenten
bzw. latenten Denkens auf seine ideologische Unver-
dächtigkeit. Das Denken der neuen Filme ist selbst
nicht zu einer widerspruchsfreien Aussage geschlos-
sen, es will etwas freilegen – daher auch das radikale
Brechen und neue Arbeiten mit den Formen –, das der
Zuschauer/Kritiker/Leser selbst wieder zusammenfü-
gen und weiterdenken muß. Dies eigentlich ist die
ästhetisch-politische Arbeit, die von Anfang an im Pro-
gramm der Filmkritik stand, bis dahin jedoch nicht in
die Arbeit des eigenen Schreibens eingedrungen war.
An diese »praktische« Erweiterung des Kritikbegriffs
schließt sich konsequent auch das in diesen Jahren
beginnende Engagement der Filmkritik für einige Auto-
ren des Neuen Deutschen Films an – unter ihnen be-
sonders Jean-Marie Straub und Danièle Huillet, Hell-
muth Costard, Werner Schroeter, Rudolf Thome, Alex-
ander Kluge, Vlado Kristl, Peter Nestler. Man stand dem

Jungen Deutschen Film insgesamt interessiert, aber
auch skeptisch gegenüber, es gab unregelmäßig die
Rubrik »Tribüne des Jungen Deutschen Films«, auf der
die Filmemacher selbst zu Wort kamen, Drehbuchaus-
züge wurden veröffentlicht. Man verhalf Jean-Marie
Straub und Danièle Huillet zur Realisierung der CHRO-
NIK DER ANNA MAGDALENA BACH, indem man sich
für die Finanzierung engagierte. Der Film festigte ihre
internationale Anerkennung. Auch die deutsche Film-
politik wurde bis in die 70er Jahre hinein regelmäßig
kommentiert und angegriffen – von Enno Patalas, Wil-
fried Berghahn, Heinz Ungureit, Reinhold E. Thiel, Wil-
helm Roth, Dietrich Kuhlbrodt, dann fortgesetzt von
Harun Farocki und Hartmut Bitomsky.
Die zweite, noch radikalere Verwandlung der Filmkritik
beginnt Anfang der 70er. Nicht zuletzt bewirkt durch
das neue Selbstverständnis der Kritiker, das die »kon-
ventionelle« Einzelkritik in Frage gestellt hatte zugun-
sten eines selbst produktiven, nicht von äußerlichen
Vorgaben begrenzten und nicht abgeschlossenen Tex-
tes verlieren die Hefte nach und nach ganz ihren Film-
zeitschriftscharakter und ihren Bezug zur Aktualität des
Kinogeschehens. Es entstehen eine Zeit lang fast emp-
findsam zu nennende Texte von Gerhard Theuring und
Wim Wenders, die ihre Aufmerksamkeit dem Film unter
dem Einfluß der amerikanischen Popkultur und -musik
zuwenden. Es entstehen dann die berühmten Themen-
hefte, die sich ganz einem Regisseur, einem Film,
einem Themenkomplex widmen, häufig von einem ein-
zigen Autor verfaßt. Deren erstes, das Januar-Heft von
1972, verantwortete Wolf-Eckart Bühler und brachte
auf knapp fünfzig Seiten ausgewählte Fakten, Kom-
mentare und Beschreibungen zu »John Ford’s Stock
Company«, jener Gruppe von Schauspielern, mit denen
Ford regelmäßig in seinen Filmen arbeitete. 1970 war
in einer Art Palastrevolution die Herausgeberschaft –
zuletzt Enno Patalas – von der Filmkritiker-Kooperative
übernommen worden. Patalas verließ als letzter der
Gründergeneration die Filmkritik 1971 und übernahm
in der Folge die Leitung des Münchner Filmmuseums.
Bis zum Ende der Filmkritik 1984 erschienen nun –
mehr oder weniger reine – Themenhefte, die keiner
äußeren Ordnung mehr folgten, deren Inhalte zwar ge-
meinschaftlich beschlossen, dann aber den Interessen
und Nachforschungen der einzelnen Autoren überlas-
sen wurden. Vielleicht gab es nie jemals sonst eine sol-
che von Redaktionseingriffen und Formzwängen freie
Möglichkeit der Publikation wie hier.
Es lassen sich nur ein paar der außerordentlichen Hefte
aufzählen: von Bühler Hefte zu Howard Hawks (5-
6/73), zu dem marxistischen Filmproduzenten Leo T.
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Hurwitz (2/79), von Rainer Gansera zu Jerry Lewis
(4/74), zu Rossellini (10/78 und 3/82), von Peter Nau
zum Spanischen Bürgerkrieg im Film (10/74), zu Paul
Féjos (8/79), zu Jean Grémillon (6/82 und 4/83), zu
Buñuel (5-6/84), von Hartmut Bitomsky zu Griffith
(4/75), zum »Goldenen Zeitalter der Kinematographie«
(9/76), zu John Ford (6/78 und 3/79), zu den »Nazikul-
turfilmen« (10/83 und 12/83). Dann Hefte mit den Ti-
teln »filmgeschichte & produktion« (9/75), »Die Bilder
der Frauen und die Herrschaft der Männer« (3/76) –
ein Heft ganz von Frauen verfaßt –, ein Heft mit dem
Titel »Bilder« (11-12/81), ferner ein Heft ganz in die
Hände von Vlado Kristl gelegt (5/76). Zwei Hefte mit
Übersetzungen von Texten von André Bazin (2/75 und
5/79). Ein Heft zu Hitchcocks VERTIGO (6/80). Die
Filme von Straub-Huillet finden weiterhin ausführliche
Beachtung: GESCHICHTSUNTERRICHT (2/73), MOSES
UND ARON (5-6/75), FORTINI/CANI (1/77), DALLA
NUBE ALLA RESISTENZA (4/79, 11/80 und 12/80),
KLASSENVERHÄLTNISSE (9-10/84), außerdem Peter
Nestler (u. a. 4/78 und 9/79). Wichtig blieben Godard
(7/73, 7/74, 4/81, 9/81, 7/83), Ophüls (11/77, 12/77
und 2/82) und Bresson (1-2/84 und 3-4/84).
Mit Farocki und Bitomsky bestimmten im letzten Jahr-
zehnt zwei Filmemacher die Richtung der Filmkritik, die
ganz explizit an den ästhetisch-politischen Verhältnis-
sen vor dem Hintergrund einer marxistischen Gesell-
schaftsanalyse interessiert waren. Zwischen Theorie
und Praxis angesiedelt, zwischen Schreiben und Filme-
machen waren sie stärker mit den aktuellen und kon-
kreten Produktionszusammenhängen konfrontiert als
frühere Autoren. Man setzte sich also mit ihnen auch
schreibend auseinander, analysierte das Fernsehen
und seine Methoden, suchte Zusammenhänge zwi-
schen Technikgeschichte und Denkformen, zwischen
Technik und Wahrnehmung, zwischen Kapital, Arbeit
und Ausbeutung und deren Sichtbarkeit bzw. Nicht-
Sichtbarkeit.
Die Auflagenstärke der Filmkritik ging schon seit 1967
zurück. 1959 ging der erste automatische Kopierer der
Welt, der Xerox 914, in Serienproduktion. Aber es muß
noch etwas anderes gewesen sein, was das Ende der
Filmkritik besiegelte. Markus Nechleba

Die regelmäßigen Autoren der Filmkritik in der unge-
fähren Reihenfolge ihres Auftritts: Enno Patalas, Wil-
fried Berghahn, Theodor Kotulla, Ulrich Gregor, Rein-
hold E. Thiel, Heinz Ungureit, Dietrich Kuhlbrodt,
Günther Rohrbach, Martin Ripkens, Hans Stempel,
Frieda Grafe, Helmut Färber, Uwe Nettelbeck, Herbert
Linder, Klaus Hellwig, Peter W. Jansen, Peter M. Ladi-

ges, Helmut Regel, Siegfried Schober, Wilhelm Roth,
Wim Wenders, Gerhard Theuring, Klaus Bädekerl, Wolf-
Eckart Bühler, Urs Jenny, Jürgen Ebert, Jörg Peter
Feurich, Harald Greve, Alf Brustellin, Eberhard Ludwig,
Rainer Gansera, Peter Nau, Hartmut Bitomsky, Harun
Farocki, Johannes Beringer, Hanns Zischler, Manfred
Blank, Felix Hofmann, Melanie Walz, Susanne Röckel.

André Bazin und der Bezug zu Frankreich
DIE KUNST, DAS KINO ZU LIEBEN – PORTRAIT
ANDRÉ BAZIN – Deutschland 2004 – R+B: Rainer
Gansera – K: Joachim Tolksdorf – Mit Jean-Marie
Straub, Eric Rohmer, Roger Leenhardt, Jean-Charles
Tachella, Jean Narboni, Janine Bazin, Jacques Rivette
– 32 min – ZUM BEISPIEL BRESSON – BRD 1967 –
R: Theodor Kotulla – B: Hans Stempel, Martin Ripkens
– K: Thomas Mauch – 30 min – ZU ROBERT BRES-
SONS FILM »DAS GELD« (»L’ARGENT«) – BRD 1983
– R+B: Hartmut Bitomsky, Manfred Blank, Jürgen
Ebert, Harun Farocki, Gaby Körner, Barbara
Schlungbaum, Melanie Walz – K: Leo Borchard, Carlos
Bustamante – Mit Christian Patey, Françoise Renberg,
Thierry Bodin, Sylvie Van den Elsen – 30 min – Als der
französische Filmkritiker, der auch durch seine Auftritte
in der Filmclub-Bewegung wesentlich für die Verbrei-
tung der Erkenntnis sorgte, daß Film mehr ist als Unter-
haltung, ist André Bazin eine der Wurzeln der Filmkritik,
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neben Siegfried Kracauer, der Frankfurter Schule und
den neorealistischen Filmen. Von ihr wirklich entdeckt
wurde er erst gemeinsam mit den französischen Ca-
hiers du cinéma und den Filmen der Nouvelle Vague.
Frankreich blieb ein durchgängiger Bezugspunkt, so
auch die Filme Robert Bressons.
� Freitag, 7. September 2007, 18.00 Uhr (Zu Gast: Rai-
ner Gansera)

In der Filmkritik lesen 
THE MAN WHO SHOT LIBERTY VALANCE (DER
MANN, DER LIBERTY VALANCE ERSCHOSS) – USA
1961 – R: John Ford – B: Willis Goldbeck, James War-
ner Bellah – K: William H. Clothier – M: Alfred Newman
– D: James Stewart, John Wayne, Lee Marvin, Vera
Miles – 20 min, OF (Ausschnitt) – VIVRE SA VIE (DIE
GESCHICHTE DER NANA S.) – Frankreich 1962 –
R+B: Jean-Luc Godard – K: Raoul Coutard – M: Michel
Legrand – D: Anna Karina, Saddy Rebbot, André S. La-
barthe – 83 min, OmU – Die Filmkritik hatte ihre Leser
auch unter ihren eigenen Autoren. Es gab wegwei-
sende Filmkritiken. Helmut Färber stellt drei davon vor:
Enno Patalas zu Fords THE MAN WHO SHOT LIBERTY
VALANCE (Fk 10/62), zu Godards VIVRE SA VIE Frieda
Grafe (Fk 11/62) und Herbert Linder (Fk 3/66).
� Samstag, 8. September 2007, 18.00 Uhr (Zu Gast: Hel-
mut Färber)

Amerika – Verfolgung und Zivilcourage
LEO T. HURWITZ – FILME FÜR EIN ANDERES AME-
RIKA – BRD 1980 – R: Wolf-Eckart Bühler – B: Wolf-
Eckart Bühler, Felix Hofmann – K: Andreas Köbner –
43 min – INNERE SICHERHEIT – ABRA HAM PO-
LONSKY – BRD 1981 – R: Wolf-Eckart Bühler – B:
Wolf-Eckart Bühler, Felix Hofmann, Manfred Blank – K:
Carlos Bustamante – 43 min – VOR ANKER / LAND
UNTER – EIN FILM MIT STERLING HAYDEN – BRD
1982 – R: Wolf-Eckart Bühler, Manfred Blank – K: Bernd
Fiedler – 44 min – Eine Amerika-Trilogie, wie ein Film-
kritik-Doppel- bzw. Dreifachheft. Oral history und kriti-
sche Geschichtserzählung. Drei Protagonisten, dreimal
ein anderes Amerika. Leo T. Hurwitz, 50 politische
Filme ganz außerhalb der Filmindustrie, zeitweise Be-
rufsverbot, Guerillakämpfer in der kapitalistischen Welt,
in keiner Filmgeschichte erwähnt. Abraham Polonsky,
Regisseur und Drehbuchautor mit nur drei Filmen, auf-
grund seiner Mitgliedschaft in der kommunistischen
Partei zwischen 1958 und 1968 auf der blacklist von
Hollywood. Sterling Hayden, Schauspielerstar und
Kriegsheld, »Johnny Guitar«, Seefahrer und Weltum-
segler, lebt 1981 bei Besançon auf einem Hausboot.
� Sonntag, 9. September 2007, 18.00 Uhr (Zu Gast:
Wolf-Eckart Bühler)

Filmpolitik und Junger Deutscher Film
MENSCHEN IM ESPRESSO – BRD 1958 – R: Herbert
Vesely – B: Herbert Vesely, Wilfried Berghahn – K: Wolf
Wirth – 17 min – DIE ERBEN VON PAPAS KINO –
Öster reich 1967 – R+B: Wilhelm Roth – K: Peter Ko-
dera – 27 min – BESONDERS WERTVOLL – BRD
1968 – R+B+K: Hellmuth Costard – 10 min – DER
BRÄUTIGAM, DIE KOMÖDIANTIN UND DER ZUHÄL-
TER – BRD 1968 – R+B: Danièle Huillet & Jean-Marie
Straub, nach dem Theaterstück »Krankheit der Ju-
gend« von Ferdinand Bruckner und Versen von Juan de
la Cruz – K: Niklaus Schilling, Hubs Hagen – D: Lilith
Ungerer, Rainer Werner Fassbinder, James Powell, Peer
Raben, Irm Herrmann, Hanna Schygulla – 23 min –
3 AMERIKANISCHE LP’S – BRD 1969 – R+K: Wim
Wenders – B: Peter Handke – M: Creedence Clearwa-
ter Revival, Harvey Mandel, Van Morrison – 13 min –
SEKUNDENFILME – BRD 1970 – R+B: Vlado Kristl –
K: Manfred Feichtner – M: Josef Anton Riedl – D: Rolf
Schwendtner – 18 min – VERRÄTER DES JUNGEN
DEUTSCHEN FILMS SCHLAFEN NICHT! – BRD 1982
– R+B+K: Vlado Kristl – 6 min – »Wir erklären unseren
Anspruch, den neuen deutschen Spielfilm zu schaffen.
Wir haben von der Produktion des neuen deutschen
Films konkrete geistige, formale und wirtschaftliche
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Vorstellungen. Wir sind gemeinsam bereit, wirtschaft-
liche Risiken zu tragen. Der alte Film ist tot. Wir glauben
an den neuen.« (»Oberhausener Manifest« 1962, un-
terzeichnet von 26 Filmemachern) 1967 ist bereits
Zeit, eine erste Bilanz zu ziehen, die unterschiedlich
ausfällt. 1968 verursacht BESONDERS WERTVOLL in
Oberhausen einen Skandal. Straub-Huillet begegnen
Fassbinder. Wenders begegnet Handke. Und Vlado
Kristl erfindet ebenfalls das Kino neu, ganz allein. Die
Filmkritik ist stetig und skeptisch engagiert.
� Donnerstag, 13. September 2007, 19.00 Uhr (Zu Gast:
Dietrich Kuhlbrodt, Wilhelm Roth und Michael Girke)

»Weiße Pfoten. Was mir die Filmkritik bedeutet.«
PATTES BLANCHES (WEISSE PFOTEN) – Frankreich
1949 – R: Jean Grémillon – B: Jean Anouilh, Jean-Ber-
nard Luc – K: Philippe Agostini – M: Elsa Barraine – D:
Paul Bernard, Fernand Ledoux, Suzy Delair, Michel
Bouquet, Arlette Thomas – 102 min, OmU – »Es geht
darum, das Reale hervorzurufen und es gegenwärtig zu
machen, sei diese Gegenwart nun erklärbar oder un-
erklärbar, das heißt, die Geheimnisse einer Welt, die
sowohl die der Menschen als auch die der Dinge ist.«
»Der gesunde Menschenverstand betrachtet im allge-
meinen das Reale und das Poetische als Gegensätze.
In meinen Augen ist das ein unleugbarer Irrtum, denn
es scheint offenbar, daß die gewöhnliche Sprache der
Bilder die Wahrheit in sich verbirgt.« (Jean Grémillon)
� Freitag, 14. September 2007, 18.00 Uhr (Zu Gast:
Peter Nau)

Worte und Bilder
WIE MAN SIEHT – BRD 1986 – R+B: Harun Farocki –
K: Ingo Kratisch, Ronny Tanner – 72 min – »Daß es
nicht immer ausreicht, die Dinge so zu sehen, wie sie
sind, daß es etwas in den Bildern zu entdecken gibt,
wenn man nur intensiv aus ihnen herausliest, demon-
striert Farockis hintersinnig WIE MAN SIEHT betitelter
Dokumentarfilm-Essay. Er handelt mit geradezu natur-
wissenschaftlicher Akribie äußerst konkret von äußerst
abstrakten Zusammenhängen: zwischen Krieg und
Brotarbeit, zwischen Drehbewegung und kontinuierli-
cher Warenproduktion, der Kopplung von Werkzeug
und Rechenmaschine, die bewirkt, daß es nicht mehr
auf Auge, Nase und Ohr des Arbeiters ankommt. Fa-
rocki zeigt Technikgeschichte als politische Geschichte;
in einem Verfahren, dem, wie der Philosoph Günther
Anders einmal schrieb, die ›Einzelheiten mehr als das
Ganze‹ sind.« (Klaus Gronenborn)
� Samstag, 15. September 2007, 18.00 Uhr (Zu Gast:
Harun Farocki und Volker Pantenburg)

Filmkritik und Filmkritik heute
KINO/KRITIK – BRD 1974 – R+B: Hartmut Bitomsky –
K: Manfred Romboy, Hartmut Pietsch – Mit Friedrich
Luft, Wolf Donner, Ilse Kümpfel-Schliekmann (Ponkie),
Helmut Färber – 45 min – »Übriggeblieben von all den
Kinofilmen sind der Schund und die Kunst und die Spe-
kulation. Übriggeblieben sind ungefähr 200 Filmkriti-
ker, die in ungefähr 500 Zeitungen schreiben über
Kunst und Schund und Kunst. Die Filmkritik ist dem
Kino immer hinterhergelaufen. Nun läuft sie schon eine
ganze Weile hinterher ohne zu merken, daß es das Kino
schon fast nicht mehr gibt.« »Die Filmkritik arbeitet an
einer Fiktion, an der Fiktion eines Wertsystems, das
vom Geld unabhängig ist.« »Wie das Kapital Zins zu er-
tragen hat, so möchten die Kritiker, daß aus dem Kino
Kultur herauskommt.« (Hartmut Bitomsky in
KINO/KRITIK) Wie also macht Filmkritik Sinn, ohne daß
sie Sinn erzeugt? Filmkritiker und Filmkritiker reden.
Ein Vertreter der Filmredaktion der Süddeutschen Zei-
tung ist zur Diskussion eingeladen worden, hat sein
Teilnahme aber noch nicht zugesagt.
� Sonntag, 16. September 2007, 18.00 Uhr (Zu Gast:
Peter Nau, Rainer Gansera, Volker Pantenburg und
Michael Girke)
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»Wir führen eine außergewöhnliche Ehe bei Merchant
Ivory: Ich bin indischer Muslim, Ruth ist deutsche Jüdin
und Jim ist ein protestantischer Amerikaner. Irgend je-
mand bezeichnete uns einmal als dreiköpfigen Gott.
Vielleicht hätte ›dreiköpfiges Ungeheuer‹ besser ge-
paßt.« So beschreibt der indische Produzent Ismail
Merchant die über 40jährige Zusammenarbeit mit dem
Regisseur James Ivory und der Drehbuchautorin Ruth
Prawer Jhabvala.
Nachdem Indien 1947 unabhängig geworden war,
hatte das Land unter Jawaharlal Nehru und dessen
Nachfolgern versucht, sich von der kapitalistischen
Welt Europas und der USA abzuschotten und einen ei-
genständigen sozialistischen Weg zu gehen. In diesem
Kontext wurde es amerikanischen Verleihern verwehrt,
die mit ihren Filmen in Indien erzielten Gewinne ins
Ausland zu transferieren. Um mit den in Indien einge-
frorenen Mitteln englischsprachige Filme für den inter-
nationalen Markt drehen zu können, gründeten Ismail
Merchant und James Ivory 1961 die Merchant-Ivory-
Productions, mit denen sie vor allem in den USA und in
Europa Gewinne zu machen hofften.
Auf der Suche nach einem passenden Stoff für ihren
ersten Spielfilm stießen Merchant und Ivory auf Ruth

Prawer Jhabvalas gerade veröffentlichten Roman »The
Householder« und baten sie, das Drehbuch für die Ver-
filmung zu schreiben. Das war der Beginn einer außer-
ordentlich kreativen Zusammenarbeit. Bis zum Tod Is-
mail Merchants im Jahr 2005 schufen sie gemeinsam
mehr als 20 Filme. Zunächst waren es Geschichten,
die in Indien spielten. In den 80er und 90er Jahren
brachten ihnen die Romanadaptionen u. a. von Henry
James, E.M. Forster, Kazuo Ishiguro internationalen
Ruhm: Kostümfilme, häufig in der ersten Hälfte des
20. Jahrhunderts angesiedelt, mit prächtigen, oft au-
thentischen Sets und Requisiten, in denen erstklassige
englische Schauspieler meist tragisch verwickelte Cha-
raktere aus der gehobenen Gesellschaft Englands dar-
stellen. Ruth Prawer Jhabvala erhielt zwei Oscars für
das beste Drehbuch für A ROOM WITH A VIEW (1985)
und HOWARDS END (1992), für THE REMAINS OF THE
DAY (1993) wurde sie nominiert. Sie ist damit eine der
erfolgreichsten Drehbuchautorinnen im gegenwärtigen
Kino.
Ruth Prawer wurde 1927 in Köln geboren. 1939
konnte ihre jüdische Familie nach England fliehen. Der
Vater stammte ursprünglich aus Polen, die Großeltern
mütterlicherseits aus Rußland. »Ich wurde praktisch als

Zum 80. Geburtstag: Ruth Prawer Jhabvala
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displaced person geboren« sagte sie 1974 über sich.
Im Gegensatz zu ihrem älteren Bruder, dem späteren
Oxforder Germanisten S. S. Prawer (u. a. Verfasser von
»The Jewish Presence in German and Austrian Film«,
2006), hatte Ruth Prawer in England die deutsche
Sprache aufgegeben und in London Englische Literatur
studiert. Dort heiratete sie 1951 den indischen Archi-
tekten C.S.H. Jhabvala – Parse wie Ismail Merchant –,
zog mit ihm nach Delhi und begann, Erzählungen und
Romane zu schreiben. Nach Jahrzehnten in Indien
kehrte sie 1975 in den westlichen Kulturkreis zurück –
nach New York, wo sie heute mit ihrem Mann lebt.
Ihre Kindheit in Deutschland hat sie in ihrem literari-
schen Werk nie thematisiert, weder die zunächst unbe-
schwerten Jahre in einer bürgerlichen Familie, noch die
restriktiven Jahre während der Naziherrschaft. »Aber
ich weiß, sie sind der Beginn meiner Entwurzelung …«
Auch ihr jüdischer Hintergrund war für sie keine gei-
stige Heimat, wenn auch deutsch-jüdische Emigranten
als Nebenfiguren schon in ihren indischen Geschichten
auftreten.
Die Entwurzelung und deren Kompensation wird für sie
zur Quelle ihrer literarischen Inspiration. Ein zentrales
Thema ihrer Geschichten ist die Suche nach der Iden-
tität, dem eigenen Selbst in der Begegnung mit dem
Fremden. »Da ich keine eigene Welt habe, habe ich
mein fehlendes kulturelles Erbe durch Absorbierung
der Welt anderer ersetzt.« Dieser fast naiven und blin-
den Verschmelzung mit ihrer Umgebung folgt für sie
zwingend die Entfremdung. So gerät sie immer wieder
in die ihr eigene Position der Außenseiterin, die alles
wie durch einen Blick aus dem Fenster wahrnimmt.
So wie sie sich auf England eingelassen hat, läßt sie
sich zunächst auch auf Indien ein. Eingebunden in die
indische Familie ihres Mannes, beschreibt sie in ihren
Geschichten aus der Sicht einer Insiderin das Leben
der indischen Mittelschicht, vornehmlich in Delhi. »So-
bald ich nach Indien kam, begann ich, über das Land
zu schreiben. Ich war verzaubert. Ich meinte, Indien zu
verstehen. Ich liebte alles. In den ersten neun Jahren
habe ich das Land nie verlassen. Vielleicht liebte ich es
so, weil ich Jüdin bin. Das indische Familienleben, der
Humor war der jüdischen Welt, die ich kannte, näher
als die englische Kultur«, erinnerte sie sich später.
Nach einem Besuch in England 1960 sah sie aber auch
ein anderes Indien: die Rückständigkeit des Landes, die
Armut, das ihr ungerecht erscheinende Kastensystem.
Als sie »The Householder« schrieb, hatte sie eine
Wende vollzogen: dem Faszinosum Indien begegnet sie
nun mit der kritischen Wahrnehmung einer Außenseite-
rin. Sie interessiert sich immer weniger für »Indien«

und immer mehr »für sich selbst in Indien«. Von nun an
sind Europäer die Protagonisten ihrer Bücher und
Drehbücher. Meist sind es Entwurzelte, die in Indien
durch die Konfrontation mit dem Fremden ihre eigene
Identität suchen – sei es durch die spirituelle Erfahrung
(THE GURU), sei es auf den Spuren der Familienge-
schichte (HEAT AND DUST). Die Gegenüberstellung des
alten kolonialen mit dem modernen Indien greift sie
ebenso auf wie die Konfrontation der westlichen mit
der indischen Kultur. Liebesgeschichten zwischen In-
dern und Westlern führen zu dramatischen Verwicklun-
gen, wie in SHAKESPEARE WALLAH oder BOMBAY
TALKIE.
Aber auch wenn Ruth Prawer Jhabvala nach 10jähri-
gem Leben in Indien mit einem distanzierten, oft ironi-
schen und kritischen Blick ihr Gastland zeichnet, so hat
sie doch durch die Einbindung in eine indische Familie
das Wissen einer Dazugehörenden, das dem Ausländer
meist verschlossen bleibt. »Meine Position ist irgendwo
im Raum, von dem aus ich beide Seiten gut beurteilen
kann. Ich selbst bin aber in der Mitte gestrandet. Mein
Werk ist der individuelle Versuch, das verwirrende
Leben eines Europäers in Indien zu begreifen.« »Heat
and Dust« war 1975 die Apotheose ihrer literarischen
Auseinandersetzung mit Indien. Kurz darauf – der Ro-
man wurde erst sieben Jahre später verfilmt – verläßt
sie Indien, nach 25 Jahren. »Sehr viele entwurzelte Eu-
ropäer haben in New York eine Heimat gefunden,
besonders europäische Juden wie ich. In Indien ist das
anders; dort war ich immer eine Fremde.«
Die Zusammenarbeit mit Merchant und Ivory wird in-
tensiviert. Aber nur noch selten – wie bei ROSELAND –
basieren die Filme auf ihren eigenen Geschichten. Ruth
Prawer Jhabvala entwickelt eine Meisterschaft in der
Adaption klassischer englischer Romane. Auch wenn
diese nun in Europa oder in den USA und in anderen
Epochen spielen – die Motive waren schon in den indi-
schen Filmen angelegt und sind der Literatur Ruth Pra-
wer Jhabvalas auch weiterhin immanent: der Abgrund
zwischen den natürlichen Empfindungen, dem »inner
life« und den gesellschaftlichen Normen bei den Verfil-
mungen von Romanen E. M. Forsters; der mühsame
Weg zum Erwachsenwerden und die Konflikte, die ent-
stehen, wenn Menschen aus zwei verschiedenen Kul-
turkreisen aufeinander stoßen, in den Henry-James-
Verfilmungen. Die Identitätssuche und Selbstfindung in
einer sich wandelnden Gesellschaft, in der ehemals
gültige Werte durch neue ersetzt werden. Die Literatur-
verfilmungen der »Merchant-Ivory-Jhabvala-Familie«
sind legendär und wurden mit zahlreichen Preisen aus-
gezeichnet. Petra Maier-Schoen
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THE HOUSEHOLDER (DER HAUSVATER) – Indien
1963 – R: James Ivory – B: Ruth Prawer Jhabvala,
nach ihrem Roman – K: Subrata Mitra – M: Ali Akbar
Khan – D: Shashi Kapoor, Leela Naidu, Durga Khote,
Achla Sachdev, Harendranath Chattopadaja – 100 min,
OF – Der ›Hausvater‹ ist in der hinduistischen Tradition
die zweite Stufe einer vierstufigen Entwicklung, die
jeder Mann durchleben muß – die erste ist die des Ler-
nenden, die dritte die der Kontemplation, die vierte die
des Rückzugs aus dem Leben. Prem (eine der ersten
Rollen des Bollywood-Stars Shashi Kapoor) muß nach
arrangierter Heirat als junger Ehemann und zukünftiger
Vater Verantwortung übernehmen und zum ›Haushalts-
vorsteher‹ werden. Zwischen Selbstfindung und den
Erwartungen einer sich wandelnden Gesellschaft zer-
rissen, gelingt es ihm schließlich, seine neue Rolle an-
zunehmen. Als soziale Komödie angelegt, schildert der
Film ironisch die Welt des Ashrams und die der eu-
ropäischen Sinnsucher, an die Prem sich in seiner Ver-
lorenheit wendet. Der erste Spielfilm von James Ivory
wurde von der Ästhetik des damals schon arrivierten
Satyajit Ray geprägt. Dessen Kameramann Subrata
Mitra photographierte den Film in seinem unter Ray ent-
wickelten lyrischen Stil. Satyajit Ray beriet den großen
Sarodspieler Ali Akbar Khan bei der Komposition der
Filmmusik und überwachte den endgültigen Schnitt.
� Dienstag, 11. September 2007, 21.00 Uhr

SHAKESPEARE WALLAH – Indien 1965 – R: James
Ivory – B: James Ivory, Ruth Prawer Jhabvala, nach
ihrer Erzählung – K: Subrata Mitra – M: Satyajit Ray –
D: Shashi Kapoor, Geoffrey Kendal, Laura Liddell, Feli-
city Kendal, Jennifer Kendal – 120 min, OF – Eine im
post-kolonialen Indien herumziehende englische
Schauspieltruppe kann sich nicht mehr gegen die neue
Konkurrenz des aufkommenden Bollywood-Kinos
durchsetzen. Als Lizzy, die Tochter des Theaterdirek-
tors, sich in einen indischen Playboy verliebt, der
gleichzeitig eine Romanze mit einem Bollywood-Star
hat, muß sich die Theater-Familie mit den kulturellen,
politischen und gesellschaftlichen Veränderungen in
ihrem Gastland auseinandersetzen. In ihm scheint es
keinen Platz mehr für sie und ihre Kunst zu geben …
Heimatlosigkeit und Entwurzelung sind noch in vielen
weiteren Merchant-Ivory-Jhabvala Filmen eines der
zentralen Themen. Die Geschichte wurde durch die
Schauspielerfamilie der Kendals inspiriert, die tatsäch-
lich als Wanderschauspieler durch Indien getingelt
waren und deren Tochter Jennifer im wirklichen Leben
den Schauspieler Shashi Kapoor geheiratet hatte.
� Mittwoch, 12. September 2007, 21.00 Uhr

THE GURU – Indien 1969 – R: James Ivory – B: Ruth
Prawer Jhabvala, James Ivory – K: Subrata Mitra – M:
Ustad Vilayat Khan – D: Utpal Dutt, Michael York, Rita
Tushingham, Madhur Jaffrey, Aparna Sen – 112 min,
OF – Der Film ist wie eine Umkehr von SHAKESPEARE
WALLAH: diesmal kommen die Engländer nach Indien,
um hier Erleuchtung und Inspiration zu suchen. Ein jun-
ger Popstar will in Indien das Sitar-Spiel erlernen – wie
George Harrison, der in den späten 60er Jahren
Schüler von Ravi Shankar wurde. »Der Film scheint
heute wie ein farbiges Märchen aus den 60er Jahren:
ein junger verzogener Prinz wird auf dem fliegenden
Teppich von Air India in einem fernen Land abgesetzt:
mit breiten Flüssen, orientalischen Kuppeln und Ha-
rems voller wunderbarer Frauen. Es gibt Hexen, die
Verwünschungen aussprechen, magische Amulette,
eine Kurtisane, die sich mit ihrer Perlenkette strangu-
liert, und Getränke, die das Bewußtsein verändern.
Nach vielen Abenteuern kehrt der junge Prinz, nun er-
leuchtet, in sein Heimatland zurück.« (James Ivory)
� Dienstag, 18. September 2007, 21.00 Uhr

BOMBAY TALKIE (HOLLYWOOD IN BOMBAY) – Indien
1970 – R: James Ivory – B: James Ivory, Ruth Prawer
Jhabvala – K: Subrata Mitra – M: Ravi Shankar, Jaikis-
han – D: Shashi Kapoor, Jennifer Kendal, Zia Mohyed-
din, Aparna Sen, Utpal Dutt – 105 min, OF – Eine Pa-
rodie auf die indische Filmwelt, die Bollywood-Traum-
fabrik der 60er Jahre, und ein ironischer Blick auf den
Europäer in Indien. Die englische Schriftstellerin Lucia

kommt nach Bombay, um über die indische Filmszene
zu recherchieren. Sie verliebt sich in einen Filmstar,
dessen Ehe sie dadurch in Aufruhr bringt. Ihr selbst er-
lebtes Melodram hat ähnliche Qualitäten wie die Film-
ausschnitte aus den indischen Unterhaltungsfilmen, die
immer wieder eingeblendet werden. Vertraute Ingredi-
enzen aus Merchant-Ivory-Jhabvala Filmen: die kultu-
rellen Unterschiede, die zu Mißverständnissen und
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menschlichen Dramen führen. Und der vergebliche
Versuch einer Europäerin, in Indien durch das spiritu-
elle Erlebnis zu sich selbst zu finden.
� Mittwoch, 19. September 2007, 21.00 Uhr

THE DELHI WAY – Indien 1964 – R+B+K: James Ivory
– 50 min, OF – Dokumentarfilm über Geschichte und
Gegenwart der neuen indischen Hauptstadt. Der Film
wurde vor THE HOUSEHOLDER begonnen, aber erst
später fertiggestellt. – AUTOBIOGRAPHY OF A PRIN-
CESS (AUTOBIOGRAPHIE EINER PRINZESSIN) – GB
1975 – R: James Ivory – B: Ruth Prawer Jhabvala – K:
Walter Lassally – M: Vic Flick – D: James Mason, Mad-
hur Jaffrey, Keith Varnier, Diane Fletcher, Timothy Bate-
son – 59 min, OF – Eine indische Prinzessin im Londo-
ner Exil trifft sich alljährlich zum Todestag des Maha-
radschas mit dem ehemaligen englischen Sekretär
ihres Vaters zum Tee. Sie erinnern sich an das pracht-
volle Indien unter kolonialer Herrschaft; durch ihr Ge-
spräch jedoch werden die unterschiedlichen Wahrneh-
mungen der gemeinsamen Vergangenheit und die kon-
trären politischen Ansichten deutlich. Ein auf die beiden
großartigen Hauptdarsteller und einen einzigen Hand-
lungsort – das Wohnzimmer der Prinzessin – konzen-
triertes Kammerspiel, das mit einer Fülle von Foto- und
Filmmaterial, das sie gemeinsam betrachten, ein viel-
schichtiges und kritisches Bild indischer Vergangenheit
entwirft. Während die Prinzessin die Herrschaft ihres
Vaters nostalgisch verklärt, macht ihr Gast klar, wie
fremd und unverständlich ihm dieses Land immer ge-
blieben ist. James Masons Reflexionen über Indien
klingen wie das Testament Ruth Prawer Jhabvalas, die
zur Entstehungszeit des Films im Begriff war, das Land
zu verlassen.
� Freitag, 21. September 2007, 18.30 Uhr

HEAT AND DUST (HITZE UND STAUB) – GB 1982 – R:
James Ivory – B: Ruth Prawer Jhabvala, nach ihrem
Roman – K: Walter Lassally – M: Richard Robbins – D:
Julie Christie, Greta Scacchi, Christopher Cazenove,
Shashi Kapoor, Zakir Hussain – 133 min, OF – Schon
der Titel impliziert ein zumindest ambivalentes Bild von
Indien. Und tatsächlich sind es die Auswirkungen der
Hitze, die Olivias Leben eine Wendung geben: Sie ver-
läßt ihren englischen Ehemann, einen britischen Kolo-
nialbeamten, für einen indischen Adligen. 50 Jahre
später begibt sich ihre Großnichte auf die Suche nach
Spuren dieser Skandalgeschichte. Durch die Parallel-
montage scheint die koloniale Welt der 20er Jahre mit
der des modernen Indien auf faszinierende Weise zu
verschmelzen. Auch die aus Fremdbestimmtheit, Hei-

matlosigkeit und Selbstfindungssehnsucht resultieren-
den Probleme sind den Figuren beider Welten ähnlich
schmerzlich vertraut. »Heat and Dust« war Ruth Prawer
Jhabvalas letzter Roman über Indien, für den sie 1975
den renommierten britischen Booker Prize erhielt, des-
sen Verfilmung jedoch – acht Jahre später – in Indien
sehr kontrovers aufgenommen wurde.
� Samstag, 22. September 2007, 18.30 Uhr

ROSELAND (DER TANZPALAST) – USA 1977 – R:
James Ivory – B: Ruth Prawer Jhabvala – K: Ernest Vin-
cze – M: Michael Gibson, Hoagy Carmichael – D: Te-
resa Wright, Lou Jacobi, Geraldine Chaplin, Christopher
Walken – 104 min, OF – Der New Yorker Tanzpalast
Roseland ist Treffpunkt älterer Menschen, die hier bei
Musik und Tanz zumindest für die Länge eines Tanzes
ihre Alltagsprobleme vergessen und in Erinnerungen
schwelgen wollen. Im Mittelpunkt stehen Frauen,
denen es vor allem darum geht, den richtigen Tanzpart-
ner zu finden. Die Witwe, die in den Spiegeln des Ball-
saals ihren verstorbenen Mann zu sehen glaubt, der sie
über die Tanzfläche wirbelt, oder die energische Emi-
grantin aus Wien, die einen Tanzwettbewerb gewinnen
will, aber an einen unmusikalischen Partner geraten ist.
Oder Marylin, Cleo und Pauline, die alle drei in densel-
ben Gigolo verliebt sind und sich seiner ungeteilten
Aufmerksamkeit und Zuwendung nur beim Tanzen
ganz sicher sein können. Es ist eine der wenigen Mer-
chant-Ivory-Jhabvala Produktionen, die im zeitgenössi-
schen Amerika spielt, und die erste, die nach Ruth Pra-
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wer Jhabvalas Übersiedlung in die USA entsteht: eine
Hommage – wenn auch mit melancholischer Grund-
stimmung – an ihre neue ›Heimat‹ New York.
� Sonntag, 23. September 2007, 18.30 Uhr

A ROOM WITH A VIEW (ZIMMER MIT AUSSICHT) –
GB 1985 – D: James Ivory – B: Ruth Prawer Jhabvala,
nach dem Roman von E.M. Forster – K: Tony Pierce-
Roberts – M: Richard Robbins – D: Helena Bonham
Carter, Julian Sands, Daniel Day-Lewis, Maggie Smith,
Judi Dench – 116 min, OF – Durch ein Zimmer ohne
Aussicht wird eine zarte Liebesgeschichte initiiert, die
sich nach allerlei Irrungen und Wirrungen jenseits aller
Klassenschranken erfüllt. E.M. Forsters ironische Stu-
die der englischen Mentalität in der Begegnung mit der
fremden – italienischen – Kultur hat Ruth Prawer Jhab-
vala kongenial für den Film adaptiert. Florenz und die
Villen der britischen Oberschicht in der Toskana zu An-
fang des 20. Jahrhunderts geben die prachtvolle Sze-
nerie. Unter südlichem Himmel verlieren die rigiden
Konventionen des ausgehenden viktorianischen Zeital-
ters ihre Geltung.
� Dienstag, 25. September 2007, 21.00 Uhr

HOWARDS END (WIEDERSEHN IN HOWARDS END) –
GB 1992 – James Ivory – B: Ruth Prawer Jhabvala,
nach dem Roman von E.M. Forster – K: Tony Pierce-
Roberts – M: Richard Robbins – D: Vanessa Redgrave,
Helena Bonham Carter, Emma Thompson, Anthony
Hopkins – 140 min, OmU – Dieser Film markiert einen

weiteren Höhepunkt der Zusammenarbeit Merchant-
Ivory-Jhabvala. Wieder geht es um eine Gesellschaft im
Umbruch: ein kunstvoll ausgemaltes Gesellschafts-
und Sittenbild aus dem England der Jahrhundert-
wende, wo sich Persönlichkeiten aus zwei Familien mit
erzkonservativen Auffassungen und emanzipierten
Idealen in den dadurch ausgelösten Liebesschicksalen

und Lebenskrisen gegenüberstehen. Das Landhaus
»Howards End« symbolisiert die Welt der traditionellen
Werte und ist gleichzeitig ein Raum außerhalb der Rea-
lität, in dem gesellschaftliche Regeln außer Kraft ge-
setzt werden.
� Mittwoch, 26. September 2007, 21.00 Uhr

THE REMAINS OF THE DAY (WAS VOM TAGE ÜBRIG
BLIEB) – USA 1993 – R: James Ivory – B: Ruth Prawer
Jhabvala, nach dem Roman von Kazuo Ishiguro – K:
Tony Pierce-Roberts – M: Richard Robbins – D: Emma
Thompson, Anthony Hopkins, James Fox, Christopher
Reeve, Peter Vaughan, Hugh Grant – 134 min, OmU –
Die Geschichte des englischen Butlers Stevens, der
seinem aristokratischen Arbeitgeber bis zur totalen
Unterdrückung aller persönlichen Gefühle dienstbar ist,
wird zum Portrait einer Epoche, deren äußerer Glanz
die Defizite der angelsächsischen Klassengesellschaft
kurz vor Beginn des Zweiten Weltkriegs nicht mehr ver-
decken kann. Durch die Ankunft der neuen Haushälte-
rin Miss Kenton wird Stevens enge Weltsicht und un-
eingeschränkte Loyalität gegenüber seinem Herrn
brüchig. Wie häufig in Merchant-Ivory-Jhabvala Filmen
geht es um die Konflikte der Protagonisten in einer sich
wandelnden Gesellschaft.
� Dienstag, 2. Oktober 2007, 21.00 Uhr

THE GOLDEN BOWL (DIE GOLDENE SCHALE) – GB
2001 – R: James Ivory – B: Ruth Prawer Jhabvala,
nach dem Roman von Henry James – K: Tony Pierce-
Roberts – M: Richard Robbins – D: Kate Beckinsale,
James Fox, Anjelica Huston, Nick Nolte, Jeremy Nort-
ham, Madeleine Potter, Uma Thurman – 130 min, OF –
Ein verarmter italienischer Fürst heiratet des Geldes
wegen Maggie, die Tochter eines amerikanischen Indu-
striellen. Diese, besorgt um ihn, rät ihrem Vater zur Ehe
mit – was sie nicht ahnt – der ehemaligen Geliebten
ihres Mannes. Ein intelligentes Spiel der Irrungen und
Wirrungen, in dem die goldene Schale als Symbol für
die ›falschen Beziehungen‹ fungiert: »Ich will ein Glück
ohne Riß. Ich will die Schale ohne Sprung«, antwortet
Maggie ihrem Mann, als sie dessen Machenschaften
aufdeckt. Maggies Entwicklung zur ›erwachsenen Ehe-
frau‹ und die Gegensätze zwischen amerikanischer Le-
bensart und europäischer Tradition werden einfühlsam
und mit verhaltener Ironie dargestellt.
� Mittwoch, 3. Oktober 2007, 21.00 Uhr

Fotos: James Ivory, Ruth Prawer Jhabvala, Ismail Merchant /
BOMBAY TALKIE / HEAT AND DUST / HOWARDS END
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»Cinema! Italia!«, die Festival-Tournee des italienischen
Films durch Deutschland, feiert in diesem Jahr ihren
zehnten Geburtstag. Auch in diesem Jahr werden wie-
der sieben aktuelle italienische Produktionen mit deut-
schen Untertiteln gezeigt. Zur Reihe wird an der Kasse
ein Katalog mit ausführlichen Informationen zu den Fil-
men ausliegen. Mit freundlicher Unterstützung des Isti-
tuto Italiano di Cultura wird es uns wieder möglich sein,
Gäste aus Italien einzuladen, die ihre Filme nach der
Vorführung mit dem Publikum diskutieren.

ROMANZO CRIMINALE (KRIMINALTANGO) – Italien
2006 – R: Michele Placido – B: Giáncarlo De Cataldo,
nach seinem Roman – K: Luca Bigazzi – M: Paolo
Buonvino – D: Kim Rossi Stuart, Anna Mouglalis, Pier-
francesco Favino, Claudio Santamaria, Stefano Accorsi,
Ricardo Scamarcio – 148 min, OmU – Rom 1960: Drei
junge Kriminelle, der »Libanese«, der »Eiskalte« und der
»Dandy« – die berüchtigte Banda della Magliana – ent-
führen einen reichen Unternehmer und ermorden ihn.
Mit dem Lösegeld investieren sie ins Heroingeschäft,
sodaß ihre eigene kriminelle Organisation immer
mächtiger wird. Der Film, der nach der Romanvorlage
des Richters Giáncarlo De Cataldo entstanden ist, zeigt

eines der düstersten Kapitel in der Geschichte Italiens:
die Verstrickung von Politik und Mafia, die in Terroris-
mus und Korruption endet. »ROMANZO CRIMINALE ist
kein soziologischer Film, sondern ein beunruhigendes
Fresko der Hauptstadt in den frühen 80er Jahren, einer
sehr düsteren Zeit, in der die Grenzen zwischen Krimi-
nalität und Politik immer fließender werden, bis sie
schließlich gänzlich verschwinden.« (Tullio Kezich, Cor-
riere della Sera)
� Donnerstag, 27. September 2007, 19.00 Uhr

L’AMICO DI FAMIGLIA (DER FREUND DER FAMILIE) –
Italien 2006 – R+B: Paolo Sorrentino – K: Luca Bigazzi
– M: Pasquale Catalano – D: Giacomo Rizzo, Laura
Chiatti, Fabrizio Bentivoglio, Luigi Angelillo, Fabio Grossi
– 110 min, OmU – Die Schöne und das Biest: Geremia,
ein häßlicher, alter und geiziger Mann, ist ein zynischer
Geldverleiher. Für Gino ist das von ihm geliehene Geld
die einzige Möglichkeit, die Hochzeit seiner Tochter zu
finanzieren. Geremia nutzt seine Macht, der sich die
schöne Braut nicht entziehen kann. »Ich wollte einen
Film, der krank und flink, komisch und dramatisch sein
sollte. Mit fröhlicher Leichtsinnigkeit habe ich mich
selbst in diesen Film geworfen, der meiner Meinung
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nach immer eines sein sollte: ein Salto. Ein zweifacher
oder dreifacher ist noch besser. Ein schwieriger Tauch-
gang, ein Hinabtauchen in die Menschlichkeit und
deren Degeneriertheit.« (Paolo Sorrentino)
� Freitag, 28. September 2007, 18.30 Uhr �� Sams-
tag, 29. September 2007, 21.00 Uhr

LA TERRA (DAS LAND) – Italien 2006 – R: Sergio
Rubini – B: Carla Cavalluzzi, Angelo Pasquini, Sergio
Rubini – K: Fabio Cianchetti – M: Pino Donaggio – D:
Fabrizio Bentivoglio, Paolo Briguglia, Massimo Venturi-
ello, Emilio Solfrizzi, Sergio Rubini, Claudia Gerini –
112 min, OmU – Luigi, Philosophieprofessor in Mai-
land, kehrt nach Apulien in sein Heimatdorf Mesagne
zurück. Um den Verkauf eines Bauernhofes zu besie-
geln, muß er zusammen mit seinen Brüdern Michele
und Mario und seinem Stiefbruder Aldo seine Unter-
schrift leisten. Doch die Entscheidung über den Verkauf
ist noch längst nicht gefallen. Luigi wird mit schwelen-
dem Groll und nie verheilten Wunden konfrontiert.
»Eine unbedingt sehenswerte Kombination von schrä-
ger italienischer Komödie und südländischem Film Noir.
Fabio Cianchetti filmt die Landschaften von Nardo,
Lecce, Mesagne und Brindisi, als entstammten sie
einem Italo-Western.« (Deborah Young)
� Freitag, 28. September 2007, 21.00 Uhr

L’ARIA SALATA (SALZ IN DER LUFT) – Italien 2007 –
R: Alessandro Angelini – B: Alessandro Angelini, Angelo
Carbone – K: Arnaldo Cantinari – M: Luca Tozzi – D: Gi-
orgio Pasotti, Girogio Colangeli, Michela Cescon, Katy
Saunders, Sergio Solli – 87 min, OmU – Im Gefängnis
begegnet der Justizbeamte Fabio seinem jahrelang
verschollenen Vater, der wegen Mordes einsitzt. Trotz
der schwierigen Situation versucht Fabio, eine Bezie-
hung zu seinem ihm fremden Vater aufzubauen. Auch
wenn der Film zweifellos einige Gefängnisfilm-Genre-
muster aufweist, so folgt er dennoch keineswegs den
Thriller-Klischees, sondern konzentriert sich vielmehr
auf ein einfühlsames und von den Darstelllern hervor-
ragend ausgespieltes Vater-Sohn-Drama unter extre-
men Bedingungen.
� Samstag, 29. September 2007, 18.30 Uhr �� Sonn-
tag, 30. September 2007, 21.00 Uhr

UNO SU DUE (EINER VON ZWEIEN) – Italien 2007 –
R: Eugenio Cappuccio – B: Eugenio Cappuccio, France-
sco Cenni – K: Luigi Andrei – M: Francesco Cerasi – D:
Fabio Volo, Ninetto Davoli, Giuseppe Battiston, Anita
Caprioli, Tresy Taddei – 100 min, OmU – Lorenzo, ein
junger und engagierter Rechtsanwalt, wird eines Tages

aus seinem Alltag gerissen, als er auf offener Straße
zusammenbricht und ins Krankenhaus gebracht wird.
Während er auf die Ergebnisse der Untersuchungen
wartet, stellt er fest, daß er sein bisheriges Leben ver-
ändern muß. Sein Bettnachbar, ein römischer Lastwa-
genfahrer, scheint besser als Lorenzo zu wissen, was
dieser braucht. Schließlich bricht Lorenzo zu einer
Reise nach Umbrien auf, auf der er die Dinge mit ande-
ren Augen zu sehen lernt. Der ehemalige Paaolini-
Protegé Ninetto Davoli wurde für seine Darstellung des
Lastwagenfahrers mehrfach ausgezeichnet.
� Sonntag, 30. September 2007, 18.30 Uhr

APNEA – Italien 2007 – R: Roberto Dordit – B: Serena
Brugnolo – K: Tommaso Borgstrom – M: Paolo Buon-
vino – D: Claudio Santamaria, Elio De Capitani, Fabrizia
Sacchi, Giuseppe Battiston, Michela Noonan – 85 min,
OmU – Franz wird eines Morgens auf dem Parkplatz
der Erste-Hilfe-Station in seinem Auto tot aufgefunden.
Währenddessen wartet Paolo in der Turnhalle auf ihn,
in der sie regelmäßig gegeneinander zum Fechten an-
treten. Paolo, der als Redakteur bei einem Provinzblatt
arbeitet und der wohlgeordneten Welt des Bürgertums
verhaftet ist, merkt, daß er Franz nie richtig gekannt
hat. Er beginnt eine Recherche nach den Umständen,
die zu dessen Tod geführt haben.
� Dienstag, 2. Oktober 2007, 18.30 Uhr

N – IO E NAPOLEONE (N – ICH UND NAPOLEON) –
Italien 2006 – R: Paolo Virzì – B: Furio & Giacomo Scar-
pelli, Paolo Virzì, nach dem Roman von Ernesto Ferrero
– K: Alessandro Pesci – M: Paolo Buonvino – D: Daniel
Auteuil, Elio Germano, Monica Bellucci, Francesca In-
audi, Sabrina Impacciatore – 110 min, OmU –
Als Napoleon 1814 ins Exil nach Elba verbannt wird,

begrüßen ihn Honoratioren und die Bevölkerung enthu-
siastisch. Martino Papucci aber, Jakobiner, Lehrer und
Idealist, haßt den Ex-Monarchen und will an ihm den
Tod unzähliger Soldaten auf den Schlachtfeldern Euro-
pas rächen. Er läßt sich als Napoleons Sekretär anstel-
len, um seinen Plan auszuführen. Doch je näher sich
die beiden Männer kommen, desto komplizierter er-
scheint Papuccis Vorhaben. Ein großes Historien-
gemälde zwischen Komödie, Farce und politischem
Thriller.
� Mittwoch, 3. Oktober 2007, 18.30 Uhr

Foto: L’ARIA SALATA



In loser Folge stellt das Filmmuseum in speziellen Pro-
grammen befreundete Filmarchive und ihre Arbeit vor,
wie zuletzt das UCLA Film and Television Archive in Los
Angeles und das National Film Center in Tokio. Mit dem
George Eastman House, das in dem Anwesen des
Gründers der Eastman Kodak Company in Rochester
untergebracht ist, konzentrieren wir uns diesmal auf
ein Museum mit einer der weltweit umfassendsten
Sammlungen zur Geschichte von Fotografie und Film.
Die Filmabteilung besitzt viele seltene Filme, darunter
viel frühe Filme aus Frankreich, Großbritannien und den
USA, seltene Filmformate wie frühe Vorläufer des Kinos
oder 28mm-Filme, Werke des Avantgardefilms und
amerikanische Filmklassiker. Der große Bestand an
wertvollen Nitro-Filmkopien ist im 1996 errichteten
Louis B. Mayer Conservation Center untergebracht, im
hauseigenen Dryden Theatre finden regelmäßig Film-
vorführungen statt. Ebenfalls 1996 wurde die L. Jeffrey
Selznick School of Film Preservation gegründet, in der
Studenten alle Techniken der Filmrestaurierungen und
Filmrekonstruktion erlernen. Die Absolventen der Aus-

bildung, die heute in Archiven, Kopierwerken und Stu-
dios arbeiten, tragen dazu bei, daß die vom Internatio-
nalen Verband der Filmarchive (FIAF) erarbeiteten Prin-
zipien des Umgangs mit dem kulturellen Erbe befolgt
und weiterentwickelt werden.
Das Filmmuseum München arbeitet mit dem Eastman
House seit langem bei Projekten zusammen. Mit Jan-
Christopher Horak übernahm 1994 gar für vier Jahre
der langjährige Senior Curator of Film des Eastman
House die Leitung des Filmmuseums. Zu den großen
gemeinsamen Restaurierungsprojekten gehören DIE
FREUDLOSE GASSE von Georg Wilhelm Pabst und DAS
WEIB DES PHARAO von Ernst Lubitsch.
Seit 2005 ist Patrick Loughney Senior Curator for Mo-
tion Pictures im Eastman House, nachdem er zuvor
25 Jahre lang im Filmarchiv der Library of Congress
gearbeitet hatte und dort zuletzt Leiter der Filmabtei-
lung war. Er hat ein Programm mit Raritäten aus der
Sammlung des Eastman House zusammengestellt, die
im Filmmuseum zum Teil in deutscher Erstaufführung
zu sehen sind. Stefan Drößler

George Eastman House
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THE BIG PARADE (DIE GROSSE PARADE) – USA
1925 – R: King Vidor – B: Harry Behn, Laurence Stal-
lings, nach dem Bühnenstück von Joseph Farnham –
K: John Arnold, Charles Van Enger – D: John Gilbert,
Renée Adorée, Hobart Bosworth, Claire McDowell, Karl
Dane – 150 min (20 B/s), OF, z.T. viragiert und hand-
koloriert – Die Geschichte eines amerikanischen Stu-
denten, der sich begeistert zur Armee meldet und in
den ersten Weltkrieg zieht, war neben THE BIRTH OF A
NATION der kommerziell erfolgreichste amerikanische
Stummfilm. 1931 wurde der Film, mit Musik und syn-
chronen Geräuscheffekten auf einer Lichttonspur, noch
einmal in die Kinos gebracht. Seitdem ist er nur noch in
dieser überarbeiteten Form zu sehen gewesen. Zusam-
men mit Warner Bros. hat das George Eastman House,
das das originale Kamera-Negativ in seiner Sammlung
aufbewahrt hat, den Film 2006 wieder in seine ur-
sprüngliche Form gebracht, in der Originallänge, mit
wiederhergestellten originalen Zwischentiteln, mit den
ursprünglichen Viragen und mit einem Handkolorie-
rungseffekt, der digital erstellt wurde. Die Premieren-

fassung von THE BIG PARADE ermöglicht die Wieder-
entdeckung eines der großen Meisterwerke des ame-
rikanischen Stummfilms in seiner authentischen Form.
� Donnerstag, 4. Oktober 2007, 19.00 Uhr (Am Flügel
und an der Violine: Günter A. Buchwald. Einführung:
Patrick Loughney)

HOMUNCULUS – Deutschland 1916 – R:Otto Rippert
– B: Robert Reinert – K: Karl Hoffmann – D: Olaf Fönss,
Ernst Ludwig, Albert Paul, Lore Rückert, Max Ruhbeck
– 113 min (16 B/s), italienische Fassung OmÜ, viragiert
und getoned – HOMUNCULUS ist ein sechsteiliges
Stummfilm-Serial um einen künstlich geschaffenen
Menschen, der Menschen in den Tod treibt und einen
Krieg von apokalyptischen Dimensionen entfesselt, das
heute nur noch in Fragmenten existiert. Das Eastman

House fand in seiner Roberto Pallme Collection eine
Kurzfassung des Serials mit wunderschönen Einfär-
bungen, die durch Zersetzungen an der Nitro-Kopie zu
aberwitzigen Solarisationseffekten führt und dem Film
eine ganz eigene Aura verleiht. «Der Film ist nicht ganz
vollständig, wie die Lücken und Zeitsprünge im Film
zweifellos belegen. Es läßt sich leider nicht mehr
klären, ob diese Fehler durch die Kürzungen für die
Kurzfassung entstanden sind oder durch den Zerfall
der Nitrokopie, der im Material deutlich erkennbar ist.
Dennoch lohnt es sich auf jeden Fall, den Film anzu-
schauen: In der Szene von der Geburt des Homunculus
in einem Frankenstein-artigen Laboratorium wechselt
in einer Einstellung die Farbe, und die Einstellung mit
der Silhouette des Homunculus vor in Farben glühen-
dem Hintergrund muß man gesehen haben!« (Paolo
Cherchi Usai)
� Freitag, 5. Oktober 2007, 18.30 Uhr (Am Flügel und an
der Violine: Günter A. Buchwald)

FEAR AND DESIRE (ANGST UND BEGIERDE) – USA
1953 – R+K+S: Stanley Kubrick – B: Stanley Kubrick,
Howard O. Sackler – M: Gerald Fried – D: Frank Silvera,
Kenneth Harp, Virginia Leith, Paul Mazursky, Steve Coit
– 62 min, OF – Ein legendärer Film, der nur ganz selten
zu sehen ist. Stanley Kubricks allegorisches Kriegs-
drama war sein erster abendfüllender Film, den er mit
minimalem Budget selbst produzierte. Da das Ergebnis
den Qualitätsansprüchen des Perfektionisten Kubrick
nicht entsprach, hat Kubrick es nicht bedauert, daß die
einzige bekannte Kopie des Films im George Eastman
House kaum gezeigt wurde. »Kubrick ist vielleicht zu
voreilig, wenn er FEAR AND DESIRE als ›Studentenfilm‹
abschreibt. Films Quarterly betont, daß die Amateur-
qualitäten des Films seine Tugenden umso deutlicher
machen. Die wichtigste dieser Tugenden ist Kubricks
Umgang mit der Kamera, mit der er durchsichtig klare
Bilder erschafft, besonders in den verschatteten Wald-
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szenen. Wie der Text des Prologs es verspricht, wird der
Wald zu einer Metapher für den Dschungel der
menschlichen Psyche, das Herz der Dunkelheit, von
dem Joseph Conrad schrieb. Alle vier zentralen Cha-
raktere sind Opfer der Angst (fear) vor dem Tod und der
Begierde (desire) nach dem Mädchen, das sie in den
Wäldern entdecken.« (Gene D. Phillips)
� Freitag, 5. Oktober 2007, 21.00 Uhr (Einführung: Pa-
trick Loughney)

CIRANO DI BERGERAC (CYRANO VON BERGERAC) –
Italien 1922 – R: Augusto Genina – B: Augusto Genina,
Mario Camerini, Diego Angeli, nach dem Stück von Ed-
mond de Rostand – K: Ottavio De Matteis – D: Pierre
Magnier, Linda Moglia, Angelo Ferrari, Alex Bernard,
Umberto Casilini, Maurice Schutz – 113 min (18 B/s),
OmeU, schablonenkoloriert – Eine ungewöhnlich auf-
wendige Literaturverfilmung, die seinerzeit als »zu an-
spruchsvoll« galt und deshalb von den italienischen

Produzenten zurückgehalten wurde. Um den Attrak-
tionswert des Films zu steigern, wurde er in Frankreich
schablonenkoloriert in die Kinos gebracht und war sehr
erfolgreich. Er ist bis heute das einzige bekannte Bei-
spiel eines wunderschön schablonenkolorierten abend-
füllenden Films, da diese aufwendige Technik eigentlich
nur bei Kurzfilmen oder in einzelnen Szenen von Lang-
filmen angewandt wurde. Nach dem Erfolg in Frank-
reich wurde der Film auch in Italien enthusiastisch auf-
genommen: »Glücklicherweise beeinträchtigt das jah-
relange Zurückhalten Geninas Film nicht, da er immer
noch so frisch und lebendig wirkt, als wäre er erst ge-
stern für die Leinwand erstellt worden. Wir stehen
tatsächlich vor dem Werk eines Kino-Poeten, der es
eindeutig mit den besten unserer Dichter und Theater-
schaffenden aufnehmen kann.« (Enrica Vidali)
� Samstag, 6. Oktober 2007, 18.30 Uhr (Am Flügel: Jo-
achim Bärenz)

THE LOST WORLD (DIE VERLORENE WELT) – USA
1925 – R: Harry O. Hoyt – B: Marion Fairfax, nach dem
Roman von Arthur Conan Doyle – K: Arthur Edeson –
D: Bessie Love, Lewis Stone, Wallace Beery, Lloyd
Hughes, Alma Bennett, Bull Montana – 91 min (20 B/s),
OF, viragiert – Der erste große Dinosaurier-Film der
Filmgeschichte lag lange Zeit nur noch in einer frag-
mentarischen Kurzfassung vor. »Mit Hilfe einer Kopie
aus dem Prager Filmarchiv gelang es dem George
Eastman House, den Film annähernd zu vervollstän-
digen. Wenn nun in verschwenderischen Totalen ein
rundes Dutzend urzeitlicher Echsen zugleich seinem
geruhsamen Tagwerk nachgeht, verliert sich der Blick
für die leichten Unebenheiten des Puppentricks. Unab-
hängig von allen Schauwerten gewinnt vor allem die
Abenteuerdramaturgie in der neuen Fassung an Ge-
wicht. Erst das hinzugewonnene Filmdrittel läßt das
schillernde Typenensemble – angeführt von Wallace
Beery als kauzigem Professor – zu glaubhaften Cha-
rakteren werden.« (Daniel Kothenschulte)
� Samstag, 6. Oktober 2007, 21.00 Uhr (Am Flügel: Jo-
achim Bärenz)

THE CHEAT – USA 1915 – R: Cecil B. DeMille – B:
Hector Turnbull, Janie Macpherson – K: Alvin Wyckoff –
D: Fannie Ward, Sessue Hayaka, Jack Dean, Lucien
Littlefield, Hazel Childers – 59 min (18 B/s), OF, vira-
giert – Eine Dame der besseren Gesellschaft wird von
einem reichen Japaner erpreßt, von dem sie sich Geld
geliehen hat. »THE CHEAT ist ein Meisterwerk. Die Ge-
schichte zeigt die von DeMille favorisierte Mischung
aus Sex, Sadismus und Hingabe, das ganze einge-

taucht in ein Bad grellen Melodrams. Doch DeMilles
Inszenierung war so sensibel, daß ein eigentlich lächer-
liches Melodram zu einer ernsthaften, bizarren und
aufwühlenden Fabel wurde.« (Kevin Brownlow) – KAM-
MERMUSIK – Deutschland 1915 – R+B: Franz Hofer –
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D: Alice Scheel-Hechy, Otz Tollen, Andreas von Horn,
Dorrit Weixler, Frida Richard – 43 min (16 B/s), hollän-
dische OmU – Eine Frau schildert an ihrem Lebens-
abend der Braut ihres Sohnes ihre eigene Vergangen-
heit. »Dieses gleichsam aus Sphärenklängen gewo-
bene Drama von Franz Hofer findet eine Darstellung,
auf die das Berliner Schlagwort ›Kammerspiel‹ wie
noch selten mit Recht angewendet werden kann. Vor
allem bringt Frau Scheel-Hechy als Mutter eine
rührende Frauengestalt auf den Film. Ihr steht Dorrit
Weixler mit all der Süßigkeit ihrer Person zur Seite. Auf
diesen beiden Frauengestalten ist das Schwergewicht
dieses Films, der wie ein schöner, lieber Traum an uns
vorbeizieht.« (Die Filmwoche)
� Sonntag, 7. Oktober 2007, 18.30 Uhr (Am Flügel: Al-
joscha Zimmermann)

BORN TO BE BAD – USA 1950 – R: Nicholas Ray – B:
Charles Schnee, Edith R. Sommer, nach einem Roman
von Anne Parrish – K: Nicholas Musuraca – M: Frie-
drich Holländer – D: Joan Fontaine, Robert Ryan, Za-
chary Scott, Joan Leslie, Mel Ferrer, Harold Vermilyea –
94 min, OF – Ein wenig bekanntes Nebenwerk im
Œuvre von Nicholas Ray: Joan Fontaine als Vamp Chri-
stabel Caine, der in einen Zirkel honorig-langweiliger
Kulturbürger San Franciscos einbricht. »BORN TO BE
BAD bleibt letztendlich ein Salondrama der unterkühl-
ten Spannungen. Man steht herum, hält sich an seinem
Drink fest und schmiedet Intrigen. Was getan wird, ent-
spricht nur selten dem, was jemand sagt. Cristabel
wickelt ihre Machenschaften bevorzugt per Telefon ab,
einmal wird der Raum dabei so ausgeleuchtet, daß die
Schatten wie ein mächtiges Doppelkreuz über sie fal-
len.« (Ulrich von Berg)
� Sonntag, 7. Oktober 2007, 21.00 Uhr

Early American Cartoons
FELIX TRIPS THROUGH TOYLAND – USA 1925 – R:
Pat Sullivan – FELIX FLIRTS WITH FATE – USA 1926 –
R: Pat Sullivan – FELIX GETS REVENGE – USA 1922 –
R: Pat Sullivan – TRAPPED – USA 1923 – R: Dave Flei-
scher – DOMESTIC DIFFICULTIES – USA 1916 – R:
Bud Fisher – SCALING THE ALPS – USA 1928 – R:
Paul Terry – FELIX KEPT ON WALKING – USA 1926 –
R: Pat Sullivan – FELIX TRIFLES WITH TIME – USA
1925 – R: Pat Sullivan – WEARY WILLIES – USA 1929
– R: Walter Lantz – SKY SCRAPPERS – USA 1928 – R:
Walt Disney – zusammen 89 min (20 B/s), OF, teilweise
viragiert – Eine Zusammenstellung von frühen ameri-
kanischen Zeichentrickfilmen aus der Sammlung des
George Eastman House. Im Mittelpunkt steht »Felix the

Cat«, der populärste Zeichentrickfilmstar der Stumm-
filmzeit, dessen Filme mit anarchischem Charme und
surrealen Effekten die Möglichkeiten des Mediums
ausloten. Andere populäre Gestalten waren »Koko, the
Clown«, das einem durch Comic-Strips in Tageszeitun-
gen populäre Duo »Mutt & Jeff« und »Oswald, the
Lucky Rabbit«, erfunden von Walt Disney. Oswald war
der letzte große Zeichentrickstar des Stummfilms,
bevor Mickey Mouse als erste sprechende Zeichen-
trickfilmfigur die Filmwelt revolutionierte.
� Dienstag, 9. Oktober 2007, 18.30 Uhr

LONESOME (ZWEI JUNGE HERZEN) – USA 1928 – R:
Paul Fejos – B: Edward T. Lowe – K: Gilbert Warrenton
– D: Barbara Kent, Glenn Tryon, Fay Holderness, Gustav
Partos, Andy Devine – 69 min (24 B/s), OF, z.T. handko-
loriert – Ein ungewöhnlicher Hollywoodfilm, gedreht an
Originalschauplätzen in New York und Coney Island.
»Es ist eine Liebesgeschichte, die von New York handelt
und von der Einsamkeit junger Menschen in der Stadt.

Fejos wußte, wovon er sprach. Er war mit 26 Jahren in
New York angekommen, konnte anfangs kaum ein Wort
Englisch und hatte kein Geld. Dieses Erfahrene und Er-
littene ist in den Film eingegangen.« (Peter Nau) Der
Film entstand in der Phase des Umbruchs zum Tonfilm.
Die Filmkopie des George Eastman House besitzt wun-
derbare handkolorierte Sequenzen und drei nachträg-
lich in den Stummfilm eingefügte Dialogszenen.
� Mittwoch, 10. Oktober 2007, 18.30 Uhr

Foto: BORN TO BE BAD / THE BIG PARADE / HOMUNCULUS /
CIRANO DI BERGERAC / THE CHEAT / LONESOME
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Das Filmmuseum München legt immer großen Wert
darauf, Filme im Originalformat und in der Originalfas-
sung zu zeigen – zu oft verfälschen Synchronisationen
nicht nur die Dialoge der Filme, sondern auch die Ton-
mischungen. Leider liegen immer seltener Filmkopien
mit deutschen oder englischen Untertiteln vor, so daß
elektronische Untitel erstellt und bei den Vorführungen
live in den Film eingeblendet werden müssen. Dies
geschieht mit Videobeam und einem Computerpro-
gramm, dessen Benutzeroberfläche auf dem Foto ab-
gebildet ist. Rechts sind die erarbeiteten Untertitel zu
sehen, links die synchronisierten Filmbilder.
Vor einigen Jahren ist das Filmmuseum München mit
dem Sprachen- und Dolmetscher-Institut (SDI) eine Ko-
operation eingegangen, in deren Rahmen regelmäßig
deutsche Untertitel für Archivkopien des Filmmuseums
erarbeitet werden. Das SDI zählt seit über 50 Jahren zu
den renommiertesten Ausbildungsstätten für Überset-
zer und Dolmetscher in Europa, das sich im Sinne einer
praxisnahen Ausbildung dem zunehmend an Bedeu-
tung gewinnenden Thema »Sprache im Kontext von
Film und Theater« stärker widmen wollte. Unter Feder-
führung der italienischen Abteilung wurde der »Work-
shop Sprache und Film« entwickelt, in dem deutsche

Untertitel für Filme wir ROMA, CITTÀ APERTÀ von
Roberto Rossellini, LA DOLCE VITA von Federico Fellini
und UCCELACCI E UCCELINI von Pier Paolo Pasolini er-
arbeitet wurden. Die Ergebnisse wurden im Filmmu-
seum präsentiert, die Untertitel für den Pasolini-Film
wurden inzwischen vom deutschen DVD-Anbieter
übernommen.
Aus dem Workshop ging 2006 das »Aufbauseminar
Untertitelung« hervor, das in zwei Semestern Theorie
und Praxis der professionellen Untertitelung für Film,
Fernsehen, Video und DVD sowie den Umgang mit ent-
sprechender professioneller Software vermittelt. Es
umfaßt Lehrveranstaltungen zu den Methoden der Me-
dienübersetzung, technische und sprachliche Aspekte
der Untertitelung, Untertitelung am Computer, rechner-
gestützte Terminologiearbeit und die zielorientierte
Bearbeitung eines Untertitelungsprojektes unter Praxis-
bedingungen. Als Projektarbeit entstanden die deut-
schen Untertitelungen für LA MACCHINA AMMAZZA-
CATTIVI von Roberto Rossellini und MR. ARKADIN von
Orson Welles.
Die Hochschule für Angewandte Sprachen im SDI führt
auch im Studenjahr 2007/2008 das »Aufbauseminar
Untertitelung« weiter und sieht es als erste Stufe einer

Projekt Filmuntertitelung
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Spezialisierung im Übersetzen für audiovisuelle Me-
dien. Langfristig ist die Einführung einer Komponente
»Medienübersetzung« geplant.

LA MACCHINA AMMAZZACATTIVI (DIE MASCHINE,
DIE DIE BÖSEN TÖTET) – Italien 1948/52 – R: Roberto
Rossellini – B: Eduardo De Filippo, Filippo Sarazani,
Roberto Rossellini, Sergio Amidei, Franco Busati – K:
Tino Santoni, Enrico Berutti – M: Renzo Rossellini – D:
Genaro Pisano, Marilyn Buferd, William und Helen
Tubbs, Giovanni Amato – 83 min, OmU – Angaben zum
Film siehe Retrospektive Roberto Rossellini – Zur deut-
schen Untertitelung: »Da der Text im Deutschen in der
Regel länger ist als im Italienischen, beziehen sich die
notwendigen Kürzungen vor allem auf Satzstrukturen
und Wortlänge. Um mehr Zeit für inhaltlich wichtige
Aussagen zu gewinnen, wurde alles weggelassen, was
nicht unbedingt für das Verständnis notwendig ist. Zum
Beispiel Zusatzinformationen, Redundanzen der ge-
sprochenen Sprache, appellativische Elemente, Auf-
zählungen, die nicht jedes Element der Aufzählung ent-
halten müssen, direkte Anreden mit Namen, Wieder-
holungen und Füllwörtern. Weggelassen wurden auch
Informationen, die der Zuschauer durch andere audio-
visuelle Kanäle erhält oder die durch eindeutige Gestik
und Mimik begleitet sind. Da diese in LA MACCHINA
AMMAZZACATTIVI sehr ausgeprägt sind, war es auch
notwendig, der Versuchung zu widerstehen, die Unter-
titel durch ständige Ausrufe- und Fragezeichen zu ›be-
lasten‹. Eine besondere Herausforderung war darüber
hinaus die Übersetzung von Anreden, Aufschriften auf
Tafeln und Schildern, die Eigennamen, die englischen
Dialoge, die Angabe von Zahlen und Währungen und
die vielen rhetorischen Fragen. Beim Prolog und Epilog
haben wir versucht, nicht dichterisch tätig zu werden,
sondern nur die Stilebene und die Stimmung einzufan-
gen.« (Giovanna Runggaldier)
� Samstag, 22. September 2007, 21.00 Uhr �� Mitt-
woch, 26. September 2007, 18.30 Uhr

MR. ARKADIN (HERR SATAN PERSÖNLICH) –
USA/Frankreich/Spanien 1955 – R+B: Orson Welles –
K: Jean Bourgoin – M: Paul Misraki – D: Orson Welles,
Paola Mori, Robert Arden, Patricia Medina, Akim Ta-
miroff, Michael Redgrave, Peter van Eyck, Suzanne
Flon, Katina Paxinou, Gert Fröbe – 106 min, OmU – Der
zweite von Welles außerhalb des amerikanischen Stu-
dio-Systems gedrehte Film ist der Versuch, die Kane-
ähnliche Figur eines übermächtigen Geschäftsmannes
mit politischem Einfluß im Nachkriegs-Europa zu zeich-
nen. Die Rahmenhandlung des Films wurde in Mün-
chen am Stadtmuseum gedreht, das Orag-Haus und
viele Straßen und Ecken aus der Innenstadt sind er-
kennbar. Keine der fertiggestellten Fassungen von MR.
ARKADIN wurde von Orson Welles autorisiert, es exi-
stieren heute ein halbes Dutzend verschiedene Fassun-
gen in unterschiedlicher Länge und mit verschiedenen
Titeln, die alle jeweils Szenen und Sequenzen enthal-
ten, die in den anderen Fassungen fehlen. 2005 hat
das Filmmuseum München in Zusammenarbeit mit der
Cinémathèque de la ville de Luxembourg und der Firma
Criterion New York eine »ideale Fassung« des Films re-
konstruiert, die alle erhaltenen Elemente der verschie-
denen Fassungen zusammenfügt. »Die Schwierigkeiten
bei der Untertitelung waren vielfältig: zum Teil schwer
verständliche Dialoge, hohes Sprechtempo und schnel-
le Schnittfolgen. Es mußte viel gekürzt werden, Dialoge
mußten zusammengeführt werden, vieles mußte ein-
fach weggelassen werden. Diese Vorgehensweise er-
fordert natürlich ein permanentes Überprüfen, ob die
Zusammenhänge innerhalb des Films noch gegeben
sind. Die Handlung des Films ist komplex; wir mußten
beim Kürzen vor allem darauf achten, dem Zuschauer
keine für das Verständnis wichtigen Informationen vor-
zuenthalten. Vielmehr ist die Absicht, das Verständnis
mit Hilfe der Untertitel zu erhöhen.« (Katrin Koring) –
THE LABYRINTHS OF MR. ARKADIN (DIE LABY-
RINTHE DES MR. ARKADIN) – Deutschland 2005 –
R+B: Stefan Drößler – 48 min, engl. OF – Die Doku-
mentation des Filmmuseums zeigt die Unterschiede
der Versionen des Films. Es ist verblüffend zu sehen,
wie sich schon in der Eröffnungssequenz der Titel, die
Schnittfolgen, die Tonspur und sogar der Name eines
Hauptdarstellers unterscheiden.
� Donnerstag, 25. Oktober 2007, 19.00 Uhr
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Wie im vergangenen Programm schon begonnen, wird
im Herbst die Präsentation von sowjetischen Stummfil-
men aus dem Archiv des Filmmuseums fortgesetzt. Um
dem Publikum einen der Sammlungsschwerpunkte
besser präsentieren zu können, hat der Förderverein
des Filmmuseums, das Münchner Filmzentrum (MFZ),
die deutsche Untertitelung der Filme erarbeitet. Da die
Filme nur in der Originalfassung ohne Untertitel vorlie-
gen, haben Mitglieder des Vereins die vorhandenen
Textlisten zu Untertiteln umgearbeitet, die während der
Vorführung in den Film eingeblendet werden. Ein Ein-
blick in die Geschichte des russischen Kinos, der neben
bekannten Klassikern auch wieder die Entdeckung vie-
ler unbekannter Werke ermöglicht.

KATKA – BUMAZHNYJ RANJOT (KATKA – DAS REI-
NETTEN-MÄDCHEN) – Sowjetunion 1926 – R: Fridrich
Ermler, Eduard Ioganson – B: Michail Borisoglebskij,
Boris Leonidov – K: Jevgenij Michajlov, Andrej Moskvin
– D: Veronika Buzhinskaja, Bela Tschernova, Fjodor
Nikitin, Valerij Solovcov, Jakov Gudkin – 86 min

(20 B/sec), OmU – Zu Beginn sieht man viele Monta-
gen von Alltagsszenen, Leute auf Straßen und Märkten,
halbdokumentarische Bilder von Leningrad, ohne »plot«
– plötzlich den Übergang zu lebendigen Menschen um
das Mädchen vom Land, Katka, oszillierend zwischen
»Typen« und emotional mitreißenden Charakteren –
KATKA brach 1927 die Kinokassenrekorde. Das »komi-
sche Melodrama« ist Ergebnis einer aufreibenden Zu-
sammenarbeit von Fridrich Ermler und Eduard Iogan-
son als gleichberechtigten Regisseuren völlig unter-
schiedlicher Herkunft, und mit dem klassisch aus-
gebildeten Schauspieler Fjodor Nikitin, einem Haupt-
darsteller in späteren Filmen des einstigen Tschekisten
Ermler. In KATKA sind alle Aufnahmen mit diesem,
seine Rolle »ganz unten« lebenden und nicht nur
darstellenden Nikitin, von Ioganson gedreht, der »in den
Film menschliche Gefühle einführte, mit unerwarteten
Wirkungen, wenn mit Ermlers ganz direkten und gro-
tesken gesellschaftlichen Themen vereinigt.« (Peter
Bagrov). (Walter Kys)
� Dienstag, 9. Oktober 2007, 21.00 Uhr

Sowjetische Stummfilme
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BENJA KRIK – Sowjetunion 1926 – R: Vladimir Vilner –
B: Isaak Babel, Sergej Eisenstein, nach dem Buch »Ge-
schichten aus Odessa« von Isaak Babel – K: A. Kalju-
zhnyj – D: Jurij Schumskij, A. Goritscheva, M. Ljarov –
88 min (20 B/s), OmU – Der Film spielt in den Jahren
1914 – in einem korrupten und kapitalistischen Zaren-
reich – bis 1918 in der nachrevolutionären Zeit und
zeigt Episoden aus dem Leben des Gaunerkönigs Benja
Krik. Die Geschichten handeln von Bestechungen, einer
Hochzeit mit wilden Tänzen, Brandstiftung, Erpressung
und Überfällen bis zu Benja Kriks Reibereien mit den
Bolschewiken. Der 1926 von der Kinofabrik in Odessa,
VUFKU, realisierte Film wurde direkt nach seiner Pre-
miere 1927 verboten. Er sei gefährlich, da er antisemi-
tische Stimmungen verstärken könnte. Als schädlich
eingeschätzt wurde außerdem die »Romantisierung
des Rowdytums.« Ursprünglich war Sergej Eisenstein
als Regisseur vorgesehen. (Matthias Mondon, Natalie
Squire)
� Dienstag, 16. Oktober 2007, 21.00 Uhr

OKTJABR (OKTOBER) – Sowjetunion 1927 – R+B:
Sergej Eisenstein, Grigorij Aleksandrov – K: Eduard
Tissé, Vladimir Popov, Vladimir Nilsen – D: Boris Liva-
now, Vasilij Nikandrov, Vladimir Popov – 127 min
(20 B/s), OmU – Zum zehnten Jahrestag der Oktober-
revolution erhielten neben anderen auch Eisenstein
und Pudovkin den Auftrag, aus Anlaß des Jubiläums
einen Spielfilm zu produzieren. Während Pudovkin mit
DAS ENDE VON SANKT PETERSBURG klassisches Er-
zählkino lieferte, das gut ankam, geriet Eisenstein auf
doppelte Weise in Schwierigkeiten. Zum einen war
Trotzkij, dessen Rolle er herausgestellt hatte, bei Stalin
in Ungnade gefallen und mußte »entfernt« werden.
Zum anderen hatte er auf der Suche nach angemesse-
nen Gestaltungsmitteln auf eine elaborierte Montage-
technik gesetzt, die das damalige Publikum überfor-
derte. Heute ist der Film ein Klassiker, den man immer
wieder anschauen kann und über dessen optische Raf-
finessen man immer wieder ins Staunen gerät. Später
komponierte Schostakovitsch dazu eine Filmmusik.
(Christl Grunwald-Merz)
� Dienstag, 23. Oktober 2007, 21.00 Uhr

AELITA – Sowjetunion 1924 – R: Jakov Protazanov –
B: Aleksej Fajko, Fjodor Ocep, nach der Novelle von
Aleksej Tolstoj – K: Emil Schünemann, Jurij Zheljabu-
zhskij – D: Julija Solnceva, Igor Iljinskij, Nikolaj Cereteli,
Nikolaj Batalov, Vera Orlova, Valentina Kuindzhi –
110 min (18 B/s), OmU – »Brüder, zum Mars, zur Frei-
heit!« Angeregt durch einen rätselhaften Funkspruch

flüchtet sich ein Ingenieur aus dem harten Alltag am
Ende der Revolutionskriegszeit in Tagträume, in denen
er dem Mars das sozialistische Heil bringt. Die phanta-
sievollen Dekors und Kostüme machen aus diesem
Film auch ein visuell beeindruckendes Kunstwerk.
(Thomas Böhnke)
� Dienstag, 30. Oktober 2007, 21.00 Uhr

SCHACHMATNAJA GORJATSCHKA (SCHACHFIEBER)
– Sowjetunion 1925 – R: Vsevolod Pudovkin – B: Niko-
laj Schpikovskij – K: Anatolij Golovnja – D: Vladimir
Fogel, Anna Zemcowa – 26 min (18 B/s), OmU –
Pudovkins Regiedebüt. Herrliche Slapstick-Komödie
mit echten Großmeistern des Schachspiels – MAT
(MUTTER) – Sowjetunion 1926 – R: Vsewolod Pudo-
Vkin – B: Natan Zarchi, nach Motiven des Romans von
Maksim Gorkij – K: Anatolij Golovnja – D: Vera Baranov-
skaja, Nikolaj Batalov – 96 min (18 B/s), OmU – Stil-
sichere, bewegende Tragödie von Unterdrückung, Ge-
walt, Streik, Verrat, buchstäblich brechendem Eis und
revolutionärem Erwachen in der Zarenzeit. Mit musika-
lischem Rhythmus, strenger graphischer Bildgestaltung
und genialer Montage begeisterte so, kurz nach dem
POTEMKIN, erneut ein »Revolutionsfilm« die Zuschauer.
Er war aber in jeder Hinsicht sein Gegenpart. Pudovkin
galt mit diesem ersten abendfüllenden Film bereits als
Meisterregisseur. (Alexander Schwarz)
� Dienstag, 6. November 2007, 21.00 Uhr

S.V.D. – SOJUZ VELIKOGO DELA (S.W.D. – DER
BUND DER GROSSEN TAT) – Sowjetunion 1927 – R:
Grigorij Kozincev, Leonid Trauberg – B: Jurij Tynjanov,
Jurij Oksman – K: Andrej Moskvin – D: Sergej Gerasi-
mov, Andrej Kostritschkin, Pjotr Sobolevskij, Konstantin
Chochlov, Sofia Magarill – 95 min (18 B/s), OmU –
1927 feierte die Sowjetunion den zehnten Jahrestag
der Oktoberrevolution. Für das historische Melodrama
S.V.D. dient jedoch der Dekabristen-Aufstand von 1825
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in St. Petersburg als Basis. Offiziere versuchen, den
neuen Zaren Nikolaj I. zu stürzen, was aber durch einen
Verräter mißlingt. Allerdings scheinen die historischen
Ereignisse hier weniger wichtig zu sein als die detailrei-
che Darstellung der verschiedenen Schauplätze – die
Kirche, die Eislaufbahn, der Zirkus – und die Symbolik
der Fotografie. Von der FEKS-Gruppe (Föderation des
Exzentrischen Schauspielers, eine in St. Petersburg an-
sässige avantgardistische Filmvereinigung der 20er
Jahre) produziert, weist S.V.D. außerdem einige tech-
nisch bemerkenswerte Sequenzen auf, die z. B. von
einem galoppierenden Pferd aus gedreht wurden oder
mit Hilfe mehrerer Spiegel. (Eric Baumgartner)
� Dienstag, 13. November 2007, 21.00 Uhr

TURKSIB – STALNOJ PUT (TURKSIB – DER STÄH-
LERNE WEG) – Sowjetunion 1929 – R: Viktor A. Turin –
K: Jevgenij Slavinskij, Boris Francisson – 68 min
(20 B/sec), OmU – Der Bau der Turkestan-Sibirischen
Eisenbahn, die Verbindung zwischen Sibirien und Mit-
telasien, war mit einer Länge von 1445 km eines der
größten Projekte des ersten Fünfjahresplanes. Die
Bahn wird gebraucht, um Turkestan mit Getreide zu
versorgen, damit dort mehr Baumwolle angebaut wer-

den kann. Der packende Dokumentarfilm, der noch
während des Baus herauskam, erwuchs aus der
»Suche nach einer neuen Struktur des Films und nach
neuen Ausdrucksmitteln« (Turin). Befreit vom individu-
ellen Helden und vom Korsett einer konventionellen
Intrige beginnen andere Elemente zu ›handeln‹: die
Landschaften, die Menschen, die Arbeit. In TURKSIB ist,
entgegen dem damaligen Trend, nichts geschönt oder
geleckt. »Die Eigenart der Methode im TURKSIB liegt
darin, daß hier soziale und wirtschaftliche Zusammen-
stöße auf die Leinwand gebracht werden, ohne diese
durch irgendeine Spielhandlung zu verschleiern. Die
Zusammenstöße selbst sind hier Thema.« (Turin) Fast
wie von selbst findet dabei auch der Kulturschock, den
die Bahn mit sich bringt, sein ganz direktes Bild: Die
erste Begegnung mit einer Lokomotive wird kurzerhand
zum Wettrennen – auf Kamelen, Pferden und Yaks
gegen die neue Maschine. (Christoph Michel)
� Dienstag, 27. November 2007, 21.00 Uhr

Fotos: KATKA – BUMAZHNYJ RANJOT / AELITA / S.V.D. –
SOJUZ VELIKOGO DELA
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Die Wechselbeziehungen von Fotografie und Film sind
bislang nur selten Gegenstand von Filmreihen und wis-
senschaftlichen Publikationen gewesen. Die Gründe
dafür liegen in der langjährigen Ignoranz von Film- bzw.
Fotohistorikern gegenüber dem Medium, das nicht zu
den ureigensten Domänen gehört. So herrscht weit
verbreitete Unkenntnis seitens der Filmliebhaber hin-
sichtlich des fotografischen Werkes von Filmemachern,
während die Fotokenner dem Film mit Unsicherheit
gegenübertreten.
Für viele Künstler verlief dagegen die Beschäftigung
mit dem Film synchron zur eigenen fotografischen
Arbeit. Gerade in den 20er/30er Jahren wechselte man
scheinbar mühelos von einem Medium in das andere.
Oberflächlich betrachtet wird die Filmarbeit von ähn-
licher Ästhetik wie die Fotografie bestimmt, das filmi-
sche Sehen reflektiert das zeitgenössische Bildvokabu-
lar der Fotografie, vergegenwärtigt man sich beispiels-
weise die Wechselbeziehungen von »Neuem Sehen«
und Film der 20er Jahre. Charakteristisch für Fotogra-
fen-Filme ist dabei ein eher fotografischer Ansatz in der

Kameraführung, die lange statische Einstellungen be-
vorzugt und seltener den schnellen Perspektivwechsel
wählt. Zu den künstlerischen Herausforderungen für
filmende Fotografen zählen vor allem das narrative/
sequentielle/serielle Sehen in Bewegungs- und Hand-
lungsabläufen sowie die synchronisierte Vereinigung
mit Ton, Stimme, Musik, Geräusch und Text etc. Diese
Elemente ähneln in gewisser Weise den Bildlegenden
einer in den Illustrierten veröffentlichten Fotoreportage.
Gewöhnlich erläutern die Texte als Information das Bild,
aber sie können als eigenständige Erzählform auch
eine subversive Wirkung entwickeln. Ungeachtet for-
maler Affinitäten unterscheiden sich jedoch die Inten-
tionen im Film von der Fotografie grundlegend. Man
Ray: »Ich habe kein Interesse, ›schöne Fotografien‹ für
einen Film zu machen. In einem Film möchte ich
sehen, was ich noch nie gesehen habe, etwas, was ich
nicht begreifen kann.«
Sortiert man die Filme des Programms nach Themen,
so ergeben sich folgende Schwerpunkte: der experi-
mentelle, anti-narrative Film mit abstrakt-konstrukti-
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vistischer Bildgestaltung bzw. surrealer Bildwirkung
(Paul Strand, Man Ray, László Moholy-Nagy, Ferenc
Berko, Jean Painlevé, Elfi Mikesch, Silke Grossmann),
die sozialkritische bzw. ethnografische Dokumentation
(Edward Curtis, Eli Lotar, Helmar Lerski, Paul Strand,
James Faris, Thomas Hoepker, Chris Steele-Perkins,
Raymond Depardon), die politische Propaganda (Leni
Riefenstahl, Willy Zielke), (auto)biografische Darstel-
lungsformen (Ed van der Elsken, Rineke Dijkstra, Juer-
gen Teller).
Die ersten experimentellen Filme von Paul Strand und
Charles Sheeler, Man Ray oder Moholy-Nagy entstan-
den zu einem Zeitpunkt, als das Medium Fotografie
formalästhetisch und inhaltlich eine grundlegende
Neubestimmung erlebte. In Abkehr von dem weich-
zeichnerischen Piktorialismus der Jahrhundertwende
entwickelte sich eine der Modernität des gesellschaft-
lichen Lebens entsprechende Darstellungsform, die als
das »Neue Sehen« in die Geschichte der Bildmedien
eingegangen ist. Maßgeblich und theoretisch definierte
das Bauhaus-Buch »Malerei, Film, Fotografie« (1925)
des ungarischen Künstlers László Moholy-Nagy die ap-
parativen Voraussetzungen und optischen Gestaltungs-
möglichkeiten von Film und Fotografie in Abgrenzung
zu den traditionellen Darstellungsformen Malerei und
Grafik. Die daraus erwachsene medienspezifische
Ästhetik beeinflußte in der Folgezeit viele Fotografen
und Filmer. Zu den wesentlichen Gestaltungsmitteln
von Moholy-Nagys Gestaltungslehre zählen die Dyna-
misierung der Perspektive durch Auf-, Diagonal- oder
Untersicht, die Montage, Collage, die Doppelprojektion,
der Negativdruck, Solarisation und das Typofoto, in der
die Fotografie in optischer Symbiose zum Text stand.
(»Das Typofoto ist die visuell exaktest dargestellte Mit-
teilung«). In Abkehr vom Erzählkino wünschte sich Mo-
holy-Nagy den Film als eine Darstellungskunst, in der
»die Spannungen der Form, der Durchdringung, der
Hell-Dunkel-Zusammenhänge, der Bewegung, des
Tempos« Berücksichtigung finden sollten.
Schon vor Moholy-Nagy hatte der amerikanische
Künstler Man Ray 1918 die Technik des Fotogramms
wieder entdeckt, bei der Gegenstände auf Fotopapier
gelegt direkt belichtet wurden. Die so entstandenen
Licht-Schattenbilder, vom Künstler »Rayographien« ge-
nannt, tauchten in seinem ersten Film LE RETOUR À LA
RAISON auf und entführten den Betrachter spielerisch
in ein geheimnisvolles Reich schwebender Schatten
voller poetischer Assoziationen. Von den Dadaisten und
den Surrealisten begeistert aufgenommen, erläuterte
Man Ray rückblickend seine künstlerische Methode
einer »écriture automatique« in Bezug auf den Film:

»Alle Filme, die ich gemacht habe, sind Improvisationen
gewesen. Ich schrieb keine Drehbücher. Es war auto-
matisches Kino.«
Man Rays Experimente waren 1929 auf der vom Deut-
schen Werkbund organisierten Ausstellung »Film und
Foto« in Stuttgart zu sehen. Anschließend wanderte die
Schau unter dem Titel »Das Lichtbild« auch nach Mün-
chen, wo sie in erweiterter Form 1930 auf dem Messe-
gelände präsentiert wurde. In deutlicher Abgrenzung
von kommerziellen Unterhaltungsfilmen, die sich an
einen Massengeschmack richteten, waren hier die
jüngsten künstlerischen Entwicklungen aus Rußland,
Holland, Frankreich und Deutschland zu sehen, die vom
künstlerischen Dokumentar- und Propagandafilm bis
hin zum abstrakten Lichtexperimentalfilm reichten.
Derartige symbiotische Medienpräsentation und -pra-
xis war in Zeiten der Weimarer Republik nichts Unge-
wöhnliches und wurde sogar über die Ausbildung an
den Unterrichtsanstalten in Deutschland gefördert. An
der Münchner Fotoschule beispielsweise wurden zwi-
schen 1922 und 1935 in Theorie und Praxis die Fächer
Filmästhetik, praktische Kinematografie, Mikro- und
Luftbildkinematografie sowie Filmrecht gelehrt, flan-
kiert von Vorlesungen über Dramaturgie, Filmkritik,
Kunstgeschichte, Kostümkunde und Volkswirtschaft.
Anläßlich der Jahresschauen in der Fotoschule zeigte
man die mit einfachen technischen Mitteln hergestell-
ten Stummfilme der Schüler, darunter immerhin Ab-
schlußfilme von Lotte Jacobi oder Willy Zielke.
Als Zielke die ersten Filme als Kameramann und Regis-
seur drehte, hatte er bereits einige Erfolge als Fotograf
aufzuweisen. Berühmt wurde eine Serie von Glasstille-
ben, die den Bildgegenstand und seine Materialität in
nahsichtigen Vergrößerungen erfaßte. Die Oberflächen-
reize und Strukturen des Glases geben ein subtiles
Lichtspiel in sämtlichen Schattierungen wieder, ver-
wandeln die konkrete Gestalt zur abstrakten Form. Die
in der Großbildfotografie geschulten technischen Fer-
tigkeiten brachte Zielke in seinen Film DAS STAHLTIER
(1934) ein, der in der Erzählform, Montage und Kame-
raführung von russischen Avantgardefilmen beeinflußt
war. Für DAS STAHLTIER, den offiziellen Film zum
100jährigen Bestehen der deutschen Eisenbahn, er-
probte Zielke ungewöhnliche Kamerapositionen, befe-
stigte eine Kamera am Schwungrad einer Lokomotive,
wählte extreme Diagonalansichten, die auch Leni Rie-
fenstahl anregen sollten. In Zielkes Worten war der Film
»gesteigerte Fotografie«. Ausgehend vom Bewußtsein
für das statische Bild steht seine und Helmar Lerskis
Kameraführung exemplarisch für ein spezifisch foto-
grafisches Sehen: die makellose nahsichtige Wieder-
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gabe des Bildgegenstandes und seiner Oberflächen-
struktur, sowie für den perfekten Einsatz von Kunst-
und Tageslicht. Helmar Lerski, der eine parallele Kar-
riere als Kameramann und Fotograf durchlebte, hatte
besondere Meisterschaft in der Portraitdarstellung er-
langt. Für das einzigartige Projekt »Verwandlungen
durch Licht« (1936) hatte Lerski das Gesicht seines
Modells, eines jüdischen Arbeiters in Palästina, bei
ständig veränderter Belichtung in insgesamt 175 Auf-
nahmen festgehalten.
Die Sichtbarmachung von Erscheinungen, die dem
menschlichen Sehsinn gewöhnlich verborgen bleiben,
leisten die Filme von Jean Painlevé. Mehr als 200 Filme
von Klein(st)lebewesen hat der Forscher und Schrift-
steller Painlevé zwischen 1925 und 1982 gedreht.
Dabei entwickelte er eine spezielle Technik für mikro-
skopische Unterwasseraufnahmen, mit der die für das
bloße Auge nicht wahrnehmbaren Bewegungen und
Einzelheiten der Lebewesen mittels Zeitraffer oder Zeit-
lupe in außergewöhnlichen Bildern festgehalten wur-
den. Anschließend unterlegte er den Film mit Jazz oder
Klassik. Zuvor nie gesehene Bilder von Kleinorganis-
men wie Krabben, Tintenfische, Seeigel, Schnecken
oder Wasserflöhe wurden von Zeitgenossen als phan-
tastischer Realismus und als »Mysterium der Natur«
wahrgenommen. Obwohl gewöhnlich der Kategorie des

wissenschaftlichen Filmes zugerechnet, stehen Pain-
levés Filme in ihrer fremdartigen Phantastik und rätsel-
haften Abstraktionen der Kunst des Surrealismus nahe,
weshalb Standfotos aus Painlevés Filmen in surrealisti-
schen Organen wie Documents oder in der Illustrierten
Vu erschienen. »In Sachen Wunder halte ich Sie«, so
Sergej Eisenstein in einem Brief an Painlevé, »für den
einzigen ernsthaften Konkurrenten der Muttergottes
von Lourdes.« Painlevé konterte gewöhnlich den Vor-
wurf mangelnder Seriösität, indem er sein Unbehagen
gegenüber einer vermeintlich objektiven und nüchter-
nen wissenschaftlichen Lehre in der Replik »Wissen-
schaft ist Fiktion« zum Ausdruck brachte.
Eli Lotar war Kameramann bei Painlevés Filmen CA-
PRELLES ET PANTOPODES und CRABES ET CREVET-
TES (1929/30). Dem Verborgenen und Verdrängten des
sozialen Alltags zur Darstellung zu verhelfen war ein
weiteres Anliegen Lotars, der als Assistent bei der Foto-
grafin Germaine Krull in Paris gelernt hatte. Ähnlich wie
Krull, die mit der Kamera auf Entdeckungsreise in den
Pariser Untergrund ging, um die sogenannten Stadt-
Apachen, die Obdachlosen und mittellosen Hilfsarbeiter
zu fotografieren, suchte der gebürtige Rumäne Lotar
seine Motive jenseits der bürgerlichen Normen. Aufse-
hen erregte seine Reportage über den Pariser
Schlachthof La Villette. Die Aufnahmen von abgeschnit-
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tenen Kalbsfüßen illustrierten das Wort »Abattoir« in der
von Georges Bataille herausgegebenen Zeitschrift Do-
cuments (1929). Wie Paul Strand verstand Eli Lotar die
Fotografie und den Film als dokumentarisches Abbild
sozialer Realitäten, angetrieben von dem Traum der
Veränderung bzw. Beeinflussung der modernen Gesell-
schaft. Lotars Produktion von »documents de la vie so-
ciale« führte ihn schließlich auch zum Film. Gemeinsam
mit Luis Buñuel suchte er die unwirtliche Region der
Extremadura in Zentralspanien auf. In der kargen Ge-
gend entstand 1932 die Dokumentation LAS HURDES
über die unter schwierigsten Bedingungen lebende Be-
völkerung. Die faktische Objektivität der Bilder gewinnt
durch den emotionslos und unbeteiligt vorgetragenen
Erzähltext eine surreale Note, eine gezielte Provokation
des Publikums im Angesicht der desaströsen Lebens-
verhältnisse. Auch in seinem späteren Dokumentarfilm
AUBERVILLIERS (1947) beschäftigt sich Lotar mit be-
drückenden Lebensbedingungen – hier von Fabrik-
arbeitern in der Banlieue von Paris.
Zeugnisse einer aussterbenden Kultur von den ameri-
kanischen Ureinwohnern hinterließ der amerikanische
Fotograf Edward Sheriff Curtis. Über 30 Jahren lang hat
Curtis auf zahlreichen Reisen die Sitten und Gebräuche
der nordamerikanischen Indianer mit der Kamera, dem
Tonband und der Filmkamera festgehalten. Frucht die-
ser Dokumentation ist das zwischen 1907 und 1930
entstandene 20bändige enzyklopädische Werk »The
North American Indian« mit 2200 Fotogravüren. Curtis
nimmt wie Painlevé eine Zwitterstellung zwischen Wis-
senschaft und Kunst ein. Von den Ethnologen wurden
seine Fotos und Filme mißtrauisch als zu künstlerisch
beäugt und als wenig authentisch klassifiziert. In der
Tat sind die Aufnahmen aufwendig inszeniert, die
Posen gesucht. Der Widerspruch zwischen den realen
Verhältnissen und dem idyllischen Bild, das Curtis von
den tatsächlichen, häufig armseligen Lebensverhält-
nisse zeichnet, ist offensichtlich. Im Gegensatz zur an-
thropometrischen Erfassung folgte Curtis der romanti-
schen Idee eines übergreifenden Humanismus, um
seine Sympathie für jene Völker zum Ausdruck zu brin-
gen, die aus damaliger Perspektive der Weißen vor
allem als blutrünstige Rothäute angesehen wurden.
Curtis’ Film IN THE LAND OF THE WAR CANOES (1914),
der Robert Flaherty zu seinem NANOOK OF THE NORTH
(1921) angeregt haben soll, schreibt diesen Mythos in
Form einer Doku-Fiktion fort, das Leben der Kwakiutl-
Indianer an der kanadischen Westküste in einer melo-
dramatischen Erzählung idealisierend.
Curtis’ Vorgehen als Filmer und Fotograf wirft
grundsätzliche Fragen nach dem Verhältnis von Realität

und Fiktion auf. Reportagefotografen und Bildjournali-
sten müssen sich Fragen nach dem Gehalt von Objek-
tivität und Authentizität ihrer Fotografien nicht erst im
Zeitalter der Digitalisierung gefallen lassen. Die Agentur
Magnum, die sich 1947 mit Robert Capa, Henri Cartier-
Bresson, David Seymour u.a. in Paris konstituiert hatte,
steht noch heute für eine humanistisch orientierte, so-
zial engagierte Dokumentarfotografie. Als in den 80er
Jahren die offiziellen Aufträge der Illustrierten immer
mehr ausblieben, wurde neben dem Fotobuch der Film
für die Magnum-Fotografen als individuelle Ausdrucks-
form immer wichtiger. Das Filmen wurde als komple-
mentär zur fotografischen Arbeit angesehen, auch
wenn die Filmarbeit inhaltlich andere Fähigkeiten ver-
langte als die Verdichtung der Realität in einem »ent-
scheidenden Augenblick«. In den Filmen der Magnum-
Fotografen Hoepker, Steele-Perkins und Depardon ent-
decken wir ähnliche Themen wie in ihrer Fotografie:
das Aufdecken von Mißständen, das Eintreten für die
Schwächeren und Nichtprivilegierten der Gesellschaft,
um all jenen eine Stimme zu verleihen, die über kein ei-
genes Medienforum verfügen.
Andere Fotojournalisten wie der Niederländer Ed van
der Elsken, der auch jahrelang seine Bilder in Magazi-
nen und Illustrierten veröffentlichte, haben frühzeitig
jegliche Distanz zum Bildgegenstand aufgegeben und
sich für den rückhaltlos subjektiven Standpunkt als Bil-
dermacher entschieden. Van der Elskens Arbeit als Fo-
tograf und Filmer steht für eine Haltung, die kompro-
mißlos und geradezu egomanisch das Gesehene in Be-
ziehung zur eigenen Existenz setzt. Die Kamera wird
dabei zum Kommunikationsmittel, genauso wichtig und
unentbehrlich wie das Sprechen und Atmen. Die Radi-
kalität der Selbstaufzeichnung macht vor keiner priva-
ten intimen Situation Halt, schließt weder Sexualität
noch Tod aus. Mit Büchern wie »Love on the Left Bank«
(1956), in dem van der Elsken die drogenabhängige
Künstlerin Vali Myers mit der Kamera auf ihren nächtli-
chen Streifzügen durch die Pariser Jazzlokale begleitet,
wird er zu einem Vorläufer der Künstlergeneration der
80er Jahre. Nan Goldin (»The Ballad of Sexual Depen-
dency«) oder Juergen Teller (»Ich bin Vierzig«) haben
wie van der Elsken mit vergleichbarer Obsession ihre
eigene Lebensgeschichte in den Mittelpunkt der Arbeit
gestellt. Ihre Bilder handeln mit großer Emotionalität
von Liebe, Sex, Drogen, Tanz, Musik, Ekstase und Ge-
walt.
Was vordergründig unsere voyeuristischen Bedürfnisse
nach konkreten authentischen Lebenszeugnissen be-
friedigt, verflüchtigt sich bei näherer Betrachtung als
eine verschlüsselte Form von Wirklichkeit. »Fiktion ist in
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der Kunstwelt irgendwie ein anrüchiges Wort. Es gibt
die Vorstellung, daß Fiktion und Authentizität einander
ausschließen. Wie ich es sehe, bezeichnet das Wort
Fiktion eine Technik, Wahrheit zu exponieren.« (Yvonne
Rainer) Ulrich Pohlmann

Eine gemeinsame Filmreihe des Filmmuseums und des
Fotomuseums im Münchner Stadtmuseum.

Filme von Man Ray, László Moholy-Nagy
und Ferenc Berko
LE RETOUR À LA RAISON (DIE RÜCKKEHR ZUR VER-
NUNFT) – Frankreich 1923 – R+B+K: Man Ray –
3 min (16 B/sec) – EMAK BAKIA – Frankreich 1926 –
R+B+K: Man Ray – 20 min (16 B/sec) – L’ÉTOILE DE
MER (DER SEESTERN) – Frankreich 1928 – R+B+K:
Man Ray, nach dem Poem von Robert Desnos – D:
Alice (Kiki) Prin, André de la Rivière, Robert Desnos –
13 min (20 B/sec), OF – LES MYSTÈRES DU CHÂ-
TEAU DU DÉ (DIE GEHEIMNISSE DES WÜRFEL-
SCHLOSSES) – Frankreich 1928 – R+B+K: Man Ray
– D: Man Ray, J.-A. Boiffard – 19 min (20 B/sec), OF –
LICHTSPIEL SCHWARZ-WEISS-GRAU – Deutschland
1929 – R+B+K: László Moholy-Nagy – 7 min
(20 B/sec) – IMPRESSIONEN VOM ALTEN MARSEIL-
LER HAFEN (VIEUX PORT) – Deutschland 1929 –

R+B+K: László Moholy-Nagy – 10 min (20 B/sec) –
GROSSSTADTZIGEUNER – Deutschland 1932 –
R+B+K: László Moholy-Nagy – 12 min (24 B/sec) –
TIMES SQUARE – USA 1951 – R+B+K: Ferenc Berko
– 11 min (stumm) – NIGHT LIGHTS – AN IMPRES-
SION OF TIMES SQUARE ON A RAINY NIGHT – USA
1951 – R+B+K: Ferenc Berko – 5 min – POOL RE-
FLECTIONS – USA 1954 – R+B+K: Ferenc Berko –
4 min
� Mittwoch, 10. Oktober 2007, 21.00 Uhr (Einführung:
Ulrich Pohlmann)

Filme von Rineke Dijkstra und Juergen Teller
ANNEMIEK – Niederlande 1997 – R+B+K: Rineke
Dijkstra – 4 min – Das Video thematisiert die jugendli-
che Suche nach individueller Identität zwischen
Wunschbild und Wirklichkeit. Ein Mädchen singt vor
neutralem Hintergrund und in einem statischen Bild-
ausschnitt einen Song der Backstreet Boys nach. –
GO-SEES – GB 2001 – R+B+K: Juergen Teller –
26 min – Teller fotografierte 11 Monate lang all die jun-
gen Frauen, die in der Hoffnung auf einen Model-Ver-
trag an der Tür seines Londoner Studios klingelten. Er
porträtiert die Mädchen – ob schön oder häßlich – fern
jeder Hochglanzästhetik und durchbricht so die Regeln
und Mechanismen der glamourösen »World of Fa-
shion«. – WORLD CUP FINAL, GERMANY 0 BRAZIL 2
– GB 2002 – R+B+K: Juergen Teller – 91 min – Die
Kamera zeigt nichts anderes als den Künstler selbst
und seine Reaktionen während des Endspiels der Fuß-
ball-Weltmeisterschaft. Er schreit und schwitzt, trinkt
Bier und flucht über die Fernsehkommentare.
� Mittwoch, 17. Oktober 2007, 21.00 Uhr (Zu Gast:
Juergen Teller. Einführung: Ulrike Westphal)

Filme von Ed van der Elsken I
WELKOM IN HET LEVEN, LIEVE KLEINE (WILLKOM-
MEN IM LEBEN, KLEINER LIEBLING) – Niederlande
1963 – R+B+K: Ed van der Elsken – 32 min, OmeU –
Familienportrait in Erwartung der Geburt des zweiten
Kindes. – DE VERLIEFDE CAMERA (DIE VERLIEBTE
KAMERA) – Niederlande 1971 – R+B+K: Ed van der
Elsken – 38 min, OmeU – Selbstbewußtes, selbstver-
liebtes Selbstportrait des Künstlers. – DEATH IN THE
PORT JACKSON HOTEL – Niederlande 1972 –
R+B+K: Ed van der Elsken – 36 min – engl.OF – Van
der Elsken trifft die australische Künstlerin Vali Myers
wieder – zwanzig Jahre nach dem Fotobuch »Love on
the Left Bank«, dessen Protagonistin sie war. – EEN
FOTOGRAAF FILMT AMSTERDAM (EIN FOTOGRAF
FILMT AMSTERDAM) – Niederlande 1982 – R+B+K:
Ed van der Elsken – 10 min – OmU
� Mittwoch, 24. Oktober 2007, 21.00 Uhr (Einführung:
Ulrike Westphal)

Filme von Ed van der Elsken II
EYE LOVE YOU – Niederlande 1977 – R+B+K: Ed
van der Elsken – 10 min – Rekonstruktion einer Dia-
Show von Ed van der Elsken mit allen Fotos aus dem
gleichnamigen Buch. – BYE – Niederlande 1990 –
R+B+K: Ed van der Elsken – 108 min, OmU – Nach-
dem van der Elsken erfuhr, daß er an Krebs erkrankt
war, begann er dieses Selbstportrait, um den heran-
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nahenden Tod, die Agonie, vielleicht begreifen zu kön-
nen, zu verarbeiten.
� Mittwoch, 31. Oktober 2007, 21.00 Uhr (Einführung:
Ulrike Westphal)

Filme von Edward S. Curtis und Chris Curling
IN THE LAND OF THE WAR CANOES – USA 1914 –
R+B+K: Edward S. Curtis – 43 min, OF – »Der Film
bietet einen Blick auf die primitiven Amerikaner, wie sie

in der Steinzeit und auch noch zur Zeit der ersten Ent-
decker lebten, die zwischen 1774 und 1791 die Pazi-
fikküsten erkundeten.« (New York Times). – THE
SOUTH-EAST NUBA – GB 1982 – R+B: Chris Curling
– K: Roger Deakins – 62 min, OF – Der Film, entstan-
den unter Mitarbeit des Ethnologen und Fotografen
James C. Faris, zeigt die Nuba, bevor der Krieg im Süd-
sudan auch die Nuba-Berge erreichte. Da er auf seine
Art viel von dem zeigt, was Leni Riefenstahls Fotobände
über die Nuba weltweit bekannt machte – Körper-
schmuck, Nacktheit, Tänze, Wettkämpfe –, ist Riefen-
stahls Ästhetik ein zentraler Diskussionspunkt. Faris
sieht in Riefenstahls Nuba-Fotografie eine Fortsetzung
ihrer faschistischen »Bildkunst«: sie stelle noch immer
»den Triumph der Starken über die Schwachen, den
Sieg und die Schönheit des Unverdorbenen, die fort-
währenden Gefahren der Verunreinigung und der Ras-
senmischung« in den Vordergrund.
� Mittwoch, 14. November 2007, 21.00 Uhr (Einführung:
Werner Petermann)

Raymond Depardon
FAITS DIVERS (VERMISCHTE NACHRICHTEN) –
Frankreich 1983 – R+B+K: Raymond Depardon –
108 min, OmU – Im Zentrum des Films steht das
Polizeirevier im 5. Pariser Arrondissement, deren Be-
amte Depardon mehrere Monate lang bei ihren Einsät-
zen begleitet hat. Seine Kamera berichtet von jenen

Vorfällen und Delikten, die den Zeitungen allenfalls ei-
nige Zeilen in der Rubrik »Vermischtes« wert sind: die
Jagd nach kleinen Gaunern, das Schlichten von Ehe-
streitigkeiten und Prügeleien, von übermüdeten Poli-
zisten geführte Verhöre. Die scheinbar beiläufig-unbe-
teiligten Aufnahmen dieser alltäglichen Polizeiarbeit
lassen die Wirkungsweisen von Macht und Kontrolle
sichtbar werden.
� Mittwoch, 28. November 2007, 21.00 Uhr (Einführung:
Rudolf Scheutle)

Filme von Helmar Lerski
DIE PERÜCKE – Deutschland 1924 – R+B: Berthold
Viertel – K: Helmar Lerski – D: Otto Gebühr, Jenny Has-
selqvist, Henry Stuart, Karl Platen, Jaro Fürth – 84 min
(20 B/sec) – Die notwendigen technischen und finanzi-
ellen Mittel für Lerskis Beleuchtungstechnik waren be-
trächtlich – seine »Rembrandt-Stimmung« verkörperte
künstlerische Ansprüche, die den Filmproduzenten
fremd waren. DIE PERÜCKE ist ein Kammerspiel, eine
Dreiecksgeschichte auf den Ebenen von Traum und
Wirklichkeit. »In dem Photographen Helmar Lerski hat
Viertel den Mit-Dichter, den Poeten und Phantasten der
Kamera gefunden.« (Die Filmwoche, 4.2.1925) –
MANGINA IVRIT (HEBREW MELODY) – Deutsch-
land/Palästina 1935 – R+B+K: Helmar Lerski – M: Jo-
seph Achron, Arno Nadel – 9 min – Der Titel ist der
eines populären Musikstücks, das im Film von dem
weltbekannten deutsch-jüdischen Violinen-Virtuosen
Andreas Weißgerber gespielt wird. Er bereist Palästina,
erkundet die Jerusalemer Altstadt. Anstatt die Einheit

des musikalischen Vortrags zu bewahren, fügt Lerski
zahlreiche Großaufnahmen von Weißgerbers Händen,
Gesicht und Körper zusammen in einer bewußten,
spannungsreichen Fragmentierung.
� Mittwoch, 5. Dezember 2007, 21.00 Uhr (Einführung:
Florian Ebner)
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Filme von Thomas Hoepker und
Chris Steele-Perkins
TOD IM MAISFELD – Deutschland 1999 – R+B: Tho-
mas Hoepker & Christine Kruchen – K: Thomas Hoep-
ker – 43 min – Der Film geht auf Spurensuche in Gua-
temala, wo 1982 auf einem Maisfeld 21 Bauern durch

das Militär ermordet wurden. Hoepker zeigt die Chro-
nologie der Exhumierung ihrer sterblichen Überreste
und die forensischen Untersuchungen leidenschaftslos
und nüchtern, was den Film umso packender macht. –
VIDEO DIARIES – DYING FOR PUBLICITY – GB 1993
– R+B+K: Chris Steele-Perkins – 70 min, OF – Nicht
nur die Hungersnot und Seuchen in Somalia und im
Sudan, sondern auch die Versuche, ihnen gerecht zu
werden, vielleicht etwas zu bewegen, nur indem man
Zeugnis von ihnen gibt, werden in diesem schmerzhaft
ehrlichen Video-Tagebuch thematisiert.
� Mittwoch, 12. Dezember 2007, 21.00 Uhr (Zu Gast:
Thomas Hoepker und Christine Kruchen. Einführung:
Ulrich Pohlmann)

Filme von Eli Lotar und Jean Painlevé
LAS HURDES / TIERRA SIN PAN (LAND OHNE BROT)
– Frankreich/Spanien 1932 – R+B: Luis Buñuel – K: Eli
Lotar – M: Johannes Brahms – 28 min – OmU –
AUBERVILLIERS – Frankreich 1947 – R+K: Eli Lotar –
B: Eli Lotar, Jacques Prévert – M: Joseph Kosma –
24 min, OmeU – CAPRELLES ET PANTOPODES
(GESPENSTKREBSCHEN UND ASSELSPINNEN) –
Frankreich 1929 – R+B: Jean Painlevé – K: Eli Lotar –
M: Alessandro Scarlatti – 9 min, OF – CRABES ET
CREVETTES (KRABBEN UND GARNELEN) – Frank-
reich 1930 – R+B: Jean Painlevé – K: Eli Lotar – M:
Maurice Delannoy – 14 min, OF – L’HIPPOCAMPE
(DAS SEEPFERDCHEN) – Frankreich 1933 – R+B:
Jean Painlevé – K: André Raymond – M: Darius Mil-
haud – 13 min, OmeU – LE VAMPIRE (DER VAMPIR) –

Frankreich 1939/45 – R+B: Jean Painlevé – K: André
Raymond – M: Duke Ellington – 9 min, OmeU
� Mittwoch, 19. Dezember 2007, 21.00 Uhr (Einführung:
Hans-Michael Koetzle)

Filme von Paul Strand
MANHATTA – USA 1921 – R+B+K: Paul Strand, Char-
les Sheeler – 10 min (16 B/sec) – Ein Portrait von New
York City – allgemein als der erste »echte« amerikani-
sche Avantgarde-Film anerkannt. – REDES (NETZE) –
Mexico 1935 – R: Fred Zinnemann, Emilio Gomez Mu-
riel – B: Agustin Velazquez Chavez, Paul Strand – K:
Paul Strand – M: Silvestre Revueltas – D: Silvio Her-
nandez, David Valle Gonzalez, Rafael Hinojosa, Miguel
Figueroa – 65 min, OmU – Die Ausbeutung der Fischer
in den Tropen von Vera Cruz und der Versuch eines Mu-
tigen, eine Gewerkschaft zu gründen. »In einer Welt der
generellen Ausbeutung scheint es mir eine weitere
Ausbeutung der Menschen zu sein – wie sehr ›male-
risch‹, fremdartig und interessant sie uns auch erschei-
nen mögen – wenn man sie nur als Material benutzt.«
(Paul Strand) – THE PLOW THAT BROKE THE PLAINS
(DER PFLUG, DER DIE EBENEN AUFBRACH) – USA
1936 – R+B: Pare Lorentz – K: Paul Strand, Ralph Stei-
ner, Leo Hurwitz, Paul Ivano – M: Virgil Thomson –
25 min, OF – Der Film beschreibt die Siedlungs-
geschichte der Great Plains im Mittleren Westen der
USA, wo durch die Umstellung auf den Getreideanbau
immer mehr Land unter den Pflug kommt. Es folgen die
Versteppung und der Massenexodus von Farmern in
den Westen.
� Mittwoch, 9. Januar 2008, 21.00 Uhr (Einführung:
Margarete Gröner)

Filme von Willy Zielke
DIE WAHRHEIT (ARBEITSLOS – EIN SCHICKSAL VON
MILLIONEN) – Deutschland 1933 – R+B+K: Willy
Zielke – M: Franz Adam – D: Beppo Brem – 35 min –
Der Film prangert die Arbeitslosigkeit als ausweglosen
demoralisierenden Zustand an. Hart geschnittene
Standbilder mit viel Symbolcharakter lassen die Lehr-
jahre in der Fotografie und den Einfluß der bewunder-
ten konstruktivistischen Schnitttechnik spüren. Auf Ge-
heiß der Nationalsozialisten schneidet Zielke 1934 sein
sozialkritisches Werk um. Unter dem neuen Titel DIE
WAHRHEIT wird nun der gewaltsame Übergang von der
Weimarer Republik zum Nationalsozialismus als Lö-
sung aus der Weltwirtschaftskrise dargestellt. – DAS
STAHLTIER – Deutschland 1935 – R+B+K: Willy Zielke
– M: Peter Kreuder – D: Aribert Mog – 75 min – In
Spiel- und Dokumentarszenen werden einzelne Phasen
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der technischen Entwicklung mit Aufnahmen aus dem
Alltag der Eisenbahner und des Schienenverkehrs
kombiniert. Die Form des Films entsprach nicht der na-
tionalsozialistischen Ikonographie und wurde seinerzeit
verboten.
� Mittwoch, 16. Januar 2008, 21.00 Uhr (Einführung:
Dieter Hinrichs)

Leni Riefenstahl
TRIUMPH DES WILLENS – Deutschland 1935 – R+B:
Leni Riefenstahl – K: Sepp Allgeier, Arthur Anwander,
Karl Attenberger, Werner Bohne, Walter Frentz, Hans
Karl Gottschalk, Werner Hundhausen, Herbert Kebel-
mann, Franz Koch, Herbert Kutschbach, Paul Liebe-
renz, Richard Nickel, Walter Riml, Arthur von Schwert-
führer, Karl Vass, Franz Weihmayr, Siegfried Weinmann,
Karl Wellert – M: Herbert Windt – 106 min – Eine Auf-
tragsarbeit aus der Parteitags-Männerwelt, von Hitler
persönlich geordert. Bewegte Bilder wollte Riefenstahl
aus Nürnberg holen, statt der langweilig statischen Wo-
chenschaubilder. Die Bewegung sichtbar machen, die
der Zeit, die des Kinos. Die aber, paradoxerweise, zur
Zeitlosigkeit tendiert, zur Ewigkeit. Die nach einer ar-
chaischen Welt sich sehnt, vor der Zeit – später, als sie
keine Filme mehr machen konnte, hat Riefenstahl eine
solche Welt bei den Nuba gefunden, die sie im Sudan
fotografierte. Das macht die Filme heute noch beunru-
higend, mehr als ihr Pakt mit dem Nationalsozialismus.
Fünf Monate hat Riefenstahl für die Montage ge-
braucht, aus über sechzig Stunden Filmmaterial. Das
ist, sagt sie selbst, wie ein Tanz gewesen. (Fritz Göttler)
� Mittwoch, 23. Januar 2008, 21.00 Uhr (Einführung:
Stefan Drößler)

Filme von Elfi Mikesch und Silke Grossmann
EXECUTION – A STUDY OF MARY – BRD 1979 –
R+B+K: Elfi Mikesch – D: La Milli, Magdalena Monte-
zuma, Berryt Bohlen, Frank Ripploh – 25 min – DIE

BLAUE DISTANZ – BRD 1983 – R+B+K: Elfi Mikesch,
nach Briefen von Unica Zürn – M: Fritz Mikesch – D:
Silke Grossmann – 22 min – DER PIRAT IST DIE
LIEBE – BRD 1983 – R+K: Silke Grossmann – B: Mar-
cia Bronstein – D: Marcia Bronstein, Cynthia Beatt – M:
Marcia Bronstein, Hannes Hatje – 37 min – DIE GE-
FÜHLE DER AUGEN – BRD 1987 – R+B: Silke Gross-
mann – K: Silke Grossmann, Alf Olbrisch – D: Susanne
Christmann, Jutta Hercher, Klaus Wyborny, Marion Kol-
lbach – 16 min – Die Geburt des Kinos aus dem Geiste
des Fotoromans. Zusätzliche Inspiration kommt aus
den poetischen Träumen der Unica Zürn, in DIE BLAUE
DISTANZ, oder von der großen Royals-Tragödie – EXE-
CUTION ist eine kleine Geschichte um die große Maria
Stuart, in Szene gesetzt wie ein Freiheits-, ein Emanzi-

pationsversuch. »Bilder sind Worte in Lichtgeschwin-
digkeit«, sagt Mikesch. Ihre und Grossmanns Filme
verkanten die Realität, zwingen sie zum Stillstand.
Filme, die ihre Bedeutung suspendieren. Die Pose zählt
mehr als jede mögliche Bedeutung: »Bedrohlich ist das
Bild derer, die sich in Bewegung versetzen …« (Fritz
Göttler)
� Mittwoch, 30. Januar 2008, 21.00 Uhr (Zu Gast: Elfi
Mikesch, Silke Grossmann. Einführung: Ulrich Pohl-
mann)

Fotos: EMAK BAKIA / DE VERLIEFDE CAMERA / IMPRESSIO-
NEN VOM ALTEN MARSEILLER HAFEN (VIEUX PORT) / IN THE
LAND OF THE WAR CANOES / HEBREW MELODY / TOD IM
MAISFELD / DAS STAHLTIER / EXECUTION – A STUDY OF
MARY
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Seit der Jahrtausendwende konnte infolge der Investi-
tionen ägyptischer Geschäftsleute in neue Kinos deren
Bestand von 200 (vor 2000) auf gegenwärtig 500 er-
höht werden, ebenso stieg die jährliche Zahl der Filme
bis zu 40. Vor allem Komödien mit außerordentlich po-
pulären Stars wie Mohamed Saad und Adel Iman sind
derzeit en vogue. Das Starsystem erinnert an Holly-
wood, die meisten Filme orientieren sich nicht an der
realistischen Darstellung der Verhältnisse.
Die Filmreihe im Filmmuseum, die auf Initiative von Dr.
Andreas Rost (Kulturreferat der Landeshauptstadt
München) von Dessouki Said (Assala Foundation) zu-
sammengestellt wurde, zeigt eine Auswahl neuerer
Filme aus Ägypten, die ein realistisches Bild des Lan-
des und des politischen Umfeldes in Zeiten des isla-
mischen Fanatismus und des amerikanischen Ein-
satzes im Irak zeichnen. Anlaß ist der 100jährige Ge-
burtstag des ägyptischen Kinos, dessen erster Film
1907 realisiert wurde. Zu einigen der Vorstellungen
werden voraussichtlich Filmemacher aus Ägypten an-
wesend sein.

AL BAHESAT AN ELHORIA (FRAUEN AUF DER SUCHE
NACH FREIHEIT) – Ägypten 2004 – R: Inas El-Deg-
heidi – B: Rafiq As-Sabban, nach dem Roman von
Hoda El-Zein – K: Mohsen Ahmed – D: Dalia El-
Beheiry, Nicole Bardaweel, Sanaa Mozian, Tamer
Hagrass, Hesham Selim – 115 min, OmeU – Drei ara-
bische Frauen hoffen, in Paris ein besseres Leben
führen zu können. Aida ist eine geschiedene ägyptische
Malerin, Amal eine Journalistin aus dem Libanon, die
vor dem Krieg flieht, und Soad eine Marokkanerin, die
der Armut entkommen möchte. »In einem Land, in dem
Männer das Kino beherrschen, hinter der Kamera und
als Publikum, ist Inas El-Degheidi eine Ausnahmeer-
scheinung. In ihren Filmen haben Frauen die Macht.
Die Streifen sind auf das ägyptische Massenpublikum
zugeschnitten, unterhaltsam, lasziv, erotisch: viel Fas-
hion und Zeitgeist.« (Jürgen Stryjak)
� Donnerstag, 18. Oktober 2007, 19.00 Uhr

AWKAT FARAGH (FREIZEIT) – Ägypten 2006 – R: Mo-
hamed Mustafa – B: Omar Gamal, Mahmoud Moha-

Filme aus Ägypten

Fi
lm

e
au

s
Äg

yp
te

n

54



med – K: Samir Bahzan – D: Ahmed Hatem, Amr Abed,
Karim Kassem, Randa El-Beheiry, Safaa Tajeddin –
97 min, OmeU – Drei Jugendliche verbringen ihre Zeit
mit dem Rauchen von Marlboros, Marihuana und Was-
serpfeifen, mit Alkohol und Mädchen und einem auf-
getunten Straßenkreuzer nach amerikanischem Vor-
bild. Der Tod eines Freundes scheint sie nur kurzfristig
zur Besinnung zu bringen. »AWKAT FARAGH ist ein sehr
realistischer Film, der eine verlorene Jugend und ihre
Lebensumstände porträtiert: schlechte Erziehung,
schlechte Ausbildung, schlechte Vorbilder – all dies
verhindert, daß sie jemals eine reale Chance im Leben
haben werden.« (Yasmine Faharat)
� Freitag, 19. Oktober 2007, 18.30 Uhr

LAILET SOKOUT BAGHDAD (DIE NACHT, ALS BAG-
DAD FIEL) – Ägypten 2005 – R+B: Mohamed Amin –
K: Ihab Mohamed Aly – D: Hassan Hosni, Ahmed Eid,
Silva Basmaijan, Ihsan, El-Qalaawi – 103 min, OmeU –
Aufgeschreckt durch die Invasion der Amerikaner im
Irak, igelt sich der Lehrer und Familienvater Shaker im
seinem Haus in Kairo ein und treibt seinen einstigen
genialen Musterschüler und Schwiegersohn an, eine
Abwehrwaffe gegen US-Luftangriffe zu entwickeln.
Eine schrille Politsatire, die von skurrilen Überzeichnun-
gen lebt. »Ich hatte das Gefühl, daß ein Ereignis wie der
Fall von Bagdad nicht ohne eine Art Kommentar bleiben
dürfe. Das einzige, was wir Araber tun konnten, war
uns hinsetzen und das Ganze im Fernsehen an-
schauen. So habe ich mich entschieden, einen Film
über Impotenz zu machen. Darum dreht sich alles in
meinem Film.« (Mohamed Amin)
� Samstag, 20. Oktober 2007, 18.30 Uhr

SET BANAT (SECHS MÄDCHEN) – Ägypten 2006 –
R+B: Sherif El Bendary – K: Mohammed Badrawy – M:
Alaa Atlef – 21 min, OmeU – Ein Dokumentarfilm über
das Zusammenleben von sechs selbstbewußten, mo-
dernen College-Studentinnen in einer Wohngemein-
schaft in Kairo. – DAM EL GHAZAL (DAS BLUT DER
GAZELLE) – Ägypten 1995 – R: Mohamed Yassine – B:
Wahid Hamid – K: Mohsen Ahmed – M: Omar Khairat –
D: Salah Abdallah, Mahmoud Abdel-Moghni, Nour El-
Sherif, Youssra, Mona Zaki, Amr Waked – 105 min,
OmeU – Eine junge Frau aus dem Armenviertel lernt ein
Leben in Freiheit und Luxus kennen, wird dabei aber
zum »Freiwild« für einen Dieb und einen Fundamentali-
sten. Der Film zeichnet ein Kairo der 90er Jahre, das
von orientalischer Lebensfreude, westlichen Hoffnun-
gen und fundamentaler Rückbesinnung auf islamische
Werte geprägt ist. »Der Film porträtiert verschiedene

Charaktere, die einen Querschnitt der ägyptischen Ge-
sellschaft darstellen, und spürt die Wurzeln des Terro-
rismus auf, indem er die sozialen Umstände schildert,
die einen jungen Arbeitslosen in eine terroristische
Gruppe treiben.« (El Cinema)
� Sonntag, 21. Oktober 2007, 18.30 Uhr

HALET HOB (VERLIEBT) – Ägypten 2005 – R: Saad
Hidawy – B: Ahmed Abdel Fattah – D: Hany Salama,
Hind Sabry, Tamer Hosni, Mohamed Morshed, Donya,
Sherif Ramzy – 105 min, OmeU – Ein in Frankreich
aufgewachsener Ägypter kehrt in seine Heimat zurück.
Er trifft dort seinen Bruder, der versucht, als Sänger
Karriere zu machen, und seinen Freund Adham, der
seine amerikanische Internet-Freundin überreden
möchte, nach Ägypten zu kommen. »Das Drehbuch von
Ahmed Abdel Fattah beschäftigt sich intensiv mit der
Frage, wie Europäer die Araber in den Zeiten nach dem
11. September sehen.« (Sherif Award)
� Dienstag, 23. Oktober 2007, 18.30 Uhr

Kurzfilme des Kairoer Filminstituts
ANOTHER PASSION – Ägypten 2006 – R: Heba Yous-
sry – B: Heba Youssry – K: Mima Mostafa – 21 min,
OmeU – Ein Mädchen aus einer konservativen Familie
versucht sich in der Filmbranche zu etablieren. – MA-
RIONETTE – Ägypten 2004 – R: Aida Schläfer, B: Ramy
Abdel Razek, K: Basem Mostafa Zaki – 19 min, OmeU
– Eine verliebte Frau kann nicht mehr zwischen Traum
und Wirklichkeit unterscheiden. – THE LAST WINTER
– Ägypten 1995 – R: Sandra Nashaat – 13 min, OmeU
– Einem überbehüteten Mädchen gelingt im Zuge einer
Ferienfreundschaft eine kurzeitige Loslösung vom El-
ternhaus. – THE SEA CHANGE – Ägypten 2006 – R:
Mohamed Kamel, B: Mohamed Kamel, K: Mohamed
Abdel Raouf – 16 min, OmeU – Eine 40jährige griechi-
sche Schneiderin wird mit dem Scheitern ihrer großen
Liebe konfrontiert. – CRAZED WHISPERS – Ägypten
2006 – R: Mostafa Youssef – 10 min, OmeU – Im Mit-
telpunkt steht Mokhtar und seine Emanzipation von so-
zialen Normen und Beschränkungen. – CORE OF THE
CITY – Ägypten 2005 – R: Hossam Elgohary – B: Hus-
sein Ibrahim – K: Sherif Talaat – 12 min, OmeU – Ein
einfacher Bauer wird bei seinem aussichtslosen Kampf
um soziale Gerechtigkeit gezeigt. – NIGHT WATCH –
Ägypten 2006 – R: Ahmed Eweis – 14 min, OmeU –
Ein Polizist steht eine Nacht lang seinen Mann.
� Mittwoch, 24. Oktober 2007, 18.30 Uhr

Foto: LAILET SOKOUT BAGHDAD
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Wege zu einem neuen deutschen Kino
Das Oberhausener Manifest, proklamiert am 28. Fe-
bruar 1962, gilt als die »Stunde Null« des westdeut-
schen Kinos. Doch zog es nicht nur den entgültigen
Schlußstrich unter den Film der unmittelbaren Nach-
kriegs- und Adenauerzeit und leitete den Beginn einer
anderen, neuen Art von Kino ein, sondern ließ bald
auch die Vor- und Frühgeschichte dieses seither als
Neuer Deutscher Film bezeichneten Abschnitts in Ver-
gessenheit geraten. Die Rede ist von einer filmischen
»Avantgarde vor der Avantgarde«, die sich in den 50er
Jahren im Schatten des etablierten, kommerziell orien-
tierten Unterhaltungskinos entwickelte und sich der
Herstellung künstlerischer Filme verpflichtet fühlte.
Als die ersten Filme in den westlichen Besatzungs-
zonen gedreht wurden, war das Bestreben von Regis-
seuren, sich mit den Zeitumständen auseinanderzuset-
zen, noch groß gewesen. Schon weil die Filmstudios
nicht mehr existierten, mußten sie sich ihre Kulissen
und Drehorte auf der Straße suchen. Im Rahmen des
Trümmerfilms gab es erste Ansätze, auch formal neue

Wege zu gehen. Rudolf Jugert mit FILM OHNE TITEL
(1948), Helmut Käutner mit DER APFEL IST AB (1948)
und Robert A. Stemmle mit BERLINER BALLADE (1948)
versuchten es mit Zeitsatiren, die vom Kabarett beein-
flußt waren. Dabei ging Käutner am weitesten, indem
er seinen Film in surrealer Ausstattung spielen ließ.
1951, als der Remigrant Peter Lorre für sein Regie-
debüt mit DER VERLORENE ein düsteres, von der Film
Noir-Ästhetik des Hollywoodkinos beeinflußtes Drama
über die Verstrickungen eines Arztes in das NS-Regi-
mes wählte, war die Aufarbeitung der Vergangenheit
und die Suche nach neuen Filmformen im kommerziel-
len Kino auch schon wieder beendet: Die Währungs-
reform 1949 und die Gründung der Bundesrepublik
hatten die Beschäftigung mit dem Dritten Reich ver-
drängt, der Wiederaufbau und das bald einsetzende
Wirtschaftswunder wurden im Kino von einer Renais-
sance des gepflegten Unterhaltungsfilms ohne inno-
vativen Ehrgeiz begleitet. Und die Regisseure und
Kinostars knüpften nahezu bruchlos an ihre Publikums-
erfolge der Vorkriegs- und Kriegszeit an.

Deutsche Avantgarde nach 1945
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Für filmambitionierte junge Leute war die Lage in den
50er Jahren dagegen wenig aussichtsreich: Sie ent-
stammten einer Generation, die unter dem NS-Regime
sozialisiert wurde und sich cineastisch fast nur am Ufa-
Film orientieren konnte. Es existierte weder eine funk-
tionierende Filmförderung, noch eine institutionalisierte
Filmausbildung in Rahmen einer Filmhochschule. Weit-
gehend auf sich selbst gestellt, eignete sich dieser
filmische Nachwuchs seine Fertigkeiten zumeist im
Learning-by-Doing-Verfahren an: durch Mitarbeit oder
durch Volontariate bei Filmproduktionen. Akademien
und Universitäten streiften Film, Filmtheorie oder Film-
geschichte eher kursorisch neben Theater, Rundfunk
und Publizistik. Entscheidend für die ästhetische Schu-
lung dieser zukünftigen Avantgarde waren internatio-
nale Filmfestivals, die sie mit ausländischen Filmen
vertraut machten und die vor allem in der französi-
schen Besatzungszone geförderten Treffen der Film-
clubs, deren Retrospektiven ihr bislang ausgeblendete
Filmtraditionen näher brachte. Davon inspiriert, mach-
ten sie sich auf, die Bilder des schönen Scheins mit
ihren Reminiszenzen an das Ufa-Kino der 30er und
40er Jahre zu durchbrechen und stattdessen die so-
ziale, politische und technisierte Wirklichkeit der Ge-
genwart ins Bild zu setzen. Realität sollte filmisch sicht-
bar und begreifbar gemacht werden und nicht hinter
suggestiven Bildern verschwinden. Film sollte Wirklich-
keit nicht neutral darstellen, sondern sie visuell sezie-
ren und so analytisch aufbreitet dem Zuschauer prä-
sentieren.
Die ersten innovativen Ansätze für eine neue Film-
ästhetik entstanden in den 50er Jahren abseits der
Filmindustrie – als Low-Budget-Produktionen, wie man
heute sagen würde, und im Kurzfilmbereich. Auch tru-
gen diese Filmpioniere die finanziellen Risiken für ihre
Filmprojekte zumeist selbst. Nur ein Prädikat der Film-
bewertungsstelle oder Preise auf Festivals garantierten
einen gewissen Rückfluß ihres Kapitaleinsatzes, da ihre
Filme nur dann eine Chance hatten, im Kino laufen zu
können. Ihren Lebensunterhalt indes mußten sie sich
durch Auftragsarbeiten für die Industrie und das Her-
stellen von sogenannten Kulturfilmen sichern. Doch
verschaffte ihnen dieses Betätigungsfeld nicht nur ein
Auskommen, beide Genres kamen ihnen auch ästhe-
tisch entgegen. Denn die filmischen Protokolle techni-
scher Arbeitsabläufe und industrieller Fertigungsver-
fahren, ebenso wie Städteportraits oder didaktisch auf-
bereitete Lehrfilme verschiedenster Sujets waren un-
geachtet der Interessen, denen sie dienten, immer auf
die Wirklichkeit ausgerichtet. Die Ergebnisse wiesen
eine erhebliche Spannbreite auf. Sie reicht von Filmen,

die dem Genre noch verhaftet sind, bis zu solchen, die
es durch ihre Radikalität längst hinter sich gelassen
haben. Derartige Abstufungen manifestieren sich bis-
weilen bei ein und demselben Regisseur, so etwa in
zwei Filmen von Raimond Ruehl, die beide eine medi-
terrane Insel als topographischen Hintergrund haben.
HIMMEL ZU VERKAUFEN (1959) beschreibt die Aus-
wirkungen des modernen Tourismus auf Leben und All-
tag einer Mittelmeerinsel. Trotz seiner kritischen Ein-
stellung und seiner durchaus ungewöhnlichen Kadrie-
rung und Montage verbleibt er weitgehend innerhalb
der Konventionen des Kulturfilmgenres. Anders hinge-
gen Ruehls Film SALINAS (1960), eine Dokumentation
der Meersalzgewinnung: Angelegt als Beschreibung
eines (vor-)industriellen Verfahrens, erweckt der Film
jedoch zunehmend den Eindruck einer existenzialisti-
schen Allegorie, in der die Arbeiter sysiphosgleich in
einer Salzwüste zu nie endender Tätigkeit verdammt
sind.

Überhaupt ist es der französische Existenzialismus, der
den Horizont gerade der avanciertesten Spielfilm-Expe-
rimente absteckt: Herbert Veselys NICHT MEHR FLIE-
HEN (1955) visualisiert die Situation des Menschen im
Atombombenzeitalter als Internierung in einem weit
abgelegenen, heruntergekommenen Wüstenort. Einen
ähnlichen klaustrophobischen Zustand beschreibt Fer-
dinand Khittls Film DIE PARALLELSTRASSE (1962).
Fünf Männer, eingeschlossenen in einem abgedunkel-
ten Raum, haben sich der unerfüllbaren Aufgabe unter-
worfen, innerhalb einer viel zu kurzen Frist eine unü-
berschaubare Anzahl von »Dokumenten« zu ordnen.
Der Zuschauer sieht diese in Form von langen Film-
sequenzen, die die vom absurden Theater inspirierte
Rahmenhandlung unterbrechen. Dabei handelt es sich
um Bilder, die der Regisseur und sein Kameramann
Ronald Martini während drei Reisen um die Welt auf-
genommen haben. Beide Filme können ihre Wurzeln
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im Kulturfilm nicht verleugnen: NICHT MEHR FLIEHEN
basiert Vesely zufolge auf einem »Kulturfilmexposé«,
DIE PARALLELSTRASSE verwendet Dokumentarfilm-
Material von Reisefilmen. Jedoch weisen sie weit über
das Genre hinaus und ragen als einzigartige Werke aus
der deutschen Filmproduktion jener Jahre hervor. Auch
der experimentelle Spielfilm JONAS (1957) von Otto-
mar Domnick und Haro Senfts DIE BRÜCKE (1957),
einer der besten Beiträge des vom nordrhein-westfä-
lischen Kultusministerium finanzierten Episodenfilm-
projekts MAYA, geben eine Zustandsbeschreibung des
Menschen in der modernen Welt, nunmehr jedoch in
einem Heideggerschen Sinne zivilisationskritisch ge-
wendet. Nicht mehr die Peripherien der Zivilisation sind
es hier, sondern deren Zentren, die Städte, die ano-
nyme, nivellierte, von sich selbst entfremdete und zu-
gleich auf sich selbst fixierte urbane Existenzen beher-
bergen. So folgt DIE BRÜCKE einer jungen Frau auf
ihren Wegen durch eine zum Nicht-Ort entleerte Groß-
stadt und zeichnet JONAS das Psychogramm einer
traumatisierten Persönlichkeit. Hier wie dort spiegeln
die Monotonie und abstrakte Geometrie der Architektur
innere Befindlichkeiten wieder.
Mit den beginnenden 60er Jahren verschiebt sich die
Perspektive. Der Fokus wechselt vom Individuum auf
die Gesellschaft. So fungiert die Stadt nicht mehr bloß
als Milieu isolierter Existenzen, sondern wird selbst
zum Gegenstand der Darstellung. Was dargestellt wird,
ist jedoch nicht eine bestimmte Stadt, vielmehr in ideal-
typischer Verdichtung die Stadt, wie sie etwa Veselys
gleichnamiger Film (1960) in der Tradition von Walter
Ruttmanns BERLIN, DIE SINFONIE DER GROSSTADT
und Dziga Vertovs DER MANN MIT DER KAMERA por-
trätiert. Diese Stadtansichten, in denen die Protagoni-
sten zu Passanten und vom großstädtischen Alltag
visuell absorbiert werden, bestimmen viele der Filme.
Inspiriert von der Ästhetik der französischen Nouvelle
Vague begleitet eine flanierende Kamera ihre Figuren
durch die Straßen, verliert sie in den Spiegelungen der
Schaufenster, wird abgelenkt von vorbeihuschenden
Schatten und Leuchtreklamen, kommuniziert mit Pla-
katgesichtern. Dazu gehören auch Aspekte des moder-
nen Lebens, etwa der Modewelt, wie in MANNEQUIN
(1960) von Bernhard Dörries oder in Raimond Ruehls
GESICHT VON DER STANGE (1961). Ebenso faszinieren
Technisierung, Mobilität und Beschleunigung das
Kameraauge. Ferdinand Khittls innovativer Industriefilm
DAS MAGISCHE BAND (1959) oder Haro Senfts oscar-
nominierte Dokumentation über das erste deutsche
Atomkraftwerk KAHL (1961) nehmen sich dieses The-
mas an. GESCHWINDIGKEIT. KINO EINS (1963) von

Edgar Reitz reflektiert und radikalisiert diesen Blick,
indem er das Bewegungs-Bild des Films als solches
thematisiert. Als Inbegriff moderner Massenmobilität
wird das Auto zum Gegenstand par excellence der fil-
mischen Auseinandersetzung mit der modernen Tech-
nik. Wir finden sie sowohl in Herbert Veselys AUTO-
BAHN (1957) und Alexander Kluges RENNEN (1961)
wie auch in Haro Senfts AUTO AUTO (1964) und Vlado
Kristls AUTORENNEN (1965). Gerade Filme dieses
Sujets sind es, an die sich formale Experimente an-
schließen, exemplarisch etwa in Detten Schleierma-
chers TRAB TRAB (1959), einem Film über eine Trab-
rennbahn, der Bewegung im Bild mit Bildern von foto-
grafischer Statik zu rhythmisierten Sequenzen mon-
tiert.
Die Verwerfungen der Nachkriegsgesellschaft mit ihren
politisch-historischen Kontinuitäten und Brüchen, das
Problem des Generationswechsels und der Blick auf
andere Kulturen und Lebensweisen bilden weitere the-
matische Schwerpunkte. Filme wie URLAUB VON DER
STANGE (1960) von Walter Krüttner, SÜDEN IM SCHAT-
TEN (1961) von Franz-Josef Spieker und BODEGA BO-
HEMIA (1962) von Peter Schamoni werfen einen kriti-
schen Blick auf das Urlaubsverhalten der bundesrepu-
blikanischen Wirtschaftswundergeneration. Christian
Doermer nähert sich in DAS DORF GRANSTEIN (1965)
einem im Windschatten des Massentourismus gelege-
nen Südtiroler Bergdorf und seinen Bewohnern wie ein
Ethnologe einer außereuropäischen Stammesgesell-
schaft. Umgekehrt beschreibt Veselys MENSCHEN IM
ESPRESSO (1958) die Eröffnung italienischer Espres-
sobars in Orten nördlich der Alpen als wohltuende Ex-
pansion mediterraner Lebensart. Hans Rolf Strobels
und Heinz Tichawskys Klassiker NOTIZEN AUS DEM
ALTMÜHLTAL (1962) zeichnet dagegen ein so scho-
nungsloses Bild deutscher Provinzialität, daß dem Film
ein Prädikat der Filmbewertungsstelle verwehrt wurde.
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Mit Alexander Kluges und Peter Schamonis Film über
das Nürnberger Reichsparteitagsgelände BRUTALITÄT
IN STEIN (1961) wird ein neues Kapitel aufgeschlagen:
die direkte Auseinandersetzung mit der NS-Zeit und
ihren Folgen. In einer streng analytischen Vorgehens-
weise bricht er die Formen des Kulturfilms mit seinen
symphonischen Montagen auf und arrangiert sie neu.
Die kontrapunktische Montage des Tons verleiht den
architektonischen Relikten der NS-Vergangenheit eine
provokative Aktualität. Walter Krüttners ES MUSS EIN
STÜCK VOM HITLER SEIN (1963) greift den Touris-
musrummel am Obersalzberg an mit einer beißenden
Ironie, die den Kommentar zu NOTIZEN AUS DEM ALT-
MÜHLTAL weiterführt. Edgar Reitz und Bernhard Dör-
ries dokumentieren in ihrem Ruinenszenario SCHICK-
SAL EINER OPER (1958) die Präsenz der Vergangenheit
in der Gegenwart. Jean-Marie Straub und Danièle Huil-
let dekonstruieren in ihrer eigenwilligen Adaption eines
Romans von Heinrich Böll NICHT VERSÖHNT (1965) die
narrative Struktur der Vorlage.
Ein beträchtlicher Teil dieser Filmpioniere hatte sich
Ende der 50 Jahre zur Münchner Gruppe DOC zusam-
mengeschlossen. Sie wurde zum Kristallisationspunkt
der Oberhausener Gruppe, die letztendlich den Neuen

Deutschen Film begründete, der 1966 mit sechs Spiel-
filmen in die Kinos drängte und eine neue Zeit im west-
deutschen Nachkriegskino einläutete. Im Zuge ihrer
filmpolitisch-institutionellen Abgrenzung von der eta-
blierten Filmindustrie erkannten die Oberhausener
wichtige Einzelkämpfer wie Georg Tressler, Bernhard
Wicki, Wolfgang Staudte, Wolfgang Neuss, Michael
Pfleghar und Victor Vicas nicht als Mitstreiter an. Diese
versuchten ihre Projekte innerhalb der Filmindustrie zu
realisieren anstatt diese als System zu bekämpfen. Ge-
lungene Spielfilme wie ENDSTATION LIEBE (1958) und
ZWEI UNTER MILLIONEN (1961) erzählen kleine All-
tagsgeschichten von ungewöhnlichem Realismus, die
in ihrer Haltung an Werke des italienischen Neorealis-
mus erinnern und an die Filme der jungen französi-
schen Filmemacher anknüpfen. Andere Filme wie WIR
KELLERKINDER (1960) und HERRENPARTIE (1963)
greifen gesellschaftliche Kontinuitäten aus der NS-Zeit
mit solcher Radikalität an, daß sie von der deutschen
Filmindustrie boykottiert wurden. Bernhard Wickis DAS
WUNDER DES MALACHIAS (1961) und Michael Pfleg-
hars DIE TOTE VON BERVERLY HILLS (1964) kann man
gar als Wegbereiter einer Art von Pop-Art-Kino sehen.
Sie nehmen jenes Spiel mit Versatzstücken von Genre-
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kino und Filmklischees vorweg, die die zweiten Welle
des Neuen Deutschen Films der späten 60er Jahre
kennzeichnete.
Die Filmreihe »Deutsche Avantgarde nach 1945«
schlägt einen weiten Bogen und zeigt in einer reprä-
sentative Auswahl heute zumeist vergessene Filme, die
alle von dem Bemühen geprägt sind, das konventio-
nelle Unterhaltungskino des westdeutschen Nach-
kriegsfilms hinter sich zu lassen. Wir danken vielen Fil-
memachern und Produzenten, die die Filmreihe aktiv
unterstützen. Am 29. November 2007 werden einige
von ihnen an einer Podiumsdiskussion zur Filmreihe
teilnehmen. Heinrich Adolf

FILM OHNE TITEL – Deutschland 1948 – R: Rudolf Ju-
gert – B: Helmut Käutner, Ellen Fechner, Rudolf Jugert
– K: Igor Oberberg – M: Bernhard Eichhorn – D: Hans
Söhnker, Hildegard Knef, Irene von Meyendorff, Willy
Fritsch, Erich Ponto, Carsta Lökk – 99 min – Ein Film-
regisseur, ein Drehbuchautor und ein Schauspieler dis-
kutieren, ob man aus einer Geschichte aus der Wirk-
lichkeit, die in Rückblenden zu sehen ist, einen Film
machen kann. »In einer seiner seltenen, selbstironi-
schen Launen porträtiert der deutsche Film in FILM
OHNE TITEL sich selbst in seiner ebenso befreiten wie
orientierungslosen Nachkriegs-Situation. Am Schluß
des Films werden sich die Filmleute des Films einig,
daß man aus der schönen Geschichte des Lebens, wie
es wirklich ist, niemals einen Film machen wird; das ist
auf eine vermutlich ganz unbewußte Art sehr verräte-
risch. Denn so ging es ja wirklich weiter: der direkte
Zugriff auf die Realität wurde vermieden, und die Be-
standteile dieser Realität wurden zu den teils schnulzi-
gen, teils kabarettistischen Traumfabrik-Genres kon-
fektioniert, die in FILM OHNE TITEL so gelassen veral-
bert werden.« (Christa Bandmann / Joe Hembus)
� Freitag, 26. Oktober 2007, 18.30 Uhr

BERLINER BALLADE – Deutschland 1948 – R: Robert
A. Stemmle – B: Günter Neumann – K: Georg Krause –
M: Werner Eisbrenner, Günter Neumann – D: Gert
Fröbe, Aribert Wäscher, O.E. Hasse, Ute Sielisch, Hans
Deppe – 89 min – Ein Science-Fiction-Film aus dem
Jahr 2048, der auf die Nachkriegszeit vor 100 Jahren
zurückblickt. »Otto Normalverbraucher kehrt aus der
Kriegsgefangenschaft nach Berlin zurück. Seine Erleb-
nisse mit den Hausbewohnern (Heiratsvermittlerin und
Schieber), mit der Bürokratie, mit den feindlichen Sek-
torenparteien und den Alliierten an der Zonengrenze
ergeben, unter teilweiser Heranziehung von Wochen-
schauausschnitten episodenhaft aneinandergereiht,

einen kabarettistischen Streifzug durch die Berliner
Nachkriegsgeschichte. Der Kameramann Georg Krause
zog bei den Aufnahmen nach Art der italienischen Neo-
Realisten auf der Jagd nach Motiven durch alle Winkel
Berlins.« (Friedrich Luft)
� Samstag, 27. Oktober 2007, 18.30 Uhr

DER APFEL IST AB – Deutschland 1948 – R: Helmut
Käutner – B: Helmut Käutner, Bobby Todd – K: Igor
Oberberg – M: Bernhard Eichhorn – D: Bobby Todd,
Bettina Moissi, Joana Maria Gorvin, Arno Assmann,
Helmut Käutner – 107 min – Die Geschichte von
Adam, Eva und Lilith in einem Paradies, dessen künst-
liche Kulissenwelt vollgespickt ist mit Verweisen auf die
Nachkriegszeit und die Besatzungsmächte in Deutsch-
land. Der umstrittenste Nachkriegsfilm von Helmut
Käutner (»Ich habe versucht, einen surrealistischen
Film zu machen, einen Traumfilm.«) ist eine »meta-
physische Komödie« (Karsten Witte), die von der katho-
lischen Kirche als »Darstellung abscheulichster Perver-
sitäten« heftig angegriffen und von Kritikern als
»Schlachtfeld von Einfällen« (Egon Vietta) verrissen
wurde. »Keine verfilmte Kleinkunst, sondern ein filmi-
sches Kleinkunstwerk, bestechend durch die artistisch-
souveränen optischen Ausdrucksmöglichkeiten. Es ist
ein mutiger und allein schon deshalb anerkennenswer-
ter Versuch, die Konfektion, die Nummer ›publikumssi-
cher‹ zu verlassen. Ein Versuch mit vielen geglückten
Einzelheiten, aber einer mißglückten Grundkonzep-
tion.« (Walter Panofsky)
� Sonntag, 28. Oktober 2007, 18.30 Uhr

VERZAUBERTER NIEDERRHEIN – BRD 1953 –
R+B+K: Willi Zielke – M: Oskar Sala D: Bernd Nessel-
hut, Heinz Walter – 17 min – Mit avantgardistischer
Musik des Trautoniums durchsetzte, von deutscher
Romantik geprägte und exzellent fotografierte Annähe-
rung an eine Landschaft und ihre Mythen in einem
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ambitionierten Filmexperiment. – DER VERLORENE –
BRD 1951 – R: Peter Lorre – B: Peter Lorre, Benno
Vigny, Axel Eggebrecht, nach einer Idee von Egon Ja-
meson – K: Vaclav Vich – M: Willy Schmidt-Gentner –
D: Peter Lorre, Karl John, Renate Mannhardt, Johanna
Hofer – 98 min – »Lorres Film läßt sich als Schlußstein
des Trümmerfilms lesen. Ein Remigrant drehte in
Deutschland einen Film über Schuld und Elend des
Dritten Reichs – ohne Erfolg – und kehrte wieder in die
USA zurück. Man sieht dem VERLORENEN an, daß
Lorre die Erfahrungen der amerikanischen des ameri-
kanischen film noir mit dem Milieu des deutschen
Trümmerfilms gekreuzt hat.« (Thomas Brandlmeier)
»Ein zugleich abstoßender und anziehender Film, stel-
lenweise ungewollt kurios, streckenweise bezwingend
suggestiv. Teils Zumutung, teils Maßstab, oft egozen-
trisch, gelegentlich genial.« (Hans Hellmut Kirst)
� Freitag, 2. November 2007, 18.30 Uhr

AUTOBAHN – BRD 1957 – R: Herbert Vesely – B: Her-
bert Vesely, Roland H. Wiegenstein – K: Fritz Schwen-
nicke – M: Hans-Martin Majewski – 12 min – »Stim-
mungen und Impressionen am Rande der Autobahn.
Stimmungsbilder, Zeichen und Signale kontrastieren
mit einem nüchternen Kommentar, der Verkehrsvor-
schriften verliest.« (Fernand Jung) – NICHT MEHR
FLIEHEN – BRD 1955 – R: Herbert Vesely – B: Herbert
Vesely, Hubert Aratym – K: Hugo Holub – M: Gerhard
Rühm – D: Xenia Hagmann, Hector Mayro, Judith Folda
– 68 min – »Eine makabre Landschaft aus Ungenügen
und Absurdität, bevölkert von zweifelhaften Reisenden,

bricht am Ende in unvernünftiger Gewalt auseinander.
Der Film ist eine hypnotische (deutlich existentialistisch
beeinflußte) Umschreibung der atomaren Sackgasse, in
der sich die Menschheit befindet; er kennt keinen kon-
ventionellen Handlungsablauf, sondern verfährt mit
Tagträumen, Assoziationen und dem Déjà-vu.« (Amos

Vogel) »Seit zwanzig Jahren ist dies der erste deutsche
Film, der wieder einige beachtenswerte Hinweise auf
die ästhetischen Möglichkeiten des Films enthält.«
(Enno Patalas)
� Samstag, 3. November 2007, 18. 30 Uhr

Kunstfilm – Filmkunst
NEUE KUNST – NEUES SEHEN – BRD 1950 – R+B:
Ottomar Domnick – K: Rudi Klemm – M: Karl Kleber –
10 min – WILLI BAUMEISTER – BRD 1954 – R: Otto-
mar Domnick – B: Ottomar Domnick, Will Grohmann –
K: Rudi Klemm – M: Helmut Degen – mit Willi Baumei-
ster – 28 min – EINE MELODIE – VIER MALER – BRD
1955 – R: Herbert Seggelke – K: George Meunier, Wal-
ter Schmidt – M: Johann Sebastian Bach – mit Jean
Cocteau, Gino Severini, Ernst Wilhelm Nay, Hans Ernie
– 15 min – DIE STADT – BRD 1956 – R+K: Wolfgang
Ramsbott – B: Harry Kramer – 16 min – PLAKATE DER
WEIMARER REPUBLIK – BRD 1962 – R+B: Haro
Senft – K: Heinz Furchner – M: Hans Loeper – 10 min
– DIE SCHLEUSE – BRD 1962 – R+K: Wolfgang
Ramsbott – B: Harry Kramer – M: Art Blakey – 9 min –
MAX ERNST – ENTDECKUNGSFAHRTEN INS UNBE-
WUSSTE – BRD 1963 – R: Peter Schamoni – B: Peter
Schamoni, Carl Lamb – K: Victor Schamoni, Peter Ro-
senwanger – M: Hans Posegga – mit Max Ernst –
11 min – IM ZWINGER – BRD 1964 – R+B: Peter
Schamoni – K: Jost Vacano – 13 min – Der Kulturfilm
war das Betätigungsfeld für viele Filmemacher mit Am-
bitionen. Filme über Künstler und über moderne Kunst
boten den Anlaß, in der Gestaltung ungewöhnliche
Wege zu beschreiten.
� Sonntag, 4. November 2007. 18.30 Uhr

JONAS – BRD 1957 – R: Ottomar Domnick – B: Otto-
mar Domnick, Hans Magnus Enzensberger – K: Andor
von Barsy – M: Winfried Zillig, Duke Ellington – D:
Robert Graf, Willy Reichmann, Elisabeth Bohaty, Hans
Dieter Eppler – 84 min – Ein Mann stiehlt einen Hut,
der zu einem Symbol der Schuldverdrängung wird:
»Jonas findet in dem gestohlenen Hut die Initialen
›M.S.‹, seines Freundes, den er bei der Flucht aus
einem Lager im Stich ließ. An diese Hut-Episode (fast
eine Groteske) rankt sich das psychologische Gesche-
hen mit Schuldgefühlen, Verdrängung, Verfolgung –
Nachklänge der Vergangenheit, die zehn Jahre nach
Kriegsende noch nicht aufgearbeitet waren.« (Ottomar
Domnick) »Kein anderer deutscher Film seit Jahr und
Tag verfügt über ähnliche Bildkunst. Kein anderer hat
die großen Städte dieser Zeit so porträtiert: mit den
Lichtsignalen über den Käfigen aus Verlassenheit und
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den Klopfzeichen unter den Festungen aus Beton, mit
den Mietskasernen und Modepuppen, mit dem Schutt,
dem Schaufensterglas und den Schienen, die ins Un-
gewisse weisen. Kein anderer Film auch verstand es
wie JONAS, die alten Mittel der deutschen Avantgarde
so anzusetzen, daß sie wie Stilmittel des Jahres 1957
wirken.« (Gunter Groll)
� Freitag, 16. November 2007, 18.30 Uhr

ENDSTATION LIEBE – BRD 1958 – R: Georg Tressler –
B: Will Tremper – K: Helmuth Ashley – M: Martin Bött-
cher – D: Barbara Frey, Horst Buchholz, Karin Hardt,
Franz Niklisch, Edith Elmay, Peter-Uwe Witt – 85 min –
Ein junger Arbeiter in einer Glühlampenfabrik wettet mit
seinen Kollegen darum, die »Neue« über das Wochen-
ende herumzukriegen. »Auf Georg Tresslers Namen
wird man noch hören müssen. ENDSTATION LIEBE be-
stätigt, was schon DIE HALBSTARKEN und NOCH MIN-
DERJÄHRIG vermuten ließen: daß sich hier im deut-

schen Film ein Talent heranbildet, dem Sinn fürs Wirk-
liche, für die Erfassung eines Milieus und Begabung
für den filmeigenen Ausdruck gegeben sind. In der Ge-
schichte, die hier erzählt wird, ›stimmt‹ fast jede Einzel-
heit – ›Atmosphäre‹, Milieu, Einstellungen, Charakteri-
sierung der Personen, Dialoge, Gesten: all das steht in
Übereinstimmung und ergibt eine ungewöhnlich kon-
zentrierte Filmerzählung, die einen zudem durch die
Entschiedenheit ihrer Parteinahme fesselt.« (Ulrich
Gregor)
� Samstag, 17. November, 18.30 Uhr

MAYA – BRD 1958 – R+B: Hans C. Opfermann, Walter
Koch – K: Fritz Schwennicke – M: Marc Roland – D:
Werner Finck, Iga Caine, Klaus Kindler, Ursula Werth-
ner, Klaus Havenstein, Sylvia Bossert – 106 min – Drei
junge Leute, Regisseur Stefan, Kameramann Klaus und
Schauspielerin Maya drehen einen Film. Dabei ent-
zweien sich Stefan und Maya, die eigentlich ineinander
verliebt sind. Auf der Suche nach Maya gelangt Stefan
in Studios, Büros, Ateliers, ein Museum und einen Jazz-
keller, wodurch sich die Gelegenheit bietet, von Werner
Finck anmoderierte »Avantgardefilme« des »deutschen
Film-Nachwuchs« vorzustellen: DIE GEBURT DES
LICHTS – R+B+K: Franz Schömbs – M: Marc Roland –
BRUDER TIMOFEI – R+B+K: Wolf Schneider – DIE
BRÜCKE – BRD 1958 – R+B: Haro Senft – K: Wolf
Schneider – M: Siegfried Franz – D: Maya Maisch –
PRELUDE – R+B: Herbert Vesely – K: Herbert List,
Hugo Jehle – M: Hans-Martin Majewski – D: Wiet Polar,
Heino Hallhuber, Cora Montez – FILMETUDE – R+B:
Hans C. Opfermann – M: Peter Tschaikowsky – SPIEL-
ZEUGTRAUM – R+B+K: Walter Koch – M: Theta Wolf-
ram – Die Harmlosigkeit und Konventionalität des nar-
rativen Rahmens entschärft das innovative Potential
einzelner Beiträge anstatt es zu bündeln. Nach wenigen
Aufführungen wurden daher einige der Beiträge von
MAYA dann auch einzeln aufgeführt.
� Sonntag, 18. November, 18. 30 Uhr (Zu Gast: Ursula
Werhner-Seiz)

MENSCHEN IM ESPRESSO – BRD 1958 – R: Herbert
Vesely – B: Herbert Vesely, Wilfried Berghahn – K: Wolf
Wirth – 17 min – Beobachtungen in einem Café an der
Leopoldstraße in München-Schwabing – OSTERSPA-
ZIERGANG – BRD 1959 – R: Peter Schamoni – B:
Peter Schamoni, Enno Patalas – K: Victor Schamoni –
M: Hans Posegga – 11 min – Feiertagsvergnügen in
München, auf der Straße beobachtet und mit einem
Text von Goethe ironisch unterlegt – WARUM SIND SIE
GEGEN UNS? – BRD 1958 – R: Bernhard Wicki – B:
Kurt Joachim Fischer – K: Gerd von Bonin – M: Hans-
Martin Majewski – D: Ingrid Resch, Thomas Brant, Jörg
Schleicher, Dieter Henkel – 67 min – »Dieser etwa ein-
stündige ›dokumentarische Filmbericht‹ ist im Auftrag
des Münchner Instituts für Film und Bild in Wissen-
schaft und Unterricht entstanden. Nach dessen Inten-
tion möchte er ›eine möglichst wirklichkeitsnahe Aus-
sage‹ über die heutige Großstadtjugend sein. Die Fabel
verläuft geradlinig wie die einer Short Story. Der Alltag
wird mit einem Willen zur Unbestechlichkeit beobach-
tet, wie man ihm in der heutigen Filmindustrie wenn’s
hoch kommt bei Georg Tressler begegnet. Die ent-
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scheidenden Möglichkeiten aber liegen im themati-
schen Konflikt: endlich möchte ein Film wenigstens
ernsthaft aussprechen, daß nach dem sozialen Nivellie-
rungsprozeß der ersten Nachkriegsjahre sich in der
Wirtschaftswundergesellschaft längst neue Klassenun-
terschiede formierten, an denen private Glücksan-
sprüche nicht minder scheitern können als ehedem an
denen der hochbürgerlichen.« (Theodor Kotulla)
� Sonntag, 25. November 2007, 18.30 Uhr

JAZZBANDiten – DIE STORY VOM BASIN STREET
CLUB – BRD 1958 – R+B: Bodo Ulrich – K: Bodo Ul-
rich, Ulf Deutsch – D: Ingo Frowein, Franz Bach, Klaus-
Ulrich Reinke, Hans Evers, Manfred Kunze, Dieter
Deimel – 88 min – »Ein vom Kulturfilm herkommender
junger Produzent gab einem Düsseldorfer Jazzclub die
Chance, seinen Umgang mit moderner Musik und sein
Freizeitleben in dem phantasievoll ausgeschmückten
Keller einer Bäckerei vorzustellen. Das Ergebnis ist
wider Erwarten interessant, obwohl über nichts ande-
res als die Entstehungsgeschichte des Clubs, die be-
rufliche Tätigkeit ihrer Mitglieder, die Einrichtung des
Kellers, einen Zeltausflug und eine Rheinfahrt berichtet
wird. Fernab von jeder Imitation etwa der Elvis-Presley-
Mode oder sonstiger Krampfhaftigkeit, haben diese
jungen Jazzamateure ihren eigenen Gruppenstil ent-
wickelt, den sie hier absichtslos dokumentieren, indem
sie völlig unbekümmert sich selber spielen, ohne dabei
irgendetwas von der klischierten Arroganz vieler ihrer
Altersgefährten zur Schau zu tragen.« (Wilhelm Bet-
tecken) »Dem Film gelingt eine in seiner Art bisher ein-
malige Dokumentation aus dem Bereich der Zwanzig-
jährigen, die sich sowohl durch Wahrhaftigkeit wie
auch durch ihre künstlerische Form besonders aus-
zeichnet.« (FBW)
� Freitag, 30. November 2007, 18.30 Uhr

MACHORKA-MUFF – BRD 1962 – R+B: Jean-Marie
Straub, Danièle Huillet nach der Erzählung »Hauptstäd-
tisches Journal« von Heinrich Böll – K: Wendelin Sacht-
ler – D: Erich Kuby, Renate Lang, Rolf Thiede – 17 min
– »Der Oberst von Machorka-Muff wird vom Vertei-
digungsminister nach Bonn beordert, reaktiviert und
zum General befördert und kann sein Lieblingsprojekt
realisieren: die Akademie für militärische Erinnerungen.
Wie in Straubs späteren Filmen üblich, treten nur Lai-
endarsteller auf, die gemäß einem Diktum von Brecht
keine Charaktere ausspielen, sondern deren Haltung
zitieren. Die Verwendung des Originaltons unterstreicht
die Authentizität, die dem Material bei den Straubs ver-
liehen wird.« (Karsten Witte) – WIR KELLERKINDER –

BRD 1960 – R: Jochen Wiedermann – B: Wolfgang
Neuss – K: Werner M. Lenz – M: Peter Sandloff – D:
Wolfgang Neuss, Wolfgang Gruner, Jo Herbst, Karin
Baal, Ingrid van Bergen, Achim Strietzel, Helmut Käut-
ner – 87 min – Ein Gegenprogramm zu Kurt Hoffmanns
Erfolgsfilm WIR WUNDERKINDER, deutsche Vergangen-
heitsbewältigung à la Wolfgang Neuss, die damals
kaum in die Kinos kam. »Der Film erzählt die Ge-
schichte eines jungen HJ-Trommlers, der in seinem

Hobbyraum erst einen Kommunisten vor den Nazis,
später den eigenen Vater vor der Entnazifizierung ver-
steckt. Schließlich landet er im ›Heim für Nicht-
angepaßte‹, wo er Gleichgesinnte trifft, mit denen er
fünfzehn Jahre nach Kriegsende den Vätern die Haken-
kreuze an die Fenster malt.« (Volker Kühn)
� Samstag, 1. Dezember 2007, 18.30 Uhr

Technik – Dynamik – Beschleunigung
TRAB TRAB – BRD 1958 – R: Detten Schleiermacher
– B: Marc Vallier – K: Wolf Wirth, Rob Houwer – M:
Hans Loeper – 11 min – DAS MAGISCHE BAND - BRD
1959 – R: Ferdinand Khittl – B: Bodo Blüthner, Ferdi-
nand Khittl, Ernst von Khuon – K: Ronald Martini – M:
Oskar Sala – 18 min – KAHL – BRD 1961 – R+B: Haro
Senft – K: Heinz Furchner – M: Hans Posegga – 13 min
– KOMMUNIKATION – BRD 1961 – R+B: Edgar Reitz
– K: Edgar Reitz, Karl Heinz Giese – M: Josef Anton
Riedl – 11 min – RENNEN – BRD 1961 – R: Alexander
Kluge, Paul Kruntorad – B: Hans von Neuffer – 9 min –
GESCHWINDIGKEIT. KINO EINS – BRD 1963 – R+B:
Edgar Reitz – K: Edgar Reitz, Thomas Mauch – M: Josef
Anton Riedl – 13 min – AUTO-AUTO – BRD 1964 –
R+B: Haro Senft – K: Heinz Furchner – M: Erich Ferstl
– D: Herbert Stettner, Frauke Sinjen, Robert Roeschke
– 15 min – AUTORENNEN – BRD 1965 – R+B: Vlado
Kristl – K: Wolf Wirth – D: Carl Walter, Miroslav Spanic,
Marly Hass – 10 min – Preisgekrönte Industrie- und
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Kulturfilme als Studien von Bewegung, symphonischer
Montage und moderner Musik. Spielerischer gehen
Alexander Kluge und Vlado Kristl vor, die ihr Filmmate-
rial mit Witz und Ironie kommentieren und die filmische
Realität hinterfragen.
� Sonntag, 2. Dezember 2007, 18.30 Uhr (Ronald Mar-
tini ist anwesend)

DAS WUNDER DES MALACHIAS – BRD 1961 – R:
Bernhard Wicki – B: Heinz Pauck, Bernhard Wicki, nach
den Roman von Bruce Marshall – K: Klaus von Rauten-
feld, Gerd von Bonin – M: Hans-Martin Majewski – D:
Horst Bollmann, Richard Münch, Christiane Nielsen,
Günter Pfitzmann, Pinkas Braun, Senta Berger, Loriot –
122 min – Als der Wunsch eines Mönchs, die sündige
Eden-Bar neben der Kirche möge auf eine Insel ver-

setzt werden, wahr wird, setzt ob dieses Wunders ein
wahrer Jahrmarktrummel ein. »Wie Wicki in verschie-
denen Sphären diese Welt der hektischen Leere erst
sortiert, wie er sie dann vortanzen läßt, das hat eine
Fülle gegenwärtiger Verdammnis, wie sie bisher nur
Fellini in LA DOLCE VITA gelang. Das ist wahrhaft ein
Pandämonium. Die Welt der kleinen Höker flutet heran.
Die Meinungsmacher, die großen Publizisten und Pres-
sekönige, werden hingestellt und geprügelt. High so-
ciety, auf bundesdeutsch, wird zerfetzt und gegeißelt.
Da hat der Film eine höhnische Unbedingtheit, die wir
bisher nicht kannten. Wicki ist eine Stilisierung des
Realen gelungen, die sonst bei uns unmöglich schien.«
(Friedrich Luft)
� Freitag, 7. Dezember 2007, 18.30

DIE PARALLELSTRASSE – BRD 1961 – R: Ferdinand
Khittl – B: Bodo Blüthner – K: Ronald Martini – M: Hans
Posegga – D: Friedrich Joloff, Ernst Marbeck, Wilfried
Schröpfer, Henry van Lyck, Werner Uschkurat, Herbert
Thiede – 86 min – »Hier wurde mit unerwarteter Vita-

lität eine Tür aufgestoßen, und die kühnsten Perspekti-
ven kamen zum Vorschein. Der Filmschöpfer, der seine
Vision der Welt im Film abbilden will, wurde von dem
Zwang befreit, fiktive Geschichten zu erzählen. Der Do-
kumentarfilm wurde von der Auflage erlöst, geographi-
sche, soziologische und andere Erläuterungen geben
zu müssen. Es werden Dokumente aus Zeit und Welt
vorgeführt, und an diesen Dokumenten entzündet sich
eine Philosophie: eine Meditation über Dokumente. Der,
der seine kühnen Gedanken formuliert, bleibt im Dun-
kel und wird ›die fragliche Persönlichkeit‹ genannt. Und
ein Gremium von banalen Schwätzern ist auf der Suche
nach Klarheit über diese fragliche Persönlichkeit, die
auf der Suche nach einer Wahrheit ist.« (Joe Hembus)
»Ein MONDO CANE, das zu einem kafkaesken Alptraum
wird, ein erstaunlicher Film, eine faszinierende Reise in
einem parallelen Universum, eine Parabel auf das
Leben und den Tod und über die Vergeblichkeit des
menschlichen Tuns.« (Marcel Martin)
� Samstag, 8. Dezember 2007, 18.30 Uhr (Ronald Mar-
tini ist anwesend)

Jugendperspektiven
MANNEQUIN – BRD 1960 – R+B: Bernhard Dörries –
K: Wolf Wirth – D: Traudel Mertel, Rashad Khalaf – 15
min – GESICHT VON DER STANGE – BRD 1961 – R:
Raimond Ruehl – B: Raimond Ruehl, Detten Schleier-
macher – K: Pitt Koch – M: Hans Posegga – D: Monika
Feldenau – 13 min – DER SCHLÜSSEL – BRD 1961 –
R+B: Rob Houwer – K: Wolf Wirth – M: Konrad Elfers –
10 min – DER GELBE WAGEN – BRD 1962 – R+B:
Franz-Josef Spieker – K: Fritz Schwennicke – M: Erich
Ferstl – D: Klaus Kusterer, Veronika Pröbstl – 14 min –
WÜNSCHE – BRD 1962 – R+B: Walter Krüttner – K:
Wolf Wirth – M: Erich Ferstl – D: Brigitte Achtelik –
25 min – IN SIDE OUT – BRD 1964 – R+B: George
Moorse – K: Gerard Vandenberg – D: George Moorse,
Pamela Badyk, Tom Stoppard, Derek Marrlowe –
16 min – … UND DANN BYE BYE … – BRD 1965 –
R+B: Maran Gosov – K: Christian Schwarzwald – D:
Stanislaw Ledinek, Nora Minor – 12 min – Geschichten
von Kindern und Jugendlichen. Spiele und Träume, An-
passung an den Ernst des Lebens. DER GELBE WAGEN
war ursprünglich Bestandteil des Episodenfilms HÜTET
EURE TÖCHTER (1964).
� Sonntag, 9. Dezember 2007, 18.30 Uhr

WENN ICH CHEF WÄRE – BRD 1962 – R: Hansjürgen
Pohland – B: Wolfgang Neuss – K: Wolf Wirth, Petrus
Schloemp – M: Manfred Burzlaff – D: Wolfgang Neuss,
Veronika Bayer, Hartmuth Tropf, Otto Matthies, Günter
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Meissner – 35 min – Wolfgang Neuss träumt als ver-
schmitzter Automechaniker davon, wie er sich durch
konsequente Pausenverlängerung und verdoppelten
Urlaubsanspruch zum Chef seiner Reparaturwerkstatt
macht und dem Kapitalismus ein dialektisches
Schnippchen schlägt. – TOBBY – BRD 1961 – R:
Hansjürgen Pohland – B: Hansjürgen Pohland, Sieg-
fried Hofbauer – K: Wolf Wirth – M: Manfred Burzlaff –
D: Tobias Fichelscher, Anik Fichelscher, Ed Fichelscher,
Danny Fichelscher, Eva Häußler – 81 min – »Tobby, der
Titelheld des Pohland-Films, identisch mit seinem
Hauptdarsteller, dem Jazzmusiker Tobias Fichelscher,
sucht die Freiheit des Künstlers in der bürgerlichen Ge-
sellschaft. Pohland läßt ihn gewähren, gibt ihm nur
Stichworte zur Improvisation zur Darstellung von Situa-
tionen seines Lebens, zwängt ihn nicht in Drehbuchvor-
schriften ein: Pohland sucht Tobby. Tobby muß sich
gegen Unverstand und die Versuchungen des kommer-
ziellen Musikbetriebes die Freiheit erkämpfen, ›seine‹
Musik machen zu dürfen.« (Joe Hembus)
� Freitag, 14. Dezember 2007, 18.30 Uhr

ZWEI UNTER MILLIONEN – BRD 1961 – R: Victor
Vicas, Wieland Liebske – B: Gerd Oelschlegel, nach
einem Roman von Walter Lembke – K: Heinz Hölscher
– M: Franz Grothe – D: Hardy Krüger, Loni von Friedl,
Walter Giller, Josef Offenbach, Ilse Fürstenberg –
96 min – Die Liebesgeschichte eines ostberliner Last-
wagenfahrers und einer Stenotypistin aus Rostock, die
in Westberlin ihr Glück machen wollen. »Seit 1958, seit
Georg Tresslers ENDSTATION LIEBE, sahen wir keinen
westdeutschen Film mehr, der es so verstand, dem
gleichmacherischen Zuschnitt unserer Leinwand-Kon-
fektion zu entgehen. Mit seinen jungen französischen
Kollegen teilt Regisseur Wieland Liebske (denn er, und
nicht Vicas, der schon bald nach Beginn der Dreharbei-
ten erkrankte, darf wohl als Schöpfer des Films be-
trachtet werden) die Lust an langen Fahrten, Panora-
men im Freien, totalen Interieurs und all jenen Ka-
merabräuchen, die dilettantisch sind in des Wortes
bestem Sinne. Mit Liebske erwächst dem deutschen
Film so ungeahnt ein Talent, von dem zu wünschen
wäre, daß es nicht den Weg Tresslers geht.« (Martin
Ripkens)
� Samstag, 15. Dezember 2007, 18.30 Uhr

Zeichentrickfilme & Parabeln
DIE GARTENZWERGE – BRD 1961 – R: Wolfgang
Urchs – B: Boris Borresholm, Peter Schamoni – K:
Wolfgang Urchs – M: Hans Posegga – 10 min – DAS
UNKRAUT – BRD 1962 – R: Wolfgang Urchs – B: Det-

ten Schleiermacher, Boris Borresholm – K: Peter Ro-
senwanger – 11 min – DIE PISTOLE – BRD 1963 – R:
Wolfgang Urchs – B: Detten Schleiermacher – K: Peter
Rosenwanger – M: Hans Loeper – 10 min – ARME
LEUTE – BRD 1963 – R+B: Vlado Kristl – K: Wolf Wirth
– M: Hans Posegga – D: Vlado Kristl, Christian Doer-
mer, Wolf Wirth, Peter Schamoni – 10 min – KLEINE
UNTERWEISUNG ZUM GLÜCKLICHEN LEBEN – BRD
1963 – R+K: Helmut Herbst – B: Helmut Herbst, Peter
Rühmkorf – M: Bruno Lefeldt – 11 min – HERAKLES –
BRD 1963 – R+B: Werner Herzog – K: Jaime Pacheco
– M: Uwe Brandner – 12 min – DIE NASHÖRNER –
BRD 1964 – R+B: Jan Lenica, nach dem Bühnenstück
von Eugène Ionesco – K: Renate Rühr – M: Wilhelm
Killmayer – 11 min – SCHWARZ-WEISS-ROT – BRD
1964 – R+B+K: Helmut Herbst – 6 min – A – BRD
1965 – R+B: Jan Lenica – K: Renate Rühr – M: Geor-
ges Delerue, Bernard Parmegiani – 9 min – DAS
DENKMAL – BRD 1965 – R+B: Maran Gosov – K:
Klaus Müller-Laue – M: Hans Posegga – D: Walter
Guilke, Maran Gosov – 9 min – Deutsche Wirtschafts-
wunder-Bürger als Gartenzwerge, Bodybuilder als ver-
meintlich heraklische Alleskönner, Menschen, die zu
Nashörnern werden. Filmparabeln über den Einzelnen
und die Gesellschaft, über Anpassung und Widerstand.
Preisgekrönte Zeichentrickfilme, die mit Abstraktionen
und Collagetechniken arbeiten.
� Sonntag, 16. Dezember 2007, 18.30 Uhr

OHNE DATUM – BRD 1962 – R+K+D: Ottomar Dom-
nick – B: Carl G. Hufnagel – M: Roman Haubenstock-
Ramati – 84 min – »Aus einer kleinen Idee mit der sub-
jektiven Kamera gelang in OHNE DATUM der Durch-
bruch zum neuen Filmtypus des lyrischen monologisie-
renden Films. Ein Film ohne äußere Handlung, aber
dafür mit innerem Geschehen: dem Erlebnis eines
Sterbenden, der Abschied nimmt und Bilanz zieht. Ein-
zelschicksal – Menschenschicksal. Es blieb mir jetzt
gar nichts anderes übrig, als diesen Weg der Abstrak-
tion konsequent weiterzugehen.« (Ottomar Domnick)
»Hier wurde in einem Versuch von solch geistiger und
künstlerischer Konsequenz, wie es dies zuvor wohl
noch nie gab, etwas Neues in der Filmkunst geschaf-
fen, wurden neue Dimensionen eröffnet und bisher
nicht geahnte Möglichkeiten gezeigt. Die Ebenen der
Zeit und des Ortes vertauschen sich und durchdringen
einander, das Bild und sein Kommentar sind nicht par-
allel, Vergangenes und Zukünftiges wächst zu einem
einzigen Gedankengebilde zusammen.« (Ulrich Seel-
mann-Eggebrecht)
� Freitag, 21. Dezember 2007, 18.30 Uhr
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DIE STADT – BRD 1960 – R: Herbert Vesely – B: Her-
bert Vesely, Detten Schleiermacher – K: Wolf Wirth – M:
Li Teo – D: Herbert Fleischmann, Xenia Pörtner –
30 min – Ein junges Paar bezieht in Berlin eine Neu-
bauwohnung. Ausgehend von dem Anzeigentext, mit
dem die Wohnung in der Zeitung angeboten wurde, er-
kundet die Kamera die nähere Umgebung und zeigt die
menschenfeindliche Architektur des Modernismus. –
DAS BROT DER FRÜHEN JAHRE – BRD 1962 – R:
Herbert Vesely – B: Herbert Vesely, Leo Ti, nach dem
Roman von Heinrich Böll – K: Wolf Wirth – M: Attila Zol-
ler, Joachim Ernst Behrendt – D: Christian Doermer,
Karen Blanguernon, Vera Tschechowa, Elke Siegel,
Gerry Bretscher – 89 min – »DAS BROT DER FRÜHEN
JAHRE stellt in erster Linie das Etablierte in Frage. Ein-
mal über die Geschichte des jungen Walter Fendrich,

der unvermittelt aus der Wohlstandsgesellschaft aus-
steigt und die Gefolgschaft verweigert, zum anderen
durch den unbedingten Stilwillen Veselys, der alle Kon-
ventionen mißachtet und den Film sozusagen für sich
neu erfindet. Vesely verändert radikal die Erzählstruktur
der Böllschen Vorlage, um die schon in NICHT MEHR
FLIEHEN erprobte Technik des inneren Monologs mit
allen nur möglichen Ausdrucksverfahren des modernen
Kinos zu erweitern.« (Fernand Jung)
� Freitag, 11. Januar 2008, 18.30 Uhr

DIE TEUTONEN KOMMEN – BRD 1962 – R+B: Peter
Schamoni – K: Jost Vacano – M: Hans Posegga –
13 min – Deutsche Urlauber an der Costa Brava. –
HERRENPARTIE – BRD 1963 – R: Wolfgang Staudte –
B: Werner Jörg Lüddecke, Arsen Diklic – K: Nenad
Jovicic – M: Zoran Hristic – D: Hans Nielsen, Götz Ge-
orge, Gerlach Fiedler, Rudolf Platte, Mira Stupica –
92 min – Auf einer Urlaubsreise durch Jugoslawien
strandet der Bus eines deutschen Männergesangsver-
eins in einem Bergdorf, dessen Männer im Krieg von
der deutschen Wehrmacht allesamt erschossen wor-
den sind. »Mit HERRENPARTIE führt Staudte den um-
fassendsten Angriff auf eine behördlicherseits geför-
derte allgemeine Unschuldslämmermentalität. Es ist
ein Film, der böse und ätzend den neureichen Bundes-
spießer bloßstellt, der die Geisteshaltung all derer aufs
Korn nimmt, die allzu simpel die NS-deutsche Vergan-
genheit ›bewältigen‹. Es ist ein mutiges Pamphlet.«
(Günter Sobe)
� Samstag, 12. Januar 2008, 18.30 Uhr

Entzauberte Heimat / Verzauberte Fremde
HIMMEL ZU VERKAUFEN – BRD 1959 – R+B: Rai-
mond Ruehl – K: Pitt Koch – M: Hans Posegga –
12 min – SALINAS – BRD 1960 – R+B: Raimond
Ruehl – K: Pitt Koch – M: Hans Loeper – 11 min – UR-
LAUB VON DER STANGE – BRD 1960 – R: Walter
Krüttner – B: Walter Krüttner, Peter Hornung – K: Wen-
delin Sachtler – M: Erich Ferstl – 10 min – NOTIZEN
AUS DEM ALTMÜHLTAL – BRD 1961 – R+B+K: Hans
Rolf Strobel, Heinrich Tichawsky – 18 min – BODEGA
BOHEMIA – BRD 1962 – R+B: Peter Schamoni – K:
Jost Vacano – D: Gran Gilbert, Mari Alda, Mary Blyto,
Carmina Fargwell – 13 min – SÜDEN IM SCHATTEN –
BRD 1962 – R+K: Franz-Josef Spieker – B: Franz-
Josef Spieker, Gualtiero Guidi – M: Hans Loeper –
9 min – CAMPO SANTO – BRD 1962 – R+B: Bernhard
Dörries – K: Walter Jacob – 10 min – MÜLHEIM/RUHR
– BRD 1963 – R+K: Peter Nestler – B: Peter Nestler,
Reinald Schnell – M: Dieter Süverkrüp – 14 min – DAS
DORF GRANSTEIN – BRD 1965 – R: Christian Doer-
mer – B: Detten Schleiermacher, Michael Schumann –
K: Ingo Grill, Lothar Spree, Konrad Kotowski – 14 min –
Neue Blicke auf deutsche Städte und Gegenden. In
dem Klassiker NOTIZEN AUS DEM ALTMÜHLTAL wird
die Provinzialität gnadenlos entlarvt. Dagegengesetzt
Filme über Orte in der Ferne. SÜDEN IM SCHATTEN
zeigt ein verlassenes deutsches Urlaubsparadies an
der Adria im Winter, DAS DORF GRANSTEIN porträtiert
ein abgelegenes Bergdorf in Südtirol.
� Sonntag, 13. Januar 2008, 18.30 Uhr
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DIE TOTE VON BEVERLY HILLS – BRD 1964 – R:
Michael Pfleghar – B: Peter Laregh, Hansjürgen Poh-
land, Michael Pfleghar, nach der Novelle von Curt Goetz
– K: Ernst Wild – M: Heinz Kiessling – D: Heidelinde
Weiss, Klausjürgen Wussow, Horst Frank, Wolfgang
Neuss, Ernst Fritz Fürbringer – 109 min – »Der brillan-
teste deutsche Debütfilm der frühen 60er Jahre. Kei-
nem Vorbild verpflichtet und nur auf den Strategien sei-
ner frühen Fernseh-Shows aufbauend, verwandelt
Michael Pfleghar die Realität so, daß sie der auf
schwindelerregende Gipfel getriebene Vorstellungswelt
seiner Figuren und Kinoerfahrung seiner Zuschauer
sowie ihrem eigenen, verborgenen Sinngehalt ent-
spricht. Alles ist so, wie es sein könnte, sein sollte, sein
müßte; und diese Phantasie-Ebenen der Realität wer-
den mit völlig realistischen Mitteln dargestellt, als Rea-
lität ausgegeben. Und dabei schafft es Pfleghar mit
traumwandlerischer Sicherheit, die pikante Sinnlichkeit
der Lolita-Geschichte, den Thrill der Krimi-Story und
den Witz der Satire zu einem Ganzen zu integrieren; die
Spannung hat Komik, und das Komische bringt das
Sinnliche nie um seine Wirkung.« (Joe Hembus)
� Freitag, 1. Februar 2008, 18.30 Uhr

MADELEINE, MADELEINE – BRD 1963 – R+B: Vlado
Kristl – K: Wolf Wirth – M: Erich Ferstl – D: Madeleine
Sommer, Elisabeth Holzner, Rolf Huber, Marika Silber-
nagl – 13 min – Ein junger Mann trifft ein Mädchen im
Englischen Garten. Absurde Montagen, groteske Ton-
und Bildverschiebungen, Auflösung von Logik und
Sinn. – DER DAMM – BRD 1964 – R+B: Vlado Kristl –
K: Gerard Vandenberg – D: Petra Krause, Vlado Kristl,
Felix Potisk, Erich Glöckner – 80 min – »DER DAMM ist
ein unfertiger, willkürlicher, böser Film. Und doch haftet
das diffuse Licht dieser Flußabhänge im Gedächtnis,
das Grau der Vorfrühlingsebenen, die Kafkaszene, in
der sich der Dünne und der Dicke in Ausstellungs-
behälter wie in Glassärge legen, freiwillige vorzeitige

Mumien. Kristl selbst erscheint als eine Art moderner
Don Quichotte, der unter Verzweiflung das Zauberwort
sucht für eine Welt, die er vorher selbst zertrümmert,
atomisiert hat, eine Welt, bedroht durch Kriege, beengt
durch Tyrannei. Es bleibt nichts übrig, als die Brocken,
die er da so halb genialisch hingeschmissen hat, als
Material zu nehmen, aus dem man Filme machen
kann. Nicht als Ende, sondern als Anfang. Als Arsen für
Zufriedene, Dynamit unter den Sitzflächen von Konfor-
misten.« (Brigitte Jeremias)
� Samstag, 2. Februar 2008, 18.30 Uhr

Schatten der Vergangenheit
SCHICKSAL EINER OPER – BRD 1958 – R+B+K:
Bernhard Dörries, Edgar Reitz, Stefan Meuschel –
11 min – STUNDE X – BRD 1959 – R+B: Bernhard
Dörries – K: Wolf Wirth – M: Josef Anton Riedl – 11 min
– BRUTALITÄT IN STEIN – BRD 1961 – R+B: Alexan-
der Kluge, Peter Schamoni – K: Wolf Wirth – M: Hans
Posegga – 11 min – ES MUSS EIN STÜCK VOM HIT-
LER SEIN – BRD 1963 – R+B: Walter Krüttner – K:
Fritz Schwennicke – M: Erich Ferstl – 12 min – POR-
TRÄT EINER BEWÄHRUNG – BRD 1965 – R+B: Alex-
ander Kluge – K: Winfried E. Reinke, Günter Hörmann –
12 min – Erste Versuche der Auseinandersetzung mit
der NS-Vergangenheit in Kurzfilmen der »Oberhause-
ner«: Suche nach Spuren und Aufdeckung von Konti-
nuitäten, aufklärerische Kommentare, Satire, Ironie und
Spott. – NICHT VERSÖHNT ODER: ES HILFT NUR GE-
WALT, WO GEWALT HERRSCHT – BRD 1965 – R:
Jean-Marie Straub, Danièle Huillet, nach dem Roman
»Billard um Halbzehn« von Heinrich Böll – K: Wendelin
Sachtler, Gerhart Ries, Christian Schwarzwald, Jean-
Marie Straub – D: Henning Harnssen, Karlheinz Har-
gesheimer, Heinrich Hargesheimer, Danièle Huillet, Ul-
rich von Thüna – 55 min – »Kein deutscher Film hat
bisher so eindringlich an die Nazizeit erinnert, keiner
auch die geistige Atmosphäre der rheinischen Provinz
so genau evoziert, wie ein paar Bilder bei Straub, eben
weil dieser sich nicht unterfängt, die Vergangenheit zu
rekonstruieren oder auch nur die Gegenwart zu imitie-
ren, sondern die Wirklichkeit in Partikeln zitiert und
diese so fügt, daß die Vorstellungskraft des Betrachters
aktiviert wird.« (Enno Patalas)
� Sonntag, 3. Februar 2008, 18.30

Fotos: JONAS / KOMMUNIKATION / BRUTALITÄT IN STEIN /
DIE PARALLELSTRASSE / BERLINER BALLADE / NICHT MEHR
FLIEHEN / ENDSTATION LIEBE / WIR KELLERKINDER / DAS
WUNDER DES MALACHIAS / DAS BROT DER FRÜHEN JAHRE /
DIE TOTE VON BEVERLY HILLS

67

De
ut

sc
he

Av
an

tg
ar

de



68

W
ie

w
ir

le
be

n

»Wie wir leben!« ist ein Internationales Kurzfilmfestival,
das als Spartenfestival einen weltweit exzellenten Ruf
genießt und seit 1995 alle zwei Jahre stattfindet. Das
Festival zeigt in seinem Wettbewerbsprogramm au-
thentische und kontroverse Filme über die Lebens-
bedingungen und das Lebensgefühl von Menschen mit
Behinderungen oder chronischen Krankheiten. Es ent-
wirft Bilder von kompetenten Menschen, Bilder jenseits
der immer noch gängigen Stereotypen und Klischees –
gerade auch in Fernsehen und Film. Das Wettbewerbs-
programm wird ergänzt durch Workshops, Werkstatt-
gespräche und Sondervorführungen. Wie wir leben! ist
ein cineastisches Vergnügen und ein Beitrag zur Inte-
gration und Anerkennung von Menschen mit Behinde-
rungen oder psychischen und chronischen Erkrankun-
gen.
Die Siegerfilme des vergangenen Wettbewerbs spie-
geln die Bandbreite des Festivals wider. Die Hamburger
Produktion WACKELKONTAKT – MAN TRIFFT SICH
ODER WIRD GETROFFEN, eine leichtfüßige Liebesge-

schichte, bestach durch eine an Jacques Rivette ge-
mahnende Filmästhetik und die beeindruckende Lei-
stung der beiden behinderten Hauptdarsteller. Der neu-
seeländische Beitrag THE MAN WHO COULDN’T
DANCE war eine burleske Komödie über einen Mann,
der gerne Standardtänze tanzen möchte, aber dabei
ein Problem hat – ihm fehlen die Beine. Doch mit pfiffi-
gen Ideen und guten Freunden kommt er doch zum
Ziel. Der polnische Dokumentarfilm PO CUD – AUF EIN
WUNDER begleitete Pilger auf einer Zugreise vom pol-
nischen Katowice in den französischen Wallfahrtsort
Lourdes: Blaskapellen, Priester kämpfen mit der Ton-
technik, man glaubt, den Schweiß in den Waggons und
das Kantinenessen riechen zu können: Wallfahrt als
Schwerstarbeit, die man auf sich nimmt in Hoffnung
auf ein Wunder. Schließlich der bewegende Film PUL-
LED FROM THE RUBBLE über die Heimkehr eines Ox-
ford-Professors und UN-Beraters, der schwer verletzt
den Anschlag auf das UN-Hauptquartier in Bagdad
überlebt hat, gefilmt von dessen Tochter.

Zum Festival wird ein ausführlicher Katalog erscheinen,
der im Filmmuseum ausliegen oder beim Veranstalter
erhältlich sein wird: abm – Arbeitsgemeinschaft Behin-
derung und Medien e.v., Bonner Platz 1, 80803 Mün-
chen, www.abm-medien.de
� Mittwoch, 7. November – Samstag, 10. November
2007

Kurzfilmfestival »Wie wir leben«

Foto: THE MAN WHO COULDN’T DANCE
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Foto: ZIEGEN ZUERST

Das diesjährige Figurentheaterfestival steht unter dem
Motto »Gegen Über Neben An« und greift anläßlich der
städtebaulich neuen Situation am St.-Jakobs-Platz ver-
schiedene Aspekte des Themas »Nachbarschaft« auf.
In der Matineevorstellung werden kurze Animations-
filme von jungen Filmemachern aus Deutschland und
Israel vorgestellt, ergänzt um Raritäten aus dem Archiv
des Filmmuseums. Im Abendprogramm steht der ex-
pressionistische Stummfilm DER GOLEM nach einer
altjüdischen Legende von der Rettung des Volkes Israel
durch eine zum Leben erweckte Lehmfigur.

HUMMELKINDER – BRD 1954 – R: Willy Pfaff – Ma-
rionetten: Albrecht Roser – 12 min – PAN LÁK (DER
STRASSENKEHRER) – Tschechische Republik 2002 –
R: Bärbel Haage – 5 min – MANFREDUV OBCHOD
(MANFREDS LADEN) – Tschechische Republik 2002
– R: Bärbel Haage – 5 min – ZIEGEN ZUERST –
Tschechische Republik 2006 – R: Bärbel Haage –
12 min – THE SKELETON WOMAN (DIE SKELETT-
FRAU) – Israel 2007 – R: Gili Godiano – 10 min – HAD

GADYA (KREISLAUF DES LEBENS) – Israel 2000 –
R: Reut Keini – 4 min – ENDSTATION PARADIES
– Deutschland 2000 – R: Jan Thüring – 7 min –
DAS SCHLOSS – Deutschland 2002 – R: Tine Kluth –
15 min – DAS RAD – Deutschland 2001 – R:
Arvid Uibel, Chris Stenner, Heidi Wittlinger – 9 min –
MODELING – USA 1921 – R: Dave Fleischer – 8 min –
NEIGHBOURS (NACHBARN) – Kanada 1952 – R: Nor-
man McLaren – 10 min
� Sonntag, 11. November, 11.00 Uhr

DER GOLEM, WIE ER IN DIE WELT KAM – Deutsch-
land 1920 – R: Paul Wegener, Carl Boese – B: Paul
Wegener, Henrik Galeen – K: Karl Freund – D: Paul We-
gener, Albert Steinrück, Lyda Salmonova, Ernst
Deutsch, Otto Gebühr – 85 min (20 B/s), OF, viragiert
� Sonntag, 11. November, 21.00 Uhr (Am Flügel: Al-
joscha Zimmermann)

Figurentheaterfestival
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Im Frühjahr 1982 brechen der argentinische Schrift-
steller Julio Cortázar (einer der großen lateinamerikani-
schen Erzähler, von dem auch die Vorlage zu Michelan-
gelo Antonionis BLOW UP stammt) und seine Lebens-
gefährtin, die kanadische Photographin und Autorin
Carol Dunlop, zu einer Reise auf, die sie von Paris nach
Marseille führte und die ihre letzte sein sollte. Doch
diese Reise war keine gewöhnliche Reise, sondern ein
Spiel mit der Wirklichkeit, eine Versuchsanordnung mit
festen Spielregeln.
In einem Moment, in dem beide mit dem Tod konfron-
tiert sind und unklar ist, wie viel Zeit ihnen und ihrem
gemeinsamen Leben geschenkt sein würde, entschei-
den sie sich, noch einmal zusammen ein Projekt zu
realisieren. In ihrem roten VW Bus, den sie auf den
Namen Fafnir getauft haben, unternehmen sie eine
Reise auf der Autobahn von Paris nach Marseille und
geben sich für diese Reise folgende Spielregeln: auf
der Strecke jeden Rastplatz anzufahren, jedoch nicht
mehr als zwei Rastplätze pro Tag, auf jedem zweiten
die Nacht zu verbringen und die Autobahn während der
ganzen Zeit nie verlassen zu dürfen. Normalerweise
dauert die Fahrt von Paris nach Marseille 7 Stunden.
Ihre Reise dauerte 33 Tage. 33 Tage auf der Autobahn.
Ein verrücktes Spiel? Eine absurde Forschungsreise?
Eine Liebesgeschichte im Ausnahmezustand?
25 Jahre später geraten die Reiseaufzeichnungen der
beiden in die Hände eines jungen Pariser Paares,

Océane Madelaine und Jocelyn Bonnerave, beide
Schriftsteller, so wie Julio Cortázar und Carol Dunlop,
und gleich ihnen ein experimentierfreudiges Künstler-
paar. Fasziniert von dem Buch beschließen sie, die
Reise ihrer beiden Seelenverwandten noch einmal und
unter denselben Bedingungen wie sie zu unternehmen.
Eine Reise von Paris nach Marseille, 33 Tage auf der
Autobahn, auf den Spuren ihrer Inspiratoren und
gleichzeitig auf der Suche nach dem Hier und Jetzt. ICI
ET MAINTENANT.
Die Fahrt von Paris nach Marseille wird zur For-
schungsreise, die vor der eigenen Haustür beginnt,
eine ethnographische Reise ins eigene Land, eine
Reise aus Begegnungen mit einer Welt im Transitraum.
Gleichzeitig aber ist sie das Experiment unserer Rei-
senden, diesen Zwischenraum, diesen scheinbar un-
wirtlichsten Ort, den man sich vorstellen kann, neu zu
entdecken und in etwas anderes zu verwandeln. Denn
das Wunder ist überall möglich und die Liebe ist stärker
als der Tod.
LUCIE ET MAINTENANT ist ein Road Movie, bei dem
absurderweise kaum gefahren wird, denn die Aufent-
halte auf den Rastplätzen nehmen viel mehr Raum ein
als die Fahrtbewegungen zwischen ihnen. Der Raum,
der zunächst durch seine äußere Bewegung definiert
ist, wird plötzlich zum Raum des Verweilens, in dem es
zunehmend um das Da-Sein geht, um die geschenkte
Zeit und um den eigenen Raum, den zwei Menschen

LUCIE ET MAINTENANT – On the Road
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miteinander kreieren. Auf den Spuren zweier Liebender
bringen sie ihre eigene Liebe und ihre Suche nach der
»parallelen Autobahn«, der Autobahn jenseits aller
Autobahnen, zum Ausdruck.
LUCIE ET MAINTENANT ist ein filmisches Experiment,
eine freie Improvisation auf der Grundlage eines Bu-
ches, ein Film, der sowohl dokumentarische als auch
fiktive und essayistische Elemente enthält. So wie die
Vorlage ein Spiel ist, spielt auch der Film auf formaler
Ebene, denn es ging uns weniger darum, eine Ge-
schichte zu verfilmen als vielmehr darum, uns dem
Geist und der Atmosphäre des Projekts anzunähern
und es in eine neue, filmische Form zu verwandeln.
Das Filmmuseum hat uns eine Carte Blanche gegeben,
sechs weitere Filme auszusuchen und um LUCIE ET
MAINTENANT herumzugruppieren. Wir haben Filme
ausgewählt, in denen wir eine Verwandtschaft zu unse-
rer eigenen Arbeit empfinden oder mit deren Autoren –
wie Philip Gröning, Agnès Varda oder Clemens Klopfen-
stein – wir freundschaftlich verbunden sind. Vielleicht
wird bei aller Verschiedenheit der Ausdrucksform der
Filme ein gemeinsamer Geist und ein ähnliches Inter-
esse am formalen, filmsprachlichen Experimentieren
sichtbar. Was die Filme auf jeden Fall verbindet, ist ihr
Genre: Sie sind allesamt unterwegs entstanden und
thematisieren das Unterwegssein als einen spezifi-
schen Zustand, sowohl metaphorisch als auch ganz
konkret. Nicolas Humbert

L’AMOUR, L’ARGENT, L’AMOUR – Deutschland/
Schweiz 1997/2000 – R: Philip Gröning – B: Philip
Gröning, Michael Busch – K: Sophie Maintigneux, Max
Jonathan Silberstein – M: The Velvet Underground, Yo
La Tengo, Wolfgang Amadeus Mozart, Fred Frith – D:
Sabine Timoteo, Florian Stetter, Michael Schech, Mar-
quard Bohm, Gerhard Fries – 134 min – Philip Gröning,
mit dem uns eine langjährige Freundschaft verbindet,
ist sicher einer der radikalsten deutschen Regisseure.
Hier erzählt er die Geschichte zweier junger Menschen,
die in einer Berliner Silvesternacht aufeinander treffen,
zwei Gestrandete, die sich auf den Weg machen, dem
kalten Deutschland zu entfliehen (oder sich selbst und
ihrem bisherigen Leben), um am Ende an der französi-
schen Atlantikküste für ein bißchen Wärme ihren Volvo
abzufackeln. »Eine lange Reise auf der Suche nach der
Liebe, ohne Kompromisse, rein, total, absolut.« (Sandro
Vitali)
� Dienstag, 4. Dezember 2007, 18.30 Uhr

SANS TOIT NI LOI (VOGELFREI) – Frankreich 1985 –
R+B: Agnès Varda – K: Patrick Blossier – M: Joanna

Bruzdowicz – D: Sandrine Bonnaire, Macha Méril, Sté-
phane Freiss, Laurence Cortadellas, Martha Jarnias –
107 min, OmeU – Als wir Agnès Varda nach dem Dreh-
buch zu VOGELFREI fragten, sagte sie, es hätte aus
nicht mehr als zwei Seiten bestanden, alles andere sei
unterwegs und improvisiert entstanden. In VOGELFREI
kristallisiert sich die Stimmung einer Zeit, einer Gene-
ration. Der Film enthält in seiner offenen Form die Frei-
heit, die seine Protagonistin sucht. Ohne Dach und Ge-
setz zu leben, ist Monas freier Entschluß, sie hat ihrer
gesicherten Existenz den Rücken gekehrt und die
Straße gewählt. Als Tramperin irrt sie durch den Süden
Frankreichs, ohne Bleibe, ohne Bindungen, auf der
Suche nach einer vagen Freiheit, von der sie selbst
nicht viel weiß und in der sie untergehen wird.
� Mittwoch, 5. Dezember 2007, 18.30 Uhr

DER RUF DER SYBILLA – Schweiz/BRD 1985 – R+K:
Clemens Klopfenstein – B: Clemens Klopfenstein, Se-
rena Kiefer, Dieter Fahrer, Max Rüdlinger, Franz Ricken-
bach – D: Christine Lauterburg, Max Rüdlinger, Michael
Schacht, Hans Gaugler, Norbert Klassen – 120 min –
Ich erinnere mich gut an die Uraufführung von DER RUF
DER SYBILLA bei den Filmfestspielen in Berlin. Nach-
dem Clemens Klopfenstein das Publikum zwei Stunden



lang durch seine cinematographischen Tricks verzau-
bert hatte, schenkte er am Ende im Kino italienischen
Schnaps mit Namen Strega (Hexe) aus, einen Zauber-
trank, den auch seine beiden Protagonisten auf ihrer
Reise durch die sybillinischen Berge in Umbrien dabei
hatten und der sie in immer neue Verwunderungen und
Abenteuer stürzte. »Ein ungewolltes Märchen und ein
verrücktes Road Movie von Jammers in der Schweiz zu
den magischen Bergen Mittelitaliens.« (Film-Dienst)
� Dienstag, 11. Dezember 2007, 18.30 Uhr

ALICE IN DEN STÄDTEN – BRD 1973 – R: Wim Wen-
ders – B: Wim Wenders, Veith von Fürstenberg – K:
Robby Müller, Martin Schäfer – M: The Can – D: Yella
Rottländer, Rüdiger Vogler, Lisa Kreuzer, Didi Petrikat,
Edda Köchl – 112 min – Es war das lakonische, wort-
karge Miteinander seiner Protagonisten und die schwe-
bende Stimmung, die wir an Wim Wenders’ frühen Fil-
men so mochten. ALICE IN DEN STÄDTEN ist einer die-
ser Filme, ein Road Movie durch das Ruhrgebiet, das
von einem jungen Mann erzählt, dem ein kleines
Mädchen zuläuft, dem die Mutter abhanden gekom-
men ist. Gemeinsam machen sie sich auf die Suche
nach der Großmutter des Mädchens, von der es jedoch
keine Anschrift gibt. Auf ihrer ziellosen Fahrt ohne viele
Worte entwickelt sich eine stille Zuneigung.
� Mittwoch, 12. Dezember 2007, 18.30 Uhr

LUCIE ET MAINTENANT – JOURNAL NOMADE –
Schweiz/Frankreich 2007 – R+B: Simone Fürbringer,
Nicolas Humbert, Werner Penzel, nach dem Buch »Die
Autonauten auf der Kosmobahn. Eine zeitlose Reise
Paris - Marseille« von Julio Cortázar und Carol Dunlop
– K: Nicolas Humbert, Werner Penzel – S: Simone Für-
bringer, Nicolas Humbert – D: Océane Madelaine, Jo-
celyn Bonnerave – 85 min, OmU – »Bei Filmbeginn
fühle ich mich an Filme wie etwa an Wenders’ IM LAUF
DER ZEIT und PARIS, TEXAS, Antonionis ZABRISKIE
POINT oder an das Filmpaar BONNIE & CLYDE erinnert
– ein klassisches Road Movie also? Irgendwie ja und
irgendwie nein. Ja, insofern zwei Menschen mit dem
Auto auf einer Autobahn unterwegs sind, und dieses
Genre immer auch ein Abbild der Gesellschaft wider-
spiegelt. Verwundert stelle ich zu Beginn fest, wie sich
die Grenzen zwischen Dokumentarfilm und Fiktion ver-
mischen. Also doch nicht. – Ein Roman diente als Vor-
lage für einen Dokumentarfilm. Interessant. Ich lasse
mich auf die Bilder ein, versuche den lakonischen Tex-
ten zu folgen, lausche den Tönen und gelange so un-
merklich in den Sog des Filmes. Ein Film, der Autobahn
fährt und gleichzeitig inmitten der rastlosen Umgebung

die Geschwindigkeit abbremst. LUCIE ET MAINTENANT
steuert nicht auf einen Fluchtpunkt zu, er führt die
Autobahn quasi ad absurdum. Man könnte sagen, das
WAS handelt zwar auf der Autobahn, das WIE ent-
spricht aber wohl eher einer schmalen Landstraße, auf
der verborgene Winkel erkundet werden können, man
sich Zeit nimmt für die kleinen Wunder der Welt, für
den Mikrokosmos eines Liebespaares, für den Ab-
schied, das Verschwinden.« (Adrian Hess)
� Freitag, 14. Dezember 2007, 21.00 Uhr (Simone Für-
bringer & Nicolas Humbert sind anwesend) �� Sams-
tag, 15. Dezember 2007, 21.00 Uhr ��� Sonntag,
16. Dezember 2007, 21.00 Uhr

STROSZEK – BRD 1976 – R+B: Werner Herzog – K:
Thomas Mauch, Ed Lachman – M: Chet Atkins, Sonny
Terry – D: Bruno S., Eva Mattes, Clemens Scheitz, Wil-
helm von Homburg, Burkhard Driest – 108 min – Der
vielleicht schönste, unangestrengteste, leichteste Film
von Werner Herzog, in dem sich die Stärke seiner doku-
mentarischen Arbeiten mit seiner Arbeit als Spielfilm-
Regisseur verbindet. Hier schickt er ein ungleiches Trio
auf eine Reise ins Unbekannte, in ein Amerika irrealer
Erwartungen und goldener Träume endlicher Seßhaf-
tigkeit. »Herzogs Filme und Figuren laden nicht ein zur
Identifikation. Man muß mit ihnen einen anderen
Modus von Kommunikation probieren. Sich faszinieren
lassen, sich auch hypnotisieren lassen, mehr die Macht
der Blicke als die von Geschichten.« (Frieda Grafe)
� Dienstag, 18. Dezember 2007, 18.30 Uhr

MESSIDOR – Schweiz 1979 – R+B: Alain Tanner – K:
Renato Berta – M: Arié Dzierlatka – D: Clémentine
Amouroux, Cathérine Rétoré, Franziskus Abgottspon,
Gerald Battiaz, René Besson – 123 min, OmU – Alain
Tanner ist der Schweizer Regisseur der 70er Jahre. In
seinen Filmen JONAS, DER IM JAHRE 2000 FÜNFUND-
ZWANZIG JAHRE SEIN WIRD oder DIE MITTE DER WELT
spiegelt sich das Lebensgefühl einer Generation. In
MESSIDOR, der 1979 in Berlin mit dem Silbernen
Bären ausgezeichnet wurde, erzählt er die Geschichte
von zwei jungen Frauen, die sich zufällig kennenlernen
und beschließen, zusammen und ohne Geld loszuzie-
hen. Ihre Reise durch die Schweiz wird für die beiden
Protagonistinnen gleichermaßen zum Ausbruch aus
den bürgerlichen Normierungen als auch zur Irrfahrt.
� Mittwoch, 19. Dezember 2007, 18.30 Uhr

Foto: LUCIE ET MAINTENANT / SANS TOIT NI LOI / DER RUF
DER SYBILLA
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oZweimal im Jahr bietet das Zuschauerkino des Münch-

ner Filmzentrums (MFZ) allen, die Filme machen, die
Gelegenheit, ihre Filme auf der Leinwand des Filmmu-
seums zu sehen und andere Filmemacher zu treffen.
Filme einreichen können alle, die einen Kurzfilm ge-
dreht haben, egal ob Profi oder Amateur, unabhängig
vom Inhalt oder Format des Films. Auch hinsichtlich der
Gattung gibt es keine Beschränkungen – gleich, ob
Spielfilm oder Dokumentation, Real- oder Animations-
film.
Es können nur Filme gezeigt werden, die persönlich
von Beteiligten vorgestellt werden. Im Anschluß an die
Vorführung bietet das MFZ eine Begegnungsmöglich-
keit, damit Teilnehmer und Zuschauer noch leichter
miteinander ins Gespräch kommen können (für Erfri-
schungen ist gesorgt).
Dies sind die Spielregeln: Die Filme können vom
14. November bis 10. Dezember 2007 im Filmmuseum
angemeldet werden, per Telefon (089-233 22348),
E-Mail (filmmuseum@muenchen.de), Fax (089-233
23931) oder Brief (Filmmuseum München, St.-Jakobs-

Platz 1, 80331 München). Möglich sind die Formate
35mm, 16mm, DigiBeta, BetaSP, VHS, DVD und
MiniDV. Zugelassen werden nur Filme unter 20 Minu-
ten Länge und maximal zwei Filme desselben Filme-
machers. MFZ und Filmmuseum behalten sich vor,
Filme nicht zuzulassen, wenn sie als für die Veran-
staltung ungeeignet eingestuft werden. Sollten mehr
Filme angemeldet werden als Vorführzeit zur Verfügung
steht, werden die Veranstalter eine Auswahl treffen,
wobei die Reihenfolge der Anmeldungen berücksichtigt
wird.
Alle Filmemacher, deren Filme im Programm gezeigt
werden, können an der Kasse bis zu fünf Freikarten für
den Zuschauerkino-Filmabend erhalten. Darüber hin-
aus bestehen keine weiteren Verpflichtungen des Film-
museums. Es wird vorausgesetzt, dass die Filme-
macher über die Rechte an den von ihnen eingereich-
ten Filmen verfügen und diese am Abend vor der Pro-
jektion kurz vorstellen.
� Donnerstag, 13. Dezember 2007, 19.00 Uhr (die Fil-
memacher sind anwesend)

Zuschauerkino

?



74

M
FZ

-A
kz

en
te

In diesem kleinen Programmblock stellen einzelne Mit-
glieder des Münchner Filmzentrums e.V. (MFZ) Schätze
aus dem Archiv des Filmmuseums vor. Die Filmauswahl
ist gänzlich subjektiv und unterliegt keinen Abstimmun-
gen oder Konsensentscheidungen.

48 STUNDEN BIS ACAPULCO – BRD 1967 – R: Klaus
Lemke – B: Max Zihlmann – K: Hubs Hagen, Niklaus
Schilling – M: Roland Kovac – D: Christiane Krüger,
Dieter Geissler, Monika Zinnenberg, Charly Kommer,
Alexander Kerst, Ilse Pagé, Michael Maien, Teddy
Stauffer – 90 min – »Eine karnevaleske Genrefarce, die
vom Charme des Unfertigen lebt, von spröden Bildern,
die nicht verbergen, wie sehr sie noch Experiment sind.
Erzählt wird die Geschichte von Frank, der ein Aben-
teuer in einer Welt erlebt, in der es keine Abenteuer
mehr gibt. Er könnte ein leichtes Leben führen, wird er
doch von der Tochter eines reichen Fabrikanten geliebt.
Als sich ihm die Gelegenheit bietet, das Vertrauen des
Fabrikanten zu gewinnen, entscheidet sich Frank je-
doch für eine Frau, die er liebt und für seine Unabhän-
gigkeit. Doch die Situation wächst ihm über den Kopf,
da er sich von dem, was er vorher war, nicht lösen
kann. Franks Abenteuer muß scheitern, weil die Initia-
tive zum Handeln nie bei ihm lag – der Tod jedes Aben-
teuers. Anders als der ›kopflastige Junge deutsche
Film‹ des ›Oberhausener Manifests‹, von dem Lemke
sich sehr bald abwendet, ist sein Kino ein Kino, das
nichts mit Kunst, Literatur oder Realität zu tun haben
soll, sondern mit Handlung, Rhythmus und Bewegung.
Die von Lemke geforderte Bewegung spiegelt sich
auch in der Schnelligkeit wieder, mit der der damals
gerade 27jährige sein Spielfilmdebüt umgesetzt hat. So
kam am 10. April 1976 um 5 Uhr die erste Idee, um
11 Uhr stand der Produzent, am 5. Mai fiel die erste
Klappe, am 2. August war der Film fertig und im Sep-
tember des gleichen Jahres kam er ins Kino!« (Philipp
Dettmer)
� Dienstag, 4. Dezember 2007, 21.00 Uhr (Einführung:
Philipp Dettmer)

MOUCHETTE – Frankreich 1967 – R+B: Robert Bres-
son, nach dem Roman »Nouvelle histoire de Mou-
chette« von Georges Bernanos – K: Ghislain Cloquet –
M: Jean Wiener – D: Nadine Nortier, Jean-Claude Guil-
bert, Paul Hebert, Marie Cardinal, Jean Vimenet –
81 min, OmU – »In einem südfranzösischen Dorf ist die
14jährige Mouchette von Menschen umgeben, die sich

egoistisch um ihre oft belanglosen eigenen Probleme
kümmern, und die weder Aufmerksamkeit noch Mitleid
für ihre Nachbarn haben. Aus diesem Stoff machte
Bresson jedoch keine Passionsgeschichte und kein
Melodrama, sondern er verbindet die Beschreibung des
dörflichen Kosmos mit der subjektiven Sichtweise einer
Figur, die nach Erlösung sucht. Ingmar Bergman: ›Das
ist der Film, den ich damals hätte machen wollen, den
ich aber nicht machen konnte und den ich nicht ver-
stand. […] MOUCHETTE ist klar wie Wasser. Das reine
Kunstwerk.‹« (Eric Baumgartner)
� Dienstag, 11. Dezember 2007, 21.00 Uhr (Einführung:
Eric Baumgartner)

DER SCHATZ – EIN ALTES SPIEL UM GOLD UND
LIEBE – Deutschland 1923 – R: Georg Wilhelm Pabst
– B: Willy Hennings, Georg Wilhelm Pabst, nach der
Novelle von Rudolf Hans Bartsch – K: Otto Tober – D:
Albert Steinrück, Ilka Grüning, Lucie Mannheim, Werner
Krauß, Hans Brausewetter – 87 min (18 B/s) – »Pabsts
Regiedebüt um die Suche nach einem während der
Türkenkriege im Hause eines Glockengießers versteck-
ten Goldschatz steht noch unter expressionistischem
Einfluss. Der später für seine realistischen Filme be-
kannte Regisseur inszeniert hier ein dunkles, massives
Gemäuer, dessen erdrückende Düsternis das Seelenle-
ben seiner Bewohner widerzuspiegeln scheint. Das
Gold dient als Mittel, um ein besseres Leben zu errei-
chen, ein Stückchen Glück zu ergattern, wie immer das
auch für jeden einzelnen Schatzsucher aussehen mag.
Die erblühende Liebe zwischen des Glockengießers
Töchterchen und dem zugereisten Goldschmied zeigt
als Kontrapunkt dazu, wie unnötig die fiebrige Suche
ist. Eine solche – der Zuschauer ahnt es schnell – kann
nur ins Unglück führen, und so bricht mit dem Errei-
chen des Zieles die alte Welt der Glockengießerfamilie
buchstäblich zusammen. Gemessen an seinen späte-
ren Werken ein ganz und gar ›unpäbstlicher‹ Pabst. Der
zukünftige Meister der Neuen Sachlichkeit inszenierte
hier in expressionistischen Bauten und Bildern. Zu-
gleich setzt er dem Expressionismus mit dem Zusam-
menbruch des Hauses ein würdiges filmisches Ende,
dem eine neue, realistischere Welt folgen kann.« (Tho-
mas Böhnke)
� Dienstag, 18. Dezember 2007, 21.00 Uhr (Einführung:
Thomas Böhnke)

MFZ-Akzente
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Dänemark, das kleine Land mit der großzügigen Film-
förderung, überrascht immer wieder mit herausragen-
den Produktionen und seiner lebendigen Filmszene.
Einer der eher unauffälligen Fleißarbeiter des däni-
schen Kinos ist Anders Thomas Jensen, Jahrgang
1972. Mit nur 35 Jahren hat er an 36 Drehbüchern
mitgearbeitet, mehrere Kurzfilme gedreht, von denen
drei Filme drei Jahre hintereinander für den Oscar no-
miniert wurden, bis er ihn 1999 für ELECTION NIGHT
schließlich gewann, und drei Spielfilme inszeniert. Zu-
sammen mit den Regisseuren der Dogma-Filme trug er
nicht unerheblich zum Boom des dänischen Kinos der
letzten zehn Jahre bei. Doch schon MIFUNE (1999),
Dogma-Film Nr. 3, für den Jensen das Drehbuch
schrieb, zeigt, daß er sich von den strengen Regeln von
Dogma zu lösen versucht und auf sorgfältig ausgetüf-
telte Drehbücher und präzise Zeichnungen der Haupt-
figuren setzt. Und auf einen herrlich bösen, politisch
unkorrekten, schwarzen Humor, der im Umgang mit
Behinderten, kauzigen Außenseitern oder sozial Be-
nachteiligten Wahrheiten ans Licht befördert, die einem
das Lachen im Halse stecken bleiben lassen.
In seinem ersten eigenen Spielfilm BLINKENDE LICH-
TER (2000) benutzt Jensen unbekümmert Genrezitate

und Erzählmuster des Gangsterfilms, um schließlich
eine ganz eigene Vision der Welt zu zeichnen. Die drei
Gangster, die mit einem Koffer voll geklautem Geld die
Idee haben, ein Gasthaus aufzumachen, treffen auf
äußerst eigenwillige Einheimische. Der Film lebt neben
der absurden Situationskomik und den lakonischen
Dialogen vor allem auch von seinen Schauspielern. Wir
begegnen Mads Mikkelsen, Ulrich Thomsen und Iben
Hjelje, die allesamt auch in anderen Filmen, für die
Jensen das Drehbuch geschrieben hat oder die er in-
szeniert hat, mitwirken. In DÄNISCHE DELIKATESSEN
(2004), dem nächsten Film unter eigener Regie, nimmt
Jensen Anleihen sowohl beim Slapstick als auch beim
Melodram und erfindet ein eigenes Universum. Darin
tummeln sich neben diversen »Randfiguren« der Ge-
sellschaft ein böser Metzger und zwei frustrierte Metz-
gergesellen, die wegen »Lieferschwierigkeiten« an-
scheinend wohlschmeckendes Menschenfleisch ver-
kaufen. Trotz aller Skurilität und Stilisierung gelingt
Jensen das Kunststück, den Zuschauer für das Schick-
sal der beiden Eigenbrötler zu erwärmen und die eige-
nen Moralvorstellungen zu hinterfragen. In Dänemark
zählte DÄNISCHE DELIKATESSEN zu den erfolgreich-
sten Filmen des Jahres.

Anders Thomas Jensen
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Eine engere Zusammenarbeit ist Anders Thomas Jen-
sen mit der Regisseurin Susanne Bier eingegangen,
eine der führenden dänischen Regisseurinnen, mit der
er bislang drei Drehbücher verfaßt hat. NACH DER
HOCHZEIT (2007) ist die dritte gemeinsame Arbeit
nach OPEN HEARTS (2002) und ZWISCHEN BRÜDERN
(2004). In allen Projekten gerät die ursprünglich heile
Welt der Familie grundsätzlich ins Wanken – sei es
durch die Aufdeckung einer gemeinsamen Vergangen-
heit, durch einen schweren Unfall oder den Kriegsein-
satz als Offizier. Nichts ist »für ewig«, je mehr man ver-
sucht, etwas oder jemanden festzuhalten, desto eher
entzieht sich das gewohnte Leben um einen. Meist sind
es die Sympathieträger, in deren Innenleben sich nach
und nach ungeahnte Abgründe auftun. Dann, wenn die
Protagonisten zum ersten Mal ihren bequemen Schutz-
panzer ablegen müssen, beginnt die Geschichte ihren
psychologischen Sog zu entfalten. Jensen: »Die Dog-
ma-Filme haben bewirkt, daß eine Konzentration statt-
fand auf das, was wir können. Wir können eben keine
großen Science-Fiction-Filme machen. Wir können Ge-
schichten erzählen. Dogma hat den Fokus wieder zum
Kern eines guten Films zurückgebracht, zu der eigent-
lichen Geschichte. Es ist eine Kombination von vielem:
ordentliche Geldzuschüsse von Seiten des Staates,
eine neue Generation von Schauspielern, die plötzlich
vom Theater kamen. Es ist eine Reihe von Parametern,
die das ausmachen. Dogma, Lars von Trier, die Produk-
tionsfirma Zentropa, die ganze Gesellschaft.«
Eine Sensation geradezu war Jensens dritter Spielfilm
ADAMS ÄPFEL (2005). Die schräge Geschichte vom
gutmeinenden Pfarrer, der Schwerkriminelle in seinem
Heim wieder auf den Pfad der Tugend bringen will und
einen Neonazi dazu bewegt, für sein Seelenheil Apfel-
kuchen zu backen, stellt schon an und für sich eine ab-
surde Ausgangssituation dar. Doch Jensen findet
immer wieder eine Möglichkeit, noch eine neue Wen-
dung einzubauen, die gleichzeitig eine neue Ebene ein-
fügt. Es sind neben dem Mut zur hemmungslosen
Übertreibung die feinen Zwischentöne und die philoso-
phischen Gedanken, welche die Arbeit von Jensen aus-
zeichnen. Den Spaß daran, politisch unkorrekt zu sein,
zu provozieren und gesellschaftliche Tabus zu brechen,
merkt man seinen Filmen deutlich an. Dieser ist die
Grundlage für Jensens ganz besondere Mischung aus
Psychologie, Gesellschaftskritik und Anarchie.
Jensens erstaunliche Produktivität läßt hoffen, daß er
bald wieder ins Regiefach wechselt. Seine bislang
letzte Arbeit ist das Drehbuch zu TIL DÖDEN OS SKIL-
LER (BIS DASS DER TOD UNS SCHEIDE), 2007 verfilmt
von Paprika Steen. Claudia Engelhardt

MIFUNES SIDSTE SANG (MIFUNE) – Dänemark 1999
– R: Søren Kragh-Jacobsen – B: Søren Kragh-Jacob-
sen, Anders Thomas Jensen – K: Anthony Dot Mantle –
M: Thor Backhausen, Karl Bille, Christian Sievert – D:
Anders W. Berthelsen, Iben Hjejle, Jesper Asholt, Sofie
Gråbøl, Emil Tarding, Paprika Steen – 98 min, OmU –
Der junge Aufsteiger Kresten erfährt am Morgen nach

der Hochzeitsnacht vom Tod seines Vaters, dessen Exi-
stenz er seiner Braut verheimlicht hat. Er reist aufs
Land, um sein Erbe anzutreten und trifft auf seinen gei-
stig behinderten Bruder, der auf dem verfallenen Bau-
ernhof lebt. »Kresten, der zu Beginn den Bauernhof am
liebsten verkaufen und den Bruder ins Heim geben
würde, bringt das bald nicht mehr übers Herz. Begriffe
wie Verantwortung und Liebe beginnen sich für ihn
wieder mit konkreten Inhalten zu füllen. Wie das ge-
schieht, kommt einem Traum gleich, einem modernen,
zivilisationskritischen Märchen.« (Ralf Schenk)
� Dienstag, 8. Januar 2008, 21.00 Uhr �� Freitag,
18. Januar 2008, 18.30 Uhr

BLINKENDE LYGTER (BLINKENDE LICHTER) – Däne-
mark 2000 – R+B: Anders Thomas Jensen – K: Eric
Kress -M: Jeppe Kaas, Bent Fabricius-Bjerre – D: Ulrich
Thomsen, Søren Pilmark, Mads Mikkelsen, Nikolaj Lie
Kaas, Sofie Grabøl, Iben Hjelje – 109 min, OmeU – Eine
schwarzhumorige Krimikomödie mit kauzigen Charak-
teren, kuriosen Wendungen sowie jeder Menge Wort-
witz. Drei sind auf der Flucht nach Barcelona und
suchen vorübergehend Schutz in einem verlassenen
Gasthof. Unfreiwillig finden sie Gefallen an der Stille
und Einsamkeit, bis der Traum von einem respektablen,
ehrlichen Leben näher rückt. Im Mittelpunkt der Ge-
schichte steht eine Männerfreundschaft, die immer
mehr Belastungen ausgesetzt ist. Mehrere Handlungs-
stränge, Geschichten und Perspektiven werden ge-
schickt variiert. Die Kindheitstraumata der Protagoni-
sten erscheinen in surreal wirkenden Rückblenden.
»Mir fällt es immer schwer, meine Arbeiten einem be-



stimmten Genre zuzuordnen. Einige werden BLIN-
KENDE LICHTER eine Räubergeschichte nennen, an-
dere sehen ihn vielleicht mehr als eine Art ›Olsen
Bande‹ an der Grenze zu einem neuen Jahrtausend.«
(Anders Thomas Jensen)
� Dienstag, 15. Januar 2008, 21.00 Uhr �� Samstag,
19. Januar 2008, 18.30 Uhr

DE GRØNNE SLAGTERE (DÄNISCHE DELIKATESSEN)
– Dänemark 2004 – R+B: Anders Thomas Jensen – K:
Sebastian Blenkov – M: Jeppe Kaas – D: Line Kruse,
Nikolaj Lie Kaas, Mads Mikkelsen, Nicolas Bro , Aksel
Erhardtsen – 100 min, OmeU – Zwei Metzgergesellen
wollen sich von ihrem dominanten Meister lösen und
eröffnen ein eigenes Geschäft. Erfolg stellt sich aller-
dings erst ein, als sie notgedrungen Menschenfleisch
verarbeiten. »Für DÄNISCHE DELIKATESSEN warf Jen-
sen alle Regeln über Bord und schuf eine pech-
schwarze Komödie nach uralten inszenatorischen Mu-
stern. Bestenfalls die Eingangsszene, ein Gartenfest,
mit dem die Metzgerkollegen Svend und Bjarne,
schwatzend und von einer bewegten Kamera begleitet,
in die Handlung eingeführt werden, erinnert an ähnli-
che Sequenzen in Dogma-Filmen. Danach aber ist alles
– die Figuren, die Kulissen, die Perspektiven – streng
ausgetüftelt: So entsteht die Atmosphäre eines stilisier-
ten, zwischen Klamotte und Düsternis changierenden
grotesken Märchens.« (Ralf Schenk)
� Sonntag, 20. Januar 2008, 18.30 Uhr �� Dienstag,
22. Januar 2008, 21.00 Uhr

ADAMS AEBLER (ADAMS ÄPFEL) – Dänemark 2005
– R+B: Anders Thomas Jensen – K: Sebastian Blenkov
– M: Jeppe Kaas – D: Ulrich Thomsen, Mads Mikkel-
sen, Paprika Steen, Ole Thestrup, Ali Kazim, Nicolas
Bro, Nikolaj Lie Kaas – 95 min, OmU – »Was für ein
kluger, absurder, urböser, eiskalter, mitleidslos-mit-
leidsvoller, wunderbarer Film! Adam ist ganz neu in
Pater Ivans Straffälligen-Kommune. Er hängt sein Lieb-

lings-Hitler-Bild über die Kommode, mehr an ganz per-
sönlichen Dingen besitzt er nicht. Und während die
erste Apfelpflückerin der Geschichte einst das Böse in
die Welt brachte, scheint Neonazi Adam deren direkter
Abgesandter zu sein. Die Lakonie, mit der Jensen seine
Geschichte aufbaut und ein verschrobenes Detail auf
das nächste setzt, macht ADAMS ÄPFEL zu einem un-
erreichten Kleinod in der Filmografie Gottes.« (Kerstin
Decker)
� Dienstag, 22. Januar 2008, 18.30 Uhr �� Dienstag,
29. Januar 2008, 21.00 Uhr

EFTER BRYLLUPPET (NACH DER HOCHZEIT) – Däne-
mark 2006 – R: Susanne Bier – B: Susanne Bier, An-
ders Thomas Jensen – K: Morten Søborg – M: Johan
Söderqvist – D: Mads Mikkelsen, Sidse Babett Knud-
sen, Rolf Lassgård, Stine Fischer Christensen, Mona
Malm, Christian Tafdrup –119 min, OmU – Die Rück-
kehr des verlorenen Sohns: Jacob, Idealist und Einzel-
kämpfer, der in Indien ein Waisenhaus aufgebaut hat,

kehrt nach Dänemark zurück, um Projektgelder von Jör-
gen, einem reichen Unternehmer, entgegenzunehmen.
Die persönliche Begegnung der beiden Männer setzt
eine folgenschwere Dynamik in Gang, denn Jörgens
Frau Helene entpuppt sich als Jacobs große Jugend-
liebe. »Es geht hier keinesfalls um die erwartete De-
montage der bürgerlichen Familie, sondern um ihre
Aufrüstung, um den dringend nötigen Blutaustausch.
Motor und Motiv der Filmerzählung unterstehen der
Gefühlsmacht Liebe; das ist kein tragisches, sondern
ein melodramatisches Szenario, das sich aus dem an-
gerichteten Unheil herauszuwinden versteht, ohne eine
Sekunde lang an Glaubwürdigkeit zu verlieren.« (Marli
Feldvoss)
� Mittwoch, 23. Januar 2008, 18.30 Uhr �� Mittwoch,
6. Februar 2008, 21.00 Uhr

Foto: Dreharbeiten ADAMS AEBLER / MIFUNES SIDSTE SANG
/ ADAMS AEBLER / EFTER BRYLLUPPET
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Spätestens seit dem alarmierenden UNO-Klimabericht
2007 ist das Thema Globalisierung zu einem breiten
gesellschaftlichen Thema geworden. Es ist nicht mehr
zu leugnen, daß die Dinge, die wir hier tun, auf der an-
deren Seite der Weltkugel eine Auswirkung haben. In
diesem Sinne tragen wir alle durch unser Handeln eine
soziale und ökologische Verantwortung, und durch
Filme wird uns dieser Zusammenhang oft erst verdeut-
licht. So hat der Kauf einer Jeans in Deutschland Aus-
wirkungen auf die Existenz von Baumwollbauern in
Tansania. Computer und Mobiltelefone, die wir hier ent-
sorgen, stapeln sich wenig später vor chinesischen
Wohnhäusern: MANUFACTURED LANDSCAPES von
Jennifer Baichwal zeigt Bilder, die wir sonst nicht erah-
nen könnten. Eine weltumspannende Arbeitsteilung in
ihrer heutigen Form wäre ohne eine fein ausgeklügelte
Logistik überhaupt nicht möglich. In dem Dokumentar-
film SEEMANNSBRÄUTE von Anja Flade und Solveig
Willkommen können wir zwei Frauen an Deck beglei-
ten, die für sechs Monate auf einem Containerschiff
angeheuert haben. Der Film wurde von einer Reederei
produziert. Unternehmen tragen eine besondere gesell-
schaftliche Verantwortung. In Lars von Triers Spielfilm
THE BOSS OF IT ALL delegiert ein Unternehmer unan-
genehme Entscheidungen lieber an eine fiktive Figur,

die von einem Schauspieler dargestellt wird. Echte Fir-
menvertreter läßt Emanuel Danesch in seinem Doku-
mentarfilm CSR – VERSPRECHEN VERANTWORTUNG
zu Worte kommen. Der Filmemacher fragt nach dem
Zusammenhang zwischen österreichischen Konzernen,
sudanesischen Flüchtlingen und kurdischen Bauern.
»FilmWeltWirtschaft 3« – veranstaltet vom Filmmu-
seum München und der Münchener Initiative CSR (Cor-
porate Social Responsibility) – bietet auch in diesem
Jahr wieder eine Plattform für die Themen Globalisie-
rung, Arbeit und Unternehmensverantwortung. In »Cor-
porate Shorts« werden kurze Imagefilme von Unterneh-
men präsentiert, Unternehmer stellen Filme vor und
können mit dem Publikum ins Gespräch kommen.
Außerdem sind Diskussionsveranstaltungen in Vorbe-
reitung, bei denen die Unternehmensverantwortung in
der Welt der Medien thematisiert wird. Nicht zuletzt
DOCUMENTING REALITY, eine Filmarbeit im Auftrag der
UNESCO, bietet hierzu eine beispielreiche Reflexion
über die Produktion und Wahrnehmung von (angebli-
cher) Realität. Claudia Engelhardt, Jobst Münderlein
� Donnerstag, 24. Januar – Mittwoch, 30. Januar 2008

FilmWeltWirtschaft 3

Foto: SEEMANNSBRÄUTE
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Doppel-DVD € 29,95

€ 19,95 € 19,95€ 19,95

€ 19,95 € 19,95€ 19,95

Edition Filmmuseum
Das preisgekrönte DVD-Label »Edition Filmmuseum« widmet sich unge-
wöhnlichen Filmen und Archivschätzen. Es wird herausgegeben von Film-
archiven, Filmmuseen und Kulturinstitutionen aus dem deutschsprachigen
Raum: Bonner Kinemathek, Cinémathèque de la Ville de Luxembourg,
Cinémathèque Suisse, Deutsches Filminstitut, Filmmuseum Düsseldorf,
Filmmuseum München, Filmmuseum Potsdam, Goethe-Institut München
und Österreichisches Filmmuseum. Alle DVDs sind zweisprachig in deutsch
und englisch, manche haben zudem noch Untertitel in weiteren Sprachen.
Jede DVD ist mit oft umfangreichem Zusatzmaterial sorgfältig ediert.
Die DVDs sind an der Kasse des Münchner Stadtmuseums und an der
Abendkasse des Filmmuseums erhältlich. Oder über den Internet-Shop
www.edition-filmmuseum.com, in dem Sie auch ausführliche Informatio-
nen zu jeder DVD finden.
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Doppel-DVD € 29,95 € 19,95Doppel-DVD € 29,95

Doppel-DVD € 29,95 € 19,95€ 19,95

€ 19,95 Doppel-DVD € 29,95€ 19,95



Doppel-DVD € 21,95 Doppel-DVD € 21,95Doppel-DVD € 21,95

Doppel-DVD € 21,95 Doppel-DVD € 21,95Doppel-DVD € 21,95
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Filmmuseum im Münchner Stadtmuseum · St.-Jakobs-Platz 1 · 80331 München · Tel. 089/233 24150

Do, 30.8. 19.00 Stummfi lmtage LA SOURIANTE MADAME BEUDET – MADAME BEUDETS 
SONNIGES LÄCHELN (1923) / LE FANTÔME DU MOULIN 
ROUGE – WEINGEISTER (1925)
Am Flügel: Joachim Bärenz

Fr, 31.8. 18.30 Stummfi lmtage KOKO’S EARTH CONTROL (1928) / VERDENS UNDER-
GANG – DAS JÜNGSTE GERICHT (1916)
Am Flügel: Joachim Bärenz

21.00 Stummfi lmtage LAJLA – DAS MÄDCHEN AUS DEM NORDEN (1929)
Am Flügel und an der Violine: Günter A. Buchwald

Sa, 1.9. 18.30 Stummfi lmtage NEVER WEAKEN – NUR NICHT SCHWACH WERDEN! 
(1920) / NEDBRUDTE NERVER – ZERRÜTTETE NERVEN 
(1923)
Am Flügel: Aljoscha Zimmermann

21.00 Stummfi lmtage THE HAUNTED HOUSE – DIE GEISTERVILLA (1921) / 
UNDERWORLD – UNTERWELT (1927)
Am Flügel und an der Violine: Günter A. Buchwald

So, 2.9. 18.30 Stummfi lmtage MOVIE NIGHT (1929) / TILLIE’S PUNCTURED ROMANCE – 
TILLIES GESTÖRTE ROMANZE (1914)
Am Flügel: Joachim Bärenz

21.00 Stummfi lmtage LICHTSPIEL OPUS 1 (1920) / EROTIKON (1920)
Am Flügel: Aljoscha Zimmermann

Mo, 3.9. Keine Vorstellung

Di, 4.9. 19.00 Geschichte 
des 3-D-Films

Geschichte des 3-D-Films 1900–1950
Vortrag von Stefan Drößler
ROBINZON KRUZO – ROBINSON CRUSOE (1946) / 
 PLASTISCHER WIES’N-BUMMEL (1953)

Mi, 5.9. 19.00 Geschichte 
des 3-D-Films

Geschichte des 3-D-Films 1951–2007
Vortrag von Stefan Drößler
DIAL M FOR MURDER – BEI ANRUF MORD (1954)

Do, 6.9. 19.00 Roberto Rossellini ROSSELLINI VISTO DA ROSSELLINI – ROSSELLINI GE-
SEHEN VON ROSSELLINI (1992) / MY DAD IS 100 YEARS 
OLD (2006) / IL ÉTAIT UNE FOIS … ROME VILLE OUVER-
TE – ES WAR EINMAL … ROM, OFFENE STADT (2006)

Fr, 7.9. 18.00 50 Jahre Filmkritik André Bazin und der Bezug zu Frankreich
DIE KUNST, DAS KINO ZU LIEBEN. PORTRAIT ANDRÉ 
BAZIN (2004) / ZUM BEISPIEL BRESSON (1967) / ZU 
ROBERT BRESSONS FILM »DAS GELD (L’ARGENT)« 
(1983)
Zu Gast: Rainer Gansera

21.00 Roberto Rossellini ROMA, CITTÀ APERTA – ROM, OFFENE STADT (1945)

münchen
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Filmmuseum im Münchner Stadtmuseum · St.-Jakobs-Platz 1 · 80331 München · Tel. 089/233 24150

Sa, 8.9. 18.00 50 Jahre Filmkritik In der »Filmkritik« lesen
VIVRE SA VIE – DIE GESCHICHTE DER NANA S. (1962)
Zu Gast: Helmut Färber

21.00 Robert Rossellini ERA NOTTE A ROMA – ES WAR NACHT IN ROM (1960)

So, 9.9. 18.00 50 Jahre Filmkritik Amerika – Verfolgung und Zivilcourage
LEO T. HURWITZ. FILME FÜR EIN ANDERES AMERIKA
(1980) / INNERE SICHERHEIT. ABRAHAM POLONSKY
(1981) / EIN FILM MIT STERLING HAYDEN (1982)
Zu Gast: Wolf-Eckart Bühler

21.00 Roberto Rossellini DESIDERIO – VERLANGEN (1943–46) / L’INVIDIA – DER
NEID (1951)

Mo, 10.9. 19.00 MFZ Mitgliederversammlung im Filmmuseumsbüro

Di, 11.9. 18.30 Roberto Rossellini ROMA, CITTÀ APERTA – ROM, OFFENE STADT (1945)

21.00 Ruth Prawer Jhabvala THE HOUSEHOLDER – DER HAUSVATER (1963)

Mi, 12.9. 18.30 Roberto Rossellini PAISÀ (1946)

21.00 Ruth Prawer Jhabvala SHAKESPEARE WALLAH (1965)

Do, 13.9. 19.00 50 Jahre Filmkritik Filmpolitik und Junger Deutscher Film
MENSCHEN IM ESPRESSO (1958) / DIE ERBEN VON
PAPAS KINO (1967) / BESONDERS WERTVOLL (1968) /
DER BRÄUTIGAM, DIE KOMÖDIANTIN UND DER ZUHÄL-
TER (1968) / 3 AMERIKANISCHE LP’S (1969) / SEKUN-
DENFILME (1970) / VERRÄTER DES JUNGEN DEUTSCHEN
FILMS SCHLAFEN NICHT! (1982)
Zu Gast: Dietrich Kuhlbrodt, Wilhelm Roth und Michael Girke

Fr, 14.9. 18.00 50 Jahre Filmkritik »Weiße Pfoten. Was mir die ›Filmkritik‹ bedeutet«
PATTES BLANCHES – WEISSE PFOTEN (1949)
Zu Gast: Peter Nau

21.00 Roberto Rossellini PAISÀ (1946)

Sa, 15.9. 18.00 50 Jahre Filmkritik Worte und Bilder
WIE MAN SIEHT (1986)
Zu Gast: Harun Farocki und Volker Pantenburg

21.00 Roberto Rossellini ERINNERUNGEN AN ROBERTO ROSSELLINI UND
»DEUTSCHLAND IM JAHRE NULL« (1988) / GERMANIA
ANNO ZERO – DEUTSCHLAND IM JAHRE NULL (1948)

So, 16.9. 18.00 50 Jahre Filmkritik »Filmkritik« und Filmkritik heute
KINO/KRITIK (1974)
Diskussion mit Peter Nau, Rainer Gansera, Volker Pantenburg
und Michael Girke

21.00 Roberto Rossellini L’ANNO UNO – DAS JAHR EINS (1974)

münchen
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Mo, 17.9. Keine Vorstellung

Di, 18.9. 18.30 Roberto Rossellini ERINNERUNGEN AN ROBERTO ROSSELLINI UND
»DEUTSCHLAND IM JAHRE NULL« (1988) / GERMANIA
ANNO ZERO – DEUTSCHLAND IM JAHRE NULL (1948)

21.00 Ruth Prawer Jhabvala THE GURU – DER GURU (1969)

Mi, 19.9. 18.30 Roberto Rossellini L’ANNO UNO – DAS JAHR EINS (1974)

21.00 Ruth Prawer Jhabvala BOMBAY TALKIE – HOLLYWOOD IN BOMBAY (1970)

Do, 20.9. 19.00 Open Scene VERSUNKENES DORF (2004/2006)
Timm Ulrichs ist anwesend

Fr, 21.9. 18.30 Ruth Prawer Jhabvala THE DEHLI WAY (1964) / AUTOBIOGRAPHY OF A PRIN-
CESS – AUTOBIOGRAPHIE EINER PRINZESSIN (1975)

21.00 Roberto Rossellini L’AMORE – AMORE (1947/48)

Sa, 22.9. 18.30 Ruth Prawer Jhabvala HEAT AND DUST – HITZE UND STAUB (1982)

21.00 Roberto Rossellini
Projekt Filmuntertitelung

LA MACCHINA AMMAZZACATTIVI – DIE MASCHINE, DIE
DIE BÖSEN TÖTET (1948/52)

So, 23.9. 18.30 Ruth Prawer Jhabvala ROSELAND – DER TANZPALAST (1977)

21.00 Roberto Rossellini ROBERTO ROSSELLINI (1978) / ROSSELLINI, EIN
MENSCH WIE JEDER ANDERE (1975)

Mo, 24.9. Keine Vorstellung

Di, 25.9. 18.30 Roberto Rossellini L’AMORE – AMORE (1947/48)

21.00 Ruth Prawer Jhabvala A ROOM WITH A VIEW – ZIMMER MIT AUSSICHT (1985)

Mi, 26.9. 18.30 Roberto Rossellini
Projekt Filmuntertitelung

LA MACCHINA AMMAZZACATTIVI – DIE MASCHINE, DIE
DIE BÖSEN TÖTET (1948/52)

21.00 Ruth Prawer Jhabvala HOWARDS END – WIEDERSEHEN IN HOWARDS END
(1992)

Do, 27.9. 19.00 Cinema! Italia! ROMANZO CRIMINALE – KRIMINALTANGO (2006)

Fr, 28.9. 18.30 Cinema! Italia! L’AMICO DI FAMIGLIA – DER FREUND DER FAMILIE
(2006)

21.00 Cinema! Italia! LA TERRA – DAS LAND (2006)

Sa, 29.9. 18.30 Cinema! Italia! L’ARIA SALATA – SALZ IN DER LUFT (2007)

21.00 Cinema! Italia! L’AMICO DI FAMIGLIA – DER FREUND DER FAMILIE
(2006)

So, 30.9. 18.30 Cinema! Italia! UNO SU DUE – EINER VON ZWEIEN (2007)

21.00 Cinema! Italia! L’ARIA SALATA – SALZ IN DER LUFT (2007)

Mo, 1.10. Keine Vorstellung
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münchen
Di, 2.10. 18.30 Cinema! Italia! APNEA (2007)

21.00 Ruth Prawer Jhabvala THE REMAINS OF THE DAY – WAS VOM TAGE ÜBRIG
BLIEB (1993)

Mi, 3.10. 18.30 Cinema! Italia! N, IO E NAPOLEONE – N, ICH UND NAPOLEON (2006)

21.00 Ruth Prawer Jhabvala THE GOLDEN BOWL – DIE GOLDENE SCHALE (2001)

Do, 4.10. 19.00 George Eastman House THE BIG PARADE – DIE GROSSE PARADE (1925)
Am Flügel: Günter A. Buchwald
Einführung: Patrick Loughney

Fr, 5.10. 18.30 George Eastman House HOMUNCULUS (1916)
Am Flügel: Günter A. Buchwald

21.00 George Eastman House FEAR AND DESIRE – ANGST UND BEGIERDE (1953)
Einführung: Patrick Loughney

Sa, 6.10. 18.30 George Eastman House CIRANO DI BERGERAC – CYRANO VON BERGERAC (1922)
Am Flügel: Joachim Bärenz

21.00 George Eastman House THE LOST WORLD – DIE VERLORENE WELT (1925)
Am Flügel: Joachim Bärenz

So, 7.10. 18.30 George Eastman House THE CHEAT (1915) / KAMMERMUSIK (1915)
Am Flügel: Aljoscha Zimmermann

21.00 George Eastman House BORN TO BE BAD (1950)

Mo, 8.10. 19.00 MFZ Mitgliederversammlung im Filmmuseumsbüro

Di, 9.10. 18.30 George Eastman House Early American Cartoons 1916–1928

21.00 Sowjetische Stummfilme KATKA, BUMAZHNYJ RANJOT – KATKA, DAS REINETTEN-
MÄDCHEN (1926)

Mi, 10.10. 18.30 George Eastman House LONESOME – ZWEI JUNGE HERZEN (1928)

21.00 Filme von Fotografen Filme von Man Ray, László Moholy-Nagy, Ferenc Berko
KURZFILME 1923–1954
Einführung: Ulrich Pohlmann

Do, 11.10. bis So, 14.10. Filmfestival »Brasil Plural«

Mo, 15.10. Keine Vorstellung

Di, 16.10. 18.30 Roberto Rossellini FRANCESCO, GIUILLARE DI DIO – FRANZISKUS, DER
GAUKLER GOTTES (1950)

21.00 Sowjetische Stummfilme BENJA KRIK (1926)

Mi, 17.10. 18.30 Roberto Rossellini DOV’È LA LIBERTÀ? – WO IST DIE FREIHEIT? (1952)

21.00 Filme von Fotografen Filme von Rineke Dijkstra und Juergen Teller
ANNEMIEK (1997) / GO-SEES (2001) / WORLD CUP
FINAL, GERMANY 0 BRAZIL 2 (2002)
Zu Gast: Juergen Teller. Einführung: Ulrike Westphal
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Do, 18.10. 19.00 Ägypten AL BAHESAT AN ELHORIA – FRAUEN AUF DER SUCHE
NACH FREIHEIT (2004)

Fr, 19.10. 18.30 Ägypten AWKAT FARAGH – FREIZEIT (2006)

21.00 Roberto Rossellini FANTASIA SOTTOMARINA – UNTERWASSER-PHANTASIE
(1939) / LA VISPA TERESA – DIE FLINKE TERESA (1940)
/ IL TACCHINO PREPOTENTE – DER FRECHE TRUTHAHN
(1940) / LA NAVE BIANCA – DAS WEISSE SCHIFF (1941)

Sa, 20.10. 18.30 Ägypten LAILET SOKOUT BAGHDAD – DIE NACHT, ALS BAGDAD
FIEL (2005)

21.00 Roberto Rossellini UN PILOTA RITORNA – EIN PILOT KEHRT ZURÜCK (1942)
/ NAPOLI 1943. AMORE DI MEZZO SECOLO – NEAPEL
1943. LIEBE AUS DER MITTE DES JAHRHUNDERTS
(1954)

So, 21.10. 18.30 Ägypten SET BANAT – SECHS MÄDCHEN (2006) / DAM EL
GHAZAL – DAS BLUT DER GAZELLE (1995)

21.00 Roberto Rossellini L’UOMO DALLA CROCE – DER MANN DES KREUZES
(1943)

Mo, 22.10. Keine Vorstellung

Di, 23.10. 18.30 Ägypten HALET BOB – VERLIEBT (2005)

21.00 Sowjetische Stummfilme OKTJABR – OKTOBER (1927)

Mi, 24.10. 18.30 Ägypten Kurzfilme des Kairoer Filminstituts 1995–2006

21.00 Filme von Fotografen Filme von Ed van der Elsken I
KURZFILME (1963–1982)
Einführung: Ulrike Westphal

Do, 25.10. 19.00 Projekt Filmuntertitelung MR. ARKADIN – HERR SATAN PERSÖNLICH (1955) / THE
LABYRINTHS OF MR. ARKADIN – DIE LABYRINTHE DES
MR. ARKADIN (2005)
Einführung: Stefan Drößler

Fr, 26.10. 18.30 Deutsche Avantgarde FILM OHNE TITEL (1948)

21.00 Roberto Rossellini FRANCESCO, GIUILLARE DI DIO – FRANZISKUS, DER
GAUKLER GOTTES (1950)

Sa, 27.10. 18.30 Deutsche Avantgarde BERLINER BALLADE (1948)

21.00 Roberto Rossellini DOV’È LA LIBERTÀ? – WO IST DIE FREIHEIT? (1952)

So, 28.10 18.30 Deutsche Avantgarde DER APFEL IST AB (1948)

21.00 Roberto Rossellini ERINNERUNGEN AN ROBERTO ROSSELLINI UND »INDIEN,
MUTTER ERDE« (1988) / INDIA MATRI BHUMI – INDIEN,
MUTTER ERDE (1957)

Mo, 29.10. Keine Vorstellung
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Di, 30.10. 18.30 Roberto Rossellini ERINNERUNGEN AN ROBERTO ROSSELLINI UND »INDIEN,
MUTTER ERDE« (1988) / INDIA MATRI BHUMI – INDIEN,
MUTTER ERDE (1957)

21.00 Sowjetische Stummfilme AELITA (1924)

Mi, 31.10. 18.30 Roberto Rossellini IL GENERALE DELLA ROVERE – DER FALSCHE GENERAL
(1959)

21.00 Filme von Fotografen Filme von Ed van der Elsken II
EYE LOVE YOU (1977) / BYE (1990)
Einführung: Ulrike Westphal

Do, 1.11. 19.00 Zur Ausstellung Willie
Doherty im Lenbachhaus

ELEPHANT (1989) / BLOODY SUNDAY (2002)
Einführung: Matthias Mühling

Fr, 2.11. 18.30 Deutsche Avantgarde VERZAUBERTER NIEDERRHEIN (1953) / DER VERLORENE
(1951)

21.00 Roberto Rossellini IL GENERALE DELLA ROVERE – DER FALSCHE GENERAL
(1959)

Sa, 3.11. 18.30 Deutsche Avantgarde AUTOBAHN (1957) / NICHT MEHR FLIEHEN (1955)

21.00 Roberto Rossellini VIVA L’ITALIA (1961)

So, 4.11. 18.30 Deutsche Avantgarde Kunstfilm – Filmkunst
NEUE KUNST – NEUES SEHEN (1950) / WILLI BAUMEI-
STER (1954) / EINE MELODIE – VIER MALER (1955) / DIE
STADT (1956) / PLAKATE DER WEIMARER REPUBLIK
(1962) / DIE SCHLEUSE (1962) / MAX ERNST – ENT-
DECKUNGSFAHRTEN INS UNBEWUSSTE (1963) / IM
ZWINGER (1964)

21.00 Roberto Rossellini VANINA VANINI – DER FURCHTLOSE REBELL (1961)

Mo, 5.11. Keine Vorstellung

Di, 6.11. 18.30 Roberto Rossellini VIVA L’ITALIA (1961)

21.00 Sowjetische Stummfilme SCHACHMATNAJA GORJATSCHKA – SCHACHFIEBER
(1925) / MAT – DIE MUTTER (1926)

Mi, 7.11. bis Sa, 10.11. Kurzfilmfestival »Wie wir leben«

So, 11.11. 11.00 Figurentheaterfestival Kurze Animationsfilme (1921–2007)

18.30 Roberto Rossellini VANINA VANINI – DER FURCHTLOSE REBELL (1961)

21.00 Figurentheaterfestival DER GOLEM, WIE ER IN DIE WELT KAM (1920)
Am Flügel: Aljoscha Zimmermann

Mo, 12.11. Keine Vorstellung

Di, 13.11. 18.30 Roberto Rossellini STROMBOLI (1950)

21.00 Sowjetische Stummfilme S.V.D., SOJUZ VELIKOGO DELA – S.W.D., DER BUND DER
GROSSEN TAT (1927)
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Mi, 14.11. 18.30 Roberto Rossellini GIOVANNA D’ARCO AL ROGO – JEANNE D’ARC AUF DEM
SCHEITERHAUFEN (1954)

21.00 Filme von Fotografen Filme von Edward S. Curtis und Chris Curling
IN THE LAND OF THE WAR CANOES (1914) / THE SOUTH-
EAST NUBA (1982)
Einführung: Werner Petermann

Do, 15.11. 19.00 Wege des Nordens EVENTYRET OM DEN VIDUNDERLIGE MUSIK – DAS MÄR-
CHEN VON DER WUNDERBAREN MUSIK (1991) / MØD MIG
PÅ CASSIOPEIA – TRIFF MICH AUF CASSIOPEIA (1951)

Fr, 16.11. 18.30 Deutsche Avantgarde JONAS (1957)

21.00 Roberto Rossellini STROMBOLI (1950)

Sa, 17.11. 18.30 Deutsche Avantgarde ENDSTATION LIEBE (1958)

21.00 Roberto Rossellini ROSSELLINI UND BERGMAN, DIE LIEBE ZUM KINO
(2005) / SANTA BRIGIDA (1952) / THE CHICKEN – DAS
HUHN (1953) / KORT MÖTE MED FAMILJEN ROSSELLINI
– EIN KURZES TREFFEN MIT DER FAMILIE ROSSELLINI
(1953) / MED INGRID BERGMAN PÅ BERNS – MIT INGRID
BERGMAN IN BERNS (1953) / MY DAD IS 100 YEARS
OLD (2006)

So, 18.11. 18.30 Deutsche Avantgarde MAYA (1958)
Zu Gast: Ursula Werther-Seiz

21.00 Roberto Rossellini GIOVANNA D’ARCO AL ROGO – JEANNE D’ARC AUF DEM
SCHEITERHAUFEN (1954)

Mo, 19.11. bis Sa, 24.11. Festival der Filmhochschulen

So, 25.11. 18.30 Deutsche Avantgarde MENSCHEN IM ESPRESSO (1958) / OSTERSPAZIERGANG
(1959) / WARUM SIND SIE GEGEN UNS? (1958)

21.00 Roberto Rossellini EUROPA ’51 (1952, engl. OF)

Mo, 26.11. Keine Vorstellung

Di, 27.11. 18.30 Roberto Rossellini EUROPA ’51 (1952, ital. Fassung meU)

21.00 Sowjetische Stummfilme TURKSIB (1929)

Mi, 28.11. 18.30 Roberto Rossellini VIAGGIO IN ITALIA – REISE IN ITALIEN (1954)

21.00 Filme von Fotografen Raymond Depardon
FAITS DIVERS – VERMISCHTE NACHRICHTEN (1983)
Einführung: Rudolf Scheutle

Do, 29.11. 19.00 Deutsche Avantgarde Podiumsdiskussion

Fr, 30.11. 18.30 Deutsche Avantgarde JAZZBANDiten. DIE STORY VOM BASIN STREET CLUB
(1960)

21.00 Roberto Rossellini VIAGGIO IN ITALIA – REISE IN ITALIEN (1954)
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Sa, 1.12. 18.30 Deutsche Avantgarde MACHORKA MUFF (1962) / WIR KELLERKINDER (1960)

21.00 Roberto Rossellini ANGST (1954)

So, 2.12. 18.30 Deutsche Avantgarde Technik – Dynamik – Beschleunigung
KURZFILME 1958–1965

21.00 Roberto Rossellini LA DERNIÈRE UTOPIE. LA TÉLÉVISION SELON ROSSEL-
LINI – DIE LETZTE UTOPIE. DAS FERNSEHEN GEMÄSS
ROSSELLINI (2006)

Mo, 3.12. Keine Vorstellung

Di, 4.12. 18.30 On the Road L’AMOUR, L’ARGENT, L’AMOUR (2000)

21.00 MFZ-Akzente 48 STUNDEN BIS ACAPULCO (1967)
Einführung: Philipp Dettmer

Mi, 5.12. 18.30 On the Road SANS TOIT NI LOI – VOGELFREI (1985)

21.00 Filme von Fotografen Filme von Helmar Lerski
DIE PERÜCKE (1924) / HEBREW MELODY (1935)
Einführung: Florian Ebner

Do, 6.12. 19.00 Open Scene

Fr, 7.12. 18.30 Deutsche Avantgarde DAS WUNDER DES MALACHIAS (1961)

21.00 Roberto Rossellini ATTI DEGLI APOSTOLI –
DIE GESCHICHTE DER APOSTEL 1 & 2 (1968)

Sa, 8.12. 18.30 Deutsche Avantgarde DIE PARALLELSTRASSE (1961)
Zu Gast: Ronald Martini

21.00 Roberto Rossellini ATTI DEGLI APOSTOLI –
DIE GESCHICHTE DER APOSTEL 3 & 4 (1968)

So, 9.12. 18.30 Deutsche Avantgarde Jugendperspektiven
KURZFILME 1960–1965

21.00 Roberto Rossellini ATTI DEGLI APOSTOLI –
DIE GESCHICHTE DER APOSTEL 5 (1968)

Mo, 10.12. 19.00 MFZ Mitgliederversammlung im Filmmuseumsbüro

Di, 11.12. 18.30 On the Road DER RUF DER SYBILLA (1985)

21.00 MFZ-Akzente MOUCHETTE (1967)
Einführung: Eric Baumgartner

Mi, 12.12. 18.30 On the Road ALICE IN DEN STÄDTEN (1973)

21.00 Filme von Fotografen Filme von Thomas Hoepker und Chris Steele-Perkins
TOD IM MAISFELD (1999) / VIDEO DIARIES – DYING FOR
PUBLICITY (1993)
Zu Gast: Thomas Hoepker und Christine Kruchen
Einführung: Ulrich Pohlmann
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Do, 13.12. 19.00 Open Scene Zuschauerkino

Fr, 14.12. 18.30 Deutsche Avantgarde WENN ICH CHEF WÄRE (1962) / TOBBY (1961)

21.00 On the Road LUCIE ET MAINTENANT. JOURNAL NOMADE (2007)
Zu Gast: Simone Fürbringer & Nicolas Humbert

Sa, 15.12. 18.30 Deutsche Avantgarde ZWEI UNTER MILLIONEN (1961)

21.00 On the Road LUCIE ET MAINTENANT. JOURNAL NOMADE (2007)

So, 16.12. 18.30 Deutsche Avantgarde Zeichentrickfilme und Parabeln
KURZFILME 1961–1965

21.00 On the Road LUCIE ET MAINTENANT. JOURNAL NOMADE (2007)

Mo, 17.12. Keine Vorstellung

Di, 18.12. 18.30 On the Road STROSZEK (1976)

21.00 MFZ-Akzente DER SCHATZ (1923)
Einführung: Thomas Böhnke

Mi, 19.12. 18.30 On the Road MESSIDOR (1979)

21.00 Filme von Fotografen Filme von Eli Lotar und Jean Painlevé (1932–1947)
Einführung: Hans-Michael Koetzle

Do, 20.12. 19.00 Open Scene

Fr, 21.12. 18.30 Deutsche Avantgarde OHNE DATUM (1962)

21.00 Roberto Rossellini IL MESSIA – DER MESSIAS (1976)

Sa, 22.12.2007 bis Mo, 7.1.2008 Keine Vorstellungen

Di, 8.1. 18.30 Roberto Rossellini ANGST (1954)

21.00 Anders Thomas Jensen MIFUNES SIDSTE SANG – MIFUNE (1999)

Mi, 9.1. 18.30 Roberto Rossellini LA DERNIÈRE UTOPIE. LA TÉLÉVISION SELON ROSSEL-
LINI – DIE LETZTE UTOPIE. DAS FERNSEHEN GEMÄSS
ROSSELLINI (2006)

21.00 Filme von Fotografen Filme von Paul Strand
MANHATTA (1921) / REDES – NETZE (1935) / THE PLOW
THAT BROKE THE PLAINS (1936)
Einführung: Margarete Gröner

Do, 10.1. 19.00 Open Scene

Fr, 11.1. 18.30 Deutsche Avantgarde DIE STADT (1960) / DAS BROT DER FRÜHEN JAHRE (1962)

21.00 Roberto Rossellini LA PRISE DE POUVOIR PAR LOUIS XIV – DIE MACHTER-
GREIFUNG LUDWIGS XIV. (1966)

Sa, 12.1. 18.30 Deutsche Avantgarde DIE TEUTONEN KOMMEN (1962) / HERRENPARTIE (1963)

21.00 Roberto Rossellini AGOSTINA D’IPPONA – AUGUSTINUS, BISCHOF VON
HIPPO (1972)
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So, 13.1. 18.30 Deutsche Avantgarde Entzauberte Heimat – Verzauberte Fremde
KURZFILME 1959–1965

21.00 Roberto Rossellini CONCERTO PER MICHELANGELO – KONZERT FÜR
MICHELANGELO (1977) / LE CENTRE GEORGES POM-
PIDOU (1977)

Mo, 14.1. 19.00 MFZ Mitgliederversammlung im Filmmuseumsbüro

Di, 15.1. 18.30 Roberto Rossellini LA PRISE DE POUVOIR PAR LOUIS XIV – DIE MACHTER-
GREIFUNG LUDWIGS XIV. (1966)

21.00 Anders Thomas Jensen BLINKENDE LYGTER – BLINKENDE LICHTER (2000)

Mi, 16.1. 18.30 Roberto Rossellini CONCERTO PER MICHELANGELO – KONZERT FÜR
MICHELANGELO (1977) / LE CENTRE GEORGES POM-
PIDOU (1977)

21.00 Filme von Fotografen Filme von Willy Zielke
DIE WAHRHEIT (1933) / DAS STAHLTIER (1935)
Einführung: Dieter Hinrichs

Do, 17.1. 19.00 Open Scene

Fr, 18.1. 18.30 Anders Thomas Jensen MIFUNES SIDSTE SANG – MIFUNE (1999)

21.00 Roberto Rossellini SOCRATE – SOKRATES (1970)

Sa, 19.1. 18.30 Anders Thomas Jensen BLINKENDE LYGTER – BLINKENDE LICHTER (2000)

21.00 Roberto Rossellini BLAISE PASCAL (1972)

So, 20.1. 18.30 Anders Thomas Jensen DE GRØNNE SLAGTERE – DÄNISCHE DELIKATESSEN
(2003)

21.00 Roberto Rossellini CARTESIO – DESCARTES (1974)

Mo, 21.1. Keine Vorstellung

Di, 22.1. 18.30 Anders Thomas Jensen ADAMS AEBLER – ADAMS ÄPFEL (2005)

21.00 Anders Thomas Jensen DE GRØNNE SLAGTERE – DÄNISCHE DELIKATESSEN
(2003)

Mi, 23.1. 18.30 Anders Thomas Jensen EFTER BRYLLUPPET – NACH DER HOCHZEIT (2006)

21.00 Filme von Fotografen Leni Riefenstahl
TRIUMPH DES WILLENS (1935)
Einführung: Stefan Drößler

Do, 24.1. 19.00 FilmWeltWirtschaft Bitte beachten Sie unsere aktuelle Programmankündigung

Fr, 25.1. 18.30 FilmWeltWirtschaft Bitte beachten Sie unsere aktuelle Programmankündigung

21.00 FilmWeltWirtschaft Bitte beachten Sie unsere aktuelle Programmankündigung

Sa, 26.1. 18.30 FilmWeltWirtschaft Bitte beachten Sie unsere aktuelle Programmankündigung

21.00 FilmWeltWirtschaft Bitte beachten Sie unsere aktuelle Programmankündigung
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So, 27.1. 18.30 FilmWeltWirtschaft Bitte beachten Sie unsere aktuelle Programmankündigung

21.00 FilmWeltWirtschaft Bitte beachten Sie unsere aktuelle Programmankündigung

Mo, 28.1. Keine Vorstellung

Di, 29.1. 18.30 FilmWeltWirtschaft Bitte beachten Sie unsere aktuelle Programmankündigung

21.00 Anders Thomas Jensen ADAMS AEBLER – ADAMS ÄPFEL (2005)

Mi, 30.1. 18.30 FilmWeltWirtschaft Bitte beachten Sie unsere aktuelle Programmankündigung

21.00 Filme von Fotografen Filme von Elfi Mikesch und Silke Grossmann
EXECUTION – A STUDY OF MARY (1979) / DIE BLAUE
DISTANZ (1983) / DER PIRAT IST DIE LIEBE (1983) / DIE
GEFÜHLE DER AUGEN (1987)
Zu Gast: Elfi Mikesch, Silke Grossmann
Einführung: Ulrich Pohlmann

Do, 31.1. 19.00 Open Scene VLADO KRISTL – ICH BIN EIN MENSCH – VERSUCH
(2006) / KURZFILME VON VLADO KRISTL
Zu Gast: Markus Nechleba

Fr, 1.2. 18.30 Deutsche Avantgarde DIE TOTE VON BEVERLY HILLS (1964)

21.00 Roberto Rossellini RoGoPaG (1963)

Sa, 2.2. 18.30 Deutsche Avantgarde MADELEINE, MADELEINE (1963) / DER DAMM (1964)

21.00 Roberto Rossellini LES CARABINIERS – DIE KARABINIERI (1963)

So, 3.2. 18.30 Deutsche Avantgarde Schatten der Vergangenheit (1958–1965)

21.00 Roberto Rossellini ANIMA NERA – SCHWARZE SEELE (1962)

Mo, 4.2. Keine Vorstellung

Di, 5.2. Keine Vorstellung

Mi, 6.2. 18.30 Aschermittwoch KEHRAUS (1983)

21.00 Anders Thomas Jensen EFTER BRYLLUPPET – NACH DER HOCHZEIT (2006)

Do, 7.2. 19.00 Roberto Rossellini THE AGE OF THE MEDICI – DAS ZEITALTER DER MEDICI
(1972)
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Für Unterstützung und Kooperation bei der Realisierung unseres Programms danken wir:

Stummfilmtage · Bonner Kinemathek (Sigrid Limprecht,
Bernhard Gugsch, Ansgar Thiele, Sarah Lewin) · Cinémathèque
Française, Paris (Emilie Cauquy) · Det Danske Filminstitut,
Kopenhagen (Thomas Christensen, Judith Aisen) · Filmmuseum
Amsterdam · Lobster Films, Paris (Eric Lange, Serge Bromberg)
· Norsk Filminstitutt, Oslo (Kjell Billing, Jan Langlo) · Paramount
Pictures, Los Angeles (Barry Allen) · Svenska Filminstitutet,
Stockholm (Jon Wengström) · UCLA Film and Television Archive,
Los Angeles (Todd Wiener)

Geschichte des 3-D-Films · Bonner Kinemathek (Bernhard
Gugsch, Sigrid Limprecht) · Bundesarchiv-Filmarchiv, Berlin
(Egbert Koppe, Nicola Klein) · CNC, Bois D'Arcy (Sophie Tétour,
Gilles Langlais, Eric Le Roy) · DigiSite, München (Wolfgang
Balga, Selina Titz) · Institut Lumière, Lyon (Therry Frémaux,
Nathalie Morena) · International Olympic Committee, Lausanne
(Robert Jaquier) · Christian Ketels, München · Lobster Films,
Paris (Eric Lange, Serge Bromberg) · Magyar Nemzeti Film-
archivum, Budapest (Blanka Szilagyi, Vera Gyürey) · Christopher
Mondt, Hamburg · Special Movie Museum, Tokyo (Takayuki
Oguchi)

Roberto Rossellini · Archivio Nazionale Cinematografico
della Resistenza, Turin (Paola Olivetti) · BFI Distribution, London
(Sue Jones) · Bureau du cinéma, Berlin (Dorothée Basel) ·
Cinecittà Holding, Roma (Paola Ruggiero, Federica Terzulli) ·
Cinémathèque Française Paris (Emilie Cauquy) · Cinémathèque
Municipale, Luxembourg (Claude Bertemes) · Cinémathèque
Ontario, Toronto (James Quandt) · Cineteca Nazionale –
Diffusione Culturale, Roma (Laura Argento, Charmane Spencer)
· Deutsche Kinemathek – Museum für Film und Fernsehen,
Berlin (Anke Hahn) · Filmhaus Nürnberg (Hans-Joachim Fetzer,
Mikosch Horn) · Filmoteca Espanola, Madrid (Catherine Gautier)
· Fondazione Roberto Rossellini, Roma (Adriano Aprà) · Freunde
der deutschen Kinemathek, Berlin (Milena Gregor) · Rainer
Gansera, München · Istituto Italiano di Cultura, München
(Ornella Orlandoni, Andrea Piazza) · Museum of Modern Art,
New York (Mary Keene) · National Film Theatre, London (Julie
Pearce, Simon Duffy) · Österreichisches Filmmuseum, Wien
(Alexander Horwath, Regina Schlagnitweit) · RAI Teche, Roma
(Viviana Nardomarino) · Ripley's Film, Roma (Angelo Draicchio,
Ken Sparrow) · Jody Shapiro, Toronto · Sony Pictures, Los
Angeles (Grover Crisp) · Svenska Filminstitutet, Stockholm (Jon
Wengström) · WDR-Filmredaktion, Köln (Helmut Merker)

50 Jahre »Filmkritik« · Hartmut Bitomsky, Berlin · Wolf-
Eckart Bühler, München · Helmut Färber, München · Harun
Farocki, Berlin · Jörg Peter Feurich, Friedberg · Rainer Gansera,
München · Michael Girke, Herford · Fritz Göttler, München ·
Dietrich Kuhlbrodt, Hamburg · Peter Nau, Berlin · Volker Panten-
burg, Berlin · Enno Patalas, München · Wilhelm Roth, Frankfurt
· Martin Ripkens, München · Hans Stempel, München · WDR-
Filmredaktion, Köln (Helmut Merker)

Ruth Prawer Jhabvala · Merchant Ivory, London (Simon
Oxley, Ben Spencer) · Anna Winterberg, München, · Hans
Winterberg, München

Cinema! Italia! · Circolo Cento Fiori, München (Ambra Sor-
rentino) · Sabine Matthiesen & Marco Mühlen, Wismar · Made
in Italy, Rom (Francesco Bono, Piero Spila) · Istituto Italiano di
Cultura, München (Ornella Orlandoni)

George Eastman House · George Eastman House, Rochester
(Patrick Loughney, Caroline Yeager, James Healy) · Friedrich-
Wilhelm-Murnau-Stiftung, Wiesbaden (Gudrun Weiss)

Projekt Filmuntertitelung · Sprachen und Dolmetscher
Institut, München (Giovanna Runggaldier, Katrin Koring, David
Drews) · SUBS, Hamburg (Christopher Mondt) · Titelbild, Berlin
(Martina Urgesi)

Filme von Fotografen · Bureau du cinéma, Berlin (Dorothée
Basel) · Rineke Dijkstra, Amsterdam · Florian Ebner, Leipzig ·
Fotomuseum im Münchner Stadtmuseum (Ulrich Pohlmann,
Ulrike Westphal) · Margarete Gröner, München · Silke Gross-
mann, Hamburg · Anneke Hilhorst & Han Hogeland, Warder ·
Dieter Hinrichs, München · Thomas Hoepker & Christine
Kruchen, Southampton, NY · Jan-Christopher Horak, Los
Angeles · Juergen Teller Ltd, London (Sarah Manson) · Hans-
Michael Koetzle, München · Magnum Photos, Paris (Andréa
Holzherr) · Elfi Mikesch, Berlin · Werner Petermann, München ·
Rudolf Scheutle, München · Silke Grossmann, Hamburg

Filme aus Ägypten · Goethe Institut, Kairo/München (Fried-
rich Dahlhaus, Detlef Gericke-Schönhagen) · Kulturreferat der
LH München (Andreas Rost) · ndF – neue deutsche Film-
produktion, München (Hansjörg Füting) · Dessouki Said, Kairo
· Anke Stockburger, München

Deutsche Avantgarde nach 1945 · Christian Doermer,
Samerberg · Bernhard Dörries, Landsberg · Rob Houwer,
München · Pitt Koch, München · Maria Leckebusch-Koenigs-
eder, München · Ronald Martini, Murnau · Hansjürgen Pohland,
Berlin · Carmen Rohrbach, München · Peter Schamoni,
München · Ursula Seiz, Anzing · Haro Senft, München · Anke
Stockburger, München

On the Road · Simone Fürbringer, München · Nicolas
Humbert, München

Anders Thomas Jensen · Det Danske Filminstitut, Kopen-
hagen (Thomas Christensen, Christian Juhl Lemche) · Con-
corde, München (Konrad Boneberg)

FilmWeltWirtschaft · HFF Konrad Wolf, Potsdam (Cristina
Marx) · Siemens Arts Program, München (Michael Roßnagl,
Beate Hentschel) · Friederike von der Weppen, München · ZeLIG
school for documentary, television and new media, Bozen (Lotte
Gibitz)

Fotos
Cinémathèque Suisse, Lausanne (André Chevailler) · Deutsche Kinemathek – Museum für Film und Fernsehen, Berlin (Peter Latta)
· Deutsches Filminstitut, Frankfurt/Main (Olivia Just) · Anneke Hilhorst & Han Hogeland, Warder · Thomas Hoepker, Southampton,
New York · Gerhard Ullmann, München
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