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So. 
Nach Dutzenden von Fach-Büchern als

Herausgeber und einem halben Dutzend als
Autor, sämtlich zielgerichtet und wohl
organisiert thematisch erschöpfend

vollendet, geht es jetzt, nachdem alle
Unterlagen und Andenken dem Deutschen

Filminstitut und Filmmuseum Frankfurt
einverleibt sind, zu einem abschließenden
„Zusammenkehren“ und einem  „Liegen-
gebliebenes-Darstellen“, zu erinnern, zu

erklären und zu würdigen. Ungeordnet und
assoziativ: Fundstücke voller  lückenhafter

Erinnerungen. Erklärungsbedürfig und
andenkenhaft. Naturgemäß wird es also

viele „früher“, „damals“ und „zu meiner Zeit
geben“….

Und irgendwie fügt sich das auch in meine
Webseite www.bastiancleve.com ein ….

Der Einfachheit halber sind bei allen Bezeichnungen die männlichen, weiblichen oder anderen
Existenzformen des Daseins in der Schreibweise dieser Texte inkludiert

http://www.bastiancleve.com/


In jenen Jahren Filme auf ausländische Film-Festivals zu schicken, bedeutet für einen Filmemacher,
einen finanziellen und logistischen Kraftakt zu vollbringen: Der Film muss in seinem vorzu-
führenden Filmformat beim Filmfestival eingereicht werden (Videocassetten oder andere digitale 
Speichermedien waren 1973 noch nicht erfunden). Ein 35mm Farbfilm muss also als 35mm Farb-
filmkopie eingesandt werden (Das Original hatte man selbstverständlich im Filmkopierwerk 
belassen und wurde NIEMALS vorgeführt, sondern diente ausschließlich als Vorlage zur Herstel-
lung von Vorführ-Kopien). Kopien also auf Metall-Spule und im speziell genormten Film-
Versandkarton. Tatsächliche Zollgrenzen gibt es auch innerhalb Europas z.B. zwischen 
Deutschland und Frankreich, noch, d.h. die Filme müssen über das Zollausfuhramt (Hamburg z.B.) 
per Spedition verschifft werden. Die Formalitäten (Formulare in mehrfacher Ausfertigung) werden 
im Zollamt am Tresen persönlich während der Öffnungszeiten erledigt: Dazu gehört, dass die 
Filmkopie mit einer Perforierung im Zelluloid am Filmanfang versehen wird, die dann zum 
Zeitpunkt der Wiedereinführung dekodiert werden kann. In der Realität bedeutet das, dass der 
Filmmacher mehrmals für die Kopie auf dem Amt erscheinen muss und diese kostenpflichtig 
anmelden bzw. auslösen. Da der Film über mehrere Wochen in der Festivalauswahl, und bis nach 
der eventuellen Vorführung auf dem Auslands-Festival verbleibt, ist diese Kopie also über viele 
Wochen oder Monate nicht anderweitig wieder einsetzbar. Man muss sich also sehr gut überlegen, 
welches Festival man wann beschicken will, insbesondere, weil Festivals nach zwei Jahren einen 
neuen Film als „alt“ einstufen und von einer Teilnahme ausschließen. Dieser Aufwand hat zur 
Folge, dass nur wenige – kostspielige Kopien – für Wettbewerbe eingesetzt werden können. Anders
als heute – wo Filme via E-Mail kostenfrei mit einer einzigen Original im Handumdrehen digital 
Dutzende von Festivals erreichen – ist das seinerzeit vollkommen ausgeschlossen und nicht einmal 
als Science Fiction denkbar. Von den Material- und Transport- und Zollkosten einmal ganz 
abgesehen. So erklärt es sich, dass Filme im „independent“ Bereich seinerzeit im Verhältnis zu 
heute auf nur wenigen Festivals laufen, selbst in Erfolgsfällen. Am Besten ist es, wenn Filme bereits
auf einem Festival laufen und dort von anderen Festivals und deren Scoutingteams gesehen und 
eingeladen wurden. Was diese Prozedur zwar erleichtert (Wartezeiten entfallen) aber nicht ersetzen 
kann, sofern sie nicht als Handgepäck transportiert werden. 



„GÖTTERDÄMMERUNG“ ist 1974 im Wettbewerbsprogramm der 20. Internationalen West-
deutschen Kurzfilmtage Oberhausen gezeigt worden, und dort von den Festivalscouts des Kurzfilm-
festivals Krakau zusammen mit mir eingeladen worden. Aus privaten Gründen müssen wir – meine 
Frau Marlies und ich – diese Fahrt von München aus machen, statt von Hamburg, unserem Wohn-
sitz. Diese Strecke führt über die Transitroute Hof, Rudolphstein/Hirschberg – Leipzig nach 
Krakau. Der Eiserne Vorhang trennt den kommunistischen Ostblock unerbittlich vom kapitalist-
isch-faschistisch-imperialistischen Westen; Ostdeutschland ist ebenso weit entfernt wie das 
polnische Krakau oder das sowjetische Wladivostok. Bis heute unvergessen der schnarrende 
Befehlston des ostdeutschen Grenzers, der von oben über das offene Dach unseres Citroen CV2 
„Ente“ nur „Signal eindeutig erhalten“ kommandiert, weil ich irrtümlich auf der falschen Transit-
grenzspur vor der Grenz-Kontrolle eingefahren bin. Alle Einfahr-Spuren jedoch sind vollkommen 
frei, ohne Barrieren getrennt und komplett ohne weitere Verkehrsteilnehmer, so dass ein Spur-
wechsel also ohne Mühe möglich gewesen wäre. Aber ich muss, einer geheimnisvollen Regelung 
entsprechend,  rückwärts zurück zum Anfang der Spur und erneut einfahren. Das Durchfahren der 
DDR ist mir auch von Hamburg nach Berlin bereits immer zuwider gewesen. Es ist ein Feiertag und
wir zuckeln zusammen mit lockeren Kolonnen von Trabis auf der Vorkriegs-DDR-Autobahn 
Richtung Leipzig. Ich fahre wohl 1 Stundenkilometer schneller als der Rest und überhole, begleitet 
von vergifteten Blicken, die bläulich putternden Trabis. Leipzig auf der offiziellen Route zu durch-
fahren, ist ein Schock: So als ob der 2.  Weltkrieg gerade erst zu Ende gegangen ist: Von Schuss-
löchern durchsiebte Wände in den Wohnhäusern in unterschiedlichen Nuancen von Grau bis 
Schwarz-Dreck. Aber tapfere Banner überall, die vom Sieg des Sozialismus künden. Unbeschreib-
lich. Auch Polen und ihre feindseligen Blicke angesichts unseres deutschen Autoschildes sind eine 
Lehrstunde darüber, wie verhasst die Deutschen verständlicherweise nach wie vor dort sind. Bei der
Ankunft im Hotel erhalten wir buchstäblich einen beachtlichen Packen gebrauchte Zloti-Geld-
scheine ausgehändigt. Dieser ist dazu gedacht, uns selbst während des Festivals versorgen zu 
können. Nur die anderen ausländischen, westlichen Festivalgäste bieten etwas Erleichterung von 
der niederdrückenden Depression und dem schlechten Gewissen, in dieser tristen Umgebung so 
etwas wie Film als eingeladener Gast zu feiern. Und als wir dann auch noch den empfohlenen 
Pflichtbesuch nach Auschwitz-Birkenau ausschlagen und uns stattdessen einer Floßfahrt in der 
Hohen Tatra anschließen, ist ein glückliches Ende nicht mehr erreichbar. Der Film selbst führt 
während seiner Vorführung zu einem wütend lautstarken Protest (verständlich in diesem streng 



katholischen Land), - aber immerhin war er ja von den Offiziellen eingeladen  – so dass wir, fast 
wie im Schock gelähmt, wie geplant am nächsten Tag die Rückfahrt antreten. Bis heute fahre ich 
nicht gerne in die Länder, die seinerzeit auf der anderen Seite des Eisernen Vorhangs lagen. Kaum 
mehr nachvollziehbar, wie man all diese Orte ohne Navi, nur anhand von Straßen-Karten und 
Wegbeschreibungen, gefunden hat.

Gedanken zu Film-Festivals allgemein: Seinerzeit gibt es eine Reihe etablierter A-Festivals (für 
Kurzfilme wie auch für Langfilme). Die heutige Flut von Hunderten von Filmfestivals, die es 
praktisch rund ums Jahr  in jedem Ort, in jeder Region zu jedem Thema gibt, ist noch vollkommen 
unbekannt (ein Fortschritt dank des Internets). Ein Festival seinerzeit ist erpicht darauf, inter-
national zu sein, in den Juries und Offiziellen. Das gehört zur Kernmarke eines anerkannten 
Festivals. Mir als Filmmacher, der diese Szene erst allmählich kennen lernt, scheint es so: Ein ewig 
gleicher Tross von Filmfestival-Offiziellen zieht jahrein jahraus um den Globus, um Filme zu 
sichten und zu präsentieren. Diesem Tross muss mein Film auffallen. Das Besondere, und in Ober-
hausen selbst erfahren: Alle offiziellen Einladungen, Parties und Empfänge werden nur innerhalb 
dieser Zirkel abgehalten. Der einzelne Filmmacher, dessen Film ja diesen Zirkus erst ermöglicht, ist
eine eher zu vergessende Kleinigkeit und Randfigur. Eine interessante Erkenntnis. Wenig hat sich 
daran verändert. 

Es gibt zwei Varianten von Filmfestivals, egal ob in der A- oder B-Kategorie: 1. Die kommerziell 
derart so Ausgerichteten, dass sie für den Veranstalter profitabel sind: Die kapitalistisch 
amerikanische Variante, und 2. diejenigen, die hauptsächlich durch öffentliche Gelder existieren, 
und bei denen eine Gewinnerzielung nachrangig ist - die europäische, kulturverbundene Variante).
Die Ersteren – ich nenne es „Geschäftsmodell Filmfestival“ - zeichnen sich dadurch aus, dass sie 
schon bei Einreichung eine nicht rückerstattbare Anmeldegebühr verlangen. Und dadurch, dass sie 
eine Unmenge von Kategorien und Unterkategorien besitzen, in denen man einreichen kann. Im 
Normalfall findet sich in jeder dieser Kategorien dann ein oder mehrere „Gewinner“, die mit einer 
Urkunde bedacht werden können – das ist immer der Fall, egal wie die Qualität. Auch die Art der 
Urkunden ist legendär: Von Gold- zu Silber-Medaille, zu „besondere Erwähnung“ usw. und so fort. 
Der Phantasie sind keine Grenzen gesetzt. Die Logik ist klar: Wenn ich schon bei einer Anmeldung 
Geld investieren muss, dann will ich bitteschön auch irgendeinen Preis erhalten. Eine gut funktio-
nierende Presseabteilung ist zum Erfolg wesentlich, um die Preise und ihre Gewinner auch in die 
Branche zu tragen und dort bekannt zu machen und zu erwähnen.
Im zweiten Fall ist es wichtig, dass das Festival den Geldgebern gefällt: Den lokalen Politikern und 
Sponsoren also. Bei den Kategorien verfährt man eher „klassisch“: Hauptkategorien „Beste so und 
so.“ Die Filmauswahl erfolgt in den Hauptkategorien oftmals auf Einladung durch die Festival-
direktion, am Besten zusammen mit publikumswirksamen Stars oder Regisseuren. 
Das muss man einfach im Kopf behalten, wenn man in dieses allgemeine Schlachtfeld zieht. 
Filmfestivals sind nützlich und auch wesentlich, weil oftmals nur hier eine Öffentlichkeit stattfindet,
die sich im Feuilleton niederschlagen kann. Man muss sich auf diesem Weg einen Namen machen, 
oftmals ja der einzig mögliche Weg. Und man muss Leuten begegnen können, die im Verlauf 
zukünftigen Vorhaben gebraucht werden: Fernsehredakteure, Filmförderer, Kritiker. Einer braucht 
den Anderen. 

Während ich anfangs in den Jahren, in denen ich regelmäßig Oberhausen besuchte, noch Filme von 
morgens bis abends angeschaut hatte, fand das später überhaupt nicht mehr statt: Festivals wurden 
Orte, an denen neben den Märkten, Kontakte gemacht und Verabredungen getroffen wurden: Das 
„business“ dominiert. Treffpunkte  also, an denen man Personen aus aller Welt aus allen Facetten 
dieser Branche begegnete, deren einzelne Besuche unmöglich waren. 

Ach ja: gibt es Freundschaften unter Filmmachern?: Ich glaube: Nein. Das gibt es nur, wenn keine 
Konkurrenzsituation vorhanden ist. Das ist aber ja nie der Fall … 



Wem gehört der Film? Es ist ein erstaunliches Phänomen, dass jeder, der an einem Film mit-
gearbeitet hat, diesen als „seinen“ bezeichnet. Aber, wer faktisch weder im Vor- oder Nachspann 
eines Films aufgeführt ist, existiert nicht, gleichwie er es darstellt. Und gleich, wie sehr man einen 
Film als den  „seinen“ bezeichnet, gibt es nur Einen, dem er tatsächlich juristisch gehört: Und das 
ist der Produzent. Alle anderen, auch der „Regisseur“, sind juristisch gesehen Angestellte des 
Produzenten. Was Beteiligungen z.B. am Einspielergebnis natürlich nicht ausschließt. 

Offensichtlich wird diese „Produzenten“-Regelung z.B. bei den offiziellen Fördermaßnahmen der 
Bundesländer und des Bundes praktiziert, sowie bei der Auftragsvergabe von Sendern ohnehin. Und
in den USA, dem Kernland des Kapitalismus, fähig höchster Innovationskraft beim Erfinden immer
neuer Haken und Ösen, natürlich auch. 

Nach den prägenden Erfahrungen (Erfahrungen dieser Art sind ja immer negativ) , die ich mit 
meinem ersten Kurzfilm „ALICE DOWN WONDERLAND“ gemacht hatte, habe ich konsequent 
alle meine Filme, sofern finanziell überhaupt machbar, selbst und alleine produziert.

Es gibt unzählige Vertragsvarianten. Sie alle spiegeln die Machtverhältnisse zwischen den 
Hauptbeteiligten, zumeist auch kreativ involviert, wieder: Autoren, Regisseure, Produzenten, 
Koproduzenten,  Kameraleute, Ausstatter, Komponisten, Verleiher und Verwerter und vor allen 
Dingen: Schauspieler. Einen allgemein gültigen Standardvertrag gibt es nicht. Jeder Film ist einzig, 
und so ist jede Vertragskonstellation einzig. Auch hier gilt: Sei freundlich zu denen, denen Du auf 
Deinem Weg nach oben begegnest, denn Du begegnest ihnen wieder auf Deinem Weg nach unten. 

Aber: Jeder Vertrag ist nur so gut, wie die Vertragspartner gewillt sind, ihn, wie beschlossen, auch 
umzusetzen. Da ist es gleich, ob die Vereinbarung mündlich, per Handschlag, oder schriftlich 
erfolgt. Einklagen lässt sich praktisch fast nie etwas. 



Neben Filmfestival ist, in meiner Erfahrung,  die einzig andere Möglichkeit, eine Öffentlichkeit für 
seine Avantgarde-Filme zu erreichen, nur das „persönliche Tingeln“ durch Spielstätten wie z.B. 
Kommunale Kinos, Filmclubs oder Universitäts- oder College-Showcases. Hier trifft man 
gewöhnlich auf ein interessiertes und offenes Publikum (und Kritiker), das sich außerhalb des 
kommerziellen Mainstreamkinos für dieses Medium in all seinen Spielarten interessiert. Wobei es 
ein besonderes Merkmal ist, dass der Filmmacher generell in Person anwesend ist, so dass das 
Publikum mit ihm in direkten Austausch treten kann. Ein derartiger, direkter Austausch ist auch für 
den Filmemacher äußerst interessant und lehrreich, auch um den Stellenwert der eigenen Arbeit 
ermessen zu können, und er eröffnet zudem eine gute Möglichkeit, dauerhafte Verbindung z.B. für 
die Kino-und Programmmacher oder auch einzelne Besucher für eine fortgesetzte Karriere zu 
etablieren. Ein großer Freundeskreis, quasi. Mit allen Tücken von miteinander konkurrierenden 
Individuen. Das klingt alles so, als wäre ich ein Meister im networking. Das stimmt nur sehr 
bedingt, weil ich eher kontaktscheu und schüchtern bin. Ich hoffe immer, dass meine Filme für sich 
(und mich) sprechen. So war es ja wohl auch.

Aber wie schafft man es auf den Programmzettel eines derart renommierten Hauses, wie es das 
MILLENIUM ist? Das Gezeigtwerden im MILLENIUM gilt quasi als Ritterschlag in der new 
yorker Ostküsten-Intellektuellen-Künstler/Filmemacher- Szene. Besser geht es in dieses Kreisen 
nicht. 

In diesem Fall war das Programm in Cooperation mit dem New Yorker Goethe-Institute zustande 
gekommen. Aber wieso bin ich dem New Yorker deutschen Goethe Institute bekannt?



Wie entstehen diese Spielstätten-Programme? Meiner Erfahrung nach gibt es mehrere Wege: 
1. Das Kino selbst plant und entscheidet autark den Spielplan nach eigenen Vorstellungen, Beob-
achtungen und Bedürfnissen (das ist der in Deutschland übliche Weg z.B. bei Kommunalen Kinos). 
Oder 2. Es tut dies in Kooperation mit Partnern (hier geht es auch um eine Aufteilung der Reise-und
Honorar-Kosten), die es eventuell im Ort oder überregional hat. Ich habe beides erlebt: Entweder 
wurde ich aufgrund einer vor mir ausgehenden Bewerbung eingeladen, oder durch einen Pro-
grammvorschlag regionaler Partner. Z.B. das Goethe Institute Chicago betreut Partner im gesamten 
US-Mittelwesten: Universitäten, Spielstätten, Festivals. Andere Goethe Institute in der Region oder 
im Land schließen sich ggf. dieser Programmplanung an, oder den von der Zentrale in München 
vorgeschlagenen Programmen, oder Programmpakete werden einzeln oder im Ganzen über-
nommen. Und dann mit den jeweiligen lokalen Partnern vernetzt. Woher nimmt die Münchener 
Zentrale z.B. ihre Ideen oder Anregungen? Die jeweiligen Fachabteilungen, z.B. Literatur, Musik 
oder Film, haben Fachreferenten, die den jeweiligen kulturellen Sektor im Auge haben und beob-
achten. Und das „word of mouth“ leistet einen wichtigen Beitrag. Das Goethe Institut veranstaltet 
z.B. während der Berlinale einen eigenen großen Empfang, auf dem sich nicht nur Goethe-
Institutsleiter  aus aller Welt treffen, sondern auch Filmemacher und andere Kulturarbeiter. Hier 
findet eine Netzwerkpflege statt und wird ernsthaft betrieben, hier werden Termine und Verab-
redungen arrangiert. Es klingt einfach und selbstverständlicher als es tatsächlich ist, aber eine Basis 
kann gelegt werden. Allmählich wird hier auch deutlich, warum ich auf Festivals keine Filme mehr 
gucke, sondern die Gelegenheiten nutze, die Personen zu treffen, die schlussendlich eine Karriere 
weitertreiben können.  In der Kehrseite: Ein Festival ist immer auch einer „Verkaufs“veranstaltung, 
bei der man erstrangig sich selbst verkauft. Das muss man  - zumindest zeitweise – mögen. 

Das Goethe-Institut der 70 und 80er Jahre hat keine Ähnlichkeit mit dem Heutigen: Programm-
planungen werden inzwischen vollkommen anders vollzogen, Schwerpunkte vollkommen anders 
gesetzt, Mittel anders verwendet.



Lange bevor ich eine Vielzahl von Büchern verfasst und als Herausgeber betreut habe, die im 
Rahmen meiner Tätigkeit an der Filmakademie Baden-Württemberg ihren Sinn und Zweck hatten, 
hatte ich die Angewohnheit, Bücher und Texte zu verfassen, wenn ein besonderer Abschnitt des 
filmischen  Schaffens quasi soweit „abgeschlossen“ war, so dass ein Fazit gezogen werden konnte.  
So war damit dann das festgehalten, was zuvor lange Zeiträume gebraucht hatte, zu entwickeln und 
praktikabel zu machen.  Nach dem Motto „Wissen ist wissen, wo es steht“ (Routinespruch meiner 
Mutter)… und „publish or perish“ (Routinespruch amerikanischer Hochschulpraxis) und „wer 
schreibt, der bleibt“… 



Hiermit hat das das Alles angefangen: Das Bücherschreiben. Nach den ersten Kurzfilmen, die 
mithilfe des „Optical Printers“ in der Zeit meines DAAD-Stipendiums-Aufenthaltes am San 
Francisco Art Institute entstanden waren, waren die Notizen und Aufzeichnungen derart 
umfangreich geworden, dass sie geordnet und gebündelt und in Form eines „Manual“ gebracht 
werden konnten, so dass das damit verbundene neue Wissen erhalten und weitergeben werden 
konnte. Das Besondere an dieser Publikation: 
1. zusammen mit einem im Softwarebereich kenntnisreichen Freund wurde es als „Self-Publishing“ 
Projekt konzipiert und
2. bestand das „Produkt“ aus einer Kombination von Videocassette und Handbuch (mit Spiral-
bindung): Das, was beschrieben wurde, wird zugleich auf Video sichtbar: die visuellen Special-
Effects sind zu sehen und ihre Entstehung erklärt: quasi ein „making of“. Die Zielgruppe ist primär 
im akademischen, künstlerischen College und Universitätsbereich zu suchen und finden, dort, wo 
„independent Filmmaking“ geübt wird, und wo der JK Optical Printer zur Standard-Ausrüstung der 
Filmdepartment gehörte. Liberal Arts Colleges, Universitäten mit Filmmaking-Abteilungen. Dort, 
wo das „personal, experimental filmmaking“, das Alternative, der Underground, beliebt ist und 
praktiziert wird.

Nach Fertigstellung dieses selbstfinanzierten Buch&Video-Paketes musste ein überregionaler, 
professioneller Vertrieb dafür gefunden werden. Zu diesem Zweck besuchten wir in Las Vegas eine



mehrtägige Buchmesse, auf der nicht nur die etablierten großen Verlage, sondern auch Self-
Publisher zusammentrafen. In diesem Enviroment bin ich, Buch&Cassette in der Hand, von Tisch 
zu Tisch gegangen, um diejenigen kennenzulernen, in deren Verlagsprogramm wir vielleicht passen
würden. 

Das war, zumindest auf den ersten Blick, nicht erfolgreich. Unser Produkt war zu ungewöhnlich 
und entsprach zu wenig den Standards, die im Rahmen eines routinemäßigen Vertriebs ohne große 
Mühen vermarktungsfähig ist.

Aber: Es entstand ein Kontakt zu einer Agentin von „FOCAL PRESS“, die sich beeindruckt zeigte. 
Man könne ja ein anderes Projekt gemeinsam angehen: Sie schlug ein traditionelles, buchformatiges
Handbuch/Manual mit den Titel „Film Production Management“ vor, das in der umfangreichen 
Palette des Verlages, der sich primär den handwerklichen Aspekten der Filmherstellung – von 
Kamera bis Berufsbilder bis Marketing befasste – noch fehlte.

Dieses Buch habe ich dann letztendlich alleine verfasst, und seit 1991 bis heute gehört es zu den 
Bestsellern bei „Focal Press“, auch nachdem der Verlag diverse Eigentümer-Wechsel durchlaufen 
hat. Es befindet sich inzwischen in der 5. Auflage und ist in mehreren Sprachen weltweit im 
Verkauf – inzwischen in unterschiedlichen Medien, und zuverlässig sendet mir der Verlag 2 x 
jährlich einen Scheck mit meinen Royalties, die akribisch den Verkauf auf den weltweiten Märkten 
aufzeigen. 



Das Buch&Videocassete „The Art of Personal Filmmaking“ diente später als Vorlage für die 
entsprechende deutschsprachige FWU-Veröffentlichung „DIE EXPERIMENTELLEN FILME 
VON BASTIAN CLEVÉ“, die Jahre später in Deutschland unter meiner Mitwirkung erschien. 
Dieses Produkt ist in einer Vielzahl von Büchereien und Fortbildungsinstitutionen verfügbar. 

Und das amerikanische Original führt ein typisches Underground-Schicksal: Mehrerer Raubkopien 
und Bootlegs sind mir bekannt, und es kursiert in Filmmaking Departments an Colleges und 
Universitäten. Gelegentliche E-Mail-Anfragen müssen abschlägig beschieden werden. Über die 
ursprüngliche Auflage hinaus existieren keine Original-Exemplare mehr (ausser im Deutschen 
Filmmuseum DFF in Frankfurt). Gelegentlich finden sich Exemplare im Internet. Oder Suchen 
danach. Zu erstaunlichen Preisen.

P.S. Mein Bemühen, sowohl die JK OPTICAL PRINTER in Oakland wie auch den Kamera-
hersteller BOLEX PAILLARD in der Schweiz in der Entstehungsphase für dieses Projekt (wie auch
in der Vertriebsphase) als Sponsor ins Boot zu holen, war ohne Erfolg (oder Antwort) geblieben 
(was ich bis heute eigentlich nicht verstehe).  Beide Geräte sind für diese Art von Filmmaking 
wesentlich und unverzichtbar. ...



Die Fernsehpremiere von SO WEIT DIE FÜSSE TRAGEN in der ARD war zu Weihnachten 2003 
zur Hauptsendezeit, zwei Jahre nach dem Kinostart des Films. Das war in Übereinstimmung mit der
Filmfördergesetzgebung der Filmförderungsanstalt FFA. An diese Gesetzgebung waren wir 
gebunden, weil ein minimaler Bruchteil der 16 Mio DM Herstellungskosten unter Verwendung von 
Filmfördermittel zustande gekommen war (Referenzmittel der FFA  und Produktionsförderung des 
MDM). Wäre der Film vollkommen ohne staatliche Filmfördermittel entstanden, dann hätte der 
Filme ohne jegliche Auflagen gestartet werden können. Unabhängig finanzierte Kinofilme gibt es 
aber in Deutschland so gut wie nicht. Wieso war der Film überhaupt in der ARD im Programm, da 
ja keinerlei Fernsehmittel in der Produktion zum Tragen gekommen waren? Der Film war frei (d.h. 
ohne Fernsehkoproduktionsmittel - und somit auch ohne jeglichen Redakteurseinfluss)  entwickelt 
und hergestellt worden (das alleine schon war vollkommen ungewöhnlich).  Der Film wurde also 
als reine Lizenzvereinbarung von der ARD erworben: Ein bestimmter Betrag für eine bestimmte 
Dauer Senderauswertung in einem bestimmt umrissenen Sendegebiet. Verbunden mit kleineren 
Auflagen wie z.B. der Möglichkeit, den Film zu kürzen. Was ja auch geschehen ist: Die Sender-
fassung ist um knapp 30 Minuten kürzer als die Kinofassung, die zugleich auch die DVD-Fassung 
ist. Deswegen ist der Film in der TV-Version auch hin und wieder inhaltlich unverständlich.

In dieser gekürzten Form ist der Film über 20 Jahre lang entweder im Hauptprogramm der ARD 
oder in den Programmen ihrer 3. Regionalsender ein-oder mehrfach jährlich zu unterschiedlichsten 
Tages-und Nachtzeiten ausgestrahlt worden. Und das regelmäßig mit beachtlich hohem Marktanteil 
bzw. Zuschauerzahlen, die addiert über 20 Mio ergeben.



Es war ein langer Weg gewesen, von der Idee, diesen Roman erneut zu verfilmen bis zur Premiere 
im Berliner Zoo Palast und zur Fernseherstausstrahlung. Auf dem Rückweg von einem Mittagessen 
im Ludwigsburger Ennui-Restaurant zurück ins Büro meines Arbeitsplatzes an der Filmakademie: 
Anlasslos ist mir in den Kopf eine heimische Szene meiner Familie in Hamburg-Farmsen im Wohn-
zimmer gekommen: Vater, Mutter, Bruder, Hund und ich sitzen in den 60er Jahren auf der Couch 
und schauen atemlos fasziniert eine Folge des Fernsehmehrteilers „So weit die Füsse tragen“ in 
Schwarz-Weiss, von Fritz Umgelter inszeniert. Clemens Forell ist auf der Flucht und wird von einer
Meute von Wölfen verfolgt, attackiert und auf einen Baum getrieben. Aber offensichtlich ist, dass 
die Wölfe Schäferhunde sind. Ich sage mir, was für ein Stoff! Aber diesmal muss er in Sibirien 
spielen (nicht wie seinerzeit, ein Wäldchen hinter den Grünwalder Bavaria-Studios), und echte 
Wölfe müssen es sein. Seinerzeit war die Ausstrahlung der erste Straßenfeger in Deutschland.

Damit war der Grundstein gelegt. Der Beginn einer über zweijährigen Arbeit bis zum Drehbeginn, 
was extrem zügig ist, angesichts z.B. der 9 Drehbuchfassungen von mir von insgesamt 16. Und der 
immensen Arbeit der Finanzierungsbemühungen bis zum „grünen Licht“ durch die Completion-
Bond-Versicherung.

„Gib niemals auf“ – Titel meines detailreichen Buches zu dieser Produktion. 
Aus der Buchankündigung:

"Gib niemals auf" zitiert nicht nur den Werbeslogan seines Films "So weit die Füße tragen" - "Gib 
niemals auf" ist für Clevé auch das zukunftsweisende Motto einer Branche, deren Global-Player-
Fantasien, Neue-Markt-Seifenblasen und damit die Zeiten des guten Glaubens endgültig vorbei 



sind. Nie zuvor waren fachliche Information und bewusstes Risikomanagement so unabdingbar, um
ein Filmvorhaben finanzieren zu können. Nie zuvor war das Wissen um die Bedürfnisse möglicher 
Investoren und auch das Vermitteln der Chancen und Risiken für eine angehende Produktion so 
wichtig wie heute.
Clevé gibt einen Einblick in alle Finanzierungsaspekte einer Produktion: Von der Wahl der 
Gesellschaftsform oder der Genreeinordnung des Films, über gemeinhin übliche 
Vertragskonditionen, dem Errechnen der Gesamtproduktionskosten, den Förderungsmöglichkeiten 
und der Risikoabsicherung bei der eigentlichen Produktion, bis hin zu den verschiedenen 
Verwertungsstufen eines Kinofilms. Detailliert geht er dabei auf Fragen ein, die sich jedem 
Produzenten stellen: Wie definiert man die Zielgruppe und damit das Potenzial für einen möglichen 
Kassenerfolg? Was muss bei einem Optionsvertrag beachtet werden? Welchen Einfluss hat die 
Besetzung eines Films auf die Errechnung der Gesamtkosten einer Produktion? Welche 
Förderungsmöglichkeiten gibt es national und international? Welche Versicherungsarten sind für 
eine Produktion unverzichtbar? Wie kann die Pressearbeit effektiv und kostengünstig koordiniert 
werden?
Wie außerordentlich komplex sich Filmfinanzierung in der Praxis entwickelt, stellt Clevé jeweils 
anhand konkreter Beispiele aus der Produktion von "So weit die Füße tragen" (Kinostart Dezember 
2001) dar, die er als Executive Producer, Ko-Autor und -Produzent begleitete. 

Rezensionen
Anhand des Films beschreibt Clevé die vier Phasen der Filmproduktion (Stoffentwicklung und 
Drehbuch; Kostenberechnung; Produktion; Verwertung), die er anschließend vertieft. Da er sich 
auch dabei immer wieder an seinen eigenen Erfahrungen orientiert, ist das große Plus des Buches 
seine Praxisnähe. Dabei analysiert Clevé sehr prägnant die speziellen Bedingungen in Deutschland, 
geht auf viele Detailaspekte ein, an die junge Regisseure und Produzenten garantiert nicht denken 
(Versicherung!) und gibt eine Vielzahl wertvoller Tipps. (Südkurier, 20.12.2007)







Der Film schlägt eventuell auf alle Folgemärkte durch: Kinoauswertung –  Pay TV – Free TV – 
Streaming - DVD/VHS - Print – Audio – Edukativ – Inland / Ausland 

Anekdote: Eine meiner Studentinnen hatte den Film im internationalen Bus auf ihrer Fahrt von 
Kiew nach Stuttgart gesehen.



Warum ist das Kinoeinspiel so wichtig? Das Kinoeinspiel ist der beste Gradmesser dafür, welchen 
Wert der Film hat: Zuschauer kommen freiwillig und bezahlen an der Kinokasse Geld, um den Film
zu sehen. Aus diesen Einnahmen speisen sich die Erträge, die (in unterschiedlichen zeitlichen und 
prozentualen Abstufungen – falls zutreffend) bei den an der Produktion Beteiligten ankommen: Das
kreative Team, Schauspieler / Die Produktionsfirma/der/die Produzenten, die Investoren,  die 
Verwerter (Filmverleih – Vertrieb - Weltvertrieb) die Kinobesitzer. In all seinen Zwischenstufen. 

Bei der Berechnung des Gewinns muss man neben den Herstellungskosten des Films zudem die 
Verleih- und Vertriebskosten bis zum Kinostart addieren. Erst danach – beim „break-even-Punkt“ 
wird es möglich, zu ermessen, ob der Film ein finanzieller Erfolg ist. Wobei m.E. von einem Erfolg 
erst dann gesprochen werden kann, wenn Geld auf meinem eigenen (dem des/der Produzenten) 
Konto eingegangen ist. Nicht vorher. Ein auf dem Papier erzielter Gewinn ist wertlos, wenn nichts 
davon auf meinem Konto eingegangen ist. P.S. Wenn man es geschickt anstellt, kann sich der 
„break-even“-Point von Verleiher- und Vertriebsseite ins Unendliche verzögern, besonders wenn 
das Geschäft international abgewickelt wird. 

Nebenbei: der Kinoerfolg im eigenen Land ist für ausländische Einkäufer immer auch Gradmesser 
davon, wie erfolgreich der Film in ihrem eigenen Land sein kann. Insofern ist der Kino-Erfolg im 
eigenen Hersteller-Land grundlegend.



Für den deutschen (und oftmals den europäischen) Film gilt das Dilemma, dass man sich nicht klar 
darüber entscheiden will, was als „Erfolg“ anzusehen ist.  Aus Produzentensicht habe ich das eben 
klar dargestellt. Der Erfolg an der Kinokasse ist das Entscheidende. Hier ist das Verhältnis der 
Herstellungskosten (inkl. der Herausbringungskosten) zum Einspielergebnis der Gradmesser: es 
gibt allerdings keine Einheitsformel. Jeder Film muss individuell betrachtet werden. 

Anders sieht „Erfolg“ aus, wenn der Film in den Mühlen der Filmförderung und Fernseh-
koproduktion entstanden ist: Durch öffentliche Mittel, vergeben von Gremien und TV-Redaktionen,
deren Mitglieder, ohne persönliche Verantwortung und ohne persönliche Konsequenzen erfahren zu
müssen, einem Filmvorhaben Finanzmittel zur Verfügung gestellt hatten. Niemand wird einen 
finanziellen Verlust oder Imageschaden erleiden, wenn der von ihm geförderte Film wirtschaftlich 
erfolglos bleibt. Was ja die Regel ist. 

Man definiert „Erfolg“ dann gerne mit „öffentlicher Wahrnehmung“, z.B. durch Filmfestivals, 
Preise oder Feuilleton, oder „Standorteffekt“. Derart losgelöst entsteht eine vollkommen andere 
Werteskala. Nicht, dass diese Werte nicht auch für „kommerziell beabsichtigte“ Filme von 
elementarem Wert wären, aber für den Produzenten werden sie nicht ausreichen, um auf Dauer „im 
business“ zu bleiben. Unter diesen Umständen wird der Produzent fast nie eine sinnvolle 
Eigenkapitalbasis erzielen, die ihm Unabhängigkeit von Förderungen ermöglicht. Außer man 
versteht die Förderpraxis als „business“. 

Letztlich glaube ich, dass jeder Kreative und jeder Beteiligte an einer Filmproduktion ein möglichst 
grosses „echtes“ Publikum haben möchte, eines, das freiwillig ins Kino geht und dort eine Eintritts-
karte erwirbt.



Der Film hat sein Kino-Potential nicht erreicht. Ich hatte ihn auf über 1 Mio Zuschauer 
eingeschätzt. (Was sich ja im Laufe der Jahre auch durch die zahlreichen TV-Ausstrahlungen, die 
hohen DVD-Verkäufe und die Nebenmärkte – auch im Ausland – im Prinzip bewahrheitet hat.) 

Was war schief gelaufen? Wie so oft: Menschliche Schwächen, Egos und Eitelkeiten, Besser-
wissereien, Selbstüberschätzungen, Dummheit und Ignoranz. Gier. 

Vieles war richtig gemacht worden: Der Starttermin war in Ordnung, das Wetter hatte gestimmt, 
kein Konkurrenzprodukt war überwältigend dominant. 



„SAN FRANCISCO ZEPHYR“ war während der mehrmonatigen USA-Tour gedreht worden (von 
San Francisco kreuz und quer durch den amerikanischen Westen bis nach Quebec an die kanadische
Ostküste – und zurück). Generell wurde in Campgrounds in einem Stationwagon wohnend  durch 
möglichst viele Nationalparks gezogen – mit Ausnahme der Orte, in denen ich Filme gezeigt hatte. 
Dort wohnten wir fast immer in den von den Colleges oder Universitäten gebuchten Motels oder 
Privatunterkünften. 

Gedreht wurde mit einer Bolex-Kamera, mit Stativ oder aus der Hand. Ungeplant, unscripted, die 
jeweiligen Gegebenheiten wahrnehmend und erfassend. So setzte sich im Laufe der Monate bereits 
der Film irgendwie vorläufig im Kopf zusammen: Man wusste, was bereits gedreht worden war und
konnte entsprechend Material suchen, das irgendwie dazu passte. Aufgrund bereits gemachter 
Erfahrungen mit dem „Optical Printer“ waren zudem dessen Möglichkeiten bereits bei den 
Dreharbeiten im Hinterkopf vorhanden. Ein immer dichter werdendes „offenes Kunstwerk“ in 
seiner Entstehung. Nur die Bolex ist technisch fähig, diese Mittel einzusetzen, die mir wichtig 
waren wie z.B. Mehrfachbelichtungen, unterschiedliche Aufnahmegeschwindigkeiten, 
Einzelbildschaltung, Einstellungsgrößen, diverse Objektive. Keine andere Kamera, z.B. ARRI oder 
Beaulieu, haben alle diese Möglichkeiten. 

Das belichtete und unentwickelte Filmmaterial verblieb wohlgesichert bis zur Rückkehr nach San 
Francisco in einer Tasche - entwickelt und betrachtet werden konnte es ja erst Monate später, sobald
ein Kopierwerk zugänglich war. Es gab keine andere Möglichkeit, das Material auf seinen tech-
nischen oder künstlerischen Wert zwischendurch zu sichten. 



Die ersten Arbeiten mit dem „Optical Printer“ hatte ich während meines DAAD-Aufenthaltes am 
San Francisco Art Institute gemacht. Ich hatte das Gerät vom Filmemacher George Landow 
gekauft, der ihn für seine Zwecke umgebaut hatte. Mit diesen Umbauten hatte auch ich immer 
weiter gearbeitet. Anfangs fertigte ich eine Reihe von Kurzfilmen, um das Potential dieses Gerätes 
kennen zu lernen. Ich hatte ihn in unserem 1-Zimmer-Apartment in San Francisco aufgebaut und 
wie besessen damit gearbeitet. Einige dieser Kurzfilme erhielten das Prädikat „Besonders 
Wertvoll“, was mich ermunterte, weiter zu machen. Obwohl es meinerseits nie Zweifel daran gab, 
wie besonders und wundervoll und einzig meine Filme waren, war diese Art der „offiziellen“ 
Anerkennung – auch finanziell - beflügelnd. Nach all dieses Kurzformaten – quasi musikalisch-
ähnliche „Etüden“ – wurde es Zeit für eine Langform, also eine „Symphonie“. So ist „San 
Francisco Zephyr“ zu verstehen, der dann nach der obligatorischen Rückkehr vom Stipendium in 
Hamburg in monatelanger, ermüdender Arbeit zuhause entstand. Und diese Langform beinhaltete 
ein paar kurze Sequenzen, die sich als Kurzfilme loslösen ließen und so erneut diverse „Besonders 
Wertvoll“-Prädikate, bekamen, ja sogar einen „Deutschen Filmpreis“. Schlussendlich habe ich den 
mir bis dahin persönlich nicht bekannten Bassisten Eberhard Weber gebeten, dazu einen Soundtrack
zu machen – ich bin ein großer Fan seiner Musik. Allerdings, was ich nicht wusste, ganz anders als 
ich hatte Weber überhaupt keine Begeisterung für die USA. Wenn man will, kann man das in 
seinem Bass-Soundtrack hören: Vieles ist gegenläufig und konträr zu meiner Euphorie. Unter dem 
Strich hat das dem Film gut getan. 



Eine Einladung zum Gastspiel bei einem Kommunalen Kino umfasst üblicherweise die Erstattung 
der Reisekosten (Fahrtkosten und Unterbringung), die Filmmiete (man war ja immer mit seinen 
eigenen Kopien unterwegs) und ein Honorar, das sowohl eine Einführung als auch eine 
abschließende Publikumsdiskussion beinhaltete. Mit dem Veranstalter war man normalerweise 
zudem vor der Veranstaltung Essen gegangen. Manchmal auch noch mit interessierten Zuschauern 
danach „auf ein gemeinsames Bier“. Prima, für alle.



Ein Intermezzo: Zurück zur alten Leidenschaft analoger Photographie: 6x6 Rollei Reflex. Seit 
Jugendtagen in meinem Besitz, zusammengespart mit Zeitschriften-Austragen von Reader’s Digest 
Heften. Seinerzeit hatte ich z.B. Leute wie Alexis Corner, John Mayell und Klaus Doldinger auf der
Bühne des Hamburger Musikhalle während ihrer Konzerte fotografiert, was vollkommen un-
kompliziert möglich gewesen war, ich bin einfach auf die Bühne gestiegen. Undenkbar so etwas 
heutzutage. Hier nun Vegetatives: Zwischen zwei Glasplatten, von hinten beleuchtet / durch-
leuchtet. Ganz eigene Bilderwelten (nicht unähnlicher meiner filmischen Arbeiten), zu Collagen 
montiert wie ornamentale Teppiche, bis hin zu Großformatigem. Letztlich aber ein zu teures 
Hobby: Rahmung unter Glas verboten teuer, oftmals außerhalb jeglicher üblichen Größe und 
Konfektionierung. Bis zu 1,5 x2,5 Meter. Wie ein Wandteppich.
Und von berauschender ornamentalen Schönheit. 



Selten hat es derart ausführliche und kenntnisreiche Kritiken gegeben. Einen persönlichen Kontakt 
zu einem Filmkritiker gibt es normalerweise nicht. Ist von beiden Seiten nicht erwünscht.



In diesem Fall ist es anders: Doug Edwards hatte mich früh – während meines DAAD-Stipendiums 
- bereits mit meinen Kurzfilmen von San Francisco aus nach Los Angeles in den Filmclub 
„Vanguard Cinema“ eingeladen.  Hier hatte ich seinerzeit zum ersten Mal beim spätabendlichen 
Anflug auf Los Angeles - diese Riesenstadt mit ihrem glitzernden, bis zum Horizont in rechteckigen
Mustern organisierten Lichterteppich gesehen: Und mich sofort in diese überwältigend schöne 
Riesen-Stadt verliebt: Hier wollte ich leben. Was dann auch später auch geschah…

Jahre später wollte ich Doug noch einmal besuchen. Er wollte das nicht. Kurz darauf ist er an AIDS 
verstorben. Bei meinem ersten Besuch war diese Krankheit noch weitestgehend unbekannt 
gewesen. 





Die Prädikatisierung durch die Filmbewertungsstelle: Zwingend vorgeschrieben für jeden Kurz- 
oder Langfilm, in dem öffentliche Förderung verwendet wurde, für den Langfilmbereich eher 
bedeutungslos, im Kurzfilmbereich eine Überlebensstrategie, da nur mit dem Prädikat „Besonders 
Wertvoll“ eine Geldprämie verbunden ist. Die in ihrer Höhe zwar jährlich schwankt, abhängig vom 
Gesamtverlauf des Kinojahres und den dort erzielten Umsätzen, aber in den 70er Jahren in einer 
durchaus respektablen Höhe. Summen, die für eine neuen Film verwendet werden müssen, aller-
dings liegt es beim Produzenten allein, in welchen Film er sie investiert. Also keine (Projekt)-
Förderung eines Vorhabens, das monatelang diverse Gremien zur Genehmigung durchlaufen muss, 
sondern eine (Referenz)Förderung, mit der eine bereits erfolgte und mit „Besonders Wertvoll“ 
bewertete Produktion finanziert wird („Wertvoll“ ist in diesem – finanziellen - Sinne 
bedeutungslos). Das ist ein grundlegender Unterschied. Maximale kreative Entscheidung allein 
durch den Produzenten/Filmemacher. In der konkreten Ausgestaltung ist das FFG Filmfördergesetz 
noch xfach komplizierter, aber in jedem Fall eine wesentliche Gundlage meiner filmischen 
Tätigkeit. In dieser Form gibt es diese Möglichkeiten heute nicht mehr.

Ursprünglich war die Prädikatisierung eingeführt worden, um Kurzfilme als Vorfilme  ins Kino zu 
bringen. Die Mindestlänge war seinerzeit auf gut 9 Minuten festgelegt worden. Für den Kino-
besitzer bedeutete der Einsatz eines prädikatisierten Kurzfilms eine Minderung seiner Steuer-
abgaben. Was gut gedacht war, wurde in der Praxis dahingehend unterlaufen, dass ein prädikat-
isierter Kurzfilm zwar vom Verleiher gekauft wurde, und der Kinobesitzer den zwar mit dem 
Hauptfilm zusammen eingekauft, in der Regel ihn aber nicht zum  öffentlichen Einsatz gebracht hat.
Für den Produzenten hat das keinen Unterschied gemacht.



KT hatte ich in der Oberstufe des Gymnasiums kennengelernt, und wir freundeten uns an. Seiner-
zeit sagte mir der Name ihrer Vaters überhaupt nichts. Nach vielen Jahren des „aus den Augen 
verloren“ plötzlich die Anfrage nach Los Angeles, für eine Dokumentation zu Lion Feuchtwanger’s
„Familie Oppermann“ die Organisation zu machen - in Pacific Palisades, dem Wohnort der Witwe. 
Später das Angebot, für die ZDF-Reihe „Sonntagskonzert: Melodie einer Stadt“ 8 Filme zu drehen. 
Eine tolle Gelegenheit: der ZDF-Redakteur ermahnte mich: „.Herr Clevé, keine Kunst!“ 
Aufwändige Produktionen, mit ausschließlich live-Musik in den jeweiligen Städten! Komplizierte 
Produktionen, hoher Zeitdruck, geringe Budgets. Bis zur Erschöpfung, aber niemals über Zeit oder 
Budget gegangen. Unendlich viel Zeit im Flugzeug (als man sich noch auf Flugpläne verlassen 
konnte): Los Angeles – Mexico City – Caracas – Sao Paulo – Los Angeles – Hamburg – Los 
Angeles. Später noch Quebec City – Vancouver – Rio de Janeiro – Buenos Aires. Meine Devise 
intern zu den Filmen: „Warten auf den Schweinebraten“, da der Sendetermin immer gleichzeitig 
zum ARD „Der internationale Frühschoppen“ lag. Das Alternativprogramm quasi. Andere Sender 
gab es in Deutschland seinerzeit nicht, von den 3. Programmen abgesehen, die aber nicht ganztags 
ausstrahlten. Die Quoten stimmten. Ziel erreicht. Viel Zeit in den Vorbesichtigungen mit K 
zusammen gewesen. Eine außerordentliche Person. Nach dem Tod meines Vaters war sie die 
einzige Person gewesen, die unter all den Klassenkameraden (die ich über Jahre bereits kannte) 
etwas in dieser Situation zu mir sagen konnte. Ansonsten nur Schweigen und Wegblicken. K: eine 
außerordentliche Person. Der Kontakt ist abgebrochen. Manches verstehe ich nicht. 



Nach „EXIT SUNSET BOULEVARD“ wurde klar, dass dieser „experimentelle“ filmische Weg 
nicht weiter führt. Quasi aus-erzählt. Auch wurde es Zeit, sich von Förderungen unabhängiger zu 
machen. Und in Los Angeles wirtschaftlich Fuß zu fassen. Eine Zeit, in der man alles machte, was 
möglich war und des Weges kam: Von Synchronarbeiten zu Übersetzungen zu Aufnahmeleitungen.
Und in der man sich mit „Empfehlungsschreiben“ versorgen musste. Als „Freelancer“ ohne 
gewerkschaftliche Bindung sind die Möglichkeiten rar, zufällig und in der Dauer beschränkt. 
Tanzen auf vielen Hochzeiten. Independent Productions: Immer unterfinanziert, immer 
unterbesetzt, immer zeitlich befristet, immer miese Drehbücher, Schauspieler der B-, C- oder noch 
geringere Kategorie. Aber mit unendlich großen Egos. Kräftezehrend, ohne einen wirklichen 
finanziellen Gewinn, von künstlerischem ganz zu schweigen. Nach dem Motto: Ich arbeite jetzt 
unter diesen grottigen Bedingungen, quasi als Investition in die nächste Produktion, in der dann 
alles besser wird. Perfekte Bedingungen der (Selbst)-Ausbeutung, weitestgehend ohne sinnvolle 
Perspektive. Man kann von Glück sagen, wenn die Produktion am eigenen Wohnort stattfindet.



Der Tanz zeitgleich auch auf dem akademischen Feld…. Richtung Associate Professor z.B. Das 
geht nur, wenn man willens ist, irgendwo hin zu ziehen, wo sich eine Möglichkeit eröffnet. 
Orlando, Las Vegas, Montana. Das geht aber eigentlich nur, wenn noch keine Familie da ist. Und 
ist dennoch mit 1000 Problemen behaftet. Das College- oder Universitätswesen in den USAist  
nicht vergleichbar mit den deutschen Verhältnissen. Immerhin: In jenen Tagen war mein Englisch 
so gut gewesen, dass Amerikaner dachten, ob da ein französischer Einschlag ist, und nicht der 
erwartete, harsche deutsche a la „Hollywood“. 



Alles für eine eventuell erforderliche Bewerbungsmappe organisieren...



Im Rahmen meiner Professur in Ludwigsburg die Schaffung einer Schriftenreihe für den Bleicher-
Verlag zu Einzelaspekten des Filmgeschäftes und seiner dazugehörigen Handwerke. Das war 
einfach für mich, weil ich auf einen großen Pool von Fachleuten zugreifen konnte, die auch als 
Gastreferenten in „meinem“ Studiengang tätig waren, und über deren Qualifikation ich gut 
Bescheid wusste. Ich hatte sie ja ursprünglich „geheuert“ um puntuell an der Filmakademie zu 
unterrichten.  Es war ein Merkmal dieses Studiengangs, dass einzelne Aspekte des Filmgeschäftes 
von Profis gelehrt wurden, die noch in der Branche aktiv waren. Überhaupt hatte ich das 
einzigartige Glück, da die Filmakademie Baden-Württemberg eine Neugründung war, diesen 
Studiengang von Grund auf alleine konzipieren, bestücken und durchzuführen zu können. D.h. dass 
die Filmakademie in der Lehre eine absolute Spitzenstellung einnehmen konnte im Vergleich zu 
bestehenden Filmschulen, die schon mit bestehenden Auffassungen, Strukturen und Verkrustungen 
zu kämpfen hatten. Es war mein Ziel, innerhalb dreier Jahre die anderen Filmschulen in den Augen 
der Branche und Studenten an die Spitze zu bringen – zusammen mit all meinen Kollegen der 
anderen Abteilungen – das ist m.E. gelungen. Dazu gehörten auch die beiden Schriftenreihen und 
die eigenen Bücher. Gerade in diesen Jahren veränderte sich die Branche in Deutschland in allen 
Aspekten erheblich und grundlegend, - von den ausschließlich öffentlich-rechtlichen Strukturen 
zusätzlich hin zum Privat-Fernsehen - so dass mein „Hollywood“-Vorsprung voll zum Tragen 
kommen konnte. Hollywood ist in jeder Hinsicht immer an der Vorfront der Entwicklung: im 
Handwerk, im Geschäftsgebaren, in der Philosophie dieses Metiers. Dass iss nun mal so.



Der Bleicher-Verlag, eigentlich mit der Marke jüdischer Erinnerungspublikationen im Markt 
etabliert, ging mit dieser Schriftenreihe einen zusätzlichen, neuen Weg. Die Schriftenreihe wurde 
später, nach der altersbedingten Geschäftsaufgabe des Bleicher-Verlages,  von einem anderen 
Verlag übernommen und weiter geführt. Wo noch weitere Publikationen erfolgten.



Man kann nicht zweimal in den gleichen Fluss steigen. Eine aufwendige, durch einen Filmfonds 
finanzierte Produktion mit der Absicht, frühere Gedanken visueller Umsetzung von Musik, oftmals 
in frühen Kurzfilmen erfolgreich exerziert, mit Dreharbeiten in Deutschland, den USA und 
Marokko in das digitale Zeitalter zu bringen: 27 Einzelstücke, entsprechend der Kompositions-
struktur der H-Moll-Messe, in 27 Kurzfilme gebracht. Während diese Konzeption in vielen – nicht 
allen -  Teilen gut funktionierte, tat sie das unter dem Strich nicht. Der Film (und die Musik) sind zu
lang. Und, in der Hauptsache: Die Annahme, dass ein junges Publikum klassische Musik bei 
entsprechender Visualisierung goutieren würde, und dass ein älteres Publikum eine derartige 
Visualisierung im Kino akzeptieren würde, stellte sich als eine komplette, grundsätzliche 
Fehleinschätzung heraus. Da nützte es auch nichts, dass DER Bach-Interpret Helmut Rilling, die 
Messe, zusammen mit hochkarätigen Interpreten,  extra für diesen Film neu einspielte. Bei der 
Premiere mit live-Orchester&Chor-Musik in der Stuttgarter Musikhalle gab es neben Ovationen 
auch Pfiffe. Als Macher vergisst man Pfiffe nie. 



Die Arbeit an diesen 8 Filmen lässt sich kaum verniedlichen: Enormer Zeitdruck, komplette 
Abhängigkeit von den meteorologischen Gegebenheiten. Alle Mitarbeiter jeweils vor Ort 
angeheuert. Die Musiker natürlich sowieso. Seinerzeit wurde oftmals mit hunderten von US-
Traveller Checks bezahlt. Wie viele Checks kann man abzeichnen, bevor die Unterschrift nicht 
komplett unleserlich wird? Gerade in den lateinamerikanischen Ländern war der Wechselkurs eine 
Verhandlungssache, die in Hinterzimmern von Banken abgewickelt wurde. Das hat meine Frau mit 
Bravour vollbracht. In Bogota stand auf jedem Flur in jedem Stock des Hotels eine militärisch 
gekleidete Person mit einer Maschinenpistole. Kein Portugiesisch oder Spanisch in meinem 
Sprachschatz. Nur Englisch (oder Deutsch). Der britische Krieg um die Falkland-Inseln hat Buenos 
Aires für Englisch sprechende Leute nicht gemütlicher gemacht. Da half nur ein Wochenendausflug
nach Uruguay nach Montevideo, das mit seinen Mercedes-Taxis aussah wie um eine Ecke in 
Deutschland. Buenos Aires voller politischer Flüchtlinge aus Chile, auch in der Crew. Aber die 
Dreharbeiten immer harmonisch, freundlich und professionell. Stereo-Ton. Sowohl die Musik-
Auswahl wie auch ich die der Musiker, Musikgruppen und Orchester lag alleine bei mir. Bei einer 
Musiksendung ist es neben der Musik selbst extrem wichtig, auch die folkloristischen Tänze 
ordentlich im Bild zu haben. Also mit 2 Kameras gedreht. Eine davon habe ich selbst geführt. 
Deutsche Touristen – z.B. auf dem Zuckerhut - waren hellauf begeistert, wenn sie mitbekamen, dass
das ZDF grade ein „Sonntagskonzert“ dreht. Beim ZDF konnte man sicher sein, ein gute 
Einschaltquote zu bekommen. Alternativ hätte man ja den „Internationalen Frühschoppen“ sehen 
müssen. Aber Einschaltquoten waren seinerzeit noch nicht die Währung des Fernsehens. 



Wenn man „Hollywood“ hört, denkt man an die großen, spektakulären Blockbuster, die weltweit in 
den Kinos laufen und Weltstars als Helden haben, und die von allen Medien rauf- und runter 
gemeldet, analysiert und gepriesen oder kritisiert werden. 
Aber es gibt das „andere“ Hollywood, und das ist der Hauptteil der Branche: Billige B oder C 
Kino-, TV, oder Video-Produktionen auf schmalen, mühsam halsbrecherisch finanzierten Budgets, 
die unterhalb des gewerkschaftlichen Radars (ausgenommen die Screen Actors Guilds SAG, an der 
es zum Glück kein Vorbeikommen gibt – weil sonst alles vollkommen regellos ablaufen würde) 
hergestellt werden. Man kann sie auch einfach „Schrott“ nennen. Schlechte Drehbücher, über-
griffige Produktionsbedingungen, fahrlässiger Zeitdruck, einfach übel. Diese Produktionen sind das 
Normale in Hollywood. Auf Märkten und Messen werden diese Filme unbesehen im Paket 
verhökert. Fischmarktware. Selten erreichen sie eine Kinoleinwand. Und was nicht im Kino läuft, 
erfährt auch keine Erwähnung in den Zeitungen. Und dennoch: Sie gehören unabdingbar zu den 
Karriereschritten eines jeden Mitarbeiters und Schauspielers. Selbst bei diesen Produktionen eine 
Arbeit zu finden (oftmals unbezahlt, gegen Verpflegung und einen Credit im Abspann) ist nicht 
einfach. Ganz Hollywood ist voller Personen „between jobs“, und der globale Zustrom an 
hoffnungsvollem Nachwuchs auf der Suche nach Ruhm und Reichtum ist nie nachlassend. Keine 
Demütigung, keine Erniedrigung, kein Missbrauch ist groß genug, als dass man ihn nicht ertragen 
würde, um hier „nach oben“ zu kommen. Alles ist möglich, notwendig und wird praktiziert – und 
alles beruht in der Tat auf Freiwilligkeit. Dieses System bringt das Übelste wie auch Beste hervor. 
Das muss man mögen. Zumindest punktuell – wenn es darauf ankommt. 
Unfassbar im Rückblick: Mit welcher Naivität, Blauäugigkeit und Unwissenheit ich das Kapitel 
„Amerika & Hollywood“ angegangen war! Ein Greenhorn par excellence. Wie Der „Ritt über den 
Bodensee“. Ohne doppelten Boden. Einfach so, mit Selbstvertrauen und vollkommener Unkenntnis 
der wahren Verhältnisse. Unfassbar! 



Dieses Buch wurde das Ergebnis der (zuvor erwähnten) Zufallsbegegnung bei der Buchmesse in 
Las Vegas. Es wurde quasi „die Bibel“ in der Branche, seit Jahrzehnten in immer neuen Auflagen 
im Gebrauch und in der Nutzung.  Das Buch hat jeden Besitzerwechsel des Verlages überstanden. 
Und wird verlässlich weltweit erfasst in all seinen Verkäufen in all seinen Medien und Ländern. 
Und in den Abrechnungen. Eine Überlegung: Hochrechnend von meinem geringen prozentualen 
Anteilen am Verkauf lässt sich ermessen, wie viel der Verlag selbst an diesem Buch eingenommen 
haben mag. 

Ein weitere Gedanke: das Buch stand kurz vor der Veröffentlichung, als ich mich in Ludwigsburg 
um die Position des „Professors für Produkztion“  an der Filmakademie Baden-Württemberg 
bewarb. Die Filmakademie stand kurz vor der Gründung, und damit auch der Studiengang 
„Produktion“. Einen derart professionell ausgerichteten Studiengang zielgerichtet für Film- und 
Fernsehproduzenten gab es seinerzeit in ganz Europa nicht. Das Buch war Dokument und Blau-
pause für diese Ausbildung. Eine glückliche Fügung: Es kam alles mal wieder ideal zusammen. Ich 
bin wahrscheinlich ein Glückskind (geboren an einem Sonntag am 1.1.1950 in München – Omen?) 
Und ich war es überdrüssig, für Drittproduzenten Dreharbeiten zu organisieren und durchzuführen. 
Ein „Bürojob“ wie dieser war nun ganz nach meinen Wünschen. Die Familie und kleine Tochter 
waren mein Fokus im Privaten geworden. Keine fernen und weit entfernten Produktionen mehr, 
keine Filme mehr, die im besten Fall interessant waren, meistens aber mit weisungsbefugten Leuten
verbunden, vor denen ich nur wenig Respekt entwickeln konnte...





Eine Grundlage meiner Tätigkeit als Leiter der Studienrichtung „Produktion“ an der Filmakademie 
Baden-Württemberg in Ludwigsburg. Man musste den theoretischen Unterbau selbst produzieren. 
In Deutschland gab es nichts zu diesem Thema. Filmbücher waren eher für Genres und Regisseurs-
portraits gemacht. Ein Produzent  war weitgehend unbekannt und unerwähnt. Das hat sich ein klein 
wenig geändert, vielleicht auch mithilfe meiner Arbeit und meiner fabelhaften Studenten, die alle 
auf Eigenständigkeit und kreative Mitsprache pochen. Ja, das war alles sehr in meinem Sinne und 
im Rahmen meiner Zielsetzung. Das ist natürlich gewöhnungsbedürftig für Regie und Drehbuch, 
aber es nützt ja nichts. Entsprechende Kämpfe mussten ausgefochten werden. Und wurden 
ausgefochten.

Anfangs musste ich – ursprünglich vor den Jahren in LA aus Hamburg und München kommend – 
nachgucken: Wo liegt Ludwigsburg? Oder war Ludwigshafen gemeint? Von LA nach LB. Hätte ich
mir früher niemals vorstellen können. Eigentlich hatten wir geplant, in den USA zu  bleiben. Der 
Mensch denkt, etwas Anderes lenkt. Die Geburt unserer Tochter in Los Angeles hat alles verändert. 
Natürlich. Zum Besseren und zum Allerbesten. Ein Großteil meiner künstlerischen Arbeit war Jahre
zuvor „geleistet““, und auch das „Ankommen“ im Kommerziellen war begonnen. Zeit also jetzt für 
eine dritte Kariere, die des „Lehrers“, Fachautors, Studiengangleiters. Die auch wieder zusätzlich 
ganz andere Türen öffnete. „So weit die Füsse tragen“ wäre niemals in den USA entstanden. Beide 
Karieren, die des „Filmemachers“ und die des „Production Managers“ in LA, spielten nun keine 
wesentliche und aktuelle  Rolle mehr, sie wurden gegenüber meinen Studenten nie erwähnt. Von all
meinen Preisen und Auszeichnungen erfuhren auch meine Kollegen nicht. 



Focal Press erlaubt sich, mein Buch als Weihnachtgeschenk in der Fachpresse anzubieten. Wie 
schön.



Quasi der erste studentische „Wumms“ auf dem internationalen Parkett: ALICE DOWN 
WONDERLAND. Auf vielen Filmfestivals gezeigt – wir waren persönlich in London auf dem 
Filmfestival – wundervoll, diese überwältigend großflächige Kinoleinwand in einem wunder-
schönen klassischen Kinopalast - mit dem Prädikat „Besonders Wertvoll“ ausgezeichnet, und in 
seiner Art erfrischend neuartig. Mit dem unglaublichen Soundtrack der Hamburger Rocklegende 
Inga Rumpf versehen: Ein gewaltiges Erlebnis. Heulen und Zischen, Brüllen und echomässig ins 
Unendliche gesteigert: In einem Take direkt von ihr während der Projektion im kleinen Tonstudio 
im Keller der Universität Hamburg aufgezeichnet. KW in einer bezaubernden Performance in einer 
Nacht visualisiert. Das hat jeden weggepustet. Wie bei allen Soundtracks meiner Filme: Die 
Musiker einfach gefragt, ob sie nicht mal wollten. Seinerzeit war das unkompliziert. BU war 
Gastlehrender an der HfbK gewesen, daher unsere Beziehung. 35mm. Tatsächlich als Vorfilm im 
Kino zum Einsatz gekommen. Na, das Publikum dürfte einigermaßen überrascht dagesessen haben.



Der zweite studentische „Wumms“: GÖTTERDÄMMERUNG. Die Visualisierung der Musik 
(ursprünglich Hallogallo) durch Vielfachbelichtungen wie bei indischen vielarmigen Göttinnen 
rhythmisch kondensiert – eigentlich eine ungeheure Frechheit. Es waren andere Zeiten gewesen 
damals – heute unvorstellbar. Meine Unbekümmertheit und Naivität ohne Grenzen. Dieser Film ist 
über Wochen im Spätprogramm des Hamburger Abaton-Kinos gelaufen. Und auf zahlreichen 
Filmfestivals. Wir wohnten seinerzeit in der Bornstrasse schräg gegenüber des Kinos. Über Jahre 
hatte ich dort als Leiter vom Dienst parallel zum Studium an der HfbK gearbeitet. Plakate und 
Verleihphotos  in die Schaukästen gehängt, Buchstaben auf die Ankündigungstafel,  Mehrfach-
besucher darauf aufmerksam gemacht, dass man für jede Filmvorstellung eine eigene Eintrittskarte 
benötigt. Den Ton geregelt. Im  angeschlossenen AbatInn eine der besten Pizzas in der Stadt. 
Werner Grassmann immer irgendwo herumgelaufen. Film wurde mein Leben – nachdem ich ja 
bereits nach dem Gymnasium im Fernsehstudio München FSM eine superinteressante Tätigkeit als 
Mikroassistent begonnen hatte, auf dem Weg zum Tonmeister. Aber dann war ich doch an die 
Hochschule für bildende Künste Hamburg Lerchenfeld gegangen. Obwohl ich die Produktionen der
FSM mit großer Freude und tollem Interesse mitgemacht hatte, von anspruchsvollen Fernsehdramen
(mit Heinz Rühmann oder OW Fischer z.B) zu „XY Unbekannt“ mit Eduard Zimmermann bis zu 
Musikshows a la „Nightclub“,  und auch gut war. Aber es wurde mir  klar: Ich musste meine 
eigenen Sachen machen. Beim FSM hatte ich zuvor bereits Kollegen überzeugen können, einen 
Kurzfilm gemeinsam zu stemmen: 35mm SW: EgleichMhalbeHochZwei



Aus meiner Sicht waren diese beiden Filme damals die vorläufigen kreativen Höhepunkte in meiner
filmischen Entwicklung: Mit SAN FRANCISCO ZEPHYR die symphonische Langform der 
Theorie „visuell musikähnliche Umsetzung nach Kompositionsstrukturen“: Der ist, wie wenn man 
in ein kleines Boot steigt und sich ohne Ruder auf einen breiten Fluss hinausschubst, um alle 
Gewässer und Stromschnellen willenlos zu durchschippern. SAN FRANCISCO ZEPHYR: 
gewoben aus Tausenden von Auf- und Abblenden uns Mehrfachbelichtungen, ähnlich einem 
gewaltigen Teppich . Begleitet vom elektrischen Bass des Jazz-Meisters Eberhard Weber. 
Einzigartig. Monatelange, stupide Arbeit am Optical Printer war dem voraus gegangen. So eintönig,
dass ich immer einen Fernseher im Blickfeld stumm laufen hatte. 
Und mit EXIT SUNSET BOULEVARD wurde diese filmische Theorie erstmalig erweitert um 
Schauspieler und eine Storyline. Man muss es einfach mit-machen und sich treiben lassen (das ist ja
im Kino das Grundprinzip) – so wie der Hauptdarsteller sich – erstmalig in einem fremden Land -  
einfach treiben lassen muss und es erfahren. Einzigartig. Aber kaum nachahmens-möglich. So wie 
auch Arno Schmidt’s Literatur faszinierend ist, aber sicherlich nicht allgemeingültig für jedes Sujet 
verwendbar. Die Rezeption nicht einfach. Die Darsteller und Cameos: Azizi Johare – eine der erste 
schwarzen Playboy-Models, und Elke Sommer, das sagenhaft erfolgreiche deutsche Fräuleinwunder
in Hollywood – einfach wunderbar. Klar, dass es da Rüdiger Kuhlbrodt (Bruder von Dietrich), dem 
brav deutschen Touristen, die Sprache verschlägt. Etwas „tongue in cheek“ war da schon dabei… 
Erstaunlich, was ich alles gemacht habe, einzig Dank meiner grenzenlosen Naivität … ein 
Wesenszug, der durchgängig bis zum letzten Film KLANG DER EWIGKEIT fort gewährt hatte...



Im Rahmen des Goethe Institutes (Max Mueller Bhavan in Indien) eine mehrwöchige 
Vorlesungs/Filmzeige-Tournee durch Indien, Bangladesh und Pakistan. Neben eigenen Filmen ein 
ganzes Programm deutscher „experimenteller Filme unterschiedlicher Filmemacher“. Die häufigste 
Frage des einheimischen  Publikums: „how much did this film cost?“.

Es war das vor-digitale Zeitalter; das erklärt die wenigen Photos aus diesen Zeiten, anders als heute 
bei den Handys mit ihrer ununterbrochenen Digitalphotographie...



Nein, ich kann mich überhaupt nicht mehr erinnern, was in dem 10-tägigen Workshop gemacht 
wurde.
Mein zweiter Aufenthalt in Calcutta. Was uns anfangs wie das chaotische, unregelbare Inferno auf 
Erden erschien, entwickelte sich zu einem Ort schieren Überlebenswillens voller strikter 
Gesetzmäßigkeiten. Grundlegend faszinierend und existenziell verwirrend. Ich kann gut verstehen, 
dass man da wieder und wieder hin möchte. Wo sonst auf diesem Planeten fühlt man sich derart 
lebendig? Und wenn Ratten beim Essen unter den Tischen herum huschen, dann gehört das wohl 
dazu. 



Nein, ich kann mich nicht erinnern, wie die Hotels aussahen, in denen man untergebracht war, oder 
wie die Goethe Institute und ihre Direktoren und Mitarbeiter. Auch erinnere ich nicht, wie man von 
Ort zu Ort kam. Unfassbar laut, diese Länder, ununterbrochener Straßenlärm voller hupender Autos 
und Motorroller. Smog von bester Qualität. Keiner Erinnerung, wie die Flughäfen aussahen. Ich 
erinnere den Besuch eines indischen Filmstudios, in dem auf höchstem Niveau improvisiert wurde –
Indien: Die größte Filmindustrie und der größte Kinomarkt der Welt. Ich erinnere  mich an den 
kafkaesken, mittelalterlich wirkenden, höhlenartigen Zoll in Bombay, wo es nicht gelang, die Filme
rechtzeitig für die Vorführung aus dem Wust der Formalitäten und Papiere und Stempel und 
Genehmigungen heraus zu bekommen. Diese Organisation allerdings lag in den Händen des Max 
Mueller Bhavans. 



Die erste Filmshow, 1977, in Los Angeles. Eine gute Kritik von Linda Gross, seinerzeit eine 
maßgebliche Stimme des alternativen – und mainstreamingen - Kinos. Ich habe sie nie kennen 
gelernt. In das in der LA TIMES, der dominierenden Pressestimme in Kalifornien. Filmkritiker 
wissen, dass sie sich mit den Machern nicht „verbandeln“ sollen. 



Zwei Jahre später , 1979, eine Review für den neuen Film. Nun nicht mehr als der Student mit dem 
DAAD-Stipendium, sondern der nach Los Angeles umgesiedelte deutsche „unabhängige“ 
Filmmacher. Mir war in San Francisco klar geworden, dass ein ernsthaftes, publikums-und 
kommerziell orientiertes Filmemachen nur in Los Angeles möglich wird. San Francisco ist 
Underground&Kunst&Kultur, Los Angeles ist Handwerk&Business. Auf allerhöchstem Niveau. 
Filme, auch der B- oder C-Klasse a la „Fuzzy“ oder Seeräuber- und Untertassen-Phantasien aus 
Hollywood hatten mich immer fasziniert, seit den ersten sonntäglichen Kinogängertagen als Schüler
frühnachmittags im Farmsener „Tina-Kinos“. Welche Naivität meinerseits , unfassbar. Freelancing, 
ohne Netz und doppelten Boden, ohne feste Anstellung – nur „irgendwie schaffen wir das“ – und 
selbst seinerzeit noch ohne Green Card und Arbeitserlaubnis. Allerdings der Aufenthalt auf drei 
Jahre erlaubt durch einen befreundeten Professor ein spezielles Visum der Stanford University. 
Welche ungeheure, leichtsinnige Naivität. Erschreckend. 

Die Entscheidung, in die USA umzuziehen: Welch eine furchtbare Entscheidung das in den Augen 
meiner Mutter – und aller Eltern und Verwandten - gewesen sein muss („Reisende soll man nicht 
aufhalten“) (der Vietnam-Krieg war noch immer sehr präsent im mentalen Bild über das Land, 
dieses fürchterliche Land), habe ich erst realisiert, als die eigene Tochter nach dem Abitur für ein 
Jahr nach Kalifornien gegangen war (was wir ermutigt hatten). Und dort bleiben wollte… da gibt es
noch sehr viel Gedankenfutter….



Eine der sicherlich faszinierendsten Städte: Chicago. Eigentlich kannten wir sie ja von der ersten, 
selbst organisierten Tour Jahre zuvor, mit dem Kurzfilmprogramm. Seinerzeit hatten wir beim 
Organisator der Chicago Filmmakers privat gewohnt, Allen Ross, in einem schwarzen Stadtviertel 
südlich des Zentrums. Die raue amerikanische urbane Wirklichkeit in sommerlicher Hitze.  Einiges 
Material aus der Tour hat seinen Weg gefunden in SAN FRANCISCO ZEPHYR. Dieses Gastspiel 
jetzt vom Goethe Institut ausgerichtet. In einem „angemessenen Hotel im Stadtzentrum“ – also eine 
komplett andere Wahrnehmung der gleichen Stadt.  Diese Tour ging durch so viele Städte und Orte,
dass ich manchmal, im Flugzeug sitzend, nicht mehr erinnerte, wo ich grade gestartet war, und 
wohin es ging. Sehr sehr eigen, so etwas. Jahre später habe ich eine Dokumentation gesehen, in der 
über die mysteriöse Ermordung von Allen Ross, berichtet wurde: Irgendetwas mit einer religiösen 
Sekte… 



Dadurch, dass EXIT SUNSET BOULEVARD auf der Filmex lief (dem Filmfestival von Los 
Angeles) haben auch die großen Branchen-Zeitungen den Film besprochen: Variety. Die Filmex 
selbst konnte ich nicht besuchen: wegen Produktionsarbeiten musste ich nach Deutschland. Es ist 
ein böser Fehler, nicht auf einem Festival persönlich anwesend zu sein, wenn der eigene Film im  
Rennen ist. Unverzeihlich. Eine der Perlen an Erkenntnis, die ich Jahre später in der Lehre als 
Professor an meine Studenten weitergeben konnte. 



Richtig sorgfältige Besprechungen sind eine Seltenheit. Umso erfreulicher, eine lesen zu können. 



On the road...als Flugpläne noch so abgewickelt wurden, wie sie angekündigt waren



on the road… 



on the road...



Und dann wieder mal in der CINEMATHEQUE am Art Institute San Francisco. Jetzt grade 
entdecke ich Bill Moritz, den ich später als die „rechte Hand“ von Elfriede Fischinger wieder traf 
(und auch mit beiden zusammen in Deutschland tourte). Dass er es mochte, sich als Frau zu ver-
kleiden, war mir nie aufgefallen. Ich verkehre allerdings auch nicht in dem Milieu. Er ist noch vor 
Elfriede gestorben, an Krebs. Als Filmemacher und Poet und Lecturer war er mir auch nicht 
präsent. Er verstand sich immer als Fischinger-Experte und Kurator. 



Und wieder das New Yorker MILLENIUM. Über mehrere Tage und umfangreicherem eigenen 
Programm. Ein Großteil der kulturellen und besonders der Filmszene – sowohl der Macher als auch 
Spielstellenbetreiber und der Kritik – und des Publikums – hat jüdische Wurzeln, vielfach auch 
deutsche, zumindest der Vorfahren. Nur einmal in all den Jahren hat das für mich zu einer 
unangenehmen Begegnung bzw. Auseinandersetzung geführt. Die „deutsche Schuld“, mit der man 
ja aufgewachsen und erzogen worden war, war ansonsten nie irgendwo ein Thema gewesen. Oder 
nicht zum Thema mir gegenüber gemacht worden.



Ingo Petzke hatte als Privatperson den besten, effizientesten, ambioniertesten und vielfältigsten 
Verleihapparat für „experimentelle“ Filme in Deutschland aufgebaut und betrieben. Ursprünglich 
hatten wir uns auf dem Kurzfilmfestival Oberhausen kennengelernt, wo mir sein in Island gedrehter
Film „aussariq“ aufgefallen war. Er war bzw. ist zudem aktiv als Kritiker und Buchautor – und 
Professor. Bis heute gehört er zu denjenigen, die ich zum kleinen Kreis von Freunden zähle. 



Deckblatt des Sonderprogramms, das die Zentrale des Goethe-Instituts in München herausgebracht 
hatte,  mit einer Anzahl unterschiedlicher „experimenteller“ Filme von einer Vielzahl deutscher 
Filmemacher. Ich durfte sie alle präsentieren, diskutieren und vor den unterschiedlichsten 
Zuschauergruppen vertreten. Einfach ist das nicht. Aber ein Teil meines Einkommens und 
Überlebens als Freischaffender. 

Aus dem Programmheft – alle Einführungen und Diskussionen wurden auf Englisch geführt...ich 
denke, das ganze Programm hat seinerzeit den Höhepunkt des des „alternativen Kinos in 
Deutschland“ sehr gut wieder gespiegelt. 

Bastian Clevé , 2. Dezember 2023


