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IM KINO

Stanno tutti bene
Regie: Giuseppe Tornatore I Italien 1990

PIAHORLACHER

«Stanno tutti bene — es geht al-
len gut», sagt der alte Mann, als
er vom Besuch bei seinen Kin-
dern zuriickkehrt in sein Hei-
matdorf in Sizilien: Eine kleine
Liige; nur noch fiir die andern,
was vorher die eigene Lebens-
lige war. Zwischen dem Auf-
bruch und der Riickkehr liegt
eine Reise nicht nur zur in ganz
Italien verstreuten Familie, son-
dern auch eine Reise zu sich sel-
ber. Der Witwer, der den Tod
seiner Frau so wenig akzeptiert
wie die Tatsache, dass seine er-
wachsenen Kinder ein Leben
fernab seiner Vorstellungen fiih-
ren, muss der Wirklichkeit ins
Auge sehen. Und die sieht an-
ders aus als seine Triume, die
vielleicht einmal seine eigenen
waren und die er, wie viele Viter
und Miitter, auf die Nachkom-
men ibertragen hat. Mateo
Scuro heisst er nicht von unge-
fahr, der kleine Beamte, der sich
an die Illusion klammert, dass
seine Kinder den Schritt aus
dem Dunkel ihrer unbedeuten-
den Herkunft geschafft haben
und ins Licht getreten sind — von
der Schattenseite &rmlicher Be-
scheidenheit auf die Sonnenseite
des Erfolgs, des Ruhms, des
Gliicks.

Die Kinder hitten ihm, wie
viele Kinder, seine Ambitionen
gerne erfiillt. Da sie es nicht ge-
konnt haben, versuchen sie we-
nigstens, ihm seine Trdume zu
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belassen. Sie spielen ihm auf der
Biihne des Familientreffens die
Rollen vor — die Ersten und die
Besten in Politik, Kultur und
Business —, die sie im Leben
nicht meistern. Doch was von
Ferne funktioniert hat, klappt
aus der Ndhe nicht mehr. Der
Vater durchschaut, wider Willen,
das Rollenspiel — sein eigenes
und das seiner Kinder. Seine
Inszenierung kleinbiirgerlichen
Stolzes endet im Desaster. Aber
der Besuch wird auch zur inne-
ren Einkehr, und damit zur
Chance fiir einen Neubeginn.
Nur fiir den dltesten Sohn gibt es
keine Hoffnung mehr. Thn hat
der schwarze Schatten aus den
Alptraumen seines Vaters — ah-
nungsvolle Kehrseite seiner
Lichtvisionen — verschlungen...
Wiisste man nicht, dass Giu-
seppe Tornatore erst dreissig ist,
kénnte man ihn in der Genera-
tion von Scola, Fellini oder sei-
nem Drehbuchautor Tonino
Guerra vermuten. Er macht
Filme wie die « Alten», hat sie
offensichtlich studiert, sich von
ihnen inspirieren lassen und zi-
tiert sie gerne und ausgiebig.
Das ist Teil seines Reizes als Fil-
memacher, darin steckt aber
auch die Gefahr des Epigonalen,
eines gewissen Mangels an Ei-
gensinn und Eigensubstanz:
Hier fiihrt ein junger Mann das
Kino der Viter weiter, mit Ge-
schichten und Themen, fiir die
heutzutage zwar alle den Kin-
derschuhen entwachsenen Kino-
gingerinnen und -gdnger dank-

bar sind, die in Tornatores Auf-
bereitung aber trotzdem einen
schalen Nachgeschmack hinter-
lassen.

Der blieb schon bei « Nuovo
Cinema Paradiso» (ZOOM
19/89), seinem zwar nicht ersten
Film — Tornatore arbeitet seit
1979 regelmissig fiir die RAT -,
aber dem Werk, das ihn weit
tiber Italien hinaus beriihmt
machte und ihm gar den Oscar
fiir den besten auslindischen
Film einbrachte. Mit dieser Be-
hauptung setzt man sich in die
Nesseln, denn «Nuovo Cinema
Paradiso» war nicht nur ein un-
geheurer Publikumserfolg, son-
dern seit seiner Vorfilhrung am
Filmfestival von Cannes auch
ein Favorit der Kritik. Nun soll
beileibe nicht bestritten werden,
dass das eine schéne Liebeser-
kldrung an die grossen Zeiten
des Kinos und seiner Tempel
war und ein verkliarter Riickblick
auch auf eine filmverriickte
Kindheit in Sizilien. Doch ist in
«Nuovo Cinema Paradiso» be-
reits angelegt, was nun in
«Stanno tutti bene» — dem zwei-
ten Film von Tornatore, der es,
ebenfalls nach einer Wettbe-
werbsselektion in Cannes, in un-
sere Kinos schafft — deutlicher
wird.

Siisse Traurigkeit

Fiir ein Werk des Abgesangs —
und «Stanno tutti bene» gibt
sich noch elegischer als «Ci-
nema Paradiso» — fehlt Torna-
tore etwas, das sich schwer bele-
gen lésst: vielleicht die kiinstleri-
sche Reife, vielleicht die Lebens-
erfahrung, vielleicht ganz ein-
fach die Altersweisheit, die den
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Abschied eines Vaters von
seinen Kindern: Marcello
Mastroianni in «Stanno
tutti benen.

Ton der Elegie wahrhaftig klin-
gen lisst und nicht bloss rheto-
risch. Schon im ersten Film ge-
rann ihm der Schmelz der Erin-
nerung gelegentlich zum
Schmalz der Nostalgie. Aber in
«Stanno tutti bene» geht es um
mehr als nur die Vergéinglichkeit
des Kinos, die den nicht ganz
klaren Blick durch den Trinen-
schleier durchaus noch ertragt.
Hier geht es ans Lebendige, um
eine Verginglichkeit von exi-
stentiellen Dimensionen, der
man mit siisser Traurigkeit al-
leine nicht beikommt. Denn die-
ser zweite Film will einen Ab-
schied vom Leben schlechthin
zeigen: Der Abschied eines Va-
ters von seinen Kindern, eines
Mannes von seiner Frau (die oh-
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nehin nur noch als Chimére sei-
nes Selbstbetrugs lebt), von sei-
nen Illusionen und von seinen
(Alp-) Trdumen. Der Gang eines
alten Mannes in den Tod. Und
auf einer gesellschaftlichen
Ebene auch der Gang der tradi-
tionellen (italienischen) Familie
in ihre Auflésung, und der ihrer
Funktion als «Brutstiitte aller
Neurosen». Eine Tschechow-
sche Seelenlandschaft also, hin-
ter deren sanften Hiigeln Ab-
griinde klaffen?

Eine solche hat sich das Dreh-
buch vielleicht vorgestellt. Der
Film hat sie nicht gefunden. Tor-
natore hiipft munter die Tonlei-
ter hinauf und hinunter, vom
Schwank zur Tragddie, von felli-
nesken Reminiszenzen (hier fin-
det der Film zu seinen stirksten
Momenten) zum geschwétzigen
Psychodrama, von kafkaesken
Verfremdungen zur sentimenta-
len Anbiederung. Die stilisti-

schen Spielereien sind ofters zu
launig, als dass sie im Dienste
der Geschichte stehen wiirden.
Die formale Munterkeit macht
den Mangel an inhaltlicher Sub-
stanz schliesslich nicht wett, und
die Geschwitzigkeit macht
miide. Anders als in Scolas «Che
ora &é» (ZOOM 16/90), der ein
beinahe identisches Thema auf
einen wirklichen Dialogfilm re-
duziert, aber in dieser scheinba-
ren Beschrankung ein unendlich
viel weiteres Feld absteckt und
darin alle Fazetten mit schmerz-
licher Klarheit ausleuchtet.

Betorende Traume

Der Vergleich mit «Che ora é»
dringt sich dariiber hinaus auf,
weil auch dort die Rolle des Va-
ters Marcello Mastroianni zufiel.
Sie ist wohl zu einer seiner
schonsten tiberhaupt geworden.
Was man von seinem Mateo
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Scuro leider nicht sagen kann.
Denn hier ist das absolut Un-
wahrscheinliche eingetroffen,
ein Supergau sozusagen fiir ei-
nen Schauspieler von Mastroian-
nis Grésse: Man ist diese Figur
leid vom ersten Moment an, in
dem man sie sieht, und je tiber-
driissiger man ihrer wird, desto
mehr tut einem ihr Darsteller
leid. Dass es ausgerechnet Ma-
stroianni ist, der doch den miide-
sten Rollen in den langweilig-
sten Filmen (und dazu gehort
«Stanno tutti bene» nun auch
wieder nicht) noch Leben einzu-
hauchen vermag, ist so unerhort,
dass es schon beinahe wieder se-
henswert ist. Zugepappt mit ei-
ner Senioren-Maske, hinter der
man einen Zwanzigjihrigen ver-
muten kénnte — wie wenn er
selbst ein junger Spring-ins-Feld

wire —, mit weitsichtigen Glotz-

augen so gross wie Suppenteller
hinter Brillengldsern so dick wie
kugelsichere Bankabschrankun-
gen: In dieser Verkleidung, die
jedem Unwetter standhalten
konnte, kann sich nicht einmal
ein Marcello Mastroianni natiir-
lich bewegen. Nicht zu reden
von all den kleinen Gesten, den
Regungen des Ausdrucks und
den Schwingungen der Gefiihle,

die aus dieser Kleinbiirger-Kari- -

katur einen Charakter hitten
werden lassen.

So quélend dieser Anblick ist,
so schon sind dafiir die Triume,

die Giuseppe Tornatore und Co-

Autor Tonino Guerra ihrem Pro-
tagonisten auf die gequélte Seele
schreiben (die man dem armen
Marcello Mastroianni eigentlich
gar nicht glauben mag): ferne
Erinnerungen an lichtdurchflu-
tete Familientage am Strand,
tiber denen schon die Fliigel des
Todes schlagen, Stimmungsbil-
der von gleissender Helle und
drohendem Dunkel, diistere
Vorahnungen, die wie Riesen-
tentakel Giber dem strahlenden
Azur einer Lagune hidngen — vi-
suelle Sinfonien in Schwarz-

4 ZovMi.

Weiss-Blau, von Kameramann farbe, die man in einem néch-
Blasco Giurato betérend foto- sten Film gerne weniger ver-
grafiert. Bilder der Angst, einge-  schiittet in anbiedernder Gefiih-
bettet in pure Schonheit und ligkeit hitte. 400

hart an der Grenze des Kitsch, Vorspannangaben

aber von einer eigenen Klang- siehe Kurzbesprechung 90/378

La Stazione
Regie: Sergio Rubini I Italien 1990

CAROLA FISCHER ters scheint er in dieser Lebens-
schiene, die vom Vater vorgege-
ben ist — auch er stand zweiund-

Ein schibiger, kleiner Provinz- vierzig Dienstjahre im Sold der
bahnhof irgendwo zwischen Po-  Bahn - bereits festgefahren, hat
tenza und Bari ist Schauplatz Marotten und Eigenheiten ent-
dieses Kammerspiels fiir drei wickelt, wie sie allerorten in

Personen, inszeniert von dem
31jdhrigen Sergio Rubini, der
zugleich die Hauptrolle verkor-
pert. Es ist Nacht, eine dieser
Nichte, in der man keinen Hund
auf die Strasse jagen mochte,
weil es Bindfiden regnet und ei-
nem so recht das Dach auf den
Kopf fallen mdchte, wenn man
wie Domenico an diesem gott-
verlassenen Ort auch noch
Nachtschicht schieben muss.
«Scharf beobachtete Ziige»
heisst die Routine dieser Nichte
fiir den jungen Capo della sta-
zione. Beim Aufleuchten der ro-
ten Kontrollampe die Dienst-
miitze aufsetzen, mit der Lampe
in der Hand hinaus in den Re-
gen, das Passieren eines Nacht-
zuges in der Kilte stehend ab-
warten, und abschliessend ins
Biiro: Registrieren. Wohl wis-
send, dass all dies auch ohne
sein Zutun, gemadss der im fer-
nen Rom festgelegten Regeln,
ablaufen wiirde (selbst das Stel-
len der Weiche ist ein an sich
sinnloser Akt, da es eigentlich
keine Rolle spielt, ob ein Zug
hier auf Gleis 1 oder 2 durch-
fahrt), fiilhrt Domenico seine
Pflichten minuzids aus.

Trotz seines jugendlichen Al-
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Amtsstuben zu finden sind. Der
Ereignislosigkeit und Endlosig-
keit setzt er das akribische Ein-
halten immer gleicher Abldufe
entgegen, ja, er verdoppelt sie
gewissermassen, indem er das
Zeitnehmen zur Passion macht
und alles mit seiner Stoppuhr
misst, vom Durchlaufen des
Kaffees in der Espressoma-
schine bis hin zum Verbrennen
eines Holzscheits im Ofen.

Und plotzlich...

Es ist eine Nacht wie hundert
andere zuvor. Domenico lernt
Deutsch, telefoniert mit der
quengeligen, bettligerigen Mut-
ter, lasst den Fernseher laufen.
Im nédchsten Augenblick ist alles
anders. Als sei sie einem Hitch-

1/91

cock-Film entsprungen, steht sie
plotzlich im Raum: die schone
blonde Frau, einem gestrandeten
Paradiesvogel gleich in ihrem
schulterfreien rotsamtenen Par-
tydress. Uberwiltigt ob des un-
gewohnten Glanzes in seiner
Hiitte rettet sich Domenico in
seine Alltagsroutine, spult Fahr-
plane und Bahnverbindungen
herunter und lasst sich auch
durch das Auftauchen des Ver-
lobten der jungen Frau, der
diese zum Mitgehen bewegen
will, nicht aus der Ruhe bringen.
Der Inbegriff des italienischen
Macho, dieser préapotente Da-
nilo (Ennio Fantastichini spielt
diesen Part mit bedngstigender
Intensitit), der jetzt, da seine
Braut nicht nach seinem Willen
spurt, die Maske des Kavaliers

fallen ldsst und seine Aggressivi-
tit unter der festlichen Kleidung
nur schwer verbergen kann,
muss unverrichteter Dinge abzie-
hen. Seine Freundin richtet sich
auf eine Nacht des Wartens ein,
hier an diesem von der Aussen-
welt isolierten Ort, am Ende der
Welt.

Behutsame Anndherung

Eine klassische Ausgangsposi-
tion, eine alte Geschichte. Der
Film erzdhlt sie erfrischend neu
und spannend. Aus dem Aufein-
anderprallen der gesellschaftli-
chen Gegensitze entsteht eine
behutsame Anndherung. Flavia,
die verwohnte Bankierstochter,
aufgewiihlt durch den Krach mit
ihrem arroganten Freund, ent-
deckt in dem schrulligen jungen
Beamten eine Bescheidenheit
und Liebenswiirdigkeit, die sie
zunehmend fasziniert. Sie tut ei-
nen Blick in die Welt der einfa-
chen Leute, die sie, wire sie auf
einer ihrer zahlreichen iiblichen
Reisen, nicht wahrnehmen
wiirde. Domenico stiirzt sich in
das Abenteuer, mit einer (an sich
unerreichbaren) Frau Tisch und
Stuhl zu teilen. Doch wihrend

. das kleine Hauschen fiir Flavia

immer mehr zu einer behagli-
chen Insel der Zuflucht inmitten
des unwirtlichen Draussen wird,
zieht sich Giber den Kopfen der
beiden das Unheil zusammen.

~Kaum hat man sich als Zu-

schauer auf eine Love-Story zu
freuen begonnen, wird die Ko-
mdodie zum Thriller. Danilo, in
dubiose Geschifte verwickelt,
fiir die er das Geld von Flavias
Vater braucht, ist wild entschlos-
sen, seine Braut mit Gewalt zu-
riickzuholen. Was so leichtfiissig

Margharita Buy und Sergio
Rubini, der den Bahnhofvor-
stand selber spielt.
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als Komddie begann, droht in
der Tragddie zu enden. Aber
nach dem heftigen Ausbruch
von Gewalt findet der Film zu
seinem anfinglichen beschauli-
chen Ton zuriick.

Die Auflésung ist melancho-
lisch und unspektakuldr zu-
gleich. Wenn Flavia am Morgen
wie geplant ihren Zug besteigt,
ist sie vielleicht etwas erwachse-
ner geworden. Domenico, der
mit dem gefesselten Danilo in
dem ramponierten Bahnhof zu-
riickbleibt, wird die Erinnerung
an eine Nacht zuriickbehalten,
in der er iiber sich hinausge-
wachsen und zum tatkriftigen
Retter einer « Prinzessin» gewor-

den ist. Und er miisste nicht der
Italiener sein, der er ist, wenn
seine Geschichte vom Sohn zum
Enkel weitererzahlt nicht «big-
ger than life», grosser als das Le-
ben, werden wiirde...
Liebenswiirdig, unpriatentios
und genau, wie er ist, hat dieser
Film in Venedig den Kritiker-
preis erhalten. Und obwohl er
auf ein Theaterstiick zurtickgeht
(die gleiche Besetzung wie im
Film hat drei Jahre lang gemein-
sam auf der Biihne gestanden),
ist er wunderbarerweise keine
Minute lang abgefilmtes Thea-
ter. K4 _
Vorspannangaben
siehe Kurzbesprechung 91/10.

The Plot Against Harry

Komplott gegen Harry
Regie: Michael Roemer I USA 1969

MICHAEL LANG

Uber den sogenannten Regal-
film, Werke osteuropdischer Fil-
‘mer, die aus politischen Griin-
den bis zum Abschmelzen des
sogenannten Eisernen Vorhangs
nicht hatten aufgefiihrt werden
konnen, ist reichlich viel gesagt
worden. Das Thema also ist vor-
ldufig erledigt. Nun gibt es aber
auch in den USA, wo das Kino
seine ilippigsten Bliiten treibt,
dann und wann eine Trouvaille
zu machen, die den Zusatz
«Film aus dem Regal» durchaus
verdient. Der Grund fiir den
Verbleib in den Filmschachteln
ist allerdings weniger eine allzu
beherzte inhaltliche — gegen das
herrschende System gerichtete —
kiinstlerische Ansprache, die ob-
rigkeitlich missfallen wiirde,
sondern mehr ein Manko inner-
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halb des komq‘}erziellen markt-
strategischen Uberlegungsfelds.
Oder dann der ideelle Brems-

klotz, der moralische Apostel (in

den USA gibt man sich oft prii-
der als nétig), der beispielsweise
eine Verbreitung wichtiger Kino-
filme partiell verbietet.

Wie sagte erst kiirzlich der er-
fahrene britische Hollywood-Re-
gisseur John Schlesinger, «Os-
car»-gefeiert fiir « Midnight
Cowboy» und geehrt fiir andere
wegweisende Arbeiten von
«Darling» (1965) bis «Marathon
Man» (1976)7 «Mein Film «Sun-
day, Bloody Sunday» von 1971
war in New York ein grosser Er-
folg, wurde dann aber in Los
Angeles vom Produzenten/Ver-
leiher gar nicht herausgebracht.»
Und weshalb? «Ich glaube, die
Verantwortlichen von United
Artists haben damals nicht ak-
zeptieren wollen, dass in einem

Film ein Arzt gezeigt wurde, der
erstens jiidisch und zweitens
schwul und drittens vollig unkli-
schiert dargestellt wurde.» Ende
der Einfiihrung.

Mit einem ganz anderen Pro-
blem zu kdimpfen hatte 1969 je-
doch der mit einem vielbeachte-
ten Problemfilm iiber Schwarze
in den Stidstaaten, « Nothing But
a Man» (1965), aufgefallene Mi-
chael Roemer. Er wollte als Fil-
memacher nach diesem Einstieg
nicht in ein Schema gepresst
werden, sondern als weitgehend
unabhingiger Realisator seine
eigenen Ideen angehen. Ein er-
stes Projekt, die Verfilmung von
Elie Wiesels Roman « Dawn»,
wurde fallengelassen. Dann ent-
schied sich Roemer fiir eine
Story iiber einen jiidischen Ein-
wanderer der zweiten Genera-
tion, der es im Wunderland USA
doch nicht ganz so zu schaffen
schien wie erwiinscht. Es ent-
stand also ein Script mit dem Ti-
tel «The Plot Against Harry» mit
Schauplatz Chicago. Roemers
Ziel war es, eine Komddie mit
satirischem Einschlag zu ma-
chen, gezeichnet von nachdenk-
licher Bitterkeit, Lokal- und
Zeitkolorit und einem glasklar
eingesetzten jidischen Witz.

Selfmade-Produktion

Im Mirz 1968 wurde gedreht.
Roemer und sein Partner Robert
Young (Kamera, spiter selber
Regisseur: « Extremities», 1986,
stammt von ihm) zogen ihr An-
liegen durch, erwiesen sich als
Selfmade-Produzenten, sorgten
sogar fiir das Casting eigenhin-
dig und mussten zum Schluss
einsehen, dass der fertige Film
liegenblieb wie ein gestrandeter
Pottwal im brackigen Uferwas-

-ser. Ein ausgewéhltes Testpubli-

kum mochte sich mit dem Un-
derstatement-Charakter der Ge-
schichte nicht anfreunden, po-
tentielle Verleiher winkten ab.
Verbiirgt ist lediglich, dass der
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einstige Filmkritiker der « New
York Times» das Roemer-Opus
mochte, eine Projektion bei sei-
nem damaligen Arbeitgeber
«Columbia Pictures» anbe-
raumte und dort auf wenig Ge-
genliebe stiess. «The Plot
Against Harry» wanderte, ge-
nau, ins Regal. Ende der Ge-
schichte?

Nicht ganz. Denn am letztjah-
rigen Festival von Cannes
tauchte die schwarzweisse Erz-
komdédie in der «Séléction Offi-
cielle», der immer noch wichtig-
sten Filmschau iiberhaupt, auf.
Gilles Jacob, der rithrige und
einflussreiche Festival-Zar an
der Croisette, hatte Gefallen am
beileibe noch nicht angestaubten
Dokument gefunden. Die Vor-
fiihrungen am Mittelmeer wur-
den ausgiebig beklatscht. Das
Publikum tat sogar, was Roemer
seinerzeit schmerzlich bei seinen

Die liebe, bose Familie:
Empfangskomitee fiir Harry.

1/91

Bemiihungen vermisst hatte: Es
lachte. Und zwar ausgiebig,
herzlich. Genau so, als hétte es
einen Stoff vor sich, der keines-
wegs die Last zweier Zeitgeist-
Jahrzehnte auf dem Buckel
hatte. Sondern ein nahezu taufri-
sches Produkt.

Worum geht es aber eigentlich
beim «Komplott gegen Harry»?
Der schlecht und recht erfolgrei-
che Gauner Harry Plotnick ver-
ldsst nach ein paar Monaten das
Gefiangnis. Wie es sich gehort,
wird er abgeholt von seinem
treuen Adjudanten im zweifel-
haften Dienst, Max. Ebenso lo-
gisch erscheint, dass Harrys ein-
stiger Vertrauter, Big Julie, jetzt
seine eigenen Geschifte macht.
Das Ganovenhaus steht also in
Flammen, und Harry hat eine
echte Fiithrungskrise zu bewilti-
gen. Im Verlauf der absurden
Story gerit er in immer komi-
schere Situationen, rammt bei-
spielsweise mit seinem Wagen
eine Limousine, in der — so et-

iter of things

B A B

was gibt es in diesen Kreisen —
seine Exfrau plus Schwager plus
Tocher plus Schwiegersohn plus
Enkelkinder sitzen, von denen er
nicht einmal alle persdnlich
kennt. Harry und seine Familie,
dazu die Mafia, Gangster aus
exotischem Milieu, Mitressen,
Justizvertreter, dressierte Hunde
— und was weiss ich noch alles —,
alles das ergibt ein wahres Kud-
delmuddel des (sehr) schrigen
Humors. Wo — immerhin - gele-
gentlich auch gesellschaftskriti-
sche Pfeile abgeschossen werden
und sich manche melancholische
Karambolage der situationsko-
mischen Art ereignet.

Alltagsheld, widerwillig

Das Ganze lduft darauf hinaus:
Harry, der sympathisch erfolg-
lose Held mit dem schlifrigen
Blick eines gerissenen Cocker-
spaniels, brillant gespielt von
Martin Priest, ist fiir alles eine
Nummer zu klein, weil die
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Dinge, die er anpackt, so man-
che Nummer zu gross sind. Die-
ses Thema war 1969 offenbar die
falsche Wahl, denn immerhin
bereitete sich das Kinopublikum
bereits auf die sakrosankten Ma-
fioso-Heroen um Coppolas
«Godfather» vor. Das Publikum
wollte keine schwachbriistigen
Gangster — und schon gar nicht
in Chicago, wo Roemers Film
spielt — sehen.

«The Plot Against Harry»
schliesst alles ein, was man ge-
meinhin als unverwechselbar
den sechziger Jahren zugeordnet
annimmt. Mode, Musik, Lebens-
stil: Alles ist echt. Aber von No-
stalgie oder Kitsch ist hier nichts
zu spiiren; Roemers Auge war
damals schon erstaunlich wach
und auf eine gewisse Zeitlosig-
keit bedacht. Und so hat er vor-
weggenommen, was Woody Al-
len oder Paul Mazursky auf ihre
Weise mit mehr kommerziellem
Erfolg wiederholt haben: die
Darstellung der kleinen Mochte-
gerngrossen aus dem jiidischen
Milieu, immer im Clinch mit den
sozialen und kulturellen (ange-
deutet auch den politischen) Ge-
gebenheiten des weissen Ame-
rika.

Es ist schon, dass Michael
Roemer, der spiter andere Filme
gemacht hat («Dying», 1976;
«Pilgrim, Farewell», 1980;
«Haunted», 1984) jetzt einen
spiten Triumph einheimsen
darf. ¥l

Vorspannangaben
siehe Kurzbesprechung 91/8.

Die Streep singt: Blick hinter
die Kulissen Hollywoods mit
hochkaritiger Besetzung.

Postcards from the Edge

Grusse aus Hollywood

Regie: Mike Nichols # USA 1990

STEFAN JAGER

Erinnern wir uns: Mrs. Robin-
sons Bein schiebt sich in den
Vordergrund. Lasziv entledigt
sie sich ihrer dunklen Striiompfe.
Ben steht etwas deplaziert und
zudem noch barfuss im hinteren
Teil des Bildes. Unsicher und
verstort versucht er, seinen Blick
in eine andere Richtung zu len-
ken. Es ist dies der Beginn einer

Verfithrung. Anne Bancroft als
gelangweilte Mutter stellt den
jungen Dustin Hoffmann auf die
Reifepriifung. Er als unschuldi-
ger College-Abginger steht an
der Schwelle zum Erwachsen-
werden. Die Welt ist noch ver-
riickt und viel zu undurchschau-
bar, als dass man mit ihr auf An-
hieb klar kommen kénnte.

«The Graduate» (Die Reife-
priifung, 1968) war Mike Ni-
chols’ zweiter Film. Nachdem
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der aus Deutschland stammende
Regisseur bereits 1966 fiir seine
Leinwandadaptation von
«Who's Afraid of Virginia
Woolf» fiir den Regie-Oscar no-
miniert wurde, erhielt er die be-
gehrte Goldstatuette dann ein
Jahr spiter. In der Folge setzte
er sich neunmal in den Regie-
stuhl. Thn als Altmeister des Ki-
nos zu bezeichnen wire aller-
dings etwas verfritht. Obwohl er
die Reifepriifung im wortlichen
Sinne hinter sich hat, muss man
eingestehen, dass seine Ausfliige
in den stereotypen Hollywood-
alltag beim Publikum, vielleicht
mehr noch bei der Kritik, einen
zwiespiltigen Eindruck hinter-
lassen haben. Ich denke da an
«The Fortune» (Mitgiftjager,
1974), an «Biloxi Blues» (1987)
oder an « Working Girl» (Die
Waffen der Frauen, 1988), die
nur blasse Abbilder einer ver-
gangenen Kinozeit sind. Dar-
iiber mag auch das Handlungs-
umfeld in «Working Girl» nicht
hinwegzutiduschen, wo sich
Computer neben flimmernden
Anzeigen von Borsenzahlen ran-
ken. Denn um was anderes geht
es als um den Aufstieg vom
Aschenputtel zur mondédnen Al-
lerweltsdame, dieses nur allzu
bekannten Hollywoodmaérchen?
All diesen Einwinden zum
Trotz iiberrascht uns Mike Ni-
chols nun mit einer gekonnten
Komgdie iiber den (Schein)-All-
tag in Hollywood. Dem Ort also,
wo die Kinotrdume geschmiedet
werden und wo das Leben zur
Farce, noch deutlicher vom Sein
zum Schein verfremdet wird.

Frauenwelt?

Nach einer neunjdhrigen Film-
pause drehte Mike Nichols 1983
«Silkwood». Meryl Streep ver-
korpert in diesem auf authen-
tische Ereignisse zuriickgreifen-
den Film eine engagierte Frau:
Karen Silkwood arbeitet in ei-
nem Plutoniumkonzern zur Her-
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stellung radioaktiver Brennmit-
tel. Bedingt durch schlechte Si-
cherheitsmassnahmen an ihrem
Arbeitsplatz wird sie eines Tages
radioaktiver Strahlung ausge-
setzt. Jetzt ergreift sie die Initia-
tive, versucht die Missstinde im
Unternehmen aufzudecken.

Wenn es in Mike Nichols Fil-
men ein Hauptthema gibt, dann
ist es das der Selbstfindung. So
wie Karen Silkwood von der nai-
ven Mitarbeiterin zur engagier-
ten Gewerkschafterin wird und
sich damit von den Normen der
Alltagsgesellschaft 1ost, genau so
erscheint uns auch Rachel Sam-
stat in «Heartburn» (Sodbren-
nen, 1986). Wiederum ist es Me-
ryl Streep, die dieser Frauenrolle
Leben einhaucht. Verheiratet mit
Mark Forman (Jack Nicholson),
einem jiidischen Reporter, muss
sie erkennen, das die Ehe nicht
nur ruhig und gleichmissig
schaukelt. Ihr Gatte betriigt sie
mit einer anderen, trotzdem er-
klért sie sich nach einer Tren-
nung bereit, wieder zu ihm zu-
riickzukehren. Es kommt, wie es
kommen muss. Mark scheint ein
Notoriker zu sein, betriigt sie er-
neut. Die zweite Trennung dann
ist resoluter — zum Abschied
schmiert sie ihm den Zitronen-
kuchen ins Gesicht und besteigt
dann mit ihren Kindern das
Flugzeug. Auch sie ist die Frau,
die nach der (gesellschaftlichen)
Demiitigung ihr eigenes Ich fin-
det und nicht mehr bereit ist,
Kompromisse einzugehen.

Klammert man das Kriegsve-
hikel «Biloxi Blues», eine kom-
merziell ausgerichtete Ubung in
Sachen « Wie werde ich in der
Armee zum Mann?» aus, so
zeigt uns dann auch «Working
Girl» die Metamorphose vom
hisslichen und unsicheren Ent-
lein zum strahlenden und selbst-
bewussten Schwan.

Es stellt sich nun die Frage,
wieso Mike Nichols so oft Ge-
schichten von Frauen erzihilt.
Wire es denn nicht méglich, die

Geschlechterrollen in seinen Fil-
men zu tauschen? Sich Jack Ni-
cholson in «Heartburn» als be-
trogenen Ehemann vorzustellen,
mit allen Konsequenzen die sich
daraus ergeben, dessen bedarf es
nicht allzuviel. Ich glaube eher,
dass Nichols einen gewissen
Trend ausniitzt. In «Working
Girl» wird das am deutlichsten,
hat er doch bereits durch den
Einsatz seiner weiblichen Stars
einen Kassenschlager vorpro-
grammiert.

Als Gegenpol ist es interes-
sant, die mdnnlichen Hauptrol-

~ len zu untersuchen. Was auffillt,

ist die Tatsache, dass der Regis-
seur hier gezielter vorzugehen
weiss. So etwa in «The Gradu-
ate», wo er sich nicht auf die
Frage konzentrieren muss, wie
sich eine Frau im Reifungspro-
zess zu verhalten hat, sondern
aus dem eigenen Erfahrungsbe-
reich schoépfen kann.

Seine Filme, in denen Frauen
den Prozess der Selbstfindung
durchmachen, sind denn auch
Filme aus der Sicht eines Man-
nes.

Scheinwelt?

«Postcards from the Edge»
(Griisse aus Hollywood) ist nun
wieder eine Geschichte iiber
Frauen. Diesmal geht es um
Mutter und Tochter. .
Schauplatz ihrer Beziehung ist
Hollywood. Suzanne Vale, wie-
derum dargestellt von Meryl
Streep, ist eine Filmschauspiele-
rin auf dem Weg nach oben. Als
jedoch bekannt wird, dass sie
von Beruhigungspillen abhingig
ist, wirft sie der Regisseur vom
Set. Kurz darauf landet sie mit
einer Uberdosis im Kranken-
haus, wo man ihr den Magen
auspumpt. Wenig spéter befin-
det sie sich in einem Drogen-Re-
habilitationszentrum. «Clean»
geworden, versucht sie, ihre Ar-
beit wieder aufzunehmen, muss
jedoch einsehen, dass ihr Stern

ZoTM_. 9
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ins Wanken geraten ist. Wie es in
Hollywood der Brauch ist, will
man Sicherheiten, um Riickfélle
und somit finanzielle Einbusse
auszuschliessen. Die Sicherheit
besteht in diesem Fall darin,
dass Suzanne zu ihrer Mutter
ziehen muss.

Hier beginnt dann auch die
tragikomische Geschichte zwi-
schen zwei Generationen. Mut-
ter Doris, verkorpert durch Shir-
ley McLaine, ist ein ehemaliger
Musical-Komdodien-Star. Sie
kann sich nicht damit abfinden
dass Glitzer und Glamour ver-
ginglich sind. Unter ihrer Starr-
sinnigkeit leidet auch ihre Toch-
ter, die sich stindigen Ratschli-
gen und Vorwiirfen ausgesetzt
sieht.

Doris soll nun fiir ihre Tochter
die Verantwortung iibernehmen
und sieht darin eine Moglich-
keit, ihre Tochter nach den eige-
nen Vorstellungen zu pragen.
Nachdem Suzanne, ahnleh-
nungsbediirftig in diesen Zeiten
des personlichen Elends, einem
Casanova unterliegt, von ihm je-
doch sitzen gelassen wird und
niedergeschmettert nach Hause
kommt, wobei sie ihre Mutter
betrunken vorfindet und gleich
attackiert wird, lduft das Fass
iiber. Suzanne wirft ihr vor, an
ihrer Misere, oder besser an ih-
rer Sucht, schuld zu sein und sie
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als Objekt der Projektion zu
missbrauchen.

Am nichsten Tag dann wird
Suzanne riickfillig, verpasst bei-
nahe einen Synchronisationster-
min. Doch noch rechtzeitig bie-
tet ihr der Regisseur als stellver-
tretende Vaterfigur eine neue
Chance, gibt ihr wieder Selbst-
vertrauen. Unterdessen erleidet
Doris in betrunkenem Zustand
einen Autounfall.

Im Spital kommt es zur Aus-
sprache zwischen der herbeige-
eilten Tochter und ihrer «unge-
schminkten» Mutter. Gerade in
dieser Schliisselszene — es ist das
erste Mal, dass man Shirley
McLaine auf der Leinwand ohne
das iibliche Make-up sicht —
wird der Schein der Traumstadt
briichig. Endlich sind die wah-
ren Gefiihle gefragt, nicht die
oberfldchlichen Sentimentalité-
ten. Nach der Auss6hnung von
Mutter und Tochter schliesslich
steht dem Comeback von Su-
zanne nichts mehr im Wege.

Freilich, so sentimental wie
das Ende tont, mag es auf den
ersten Blick auch erscheinen.
Doch dieser «ungeschminkte»
Blick ist ehrlich.

Sarkastische Dialoge

Nun ist es nicht der Verdienst
des Filmes, die falsche Glitzer-

und Glamourwelt Hollywoods
anzuprangern, vielmehr treibt er
sein ironisches, eben auch leicht
verdauliches Spiel mit der
Traumstadt. Der Film im Film
beispielsweise dient dazu, das
Publikum zu verbliiffen und zum
Lachen zu bringen. Aber die we-
sentliche Problematik —ich
denke hier an die Griinde oder
an das Umfeld von Suzannes be-
ziehungsweise Doris’ Drogenab-
hingigkeit — wird nicht ausge-
leuchtet. Nur kurz verweilen wir
im Rehabilitationszentrum, wo
man in den Abfluss Hollywoods
schauen konnte. Hier bleibt der
Film zugunsten der Komik an
der Oberflache.

Als Komodie funktioniert
«Postcards from the Edge» in je-
der Hinsicht. Neben den ver-
bliiffenden und bewusst licherli-
chen Szenen auf dem Set, wo
beispielsweise aus einem reali-
tatnahen Hintergrund-Painting
plotzlich der Regisseur durch
eine Tiire eintritt, sind es die sar-
kastischen Dialoge, die den ho-
hen Unterhaltungswert des Fil-
mes ausmachen. Viel Galgenhu-
mor steckt dahinter, und mitun-
ter findet man auch einen intel-
lektuellen Seitenhieb auf Holly-
wood und seine Geschichte.

Hervorragend die beiden
Schauspielerinnen, deren Duell
unter Ausschluss der Ménner-
welt simtliche Facetten des Dar-
stellerischen abverlangt. Gerade
hier, mochte ich meinen, ist es
denn auch der erste unter Mick
Nichols «Frauenfilmen», die
nicht von einem ménnlichen
Vorstellungsbild geprégt sind.
Dank den darstellerischen Lei-
stungen und den im Vorder-
grund stehenden Frauen ver-
bliifft der Film ungemein und
ldasst in eine Welt blicken, in der
nicht nur Sein zum Schein, son-
dern auch Schein zum Sein ver-
fremdet wird. #808

Vorspannangaben
siehe Kurzbesprechung 91/9

1/91



FILM I/IM KINO

Arachnophobia

Eight Legs, Two Fangs and an Attitude
Regie: Frank Marshall 1 USA 1990

IRENE GENHART

Einmal mehr wird dank wissen-
schaftlichem Forschungseifer
die friedliche Filmwelt von tod-
bringenden und menschenver-
nichtenden Spinnen bedroht.
Denn der wunderschone Dr.
Atherton (Julian Sands) entdeckt
auf seinem Abenteuertrip in den
tiefsten Urwald Venezuelas eine
Riesenspinne. Deren Gift wirkt
todlich, ihre Lebenskraft scheint
unbrechbar, und ihr Aggres-
sionstrieb ist gewaltig. Leider
entgeht dem Wissenschaftler
Atherton im Forschungstaumel,
dass der wihrend der Exkursion
verstorbene Fotograf Manley
deutliche Spuren eines Spinnen-
bisses auf dem Bauch trigt.
Auch merkt er nicht, wie mit
dem Leichnam ein blinder Pas-
sagier die Reise nach Califor-
nien antritt.

Szenenwechsel.

Dr.Ross Jennings (Jeff Da-
niels) zieht von San Francisco
nach Canaima, einem kleinen,
verschlafenen Ort in der kalifor-
nischen Provinz. Ross ist jung,
dynamisch und wird von seiner
Frau Molly und seinen zwei
Kindern begleitet. Er ist Arzt,
hofft sich in Canaima niederzu-
lassen und will seinen Kindern
eine unbeschwerte Jugend auf
dem Land verschaffen. Eigent-
lich sind Ross’ Aussichten auf
eine Akklimatisierung dusserst
gut, denn Dr. Metcalf gedenkt,
sich bald zur Ruhe zu setzen.
Nur eine kleine Charakter-
schwiche steht dem gemiitlichen
Landleben im Wege: Ross leidet
seit seiner Kindheit an einer
Arachnophobie — er hat schreck-
liche Angst vor Spinnen.

Mit diesem Charakterzug von
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Ross erweitert Regisseur Frank
Marshall die tatsdchliche Ge-
fahr, die von den Spinnen mit
dem Todesgift ausgeht, um ein
geradezu metaphysisches, irrea-
les Moment. Mit viel Ironie ge-
geniiber dem « American Way of
Life», mit ebenso vielen Zitaten
aus der (Horror-)Filmgeschichte
(Ziehviter scheinen nicht nur
Alfred Hitchcock, sondern auch
Tobe Hooper und John Carpen-
ter gewesen zu sein) erzihlt
«Arachnophobia» von Kampf
und Sieg der Menschen aus Ca-
ramine gegen die Morderspin-
nen. Liebevoll wird die Bevalke-
rung des Dorfes charakterisiert —
der alte, schrullige Dr. Metcalf,
der den Dienst doch noch nicht
quittieren will, als Ross auf-
taucht, der sportlich joviale
Footballtrainer, das Organisa-
tionstalent und Dorfunikum
Margaret, der trotzkopfige, letzt-
endlich aber gutmiitige Polizei-
prifekt Parsons; vor allem aber
der hiinenhafte Kammerjager
Delbert McClintock (John
Goodman). Anfithrer im Kampf
gegen die vorerst unbekannten
Feinde ist jedoch Dr. Ross, und
sein Kampf gegen die Spinnen
ist gleichzeitig auch immer
Kampf gegen die eigene Angst.
Mit seinen groben Ziigen dhnelt
Frank Marshalls «Arachnopho-
bia» tatsdchlich den vielen Vor-
giangern, den «Insekten-Horror-
streifen» aus den fiinfziger und
siebziger Jahren mit ihren Ta-
rantula-, Formicula-, Bienen-
und sonstigen Insektenschwir-
men, die vernichtend und mor-
dend iiber die Leinwand zogen.
Trotzdem weist Marshalls Film
in verschiedenen Punkten we-
sentliche Abweichungen von sei-
nen Vorgingern auf.

Waren in fritheren Filmen, wie

zum Beispiel in Jack Arnolds
«Tarantula» (1955), B. 1. Gor-
dons «Empire of the Ants»
(1977) und Gordon Douglas’
«Them!» (1954), die todbringen-
den Viecher ein Resultat miss-
gliickter beziehungsweise falsch

'verstandener Forschung, so sind

die Spinnen in «Arachnopho-
bia» Wesen, die nur in der Abge-
schiedenheit absolut unberiihrter
Natur gedeihen konnten. Dies
enthebt Marshalls Film der
Wendung ins Okologische («Die
Natur schligt zuriick») und
macht die Menschen zu reinen,
schuldlosen Opfern.

Der zweite wesentliche Unter-
schied besteht in der Art, wie
hier das Grauen inszeniert wird.
Marshalls Spinnen sind zwar rie-
sig, aber sie haben auch noch in
ihrer grossten Ausfithrung eine
Grosse, wie sie bei wirklich le-
benden Spinnen vorkommt. Da
ist weit und breit nichts zu ent-
decken von Spinnenmonstern,
die grosser wiren als Hunde, gar
grosser als Pferde oder Kiihe;
Marschalls Spinnen erreichen
héchstens die Masse einer riesi-
gen Vogelspinne.

Der Schrecken, den Marshalls
Film erzeugt, stammt folglich
aus anderer Quelle, aus dem ge-
schickten Umgang mit dem «Su-
spense», der Spannung, vor al-
lem aber aus der Psychologisie-
rung des Grauens via die Phobie
des Arztes.

Eine gewisse Verwandtschaft
mit dem Kriegsfilm ist schliess-
lich Marshalls «Arachnopho-
bia» nicht abzusprechen: wie
sonst wire zu erkldren, dass die
Invasion der Achtbeiner eine
von «Generilen» und «Solda-
ten» durchgefiihrte ist und rein
militdrische Ziige tragt, sobald es
um die Darstellung der hirarchi-
schen Verhiltnisse innerhalb des
Spinnenclans geht? FIf

Vorspannangaben
siehe Kurzbesprechung 90/365
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