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WEIRITIK

Natural Born

Killers

Franz Derendinger

E inRestaurant am Highway. Ein Par-
chen betritt den Laden; sie bestellen
etwas, albern mit der Kellnerin herum.
Das Midchen setzt die Musikbox in
Gang und beginnt zu tanzen —herausfor-
dernd, lasziv. Ein Gast geht darauf ein,
tanzt mit, beginnt das Mddchen anzuma-
chen. Da schlédgt es unvermittelt
auf ihn ein. Der Mann wehrt sich,
doch bricht er bald unter einem
Hagel von Faustschligen und
Fusstritten zusammen. Nun ziickt
der Begleiter sein Schiesseisen
und liquidiert nach und nach die
Anwesenden — bis auf einen, den
sie per Abzihlvers auswihlen
und verschonen, damit jemand
von ihrer Tat berichten kann.
Mickey (Woody Harrelson) und
Mallory (Juliette Lewis) sind er-
regt, gleich werden sie sich lie-
ben, und da erinnern sie sich, wie
sie sich kennengelernt haben.
Riickblende also. Wir befin-
den uns nun in einer restlos irren
Parodie auf amerikanische Fami-
lienserien: In Unterwidsche und
unausgesetzt fressend, hockt der
Vater vor der Glotze, reisst die
zynischsten Athiopierwitze,
kommandiert seine willenlose
Frau herum und begrabscht seine
Tochter. Untermalt wird das alles
von eingespielten TV-Lachern. Da ldutet
es an der Tiir: Mickey bringt als Metz-
gersbote fiinfzig Kilogramm Rindfleisch
und verliebt sich — Schicksal — auf den
ersten Blick in Mallory. Nur ist der Alte
keineswegs gewillt zu teilen; deshalb
schldgt ihn Mickey mit einem Eisenrohr
bewusstlos und ersduft das Scheusal im
Aquarium. Als Zugabe wird die diimmli-
che Mutti in ihrem Bett flambiert. Nach
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Regie: Oliver Stone
USA 1994

solch wahrhaft 6dipaler Befreiungstat ist
der Weg zum Gliick frei: Mickey und
Mallory geben sich auf einer Briicke
hoch iiber dem Abgrund ihr Jawort.

Es istschon starker Tobak, was Stone
da in der ersten Viertelstunde auf die
Zuschauer abfeuert — nicht nur inhaltlich,

verriickt auf der Fernbedienung herum-
zappt, wihrend auf allen Kanilen —leicht
zeitverschoben — der gleiche Film lauft.
Das Spielen mit narrativen oder sze-
nischen Versatzstiicken kennt man von
David Lynch oder jiingst von Quentin
Tarantino her, der iibrigens die Story zu
«Natural Born Killers» geschrie-

Juliette

Lewis,
Woody
Harrelson

sondern auch formal. Seit Alan Parkers
«The Wall» (1982) war im Kino kein
Film mit vergleichbar hektischem Schnitt
zu sehen. In rasender Folge wechseln die
Einstellungen, und mit ihnen dndert sich
zumeist auch die Bildqualitit: Mal sieht
man das Geschehen in Farbe, dann in
Schwarzweiss, gelegentlich auch wieder
im kornigen Fernseh- oder Videobild.
Das wirkt gerade so, als ob ein Kind wie

ben hat. Beim Franzosen Bert-
rand Blier hat sich auch schon mal
die Biographie einer Heldin in
eine Film-Im-Film-Sequenz ver-
irrt. Doch Filme wie «Wild at
Heart» (ZOOM 20/90), «Pulp
Fiction» (ZOOM 9/94) oder eben
«Merci la vie» von Blier (ZOOM
10/91) wirken geradezu beschau-
lich, wenn man sie mit Stones
neuestem Werk vergleicht. Es ist
vor allem das Tempo, das hier die
Postmodernitit in einen dussers-
ten Aggregatszustand treibt. Fet-
Nachrichten,
Leuchtreklamen, Comic-Sequen-

zen aus Logos,
zen und immer wieder — bis zur
volligen inflationdren Entwer-
tung — Bilder ziigelloser Gewalt,
das wirbelt Stone zusammen zu
einer Kaskade von semiotischem
Miill, welche die traditionelle Un-
terscheidung zwischen der Wirk-
lichkeit und deren Darstellung
buchstéblich wegschwemmt.
Was bleibt, ist die Hyperrealitit von Zei-
chen, die sich selbst geniigen und die
entsprechend den Bezug zu den Dingen
gekappt haben. Das macht diesen Film in
der Tat zu einer furiosen Phdnomenologie
des Zeitgeistes. Nach seinen Streifziigen
in die sechziger Jahre ist Oliver Stone
definitiv in der Gegenwart gelandet und
zeigt auf, was da der Fall ist.

Zum Beispiel Reality-TV: Das Kil-



ler-Parchen wird  schliesslich — ge-
schnappt, von einem Cop (Tom Size-
more) notabene, dessen Vita frappant an
diejenige eines Comic-Helden erinnert.
Kaum sind sie aber in die Miihlen der
Justiz geraten, werden Mickey und Mal-
lory — O. J. Simpson ldsst griissen — zu
Medienstars erhoben. Niemand hat ja so
cool gemordet wie sie. Damit ist Ver-
marktung angesagt, der Fernsehjourna-
list Wayne Gale (Robert Downey jr.) will
die beiden im Knast interviewen. Noch
wihrend der Aufzeichnung kommt es im
Gefingnis aber zu einem Aufstand, und
im allgemeinen Durcheinander gelingt
den Mordern die Flucht — mit feuerkréf-
tiger Unterstiitzung der TV-Leute natiir-
lich, die das ganze direkt iibertragen.
Pech fiir Wayne allerdings, dass dieses
hollische Duo nun iiber eine Kamera ver-
fiigt; so brauchen sie ihn ndmlich nicht
mehr als Zeugen und knallen ihn ab —
Schicksal.

Durch die zweifellos exzessive Dar-
stellung von Brutalitit setzt Stone sich
natiirlich dem Vorwurf aus, Gewalt ein-

mal mehr zu verharmlosen, wenn nicht
gar zu verherrlichen. Aber eine solche
Kritik greift gegeniiber «Natural Born
Killers» entschieden zu kurz; in diesem
Film némlich hat die Banalisierung des
Bosen ihre exakte Funktion. Die beildu-
fig-serielle Art, in der Mickey und Mallo-
ry toten, bringt letztlich den Stellenwert
auf den Punkt, der einem medial vermit-
telten Gewaltakt derzeit noch zukommt.
Indem Stone die Aushohlung der Zeichen
bis an die dusserste Grenze treibt, erhellt
er die Befindlichkeit in jenem elektroni-
schen Amphitheater, zu dem unsere Bild-
medien lingst geworden sind. Ein auf den
Tod gelangweiltes Publikum starrt aus
sicheren Stuben heraus auf Phantasmen
der Gewalt, die es zugleich faszinieren
und erschrecken; es giert nach der Projek-
tion des Grauens, weil es ihm an Erfah-
rung mangelt. Motor dieses obszonen
Voyeurismus ist eben die Sehnsucht nach
den Grenzen, die wir in der Sekuritit des
zivilisierten Trotts nicht mehr zu spiiren
bekommen und an die sich in der Folge
vage Erlosungshoffnungen klammern.

«Apocalypse Now» — 1977 hat Fran-
cis Ford Coppola in seinem Vietnamfilm
die Verfiihrungskraft dargestellt, die der
ginzlichen Entfesselung der Aggression
anhaftet—und zwar umso stérker, je mehr
die Gewalt zur Tabuzone erklért ist.
Coppola entwickelte sein Thema vor
dem Szenario einer Extremsituation, vor
dem Hintergrund eines realen Krieges;
Stone geht da noch weiter: Er zeigt auf,
wie der verdringte Mars durch den ganz
banalen Alltag geistert. Das ist tatséich-
lich zum Fiirchten. H

Woody
Harrelson
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Ruhe und Unordnung

Erna Truttmann

« E in Aufruf zur Hoffnung ist ein

Aufruf zum Widerstand.» Die-
ser Satz auf einem Transparent, getragen
iiber eine Briicke, bildet den Schluss von
Andreas Bergers zweitem langen Doku-
mentarfilm, einer Art Fortsetzung von
«Berner Beben» (1990, ZOOM 19/90),
der Geschichte der Berner Jugendbewe-
gung in den achtziger Jahren, dem durch-
aus parteiisch gehaltene Dokument einer

Zeit, die nicht nur in der Bundeshaupt-

stadt Spuren hinterlassen hat. Andreas
Berger unternimmt nun den Versuch, die
aktuellen Formen des Widerstands aufzu-
spiiren, indem er fiinf Frauen und Mianner
unterschiedlichen Alters portritiert. Kurt
Marti liest dazwischen aus seinem Buch
«Hogerland» Passagen mit kritischen
Gedanken zur Schweiz als Wohn- und
Lebensraum.

Sandra Ryff, 27 Jahre alt, ausgebilde-
te Pianistin, arbeitet zeitweise in der
Druckerei des Alternativkulturzentrums
Reitschule und engagiert sich in der
Hausbesetzerszene. Sie bezeichnet ihr
Leben als «Versuch, Anarchie zu leben in
allem, was ich mache». Von den Portri-
tierten bleibt sie politisch und in ihren
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Aktivitidten am meisten mit der ehemali-
gen «Bewegung» verbunden. Werner
Dipp, 32jihrig, hingegen hat sich zuriick-
gezogen. Heute ist er als ehemaliger Ak-
tivist in der Hausbesetzerbewegung Mit-
bewohner in einer Wohngemeinschaft
und arbeitet teilzeitweise beim Kiinstler
Bernhard Luginbiihl. In seiner Freizeit
bearbeitet er Steine, die er auf seinen
Wanderungen findet. Die politischen
Trdume von damals sind, wie er sagt,
personlichen  Wiin-
schen gewichen:
«Ich will mich nicht
zwanzigmal rdumen
lassen und mit dreis-
sig noch grélen und
irgendein autonomes
Jugendzentrum o6ff-
nen gehen, oder, das
miissen die selber
machen.» Bezeich-
nenderweise pflegt
er seinen Cannabis-
strauch im Garten
mit soviel Sorgfalt
wie Susanne Marti
ihre  Zimmerpflan-
zen am Anfang des
Films. Werner Dipp
erinnert ein wenig an die Protagonisten
von Christoph Schaubs «Dreissig Jahre»
(1989, ZOOM 5/90), die in ihrer zuse-
hends angepassteren Haltung und ihrer
Desillusioniertheit als Dreissigjahrige
kritischer, aber auch mit mehr Witz hin-
terfragt sind. Ottilia Hénni (49), Susanne
Marti (31) oder Kerim Volkoviski (47)
schliesslich gehen wieder an-
deren Berufen nach. Gemein-
sam ist allen die sozial und
okologisch engagierte Hal-
tung zu aktuellen politischen
Themen.

Bezugspunkt des Films
bleibt die «Bewegung», ob-
wohl von der Auflehnung der

Regie: Andreas Berger
Schweiz 1994

achtziger Jahre nicht viel geblieben ist,
auch wenn sich die Lebensumstinde in
der Schweiz oder weltweit nicht etwa
verbessert haben. Der Satz auf dem
Transparent verweist weit mehr zuriick in
eine bewegte Zeit, als dass er Ausdruck
aktuellen Aufruhrs wire. Es ist ruhig ge-
worden, auch in den Strassen Berns (laut-
stark und aufsehenerregend sind allen-
falls die Streetparades, die Happenings
der House-Szene). Die hier stellvertre-
tend Portritierten haben sich im grossen
und ganzen in die Sphire des Privaten
zuriickgezogen. Hoffnung und der Glau-
be an Traum und Utopie bestehen zwar
noch immer. Die Formen des Wider-
stands, milder geworden, heissen nun
aber Engagement im kleinen und Alltig-
lichen mit geringer Resonanz.

Vor dem Hintergrund von «Berner
Beben» bleiben die Griinde fiir die Ermii-
dung und das Versanden der Spuren be-
wegter achtziger Jahre ungekldrt. An-
dreas Bergers Film greift derlei Fragen
leider nicht ausdriicklich auf. Es scheint
viel mehr, als wollte er festhalten am
Transparent, das seine Wirkungsweise
zum Aufbruch und Aufruhr Mitte der
neunziger Jahre eingebiisst hat. Unor-
dentliches oder Aufmiipfiges — wie der
zweite Teil des Titels suggeriert — ldsst
sich nicht finden. Der Verweis in die
achtziger Jahre mit Bildausschnitten von
Demonstrationen, Polizeieinsitzen und
Réumungen mutet verstaubt und wenig
zeitgemiss an. Der Film, als Pliddoyer fiir
die Utopie einer lebenswerteren Welt, ist

aber letztlich doch begriissenswert. ll




Senza pelle

Martin Schlappner

E s sind — in dieser Welt des Kinos,
die laut geworden ist und mit dra-
matisch hochgesteuerten Bildern iiber-
wiltigt — wenige Filme nur noch, die
durch jene intensive Intimitét anriihren,
der einst, von Machern wie vom Publi-
kum, die kiinstlerische Hingabe galt. Und
manche dieser wenigen Filme — soweit
sie unser von den imperial auftretenden
Massenproduktionen aus Hollywood
iiberschwemmtes Land noch erreichen —

stammen aus Italien. Sie fiihren eine Tra-
dition fort oder erinnern jedenfalls mit
einer fast verzweifelten Hartnéckigkeit
an sie, die im Kino Italiens, entgegen
allem Aufwand der Monumentalfilme
auch hier, immer ihren Platz gehabt hat.
Alessandro d’Alatris zweiter Spielfilm
«Senza pelle» —nach «Americano rosso»
(1991) — gehort in diese Tradition. Er
erzihlt die Geschichte einer Liebe, die
nur scheitern kann und die dennoch sich
erfiillt. Die Geschichte eines intelligen-
ten, sensiblen jungen Mannes, Saverio
(KimRossi Stuart), den ein Nervenleiden
peinigt, das ihn, wiewohl von der Familie
gehalten, sozial aussondert. Als gibe es
keine Haut, die sie umschliesst und sie
gegen die Aufreizung durch die pure

Existenz und gegen die Verletzungen
durch die Gesellschaft schiitzt, liegen
seine Gefiihle bloss.

Seine quilerische Sehnsucht treibt
den jungen Mann, so, als wire er ein
Psychopath, in die Intimitét eines Paares,
eines Mannes, der als Buschauffeur ar-
beitet, einer Frau, die am Postschalter
bedient. Gina (Anna Galiena) und Ric-
cardo (Massimo Ghini) sind, obwohl
nicht miteinander verheiratet, ein Paar;

Kim Rossi Stuart,
Anna Galiena

sie haben sich, geliebt von Enrico, ihrem
kleinen Buben, in ihrem kleinbiirgerli-
chen Dasein behaglich eingerichtet. Und
nun widerfihrt den beiden diese un-
beherrschbare Liebe des Eindringlings.
Riccardo, eifersiichtig, wiitet zuerst,
resigniert dann in der Einsicht, dass er-
barmendes Dulden vielleicht die Losung
bringt, fordert zuletzt, dass Saverio aus
dem Leben seiner Frau endgiiltig ver-
schwindet. Gina, zunéchst von Angst vor
einem Verfolger geschiittelt, wendet sich
mehr und mehr Saverio helfend zu. Zu
ihrem eigenen Erschaudern merkt sie,
dass in ihre zirtliche Gebérde der helfen-
den Zuneigung sich mit einem Male die
verfiihrerisch

Versuchung  mischt,

durchaus sich selber in das Abenteuer

Regie: Alessandro d’Alatri
Italien 1994

eines, wie sie weiss, verzehrenden Ge-
fiihls zu verwickeln. Ein seltsames Ver-
héltnis zu dritt verspinnt sich in Ausweg-
losigkeit — auch wenn die Geschichte
durchaus offen ausgeht, die Moglichkeit
einer Heilung angedeutet wird.

Es sind die Verinderungen, die in
jedem dieser drei Menschen vor sich ge-
hen, es sind ihre psychischen Verschie-
bungen, die gleitenden Umbriiche in ih-
rem Verhalten und in der Begegnung mit
ihrer Umgebung, denen d’Alatri nach-
spiirt, aufmerksam, einfiihlend, neugie-
rig gleichsam auf das Unerwartete. Das
Unerwartete, das aufbricht aus diesen
Spannungen zwischen dem Bediirfnis,
sich die angewohnte Normalitit des
kleinbiirgerlichen Komforts zu erhalten,
und der Ahnung, dass, was da als Gefihr-
dung iiber sie hereinbricht, auch ihren
seelischen Komfort umstiilpt. Bereichert
und durchsichtiger macht auf Tiefen, die
sich in sich selber noch nie ausgelotet
haben.

Der Stoff hat die Gelegenheiten zu
melodramatisch steilen Gebédrden in
sich. Uberzeugend wiire er, so heikel wie
er eben ist, dann nicht geworden. Ales-
sandro d’Alatris Geschichte — die die
Geschichte eines echten Autorenfilms ist
und nach wie vor dessen kiinstlerische
Lebensfahigkeit bezeugt — hat die Stille
eines Zwiegesprichs mit sich selbst. Die
Stille eines Tagebuchs, dessen Schmerz-
lichkeit also auch, seine Aufrichtigkeit
und Selbstpriifung. Diese Stille wird
ganz Ausdruck in den Bildern, die von so
sensibler Unbefangenheit sind, als wiren
sie nicht mit einer Kamera kiinstlerisch
dargestellt. Moni Ovadias Musik, fiir den
Film von Alfredo Laconsigliaz fort-
geschrieben, treibt, so schrill, so zerreis-
send laut sie wird, diese Stille paroxys-
tisch in jene Anfilligkeit, die mit der
Figur des Saverio — die schauspielerisch
bedngstigend in Beschlag nimmt — ver-
korpert ist. H

zoom 9,94 29
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Speed

Daniel Kothenschulte

D as Besondere des Films ist die
« Moglichkeit, den Ablauf von
Bewegung wiederzugeben. Filmkunst ist
Bewegungskunst», schrieb der Avant-
gardist Hans Richter 1921. Diese Traditi-
on des modernen Films glaubte man nach
75 Jahren fast vergessen — zuriickgetre-
ten hinter der Allgegenwart des Er-
zéhlkinos. Der Holldnder Jan De
Bont, einer der gefragtesten Kamera-
ménner, besinnt sich in seinem spé-
ten Regiedebiit auf diese essentielle
Qualitit des Kinos. Der Titel dieses
Films ist Programm: «Geschwindig-
keit». Das Erstaunlichste aber ist der
fast beildufige Briickenschlag zum
populdren Genrekino. Gesucht war
eine Geschichte, die von nichts han-
delt als Geschwindigkeit: Die Bom-
be eines Erpressers (Dennis Hopper)
droht einen vollbesetzten Bus zu zer-
storen — falls dieser die Geschwin-
digkeit von 50 Meilen pro Stunde
unterschreitet. Dem Polizisten Jack
Traven (Keanu Reeves) bleibt nun
nichts, als den fahrenden Bus zu entern.
Als ein zufillig anwesender Krimineller,
der sich verfolgt fiihlt, in Panik den Bus-
fahrer niederschiesst, springt geistesge-
genwirtig die attraktive Annie (Sandra
Bullock) zum Fiihrersitz, den sie sodann,
entgegen allen Hindernissen des dichten
Strassenverkehrs, nicht mehr verlassen
darf. Ein fast aussichtsloser Wettlauf ge-
gen die Zeit beginnt, der schliesslich in
endlosen Runden auf dem Rollfeld eines
Flughafens endet —, wo der Erpresser
auch tatsdchlich mittels einer manipu-
lierten Videoiibertragung iiberlistet wer-
den kann. Doch damit gibt er sich nicht
geschlagen: Annie, indie sich Jack unter-
dessen verliebt hat, wird gekidnappt und
findet sich in einer fiihrerlos rasenden U-
Bahn wieder.

Die Geschichte ist im Grunde nicht
mehr als eine Idee. Diese aber besticht
durch ihre Einfachheit. Wie in der
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Regie: Jan De Bont
USA 1994

Barockmusik erst in der kunstvollen Va-
riation eines kurzen Motivs eine Kompo-
sition entsteht, wie in der Malerei aus der
Uniformitidt eines Stilleben-Gegenstan-
des erst durch die formale Variation ein
Meisterwerk gelingt, zaubert der Regis-

seur aus einfachen Zutaten ein vollende-

Keanu
Reeves

tes Menii. Den Hauptgang von 87 Minu-
ten bereitet er mit einer kontrapunkti-
schen Variation des Motivs vor, die er
gleichsam als Vorspeise reicht: Die Ein-
geschlossenen des Fahrstuhls haben 23
Minuten lang ebenfalls gegen die Zeit zu
doch die
Spannung entsteht hier

kampfen,

aus der Bewegungslo-
sigkeit, der angespann-
ten Stille, bis der Auf-
zug in die Tiefe stiirzen
wird. Die aberwitzige
Odyssee durch die noch
im Bau befindliche U-
Bahn von Los Angeles
schliesslich ist zweifel-
los Dessert, das man
dem Publikum gonnt,
wenn die unglaublich
spannende Bus-Episo-
de endlich tiberstanden
ist. Bei allem techni-
schen Aufwand be-

Dennis Hopper,
Keanu Reeves

sticht De Bonts Regie aber auch in den
Kammerspielsequenzen, wenn fiir Mo-
mente die sympathischen Darsteller, ganz
auf sich gestellt, zueinander finden. Sel-
ten hat man eine zartlichere und zugleich
unsentimentalere Liebesgeschichte gese-
hen als diese nur von Andeutungen und
der Choreographie des Zufalls ge-
lenkte Anndherung. Zu James Came-
rons konkurrierendem Actionfilm
«True Lies» verhilt sich «Speed» wie
ein gelungenes Sonett zu einer ge-
schwitzigen Ballade. Es ist ein fast
wortloses Bildgedicht, ein Wunder-
werk der Montage. Wo sonst sieht
man noch solch liebevollen Umgang
im Zusammenfiigen schon fiir sich
erlesener Kameraeinstellungen; ob-
wohl von zahlreichen Perspektiven
die rasantesten Aktionen eingefan-
gen wurden, schafft erst die vollende-
te Komposition jenen im kommerzi-
ellen Kino so seltenen Gliicksfall ei-
nes Meisterwerks. So bedarf es auch kaum
der Gewaltdarstellung, um in Atem zu
halten. Trotz spektakulérster Stunts ist die
Essenz dieses Films abstrakt — es ist die
Bewegung selbst, gesteigert freilich zu
atemberaubender «Geschwindigkeit». H




«Das Absurde ist die Normalitat»

Gesprach mit Sandra Bullock, der Hauptdarstellerin in «Speed».

Dominik Slappnig

w ie ist es mit einem Regisseur zu
arbeiten, der bisher Kamera-
mann in Actionfilmen wie «Die Hard»
(1987), «Black Rain» (1989) und «Lethal
Weapon 3» (1992) war? Kommt da die
Schauspielerei nicht zu kurz?
Es gab bei den Dreharbeiten einen Mo-
ment, da kamen wir {iberhaupt nicht wei-
ter. Es ist die Szene, in der Keanu Reeves
und ich mit dem Brett aus dem Bus ent-
kommen. Es ist eine komplizierte Ac-
tionszene und der Dialog klappte iiber-
haupt nicht. Da hat Jan die Dreharbeiten
unterbrochen und uns nach Hause ge-
schickt. Am néchsten Morgen hat er ge-
sagt, wir sollten alles spielen wie gehabt
und die Dialoge vergessen. Das haben
wir gemacht. Dabei improvisierten wir
den Dialog. Wenn ich mir jetzt den Film
ansehe, ist das meine Lieblingsszene. Ich
denke, damit habe ich Ihre Frage beant-
wortet. Auch ich hatte meine Vorbehalte.
Ich dachte: In einem Film wie «Speed»
nimmt man sich nicht viel Zeit fiir die
Schauspieler, denn man braucht die Zeit
fiir die special effects. Aber fiir Jan war es
wichtig, die wenigen emotionalen Sze-
nen, richtig einzufangen.

Speed war fiir Jan De Bont auch
Debiitfilm...
Jan wird einer unserer besten Regisseure
werden. Erist schnell am Setund er flosst
Vertrauen ein, als hitte er alles unter
Kontrolle. Wenn nicht Jan als Regisseur
gewesen wire, der Film wire nie so rea-
listisch und ehrlich zugleich herausge-
kommen. Er weiss einfach, wie man eine
Geschichte visuell im Film umsetzt, und
viele Regisseure wissen das nicht.

Keanu Reeves ist in Hollywood be-
reits vom Youngster zum Star avanciert.
Sie sindnoch ein Youngster. Hat er ihnen
auf dem Set Tips gegeben?
Fastkeine Schauspieler geben ihren Kol-
legen Ratschldge. Keanu schon gar nicht.
Er ist sehr still und zuriickgezogen. Man

kann hochstens etwas lernen in der Art
und Weise, wie er sich auf dem Set ver-
hélt. Und dort war Keanu einer der am
hértesten arbeitenden Schauspieler, dem
ich je begegnet bin. Und doch sehr gross-
ziigig. Erist zum Beispiel immer gekom-
men, wenn mein close up der Szene ge-
dreht wurde, auch wenn er als mein Ge-
genspieler gar nicht im Bild war und nur
hinter der Kamera stand. Sie werden
iiberrascht sein, aber die meisten Schau-
spieler in Hollywood machen das nicht
mehr.

Wie war es denn, mit dem Psycho
Dennis Hopper zu arbeiten?
Sie mochten wohl jetzt horen, dass er
richtig druchgedreht hat. Da muss ich Sie
enttduschen. Er ist bedngstigend normal.
Er ist ein wunderbarer, warmherziger,
sehrbelesener und intelligenter Mann. Es
ist toll, mit ihm zu sprechen, und von
seinem Wissen zu profitieren.

Wie wiirden Sie
«Speed» beschreiben?

thre Rolle in

Sehr nahe an meinem Leben. In meiner
Arbeit bin ich sehr mutig. Ich gehe so
weit, wie ich gehen kann, und immer
noch einen Schritt weiter. In meinem
personlichen Leben bin ich eher vorsich-
tig und plane alles bis ins kleinste Detail
voraus. Doch komme ich immer wieder
in Situationen, in denen Leute Hilfe brau-
chen. Und ich bin immer die erste, die
hilft. Meine Familie ging durch so viele
Ungliicksfille und absurde Lebenssitua-
tionen, dass mir das Absurde normaler
erscheint als die sogenannte Normalitét.
Ich sah die schlimmsten Unfille, in die
Familienmitglieder verwickelt waren.
Wenn etwas schreckliches passiert, bin
ich die erste, die man anruft, weil ich
keine Angst habe.

Wer sind die weiblichen Stars, die
sie bisher beeinflusst haben?
Es sind auch Ménner die mich beeinflus-
sen, und ich denke nicht, dass es da Un-

terschiede zwischen Mann und Frau gibt.

Sehr wichtig war fiir mich die Arbeit von
Katharine Hepburn und Claudette Col-
bert. Aber ich hatte nie ein Idol. Weil ich
meinen eigenen Instinkten nie traute und
von dem Moment an nur noch diese Per-
son nachzumachen versucht hitte. Her-
vorheben muss ich vielleicht Robert
Duvall,
Schauspielerei mir sehr nahe kommen.
Gehen sie oft ins Kino?
Natiirlich. Dabei schaue ich mir aller-

dessen Ansichten iiber die

dings mehr schlechte Filme an. Ich stelle
mir dann die Frage: Was macht aus einem
guten Stoff, mit guten Schauspielern und
einem guten Regisseur, einen Flop? Wis-
sen Sie was? Es ist die Chemie der Leute,
die nicht stimmt.

Was ist ihre Erfahrung mit Ge-
schwindigkeit?
In meinem personlichen Leben? Ich liebe
Geschwindigkeit. Aber ich bin eine sehr
vorsichtige Autofahrerin. Und auch sonst
eine relativ besonnene Person, ausser in
Dingen, die ich nicht kontrollieren kann,
wie beispielsweise Gefiihlen. Da kommt
speed in mein Leben. M
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Tschass

Michael Lang

N achdenklich stimmt die Tatsache,
dass rund die Hélfte der einheimi-
schen Filmproduktion nie den Weg dort-
hin findet, wo sie eigentlich hingehort. Ins
Kino. Und nicht alles, was in den Kinos
programmiert wird, geniigt den besonde-
ren Anforderungen der grossen Lein-
wand. Fazit: kein Publikum. Schon, dass
das Drehbuchprojekt des Ex-Journalisten
Walter
«Tschiss», nach rund sieben Jahren

und  Reporters Bretscher,
Arbeit nun doch nochin einem Spiel-
film seinen Niederschlag gefunden
hat. Und das, obwohl die Finanzie-
rung keine leichte Sache war, obwohl
diverse Szenen nicht gedreht werden
konnten. Aus Geldmangel, aus Griin-
den der limitierten Zeit.

In «Tschiss» geht es um eine
Handvoll junger Menschen im Zii-
rich des Jahres 1957. Damals regierte
noch der sogenannte Kalte Krieg, der
kommunistische Osten gab das ideo-
logische Feindbild par excellence ab,
galt als die eigentliche Bedrohung des
mithsam erarbeiteten wirtschaftlichen
Aufschwungs. Auch und nicht unwesent-
lich von «Fremdarbeitern» aus Italien.
Zu ihnen gehort der schmucke Renato
(Pasquale Aleardi), der mit der alleiner-
ziehenden Mutter (Imma Piro) und der
Teenagerschwester Rita (Marie-Louise
Hauser) im legendiren Ziircher «Chreis
Cheib», dem Arbeiterquartier, lebt. Re-
nato soll eigentlich Maurer werden; das
wiirde auch der mit schweizerischen Tu-
genden reichlich ausgestattete Vormund
Brugger (Mathias Gnédinger) gerne se-
hen. Aber der «ragazzo» hat ganz andere,
unhelvetische Pldne. Thn interessiert das
Kino, Hollywood, der Busen der tollen
Brigitte Bardot und, noch mehr als das,
der Jazz. Die revolutionire, befreiende
Musik, die nach dem Krieg auch in Euro-
pa Fuss fasste und dem Establishment
michtig missfiel.

Von den Anfingen unter der Limi-
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Regie: Daniel Helfer

tiertheit der Jazz-Mania also handelt
«Tschiss»: Die Kids von damals dréngte
es nach Paris, dem Mekka der «Neger-
musik» {iberhaupt, hinein in die ver-
rauchten Klubs, mit einer eigenen Com-
bo. Ziirich mit seinen restriktiven Be-
stimmungen in Sachen Freizeitgestal-
tung, mit inhumanen «Schwulenrazzias»
(keine Erfindung des Autors, sondern

damals Realitit), passte den Jungen nicht

mehr, aber die Kernfrage blieb: Woher
das Geld nehmen fiir den Abmarsch aus
der Stadt, die fast alles verhinderte, was
modern war? Da blieben nur Klein-
gaunereien, faule Tricks, haarscharf am
Illegalen vorbei oder mitten hinein. Das
Biirgertum wird aufgeschreckt, ist ent-
setzt, macht sich Gedanken iiber die Be-
findlichkeit des Jungvolks. Dass man
sich, in «T'schdss» schon zu sehen, auch in
Sachen Liebe frech benimmt, auf flotten
Spritzfahrten im ausgeliechenen Ami-
Schlitten etwa den Haken und Osen der
Pubertit zuleibe riicken will. Im wahrsten
Sinne des Wortes, nicht immer erfolg-
reich, aber unermiidlich.

Das alles hat Daniel Helfer, lange
Jahre als Fernsehregisseur beschiftigt,
umzusetzen versucht. 1985 hat er iibri-
gens die originelle Satire auf die Video-
Rekord»,
«Tschiss» ist sein zweiter Spielfilm. Eine

Manie, «Der realisiert,
solide Inszenierung, formal etwas gar

zuriickhaltend, vorsichtig, ohne grosse

Schweiz, Deutschland, Osterreich 1994

Risiken. Renatos bieder-ziircherische
Gang wagt, das Ziel Paris vor Augen, da
und dort Hiebe gegen den Zeitgeist, geizt
nicht mit flotten Spriichen, hangelt sich
zuweilen mit der sprichwortlichen «Ziiri-
schnurre» durch ein mit trefflichen Ver-
satzstiicken aus der Epoche erstaunlich
schon drapiertes Ziirich.

Die einfache, einleuchtende Story ver-
lauft unkompliziert und schnorkellos, im-
mer wieder hinweisend auf die seltsa-
me Mischung aus euphorischer Auf-
bruchstimmung und biinzlihafter «Ja,
aber»-Bremserei, die fiir die fiinfziger
Jahre typisch war. Gedreht wurde iib-
rigens an Originalschauplétzen in Zii-
rich selber, aber auch in Wuppertal,
leider aber kaum in Paris. Das ist jam-
merschade, denn wenn schon ein posi-
tiver Bubentraum beschworen wird,
dann miisste besser zu sehen sein, obes
sich lohnt, oder vielleicht doch nicht.
Das Finale aber kommt daher wie im
Zeitraffer, und auch die klug aufgebaute
Love-Story zwischen dem melancholi-
schen Jorg und der Italo-Ziircherin Rita
vollendet sich dann doch etwas gar ziigig.

«Tschiss» ist aber trotz etlichen Mén-
gelneiner der frischeren, anregenderen Fil-
me in der seit langem kargen Schweizer
Filmlandschaft. Als Ziircher schdmt man
sich auch nicht zu sagen: «Tschiss» macht
Spass, ldsst Erinnerungen wach werden,
eigene oder von Zeugen der Zeit anekdo-
tenhaft tradierte. Also, wagen wir es:
«Tschéss» ist bei allen Mingeln ein Ge-
winn fiir die Szene, ein liebenswerter
Film, mit unverbrauchten Gesichtern,
ohne die zuweilen &dtzende Selbstiiber-
schitzung der Macher gedreht, dafiir mit
Herzblut. An Helfers mit Jazzsound be-
stens gewiirzten komddiantischen Noti-
zen zu den «Ziircher Fifties» stort, im
Gegensatz zu manch anderem Schweizer
Film, weniger das, was zu sehen ist, son-
dern das, was man sich zur Komplettie-
rung noch hitte vorstellen konnen. H



Forrest Gump

Michel Bodmer

F rage: Ist die Feder, die eingangs auf
den Schuh von Forrest Gump (Tom
Hanks) niederschwebt, von Zufall oder
Schicksal bestimmt?

Dergleichen kiimmert Gump selbst
vorerst nicht; er ist dabei, auf einer Park-
bank den Passanten sein erstaunliches
Leben zu erzéhlen: Sohn einer alleinste-
henden Siidstaaten-Mutter (Sally Field);
infolge Riickgratverkrimmung gehbe-
hindert; dank einem IQ von nur 75 ein
Kandidat fiir die Sonderschule (wenn die
Mutter nicht mit dem Leiter der Volks-
schule ins Bett ginge); geduldiger Vereh-
rer der missbrauchten Nachbarstochter
Jenny; in rascher Folge Schnelldufer und
Football-Star, idealer Soldat, Kriegs-
held, Ping-Pong-Botschafter in China,
unfreiwilliger Vietnam-Gegner, Krevet-
tenfischer, reicher Philanthrop, kult-
umwobener Langstreckenldufer, treuer
Liebhaber und perfekter Vater.

Gump, Schosskind des Gliicks, ist
ein Nachfahre von Candide, Mr. Deeds
und Chauncey Gardiner. Winston
Groom, Autor der Romanvorlage «For-
rest Gump», konterkarierte mit der Per-
spektive des unschuldigen Toren die Kli-
schee-Version der US-Nachkriegsge-
schichte. In den Hénden von Drehbuch-
autor Eric Roth und Regisseur Robert
Zemeckis ist seine Satire zum sentimen-
talen feel-good movie iiber die Baby-
Boomer-Generation geronnen.

Kinder und Narren sagen die Wahr-
heit, und so trostet sich das krisen-
gebeutelte Amerika mit «Gumpisms»
wie, dass das Leben wie eine Schachtel
Pralinen sei — man wisse nie, was man
kriege. Es lacht mit Gump {iber seine
Begegnungen mit historischen Figuren —
er bringt dem jungen Elvis das Hiiften-
schwingen bei, verwickelt die Présiden-
ten Kennedy, Johnson und Nixon in pein-
liche Szenen usw.; es weint mit Gump
tiber seine unerfiillte Liebe zu Jenny; es
staunt mit Gump iiber die Verwirkli-

chung seines american dream.

Gump, intellektuelles Federgewicht
im Wirbelwind der Geschichte, denkt
nicht, sondern re-agiert. Seine Mutter
sagt: «Stupid is as stupid does», doch
dank reiner Seele, elementarem Men-
schenverstand, sturer Zuversicht und
wohlwollendem Drehbuchautor tut
Gump stets spontan das Richtige. Gump
ist zwar sympathischer als Rambo, denn
wo dieser jedes Problem mit dem MG
wegpustet, folgt Gump seinem guten
Herzen oder lauft einfach weg. Beide
Helden aber bieten simple Antworten auf
komplexe Fragen. Kausalitdt ist kein
Thema, Intelligenz ein Fluch, die Ge-
schichte ein Klotz am Bein. Man miisse
das Vergangene hinter sich lassen, wenn
man vorwértskommen wolle, meint Ma-
ma Gump, und Amerika applaudiert.
Diese nationale Identifikation mit dem
tumben Gump freilich ist als Real- bzw.
Meta-Satire zu geniessen.

Forrest Gumps Prozac-gedopter
Sprint durch vier Jahrzehnte zeigt eine
Readers-Digest-Idylle. Selbst der angry
young man des Films, der wider Willen
von Gump gerettete, verkriippelte Lieu-
tenant Dan, kapituliert am Ende vor der

Regie: Robert Zemeckis
USA 1994

entwaffnenden Giite des Helden. Und
Jenny, die alle Stromungen der bewegten

Zeit erfolglos abgesurft hat, kommt erst
in Gumps stillem Wasser zur Ruhe.
Zemeckis’ Digitalmagier verdrehen hier
nicht Hilse wie in «Death Becomes Her»
(ZOOM 12/93), sondern die Historie:
Wie Woody Allens Zelig schliipft Gump
in Dokumentaraufnahmen bedeutender
Momente, aber die Entmystifizierung
bleibt hier seicht-komischer Selbst-
zweck. Schwarze Flecken auf der US-
Weste werden so perfekt wegretouchiert
wie Dans amputierte Unterschenkel.
Tom Hanks’ debilem Stoiker Gump
sind in Sachen Ausdruck dhnlich enge
Grenzen gesetzt wie Dustin Hoffmans
Rain Man. Robin Wright als wankelmiiti-
ge Jenny hat da eine schwerere Aufgabe,
die sie recht iiberzeugend meistert. Sally
Fields Mama Gump schwappt in die
Charge, wihrend Gary Sinise als grimmi-
ger Dan Taylor dem zuckerwattierten
Film periodisch einen Schuss Sarkasmus
gonnt, bis zuletzt auch er selig wird.
Antwort: Gump weiss auch am Ende
nicht, ob uns der Zufall regiert oder das
Schicksal. Die Feder jedenfalls wurde von
einem Computer der ILM gesteuert. M
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Fresa y ch

Erbeer und Schokolade

Trudy Baumann

s ie treffen sich ein erstes Mal im
Café Coppelia, wo man das beste
Eis Havannas bekommt: David (Vladi-
mir Cruz), der attraktive, aber unerfahre-
ne und naive Soziologiestudent mit Lie-
beskummer und der schwule Diego (Jor-
ge Perugorria), ehemaliger Lehrer, nun
Literatur- und Kunstvermittler aus inner-
ster Uberzeugung. Der provozierend fe-
minin auftretende Diego schliirft genies-
serisch sein Erdbeereis und ist entziickt,
sogar ein echtes Fruchtstiick im Eis vor-
zufinden, was ihn zu der ironisch-spot-
telnden Bemerkung veranlasst, was fiir
ein gliicklicher Tag dies doch sei, denn
Erdbeeren seien das einzig Gute, was sie
auf der Insel Fidel Castros produzierten.
Augenzwinkernd fiigt er hinzu: «Jetzt
werden sie exportieren und fiir uns bleibt
nur Zuckerwasser.»

Diego liebt die Karibikinsel, was ihn
jedoch nicht daran hindert, die Politik
und Wirtschaftsmisere des Landes, die
katastrophalen Lebensumsténde der Be-
wohner aus hassliebender Distanz verbal
zu attackieren. Als Schwuler ist er ein
vonder Revolution gebranntes Kind. Da-
vid ist weder schwul — am liebsten wiirde
er vor der aufdringlichen Anmache Die-
gos davonlaufen — noch kann er mit
Diegos Bemerkungen gegen Castros Re-
gime etwas anfangen. Er reagiert zu-
ndchst misstrauisch ablehnend und will
nichts mit Diego zu tun haben. Als er ihn
trotzdem ein weiteres Mal aufsucht, will
er ihn ausspionieren. Denn eine von
Diego geplante Kunstausstellung in Zu-
sammenarbeit mit einer Botschaft lasst
bei Davids Kommilitonen Miguel sofort
die Alarmglocken lduten: Es kann sich
nur um auslidndische Propaganda han-
deln. Und Diego gehort als konterrevolu-
tiondrer Agitator bespitzelt. Schon bald
jedoch bemerkt David, dass er sich von
Diego ein falsches Bild gemacht hat.
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Kuba/Mexiko/Spanien 1993

Viadimir Cruz

Immer ofter ist er in dessen Wohnung
anzutreffen, die von religiosen Skulptu-
ren, Portrétfotos von Kiinstlern, Meister-
werken der Weltliteratur und Zeitschrif-
ten aus der ganzen Welt nur so tiberquillt.
Die Verdichtigungen verfliichtigen sich
und machen Neugier und wachsendem
Vertrauen Platz.

Unterschiedlicher konnten die bei-
den Freunde nicht sein. David, der sich als
kommunistischer Aktivist dialektisch-
materialistischer Richtung bezeichnet —
was immer das heissen mag —, hat den
revolutionskritischen Bemerkungen Die-
gos wenig mehr entgegenzusetzen als
seine stereotypen, regierungskonformen
Parolen. Daran kranken auch seine ersten
literarischen Gehversuche, die er Diego
in einem Akt von Vertrauensbeweis zu
lesen gibt. Vor dessen unerbittlichem
Blick finden sie aber keine Gnade. Trotz-
dem bescheinigt er ihm Talent und bietet
sich als Tutor an. Auf die Frage, weshalb
David denn Soziologie studiere anstelle
von Literatur, die ihn doch mehr interes-
siere, lautet die Antwort: Weil er ein
niitzliches Glied der Gesellschaft sein

wolle, mit einem Soziologiestudium
konne er der Revolution mehr dienen.
Schliesslich habe sie ihm, dem armen
Bauernsohn, zu studieren ermdoglicht.

David und Diego reiben sich an ihren
grundverschiedenen Positionen. Der
Schwule leidenschaftlich-lustvoll sich
selbst inszenierend, ironisch, aber auch
zutiefst verletzlich. Jorge Perugorria ist
schlicht umwerfend in dieser Parade-
rolle. Gegen den vor Charme und Herz-
lichkeit sprithenden Schwulen wirkt Da-
vid reichlich unbedarft, steif. Nur manch-
mal iiberrascht er mit ebenbiirtigem
Witz. Die anspielungsreichen Dialoge
iiber Politik, Kunst, Literatur und Sexua-
litdt beziehen ihren betrichtlichen Unter-
haltungswert nicht zuletzt aus dem komi-
schen Potential, das sich aus diesem An-
derssein ergibt.

Die dritte in diesem Minnerbunde ist
Diegos Nachbarin Nancy (Mirta Ibarra).
Punkto Temperament und Charme steht
sie Diego in nichts nach. Auch nicht, was
ihr Interesse an David betrifft. Zwischen
der ilteren, erfahrenen Nancy und dem
«jungfraulichen» David entspinnt sich



eine Liebesgeschichte; unter den eifer-
siichtigen Augen Diegos. Selbstironisch-
resignierend kapituliert er schliesslich
vor Davids sexueller Priferenz.

«Fresa y chocolate» dreht sich fast
ausschliesslich um diese drei Personen.
Obwohl gegen eine freundschaftliche
Beziehung eine Menge Vorurteile, Un-
verstindnis und Beriihrungsingste spre-
chen, entwickelt sich zwischen ihnen
eine hin- und mitreissende Dreiecksge-
schichte. Es gelingt Tomds Gutiérrez
Alea (unterstiitzt durch die Co-Regie von
Juan Carlos Tabio), einem der bedeu-
tendsten Regisseure des amerikanischen
Kontinents, dieser gebeutelten Insel-Ge-
sellschaft einen ehrlichen, schmerzli-
chen, letztlich aber durch seine Offenheit
befreienden Spiegel vorzuhalten. Aber
Alea zeigt nicht nur kubanischen Alltag
und seine Menschen ideologisch unge-
schminkt, sondern bricht mit der Figur
des schwulen Diego zudem mit einem
Tabu der Revolution. Dass Homosexuel-

le in repressiven Zeiten vermehrt mit

Existenzmoglichkeit entzogen und da-
durch gezwungen, das Land zu verlassen.
Seine bittere Erkenntnis mag stellvertre-
tend fiir viele stehen: «Ich gehe nicht, man
treibt mich weg. Hier kann ich mich nicht
entfalten. Doch ich habe nur ein Leben
und habe Plidne und ich will so sein, wie
ich bin. Hier aber habe ich kein Recht
darauf.» «Fresay chocolate» istein spiter
Appell an die Toleranz einer rigiden, er-
starrten Gesellschaft, die immer noch
glaubt, es sich leisten zu konnen, Men-
schen vom kritischen und intellektuellen
Format eines Diego auszugrenzen.
Jahrelang war das Bild, das man sich
von Fidel Castros Kuba machte, gepragt
durch Schwarz-Weiss-Malerei. Kuba,
das unldngst durch seine massenhaft
fliichtende Bevolkerung fiir Schlagzei-
len in den Medien sorgte, galt entweder
als totalitdres Regime, als hollische Dik-
tatur oder wurde — propagandistisch — als
kommunistisches Paradies gepriesen, wo
ein neuer Mensch durch die Revolution

heranwachsen sollte. Seit dem Zusam-
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menbruch der Sowjetunion wurde der
Blick auf eine der letzten Bastionen des
Sozialismus weniger verstellt durch sol-
che ideologischen Extrempositionen.
«Fresa y chocolate» wartet mit einem
komplexeren Bild Kubas auf, themati-
siert ungeschminkt Probleme, weckt
Sympathien fiir die Menschen. Aktueller
konnte ein Film nicht sein.

Die in «Fresay chocolate» unverhoh-
len gedusserte Kritik an der Revolution
will Alea als konstruktive Kritik verstan-
den wissen, wie es einer im Presseheft
abgedruckten Ausserung des Regisseurs
zu entnehmen ist: «Der Film ist als Kritik
innerhalb und gegen die Revolution zu
verstehen. Konstruktive Kritik anstelle
einer Zerstorung der Gesellschaft.» Doch
die Utopie einer Erneuerung von innen,
die der Film leise anklingen ldsst, mutet
angesichts der Alltagswirklichkeit, die
fiir die meisten ein Kampf ums nackte
Uberleben ist, ziemlich unwahrschein-
lich an. Aber lassen wir uns von den
nichsten Schlagzeilen iiberraschen. Il

Verunglimpfungen zu rechnen haben, liesse sich wohl un-
schwer belegen. Und dass sie einen bedeutenden Anteil
unter den Kiinstlern und Intellektuellen ausmachen, eben-
falls. Kuba ist da keine Ausnahme. Kubas diesbeziiglich
dunkles Kapitel in seiner 35jdhrigen Revolutionsgeschichte
reichtin die Mitte der sechziger Jahre zuriick. Homosexuelle
wurden von ihren Posten im Kulturapparat entfernt und in
ideologische Umerziehungslager gesteckt. Viele Kiinstler
kehrten dem Land den Riicken.

Mit Diegos Forderung nach gesellschaftlicher Akzep-
tanz, seinem Wunsch, als gleichwertiger Teil anerkannt zu

werden, wird in bewihrter Manier verfahren. Ihm wird die
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Vater,

Franz Derendinger

1 988 wanderte eine angesehene Fa-
milie aus, mit der Leopold Huber
bekannt war. Bei dieser Gelegenheit er-
hielt der Regisseur von der Tochter ein
fotokopiertes Tagebuch, worin diese von
fortgesetzten sexuellen Ubergriffen des
Vaters berichtet. Huber nahm das als
Verpflichtung, offentlich zu machen,
woriiber das Médchen nicht reden konn-
te, und schrieb das Buch «Zug nach Sii-
den», das 1989 im Basler Lenos-Verlag
erschien. Ende September nun kommt
die Verfilmung in die Schweizer Kinos.

Huber entwickelt dabei seine Ge-
schichte genau von jenem Bruch zwi-
schen Schein und Sein her, mit dem er
selbst konfrontiert war. Nach aussen stel-
len die Senns eine Bilderbuchfamilie dar:
properes Eigenheim direkt am Bodensee,
die Mutter (Astrid Keller) eine gepflegte
Dame umdie vierzig, der Vater (Laszlo 1.
Kish) rithrend um seine Tochter (Dagny
Gioulami) besorgt. Wie schon in «Mira-
kel» (ZOOM 3/91) fangt Huber die Um-
gebung in wunderschonen Bildern ein.
Doch die Idylle triigt; hinter der gutbiir-
gerlichen Fassade spielt sich Hissliches
ab. Vater Senn hat seine Elsbeth von
klein auf missbraucht, und auch jetzt
noch sucht er gelegentlich seine «Prin-
zessin» auf — als «Prinz, der voll Liebe
ist». Die Mutter, eine schwache, iibertrie-
ben harmoniebediirftige Person, will
nicht sehen, was nicht sein darf, und
deckt dadurch indirekt ihren Mann. Als
Elsbeth schliesslich Valentino (Michel
Adatte) kennenlernt, hetzt der eifersiich-
tige Vater dem illegal arbeitenden Italie-
ner die Fremdenpolizei auf den Hals.
Dies wiederum nimmt die Tochter zum
Anlass, mit ihrem Pizzaiolo durchzu-
brennen. Bald ist ein Kind unterwegs,
was die beiden Ausreisser bewegt, den
Ausgleich mit dem Vater zu suchen. Da-
mit ist dann der Weg frei fiir einen bluti-
gen —und in dieser Weise vollig unwahr-
scheinlichen — Showdown.
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lieber Vater

Schwach an Hubers Film ist jedoch
nicht nur dieses Finale, das kaum die
psychologische Plausibilitdt eines Seri-
enkrimis erreicht; missraten ist letztlich
auch das eigentlich Entscheidende: nam-
lich die Zeichnung der Familiensituation.
Dableibt ganz einfach zu vieles klischiert
und eindimensional: Kaum einmal brok-
kelt bei der Mutter der Putz ab; die ange-
deutete Migréineanfilligkeit ist das einzi-
ge Zeichen dafiir, dass sie unter dem
fiirchterlichen Verdacht leidet. Der Vater
erscheint als selbstbewusster Wonne-

pfropfen — nicht die Spur von Obsession,

von Schuldgefiihl oder Angst vor Ent-
deckung. Und im Grunde bleibt auch die
Darstellung des missbrauchten Maid-
chens an der Oberfldche. Die Abspaltung
des Korpers — eine héufige psychische
Folge — wird zwar in der Verdoppelung
des Namens (Elsbeth — Lisa) angespro-
chen, aber nicht wirklich im Spiel umge-
setzt.

Nicht zuletzt sind es auch die holzer-
nen, gestelzten Dialoge, welche die Figu-
ren daran hindern, Tiefe zu gewinnen.
Zudem weicht Huber zu oft auf dussere
Handlungsstringe aus, wenn eigentlich
detaillierte Beobachtung angezeigt wire.

Regie: Leopold Huber
Schweiz 1994

Entsprechend schneien in den Film Figu-
ren hinein, deren Funktion kaum ersicht-
lich wird; andere — beispielsweise die
Kioskfrau, der Elsbeth gelegentlich aus-
hilft — bleiben hilflose Karikaturen. In
dieses Kapitel fillt jedoch auch die ganze
Episode mit Valentino; denn in der Tat
ldsst sich kaum nachvollziehen, wie Lisa
hier nach dem erlittenen Trauma pl6tzlich
zu einem befriedigenden Intimleben fin-
den soll. Umso weniger, als sie bei einer
ersten sexuellen Bertihrung — in einer der
stirksten Szenen des Films — einem

Waschzwang verfallen ist. Natiirlich mag
die Liebe heilende Krifte entfalten; aber
es hitte schon interessiert, auf welche
Weise genau Lisa und Valentino iiber
Elsbeths Beschiddigung hinwegkommen.

Kurz: Es ist Huber nicht gelungen,
die Abgriinde unter einer derartigen
Familienkonstellation sichtbar zu ma-
chen; seine Charaktere gedeihen nir-
gends iiber Rollenstereotypen hinaus.
Schade, denn das Thema Kindsmiss-
brauch ist mittlerweile medial ziemlich
ausgereizt, da und dort wird auch schon
Entwarnung gegeben. Gerade darum héit-
te es eigentlich eine packendere Behand-
lung verdient. M -
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