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MEIRITIK

Ed Wood

Michael Lang

D er chemalige Disney-Zeichner Tim

Burton hatals Filmregisseur schon
lange ein Flair fiir die Charakterisierung
von freakigen Figuren bewiesen. In
«Beetlejuice» (1988), «Batman» (1988)
oder «Edward Scissorhands» (1990) wur-
den soziale Aussenseiter, Quertreiber,
moderne mythische Gestalten virtuos,
intelligent und mit einem morbiden, gar
melancholischen Charme  portritiert.
Nun bringt Burton seinen «Scissor-
hands»-Darsteller Johnny Depp als Ed
Wood, als Stellvertreter dieses extrava-
ganten Hollywood-Filmemachers auf
die Leinwand. Wood durfte 1978 im-
merhin den zweifelhaften Ruhm mit ins
Grab nehmen, als schlechtester Regisseur
aller Zeiten und als Realisator des
schlechtesten Film aller Zeiten («Plan 9
from Outer Space», 1956) zu gelten.

Legendir, beriihmt, beriichtigt wur-
de Edward D. Wood jr. also nicht unbe-
dingt mit herausragenden Filmwerken,
sondern durch einen schillernden Le-
benslaufund gewisse Neigungen. Alsjun-
ger Mann meldete er sich freiwillig zum
Militirdienst im Siidpazifik-Krieg, wo er
als Scharfschiitze und Kampfschwimmer
mehrfach verwundet und — wieder zu
Hause — mit Orden behingt wurde. Spi-
ter tingelte der gutausschende Kerl mit
einem Wanderzirkus, iibernahm Frauen-
rollen, beliebte feminine Dessous zu tra-
gen. In den sechziger Jahren wurde er
Opfer sciner Alkoholsucht, die ihn auch
finanziell ins Elend trieb. In den siebziger
Jahren schliesslich schlug er sich, verarmt
und enttiuscht, als Autor von Sexroma-
nen und Drehbuchautor von Pornofilm-
chen durch.

Eine schillernde Figur also, dieser Ed
Wood. Tim Burton wiirdigt nun aber
nicht die komplette Vita des cineasti-
schen Sonderlings. Er konzentriert sich
vor allem auf die fiinfziger Jahre, in denen
Wood rege titig war, zuweilen Filme in
nur wenigen Tagen abdrehte und mitan-
sehen musste, wie sie ebenso schnell wie-

der aus den Kinos verschwanden. Wir
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Regie: Tim Burton
USA 1994

lernen einen Kiinstlercharakter kennen,
der sich tief in seinem Innern mit dem
rebellischen, exzentrischen Orson Welles
verwandt fithlte (und dem Giganten in
einer eindriicklichen Szene in einer Bar
sogar begegnet) und mit kaum zu brem-
sendem Optimismus (oder Fatalismus?)
immer neue Versuche unternahm, Film-
historie zu schreiben.

Johnny Depp ist fiir die Figur genau
die richtige Besetzung; ein idealer Bajass,
der mit seiner iiberkandidelten, manch-
mal nervigen, egomanen Artirritiert, aber
auch ans Herz rithre. Er entfesselt ein
Bezichungs-Wirbelspiel mit dem Starlet
Dolores Fuller (Sarah Jessica Parker), mit
seiner Ehefrau Kathy O’Hara (Patricia
Arquette), bemiiht sich verzweifelt dar-
um, die verehrte Horror-Moderatorin
Vampira (Lisa Marie) als Actrice zu ge-
winnen. Und er quilt sich mit einem
texanischen Fleischhindler herum, der
als Sponsor auftritt, schart seltsame Sub-
jekte aus dem Schaubuden- und Film-
milieu um sich, als gilte es, ein Gruselka-
binett zu bilden. Am gelungensten sind
die Szenen mit dem Oscar-Gewinner die-
ses Jahres, dem grossartigen Martin
Landau. Er verkérpert in der verschrobe-
nen, unterhaltsamen Komodie in
Schwarzweiss den drogenstichtigen, her-

untergekommenen Gruseldarsteller und

rechts:
Johnny Depp

Ur-Dracula Bela Lugosi. Eine seelisch
verletzte Personlichkeit, die im Leben
und in der Karriere des Ed Wood eine
zentrale Rolle spielte und folgerichtig
auch im Film prominent, mit tragisch-
komischer Tristesse, auftauchr. Allein die
Episode, in der Landau bei den nachge-
stellten Dreharbeiten zu «Bride of the
Monster» (1955) in einem Tiimpel mit
einem ldcherlichen  Gummi-Octopus
kimpft, als ginge es ums nackte Leben,
machen das leicht abseitige Kinostiick
sehenswert.

«Ed Wood» behandelt den extrava-
ganten Hollywood-Exoten Wood und
sein Umfeld nicht mit Samthandschuhen,
aber mit grossem Respekt und Anstand.
Wie in einer wirklich guten Clownnum-
mer lachen wir niche tiber die trotteligen
Helden, sondern héchstens mit ihnen.
Und wir fragen uns plétzlich zu Recht, ob
esnichtum ganzandere Dinge geht—nicht
um blossen Voyeurismus, sondern um das
cigenartige Geschift mitdem Filmansich.
Nichtnur,abervorallem in der Kommerz-

miihle Hollywood. W

Das Schweizer Fernsehen DRS zeigt anliissich
des Kinostarts drei Film von Ed Wood: «Glen
or Glenda» (29.6., 23.20h), «Bridge of the
Monster» (1.7., ca. 22.40h) und «Plan 9 from
Quter Space» (1.7., ca. 23.50h).
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Funny Bones

Dominik Slappnig

((Komédie ist Tragodie plus Zeit,
sagt Woody Allen. Er meint da-

mit, dass ein schreckliches Ereignis im
Momentdes Geschehens nur tragisch ist,
mit etwas Distanz betrachtet aber bereits
zum Lachen sein kann. Woody Allen ist
kein Brite, sonst wiisste er: Komodie
kennt keine Regeln.

«Funny Bones» heisst die schwarze
Komédie des Briten Peter Chelsom, der
bereits 1991 mit seinem Erstling «Hear
My Song» (ZOOM 9/92) einen wunder-
schonen kleinen Film vorgelegt hat. Drei
Jahre spiter erhilt er aus Hollywood das
Angebot, seinen nichsten Film zu dre-
hen. <Funny Bones» spielt in sciner Hei-
matstadt Blackpool. Dort wird eines Ta-
ges ein abgetrennter Fuss am Strand an-
geschwemmt. Zur gleichen Zeit, 10°000
Kilometer westlich, hat ein US-Komiker
in Las Vegas seine verpatze Premiere.
Wie passt das zusammen?

Chelsom verwebt in «Funny Bones»
zwei Erzihlstringe. Da ist einerseits
Blackpool, der Badeortan der Kiiste Siid-
englands. Eine Stadt, die bessere Tage
gekannt hat, ruhmreichere. Hier traten
Marlene Dietrich, Frank Sinatra, Sammy
Davis Jr. und Jerry Lewis auf. Die Stadt
war ein Ferien-, Varieté und Spielpara-

dies. Als in den siebziger Jahren die Flug-

Fl.: George Carl,
Freddie Davis, - summ—
Lee Evans

preise purzelten, wihlten die Briten
wettersichere Destinationen und Black-
pool verkam zusehends. Fiir die beiden
ilteren Komiker Thomas und Bruno
Parker war es bereits zu spit, ihre Zelte
noch woanders aufzuschlagen. Siesind in
Blackpool geblieben und betreiben seit-
her eine Geisterbahn. Bei ithnen wohnt
der 30jihrige Jack (Lee Evans).

Und da ist Las Vegas, das heutige
Mekka der Shows und Spieler. Der junge
Komiker Tommy Fawkes (Oliver Platr)
hat vor ausverkauftem Haus seine gross-
angekiindigte Premiere. Doch im Publi-
kum sitzt der Kénig der Komédianten,
sein Vater George Fawkes (Jerry Lewis).
Dieser machtden Fehler, sich vom Publi-
kum auf die Biihne klatschen zu lassen
und selber einige Nummern zum Besten
zu geben. Das Unvermeidliche passiert:
Der Sohn floppt. Niemand lacht iiber
seine Nummern, und als er gar einen
Witz mit dem F-Wort bringt, herrscht
betretenes Schweigen. Ohne eine Nach-
richt zu hinterlassen, fliegt Thommy
nach Blackpool. Hier hat er die ersten
sechs Jahre seines Lebens verbracht, und
hier hofft er, einem ausrangierten Komi-
ker eine Nummer abzuluchsen, zuriick-
zufliegen und damit Erfolg zu haben.

Doch es kommt alles ganz anders.

Grossbritannien/USA 1994
Regie: Peter Chelsom

Statt einer Nummer findet Thommy in
Blackpool seinen Halbbruder Jack. Und
statt eine Show zu kopieren, feiert er
zusammen mit Jack seinen ersten grossen
Triumph.

«Funny Bones» ist ein Film der Ge-
gensitze. Da steht Blackpool mit seinem
leicht vergammelten Charme gegen die
Glitzerwelt von Las Vegas, da ist der
talentierte und witzige Jack (@ love child)
und sein erfolgloser Halbbruder Thom-
my (a lack child), da ist der bekannte
Vater und sein verstossener Sohn, da sind
die Englinder, die die Franzosen iibers
Ohr hauen wollen, und die Franzosen,
die schliesslich die Englinder im Sack
haben. Und da sind zwei wunderbare
Komiker, Jerry Lewis, der alte Star, und
Lee Evans, die neue Entdeckung. Chel-
som hat Evans in einem Londoner Thea-
ter geschen. «Er war eigentlich erst nach
der Pause dran», erzihlt der Regisseur.
«Aber er kam in der Pause, um etwas auf
die Bithne zu bringen. Er schaute ins Pu-
blikum und bekam sofort Applaus. "Wir
kénnen gehen’, sagte ich zu meinem Be-
gleiter, 'wir haben Jack gefunden’» (mehr
iiber Lee Evans im Portrit auf Seite 6).

Im Film muss Jerry Lewis alias Geor-
ge Fawkes nach Blackpool fliegen. In
einer Szene spaziert er zusammen mit
Sohn Thommy den Strand entlang, vor-
bei an einem hélzernen Pier. Dabei kon-
frontiert ihn Thommy mit einem un-
rithmlichen Teil der Vergangenheit. Als
Replik erklirt George seinem Sohn einen
feinen Unterschied: Ein funny-bones-Ko-
modiant ist, wer eine natiirliche Gabe zur
Kérperkomik besitzt. Ein Nicht-funny-
bones-Komodiant ist, wer verbal witzig
ist. Er sei weder noch.

«Funny Bones» ist ein komadianti-
sches Feuerwerk. Ein Film, der seine
Kraft nichtaus der Geschichte zieht, son-
dern aus den einzelnen Charakteren, aus
der abstrusen Schonheit der versammel-
ten Komikern und ihren Auftritten.
Durch das Ganze zieht eine steife Brise
britischen Humor. W
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Xin xiang

Heartstrings

Mathias Heybrock

D ie Eltern von Jingjing (Fei Yang)
lassen sich scheiden. Der Junge
wird von seiner Mutter zum Grossvater
(Zhu Xu) aufs Land geschickt. Er verhile
sich Jingjing gegeniiber distanziert.
Tochter und Schwiegersohn haben seine
konservative Lebensweise immer verach-
tet und ihn ignoriert. Warum schicken
sie ihm jetzt den Jungen? Jingjing kennt
seinen Grossvater nur aus den Erzihlun-
gen seiner Eltern, als streng und eigen-
brotlerisch. Er 6ffnet sich ihm nicht und
erzihle auch nichts von der Scheidung,

«Xin xiangy, der dritte Film des vier-
zigjhrigen Sun Zhou, spiegelt das heuti-
ge China zwischen Tradition und Mo-
derne. Er tut das exemplarisch anhand
der Kunst der Peking-Oper — doch steht
damit zugleich die alte Kultur als Ganze
zur Disposition. Anders jedoch als in
Chen Kaiges «Bawang bei ji» (Lebwohl,
meine Konkubine, ZOOM, 12/93) ist
diese Kultur nicht durch die staatlich
verordnete Ideologie der Kulturrevoluti-
on bedroht, sondern durch das moderne
westliche Leben. Die Kulturrevolution
wollte die Peking-Oper durch andere,
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Regie: Sun Zhou
China 1992

«revolutionire» Inhalte verindern. Das
moderne Leben verindert das Wesentli-
che dieser Tradition: ihre Form.

Der Grossvater war ein berithmter
Schauspieler der Peking-Oper, einer
streng ritualisierten Kunst: Die Darstel-
ler spielen keine Individuen, sondern
Typen. Der Kanon threr Kostiime, Be-
wegungen und Dialoge ist ebenso vorge-
schrieben und begrenzt, wie das Stiicke-
Repertoire. Nicht nur die Kunst, auch
der Alltag der chinesischen Gesellschaft
unterliegt der stilisierten Form, sie ist die
sichtbare Instanz der traditionellen
Ethik. Die Handlungen folgen einer be-
stimmten, festgelegten Haltung, erst da-
durch erfahren sie Wert und Qualitit.
Der Grossvater will Jingjing zu dieser
Haltungerziehen. Er will ihn lehren, dass
die Bewegung, mit der man die Trink-
schale an den Mund fiihrt, nicht beliebig
ist. Er will ihn lehren, dass die gereimten
Weisheiten der alten Biicher, bestindig
rezitiert, Kérper und Geist eine Prigung
verleihen.

Jingjing beherrscht die Technik der
Peking-Oper, doch auch das verschweigt

Fei Yang,
Zhu Xu

er seinem Grossvater. Er hat Talent, aber
er liebt die Oper nicht. Und er weigert
sich, der stilisierten Form von Handlun-
gen cinen Einfluss auf seinen Alltag zuzu-
gestehen. Jingjing hebt die Trinkschale
nicht an den Mund, sondern hingt iiber
dem Tisch und schliirft die Suppe in sich
hinein. Die Weisheiten, die sein Gross-
vater ihm vorspricht, spult er lieblos her-
unter, ohne innere Beteiligung und ohne
den Willen zum klaren phonetischen Aus-
druck. Das Gewicht, das der Grossvater
auf die richtige Gestalt legt, erscheint ihm
sinnlos und irreal. Real ist dagegen die
Auflésung fester und vertrauter Konturen:
die Scheidung seiner Eltern.

Die alte Freundin des Grossvaters,
Tante Lotus (Wang Yumei) und ihr bud-
dhistischer Glaube an Kontinuitit uznd
Wandel, nihert die beiden Positionen
an. Sie lehrt den Grossvater Verstindnis
fiir die Verinderung und die Akzeptanz
des Neuen. Er beginnt, seine absoluten
Lebensregeln zu relativieren, und Jing-
jing einen eigenen Weg zuzubilligen. An-
dererseits zeigt sich Jingjing stirker von
der Tradition beeinflusst, als er selbst
glauben will. Immer wieder fallen
ihm in schwierigen Situationen die
alten Rezitative ein. Anfangs macht
er sich selbst dariiber lustig, doch
langsam werden sie ihm zu Lebensre-
geln. Und seinen Empfindungen
lasst Jingjing nicht einfach ihren
Lauf, er driickt sie sehr stilisiert aus:
Im Momenthéchster Wut «spielo er
dieses Gefiihl, als sei es eine Situation
aus der Peking-Oper. Jingjing stellt
sich in Positur, die Kamera zeigt uns
sein rundes Gesicht. Es ist fast aus-
druckslos, nur tiber der Nasenwurzel
ist die Stirn leicht gekriuselt. Der
Schrei, der jetzt folgt, ist eher into-
niert als ausgestossen, eine stillste-
hende Explosion. Die formale Ge-
staltung der Wut verhindert ihr Um-
schlagen in blosse Ohnmacht.

Der Regisseur Sun Zhou gehére




nichtder «fiinften Generation» an, zu der
die beriihmt gewordenen Filmemacher
Zhang Yimou und Chen Kaige zihlen,
die ihr Studium an der Filmschule Pe-
king 1982 abschlossen. Sun
Zhoubegann dorterst 1984
zu studieren, er ist bereits
Vertreter einer nichsten
Generation. Das zeigt auch
sein filmischer Stil, der eine
Art Synthese der extremen
Pole darstellt, zwischen de-
nen die Vertreter der fiinf-
ten Generation pendeln.
«Xin xiang» ist nicht so
streng komponiert wie etwa
«Hong gaoliang» (Das rote
Hirsefeld, ZOOM, 21/88)
oder «Dahong denglong
gaogao ua» (Die vierte Kon-
kubine, ZOOM, 2/92) von Zhang
Yimou. Der Film iibernimmt Elemente
des westlichen Erzihlkinos —, ohne dabei
diesen Stil so vollstindig zu kopieren, wie

es «Lebewohl meine Konkubine» tat, der

sich nicht nur am amerikanischen Main-
stream orientierte, sondern ihn in seiner
Plakativitit noch iiberbort.

«Xin Xiang» wihlt eine Mischung

aus beiden Richtungen, ohne dabei an
Kontur zu verlieren: Er fiigt seine liebe-
und humorvolle Erzihlung mit einem
pointierten Rhythmus stimmig in die
Atmosphire einer kontemplativen und

melancholischen Ruhe, mit der die An-
niherung der Generationen beschrieben
wird. Als der Grossvater die Verzweif-
lung und grosse Einsamkeit seines Enkels
bemerkt, zu der er mit sei-
ner bestindigen Kritik noch
beitrug, repariert er Jing-
jings Brille. Esistein grotes-
kes, altmodisches Gestell,
wie das des Grossvaters,
aber Jingjing trigt es mit
Hingabe, auch wenn es ihm
viel zu gross ist und ein Glas
immer wieder herausfillt.
Andichtig und  sorgsam
setzt der Grossvater das lose
Glas wieder ein und iiber-
reicht Jingjing die Brille am
nichsten Morgen. Es ist
eine Liebeserklirung — und
eine Zeremonie: ohne Worte und ohne
Licheln auf den Gesichtern, aber im
beidseitigen Wissen um die Gefiihle, die
sich hinter der emotionalen Zuriickhal-

tung verbergen. M

Who says girls
don’t like
hig guns?
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Love and
Human Remain

Liebe und andere Grausamkeiten

Hans Jirg Marsilius

w as andere Filme meist nur in der
Exposition zur schnellen Einfiih-
rung der Figuren oder zur dramatischen
Steigerung einsetzen, durchzicht Denys
Arcands fast ohne Tempoverlust von der
ersten bis zur letzten Minute. Stetige
Spriinge von einem Schauplatz zum an-
deren, unvermittelte Konfrontationen
der verschiedenen Protagonistinnen und
Protagonisten verleihen dem Film eine
Atmosphire der Atemlosigkeit, in der
eine Orientierung nicht ganz leicht
fillt. Damit ist man schon ziemlich
nah am Thema von Arcands erstem
Film seit «Jésus de Montréal» (1989).

Das Drehbuch basiert auf einem
Theaterstiick Brad Frasers, das schon
vor dem Durchbruch der Generation
X-Filme das Leben junger Menschen
beschrieb, deren Alltag von Medien-
und Selbstinszenierungen geprigt
ist: Wirklichkeit und virtual reality
liegen bedenklich nah beieinander,
die fir das psychische Uberleben
ndtige Selbstironie ist weitgehend blan-
kem Zynismus gewichen. Das beste Bei-
spiel dafiir ist David (Thomas Gibson),
der in seine Heimatstadt zuriickgekehrt
ist, nachdem die Karriere als Schauspieler
im Sande verlief. Nun arbeitet er als
Kellner und verdingt sich nebenbei als
besserer  Schwulen-Strichjunge.  Die
Wohnung teilt er mit der Literatur-
kritikerin Candy (Ruth Marshall), mit
der ihn ausserdem eine friihere Liebelei
verbindet. Inzwischen wurden die Gren-
zen aber klar abgesteckt: Wihrend Can-
dy weiterhin nach der grossen Liebe
sucht, gibt sich David keiner Illusion
mehr hin und lebt (und liebt) nur noch
von einem Tagzum anderen. Noch hoff-
nungsloser ist das Leben fiir Davids
Freund Bernie (Cameron Bancroft), den
sein Beamtenjob anédet, und der damit
prahlt, er schlafe stindig mit verschie-

34 zooM 6-7/95

denen Frauen, obwohl er ganz offen-
sichtlich darunter leidet.

In hefrige Bewegung wird diese Kon-
stellation durch ein weiteres Trio ver-
setzt: Jerri (Joanne Vannicola), eine jun-
ge Lehrerin, lernt Candy in einem Fit-
ness-Studio kennen und verliebt sich in
sie. Beide verbringen eine Nacht zusam-
men, doch Candy, die eher die Neugier-
de treibt, zieht sich sofort wieder auf

sicheren Boden zuriick. Zur gleichen

Zeit wird sie nimlich auch von dem
Barkeeper Robert (Rick Roberts) um-
worben und in ihrer Sehnsucht nach
Geborgenheit lisst sie sich mit ihm auf
ein Verhiltnis ein. Davids Gefithlswelt
wiederum wird von Kane (Martthew Fer-
guson), einem Jungen aus betuchtem
Hause, aufgewirbelt. Kane weiss von des-
sen fritheren Filmauftritten und schaut
zu David auf. Doch die ihm so entgegen-
gebrachte Aufmerksamkeit erinnert Da-
vid nur an sein fritheres Scheitern, und
entsprechend grob ist seine Reaktion.
Denys Arcand gelingen in seiner bis-
her wohl publikumswirksamsten Pro-
duktion gleich zwei Kunststiicke. Die
Montage der verschiedenen Handlungs-
stringe schafft — abgesehen von bewusst
gesetzten, schockartigen Ubergingen
und trotz der stindigen Figuren — und
Ortswechsel — eine natiirlich fliessende

Regie: Denys Arcand
Kanada 1993

Bewegung. Und anders als in den mei-
sten Generation X-Filmen nimmt man in
«Love and Human Remains» auch das
Hintergrundrauschen einer verwirren-
den, brutalen Welt wahr. Gewalt wird
nicht nur iiber immer wieder eingestreu-
te Fernsehbilder oder Videospiele pri-
sent, sondern ist von Beginn an Bestand-
teil des Films, wenngleich Arcand sie nur
anwenigen Stellen, daaber tiberraschend
krass, einsetzt. Im Hintergrund der Be-
ziechungsgeschichten sind nimlich
die Greueltaten eines Frauenmor-
ders plaziert, die man schon bald
keinem anonymen Titer, sondern
Davids Freund Hernie zuschreiben
muss, den es immer weiter in Isolati-
on und Abstumpfung getrieben hat.
Damit erfihre das Geschehen, das in
der zweiten Hilfte durch gelungene
komédiantische Verwicklungen und
Dialoge noch einmal an Verve ge-
winnt (und wo Bernie voriibergend
aus dem Blick gerit), einen geradezu
unpassend-irrealen Ernst.

Denys Arcand mutet seinem Film
schr viele heterogene Elemente zu. Dazu
gehorenauch einige groteske Situationen
bei einer Freundin Davids, die ihre Kun-
den sadomasochistisch «bedient», und
die jedem David-Lynch-Film gut zu Ge-
sicht stiinde. Doch auch wenn das eine
oder andere mitunter auf den gesuchten
Effeke hinzuweisen scheint, so ist doch
auch nicht abzustreiten, dass der Film
schlicht Erscheinungen der Gegenwart
abbildet. Um deren Widerspriichlichkeit
zu spiegeln, kann wohl kein Film hetero-
gen genug sein. Umso bedauerlicher ist
aber, dass Arcand im letzten Moment ein
Ende herbeizwingt, das man sich in sei-
ner Trivialitit nach den anderthalb Stun-
den vorher schwerlich erkliren kann,
zumal eine ironische Absicht darin nicht
unbedingt zu erkennen isc. W
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Chonggqging senlin

Chungking Express

Franz Ulrich

D ervierte Film des 1958 in Shanghai

geborenen, aber in Hongkong auf-
gewachsenen Wong Kar-wai erzihlt zwei
Geschichten — oder besser: zwei Varian-
ten der gleichen Geschichte. Zwei Polizi-
sten, die von ihren Freundinnen verlas-
sen wurden, sitzen in Hongkong herum,
lecken ihre seelischen Wunden und be-
gegnen wieder einer Frau. Im ersten Fall
unternimmt der Mann die Initiative, im
zweiten die Frau. Beidemal kommen die
Paare zusammen und doch nicht zusam-
men. Im hektischen Getriebe der Gross-
stadt gelingt es vor allem den beiden
Minnern nicht, wirklich aus den Kifigen
ihrer Einsamkeit auszubrechen.

Aber nicht die Geschichte der zwei
Paare und ihre Einsamkeit stehen im
Vordergrund des Films, sondern die
Dschungelatmosphire der Grossstadt
Hongkong, das chaotische Treiben im
Labyrinth der Strassen, in Restaurants
und Imbissbuden. Gleich zu Beginn ge-
rdt man durch eine hektische, turbulente
und technisch verfremdete Sequenz in
einen atemberaubenden Sog, der in das
formal ungewdhnliche, ja experimentelle
Werk hineinreisst. Konsequent mit
Handkamera gedreht, lisst der Film mit
seinem stellenweise horrenden Tempo
viel Raum fiir Improvisation und Spon-
taneitit. Durch das Fragmentarische,
Gehetzte entsteht eine Asthetik, die den
Videoclips niher steht als dem Film.
Wenn der Bilderstrudel jeweils zur Ruhe
kommt, gefriert er zu absurden Szenen,
deren Stimmung an die Filme von Jim
Jarmusch erinnert.

Der erste (40miniitige) Teil spielc in
der Nacht vom 1. Mai im Chungking
House, cinem labyrinthischen Gebiude-
komplex voller Menschen, die Liden
und Restaurantsaller Artbevolkern. Eine
Chinesin (Brigitte Lin Ching-hsia) mit
blonder Periicke und dunkler Sonnen-
brille stattet eine Gruppe Minner mit
Kleidern zu Touristen aus, die im Gepiick

Drogen schmuggeln sollen. Als sie ihnen
im Flughafen Billette besorgt, verdriik-
ken sich die Schmuggler, worauf die Frau
eine Verfolgungsjagd startet, auf der sie
mit dem Revolver mehrere Menschen
erschiesst. In der gleichen Nacht versucht
Polizist 223 (Takeshi Kaneshiro), den
seine Freundin May vor einem Monat hat
sitzen lassen, seinen Kummer in Alkohol
und Ananasdosen zu ertrinken, und da-
bei hat er heute auch noch Geburtstag.
Um seinem Frustund Alleinsein ein Ende

zu machen, beschliesst er, sich in die

erstbeste Frau zu verlieben, die zur Tiir des

Restaurants hereinkommt. Natiirlich ist es
die mysteridse, inzwischen total erschopfte
Drogendealerin, und es kommt zu einer
«Liebesnacht, die der junge Mann sich
sicher anders vorgestellt hat.

Im zweiten, um 20 Minuten linge-
ren Teil ist Polizist 663 (Tony Leung
Chin-wai) hiufig in einem Fast-Food-
Restaurant zu Gast, wo auch er Triibsal
blist, da ithn seine Freundin, eine Stewar-
dess (Valerie Chow) verlassen hat. Die

Schliissel zu seiner Wohnung hat sie im

Regie: Wong Kar-wai
Hongkong 1994

Restaurant hinterlegt, wo sie von der
jungen Angestellten Faye (Faye Wang)
behindigt werden. Denn Faye, die stin-
dig auf «California Dreamin’» der Ma-
mas and Papas abfihre, interessiert sich
fiir den stillen, melancholischen Polizi-
sten. Sie dringt in seine Wohnung ein,
vermehrtdie Fische in seinem Aquarium,
vertauscht die Etiketten auf Konserven-
biichsen und treibt weiteren Unfug —,
ohne dem Polizisten ihr Interesse je di-
rektzu zeigen. Als ersie, die er inzwischen
als heimlichen Eindringling identifiziert

Brigitte Lin
Ching-hsia,
Takeshi
Kaneshiro

hat, ins Restaurant California einlidt,
setzt sie sich ins wirkliche Kalifornien ab,
was er erst ein Jahr spiter erfihre...

Trotz einigen Lingen und Passagen,
die nicht ganz den Eindruck blossen for-
malen Leerlaufs zu vermeiden vermogen,
besitzt «Chongqing senlin» eine erfri-
schende Unmittelbarkeit, die zu Recht
mit Frithwerken der Nouvelle vague ver-
glichen worden ist. Darauf verweist un-
tiberschbar auch Faye Wangs a la Jean
Seberg in Godards «A bout de souffle»
(1959) frisierter Pagenkopf. M
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Living Buddha

Charles Martig

D erkleine Jungeist ganzin sein Spiel
mit den Lego-Steinen vertieft. Ist
dies wirklich ein lebender Buddha, der
legendire Karmapa, der auf die Welt
zuriickgekehrt ist? Vergniigt spielt der
Neunjihrige mit den Monchen des Klo-
sters und lisst sein ferngesteuertes Auto
iiber den Innenhof flitzen, ein schelmi-
sches Lachen auf dem Gesicht. Wiirde-
voll nimmt derselbe Bub anlisslich seiner
Inthronisation im Tempel die Vereh-
rungsbezeugungen und die Geschenke
der Gldubigen entgegen.

Die Wiedergeburt einer spirituellen
Fithrungsgestalt ist fiir das Weiterleben
des tibetanischen Buddhismus von zen-
traler Bedeutung. Mitte Mai 1995 gab
der Dalai-Lama die Entdeckung der Re-
inkarnation des Pantschen-Lamas be-
kannt. Es handelt sich um einen sechs-
jahrigen Jungen, der in Tibet lebt. Die
aussergewdhnliche Faszination, die von
solchen Ereignissen ausgeht, trifft mit
dem westlichen Bild des mystischen,
unzuginglichen und «sprachlosen» Tibet
zusammen. Mit grosser Leichtigkeit ent-
wickelt sich daraus ein Buddhismus-
trend, der in Filmen wie Bernardo
Bertoluccis  «Little Buddha» (1993,
ZOOM 2/94), «The Reincarnation of
Khensur Rinpoche» (1991) von Tenzing
Sonam und Ritu Sarin sowie «Living
Buddha» Gestalt annimmt.

Diese drei Filme basieren auf der
speziell tibetischen Tulku-Vorstellung:
Der Nachfolger eines verstorbenen Wiir-
dentrigers wird unter Neugeborenen ge-
sucht. In einem traditionell festgelegten
Verfahren wird nach seiner Wiederge-
burt gefahndet. Wird sie gefunden, so
kommt sie ins Kloster. Dort wird sie
sogleich der Verehrung teilhaftig, die ei-
nem Wiirdentriger zusteht — und erhilt
zahlreiche Gaben und Geschenke, die
eine nicht unbedeutende Einnahme-
quelle fiir das Kloster darstellen kénnen.
In «Little Buddha» hat Bertolucci ver-
sucht, eine Briicke zwischen Ost und

West zu schlagen, kam aber mit seiner
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ausladenden Spielfilminszenierung der
Reinkarnationsgeschichte kaum iiber
Oberflichlichkeiten hinaus. Demgegen-
{iber hat der deutsche Filmemacher und
Tibetexperte Clemens Kuby einen ganz
anderen Anspruch, nimlich die «wahre
Geschichte» einer Wiedergeburt filmisch
zu dokumentieren. Uber sieben Jahre,
von 1987 bis 1994, folgte er den Spuren
des Uberg:mgs vom 16. zum 17. Karma-
pa, einem hoch angesehenen Lama, der
in den USA starb und in einem unwirtli-
chen Hochral Ostrtibets in einer Noma-
denfamilie wiedergeboren wurde.

Karmapa gilt den Tibetern und Ti-
beterinnen als lebender Buddha, als eine
Manifestation des Erleuchteten, der auf
die Erde zuriickkehrt, um ihr Leiden zu
lindern und ihnen beizustehen. Er ist
bekannt als der Herr der drei Zeiten:
Vergangenheit, Gegenwart und Zu-
kunft. Das Oberhaupt der Kagyii-Linie
des tibetischen Buddhismus weiss und
bestimmt selber, wo, wann und wie es in
den Kreislauf von Geburt und Tod zu-
riickkehrt. Die Uberzeugungen dieser
Glaubenstradition sind faszinierend und
durch ihre Fremdheit auch irritierend.
Clemens Kuby &ffnet einen von Sympa-
thie und Verstindnis geprigten Blick auf
die Ereignisse. In chronologischer Abfol-
gewerden die Schritte des Wiederfindens
dargestellt: Die verantwortlichen Mén-
che sind auf der Suche nach Indizien. Sie
entdecken und interpretieren den gehei-
men Brief des Karmapa, der eine Prophe-
zeiung mit Ort- und Zeitangaben der
Riickkehr enthilt. Mit einer riskanten
Expeditionin den Osten Tibets gelingtes
thnen, den Knaben zu finden. Die an-
schliessende Haarschneidezeremonie in
Lhasa, die die Aufnahme in den Stand
der Ménche bezeugt, und die Einsetzung
als 17. Karmapa im Stammbkloster Tsur-
phu sind rituelle Geschehnisse von
grosster religoser Bedeutung.

Die Inthronisation hat als symboli-
sche Handlung kultureller und religisser
Identitit eine politische Brisanz. Die

Regie: Clemens Kuby
Deutschland 1994

Besetzung Tibets durch China im Jahr
1959 fiihrte zu einer harten Repression
gegen jede Form von Religionsausiibung
und zur Schliessung vieler Klgster. Dar-
iiber hinaus wurde das Land koloniali-
siert und wirtschaftlich ausgebeutet. Die
Folgen der Menschenrechtsverletzungen
und der 6kologischen Ubernutzung sind
verheerend. In dieser Situation erscheint
die Einsetzung des Karmapa im Septem-
ber 1992 als Durchbruch fiir den religis-
sen und politischen Widerstand.

«Living Buddhay zeigt die schwieri-
gen Lebensumstinde der Bevolkerung,
insbesondere der leiblichen Eltern, die als
Nomaden im unwirtlichen Hochgebirge
leben, und beleuchtet die politische Lage
im besetzten Land. Mit liebevoller Di-
stanz erklire Kuby den fiir unser Ver-
stindnis schwer nachvollziechbaren Sach-
verhalt, dass der Karmapa aus freiem
Entschluss die Umstinde seines irdi-
schen Lebens wihlt. Damit leistet er ei-
nen wichtigen Beitrag zum interreligio-
sen Dialog mit derjenigen buddhisti-
schen Stromung, die heute in Westeuro-
pa am stirksten vertreten ist. Auch in der
Schweiz ist die Gemeinschaft der Exil-
tibeterinnen und -tibeter prisent und
beherbergt einen Jungen, der als Re-
inkarnation eines Lamas gilt.

Der Dokumentarfilm steht in en-
gem Zusammenhang mit «Das alte
Ladakh» (1985) und «Tibet — Wider-
stand des Geistes» (1988) vom selben
Regisseur. Zusammen bilden die drei
Filme eine vielschichtige Tibet-Trilogie.
Die engagierte und parteiliche Heran-
gehensweise Kubys fiihre jedoch in «Li-
ving Buddha» zu einer irritierenden
Spannung. Er vermittelt mit sachlichen
Kommentaren eine Fiille von Informa-
tionen mit Bezugnahme auf religids-kul-
tische, politische, ethnische und kulcu-
relle Zusammenhinge. Kuby insistiert
auf der «Wahrheit der Geschichte» und
versucht, eine Art filmischen Beweis fiir
die Kontinuitit des Geistes und der Seele
in der Wiedergeburt des Karmapa zu



fiihren. Dazu benutzt er die Mitrtel des
Thesendokumentarfilms, die die Au-
thentizitit unterstreichen sollen. Der
Anspruch des Films wird jedoch nicht
cingeldst. Bereits die Eingangssequenzen
heben auf das weitverbreitete Klischee-
bild des mystischen, unzuginglichen Ti-
bet ab: Ein Schwenk iiber die verschnei-
te, karge Hochgebirgslandschaft, Schnitt
auf eine alte Frau mit Gebetsmiihle, dar-
aufdrei Pilgerer, die sich alle drei Schritte
niederwerfen und auf ihrem asketischen

Marsch wihrend Monaten hunderte von

Kilometern zuriicklegen. Die Bilder sind
mit einem religiésen Song — eine Mi-
schung aus traditionellem Volkslieder-
gut und Tonlagen der modernen Popu-
lirkultur — unterlegt. In der Folge kon-
zentriert sich der Regisseur auf die spek-
takuliren Elemente des «lebenden Bud-
dha», zeigt abgelegene Kloster — in die
bisher noch keine Filmequipe vorge-
drungen ist — und interviewt den Dalai
Lama zur Bestitigung der Echtheit des

Karmapa. Auf dieser Ebene ist
«Living Buddha» ein Werbe-
film fiir die Sache der Kagyii-
Schule und steht in einem selt-
samen Kontrast zu der distan-

zierten Kommentierung der

Ereignisse.
Zuriickhaltender und
tiberzeugender schilderten

Tenzing Sonam und Ritu Sarin
in «The Reincarnation of
Khensur Rinpoche» die Suche
nach der Wiedergeburt eines
Lamas. Thr Dokumentarfilm
zeichnet sich durch die Zu-
riicknahme der Mittel aus: Der
Blick des indisch/tibetischen
Filmer-Teams folgt einfach
und niichtern den Geschehnis-
sen. Sie versuchen nicht, die
Wiedergeburt zu beweisen,
sondern gehen vom Glauben
der Ménche als selbstverstind-
lichem Sachverhaltaus. Daraus
entwickeltsich eine Geschichte
voller Charme, in der die Be-
gegnung mit dem Knaben
nicht als Wunder erscheint,
sondern als Erfiillung des mit
Zuversicht Erwarteten. Sonam
und Sarin zeigen eine «Innen-
perspektive», die von einer stil-
len Heiterkeit getragen ist.

In der gegenseitigen Spie-
gelung der beiden Dokumen-
tarfilme zeigt sich besonders
deutlich, wie Kuby die Projek-
tionen des westlichen Tibet-
klischees bedient und mit dem
Anspruch auf vollstindige Au-
thentizitdt an seinem cigentli-
chen Ziel vorbeigeht: den Kern
der tibetischen Tulku-Vorstel-
lung zu vermitteln. Trotzdem ist «Living
Buddha» ein ernsthafter Versuch, mit
den Augen eines deutschen Filmschaf-
fenden die faszinierende Glaubens-
wirklichkeit des tibetischen Buddhismus
anhand der «spektakuliren» Reinkarna-

tion des Karmapas aufzuschliisseln. H

In ZOOM 10/94 sind unter dem Titel
«Filmische Faszination Buddhismus» meh-
rere Aufsiitze zum Thema Buddbismus im
Film erschienen.
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Dominik Slappnig

Wunder geschehen selten. Film-
wunder etwas 6fter. Manchmal
hort man von ihnen aus einem fernen
Land oder aus Hollywood. «Indien» ist
ein Wunder. Der Film kommt weder aus
den USA, noch handelt er von einem
anderen Kontinent, wie es der Name ver-
muten lisst. «Indien» kommt aus Oster-
reich und handelt von zwei Beamten, die
auf Dienstreise Gasthofe inspizieren.

Sie sind schon einen halben Tag un-
terwegs. Kurt Fellner (Alfred Dorfer), ein
junger, etwas zu bunt angezogener Yup-
pie, esoterisch angehaucht, der kein
Fleisch isst und weder raucht noch trinkt.
Er ist Mitfahrer im Wagen von Spiesser
Heinzi Bosel (Josef Hader), dick mit Klo-
brillenbart, der Kette raucht, kein Wort
sagt und nicht einmal zur Begriissung
seine Wurstsemmel weglegt. Die beiden
kennen sich nicht, und Fellner versucht
artig, Konversation zu machen. Er er-
zihlt von fernen Lindern und seiner
Theorie, dass die Essgewohnheiten der
verschiedenen Voélker sich oft mit der
dortigen Vegetation decken: «Wo die
Landschaft cher karg is, gibt's schr oft
gegrillte Sachen. Bei uns is die Land-
schaft a bissl tippiger, daher haben wir
diese vielen Mehlspeisen». Bésel reagiert
nicht. Sie kommen zum ersten Gasthof.
Bosel testet ein Schnitzel, Fellner redet
weiter. Plotzlich hilt Bosel inne, schaut
auf und sagt: «Die Wirt san olle Trot-
teln». Lange bleibtesstillam Tisch, bevor
Fellner antwortet: «Ja, Herr Bosel, da ist
schon was Wahres dran».

Es geht dann eine Zeit, bis die beiden
endlich «Du» zueinander sagen, und noch
etwas linger, bis sie Freunde werden.
Aber wie das passiert, bleibt unvergess-
lich. Ein Wunder, wie es der ganze Film
ist. Gewachsen ist dieses Wunder auf
dem Mist von Heinzi Bosel alias Josef
Hader. Der ist in Osterreich kein Unbe-
kannter. 1991 wurde er fiir sein Kaba-
rettprogramm «Bunter Abend» mit dem
renommierten deutschen Kleinkunst-

preis ausgezeichnet. Noch im selben Jahr
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Regie: Paul Harather
Osterreich 1993

L

schrieb er zusammen mit Alfred Dorfer
das satirische Stiick «Indien», das rund-
herum ausgezeichnete Kritiken erhielt.
Heute sind Harders Kabarettabende im
Wiener Theater Vindobona regelmissig
ausverkauft. Dabei hat er vor rund zehn
Jahren mit einem héchst konventionel-
len Programm angefangen. Ein Gemisch
aus Wortverdrehungen und Politiker-
schelte. Ende derachtziger Jahre war ihm
das dann zu wenig. In einem Programm
fing er an, «von sich zu erzihlen», wie erin
einem Bauernhof in Niedersterreich auf-
gewachsen ist, wie sein Vater, Bauer von
Beruf, ihm gesagt habe, er miisse Kiinstler
werden, und wie er sich als zehnjihriger
standhaft dagegen gewehrt habe: «Babba,
die sterben so frith. Mozart, Schwab,
Horvath!». Da habe ihm der Vater einen
schwarzen Rollkragenpullover iibergezo-
gen und ihn fortgeschicke.

Vom unbekannten jungen Film-
schulabsolventen Paul Harather wurde
erangefragt, ob sich «Indien» nichtverfil-
men liesse. Es liess. In den beiden Haupt-
rollen Hader und Dorfer. Hader hat sich
fiir die Rolle einen Bauch angefressen,
wihrend alle drei am Drehbuch schrie-
ben. Neue Pointen wurden eingebaut, an
den Dialogen gefeilt, und Striinge, die im

N
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Stiick erst angelegt waren, wurden fiir

den Film auf den Punkt gebracht.

Nun lege der Film nach fiinfzig Mi-
nuten noch einen Gang zu. Im Sonnen-
aufgang, zu indischen Sitarklingen aus
dem Autoradio, tanzen Fellner und Bosel
in der niederdsterreichischen Land-
schaft, zwischen Hochspannungsmasten
und Bohrtiirmen. Plétzlich bricht Fell-
ner mit schmerzverzehrtem Gesicht zu-
sammen. Im Krankenhaus diagnostiziert
der Arzt Hodenkrebs. Noch zwei Wo-
chenzuleben. Der Film wird existentiell.
Die Spiesserfreundschaftsiehtsich plotz-
lich mitden letzten Dingen konfrontiert:
Krankheit, Tod und das Leben danach.
Fellner, der immer von Indien triumte,
trdstet sich vorerst mit der Wiederge-
burt. Aber einmal, bei einem Besuch in
Bosels Einfamilienhaus, bricht es aus
ihm heraus: «Warum gerade ich? Warum
nicht du, du Sau?» schreit er Bosel an.

Der ist der einzige, der Fellner im
Krankenhaus noch besucht, und der ihm
die letzten Wiinsche erfiillt. Dem Film
geht dabei der Witz nicht aus, und am
Schluss ist dem Zuschauer das Duo Bosel
und Fellner richtig ans Herz gewachsen.
Hader und Dorfer, das sind zwei wie
Laurel und Hardy. W
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The Perez Family

Pierre Lachat

K ubas N6te mit seinem {ibermichri-
gen Nachbarn im Norden sind gut
hundertjihrig. Die Insel im unmittelba-
ren Einzugsgebiet der USA ist zu selb-
stindig, um abhingig, und zu abhingig,
um selbstindig zu sein. Die Diktatoren,
ob Batista oder Castro, die verhingnis-
volle Politik der Einmischung unter
simtlichen Prisidenten im Weissen
Haus sind nur die Folgen dieser
undankbaren Lage.

Zu diesen Folgen gehoren
auch die Fliichtlinge, die immer
wieder nach Florida emigrieren.
Sie sind in den USA bald will-
kommen — und es wird ihnen
(ansatzweise) geholfen —, bald
werden sie fiir die Zwecke der
Miichtigen beider Staaten miss-
braucht. Gerade derzeit gilt ja
eine Art Stillhalteabkommen, das
die Emigration auf héchst frag-
wiirdig Weise kontingentiert.

Mira Nair erzihlt in ihrem
Film, wie es einigen Kubafliicht-
lingen der achtziger Jahre ergan-
gen sein mag: Zwischen einer
Heimat, die Ausreisewillige ent-
weder einsperrt oder plétzlich
ausschafft, und einem unzuver-
lissigen Exilland, das sie (wenn
tiberhaupt) mit viel Wenn und
Aber und nicht ohne eigenniitzi-
ge Hintergedanken aufnimmt.
Die indische Regisseurin, deren
«Salaam Bombay!» (1988) um die Welt
gegangen ist, tutesaufebenso bedenkens-
werte wie bedenkliche Art. Gewiss, ihre
Schilderung der Situation der Emigran-
tinnen und Emigranten (schlechthin) ist
lebhaft und anschaulich. Man bekommt
ein Gefiihl fiir die fundamentalen Ge-
danken der Eingereisten: «Vorgestellt
haben wir’s uns eigentlich ganz anders —
aber diirfen wir das jetzt noch sagen?»
Und man bekommt ein Gefiihl fiir das
Geworfensein in undurchsichtige Ver-
hilenisse und in ein fragwiirdiges Milieu,
dem etwa Kriminalitit und Prostitution

‘Marisa Tomei,
Alfred Molinas ~

alles andere als fremd sind. Man begreift,
wie rasch sich die Solidaritit aufbraucht
zwischen den wenigen, die bestehen, und
den zahlreichen, die auf der Strecke blei-
ben oder unter die Rider geraten.
Dorita Perez, die dann Dottie heisst
(Marisa Tomei), ist die Unpolitische. Sie
hat sich als Prostituierte durchgeschla-

gen. Halb wandert sie vor lauter Vereh-

rung fiir Elvis Presley und John Wayne
aus, halb wird sie als Unerwiinschte abge-
schoben. Doch plantsie, sich zu bessern,
vorausgesetzt, die Umstinde lassen einen
Wandel zu. Wenn nicht, bleibt eben alles
beim alten.

Juan Raul Perez (Alfred Molinas)
sass als Dissident Jahre im Gefingnis.
Stattsich enteignen zu lassen, hater seine
Plantagen lieber niedergebrannt. Seine
Frau Carmela (Anjelica Huston) hat
schon Jahre zuvor in Florida leidlich Fuss
gefasst. Neuerdings erwigt sie sogar eine
Liebschaft mit dem wackeren FBI-Agen-

Regie: Mira Nair
USA 1994

ten Pirelli (Chazz Palminteri). Sie glaubt
nicht mehr daran, dass thr Mann noch
wird ausreisen diirfen oder wollen. Doch
dann steht er plétzlich vor ihrer Tiir.
Diese Episoden wirken wohl typisch
und sinnfillig und oft farbig, witzig und
gescheit. Soauch eine, in dersich mehrere
Emigranten, die alle Perez heissen, zu
einer Scheinfamilie zusammenschliessen,
da Familien bevorzugt behandelt
werden. Und doch ist das wenig-
ste im Film geeignet, den politi-
schen, historischen und sozialen
Hintergrund zu erhellen. Wie es
gekommen ist, dass die Men-
schen zu Versatz- und Ver-
schleissmaterial einander befeh-
dender Ideologien und Biirokra-
tien werden, bleibt eine prak-
tisch ungestellte Frage. Nicht
einmal Castro wird nachhaltig
kritisiert, geschweige denn seine
Widersacher.
Vorrevolutiuon, die Schweine-

Revolution und

bucht-Invasion und iiberhaupt
der durch und durch unbewil-
tigte Kalte Krieg scheinen nur
noch Daten in einem Ge-
schichtsbuch zu sein. Mira Nair
kénnte von beliebigen anderen
Emigrantinnen und Emigran-
ten erzihlen. Sie wihlt diejeni-
gen aus Kuba offensichtlich dar-
um, weil sie bisher kaum auf der
Leinwand vorgekommen sind.

Etwas Politik und etwas menschli-
ches Drama, aber von beidem nur ein
wenig: Diese Marktformel = schrinke
«The Perez Family» ein. Bester Garant
gegen jeden umsatzwidrigen Exzess ist
das Ausweichen ins Sentimentale, das
gegen Schluss hin (wie in «Salaam Bom-
bay!») iiberhand nimmt: Dann, wenn es
um die Frage nach dem Wieder- oder
Nichtwiederverkniipfen aufgelster oder
zerrissener Bindungen geht. Von der
(heiligen) Familie kann halt das amerika-
nische Kino leider nur selten ohne Duse-
lei sprechen. M
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Martha

Dominik Slappnig

Als hochsten Beweis der Liebe ver-
langt er von ihr, dass sie das Haus
nicht mehr verldsst. Jede halbwegs nor-
male Frau wiirde bei dieser Forderung
das Haus fiir immer verlassen. Als Mar-
tha das Haus endlich schreiend verlisst,
ist es zu spit.

1973 dreht Rainer Werner Fassbin-
der «Martha». Er ist 28jahrig, und «Mar-
tha» ist sein sechzehnter Film. Dabei
nicht eingerechnet ist «Fontane Effi
Briest», dessen Dreharbeiten er im Sep-
tember 1972 begonnen hat, aber einen
Monat spiter wegen der schweren Er-
krankung von Wolfgang Schenck, dem
Darsteller des Barons Geert von Innstet-
ten, fiir ein Jahr unterbrechen musste.
Um Zeit auszufiillen, dreht Fassbinder
von Januar bis Mirz 1973 fiir den West-
deutschen Rundfunk die zweiteilige
Fernsehserie «Welt am Draht». Im Mai
den Film «Nora Helmer». Im Sommer
dann, fiir das Budget von 500’000 Mark
und auf 16-mm-Umkehrfilm «Martha»,
wieder fiir den WDR. Im
Frithherbst macht er ausser-
dem den Spielfilm «Angstessen
Seele auf», in dem er auch sel-
ber spielt. Im Oktober nimmt
er die Dreharbeiten zu «Fonta-
ne Effi Briest» wieder auf und
beendet den Film im Novem-
ber. 1973 ist ein ganz normales
Jahrim Leben des Rainer Wer-
ner Fassbinder...

Fassbinder ist Zeit seines
Lebens besessen von der Ar-
beit. Geboren am 31. Mai
1945 in Bad Worishofen in
Bayern, der Vater Arzt, die
Mutter Ubersetzerin. Nach der
frithen Scheidung der Eltern
lebt Fassbinder bei der Mutter
in Miinchen. Er verlisst das
Gymnasium 1963 ohne Ab-
schluss, nimmt Schauspielun-
terricht, schreibt eigene Stiik-
ke, griindet eine alternative
Theaterbiihne und macht erste
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Filme. Schon im November 1969 wird
seine Arbeit in Bremen mit einer Retro-
spektive gewiirdigt. Seine aussergewdhn-
liche Produktivitit macht ihn in den
folgenden Jahren neben Wenders, Her-
zog, Schlondorff und Kluge zur prigen-
den Personlichkeit des Neuen Deutschen
Films. Seine Werke werden vielfach aus-
gezeichnet und weltweit gezeigt. Am 10.
Juni 1982 wird Fassbinder tot in seiner
Miinchner Wohnung aufgefunden. Sei-
ne letzten Filme sind «Lili Marleen»
(1980), «Lola», «Theater in Trance»,
«Die Sehnsucht der Veronika Voss» (alle
1981). «Querelle — Ein Pakt mit dem
Teufel» (1982) ist sein 43. Film (Mehr
iiber Fassbinder in ZOOM 4/92: «Rai-
ner Werner Fassbinder: Immer diese
Sehnsucht nach der Liebe...»).
«Martha», obwohl 1973 gedreht,
kommt wegen rechtlichen Streitereien
nicht ins Kino und wird erst 1994 in
Venedig gezeigt. Weil die Geschichte des
Films Ahnlichkeiten mit der Erzihlung

Regie: Rainer Werner Fassbinder

«Fiirden Rest des Lebens» des amerikani-
schen Schriftstellers Cornell Woolrich
aufweist, verfiigte der Amerikaner die
Sperrungdes Films. 1974 kann «Martha»
einzig im deutschen Fernsehen ausge-
strahlt werden. Das ist zu wenig fiir einen
Film von diesem Format. Anlisslich
Fassbinders 50. Geburtstags bringt der
Ziircher Verleih Filmcooperative «Mar-
tha» in einer vom Kameramann Michael
Ballhaus farblich restaurierten Kopie
endlich in die Schweizer Kinos. Ballhaus
hat unterdessen in Hollywood Karriere
gemacht. In einem Interview erinnert er
sich an «Martha»: «Eine Kamerabewe-
gung mag ich besonders. Es ist die erste
Begegnung zwischen Helmut und Mar-
tha im Hof der deutschen Botschaft in
Rom. Ich hatte mir vorgestellt, dass diese
Szene sich fiir den Zuschauer ganz stark
einprigen miisste, weil Helmut erst nach
15 Minuten wieder auftritt, und ich
schlug Fassbinder vor, eine Fahrt auf
Martha zu machen, die auf ihr dreht und

Ingrid Caven,
Karlheinz Bohm, #
Giinter Lamprecht :




Rainer Werner
Fassbinder,
Margrit Carstensen,
Karlheinz Bohm

Helmut ins Bild bringt. Er steigerte die-
sen Vorschlag und sagte, dann solle ich
auch wirklich ganz um beide herumfah-
ren, wihrend sie aufeinander zugehen
und aneinander vorbei. Das war schwie-
rig, aber auch ungewéhnlich schon».

Im Film besucht die 31jihrige Mar-
tha (Margrit Carstensen) mit ihrem Vater
Rom. Dieser bricht auf der Spanischen
Treppe zusammen und stirbt an einem
Herzversagen. Unmittelbar nach dem
Verlust ihres Vaters trifft Martha vor der
deutschen Botschaft ihren zukiinftigen
Ehemann Helmut (Karlheinz Bshm). Sie
redet sich Liebe ein, die beiden heiraten.
Doch die Ehe entwickelt sich zum Alp-
traum. Helmurt erzieht sie nach seinen
Prinzipien, Martha begibt sich freiwillig
immer weiter in die Abhingigkeit.

Doas finge bereits am ersten Morgen
ihrer Hochzeitsferien an, die sie in Italien
am Meer verbringen. Martha freut sich
auf Kaffee. Helmut hat fiir beide Tee
bestellt. Martha ziindetssich eine Zigaret-
te an, Helmurt denke laut, dass es fiir sie
besser wiire, weniger zu rauchen. Martha
legt sich in den Schatten und will, dass er
sie eincremt. Helmut meint, dass ihr
braune Haut besser stehe. Da legt sie sich
in die pralle Sonne und schliftein. In der
nichsten Szene liegt Martha véllig nacke
und total verbrannt auf den weissen La-
ken ihres Hotelbettes. Sie leidet, und
Helmut ist zufrieden. Er beugt sich tiber
sie und krartzt iiber ihre rote Haut. Er ist
erregt. Er wird sie lieben, doch das sicht
der Zuschauer nicht mehr.

«Martha» ist ein Horrorfilm. Er er-

zihlt vom allddglichen Schrecken einer
gestdrten Bezichung. Von jenem grotes-
ken Dressurakt, den Helmut und Mar-
tha hartnickig mit Liebe bezeichnen.
Zirtiche Beriihrungen gibt es zwischen
ihnen keine, ihre Gespriche sind reine
Scheingefechte. Martha, die darunter lei-
det, kann sich auch nicht ihrer besten
Freundin Marianne anvertrauen. Sie sagt
nicht, dass sie in ihrer Ehe ungliicklich
ist, geschweige denn erzihlt sie von den
seltsamen Sexualpraktiken ihres Man-
nes. Sie kann den Horror nicht selber
beenden, weil sie thm verfallen ist. Mar-
tha ist eine Masochistin.

Die Demiitigungen nehmen zu.
Helmut ldsst das Telefon abmontieren,
damit sie nicht mehr mit ihrer Freundin
spricht und sich «ganz auf ihn konzen-
trieren» kann. Helmurt schenkr ihr ein
Buch iiber Staudammtechnik, damit er
sich «mit ihr unterhalten» kann. Und er
schenke ihr eine Langspielplatte: Als er
hore, dass sie Donizettis «Lucia di Lamm-
ermoor» aufgelegt hat, schreit er:«Aber
Martha, das ist doch gar keine Musik.
Schleim ist das, Schleim!» und bringt ihr
Madrigale von Orlando di Lasso. Wenn
er von nun an nach Hause kommt, kon-
trolliert er, welche Platte auf dem Teller
liegt.

In «Marcha» gleicht die biirgerliche
Ehe einer Holle. Einem Schlachtfeld aus
Unterdriickung und Abhingigkeit. Die
Personen finden Erfiillung in der Ver-

stimmelung. Um dieses Klima ins Bild

zu iibertragen, haben Fassbinder und
sein Kameramann Ballhaus die Riume
formlich enger und enger werden lassen.
Kamera, Mébel, Winde und Darsteller
scheinen niher und niher zu riicken.
Daraus entstecht die paranoide Stim-
mung, die Martha endlich vor Helmut
flichen lisst. Sie verunfallt mit einem
Auto, weil sie meint, er wiirde sie verfol-
gen. Als Martha im Krankenhaus wieder
zu sich kommit, ist sie gelihmt. Erst jetze,
in der totalen Abhingigkeit, hat sie ihre
geheime Erfiillung gefunden. Dazu Rai-
ner Werner Fassbinder 1974 in einem
Gesprich mitder Schauspielerin Margrit
Carstensen: «Die meisten Minner kén-
nen nicht so perfeke unterdriicken wie
die Frauen es gerne hitten. Martha ist auf
der Welt, um einsam zu sein, oder um
sich unterdriicken zu lassen. Und das,
was dazwischen liegt, dass sich die mei-
sten Menschen arrangieren, das kann
Martha nicht. Einsam zu leben, oder sich
unterdriicken zu lassen zum Vergniigen,
das bleibt den Frauen als Alternative.»
Am Schluss holt Helmut Martha in
der Klinik ab. Er schiebt sie im Rollstuhl

vor sich her, beugt sich zu ihr herunter

und sagt: «Jetzt, Martha, gehérst du mir

ganz allein». Die beiden werden be-
stimmt viel Spass zusammen haben. Das
Haus jedenfalls wird Martha nicht mehr

so schnell verlassen.
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I Like It Like That

Stephan Rothlin

Der New Yorker Stadtteil Bronx ist
in einem Punke auch fiir eine Stadt
wie Ziirich ein Vorbild: Die neue Kon-
zeption seines Zoos erlaubt es vielen Tie-
ren, sich in freier Bahn zu bewegen, wih-
rend die Menschen diese von verschiede-
nen «Kifigen» aus anschauen. Das Bild
eines erweiterten Zoos fillt einem aller-
dings auch in der Analyse des sozialen
Geflechts der Bronx ein.
Auch hier scheint den Leu-
ten — besonders Afro-Ame- Jon Seda
rikanerinnen und -Ameri-
kanern —, nichts anderes
tibrig zu bleiben, als sich
gewissermassen in den Ki-
figen von zerrissenen Fami-
lien, Analphabetismus,
Drogen und Kriminaltit
hin und her zu bewegen.
Ein schwacher Lichtblick
bilden die Affirmative ac-
tion-Programme, welche es
sich zum Ziel gesetzt ha-
ben, durch Quotenregelun-
gen benachteiligten Min-
derheiten Zugang zu Bildung und Kar-
riere zu verschaffen. Allerdings kritisie-
ren momentan die Republikaner scharf
diese Hilfsprogramme.

Mit ihrem Film «I Like It Like That»
setzt Darnell Martin originelle Gegen-
akzente zu diesem bekannten diisteren
Bild der Bronx, die sic aus eigener Erfah-
rung kennt, weil sie dort aufgewachsen
ist. Mit umwerfender Vitalitit und
manchmal atemberaubendem Tempo
erzihlt sie die Geschichte eines afro-
puertorikanischen Paares. Nach zehn-
jahriger Ehe scheint alles darauf hinzu-
deuten, dass Chino Linares (Jon Seda)
und seine Frau Lisette (Lauren Vélez)
sich immer mehr auseinanderleben und
ihre drei Kinder — Little Chino, Minnie,
Pee Wee —sich selber iiberlassen werden.
Chino kommt ins Gefingnis, weil er fiir
Lisette eine Stereoanlage stehlen wollte.
Er fiihle sich nicht nur in finanzieller

Hinsichtals Versager —auch sexuell zwei-
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felt er daran, seine Frau wirklich zu be-
friedigen. Sieallerdings ldsst sich von den
Schwierigkeiten nicht ins Bockshorn ja-
gen. Sie weigert sich, von der Fiirsorge
abhingig zu werden, und schafft es, in
der Firma eines auf die Produktion von
Latino-Musik spezialisierten «Lambor-
ghini-Typs» angestellt zu werden, der
von seiner Angestellten auch sexuelle

Lauren Vélez,

Verfiigbarkeit erwartet. Im Gerede des

Quartiers wird Chino schliesslich zum
Gehérnten — seine Frau gehe fremd —,
und es wird ihm in die Schuhe gescho-
ben, mit Lisettes Nebenbuhlerin Magda-
lena (Lisa Vidal) einen Sohn gezeugt zu
haben. Dieses Geriicht veranlasst den
wohlhabenden Vater von Magdalena,
die Kaution zu zahlen, um Chino aus
dem Gefingnis zu holen. Nach der Frei-
lassung findet Chino sich nur schwer in
der gewohnten Umgebung zurecht, und
beginnt tatsichlich zu glauben, dass ihn
seine Frau betriige. Doch nach und nach
wird deutlich, dass die Zweifel an der
eigenen (sexuellen) Ausstrahlung das
Paar dazu gedringt hat, ausserhalb der
Ehe Selbstbestitigung zu finden.
Faszinierend an Darnell Martins
Film sind nicht zuletzt die genau beob-
achreten Derails: Wie etwa Little Chino
mit einem Spielzeug auf dem Sofa spielt
— und plétzlich wird seiner Mutter in

Regie: Darnell Martin
USA 1995

einer grossen Depression klar, dass sie fiir
die ganze Familie Verantwortung trigt.
Und so schafft sie es am Schluss, Chino
deutlich zu machen, wie egoistisch sein
Handeln bestimmt war. Es ist erstaun-
lich, wie natiirlich und glaubwiirdig zum
Ausdruck kommt, wie es beiden Part-
nern gelingt, sich von den Selbstzweifeln
und dem Egotrip zu l6sen. Darnell Mar-
tin forderte ihre Schauspie-
lerinnen und Schauspieler
heraus, eigene Ideen in ihre
Rollen einzubringen. Rita
Moreno, brillant als ent-
tiuschte Schwiegermutter
von Chino, bezeichnete das
Team als die schillerndste
Gruppe, in der sie je ge-
spielt habe. Entsprechend
frisch und spontan wirkt
denn auch der ganze Film.
Lisette bittet nicht den
Staat oder andere Leute,
ihre Familie aus dem gan-
zen Schlamassel und dem
Getto zu befreien. In sich
selber findet sie chutzpah — ein beliebtes
Wort im New Yorker Slang, um jenes
unerschiitterliche Selbstvertrauen zu be-
zeichnen, das in scheinbar aussichtslosen
Situationen Kreativitit und Energien
freisetzt. Indem sie beruflich Erfolg hat
und erlebt, dass sie begehrt und ge-
braucht wird, entdeckt sie Selbstwert,
Wiirde und die Kraft, die verfahrene
Siuation mit Mann und Kindern zu be-
wiltigen. Auch wenn sie betet, dispen-
siert sie sich nicht davon, selber etwas zu
tun. Man mag hier kritisch einwenden,
dass ein fiir die US-amerikanische Ge-
sellschaft typisches Muster der Religion
bemiiht wird: Gott wird eingeschaltet,
wo man Erfolg in Beruf oder in der
Partnerschaft erwartet. Vielleicht illu-
strieren jedoch ihr Beten und ihr erfolg-
reicher Uberlebcnskampf, dass Gott ihr
tatsidchlich hilft, «wenn sie sich selber
hilft», d.h. wenn sie sich trotz allem die
Kraft einer Verinderung zutraut. W
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Tank Girl

Michel Bodmer

M an schreibt das Jahr 2033. Ein
Komet hat die Erde gestreift und
buchstiblich verwiistet. Wasser ist das
kostbarste Gut, und das Kartell Water and
Power (kurz: WP) unter dem Kommando
des fiesen Kesslee (Malcolm Mc Dowell)
verteidigt sein Monopol skrupellos. Doch
mysteriose Wesen, «Rippers» genannt,
veriiben blutige Anschlige auf die WP-
Mannschaften, und verspreng-
te Aufmiipfige versuchen, an

Lori
Petty

die verbleibenden fiinf Prozent
der Wasservorrite heranzu-
kommen. Rebecca Buck (Lori
Petty — «Point Break», «A Lea-
gue of Their Own») und ihre
rebellischen Genossen werden
von einem WP-Kommando
iiberfallen. Rebeccas Freund
wird ermordet, sie selber ver-
schleppt.

Rebecca bleibt dennoch
rotzfrech und ldsst sich von
Kesslee nicht fiir die WP ein-
spannen; daran dndert auch
Zwangsarbeit  und  Folter
nichts. Also schickt Kesslee
diejunge Frau als Kéder in das
Versteck der

mérderischen «Rippers». Aber

mutmassliche

fr 1

y:

diese massakrieren nur die
WP-Leute; Rebecca iiberlebt
und erhile Schiitzenhilfe von
einer entflohenen WP-Me-
chanikerin. Mit einem ge-
klauten Tank und einem Jet
der WP machen sie sich zu
«Tank Girl» und «Jet Girl».
Um Rebeccas kindliche Ex-
Mitbewohnerin Sam aus ei-
nem Luxus-Bordell zu retten,
inszenieren sie dort eine ab-
surde song-and-dance-Nummer zu Cole
Porters «Let’s Do It». Doch der Plan
misslingt, denn Kesslee schnappt ihnen
Sam wieder weg. Die Girls suchen Hilfe
bei den «Rippers», kiinstlichen Misch-
wesen aus Minnern und Kinguruhs, die
einst als perfekte Soldaten geschaffen

Regie: Rachel Talalay
USA 1995

wurden. Nachdem «Tank Girl» und «Jet
Girl» sich bewiesen haben, werden sie
von den bizarren, aber kumpelhaften
«Rippers» aufgenommen.

Die Comic-Figur «Tank Girl» wur-
de 1988 von den jungen Briten Jamie
Hewlett (Zeichnungen) und Alan Mar-
tin (Text) als Parodie auf die klassischen
Superhelden geschaffen (wie zuvor East-

man und Lairds «T'eenage Mutant Ninja

Turtles») und geriet dann selbst zum An-
ti-Idol. Anarcho-Punk-Asthetik, «Mad
Max»-missige Szenerien und Figuren,
Vulgirwitz, sorglose Gewalt und ein ge-
riittelt Mass an Sex, der die Sodomie
streift (Stichwort: Kinguruhmenschen)

— Hewlett und Martin biirsten alles ge-
gen den Strich, sogar den eigenen Stil:
Frech und frisch, aber auch ruppig und
schamlos siuft und klaut, flucht und
furzt, végelt und knalle sich «Tank Girl»
in den postfeministischen, postliterari-
schen Comics durch eine anything-goes-
Postzivilisation, ohne sich um lineare Er-
zihlweise, Realismus oder auch nur Kau-
salitit zu scheren.

Fiir die Filmfassung un-
ter der Regie von Rachel Ta-
lalay, die unter anderem Fil-
me von John Waters produ-
ziert hat, wurde das Under-
ground-Spektakel gemildert
und gestriegelt. Denn «Tank
Girl» soll nun fiir biedere
Backfische als emanzipatori-

g sches Vorbild herhalten kén-
nen, und Merchandising ist
auch angesagt. Star in spe Lori
Petty iiber ihre Rolle: «An
"Tank Girl” ist toll, dass sie
sagen kann, was sie will, ge-
hen, wohin sie will, végeln,
wen sie will — weil sie zuriick-
haltend und stolz und sexy
zugleich sein kann.» Mag ja
sein, dass auch weibliche

Teenager «ihren» Terminator

brauchen; immerhin bietet

Tank Girl eine freche Schnau-

ze, Madonna-hafte Selbstsi-
cherheit und sexuelle Aggres-
sivitdt, ist hip und cool. Mit

Ice-T als maulendes Ex-Cop-

Kinguruh und Iggy Pop als

pidophiler Freier, mit einge-
streuten Comic-Clips  und

Cartoon-Szenen ala «Natural

Born Killers» und einem frau-

enlastigen Rock-Soundtrack ist Rachel

Talalays Film gewiss am Kult-Puls der

MTV-Generation, und «Tank Girl» tritt

vermutlich ihren Siegeszug an. Auf der

Strecke bleiben (neben ungezihlten

WP-Schergen) bloss Emotion und Psy-

chologic. W
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La fille de D’Artagnan

Matthias Riittimann

s ie reiten wieder. Unverwiistlich.
Treue Action-Heroen der Film-
geschichte. Von keinem noch so schlam-
pigen Remake zu Fall gebracht, haben sie
Klassiker, B-Movies, Serien, Fortsetzun-
gen, Parodien unbeschadet iiberstanden,
erfolgreich und kassenklingelnd. Ein
Filmgenre haben sie begriindet. In
Frankreich besann man sich ihrer, der
«eigenen» Helden, nachdem die Film-
industrie unter GATT-Bestimmungen
und dem amerikanischen
Kinoimperialismus in die
Bredouille geraten war.
Mit Triumph (1,5 Millio-
nen Besucherinnen und
Besucher  verzeichneten
die franzosischen Kinos
bereits  wenige Wochen
nach dem Start des Films)
kehrten sie nach Paris zu-
riick, wo sie einst unter der
Federfithrung von Alexan-
der Dumas ihren Anfang
genommen hatten:  die
drei Musketiere.

Sophie
Marceau

Kein geringerer als
Bertrand Tavernier sah
sich berufen, das Erfolgs-
rezept der Mantel- und Degenfilme zu
mobilisieren, um der bedringten Film-
nation zu Hilfe zu eilen. Als Regisseur
war zunichst Riccardo Freda vorgese-
hen. Einen von der alten Garde also, der
vor allem in den fiinfziger und sechziger
Jahren zahlreiche Abenteuersagen, Man-
tel-und-Degen-Filme und Antik- Aben-
teuer realisiert hat — darunter I figlio
D’Artagnan» (Italien 1949). Thm ist der
Einfall zu verdanken, dem berithmten
Anfithrer der Musketiere D’Artagnan,
eine Tochter unterzuschieben. Eine Idee,
der man in Dumas Romanen ebenso
vergeblich nachspiirt wie in deren zahllo-
sen Verfilmungen.

D’Artagnan hat also eine Tochter
namens Eloise. Aus begreiflichen Griin-
den, kennt man die romantische Aben-

teuerlust dieses Haudegens von einem
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Vater, ist sie klosterlicher Obhur anver-
traut. Behiitet reift das Friichtchen her-
an, bis eines Nachts die ganze Roheit
dieses «Zeitalters der Vernunft» mit Ge-
walt in die klsterliche Idylle einbricht
und ein gezielter Degenstich die Abtissin
vom irdischen Leben befreit. Um solche
Welterfahrung  reicher, besinnt sich
Eloise D’Artagnan ihrer Herkunft und
schligt sich, dem Ruf ihres Vaters alle

Ehre erweisend, nach Paris durch.

Daresidiert der beriihmte Vater, den
die Tochter, von Schergen des Kardinals
und Avancen eines Liebhabers zugleich
bedringt, zum Rachefeldzug gegen die
schindlichen Klosterstiirmer auffordert.
Der Held, mittlerweile nicht nur seines
Ranges, sondern auch seiner Jugend ver-
lustig gegangen, ldsst sich schwer bewe-
gen. Eloise hat jedoch das Feuer der
D’Artagnans geerbt und heizt dem hiift-
lahmen Recken wie auch den weiteren
Ereignissen nach Kriften ein, so dass
schliesslich alle Versatzstiicke des Genres
ordentlich zusammenkommen, eine
staatsgefihrdende Verschwérung aufge-
deckt wird und die Musketiere trotz
Altersgebrechen zur Rettung  Frank-
reichs ausziehen.

Noch vor Drehbeginn ist der altge-
diente Freda krankheitsbedingt auf der

Regie: Bertrand Tavernier

Frankreich 1994

Strecke geblieben und Tavernier — der
auch am Buch mitgearbeitet hat — per-
sonlich in die Bresche gesprungen. Uber-
raschend sicher und selbstlos stellt sich
der honorable Regisseur den Forderun-
gen des Genres und erfiillt sie mit Bra-
vour. Die obligaten Fechtszenen und
Raufereien gehen fréhlich und augen-
zwinkernd iiber die Biihne. Um die Hel-
den braucht einem keine Sekunde bange
zu sein, und die Bestrafung der Bése-
wichte ist so sicher, wie das
Ende des Films naht. Jede
Realitit bleibt streng aus-
geschlossen — was schon
der Filmtheoretiker Sieg-
fried Kracauer dem Genres
vorgeworfen hat. Unvor-
eingenommene Zuschaue-
rinnen und Zuschauer hat
die Kiinstlichkeit

dings keineswegs zu sto-

aller-

ren, sie erhoht — wie auch
die Typisierung der Figu-
ren —bloss das Vergniigen.
Philippe Noiret lduft als
D’Artag-
nan zu Hoéchstform auf,

altersgeplagter

wenn es auch gemiiss eige-
ner Aussage sein letzter Action-Film ge-
wesen sein soll. Sophie Marceau fiihrt
den Degen als dessen Tochter so frivol,
als hitte sie nichts anderes gelernt. Die
drei Musketiere Athos (Jean-Luc Bi-
deau), Porthos (Raoul Billerey) und
Aramis (Sami Frey) sind so tiberheblich,
verfressen und galant wie eh und je. Und
als Kardinal Mazarin parodiert Luigi
Proietti geniisslich italienisches Politik-
verstindnis.

«La fille de D’Artagnan» ist ein ro-
mantischer Abenteuerfilm von altem
Schrot und Korn. Nicht mehr — gewiss
aber auch nicht weniger — erwarte man,
selbst wenn ein Regisseur wie Bertrand
Tavernier, der dieses Jahr mit dem Gol-
denen Biren fiir «appat» (Der Lockvo-
gel) ausgezeichnetwurde, hinter der Ver-
filmung eines solchen Stoffes steht. W
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Gewinnen Sie eine Begegnung

& wBarcavicla Svzzera llakary

ZOOM verwohnt Sie auch dieses Jahr mit zwei unvergesslichen Filmtagen und -nachten im Tessin.

s ie brauchen bloss den untenstehenden Coupon auszufiil-  Friihstiick fiir zwei Personen im renommierten HOTEL BEL-
len. Wenn Sie gewinnen, fahren Sie mit einer Begleitper- VEDERE. Dort werden Sie von Vertretern der ZOOM-Redak-

son vom Freitag, dem 11. August, bis Sonntag,
dem 13. August 1995, an das 48. Internationale
Filmfestival von Locarno.

Als Hauptpreis winkt lhnen ein Eintrittspass

fiir das ganze Wochenende, die Bahnfahrt von i

Ilhrem Wohnort nach Locarno retour und -

selbstverstindlich — zwei Ubernachtungen mit &

Die/Der Beschenkte:

Name/Vorname
Strasse.Nr.

PLZ, Ort

Senden Sie den Coupon an:

Einsendeschluss ist der 22. Juni 1995.

(] Ich nehme am Wettbewerb teil und bestelle ein ZOOM-Jahresabonnement fiir Fr. 72.— (als StudentIn/Mittel-
schiilerIn/Lehrling mit Kopie der «Legi» Fr 59.—) plus Versandkosten und MWST.

[J Ich nehme am Wettbewerb teil und schenke ein ZOOM-Jahresabonnement fiir Fr. 72.— (als StudentIn/Mittel-
schiilerIn/Lehrling mit Kopie der «Legi» Fr 59.-) plus Versandkosten und MWST.

[J Ich mochte nur am Wettbewerb teilnehmen

ZOOM-Zeitschrift fiir Film, Postfach 147, 8027 Ziirich.

tion zu einem Begriissungs-Apéro empfangen.
Reservieren Sie sich also jetzt schon die Daten
und freuen Sie sich auf die Leoparden von

Locarno. - G

Gal

BELVEDERE

HOTEL BELVEDERE LOCARNO

Meine Adresse:
Name/Vorname:
Strasse/Nr.:
PLZ, Ort:
Telefon:
Unterschrift:
Die Teilnahme ist unabhiingig von einer Abobestellung. Der/Die

GewinnerIn wird telefonisch benachrichtigt. ZOOM-Mitarbeiter-
Innen sind nicht teilnahmeberechtigt.
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