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MEIRITIK

Das geschriebene

Gesicht

Judith Waldner

D aniel Schmid isteiner der eigenwil-

ligsten Regisseure des Schweizer
Kinos und gehért zu den ganz wenigen,
deren Ruf weit iiber die Landesgrenzen
hinausreicht. Seine Filme sind um die
Welt gegangen, Retrospektiven liefen
unter anderem erfolgreich in den USA
und in der ehemaligen Sowjetunion, in
Japan gehérterzu den begehrtesten euro-
pdischen Kiinstlern. Von japanischer
Seite trat man auch mit der Bitte an
Schmid heran, einen Film iiber die aus-
sterbende Kabuki- und Geishakultur zu
realisieren.

Derim Herbst 1994 gedrehte Film st
keine Dokumentation im gingigen Sinne,
versucht sich nicht in detaillierten Erkli-
rungen. «Das geschriebene Gesicht er-
schliesst sich vor allem iibers Bild, iiber die
Montage, iiber die auf Zelluloid gebann-
ten Bewegungen und Gesten. Schmid hat
also keine wortreiche Aufschliisselung ver-
sucht, und beschrinkt sich auch nicht
darauf, einen beobachtenden Blick von
aussen auf das Kabuki-Theater zu werfen.
Er betrachtet, interviewt, verlisst die do-
kumentarische Ebene aberauch und insze-
niert Einzelnes selber.

Aussergewshnlich komponiert und
aussagekriftig sind bereits die Bilder des
Vorspanns. Ein Kabuki-Té4nzer, in blaues
Licht getaucht, weiss gekleidet, bewegt
sich auf der Biihne, fillt sanft, biumt sich
ein letztes Mal schwach auf, bleibt liegen.
Eine kurze Sequenz, die den Tod impli-
ziert, den Untergang, dem das Kabuki-
Theater heute geweiht scheint. In der fol-
genden, immer noch zum Vorspann gehs-
renden Szene, kommt der Tinzer, diesmal
in Rot, durch einen Gang auf die Kamera
zu. Seine Gestalt und sein miide wirkendes
Gesichtsind im Dunkeln, regelmissig fall
kurz Licht darauf. Die Schatten wird auch
der Film nicht ganz tlgen, ein Teil bleibt
im Dunkeln, Unergriindlichen.
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Regie: Daniel Schmid
Japan/Schweiz 1995

Die Anfinge des Kabuki sind um
1600 auszumachen, zu Beginn der soge-
nannten Edo-Periode. Stand das N6 in
der Gunst des Adels, war Kabuki Theater
fiirs Volk und fiihrte einige Traditionen
in eine neue Richtung. Die zuvor iibli-
chen Masken verschwanden, und die Be-
wegungen wurden entfesselt; blieben bis
dahin die Fiisse mehrheitlich an einem
Ort, nahmen die Bewegungen nun mehr
Raum in der Horizontalen ein. Es waren
vor allem Frauen, die die damals unor-
thodoxe Kunst beherrscht und gezeigt
haben. Kabuki wurde immer populirer,
aber bereits 1629 wurde es fiir Frauen
verboten, da offenbar viele der Darstelle-
rinnen gleichzeitig Prostituierte waren.
Nach einer Wiederbelebung durch Kna-
ben, die der Obrigkeit auch verwerflich
erschien, wurde Kabuki zu einem reinen
Minnertheater.

Heute noch stellen Minner im
Kabuki-Theater Frauen dar. Tamasabu-
ro Bando tritt seit seinem fiinften Alters-

jahr auf, und Regisseur Daniel Schmid

Tamasaburo
Bando auf
der Biihne...

bezeichnet ihn als wohl den letzten gros-
sen Vertreter dieser alten Tradition. Sein
Film nahert sich diesem aussergewohn-
lichen Mann subtil, 6ffnet einen Blick
auf seine Kunst, zeigt grossartige Szenen
wie den auf einen alten japanischen My-
thos zuriickgehenden Tanz der betrun-
kenen Schlange «Orchi».

Unvergesslich nicht nur die Auftrit-
te, sondern auch, wie der Maestro zuvor
in einer Zeremonie im Theater gechrt
wird. Und wie er sich dann fiir die Biihne
zurechtmacht, sich nichtals Frau verklei-
det, sondern sich gewissermassen in eine
Frau verwandelt. Er verteilt weisse
Schminke auf Gesicht, Hals und Brust,
trdgt mit geschickter Hand Farbe auf
Lippen, Augenbrauen und Lider. Das
geschieht in Abgeschiedenheit, scheint
intim und persénlich, Tamasaburo Ban-
do hat keinen Maskenbildner. Erst mit
der Periicke braucht er Hilfe und mitden
Kleidern sowieso. Er trigt nimlich nicht
einfach Kostiime, sondern unglaublich
Gewinder,

raffinierc  geschneiderte



mehrlagig, kunstvoll verschlungen. So
arrangiert, dass der Kiinstler nicht hinter
die Bithne treten muss, um sich umzuzie-
hen: Dunkel gekleidete Helfer kommen
wihrend der Vorfiihrung diskret heran,
ziechen da am Stoff, wenden dort eine
Ecke, und mit einem Mal steht wie von
Zauberhand ein anders

Mensch vor dem Publikum.

gekleideter

...beim
Schminken

Daniel Schmid interviewt in seinem
Film einige Idole des Kabuki- Stars, die
Geisha und Tinzerin Han Takehara bei-
spielsweise oder die Filmschauspielerin
Haruko Sugimura. Die allesamt hochbe-
tagten, doch keinesfalls alt wirkenden
Damen erinnern nicht nur von ferne an
die ehemaligen Opernstars in Schmids
«Il bacio di Tosca» (1984). Auch hier
spricht eine unverminderte Vitalitit und
Kraft aus Worten und Gesichtern, wird
gelebt und nicht Vergangenem nachge-
trauert. Haruko Sugimura hat in Filmen
von Regiclegenden wie Yasujiro Ozu,
Mikio Naruse und Akira Kurosawa mit-
gespielt. Aus Naruses «Bangiku» (Spite
Chrysanthemen, 1954) werden ein paar
Szenen mit ihr eingespielt: Haruko
Sugimura zieht sich in ein Zimmer zu-
riick, um sich zurechtzumachen. Ein
Mann — ihr Besucher — kommt in den
Raum, sie schicktihn weg, sagt, eine Frau
wolle allein sein, wenn sie sich schminke.
Hiitte Tamasaburo Bando etwas anderes

gesagt? So kunstvoll sind die Beziige, die

Daniel Schmid verwebt, die Bilder und
Eindriicke, die er zusammenbringt. Er
fithrt die Zuschauerinnen und Zuschau-
er geschickt durch diese fremde Welk,
spirlich sind die erklirenden Untertitel.
Schmid setzt auf die Bilder, auf Bewe-
gungen und Gesten, auf Kérpersprache.
Und er scheut sich auch nicht, ab und zu
illustrativ zu sein. Wie zum Beispiel

dann, als Tamasaburo Bando davon
spricht, wie er die Frauen und ihr Verhal-
ten beobachte, sie darstelle. Seine Stim-
me verstummt, und auf der Leinwand ist
eine Auffithrung zu sehen, in der ein
Mann und eine “Frau”auf der Biihne
stehen. Wiirde das andernorts vielleicht
plump unterstreichend und simpel wir-
ken, macht es bei dem fremden Gegen-
stand mehr als Sinn, 6ffnet eine neue
Dimension der Betrachtung, der Kon-
zentration.

«Das geschriebene Gesicht ist nicht
zuletzt ein auch ein Film iiber das Univer-
selle der Kunst. Daniel Schmid hat, wie
cingangs erwihnt, nicht nur beobachrert,
sondern auch einzelne fiktive Teile insze-
niert. Sie spielen im Hier und Jetzt und
Uberset-
zungshilfe. So trite der 88jihrige Butho-

bieten via Ton eine Art

Tinzer Kazuo Ohno zu Musik von Liszt
auf, und auch eine kurze, auf einem Schiff
handelnde Geschichte wird von westli-
chen Klingen begleitet: Zwei Minner

spielen mit einer Frau Karten, Blicke ge-

hen hin und her, ein kleines Eifersuchts-
drama bahnt sich an. Die beiden Minner
agieren wie in jedem zeitgendssischen
Spielfilm iiblich, die weibliche Figur
bringt Gesten wie aus dem Kabuki-Thea-
ter auf die Leinwand. Uberraschender-
weise ergibt sich hier kein Bruch, die
Gesten der Frau fiigen sich geradezu
nahtlos ein. Wie kénnte man die Zeitlo-

sigkeit, die Universalitit dieser
Und

gleichzeitig so eindriicklich vor

Kunst schoner zeigen?
Augen fiihren, was das Wesen von
Tamasaburo Bandos Kénnen —
seine Fihigkeit, eine Frau nicht
zuspielen, sondern zu interpretie-
ren — ausmache?

Daniel Schmid hat in vielen
seiner Filme das Stilmittel der
Kiinstlichkeit gewihlt, hat sich
vor grossen Gesten und Pathos
nicht gescheut, um so einem
Kern der Wirklichkeit niher zu
kommen. Erhat—in «L.aPaloma»
(1974) beispielsweise — Themen
wie Liebe, Eifersucht, Rache als
Chiffren auf die Leinwand ge-
bracht, hat es verstanden, zu ver-
knappen, und gerade damit sehr
viele Facetten zu 6ffnen — mehr
als andere, umstindliche und ausfiihr-
liche Beschreibungen. Schmids Filme
haben stets zu einem nicht bescheidenen
Teil von Zeichen und Chiffren gelebt
und es scheint, als habe er im japanischen
Kabuki-Theater eine Art ausgefeilte, per-
fekte Form von dem gefunden, was sein
ganzes bisheriges Schaffen geprigt hat.

«Das geschriebene Gesicho ist we-
der ein Denkmal, noch ein trister Abge-
sang an das verschwindende Kabuki-
Theater, sondern cin filmischer Essay,
der sich auf die Vielfalt, Lebendigkeit
und Kraft dieser Tradition konzentriert.
Ein schillerndes Kaleidoskop, das nicht
zu definieren sucht, sondern niher-
bringt. Dabei ist sein Film ein optisches
Vergniigen, wie man es auf der Leinwand
schon lange nicht mehr gesehen hat. Die
Bildkompositionen (Kamera: Renato
Berta) sind bestechend, die Montage
(Daniela Roderer) ein Meisterstiick.
«Das geschriebene Gesicho ist sicher
nicht der zuginglichste Film von Daniel
Schmid. Aber einer seiner schonsten. Hl
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MEIRITIK

A Man of No Importance

Gerhart Waeger

D er Filmtitel weckt Assoziationen
an Oscar Wilde, auch wenn dessen
Gesellschaftssatire «<A Woman of No Im-
portance» heisst. Die hintersinnige Ver-
fremdung ist charakteristisch fiir die Dra-
maturgie des ersten abendfiillenden Ki-
nofilms des britischen Fernsehregisseurs
Suri Krishnamma. «A Man of No Impor-
tance» ist eine ebenso intelligente wie
menschlich bewegende Hommage an
Oscar Wilde. In dem Mass, wie sich das
komédiantisch beginnende Werk zur
Tragikomédie wandel, riickt Wildes Le-
bensschicksal, seine Homosexualitit, ins
Zentrum der Handlung. Kiinstlerisch
getragen wird die im Dublin unserer Tage
spielende Geschichte vom unverwiistli-
chen Albert Finney. Der 59jihrige Cha-
rakterdarsteller, der eine lingere Alkohol-
Entziehungskur hinter sich haben soll,
erhielt mit der wandlungsfihigen Haupt-
rolle des literarisch gebildeten Buskon-
dukteurs Alfie Byrne Gelegenheit, das
breite Spektrum seines Kénnens vom
volkstiimlichen Komé&diantentum bis
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hin zu feinsten Nuancen seelischer Ver-
letzlichkeit in den Film einzubringen.
«A Man of No Importance» beginnt
wie eine der klassischen britischen Film-
komédien der frithen fiinfziger Jahre.
Alfie Byrne bespricht mit dem jungen
Busfahrer Robbie Fay (Rufus Sewell),
den er heimlich vergéttert und «Bosie»
nennt (wie Wilde seinerzeit seinen Ge-
liebten), welchen Text er wihrend der
Fahrt diesmal vortragen soll. Der belese-
ne Kondukteur, der die meisten seiner
Fahrgiste mit Namen kennt und persén-
lich begriisst, rezitiert tiglich Gedichte
und Theaterszenen von Oscar Wilde.
Dass er es dabei mit der Kontrolle der
Fahrscheine nicht so genau nimmt, stért
niemanden ausser den Betriebsleiter
Carson (Patrick Malahide), der fiir Alfies
musische Ader keinerlei Verstindnis auf-
bringt. Der engagierte Oscar-Wilde-Fan
versteht es, die Stammgiste seines Busses
als Mitwirkende einer Amateur-Theater-
truppe zu gewinnen, die seit Jahren ver-
geblich versuche, eines von Wildes Stiik-

AlBert Finney,
Rufus s‘well

Regie: Suri Krishnamma
Grossbritannien/Irland 1994

ken auf die Biithne zu bringen. Als die
hiibsche Adele Rice (Tara Fitzgerald) zur
trauten Runde stésst, glaubt Alfie end-
lich die Hauptdarstellerin fiir «Salomé»
gefunden zu haben. Doch die Proben im
Kirchgemeindehaus stehen unter kei-
nem guten Stern. Metzgermeister Ivor
Carney (Michael Gambon), der den He-
rodes spielen soll, opponiert, weil er das
Stiick zu unmoralisch findet, und Adele
kann bald nicht mehr verbergen, dass sie
schwanger ist. Als Alfie gar noch mit
ansehen muss, wie Robbie auf der Strasse
ein Midchen kiisst, bricht fiir thn eine
Welt zusammen. Verzweifelt irrt er im
«Oscar-Wilde-Look» durch die nicht-
lichen Gassen und wird von einigen Bur-
schen brutal zusammengeschlagen. Zum
Arger seines Widersachers Carson und zu
Alfies eigener Uberraschung erklirt sich
die Runde der Fahrgiste und Laien-
darsteller auch nach diesem Skandal mit
ihm solidarisch. Und trotz der geplatzten
Proben bewirbt sich Robbie bei ihm um
eine Rolle. Alfie gibt ihm einen von Wil-
des poetischen Texten zu le-
sen — einen Text, der in we-
nigen Worten die Quintes-
senz des ganzen Films zu-
sammenfasst.

Suri Krishnammas Film
tiberzeugt durch die subtile
Art und Weise, mit der er
dichterische Worte aus dem
Elfenbeinturm der Litera-
turwissenschaft befreit und
im Milieu einfacher Men-
schen lebendig werden lisst.
Oscar Wildes Aussenseiter-
tum wird dabei unmittelbar
nachvollziehbar. Mit seiner
Methode dereinfallsreichen
und einfiihlsamen Annihe-
rung trifft «<A Man of No
Importance» das Wesen des
einst verfemten Dichrters
eindriicklicher, als es die
Verfilmung  eines seiner

Werke vermochte.



WEIRITIK

Crumb

Mathias Heybrock

R obert Crumb — Tkone der us-ame-
rikanischen Comicszene, Aushin-
geschild der Hippie-Kultur oder dem,
was davon iibrig ist. Seine kleinen Minn-
chen mit den riesigen Schuhen (Keep on
Truckin), seine verriickten Freaks, deren
Nasen genauso gross sind, wieihre... und
der sexhungrige Macho Fritz the Catha-
ben ihn beriihmt gemacht.

Terry Zwigoff ist ein Freund von
Robert Crumb. Sechs Jahre lang hat er
ihn mit der Kamera begleitet und dabei
ein intensives Dokument iiber die Ge-
schichte des Zeichners geschaffen, das
sich des Anekdotischen vollkommen
enthilt: Zwigoff fordertim Gesprich mit
Robert Crumb und seinen Briidern
Charles und Maxon eine schmerzliche
Erinnerungsarbeit, die ohne Anwesen-
heit der Kamera sicherlich unterblieben
wire. Gemeinsam sprechen sie iiber ihre
Kindheit; den brutalen Vater, die gegen-
seitigen Verletzungen, die demiitigen-
den Schulerlebnisse und die Unfihig-
keit, sich gegeniiber Midchen unver-
krampft zu verhalten.

Die «normale» Gewalt, die diesen
Sozialisationen zu Grunde liegt, kanali-
sierte sich nicht in «normalen» Lebens-
laufen. Iz all rurns out wrong: Charles war
wie Robert ein talentierter Zeichner, hat
aber aufgegeben. Zeit seines Lebens
wohnt er bei seiner Mutter, ohne das
Haus in den letzten Jahren jemals zu
verlassen, und bekimpftseine Depressio-
nen mit Psychopharmaka. Maxon lebtin
einem schibigen Hotelzimmer und er-
nihrt sich durch Betteln. Er hat immer-
hin ein Minimum an sozialen Kontakten
und malt Bilder. Robert war schon mit
13 Jahren ein neurotischer Aussenseiter,
der Tag und Nacht zeichnete und
Menschlichkeit nur beim Horen alter
Bluesschallplatten spiirte. Als er beriihmt
wurde, war ihm das egal, doch immerhin
verhalfes ihm zu einem halbwegs norma-
len Leben. Die traurige, fast resignative
Ehrlichkeit, mit der die Briider tiber ihre
Geschichte reden, ist spannend und

Regie: Terry Zwigoff
USA 1994

grausam zugleich. Anders als Charles

und Maxon versucht Robert dabei am
chesten, sich der psychoanalytischen
Gespriichssituation zu entzichen. Er
lacht, wenn die Verletzungen zur Spra-
che kommen, die er anderen zugefiigt
hat, keiner seiner Sitze endet ohne dieses
entschuldigende Lachen, das die Macht-
verhiltnisse wieder verstecken méchrte,
die gerade deutlich wurden.

Neben den Gesprichen Robert
Crumbs mit seinen Briidern und einer
Ex-Freundin sammelt der Film Ausse-
rungen (ber seine Kunst. Zwei Comic-
zeichnerinnen finden sie pornografisch
und frauenfeindlich. Kunstkritiker se-
hen in ihm entweder den Breughel, den
van Gogh oder Daumier des ausgehen-

den 20. Jahrhunderts. Der Zeichner Bill
Griffith, dessen «Zippy» den Crumb-
Figuren an Verriicktheit mindestens
ebenbiirtig ist, bewundert die scham-
lose, autobiografische Aufrichtigkeit in
Crumbs Geschichten.

«Crumb» kommt ohne jeden Kom-
mentar aus, allein durch die Interviews
und Gegeniiberstellung der Meinungen
ensteht das hellsichtige Portrit. Robert
Crumb erscheint darin nicht unbedingt
als symphatischer Mensch. Auf Liebe
und Zuneigung reagiert er abweisend,
weil ihn nur die Kunst interessiert, die
sich aus seinen Neurosen und obsessio-
nellen Phantasien speist. Seine radikale
Subjektivitit hat jedoch eine politische
Komponente. Anstatt Gewalt und De-
formation zu verstecken, werden sie in
den Comics als gesellschaftliches Phino-
men offen sichtbar. Genau das gilt auch
fiir den Film: «Crumb» ist ein Essay tiber
die ambivalente Macht der sozialen Ge-
walt. Im Fall Robert Crumbs fiihrt sie zur
kiinstlerischen Produktivitit, im Fall sei-
ner Briider an den Rand des Asozialen
und dariiber hinaus. Charles Crumb t5-
tete sich ein Jahr nach Beendigung der
Dreharbeiten. ll
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Liebe Lugen

Michael Lang

s owas gibt’s: Ein Jungeleute-Quar-
tett lernt sich zufillig in einem
Sprachkurs kennen, im schénen Italien.
Vokabeln biiffeln ist bloss der Vorwand
fiir ein wenig Dolcefarniente, Fun und —
wenn’s denn klappt — ein bisschen Amo-
re. Da ist Barbara (Silvia Vas), die in
Wien ihren Doktor machen will, aberaus
der sterreichischen Provinz Attnang-
Puchheim stammt. Und Beatrice (Ka-
tharina Schneebeli), die im austriani-
schen Bergland wohnt, aber in Ziirich
mit einer Frau liiertist. Ménnerseits zeigt

sich der Berner Sekundarlehrer Bruno

(Max Gertsch), und schliesslich schlin-
geltsich noch Max (Stefan Suske) heran,
ein liebenswerter Windhund, der mal da,
mal dort Station macht, keine Freundin
hat und vor allem kein Geld, garantiert
kein Sitzfleisch, aber einen ideenreichen
Charme. Diese biirgerlich-glorreichen
Vier trennen sich am Anfang von Chri-
stoph Schertenleibs tiberaus erfreulicher
und ziemlich hintergriindiger Komédie
«Liebe Liigen».

Kaum sind die Hauptfiguren aus
dem Wasser gestiegen, geht’s ab zu ande-
ren Schauplitzen in ihrer vertrauten
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Umgebung. Doch wir wissen sofort, dass
sich in dieser zauberhaften Bezichungs-
kiste alle irgendwie, irgendwann wieder
treffen werden. Mal in Wien (wo Regis-
seur und Drehbuchautor Schertenleib
studiert und — Chapeau! — véllig un-
schweizerisch den umwerfenden
Schmih entdecke hat), mal in Ziirich,
mal in Bern, mal ganz hinten und oben in
einem Alpenkaff. Es kommt, klar, zu
Irrungen und Wirrungen in Sachen Lie-
be, zu handfesten Liigen (Titel est omen)
und zu augenzwinkernden Kleinbetrii-

gereien mit origineller Situationskomik.

Silvia Vos,
Stefan Suske

Es menschelt eben und nicht zu knapp.

Die erfrischend spontane Beatrice
etwa fiihle sich schwanger, ausgerechnet
vom Filou Max, und lockt damirt ihre
Liebesgefihrtin aus der emotionalen Re-
serve. Der bernisch lethargische Bruno
muss von der Ziircher Wochenendliebe
Claudia (Barbara Peter) plus Kind lassen
und vergucke sich liebeskrank in Beatri-
ce. Und in Wien meint die selbstbe-
wusste Barbara zu spiiren, dass ihr schr
treuergebener Freund aus dem Hinter-
wildlerischen vielleicht doch nicht der

Strahleprinz ist, den sie sich fiirs ganze

Regie: Christof Schertenleib
Schweiz/Osterreich 1995

Leben vorstellt. Und wo ist Max? Uber-
all, allgegenwirtig, ein echt stark liebens-
wertes Ekel, das sich frech immer wieder
in die Handlung hineinschlawinert, sie
weitertreibt oder iiberraschend umlenke,
so wie es in einem anspruchsvollen
Schwank sein muss.

Wir wollen hier die Chronik der Er-
eignisse nicht aufrollen, nur dazu sagen:
Es gibt offenbar ein interessantes Dreh-
buch, wie es sich gehért (und wie es im
gingigen Schweizer Film eher Mangel-
ware ist), voller Esprit, mit gelungenen
Episoden, massvoll eingesetzt. Damit ist
gesagt, dass sich Schertenleibs Charme-
stiick wohltuend von nebel- oder irr-
liuferischen helvetischen  Filmstoffen
unterscheidet. Eine Story, wie sie der
37jihrige hier anlegt, wiirde ohne Uber-
treibung auch anderswo, sogar im sprich-
wortlichen legendiren Hollywood, auf
Interesse stossen: Das ist der Stoff, aus
dem flotte und gar nicht dumme Unter-
haltung ist. Natiirlich miisste einiges an-
ders sein. Das Licht vielleicht, technische
Details, ein Teil der Besetzung, das dra-
maturgische Tempo, der Rhythmus: So
ein gerissenes Personenpuzzle verlangt
nach quicken Szenenwechseln. Aber dass
wissen die «Liebe Liigen»-Macher wohl
selber, sonst wiirde ihr Film nicht so
wirken, wie er eben wirkt.

Wohlverstanden, auf negative Kritik
kommt es fiir einmal eh nicht an und
oberlehrern wollen wir schon gar nicht.
Aber uns ein wenig freuen. In Locarno,
wo das Wettbewerbsniveau heuer tiefer
angelegt war als der Meeresspiegel, ver-
ziickte Schertenleibs Film fiir einmal
auch hartnickige Skeptiker. Wir haben
selten so gelacht in einer Pressevorstel-
lung — und nicht aus Schadenfreude!
Nein, spassig war’s eben, Entertainment
halt. Und Erleichterung hat sich breitge-
macht dartiber, dass Denis Rabaglias
«Grossesse nerveuse» nicht allein geblie-
ben ist auf weiter Flur, und es méglicher-
weise doch nichtso 6d bestellt ist um den

Schweizer Spielfilm in den neunziger



Jahren. Wobei nochmals angemerke sei,
dass das freundosterreichische Moment
dem Ganzen nicht unwesentlich Wiirze
und Sprutz verlichen hat — auf der
sprachlichen, erzihlerischen und darstel-
lerischen Ebene. An «Liebe Liigen» ge-
falle: das Engagement hinter den Ge-
schichten; das Talent des Autors; sein
Umgang mit dem Thema; seine Lust am
Inszenieren und am Arbeiten mit Schau-
spielerinnen und Schauspielern. Und:
Der Kerl kann komédiantische Pointen
setzen und findet die Dialoge dazu.
Wann haben wir das ausser bei einem
Rolf Lyssy im Deutschweizer Film schon
gesehen?

Ins Uber-Schwirmen wollen wir
nicht kommen — aber: Fiir diese Film-
Surprise lassen wir gerne etliche Kino-
filme in dieser Saison aus und liigen dabei
tiberhaupt nicht! Das Allerbeste an Chri-
stoph Schertenleib, an Beatrice, an Max,
an Bruno und an Barbara und allen an-
dern ist nimlich, dass sie uns das Gefiihl
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Silvia _yos,
Ferry Ollinger

vermitteln, dass sie nicht auf dem ideolo-
gischen Reissbrett eines Drehbuchsemi-
naristen und ihres Gurus konstruiert

. worden sind, sondern aus dem stinknor-

malen Lebensalltag herausdestilliert wor-

den sind. Da sind wir nun wirklich ge-
spannt, ob das Publikum mitzieht und
noch mehraufdas, was dem Schertenleib

und seinem Mutterwitz noch alles ein-

fille. W

nyon
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French Kiss

Judith Waldner

K ate gibt sich zwar alle Miihe, doch
in ein Flugzeug einzusteigen, ist
und bleibt fiir sie der blanke Horror — da
hilfcweder ein Anti-Angst-Seminar noch
sonst etwas. Also zieht ihr Chrlie, ihr
Gatte in spe allein von dannen, fliegt von
Toronto nach Frankreich, wo ihn Ge-
schifte rufen. Wihrend Kate zu Hause
vom kiinftigen Eigen-
heim und niedlichem
Nachwuchs triumt, er-
eignetsich in Europa Un-
vorhergesehenes. Thr
Liebster Charlie wird in
Paris von Amors Pfeil ge-
troffen. Eine charmante
Franzésin bezirzt ihn so-
sehr, dass er nicht im
Traum daran denkt, nach
Hause zuriickzukehren.

Da ist guter Rat na-
tirlich teuer, vor allem
weil Kate nicht vorhat,
klein beizugeben und ihre
Zukunftsvorstellungen
zu begraben. Nein, sie be-
schliesst, thren Wunschmann subito in
der franzésischen Metropole aufzusts-
bern und zur Riickkehr zu iiberreden.
Also setzt sie sich — trotz aller Panik und
natiirlich bibbernd — in ein Flugzeug, in
dem zu allem Ungliick auch noch ein
oliger Franzose namens Luc den Platz
neben ihr gebuchthat. Der verwickelt die
verstorte, leicht angewiderte Kate in ein
Gesprich und sie trinke letztlich sogar
diverse Schnipse, die er ihr anbietet.
Schliesslich will sie nicht als biedere, ver-
klemmte Tante gelten.

Ganz schén zickig ist sie, diese Kate.
Fiir ihren Part wurde in Lawrence Kas-
dans neuem Film Meg Ryan verpflichtet,
die schon 1989 in Rob Reiners «When
Harry Met Sally» eine dhnliche Figur auf
die Leinwand brachte. Obwohl sie die
Augen ab und zu ein wenig zu sehr auf-
reisst, um Erstaunen oder Schrecken zu
signalisieren, ist die Besetzung gut ge-
wihlt. Denn «French Kiss» hitte durch
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eine weniger burschikos wirkende Dar-
stellerin leicht in die Niederungen des
Schmalzes abdriften kénnen. Meg Ryan
figuriert nota bene nicht nur als Darstel-
lerin, sondern auch als Koproduzentin.
Thr Reisegenosse Luc wird vom Amerika-
ner Kevin Kline gegeben. Er ist bereits
zum fiinften Mal in einem Werk aus

Lawrence Kasdans Kiiche mit von der

Partie, und man nimmt ithm den franzo-
sischen Luftibus gut und gern ab.
Doch zuriick zur Story. Luc will ein
geraubtes Diamantencollier nach Frank-
reich schmuggeln. Da kommt ihm die
serids aussehende Kate gerade recht: Er
versteckt das teure Stiick vor dem Zoll in
ihrem Gepick. Bevor es Luc wieder in die
eigene Tasche stecken kann, werden
Kates Habseligkeiten gestohlen. Und
zwar ausgerechnet in einem gediegenen
Hotel, wo der Abtriinnige Charlie sein
Liebesnest bezogen hat. Nun steht aller-
lei Tumult rund ums abhandengekom-
mene Gepick an. Charlie merke nichts
davon und verlisst Paris mit seinem neu-
en Schwarm derweilen Richtung Can-
nes. Natiirlich heftet sich Kate an seine
Fersen, die Frau gibt eben nicht auf, will
ihren Ex-Zukiinftigen um jeden Preis
zuriick. Und Luc stehtder Sinn schon gar
nicht danach, klein beizugeben. Unter

Regie: Lawrence Kasdan

einem Vorwand reist er mit und versucht
unterwegs unauffillig, sich das wieder-
aufgetauchte Gepick der ahnungslosen
Kate unter den Nagel zu reissen, um das
Schmuckstiick zuriickzubekommen.

Im Mittelpunke steht natiirlich niche
das wertvolle Halsband — es ist vor allem
da, um Kate und Luc zusammenzu-
ketten und die Story in
Schwung zu halten -, in
«French Kiss» dreht sich
vielmehr fast alles um
amourdse Bande. So ge-
sehen reihtsich Lawrence
Kasdans Liebeskomodie
in die Reihe von Filmen
wie Reiners « When Har-
ry Meet Sally», Nora
Ephorns «Sleepless in Se-
(1993, ebenfalls
mit Mag Ryan) oder Jon

attle»

Turteltaubs  aktuellem
«While You Were Slee-
ping» ein. Wihrend die
erwihnten Beispiele nach
einem biederen Muster
gestrickt sind und sich einer mehr oder
weniger enervierenden Schénfirberei der
Instituion Familie verschrieben haben,
ist «French Kiss» in der Hinsicht von
anderen Eltern. Kate ist keine verzweifelt
nach Geborgenheit lechzende Single-
lady, Luc ist ein Rauhbein mit wenig
Interesse am den Damen, und Charlie
rennt ohne Riicksicht auf gegebene Ver-
sprechen dorthin, wo sein Herz ihn
fithrt. «French Kiss» kommt also erfreu-
licherweise mit weniger Moralin aus, als
dhnliche Filme hollywoodschen Ur-
sprungs.

Kasdans Film ist zwar alles andere als
weltbewegend, hat einige Lingen und ist
nicht gegen Klischees gefeit. Doch diese
Minuspunkte haben wenig Stich gegen
den Charme, den er auf die Leinwand
zaubert. «French Kiss» ist letztlich nicht
mehr und nicht weniger als eine erfri-
schend amiisante Variation der alten Fra-
ge, ob zwei sich kriegen oder nicht. H
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Before the Rain

Vor dem Regen

Frank Klubertz

rieg ist, wenn der Bruder den
«K:

Bruder totet», hiess es sinnge-
miss iibereinstimmend in den beiden
grossen Filmen des diesjahrigen Filmfe-
stivals von Cannes, Emir Kusturicas
«Underground» und Theo Angelopou-
los’ «T'o vlemma tou Odyssea» (Der Blick
des Odysseus). Sowohl der Bosnier als
auch der Grieche haben die Konflikte auf
dem Balkan ins Zentrum ihrer bild-
miichtigen Filme geriickt und auf sehr
unterschiedliche Weise versucht, die
Kriegsursachen zu analysieren und Frie-
densperspektiven aufzuzeigen.

Bereits 1994 stellte der in Skopje
geborene junge Amerikaner Milcho
Manchevski in Venedig sein thematisch
Regiedebiit
«Before the Rain» vor und erhielt dafiir

vergleichbar  gelagertes
(ex aequo) den Goldenen Léwen. Auch
sein Film befasst sich mit der grenzenlo-
sen Tragddie auf dem Balkan, exempla-
risch dargestelle am Schicksal zweier
Menschen, die durch die Hand nichster
Angehériger fallen. Da ist zunichst das
Midchen Zamira (Labina Mitevska),
eine moslemische Albanerin, die gegen

| Katrin
Cartlidge

Gregoiré
Colin

die strengen Regeln ihrer Familie aufbe-
gehrt und sich vor den Nachstellungen
ithrer Verwandten in ein orthodoxes Klo-
ster auf mazedonischem Boden fliichtet.
Zum anderen geht es um den Fotografen
Aleksander (Rade Serbedzija), ecinen
preisgekronten  Kriegsberichterstatter,
der in Bosnien fahrlissig «mit der Kame-
ra getdtet» hat und sich nun aus seinem
zwiespiltigen Beruf in sein mazedoni-
sches Heimatdorf zuriickzieht.
Hier begegnet er der jungen
Zamira und bezahlt den Versuch,
sie vor einem rachsiichtigen Vet-
ter zu schiitzen, mit dem Leben.
Dritte Hauptperson der als Ron-
do angelegten und in drei durch
die Charaktere und Ereignisse
verbundenen Episoden erzihlten
tragischen (Liebes-)Geschichte ist
die Englinderin Anne (Katrin
Cartlidge). Sie hat Aleksander in
ihrer Londoner Bildagentur ken-
nen- und liebengelernt, kann sich
jedoch nicht zwischen dem im-
pulsiven Fotografen und ihrem
zogerlichen Ehemann entschei-
den, was letztlich beiden zum
Verhingnis wird.
Der auf mehreren Ebenen
formulierte Appell des Films an
Betrachterinnen und Betrachter,

Regie: Milcho Manchevski
GB/Frankreich/Mazedonien 1994

Partei zu ergreifen und Stellung zu bezie-
hen, wird noch an einer vierten Figur
verdeutlicht, mit der die Geschichte be-
ginnt und endet. Der junge Ménch Kiril
(Gregoire Colin), der Zamira in seiner
Klosterzelle versteckt, handelt «unbe-
griindev» menschlich: Ohne Kenntnis
der Zusammenhinge oder der personli-
chen Schuld der Beteiligten tut er das
Richtige aus Intuition und stellt sich
schiitzend vor die Verfolgte, obwohl er
weiss, dass seine Entscheidung ihn Opfer
kosten wird.

Uber weite Strecken ist Milcho
Manchevskis Erstling gelungen. Die
Charakterisierung der Personen und
Verhiltnisse, unter denen sie leben, ist
iiberzeugend und glaubwiirdig, und
auch die formale Anlage der Erzihlung
als (nicht ganz runder Kreis) ist interes-
sant und originell. Stérend macht sich
nur gelegentlich der #sthetisch-techni-
sche Hintergrund des jungen Filmema-
chers bemerkbar. Manchevski hat seine
bisherige Regie-Erfahrung bei der Her-
stellung von Videoclips fiir die Musik-
industrie erworben, was sich hin und
wieder durch die (Uber-)Dosierung der
Effekte bemerkbar macht. Dennoch ist
das erzihlerische und inszenatorische
Talent Manchevskis —auch fiir die grosse
Leinwand — offensichtlich. ll
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Farinelli il castrato

Regie: Gérard Corbiau
Frankreich/Belgien/Italien/Deutschland 1995

Josef Lederle

E in kleiner Schnitt als erster Schritt
auf dem Weg zum Ruhm: Mitdem
begeisterten Ruf «Evviva il coltello — Es
lebe das Messerchen» sollen im 18. Jahr-
hundert in Italien die Kastraten gefeiert
worden sein, jene frithen Superstars, de-
ren kiinstlerischer Erfolg ohne operati-
ven Eingriff nicht denkbar gewesen wire.
Durch die Entfernung der Hoden
verhinderte man den pubertits-
bedingten «Stimmbruch» der minn-
lichen Stimme und schuf damit ein
phantastisches  Sing-Organ: Eine
Stimme mit dem Volumen eines er-
wachsenen Singers, die zugleich aber
die hohe, helle Sopran-Tonlage des
Knaben beibehielt. Obwohl von der
1587
verboten, gehérten die Kastraten bis

katholischen Kirche bereits

ins 20. Jahrhundert zum festen Be-
stand der klassischen Oper; kaum ein
namhafter Komponist, der nicht
auch eigene Bravour-Arien fur Ka-
straten komponiert hitte. Auf dem
Héhepunke ihres Ansehens, im 17.
und 18. Jahrhundert, brachten diese
Kind-Minner das Publikum mit ih-
rem faszinierenden Gesang, der
ausserordentliche Klangfirbung und
grosse stimmliche Artistik vereinte, zur
Raserei. Chronisten berichten iiber
Schwindel- und Ohnmachtsanfille so-
wie iiber gottihnliche Huldigungen an
die Kunstgeschépfe, deren Ruhm in ganz
Europa erstrahlte.

Das Schicksal eines der berithmte-
sten Kastraten seiner Zeit, Carlo Broschi
(1705 —1782) aus Apulien, der von Nea-
pel bis London nur unter seinem Kiinst-
lernamen Farinelli bekannt war, nimmt
der Film als Ausgangspunke fiir cine far-
benprichtige Anniherung an das Phino-
men. Zusammen mit seinem Bruder
Riccardo (Enrico Lo Verso) reist Farinelli
(Stefano Dionisi) kreuz und quer durch
Europa. Von Marktplatz zu Markeplatz
und bald von einem Opernsaal zum an-
deren. Mit den ausgefeilten, ganz auf
Affeke und Erschiitterung bedachten
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Kompositionen Riccardos, die Farinellis
ungeheuer modulationsfihige Stimme
wirkungsvoll zur Geltung bringen, feiern
sie grenzenlose Erfolge. Ein Aufstieg, der
sich nicht nur in mirchenhaftem Reich-
tum, sondern auch in erotischen Avancen
dussert, an denen beide teilhaben —so will

es die Vereinbarung des symbiotischen

Stefano
Dionisi

Briiderpaares. Wihrend aber der pragma-
tische Riccardo das Leben eines Barock-
kiinstlers in vollen Ziigen geniesst, quilt
Farinelli das dunkle Geheimnis seiner
Kunst. Ein Sturz vom Pferd, so der Bru-
der, soll die Ursache gewesen sein, die zur
Entmannung fiihrte. Aber trotz des frene-
tischen Beifalls des Publikums und seiner
erotischen Macht iiber Frauen bekommt
Farinelli immer wieder das Stigma des
Zwitters zu spliren.

Mehr noch als seine ambivalente ge-
schlechtliche Identitit nagt an Farinelli
die kiinstlerische Ablehnung durch Ge-
org Friedrich Hindel (Jeroen Krabbe),
der ihn und seinesgleichen als unnatiirli-
che Kreaturen verachtet. Seit ihrer ersten
Begegnung 1728 in Neapel, die im Streit
endete, sehnt sich Farinelli nach der An-

erkennun es eutschen, dessen LlSi
kennung des Deutschen, dessen Musik

ihm eine Art Offenbarung ist. Nur wi-
derwillig ldsst er sich 1737 in London
daraufein, im politischen Streit zwischen
Adel und Kénigshaus gegen den deut-
schen Komponisten zu agieren. Doch
Hindel ist auch dann noch zu keiner
Zusammenarbeit mit Farinelli bereit, als
dieser offen Partei fiir ihn ergreift. Erstals
Farinelli eine Opernpartitur Hin-
dels zugespielt wird, glaubt er sich in
der Lage, dem sinkenden Stern Hin-
dels wieder Glanz verschaffen und
sich im Gegenzug endlich dessen
Anerkennung sichern zu kénnen.
Gérard Corbiau hat ein Faible
fiir Musikfilme. Sein dritter Kino-
film wie schon sein Erstling «Mae-
stro» (1987) wurde als «Bester aus-
lindischer Film» fiir den Oscar no-
miniert. Eine Ehrung, die in beiden
Fihigkeit,
Opernstoffe fiirs Kino zu adaptieren,

Fillen in Corbiaus
begriindet sein diirfte. Denn in erster
Linie ist «Farinelli» ein ausser-
ordentlich hérenswerter Film, fiir
dessen Kastratenpart ein betérendes,
synthetisches Produktaus zwei Stim-
men geschaffen wurde: Derek Lee
Ragins Kontratenor und dem So-
pran Ewa Mallas-Godlewskas.

Die gewaltigen emotionalen Er-
schiitterungen, die Farinelli seinerzeit
hervorrief, kénnen im Hi-Fi-Zeitalter
wohl kaum mehr nachempfunden wer-
den. Der Soundtrack des Films (erhilt-
lich auf CD Audivis Travelling K 1005)
lasst jedoch etwas von jener magischen
Faszination aufscheinen, die dem adli-
gen Publikum damals die Contenance
raubte.

Weniger gelungen ist dagegen die
inhaltliche wie filmische Bewiltigung
des Kastratenschicksals. An was Farinelli
letztlich leidet, geht in der Uberfiille
von Nahaufnahmen und bedeutungs-
schwangeren Blicken ebenso unter, wie
der kiinstlerische Unterschied zwischen
Riccardos Orientierung am Publikums-

geschmack und Hindels Kompositionen
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mehr behauptet als  herausgearbeitet

wird. Statt den Figuren Tiefe zu geben,
schwelgt die Kamera in erlesenen De-
kors, umschmeichelt kostbare Stoffe und

Inserat

ausladende Bankette, als gelte es, Stille-
ben vorzufithren. Eher degoutant wird
diese Kunst in den erotischen Szenen, die

an barocke Sinnenfreudigkeit ankniip-

fen wollen, aber eher geeignet sind, den
Film zum Edelporno zu stilisieren. Bei
aller historisierenden  Kunstfertigkeit
kann Gérard Corbiau nicht verdecken,
dass es ihm mehr um eine Auseinander-
setzunzg mit Formen modernen Star-
Ruhms zu tun war, als sich dem Phino-
men der Kastraten zu nihern. Doch auch
dabei bleibt er an der Oberfliche haften.
Zwar umkreist er bestindig die entgren-
zende Macht der Musik, ihre aphro-
diakisierende Wirkung. Doch bis auf
wenige Augenblicke verschenkt Corbiau
vertiefende Einsichten in das Verhiltnis
von Megastar und Fan, lisst er den Zu-
sammenhang zwischen Hingabe an eine
Kunst und deren Ausstrahlung aufande-
re unbeleuchtet. Anregend sind dagegen
die lose eingestreuten Reflexionen der
Broschi-Briider iiber ihre emotionale wie
materielle Abhingigkeit von der Musik —
deutliche Hinweise auf die tiefe Ambiva-
lenz des Showgeschifts. W

FANTOCH

. Int. Festival fiir Animationsfilm
26. Sept. bis 1. Okt. 1995

in Baden/Schweiz

- Uber 300 Filme aus der ganzen Welt

- Die besten Animationsfilme
der letzten Jahre

- Internationaler Wettbewerb

- Spezialprogramme Osteuropa,

Women & Animation

- Werkschau Brothers Quay,

Priit Parn, Richard Goleszowski

- Cartoons u.v.m.

- Vortrage, Workshop,
Ausstellungen, Konzerte
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Waterworid

Franz Everschor

E in Film, der rund 175 Millionen
Dollar gekostet und sich damit fiir
die unrithmliche Position des bislang
teuersten Films aller Zeiten qualifiziert
hat, wecktautomatisch Erwartungen, die
er nicht erfiillen kann. Die grssten Ko-
sten wurden durch unvorhergesehene
Komplikationen und Katastrophen wih-
rend der Dreharbeiten verursacht, konn-
ten sich im Film also ohnehin nicht nie-
derschlagen. Andererseits ist fraglich, ob

Dennis
Hopper

it

héherer finanzieller Aufwand grundsitz-

lich eine Garantie fiir filmische Qualitit
ist. «Waterworld» entpupptssich als tech-
nisch perfekees, momentweise sogar un-
terhaltsames Recycling-Unternehmen.
Damit liegt es kiinstlerisch ganz auf dem
Niveau seiner Story, die ebenfalls vorwie-
gend vom Recycling-Effekt lebt. Alles
muss wiederverwertet werden in der
Rest-Gesellschaft, die nach der Katastro-
phe geschmolzener polarer Eismassen
iibrig geblieben ist. Von trockenem Land
wissen die auf dem und im Wasser exi-
stierenden Uberlebenden nur noch aus
Erzihlungen. Das «Dryland», nach dem
sie alle suchen, hat noch nie jemand
gesehen. Sie leben von den diirftigen
Uberbleibseln der untergegangenen Kul-
tur und miissen alles, was ihnen geblie-
ben ist, wiederverwerten, solange es nur
geht. Nicht nur menschlicher Urin (wie
gleich in der ersten Szene zu erfahren ist),
sondern sogar der menschliche Kérper
sind Recycling-Objekte. Es ist absehbar,
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dass die Wiederverwertungskette irgend-
wann zu einem Ende kommen muss.
Die Macher des Films haben ihre
rudimentire Story beim Wort genom-
men und sich dem Recycling-Prozess an-
geschlossen. Thr Film ist eine wilde Mi-
schung aus Science-Fiction, Piraten-
und Sklavenfilmen, vor allem aber im-
«Mad
Max»-Ideologie. Das Konzept von «Mad
Max II» (1981), aus der Wiiste aufs Was-
ser transponiert, liefert die Grundbe-

mer wieder aus endzeitlicher

standteile von «Waterworld» wie eine
simple mathematische Gleichung. Kevin
Costner, als der namenlose «Mariner»,
eine bereits ansatzweise zum Fisch mu-
tierte Spezies Mensch, ist das genaue
Abbild von Mel Gibsons Einzelginger,
die von Dennis Hoppers Deacon ange-
fiihrte Horde eine Abwandlung der
Humungus-Bande. Mit einer Zugabe
wohlvertrauter Clint Eastwood-Remi-
niszenzen sichert sich der Held dann
auch noch den Abgang in die mythen-
hafte Einsamkeit.

Von «Handlung» kann eigentlich
kaum die Rede sein. Im Grunde ist alles,
was passiert, nichts anderes, als die per-
manente Variation ein- und desselben

Jeanne
Tripplehorn

Regie: Kevin Reynolds
USA 1995

Themas. Das Thema heisst Uberleben;
die Variationen sind meist handgreifli-
che Auseinandersetzungen. Ziel der Be-
gehrlichkeiten ist ein kleines Midchen,
auf dessen Riicken eine mysteritse Land-
karte titowiert wurde, die den Weg nach
Dryland beschreibt. Wer das Madchen
hat, wird als einziger das Stiick verbliebe-
nen Landes erreichen, von dem niemand
genau weiss, ob es tiberhaupt existiert.
Wenn jemand sein ganzes Leben
lang auf der horizontlosen Unendlich-
keit riesiger Wasserflichen herum-
gesegeltist, kann er psychisch wohl kaum
anders beschaffen sein als Costners miir-
rischer, nur an sich selbst denkender
Mariner. Der ist kaum die Art Helden-
figur, die das Publikum im Kino zu er-
warten pflegt. Das kleine Middchen will
er ungeriihre iiber Bord werfen, damit
sein Katamaran nicht unniitz belastet
wird (denn er, der Fischmensch, macht
sich nichts aus dem mysteriésen Land),
und seine andere, unfreiwillig aufgega-
belte Passagierin behandelt er mit riider
Verachtung. Es dauert lange, bis dieser
Fisch von einem Menschen anfingt, so
etwas wie menschliche Gefiihle zu ent-
wickeln. Und selbst dann gestattet ihnen




Kevin
Costner

die Regie keinen breiten Raum. Impo-
nierender ist der Mariner schon bei der
Verteidigung seines armseligen, aber in-
genivs zusammengeflickten Lebensbe-
reiches. Wenn es ums Kimpfen geht,
verlisst ihn zwar auch nicht das Miirri-
sche, aber er erweist sich als einfallsrei-
cher Athlet, der seinem einiugigen Riva-
len das Leben schwer macht.

Auf diese Kampfszenen setzt die In-
szenierung ihre ganze Hoffnung. Sie sind
technisch ohne Fehl und Tadel (dan-
kenswerter Weise auch weniger blutriin-
stig als im «Mad Max»-Vorbild). Doch
der von Terminator und Batman ver-
wohnte (verdorbene?) Kinoginger wird
sie vermutlich nicht als besonders sensa-
tionell empfinden. Was viel mehr ihren
Reiz ausmachyt, ist die bizarre Szenerie, in
der sie sich abspielen. Obwohl der Film
(zu seinem Nachteil) kaum jemals Hu-
mor aufbringt, macht es doch einigen
Spass, die Kampfszenen darauf zu beob-
achten, wie all die einschligigen Vorbil-
der aus ganzen Generationen von Histo-

rienschinken und modernen Gewalt-

filmen zu einer artifiziellen Mixtur von
durchaus eigener Attraktivitdt verwan-
delt werden. Unvermittelt entdeckt man
mittendrin sogar ein paar Anspielungen
von tieferem Symbolcharakter, die aber
so vereinzelt sind, dass man vermuten
muss, sie seien aus einem andersgearteten
Drehbuchentwurf versehentlich iibrig-
geblieben. Da hért das kleine Middchen
mit der Landkarten-T4towierung zum
Beispiel auf den Namen Enola (ein Hin-
weis auf die «Enola Gay», die 1945 die
erste Atombombe auf Hiroshima abge-
worfen hat?), und das rostzerfressene
Schiff, mit dem Deacons Sklavenheer
schliesslich im Meer versinkt, entpuppt
sich als das Wrack der umweltverpes-
tenden Exxon Valdez.

Zu dem, was einen wirklich aufre-
genden Film hitte abgeben kénnen, fin-
det «Waterworld» leider nur in wenigen
Augenblicken  seiner  zweistiindigen
Wasserreise. Bezeichnenderweise sind es
die seltenen stillen Momente, in denen
der Film am hintergriindigsten funktio-
niert, in denen fiir ein paar kurze Minu-

ten die beunruhigende Vision grosser
Science-Fiction-Vorbilder  aufscheint.
Vor allem ist es eine knappe Unterwas-
serszene, in der auf dem Meeresgrund
plotzlich die verschwommenen Umrisse
einer Grosstadt und die Reste einer vom
Tang tiberwucherten Seilbahn erkenn-
bar werden. Wolkenkratzer und Berge
tiefunter der Wasseroberfliche — Zeugen
einer in ihren Konsequenzen schier un-
vorstellbaren Katastrophe. Es ist typisch
fiir «Waterworld», dass er bei allem, was
seiner Story hitte Dimension geben kén-
nen, nur im Vorbeigehen anhilt. Es ist
ebenso typisch, dass selbst ein 175 Mil-
lionen teurer Film es nicht mehr fertig-
bringt, eine richtige Geschichte zu erzih-
len. Ungezihlte Autoren haben am
Drehbuch von «Waterworld» mitge-
wirkt (auch wenn nur zwei von ithnen im
Nachspann genannt werden), aber Erfin-
dungsgeist ist letztlich nur in die Action-
szenen investiert worden. Charaktere
und Handlung sind statisch und seltsam
phantasielos: ~ Manipulationsentwiirfe
fiirs Computer-Zeitalter. H
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When Night Is

Gerhart Waeger

VOn der Psychologie der Figuren und

von der dramaturgischen Konzep-
tion her ist Patricia Rozemas neuer Film
cine Weiterentwicklung ihres erfolgrei-
chen Spielfilmerstlings «I’ve Heard the
Mermaids Singing» aus dem Jahr 1987
(ZOOM 22/87). Die damals 29jihrige
Kanadierin hatte darin mit einer hin-
reissend poetischen Leichtigkeit drei Stil-
cbenen (subjektives Erleben, Traum-
sequenzen und Aussenwelt) zu einem
Film iiber den Einstieg einer jungen
Triumerin ins Milieu moderner Kiinst-
ler verbunden. Drehte sich das Gesche-
hen dort letztlich um das Medium der
Malerei, die einmal gefiihlsmissig erlebt,
einmal klug interpretiert wurde, so wird
in «When Night is Falling» die geordne-
te, von kirchlicher Religiositit bestimm-
te Welt der biirgerlichen Sicherheit einer
als «siindigy» erfahrenen Sphire der Frei-
heit und des Abenteuers gegeniiberge-
stellt.

Der unerklirliche Tod ihres kleinen
Hundes bringt Camille (Pascale Bussie-
res), Lehrerin fiir klassische Mythologie
an einem christlichen College, véllig aus
dem Gleichgewicht — und in einen Zu-
stand psychischer Labilitit, die sie fiir
ihre aus dem Unbewussten aufsteigen-
den Wiinsche besonders anfillig macht.
Camille hat ein Verhiltnis mit ihrem
Berufskollegen Martin (Henry Czerny).
Unter der Bedingung, dass sie diese Be-
ziechung durch eine Ehe legalisiert, konn-
te sie mit Martin zusammen die Leitung
des Colleges iibernehmen. Zur gleichen
Zeit macht sie in einem Waschsalon die
Bekanntschaft der in einem Zirkus arbei-
tenden Illusionistin  Petra (Rachael
Crawford). Petra findet Gefallen an der
in ihrem religivsen Weltbild befangenen
Lehrerin und locke sie mit einer List in
ihren Wohnwagen. Dort erliegt Camille
nicht nur den Verfithrungskiinsten der
exotischen Kiinstlerin, sondern auch der
freiheitlich anmutenden Zirkusatmo-
sphire. Die in expressiven Bildern be-
schworene Welt der Artisten und der
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verwirrenden  Illusionen  wird fiir
Camille zum Sinnbild einer neuen, ihr
bisher unbekannten Lebenskunst. Im
Dilemma ihrer Dreiecksbezichung zwi-
schen Freund und Freundin erfihrt sie
Einbruch  des

Unversicherbaren in ihr bisher so stabil

den  schmerzlichen

scheinendes Leben in materieller und
seelischer Geborgenheit.

Liebe zu einer Frau ist in den Augen
von Camilles sonst eher verstindnisvol-
lem Vorgesetzten, Reverend de Boer
(David Fox), eine Siinde. Martin wire zu
einer Versshnung bereit, verlangt aber
von Camille eine klare Entscheidung.
Doch zu einer solchen kann sich die
tiberforderte junge Frau nicht durchrin-
gen. Noch einmal erscheint das Motiv
des gestorbenen Hundes — diesmal mit
einem klaren Symbolwert: Eine licbge-
wordene, aber auf die Dauer nicht tragfi-
hige Lebenshaltung ist in Camille gestor-
ben.

Ahnlich wie schon in «I've Heard the
Mermaids Singing» versteht es Patricia
Rozema auch hier, verschiedene Lebens-
bereiche durch unterschiedliche Stilele-

Falling

Regie: Patricia Rozema
Kanada 1995

mente zum Ausdruck zu bringen. Dem
niichternen Realismus, mit dem Ca-
milles Alltag gezeichnet wird, stehen die
phantasievollen, sinnlichen Szenen ihres
neuen Erfahrungsbereichs gegeniiber.
Dabei scheut sich die Filmautorin nicht,
ihre Vorstellungen auch verbal zu um-

Rachael
Crawford,
Pascale
Bussiéres

schreiben: «Seltsamer als Phantasie, wah-
rer als das Leben» lautet das Motto des
«Sircus of Sorts», in dem Petra ihr Leben
fristet. Uniibersechbar hat die Tochter
calvinistischer Einwanderer aus Nord-
holland autobiografische Elemente in
thren Film einfliessen lassen. «Als ich
jung war, war ich sehr religids», erinnert
sie sich. «Und Sinnlichkeit hat mich
schon immer fasziniert.» Dass sich diese
Sinnlichkeit im Film deutlicher in Ca-
milles Bezichung zu Petra dussert als in
der zu Martin, ist kein Zufall. «In einer
Liebesgeschichte zwischen zwei Frauen
hat man eine unglaubliche Freihei,
wirklich romantisch zu sein», erklirt
Patricia Rozema. «Wenn sich eine Frau
in eine andere Frau verliebt, fallen die
Bedenken weg, das Weibchen irgendei-

nes Mannes zu sein.» ll
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Zero Patience

Null Geduld

Oliver Rahayel

K aum eine Kunstform verschliesst
sich heute noch dem Thema Aids.
Das geht von bildender Kunst tiber Mu-
sik bis zu Bithnenstiicken, die sich dann,
insbesondere am und um den Broadway,
dem Thema mitgrossem Ernst und gerne
in Form eines Melodrams annehmen.
Ein Musical iiber Aids zu schreiben und
dies gleich fiir einen Film zu konzipieren,
bereichert diese Palette, auch wenn es
zunichst gewagt erscheinen mag. Fiir
den jungen kanadischen Regisseur John
Greyson stellt dieses Genre im Gegenteil
eine «Sicherheitszone fiir experimentelle
Freiheiv» dar, die das gingige narrative
Kino nicht biete. Tatsichlich zeugt «Ze-
ro Patience» von reicher visueller Phanta-
sie und bietet Kurioses, Groteskes und
Surreales auf, das allerdings bei niherem
Hinsehen der Wirklichkeit ziemlich
nahe kommt. Gerade die schrillen Ge-
sangsnummern gehen in ihrer treffenden
Satire und Polemik am weitesten.

Es geht um den sogenannten «Pati-
ent Zero», einen frankokanadischen Ste-
ward, der aus heutiger Sicht der For-
schung den Aids-Virus nach Nordameri-
ka gebracht haben soll. Ein viktoriani-
scher Sexforscher namens Richard Fran-
cis Burton (John Robinson), der dank
einem Jungbrunnen unsterblich gewor-
den ist, stosst eines Tages auf diesen Fall
und sieht in ihm eine wertvolle Bereiche-
rung der makabren Seuchenschau, die er
in seinem Museum installiert hat. Mit

einer Videokamera bewaffnet, suchrt er
alle moglichen Kontaktpersonen jenes
Patienten auf, iiber den sie dann ein
Statementabgeben sollen. Fiir Burton ist
der Fall klar: Patient Zero hat die An-
steckung und mithin den Tod seiner
zahlreichen Sex-Partner bewusst in Kauf
genommen, ja gewollt. Da tritt einer auf
die Szene, der es besser wissen muss:
Patient Zero selbst, der sich schlicht Zero
(Normand Fauteux) nennt. Nur Burton
kann ihn sehen, denn Zero ist vor Jahren
gestorben; und dieser Zero relativiert
nichtnuralle fiir sicher gehaltenen Theo-
rien, er wird auch Burtons Liebhaber.
«Eine Kultur der Gewissheit wird
alle Zweifel beseitigen», heisst es zu An-
fang in einem Song: Burton steht fiir die
Empiriker, die Zahlensammler und
gleichzeitig fiir die Naivitdt und Igno-
ranz, mit der Forschung und Offentlich-
keit dem Aids-Problem oft gegeniiber-
standen und -stehen. So geschen ist
«Zero Patience» die Antwort auf den
Film «And the Band Played on» (Robert
Spottiswood, USA 1993), in dem jiingst
die Anfinge der Aids-Forschung als De-
tektivgeschichte inszeniert worden sind,
der dabei ungleich mehr Umsicht zeigte
als das Melodram «Philadelphia» (Jona-
than Demme, USA 1993), aber letztlich
den Patienten Zero als Wurzel des Ubels
(in Amerika) festschrieb. «Zero Patience»
entlastet ihn zum Teil als einen der er-

sten, die sich der Forschung zur Verfii-

Regie: John Greyson
Kanada 1993

gung stellten und die sexuelle Ubertra-
gung von Aids aufdecken halfen. Vor
allem aber wird der Sinn des Gelehrten-
streitsin Frage gestellt, ob nuneranallem
Schuld hat oder die Griine Meerkatze,
die den Virus in Afrika erstmals auf den
Menschen tibertragen haben soll (auch
hier darf sich die Betroffene selbst, ver-
wandelt in einen Singer, rechtfertigen
und die Siindenbock-Rolle von sich wei-
sen). Den Aids-Aktivisten der actup-Be-
wegung, die ebenfalls zu Wort kommen,
geht es um «Kontrolle» iiber Pflege, Arz-
te, Forschung und um Absenkung der
Preise fiir Aids-Medikamente, an denen
die Industrie masslos verdiene. Gerade
solchen sehr konkreten Forderungen
verleiht ein in eingingige, kraftvolle
Rockmusik umgesetztes Klagelied eine
ausserordentliche Wirkung.

Null Geduld, so der Sinn des Titels,
haben die Betroffenen mit der Haarspal-
terei der Forscher, den Vorurteilen der
Offentlichkeit, den Geschiftsinteressen
der Pharmaindustrie. John Greyson, der
mit «Zero Patience» seinen zweiten lan-
gen Film gedreht hat, hilt den aus seiner
Sicht wahren Schuldigen am Ausmass
der Seuche den Spiegel vor, humorvoll,
manchmal nicht ohne Bitterkeit und
stets mit grosser Lust an Uberspitzung
und Provokation: So kommen hier auch
zwei minnliche Hinterteile zu Wort
bzw. Gesang, ebenso wie Miss HIV per-
sonlich. W
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The First Kni

Der erste Ritter

Daniel Kothenschulte

K eine Avantgarde ohne ihre Gegen-
bewegung. Wihrend Quentin Ta-

rantino ein Kino der coolnessentwirft und
dabei die konventionellen Erzihlmuster
Hollywoods auf verbliiffende Weise
dekonstruiert, und sich das Action-Gen-
re dem immer schnelleren Rhythmus des
Techno-Zeitalters annihert, ergeht man
sich andernorts in Tradition, Ruhe und
Sentiment. Nach «Rob Roy» und «Brave-
heart» kommt nun das dritte aufwendige
Kostiimdrama aus Hollywood. Einmal
mehr geht es um einen der beliebtesten
mythologischen Stoffe Europas — den
keltischen Sagenkreis um den walisi-
schen Kénig Arthur/Artus und seine Ta-
felrunde —, den sich auch das Kino in
seiner 100jihrigen Geschichte schon 6f-
ters anzueignen versuchte.

Niemand kann mit Sicherheit sagen,
ob es den legendiren Kénig Arthur je
gegeben hat. Er wird als Knabe wohl
kaum das Schwert Excalibur aus dem
Stein gezogen haben, und auch sein Leh-
rer Merlin wird der Phantasie der Ge-
schichtenerzihler entstammen. Ein an-
derer Teil des Sagenstoffes ist jedoch nur
allzu menschlich: die Rivalitit zwischen
Arthur und Lancelot, dem ersten Ritter
der Tafelrunde, um die Liebe der Koni-
gin Genivieve — oder Lady Guinevere,
wie sie diesmal heisst. Auf den irdischen
Teil der Geschichten also konzentriert
sich diese Filmvariante.

Gleich zu Beginn tritt jener Abenteu-
rer auf den Plan, dem man einmal den
Zusammenbruch der ehrwiirdigen Tafel-
runde anlasten wird. Noch aber streift
Lancelot (Richard Gere) durch die Wil-
der, verpflichtet allein seinem Ubermut.
Als Lady Guinevere (Julia Ormond), un-
terwegs zur Hochzeit mit Arthur (Sean
Connery), entfiihrt wird, ist Lancelot ret-
tend zur Stelle. Auf Schloss Camelot be-
teiligt er sich an einem waghalsigen Wett-
kampf um einen Kuss von ihren Lippen.
Auch wenn ihm dieser einstweilen ver-
wehrt bleibt, hat er ihre heimliche Liebe

doch lingst gewonnen. Seine Berufungin
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die Tafelrunde fordert unweigerlich den
Konflikt heraus, auch wenn ein gemein-
samer Feind die Recken vorerst eint:
Fiirst Malagant (Ben Cross), ein gefalle-
ner Ritter, der Camelot erobern méchte.
Arthurs moralischen Zusammenbruch
angesichts des Verlustes von Guinevere
nutzt er zum entscheidenden Gefecht,
das dem Konig das Leben kostet, Lan-
celot jedoch siegreich beenden wird.
Jerry Zucker hat einen ungewshnli-
chen Zugang zum Genre-Kino, das er
bisher respektlos parodierte, um nun mit
dhnlicher Entschiedenheit ernste Dra-
men zu inszenieren. Wie bereits in
«Ghost» (1990) ist man sich nie ganz
sicher, wie ernst es ihm dabei wirklich ist,
wenn er hemmungslos die Register der
Rithrung zieht. Das ist auch durchaus
legitim fiir einen solchen Abenteuerstoff,
und die erste Hilfte des Films braucht
den Vergleich mit filmischen Ahnen
nicht zu fiirchten. Problematisch aber ist
die Reduktion der weiteren Geschichte
aufein banales Eifersuchtsdrama, das we-
niger von Ehre und Treue oder — moder-
ner — von Liebe und Verletztheit als von
gekrinkter Eitelkeit erzihlt. Jegliche Tie-
fe lisst dieser Konflikt vermissen, was
angesichts der bedeutenden literarischen

Regie: Jerry Zucker
USA 1995

und filmischen Anniherungen bedauer-

lich ist. Insbesondere Joshua Logans
(1967)

wusste den Stimmungsgehalt  dieser

Musicalversion  «Camelot»
Dreiecksgeschichte wundervoll heraus-
zuarbeiten.

Vellig lieblos ist die Figur des Schur-
ken gestaltet: Selbstein Kipt'n Kirk hatte
stets wiirdigere Gegner als sie nun Kénig
Arthur und Ritter Lancelot vergénnt
sind. Nicht nur in der Zeichnung des
idyllischen Mikrokosmos Camelot im
Kampf gegen kulturlose Eindringlinge
erinnert «First Knight» an das Science-
Fiction-Genre. Vor allem Ausstattung
und Kostiime sind von einer geradezu
futuristischen Modernitit. Diese Stilisie-
rung ist das Originellste an dieser Fas-
sung. Kostiimbildnerin Nana Cecchi hat
alle Bewohner Camelots in Dunkelblau
und Schwarz gekleidet, in bestechender
Eleganz. Und die Bauten von John Box
zeigen Camelot als zauberhaftes Mir-
chenland, als magisches Konigreich, aber
so wenig lebenstauglich wie Disneyland.
Was Zuckers gliicklose Inszenierung in
den Kammerspielszenen verschenke, ret-
ten die Schauwerte in den Massenszenen.
Zu einem iiberzeugenden Gesamtein-

druck reicht dies freilich nicht. Il
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