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MLIRITIK

Mission: Impossible

Thomas Binotto

er Film zur Melodie» — so liesse
«D

sich «Mission: Impossible» auch
vermarkten. Die Titelmelodie hat Lalo
Schifrin nimlich bereits in den sechziger
Jahren fiir die gleichnamige Fernsehserie
komponiert. Dieses Thema ist Schifrin
derart ziindend und prignant gelungen,
dass es schon fast zwingend auch einmal
auf der «grossen Leinwand» erklingen
musste.

Genau dies haben nun Tom Cruise,
dessen Produktionsfirma hier ihr erstes
Projekt verwirklicht hat, und Brian De
Palma geschafft. Offensichtlich ist die
Titelmelodie auch das Beste, was die
Fernsehserie zu bieten hatte, denn schon
nach fiinf Filmminuten haben Serie und
Kinofilm kaum mehr etwas gemeinsam.

Die verwirrende Handlung von
«Mission: Impossible» wiederzugeben —
das ist schon fast ein unmoglicher Auf-
trag: Ein Team von Spezialagenten soll
verhindern, dass in der Prager US-Bot-
schaft eine Liste mit den Codenamen
verdeckter Topagenten an eine unbe-
kannte Organisation  weitergegeben
wird. Der Einsatz misslingt, und der jun-
ge Agent Ethan Hunt (Tom Cruise) ver-
liert drei seiner Kollegen, unter ihnen
auch seinen Chef und Freund Jim Phelps
(Jon Voight). Als scheinbar einziger
Uberlebender wendet sich Hunt verzwei-
felt an einen Kontaktmann der CIA. Von
thm erfihret er, dass er und seine Leute
Opfer eines Doppelspiels geworden sind.
Aber es kommt noch schlimmer: Hunt
selbst wird des Verrats verdichtigt und
von nun an gejagt. In dieser scheinbar
ausweglosen Situation siecht Hunt keine
andere Moglichkeit, als selbst an die ge-
heime Agentenliste zu gelangen und diese
Max, einer Waffenhindlerin, im Tausch
gegen den Namen des Verriters anzubie-
ten. Gemeinsam mit seiner Kollegin
Claire (Emmanuelle Béart), welche die
Prager-Mission iiberraschend auch iiber-
lebthat, und den zwei Ex-Agenten Luther
(Ving Rhames) und Krieger (Jean Reno)
dringt er ins Hauptquartier der CIA ein,
um die geheime Liste zu kopieren.

Bereits diese knappe In-
haltsangabe macht deutlich,
dass «Mission: Impossible»
sicherlich kein origineller
Stoff ist. Alles an dieser Ge-
schichte ist schon einmal da-
gewesen. Die Qualititen des
Films liegen vielmehr in der
Art und Weise, wie er seine
Story erzihlt. Und in dieser
Hinsicht ragt er weit aus
dem Mittelmass gingiger
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Tom’éi’ﬁiée,
Emmanuelle
Beart

Action-Thriller heraus.

Zu verdanken ist dies einmal der Be-
setzung, die fiir dieses Genre ungewshn-
lich hochkaritig und in den Nebenrollen
mit renommierten Charakterdarstellern
besetzt wurde. Der besondere Clou ist
den Produzenten natiirlich mit der Ver-
pflichtung von Vanessa Redgrave als
Waffenhindlerin Max gelungen. Diese
hatsich hierzwar zweifellos fiir eine Char-
ge hergegeben, aber wie sie diese geniiss-
lich auskostet, ist derart hinreissend, dass
sie simtliche James-Bond-Drahtzieher in
den Schatten stellt. Wie die bald sechzig-
jahrige Diva mit Tom Cruise alias Ethan
Hunt flirtet, das hat Stil und Klasse.

Dass «Mission: Impossible» dariiber
hinaus auch formal ein sehenswerter
Thriller geworden ist, verdankt er zwei-
fellos der handwerklichen Meisterschaft
Brian De Palmas. Er, dersich jaimmerals
Bewunderer und Schiiler Alfred Hitch-
cocks zu erkennen gibt, zeigt hier nach
einer Reihe von Misserfolgen wieder sei-
ne Klasse. Bezeichnenderweise jedoch
ausgerechnet in einem Film, der ihm
wenig Raum fiir seine sonst bevorzugten
Themen ldsst. Zum Gliick, denn ein be-
gnadeter Geschichtenerzihler war De
Palma nimlich nie und seine Vorliebe fiir
bluttriefende ~ Vulgirpsychologie  hat
schon manchen seiner Filme ungeniess-
bar gemacht. Davon ist in «Mission: Im-
possible» nichts zu spiiren.

Aber De Palma beweist einmal mehr,
dass erzu den wenigen gehore, welche die
Regeln des Suspense beherrschen. Mit
dem Einbruch im CIA-Hauptquartier ist

ihm eine brillante Suspense-Szene gelun-
gen, die schon fast das Eintrittsgeld wert
ist. Wie hier De Palma virtuos Spannung
und Witz verbindet und dem Zuschauer
dazu noch ein optisches Vergniigen be-
reitet, das verrit seine grosse handwerkli-
che Meisterschaft.

So hat «Mission: Impossible» mehr
zu bieten als biedere Action-Kost. Dazu
trigt unter anderem auch ein MacGuffin
bei, der nicht schwergewichtig auf dem
Magen liegt und die Kolportage unge-
niessbar macht. Fiir einmal geht es nim-
lich weder um die Zerstorung ganzer
Landstriche noch um die Beherrschung
der Welt, sondern lediglich um eine ne-
bulése Namensliste. Diese aber scheint
im Grunde niemanden wirklich zu kiim-
mern. Sie dient lediglich als Katalysator,
um den Thriller zu initialisieren.

Natiirlich, es darf nicht verschwie-
gen werden, dass die Geschichte zahllose
logische Locher aufweist. Sicher, Wahr-
scheinlichkeit und Psychologiesierung
werden hier vernachlissigt. Die Wahr-
scheinlichkeitskrimer, wie Hitchcock sie
nannte, sie werden an «Mission: Impossi-
ble» also zweifellos eine ganze Menge
auszusetzen haben. Wer aber auf ein
leichtverdauliches Stiick Unterhaltung
Appetit hat, der wird hier bestens verks-
stigt. Mit einem Thriller, der bei aller
Spannung und Brillanz nie ein Geheim-
nis daraus macht, dass Agentenfilme und
Logik unversshnliche Gegensitze sind,
und gerade deshalb — weil mit viel Selbst-
ironie serviert — bestens unterhilt. [l
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Trainspotting

Michel Bodmer

c hoose life. Choose a career.
« Choose a family. Choose a fuk-
king big television...» Diese ironische
Litanei iiber biirgerlich-kapitalistische
Werte erklingt im Off, iiber Iggy Pops
pulsierendem Rocksong «Lust for Life»
und einer rasanten Verfolgungsjagd
durch die Einkaufsstrasse von Edin-
burgh, wo Mark Renton gerade grinsend
diverse Konsumgiiter aus einem Laden
stibitzt hat.

Ein dynamischer Einstieg in einen
kithnen und temporeichen Film. Regis-
seur Danny Boyle, Dreh-
buchautor John Hodge
und Produzent Andrew
Macdonald, das Team
hinter dem makaberen
kleinen Thriller-Hit
«Shallow Grave» (ZOOM
5/95), hat sich einen
Wunsch  erfiille
«Trainspottingy, den ful-

und

minanten Romanerstling
des schottischen Ex-Jun-
kies Irvine Welsh, auf die
Leinwand gebracht und

i s Ewen

sich dabei selbst {iber- Bramor;

trumpft. Evan
Welshs Buch, eine McGregor

Art Collage von Kurzge-

schichten aus den Perspektiven diverser
Randexistenzen im Edinburgher Under-
ground, ist in mehrfacher Hinsicht eine
(willkommene) Zumutung: Der obszé-
nititenschwangere schottische Dialekt,
der das Buch durchdringt, ist fiir Aussen-
seiter zumindest gewdhnungsbediirftig,
trigt aber viel zu Situierung und Witz des
Buches bei und kann von keiner Uberset-
zung wiedergegeben werden. Wie kaum
ein Buch iiber die Drogenszene wagt
«Trainspotting» ausserdem, nicht nur das
von Schmerzen, Impotenz und Kérper-
ausscheidungen dominierte Elend, son-
dern auch die Ekstase des Heroin-
konsumszu schildern. Auch meint Welsh
zynisch, die Droge vereinfache das Leben
des Siichtigen, da sie alles auf ihren Er-
werb und Konsum ausrichte. In einer

26 zoom 8/96

hoffnungs- und aussichtslosen Welt bie-
tetsie somit eine perverse Art von Kriicke.

Der Film bewahrt die Qualititen des
Romans im wesentlichen, gestattet sich
aber auch Freiheiten. Im Interesse der
Linearitit konzentriert sich Autor
Hodge auf die Emanzipation Mark Ren-
tons (Neo-Star Ewan McGregor), der

sich aus seiner Clique von Fixern, Siu-
fern, Schligern und Kleinganoven von

Mitte zwanzig l6sen muss. Die erste
Hilfte des Films erzihlt Rentons mehr
oder weniger komische Erlebnisse mit

seinen Spezis, dem manischen Naivling
Spud, dem Frauenhelden und Sean-
Connery-Fan Sick Boy, dem (zunichst)
cleanen Bodybuilder Tommy und dem
streitsiichtigen Psychotiker Begbie («He
doesn’t do drugs, he only does people»).
Um etwa einen Entzug zu lindern, fiihrt
Renton Opiumzipfchen ein, die eine
grausige Fikalepisode auf der «schlimm-
sten Toilette Schottlands» auslésen —
eine Ekelszene, die sich in eine surreale
Tauchfahrt in die psychischen Tiefen des
Heroinsiichtigen verwandelt. Ein sexuel-
les Abenteuer mit der jugendlichen
Diane, Bubenstreiche mit dem Luftge-
wehr und absurde, zum Scheitern verur-
teilte Jobinterviews zihlen zu den heite-
ren Momenten in Rentons Leben, das
sich in der zweiten Hilfte des Films ver-
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diistert. Der plotzliche Kindstod des
Babys seiner Wohngenossin Alison; eine
Uberdosis, die zur Hospitalisierung und
einem traumatischen kalten Entzug samt
grausigen Halluzinationen fithrt; Beg-
bies immer drgere Gewaltakte; Tommys
von Renton mitverschuldeter Absturzins
Junkie-Elend, der mit dem Aids-Tod
endet — das alles bewegt Renton dazu,
den Ausstieg aus der Droge und dem
ebenso giftigen Umfeld von Edinburgh
zu versuchen. Er zieht nach London, um
ins Geschiftsleben einzutreten, aber sei-
ne Freunde folgen ihm
und verwickeln ihn in ei-
nen dubiosen Drogen-
deal. Will Renton sich
endgiiltig  von  seinen
Kumpanen trennen, geht
das nicht ohne schmerzli-
chen Verrat.

‘Wenn Renton am Ende
wieder die biirgerlichen
Werte herunterleiert und
verspricht, «’'m gonna be
just like youn, ist das kein
reines Happy-End, son-
dern klingt mehr wie eine
Drohung oder eine De-
nunziation, selbst wenn er
die Junkie-Existenz ver-
worfen hat. Soziale oder ethische Werte
fehlen nach wie vor; Renton kiimmert
sich nur um sein Uberleben (nur mit
Spud zeigter etwas Mitgefiihl). Auch von
daher ist «Trainspotting» kein Loblied
auf den Konformismus, sondern eine
Diagnose der Orientierungslosigkeit.

230 Szenen in 93 Minuten, eine
dusserst bewegliche Kamera (Brian Tu-
fano), die expressionistisch bunten De-
kors von Kave Quinn, die von John
Hodge kaum verdiinnten, teils Taran-
tino-wiirdigen Dialoge aus Welshs Ro-
man und starke Darsteller, die unter
Danny Boyles Regie zur Geltung kom-
men, machen «Trainspotting» zu einem
der intensivsten britischen Spielfilme al-
ler Zeiten. Jenseits des kitchen sink rea-
lism hebt der Film streckenweise ab in



surrealistische Sphiren und findet zu ei-
nem psychischen Realismus, der ein zeit-
gendssisches Lebensgefiihl authentisch
wiedergibt. Einzelne Kritiker werfen dem
Film vor, die Droge zu verherrlichen.
Aber justder Verzicht auf gingige Vorur-
teile und Rhetorik macht die emanzipa-
torische Grundrichtung der Geschichte
hin zu Ausstieg und Autonomie glaub-
wiirdiger. Freilich ldsst sich der Film auch
als Trip geniessen; er macht iiber weite
Strecken Spass, und der Soundtrack tut
das seine dazu, doch im (oft bemiihten)
Vergleich zum ethisch tatsichlich frag-
wiirdigen Vorliufer «A Clockwork Oran-
ge» schneidet «Trainspottingy diesbeziig-

lich mehr als gut ab.

>

Kelly
Macdonald,
Evan
McGregor

«Der soziale Realismus ist mude»

Gesprach mit Danny Boyle (Regisseur), John Hodge (Drehbuchautor) und An-
drew Macdonald (Produzent).

Michel Bodmer

s ie bestreiten die Promotion zu dritt.
Ist das ein Ausdruck dafiir, dass Sie
den Film als das Ergebnis von Teamwork
und nicht als das Werk eines Autorenfil-
mers betrachten?

John Hodge: Genau. Wir sind véllig ge-
gen so was.

Andrew Macdonald: Fiir mich liegt da der
Grund, weshalb niemand europiische
Filme anschaut. Die erfiillen alle zu sehr
die Wiinsche einer Einzelperson. Solche
Leute sollten Gedichte schreiben. Die
konnten sehr gut sein, und ich mag Ge-
dichte. Aber Filmemachen muss immer
die Balance halten zwischen Kommerz
und Kunst. Wenn man zu sehrin dieeine
Richtung geht, wird es furchtbar. Ge-
nauso schlimm ist das andere Extrem,
wie etwa «The Flintstones». Wir wollen
irgendwo dazwischen bleiben, mit dem-
selben Kameramann arbeiten, demsel-
ben Ausstatter. Viele Autorenfilmer, die
von «afilm by ...» reden, tun dasauch. Sie
geben es nur nicht zu.

Was hat Sie an Irvine Welshs Buch so
[Jasziniert, dass Sie es verfilmen wollten?

Danny Boyle: Die Lektiirewar ein unglaub-
liches Erlebnis. Du hiltst dich fiir irgend-
wie trendy, meinst, du bist auf dem laufen-
den, du hittest Verstindnis fiir diese Art
von Szene, und da macht dir dieses Buch
klar, dass du in Wirklichkeit eingeschlafen
bist. Ich finde immer, das Leben und die
Menschen sind so komplex, immer einen
Schrittvoraus, und die Kunst strengt sich
an, sie einzuholen. Ein Buch wie dieses
holtsie fiir eine Weile wieder ein, man hat
das Gefiihl wieder zu leben, wieder auf
der Hohe des Lebens zu sein, und dann
entgleitet es einem natiirlich wieder. Aber
es ist ein phantastisches Buch.

«Trainspotting» weicht ab vom tradi-

tionellen sozialen Realismus des britischen
Kinos...
Andrew Macdonald: Wir wollten die Ge-
schichte eben auf diese Weise erzihlen.
Andere wiirden dieselbe Geschichte,
oder was sie dafiir halten, anders erzih-
len. Ich glaube nicht, dass man den Geist
von Irvines Buch im Stil von Mike Leigh,
Ken Loach oder auch nur Stephen Frears
vermitteln konnte.

John Hodge: Das Buch istsehr trotzig und
auf vergniigte Weise unverantwortlich,
und so muss auch der Film sein.
Andrew Macdonald: Der soziale Realis-
mus ist miide. Er ist nicht mehr eine so
wirksame Waffe wie in den fiinfziger
Jahren, vor dem Aufkommen des Fernse-
hens. Im Kino will man etwas Grosses,
Extremes, Phantastisches sehen, etwas,
das die Emotionen ausdehnt, in welche
Richtung auch immer.

Danny Boyle: Es war seinerzeit sicher auf-
regend, diese Form von Realismus im
Kino zu sehen und im britischen Fernse-
hen, aber fiir mich hatsie sich totgelaufen
und ist fiir uns zur Falle geworden. Wir
schrinken uns ein, indem wir uns zu sehr
darauf verlassen. Beim Filmemachen ist
man sich bewusst, wie sehr jedes einzelne
Ding, das man macht, kiinstlich ist. Jede
Entscheidung, die man fille, ist kiinst-
lich. Es lduft darauf hinaus, dass man
etwas will, der Ausstatter besorgt es, und
dann gibt man vor, es sei real. In unserem
Film haben wir versucht, das einzugeste-
hen. Wir geben gar nicht erst vor, diese
Dinge seien real und der Film sei fasc P
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» dokumentarisch. Wir sagen den Zu-
schauern: Es ist kiinstlich — lasst euch
darauf ein, wenn ihr wollt. Was ihr da
durchmachen werdet, beruht auf Einbil-
dungskraft. Am Ende will man darauf
zuriickkommen, dass man reale Men-
schen zu zeigen versucht, denn das ist,
was Kinoginger meiner Ansicht nach
letztlich wollen. Es ist bloss eine andere
Art, dieses Ziel zu erreichen.

Der Roman enthiilt auch bizarre Ele-

mente und beschrinkt sich nicht nur auf

rohen Realismus.

Danny Boyle: Das stimmt. Aber als Irvine
das Drehbuch las, sagte er unter ande-
rem, er wiinschte, er hitte den Roman
auch zu jenen surrealen Momenten
hochgepusht, wie John das mit dem
Drehbuch tat. Das hat Irvine in seinem
spiteren Buch «The Acid House» ge-
macht. Latent war es schon da, aber John
hat es im Drehbuch in den Vordergrund
geriickt, und das hat dazu beigetragen,
den Film eigenstindig zu machen und
etwas zu vermeiden, das ebenfalls eine
Folge des sozialen Realismus in Gross-
britannien ist: Die Gefahr bei einem do-
kumentarischen Ansatz im Milieu der
Heroinsiichtigen ist, dass diese Leute als
Opfer angesehen werden. Dann muss
man anfangen, von Mietskasernen zu
reden, davon ob die Leute schlechte El-
tern hatten, ob sie in einer schlechten
Schule waren. Und eines der deutlichsten
Merkmale des Romans ist, dass Irvine
mit aller Schirfe daraufbesteht, dass man
es nicht so sagen soll. Denn sonst bleibt
man in dieser Denkweise gefangen, dann
zeigt man entweder Mitgefiihl oder
nicht. Er sagt: Schaut es euch mal von
innenan. Und von innen betrachtet istes
so: Wer eine Behinderung hat, will nicht
als Opfer angesehen werden, sondern
sich behaupten. Renton behauptet im-
mer, er habe die Wahl und treffe seine
Entscheidungen selbst. Darum fingt der
Film so an: «Wihle dies, wihle das...» Da
hilft unser Ansatz auch, diese Falle zu
vermeiden, die besonders im britischen

Filmschaffen droht.
«Trainspottings als Metapher scheint
im Buch nur kurz auf, und im Film fehlt es

ganz. Was ist fiir Sie damit gemeint?

28 zoom 8/96

John Hodge: Der Titel bezieht sich auf das
Hobby britischer Minner, die Lokomoti-
ven beobachten, deren Nummern auf-

schreiben und sich immer an einen Fahr-
plan halten. Und hier geht es um eine
Gruppe von jungen Minnern, die alle auf
thre Weise versuchen, eine Form von Ord-
nung in ihr chaotisches Leben reinzu-
bringen, mit Hilfe irgendeiner Obsession,
zum Beispiel Sick Boy mit seinem Sean-
Connery-Fimmel, oder dann mit Drogen.

Erziihlen Sie von Ihrer Arbeitsweise.
Verwenden Sie ein Storyboard?
Danny Boyle: Nein, ich versuche das zu
vermeiden. Fiir technisch schwierige Se-
quenzen machten wir ein Storyboard,
weil viele Leute Bescheid wissen mussten.
Aber am besten ist es — das geht allerdings
nur bei Low-Budget-Produktionen —,
moglichst viele Entscheidungen még-
lichst lange aufzuschieben. Je niher man
dem Zeitpunkt kommt, wo man die Sze-
ne drehen muss, um so stirker fliesst das
Adrenalin, man verspiirt Angst, Schrek-
ken, Aufregung, und dann kommen ei-
nem bessere Ideen. Beim Storyboard ist
das Problem, dass man sich den Film
vorstellen muss, bevor viele wichtige Mit-
wirkende dabei sind, insbesondere die
Schauspieler. Und dann muss man die in
das Storyboard hineinzwingen. Ich mei-
ne, es sollte umgekehrt sein, so dass sich
das Storyboard aus der Art und Weise
ergibt, wie die Darsteller die Szene spie-
len. Besonders wenn man gute Schau-
spieler hat; die wollen Freiheit. So wird
die Atmosphire auf dem Set viel besser,
und es kann mehr Kreativitit daraus her-

vorgehen; viele Ideen bekommt man von
den Schauspielern.

Warum haben Sie ein so lukratives

Angebot wie «Alien 4» abgelehnt?
Danny Boyle: Wir waren urspriinglich in-
teressiert, weil das Drehbuch sehr gut
war. Und ein Teil von mir ist fasziniert
von diesen gewaltigen Filmen. Die ersten
beiden «Alien»-Filme sind toll, besonders
der allererste, ein echtes Kammerspiel-
Meisterwerk. Wir trafen Winona Ryder
und Sigourney Weaver und flogen in der
ersten Klasse nach Los Angeles, das war
alles sehr schon. Sie wollen dich, weil sie
optimistisch und positiv eingestellt sind
und hoffen, dass Leute wie wir die Formel
etwas auffrischen werden. Aber je niher
du der Sache kommst, um so mehr siehst
du, dass esim Grunde nur ein Storyboard-
Alptraum ist. Sie wollen den ganzen Film
storyboarden, jede einzelne Einstellung
wird im Storyboard festgelegt, und die
Schauspieler triffst du tiberhaupt nur, weil
es ein ungliickliches Verfahren ist, aber
irgendwie miissen sie ja die Schauspieler
auf das Zelluloid kriegen. Der Rest sind
Computer, Spezialeffekte usw. Es gibt kei-
nen kreativen Prozess. Esist ein Markenar-
tikel, und die Lizenz muss reaktiviert wer-
den. Also dachten wir, das ist bescheuert,
wir sollten aussteigen.

Das hatsich zum Gliick bewihrt, denn
John hatte inzwischen sein Drehbuch «A
Life Less Ordinary» beendet. Das drehen
wir als nichstes in den USA. Ewan
McGregor ist hoffentlich wieder dabei. Es
wird so etwas wie ein britischer Blick auf
die USA sein, nicht etwa umgekehre. Il
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Angels and Insects

Pierre Lachat

s o kénnen das halt einzig die Eng-

linder, die mitihren Filmen anhal-
tend klug operieren, auch wenn ihnen
die Sache nicht mit jedem Mal gleich
glatt von der Hand gleitet, wie sich gera-
de am Beispiel des stilistisch noch etwas
unsicheren Philip Haas zeigt. Trotz of-
fensichtlicher Schwichen ist der Zweit-
ling des gelernten Theatermachers von
kultivierter Qualitit, thematisch pak-
kend, literarisch gewandt, sprachlich
glinzend, mit einem Wort:
british made. Bemerkenswert,
dass der Regisseur, wie James
Ivory, ein Amerikaner ist. In
einem solchen Fall darf natiir-
lich, auf der andern Seite, der
Stoff nur von einer Britin
stammen. A.S. Byatts 1992 er-
schienene Novelle «Morpho
Eugenia» diente als Vorlage.

Wohlverstanden, noch ist
Haas ein ansehnliches Stiick
davon entfernt, die Nachfolge
desalternden Ivory anzutreten.
Aber der Ton ist schon aufs
genaueste getroffen, die Geschichte plau-
sibel, die Besetzung gelungen, die Fiih-
rung der Schauspieler mindestens kor-
rekt. Kamera, Schnitt, Rhythmus, Licht
und Dekor, so viele entscheidende Fein-
heiten der Erzihlweise wirkten bei den
frithen Arbeiten Ivorys kaum besser.
Kurzum, die erzihlerische Kraft der Vor-
bilder greift auf den dankbaren Haas
iiber, ohne dass er auf Anhieb deren
Eleganz zu erreichen vermachte.

In frithviktorianischer Zeit strandet
nach einem Schiffbruch, den er auf der
Riickreise aus Stidamerika erlitten hat,
ein mittelloser Entomologe bei vermd-
genden Edelleuten vom Land. Die Ala-
basters nehmen den gescheiterten Wil-
liam Adamson (Mark Rylance) auf, fiit-
tern ihn durch und geben ihm nach an-
finglichem Z8gern ihre Tochter Eugenia
(Patsy Kensit) zur Frau. Die Verbindung
stosst auf die von Hass und Verachtung
geprigte Gegnerschaft Edgars (Douglas
Henshall), des Bruders der Braut. Er ldsst

nichtab, die niedrige Herkunft des uner-
wiinschten Schwagers zu beklagen.
Was sich zunichst wie eine unwahr-
scheinliche Mésalliance ausnimmyt, fin-
det Jahre spiter, da schon Nachwuchs
aufwichst, eine Erklirung, und zwar auf
eine Weise, die iiberrascht, desillusioniert
und entmutigt. Adamson verlisst darauf-
hin die scheinbar gastlichen, in Wahrheit
ausbeuterischen Alabasters wieder, und

zwar in Begleitung einer ihrer armen Ver-

wandten. Ahnlich wie er selbst schien
Matty Crompton (Kristin Scott Thomas)
von der Grossziigigkeit des Hauses zu
leben, fiel ihraberim Grunde zum Opfer.
Reiseziel der beiden Abgingigen ist der
Amazonas mit seinen Wilden, die vom
Homo britannicus modernus aus gesehen
stammesgeschichtlich am  entgegenge-
setzten Ende der Skala stehen.

Die vornehmste Stirke des Films
liegt in der atmosphirischen Spannung,
die sich herausbildet zwischen einer
scheinbar kiihlen, eben entomologi-
schen, nahezu wissenschaftlichen Be-
trachtungsweise und den schwiilen, la-
stenden Geheimnissen des Hauses Ala-
baster. Aufgestaute Leidenschaften bre-
chen durch die Dimme iibergesitteter
Lebensart und richten Verheerungen an.
Was auf diese Weise zustande kommt, ist
eine Parabel auf die Formierung der Ge-
sellschaft. Im Sozialgefiige viktoriani-
schen Typs erreicht sie, einem Ameisen-
staat vergleichbar, ihre wohl starrste Aus-

Regie: Philip Haas
Grossbritannien 1995

prigung iiberhaupt. Dafiir hat sie einen
sehr hohen Preis zu bezahlen, und noch
immer ist die angestrebte Stabilitdt nicht
wirklich erreicht.

Wird nimlich Adamson in die sonst
so dicht geschlossenen Reihen der Alaba-
sters vorgelassen, dann driicke sich darin
nicht etwa Liberalitit und Beweglichkeit
aus, sondern das genaue Gegenteil da-
von. Die Sechziger (unseres Jahrhun-
derts) sprachen wissend von repressiver
Toleranz, mit einem mittler-
weile etwas abgeniitzten Be-

Kristin

Scott
Thomas

(rechts)

griff, den zu aktualisieren sich
aber mindestens im vorliegen-
den Fall lohnt. Die Kaste der
Engel, der Alabastermenschen,
bedient sich lediglich der An-
gehorigen der Insektenkaste,
oder Sohne

Adams, mitdenen sichtlich die

der Adamsons

gewohnlichen Sterblichen ge-
meint sind. Auf solche Weise
wird immer dann verfahren,
wenn es (tatsichlich oder ver-
meintlich) die Unverriickbar-
keit der Verhiltnisse verewigen hilft. Die
Herren miissen etwas tun, damit nichts
geschieht. Sie sind in der gleichen Lage
wie der Leopard von Tommasi di Lam-
pedusa.

Der arglose Held kommt seinen
Wobhltitern auf eine Weise zupass, auf
die er von allein niemals verfallen wire.
Mit ihm stehen wir vor dem gleichen
undurchdringlichen Ritsel und erleben
im niamlichen Tritt, wie’s ihm dann von
den Augen fillc wie Schuppen und er,
nach einer Weile hamletschem Zau-
derns, zu handeln gezwungen wird. Die
grosste Verblendung, die er sich leistet,
ist die zu glauben, er kénne sich auf die
neutrale Position des Forschers zuriick-
ziehen, um sich der Dekadenz, der spiral-
formig abwirts gerichteten Dynamik der
Hochplazierten zu entziehen. Doch gibt
es Korrekturen fiir derlei Irrtiimer.
Adamson ist Wissenschaftler. Er sollte
wissen, wann er falsche Schliisse gezogen

hat.
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They Teach Us How to Be Happy -

Lernen glucklich zu sein

Rober Richter

v on den Biertischen bis hinein in die
Parlamente bedienen sich Men-
schen oft umfangreicher Statistiken und
feuriger Erkldrungen, als ginge es beim
Thema Asylpolitik um Milchkontingen-
te oder um grassierende Seuchen. Zahlen
und Thesen verleiten zu Distanz und
Wahrheitsverlust und stellen die Wahr-
nehmung der Wirklichkeit auf den Kopf.
Indem Peter von Gunten dem Wesentli-
chen den ihm zustehenden Platz zuriick-
gibt, von dem es durch parteipolitische
Diskussionen und den Verwaltungsap-
parat verdringt wurde, stellt er die Asyl-
diskussion wieder auf die Fiisse. Im Mit-
telpunkt seines neusten Films steht der
Mensch mit seiner individuellen Not
und seinen Gefiihlen, wobei von Gunten
den prizisen Blick auf die behsrdliche
Mechanik nie aus den Augen verliert.
Und er gibt die Einsicht zuriick, dass
jedes System, jeder von Menschenhand
gebaute und geformte Apparat, einzig
dem Menschen und seiner Wiirde zu
dienen hat.

Ausgangspunkt  war Peter von
Guntens Entschluss, Fliichtlingsfamilen
auf ihrem individuellen «Weg der
Schweiz» zu begleiten, von ihrer Ankunft
an der schweizerischen Grenze bis zum
Eintreffen des Briefes, in dem ithnen das
Bundesamt fiir Fliichtlinge Monate spi-
ter den Entscheid zu ihrem Asylgesuch
eroffnet. «Es sollten Menschen sein», so
Peter von Gunten, «die das Asylrechtaus
echter, in ihrer Lebensgeschichte be-
griindeter Not beanspruchen und die
eine Chance auf einen positiven Ent-
scheid haben».

Entstanden ist der Film gemeinsam
mit vier sudanesischen Familien; er ist
das Resultat zufilliger Begegnungen, aus
denen gegenseitiges Vertrauen wuchs.
Packend, wie Peter von Gunten das do-
kumentarische Material iiber eine Mon-
tage verdichtet hat, wie sie dem Spielfilm
eigen ist. Die Uberginge, die Ablauf und
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Wahrnehmung vorantreiben, sind so
priizis gesetzt, wie wir sie von Spielfilmen
mit durchdachtem Drehbuch und
Schnittkonzept erwarten. Offensichtlich
gelohnt hat sich, dass von Gunten ein
Jahrin die Montage investiert hat, um die
Authentizitit des Dokumentarmaterials
optimal zu biindeln.

«Was passiert mit mir, wenn man
mir den Schutz verweigert», fragt der
scheidende stadtbernische Rabbiner zu
Beginn des Films. Mit dieser Frage im
Hinterkopf, begibt sich Peter von Gun-
ten auf die Reise mit ungewissem Aus-
gang, die die vier sudanesischen Famili-
en, alle arabische Christen koptischen
Glaubens, antreten. Spannend und er-
hellend ist der Film weil er diese Reise aus
zwei Perspektiven zeigt: Zum einen er-
lebt man die Familienmitglieder in den
Befragungen des Bundesamtes fiir
Fliichtlinge, wobei hier allein jene Facet-
ten der Biografien und des Verhaltens
wahrzunehmen sind, die die Beamtinnen
und Beamten in den kurzen Begegnun-
gen erkennen. Zum andern sind die Fa-
milienmitglieder im Privaten und im All-
tag zu erleben, beim Passbildautomaten,

Schweiz 1996
Regie: Peter von Gunten

im Asylbewerberheim, in der Schule oder

beim Tanzen; kurzum dort, wo sich ihre
Ehrlichkeit erst offenbart. Zuschauerin-
nen und Zuschauern wird ein Wissens-
vorsprung geschenkt, den sie politisch
umzusetzen verpflichtet sind.

«Ich glaube, wir miissen das wagen»,
schrieb Peter Arbenz, damals Direktor
des Bundesamtes fiir Fliichtlinge, bei der
Erteilung der umfassenden Dreherlaub-
nis, die den Filmschaffenden unter ande-
rem ermdglichte, mit der Kamera bei den
Befragungen der Asylbewerber und -be-
werberinnen dabei zu sein und dies zu
veroffentlichen. Peter von Gunten, des-
sen Filme seine Aufrichtigkeit als Doku-
mentarfilmautor belegen, hatesals unab-
dingbare Grundlage fiir das Gelingen
dieses héchstauthentischen und packen-
den Films geschafft, sowohl bei den
Fliichtlingen wie auch beim Bundesamt
und seinen Beamten grosses Vertrauen
aufzubauen. Die verantwortungsvolle
und belastende Position zwischen
Fliichtlingen und Dienststellen haben
von Gunten und seine Mitarbeiter mit
respektvollem  Scharfsinn genutze. Sie
meiden den Weg des geringsten Wider-



stands, sie urteilen nie und sie klagen nie
an, sondern halten Momente der Wirk-
lichkeit fest und fiigen diese im Sinne
eines humanistischen Diskurses zu ei-
nem Zeitdokument schweizerischen
Asylalltags zwischen Ende 1993 und
Anfang 1995 zusammen.

Leicht kénnte ein solcher Film gros-
sen Schaden anrichten, zuallererst bei
den Asylsuchenden, deren Lebenslauf
und Not durch den Film veroffentlicht
werden. Deshalb hat Peter von Gunten
allen Fliichtlingen das Recht eingerdumt,
zu bestimmen, welche der mit der Kame-
ra festgehaltenen Aussagen im fertigen
Film nicht verwendet werden sollen.

Partei ergreift Peter von Gunten
nicht fiir oder gegen einzelne Menschen,
sondern fiir die Auseinandersetzung mit
Asylrecht und Asylapparat, mit denen
Fliichtlinge wie bei einem Hindernislauf
konfrontiert sind. Nicht den Griff nach
Siindenbscken hat von Gunten gewihlt,
sondern die Befragung des Systems, die-
ses Liigendetektors, von dem unsere
Ohren und Augen nur die technische
Peripherie wahrnehmen kénnen. So
klappt die Computertastatur und rattert
die  Speicherschreibmaschine  hem-
mungslos iiber die Aussagen der Asylsu-
chenden hinweg. Und ein Beamter des
Erkennungsdienstes erklirt, wie die auf
den Bildschirm gescannten Fingerab-
driicke eines Asylsuchenden minuten-
schnell mit den im Zentralcomputer ab-
gelegten 480’000 Sitzen an Fingerab-
driicken verglichen werden.

Neben diese Maschinerie stellt der
Filmanalytische, einem Kommentar ver-

wandte Exkurse: So fragt Fliichtlings-

helfer Peter Zu-
ber nach den
Wurzeln  des
schweizerischen
Asylverfahrens,
das mit allen zur
Verfiigung  ste-
henden Mitteln
herauszufinden
sucht, wer bei
der Befragung
und das

Asylrecht miss-

liige
brauchen  will
und damit auch
kein Recht auf Asyl hat. Der Alltag und
die berechtigte Angst vor sozialem Ab-
stieg liessen bei schweizerischen Biirge-
rinnen und Biirgern am unteren Ende
der gesellschaftlichen Hierarchie die
menschlichen Qualititen oft verkiim-
mern. Peter Zuber meint dazu: «Ein
gliicklicher Mensch ist nie rassistisch».
Menschliche Qualititen lisst uns
der Film da und dort auch bei den Beam-
ten erkennen. Pflichtbewusst versuchen
sie, ihre Arbeit korrekt auszufiihren, so
wie dies der sudanesische Henker im
eingefiigten Archivmaterial beteuert.
Auch die Fliichtlingsbeamten sind einge-
klemmt in ihre Biografie, im System, das
ihnen Arbeit und Lebensunterhalt, nicht
aber die Umsetzung ihrer Vorstellung
von Menschlichkeit garantiert. Den gan-
zen Zwiespalt menschlichen Verhaltens
in einem konkreten System bringt jene

Einstellung auf den Punkt, in der ein
Beamter, der sich lakonisch den Titel
«Riickkehrorganisator» verleiht, fragt, ob
die Kamera noch laufe, weil er sich mit
seiner Aussage nicht selber «verbrennen»
wolle. Schliesslich wagt er bloss zu sagen,
seine Arbeit werde von der Bundes-
verwaltung hoch eingeschitzt.

«Wir kommen nicht als Bettler, wir
bitten bloss um Schutz», sagt ein sudane-
sischer Mann, wihrend seine Frau unter
der psychischen Belastung zusammen-
brechend den Schluss zieht, auf dieser
Welt gebe es kein Erbarmen mehr. Nach
mehreren Filmen iiber politisch und
wirtschaftlich Unterdriickte in ihren,
von Europa weit weg liegenden Lindern,
hat Peter von Gunten nun einen Blick
auf seine Heimat und ihren Umgang mit
Unterdriickten geworfen, die die Flucht-
reise bis zur schweizerischen Grenze ge-
schafft haben. So behutsam sich von
Gunten unter die Fliichtlinge mischt
und mit ihnen nach dem humanitiren
Bild der Schweiz sucht, so riicksichtslos
stellt er die Frage, ob das Recht auf Asyl
und der Umgang mit Asylsuchenden
eine Frage der Moral oder der Politik, der
Gerechtigkeit oder der juristischen Ord-
nung sei. «They Teach Us How to Be
Happy» — der Filmtitel ist dem ironi-
schen Kommentar eines Fliichtlings zum
schweizerischen Asylrecht entlehnt — ist
ein gleichermassen brisanter wie span-
nender Film: die dokumentarische Versi-
on eines Politthrillers. [l
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Er nannte sich

Surava

Ein Film von Erich Schmid

Jetzt auf Video — Bestellschein

Ich bestelle ... Video(s) "Surava".
VHS, 80 Min., pro Stick Fr. 39.-
plus Fr. 3.50 Versand.

Senden oder faxen an:
Redaktion ZOOM, Postfach 147,
8027 Zurich, Fax 01/202 49 33.

~ MON-DESIR

Christliche Pension
CH-6644 Orselina

7/ \ Ticino
Telefon 091 743 48 42
Fax 091 743 31 02
Fam. P. u. H. Salvisberg

Ferienhotel an sonnigem Sidhang
iiber dem Lago Maggiore

Panorama-Terrasse

Tagliche Abendandachten
49 Betten

Geodffnet ab 1. Marz bis
Ende Oktober.

"Die griine Oase”
Ruhige Lage
Naturpark
Eigener Schraglift

Entspannung und Erholung hier,
im heimeligen MON-DESIR .

Mitglied der

VC]" HOTELS®

Liebenswert - mit Tradition
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SWISS FILMS ~ SWISS FILMS ~ SWISS FILMS

Festival int. du film de Locarno

CAPITAINE AU LONG COURS

Bianca Conti Rossini

PESSOA
Heinz Biitler

SCHWARZE TAGE
Benno Maggi

BLUE MOUNTAIN

Thomas Tanner

MARKUS JURA SUISSE - LE FILS

PRODIGUE / DER VERLORENE SOHN
Edgar Hagen

NACHT DER GAUKLER
Michael Steiner / Pascal Walder

ERHOHTE WALDBRANDGEFAHR
Matthias Zschokke

LERNEN GLUCKLICH ZU SEIN
Peter von Gunten

FOURBI
Alain Tanner

BESSER UND BESSER
Alfredo Knuchel / Norbert Wiedmer

OH! QUEL BEAU JOUR
Jacqueline Veuve

LES AGNEAUX
Marcel Schiipbach

KRAUTER UND KRAFTE

Jirg Neuenschwander

NOEL FIELD - DER ERFUNDENE SPION
Werner Swiss Schweizer

A TICKLE IN THE HEART
Stefan Schwietert

IL GIRASOLE-UNA CASA VICINO A VERONA
Christoph Schaub / Marcel Meili

JEAN ZIEGLER
Ana Ruiz

TAKE OFF FROM THE SAND
Wageh George

Schweizerisches Filmzentrum
Neugasse 6, Postfach, 8031 Ziirich, Tel. 01/272 53 30
In Locarno:
im Hof der Sopracenerina, Tel. 091/752 32 24




MEIRITIK

Unzipped

Daniel Diuber

H atte letzten Friihling Robert Ale-
man mit dem von simtlichen Me-
dien  vielbeachteten  «Prét-a-porter»
(ZOOM 3/95) doch nicht ganz die beis-
sende Satire auf die scheinheilige (Pari-
ser) Modeindustrie abgeliefert, versucht
es der amerikanische Regisseur und ehe-
malige Modefotograf Douglas Keeve auf
eine andere Art. In meist verwaschenen,
grobkérnigen und oft zittrigen Schwarz-
weiss-Bildern (Kamera: Ellen Kuras) —
dabei jedoch nie in langatmigen Doku-
mentarismus abdriftend — bringt er uns
den New Yorker Modedesigner Isaac
Mizrahi niher, ohne uns mit statischen
Interviews mit allerlei Mitarbeitern und
Bekannten die Laune zu verderben.
Gerade hat der junge Designer die
vernichtenden Kritiken fiir seine letzte
Kollektion halbwegs verdaut, als schon
die nichste ansteht, mit der er sich wieder
einen Platz in der oberen Liga derer ver-
dienen will, die mit wohldrapierten Stof-
fen die gutbetuchten Kundinnen einzu-
wickeln pflegen. Collageartig hiipft die
Kamera nun von den Inspirationsquellen
(darunter iiberraschenderweise Robert
Flahetys Stummfilm «Nanook of the
North» von 1921), ersten Skizzen und
Gesprichen mit Beratern iiber die An-
probe mit Topmodels bis zur pompésen
Show vor versammelter Mode-Schicke-
ria. Doch niemals gerit Keeve dabei in
Versuchung, sich jenes Stilmittels zu be-
dienen, das schliesslich auch Altmans
Satire den Biss nahm: des Glamours.
Natiirlich bezieht auch Mizrahi ei-
nen beachtlichen Teil seiner Inspiratio-
nen aus Hollywoods Universum der
zurechtgestylten Realitit, das aufzuzei-
gen sich «Unzipped» einen lustvollen
Spass macht; sei es nun Loretta Young,
wie sie in «Call of the Wild» (1935) trotz
Frostbeulen mit einwandfreiem Make-
up ihrer Felldecke entsteigt, sei es Bette
Davis’ unnachahmliche Aussprache in
«Whatever Happened to Baby Jane?»
(1962). Doch der quirlige Mizrahi, der
sein storrisches Lockenhaar gern mit
einem Band aus Tuch bindigt, bringt

Regie: Douglas Keeve
USA 1994

betrichtlichen selbstdarstelleri-

schen Anfliigen auch genug Distanz mit

trotz

gegeniiber dem aufgebauschten Mode-
zirkus.

Auch vor selbstironischen Bemer-
kungen schreckt er nicht zuriick; lieber
allerdings parodierter dasleere Geschwa-
fel der Mode-Journaille («that’s major!»),
die katzenhafte Eartha Kitt oder albert
mit der Komodiantin Sandra Bernhard
herum. Wer also eine Anleitung zu Miz-
rahis Herbst-Kollektion 1994 erwartet,
liegt falsch; «Unzipped» greift sich Dialo-
ge, Bilder und Szenen aus dem Ent-
stehungsprozess heraus und mixt sie zu
einem leichten, witzigen Cocktail, ohne
die Absicht aus den Augen zu verlieren:
«Ich war an der Wahrheit iiberhaupt

Naomi
Campbell,
Isaac
Mizrahi,
Linda
Evangelista

nicht interessiert, es ging mir einzig und
allein darum, den Geist der Liebe und der
Leidenschaft, der von Isaac und der Mo-
dewelt ausgeht, auf Zelluloid zu ban-
nen, dusserte Regisseur Keeve.

An der clever inszenierten Mode-
schau zum himmernden «Miss Me
Blind» von Culture Club gestattet sich
der Film dann ganz kurz, nachdem wir
die Topmodels Linda Evangelista in er-
niichternder Ungeschminktheit und ge-
spielter Hysterie, Naomi Campbell als
kindisches Midchen und Cindy Craw-
ford als wortgewandte Professionelle ken-
nengelernt haben, ein wenig (farbigen)
Glamour. So ganz wollen wir uns die
Illusion von den schénen, guten Men-
schen ja auch nicht nehmen lassen. Il
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Le huitieme jour

Matthias Riittimann

l n sechs Tagen erschuf Gott die Welt
mit allem Drum und Dran. Am sieb-
ten Tag ruhte er. Alles war da, die Sonne,
die Erde, der Wind, die Musik, die
Schallplatte, das Fernsehen und Men-
schen in allen Farben. Und dennoch sah
Gott, dass die Welt noch immer unvoll-
standig war, und so schuf er am achten
Tag Georges. Die ersten zehn Minuten
macht der gewitzte belgi-
sche Filmemacher Jaco van

Pascal
Duquenne,
DETTE
Auteuil

Dormael in seinem neuen
Film all das wahr, was er
mit seinem ersten langen
Spielfilm «Toto le héros»
(ZOOM 21/91) vor fiinf
Jahren offenbart hatte: fre-
ches, witziges und zugleich
inniges, anriithrendes Kino.

Diese ersten zehn Mi-
nuten gehoren Georges
und der Welt, wie er sie
sieht. Georges hat einen
kurzen, festen Nacken, ei-
nen runden, vollen Kopf
und borstig abstehendes
Haar. Seine Lippen sind
auffallend fleischig, die Nase scheint auf-
gequollen, und die Augen laufen in
Schlitzen zusammen. «Ich weiss nicht,
wo ich geboren bin», sagt Georges mit
gepresst fliisternder Stimme, «ich glaube,
es war in der Mongolei.» Seit dem Tod
seiner Mutter lebt er in einem Heim fiir
Behinderte.

Mit der humorvoll liebenswiirdigen
Eingangssequenz gewinnt einen der Film
sofort fiir Georges, der von dem mongo-
loiden Schauspieler Pascal Duquenne
mit Hingabe verkdrpert wird. Der Stil, in
dem Georges’ Welteingefithrecund bebil-
dert wird, ist unverkennbar die Hand-
schrift des Schopfers von «Toto le héros».
Sogleich erinnert man sich an Totos
Kindheit, wie dieser die Erwachsenen-
welterklirte, wie er behauptete, sein Bru-
der Céléstine sei in der Waschmaschine
zur Welt gekommen und deshalb wirrim
Kopf. Den erwachsenen Céléstine in
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«Toto le héros» hatte ebenfalls Pascal
Duquenne gespielt. Aus der Nebenrolle
ist nun eine Hauptrolle geworden, fiir die
Pascal Duquenne in Cannes gemeinsam
mit seinem Filmpartner Daniel Auteuil
ausgezeichnet wurden. Die mitreissende
Leinwandprisenz und die emotionale
Ausdruckskraft haben ihnen diesen Preis
eingebracht.

Im Gegensatz zu «Toto le héros» gibt
es in «Le huitiéme jour» zwei Helden.
Neben Georges ist Harry (Daniel Au-
teuil) der «Normale». Er reprisentiert die
geordnete, durchorganisierte und ge-
plante Welt, nach deren Kriterien die
Plitze in der Schépfung verteilt werden.
Harrys Platzist in einer Grossbank, wo er
lehrt, wie man sich erfolgreich verkauft:
«Strengt euch an, euren Klienten zu glei-
chen. Beobachtet sie. Nehmt ihre Ge-
sten, ihre Haltung und ihre Art zu reden
an. Zwei ihnliche Individuen treten
leichter in Kontakt als zwei verschiedene.
Die Ahnlichkeit fillt nicht auf. Nur der
Unterschied schockt.» So wahr und dien-
lich solche Erfolgsrezepte fiir die Karriere
sein mogen, in Harrys Privatleben haben
sie versagt. Statt Frau und Kinder, die
ausgezogen sind, wecken Toaster und
Strassenzustandsberichte den ehrgeizi-
gen Marketingexperten in seiner gestyl-

Regie: Jaco van Dormael
Frankreich/Belgien 1996

ten Villa. Im Vergleich mit Georges poe-
tischer, phantasievoller Welt ist die von
Harry so glatt und eintonig, wie die
konturlose, abweisende Fassade des
Bank-Towers, in dem er arbeitet.

Auf dieser Gegensitzlichkeit von
Harry und Georges baut das Szenarium
auf. Damit die beiden in Kontakt treten
konnen, miissen die Unterschiede iiber-
wunden werden, was An-
lass fiir viel Situationsko-
mik schafft — Filme wie
«Rain Man» oder «Forrest
Gump» (ZOOM 10/94)
standen offenbar Pate. «Es
ist der Zusammenstoss
zweier Welten», beschreibt
van Dormael die Begeg-
nung. «Der Zusammen-
stoss zwischen Ordnung
und Anarchie, zwischen
Vernunft und Verriickt-
heit, zwischen dem Clown
und dem dummen August.
Es ist ein Paar im Stil von
Laurel und Hardy.»

‘Was die beiden von An-
fang an verbindet, ist ihre Einsamkeit. In
der Verlassenheit einer stiirmischen
Nacht, auf offener Landstrasse stolpert
der aus dem Heim ausgerissene Georges
vor Harrys Auto. Alle Versuche, den son-
derbaren Kerl loszuwerden, scheitern.
Georges ist fiir Harry eine unberechen-
bare Urgewalt, an der die Lebensliigen
und -strategien zerbrechen. Harry hat
gelernt, seine Gefiihle und Launen zu
beherrschen. Georges kann nicht anders,
alsihnen nachgeben. Gegeniiber den An-
spriichen der Gesellschaft ist Georges der
Behinderte, gegeniiber dem Leben ist es
aber Harry.

Georges klammert sich anfinglich
eigenniitzig und wie ein ausgehungertes
Tier an seinen unfreiwilligen Gastgeber.
Erst als er merkt, dass Harry vielleicht
noch einsamer als er selbst ist, ldsst er ab,
eine Freundschaft zu erzwingen. Harrys
Faszination schligt dabei um in Achtung



fiir den Sonderling, in dessen geheimnis-
voller Welt er seine wahren Bediirfnisse
entdeckt. Schliesslich fliichtet er mit
Georges und den andern Heiminsassen,
und einen kurzen Tag lang feiern alle
zusammen die Narrenfreiheit, bevor die
Gesellschaft dem Treiben ein Ende setzt.
Die Verriickten werden wieder versorgt,
und nur Harry und Georges gelingt es,
sich den Ordnungshiitern zu entziehen.

So verklirt sich die Geschichte ins
Mirchenhafte. Hitte van Dormael nicht
eine Erzihlweise gewihlt, die bewusst
augenzwinkernd und fabulierfreudig die
Realitidt durchbricht, miisste ein grosses
Fragezeichen hinter den Schluss gesetzt
werden. So fillt es etwas kleiner aus.
Leider krankt das Szenario an der zu
durchschaubaren Charakterisierung und
Entwicklung von Harry. Der Figur fehlt
die Tiefe, das Lebendige. Sie bleibt weit-
gehend ein Konstrukte, das in Funktion
zu der ausdrucksstarken Personlichkeit
von Georges erfunden ist und sich nah
am Klischee bewegt. Ein Grund dafiir

Inserat

liegt in der unentschiedenen Erzihl-
perspektive. Mit Erfolg hat van Dormael
in «Toto le héros» den exzentrisch sub-
jektiven Blick von Toto absolut gesetzt.
In «Le huititme jour» liegen dagegen
zwei Erzihler im Clinch. Ganz deutlich
wird Georges als Erzihler eingefiihrc und
seine Perspektive lenkt anfinglich den
Zuschauer. Doch dann kommt mit dem
Blick auf Harry eine zweite, dussere Per-
spektive dazu. Die Ironie, mitder Harrys
Alltag geschildert wird, entspringt nicht
der Wahrnehmung von Harry, sondern
verweist auf einen Dritten, den Autor des
Films. Georges hat seine eigene Schop-
fungsgeschichte, seine Innenwelt, die
sich in Bildern auslebt. Harry dagegen
fehlt diese Dimension, er wird fast aus-
schliesslich als ein Produkt seiner Aus-
senwelt im Film behandelt. Damit ver-
gibt van Dormael die Chance, eine echte,
gleichwertige Begegnung zwischen zwei
Welten stattfinden zu lassen.

«Le huitieme jour» sei kein Film iiber
Mongoloide, sagt Jaco van Dotmael.

Aber er wire gliicklich, wenn die Leute
nach seinem Film beim Anblick eines
Mongoloiden sagen wiirden: «Toll, ein
Mongoloider!» Dank dem hervorragend
agierenden Pascal Duquenne &ffnet sich
dem Zuschauer eine ungewdhnliche
Welt. Daraus bezieht der Film seinen
Charme,
Warmbherzigkeit. Es steckt eine Liebe

seinen Humor und seine
zum Leben darin, die ansteckend wirke,
die Lust macht, die einengenden Bahnen
zu sprengen, auf die einen der Alltag
immer wieder fithrt. Ohne die Situation
der Behinderten zu beschénigen, ver-
weist der Film auf den Reichtum des
Andersartigen. Van Dormael ist beseelt
von dem Glauben an das Gute im Men-
schen und an die Maglichkeit, sich zu
wandeln und das Gute zu verwirklichen.
Die Botschaft ist klar, und weil sie so
sympathisch vermittelt wird, verfiihre-
risch. Sie weckt den Wunsch, in die
verplante  Sieben-Tage-Woche einen
achten Tag einzufiihren. Einen Tag fiir
Georges! H

Die Filmkommission Nord/Sid
der Hilfswerke présentiert die Relhe

Weisse Viter

«Intifada»
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Filme, die uberzeugen.
Wir wahlen sie aus.

Brot fiir alle, Caritas Schweiz, Fastenopfer, HEKS, KEM,
Missio, Bethlehem Mission, Schweizer Kapuzinerprovinz,

Verleih / Verkauf: ZOOM Film- und Videoverleih, Tel. 031 /301 01 16
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MEIRITIK

The Celluloid Closet

Michael Lang

w enn es Hollywood iiber die Jahr-
zehnte hinweg beliebte, schwule
Minner oder lesbische Frauen in seinen
Filmen aufscheinen zu lassen, dann hat-
ten diese Charaktere nicht selten etwas
Behindertes an sich. Homosexualitit
musste schliesslich als Seuche, als Krank-
heit wahrgenommen werden, ihre Re-
prisentanten konnten demnach kaum
mehr sein als perverse Monster, elendig-
lich sterbende Mirtyrer, bare Witzfigu-
ren: Sharon Stone in «Basic Instinct»
(1991) steht auf Frauen, trigt aber psy-
chopathische Ziige, der Edelschwule
Tom Hanks wird in «Philadelphia»
(1992) mit der Geissel Aids bestraft,
Scherzkeks Robin Williams gibt in «The
Birdcage» (1996) die Tunte so, wie es
sich nur Heteros ausmalen kénnen. Der
Beispiele wiren vielezu nennen, doch die
rosarote Liebe offenbart sich im Holly-
woodfilm natiirlich neben diesen Kli-
scheeformen auch differenzierter, sprich
verklemmter. Verdeckte Anspielungen,
verschliisselte Spielarten sind auszu-
machen, wurden trotz Repressionen von
freidenkenden, raffinierten Drehbuch-
autoren in die Filmhandlungen hinein-
geschmuggelt. Und das nicht selten an
argwohnischen, puritanischen Produ-
zenten oder Zensurbeamten vorbei.

Oder an den empfindlichen Stars selbst,
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die um ihren Ruf fiirchteten. Kiinstleri-
sche Zivilcourage im Bereich des Allzu-
menschlichen wollten sich vorab in den
fiinfziger und sechziger Jahren viele
Schauspieler nichtzumuten und aufdem
heiklen Feld der gleichgeschlechtlichen
Liebe schon iiberhaupt nicht.

Dass es gerade im Artistenzirkus
Hollywood seit jeher reichlich Damen
und Herren gab und gibt, die privat
keineswegs hetero waren und sind, das ist
spitestens seit dem unwiirdigen Aids-
Tod des Kino-Frauenhelden an sich,
Rock Hudson (1985), ein offenes Ge-
heimnis. Es war also an der Zeit, dass sich
kompetente Kenner der Szene aufmach-
ten, in filmischer Form abzuhandeln,
was es mit den Schwulen und Lesben
leinwandbreit tatsichlich auf sich hat.
Als Basis fiir diese anspruchsvolle, auf-
wendige, spannende Recherche diente
das Buch «The Celluloid Closet:
Homosexuality in the Movies» (erschie-
nen 1981) des 1991 an Aids verstorbenen
Filmhistorikers Vito Russo. Seine Bezie-
hung zu den erfolgreichen Dokumentar-
filmern Rob Epstein und Jeffrey Fried-
man («The Times of Harvey Milk»,
1985; «Common Threads: Stories from
the Quilt, 1990) fiihrte ab Mitte der
achtziger Jahre dazu, das ehrgeizige Pro-
jekt zu entwickeln. Das Resultat ist der

Doris Day,
Rock Hudson

Regie: Rob Epstein, Jeffrey Friedman
USA 1995

Marlene
Dietrich

Kinofilm «The Celluloid Closet», ein
kecker Streifzug durch die schwul-lesbi-
sche amerikanische Filmgeschichte seit
ihren Anfingen. Aus iiber 100 Werken
haben die Autoren Beispiele herausde-
stilliert, mit Originalaussagen von Auto-
ren und Schauspielern erginzt, mit ei-
nem iibergreifenden Kommentar des
Schriftstellers Armistead Maupin («Tales
in the City») versehen.

Was dabei herauskam, ist eine
schwungvolle Clip-Kompilation, ein bei
aller Ernsthaftigkeit, bei allem Respeke
vor dem Thema augenzwinkernd insze-
niertes Lehrstiick iiber den seltsamen
Umgang der US-Filmindustrie mit zwar
attraktiven, aber tabubeschwerten sexu-
ellen Minorititen. Verfahren wurde dort
gemiss dem Motto: Hollywood lehrte
normalempfindende Leute, was sie iiber
Schwule denken sollen, und sagte den
Schwulen selber, was sie von ihresglei-
chen zu halten haben!

Der Bilderbogen reicht also weit zu-
riick, bis ins erste Jahrzehnt dieses Jahr-
hunderts. Dort sicht man zum Beispiel
Charlie Chaplin in «The Floorwalker»
(1916) als frisierende Schwuchtel. Aber
«The Celluloid Closet» streift auch durch
die besonders diskriminierenden dreissi-
ger Jahre, wo der Zensurpapst Will H.
Hays seinen ersten Production Codeerliess

oder The Catholic Legion of Decency aktiv



wurde. Aus den Beispielen von «Morocco» (1930) mit
Marlene Dietrich, «Queen Christina» (1933) mit Greta
Garbo, «Call Her Savage» (1932) mit der wohl ersten
filmischen =~ Gay-Barszene iiberhaupt, Hitchcocks
«Rebecca» (1940) und «Rope» (1948) oder John
Hustons «The Maltese Falcon» (1941) wird klar ersicht-
lich, wie Autoren mit Raffinesse und Schlitzohrigkeit die
Moralapostel auszutricksen imstande waren.

Weiter fithre der tour dhorizon in die vierziger,
fiinfziger, sechziger Jahre, mitsehr entlarvenden Blicken
auf Filme wie «Rebel without a Cause» (1955) oder die
Paarszenen zwischen Tony Curtis und Laurence Olivier
im Historiendrama «Spartacus» (1960), in «Ben Hur»
(1959) oder Howard Hawks Western «Red River»
(1948). Manches, was Epstein und Friedman hierzutage
gefordert haben, ist fiir ergdtzliche Aha-Erlebnisse gut.
Das Publikum erkennt da und dort erst bei ganz genau-
em Hinsehen, dass sich hinter dem vermeintlich Nor-
malenganz anderes versteckt! «The Celluloid Closet»
hile sich, um Missverstindnissen vorzubeugen, fast
durchgehend an den «echten», an den bekannten, po-
puliren Hollywoodfilm. Das bewusstseinsférdernde,
unabhingige Kinoschaffen wird also bewusst ausge-
klammert. Demzufolge fehlen in «The Celluloid Clo-
set» wichtige Autorennamen wie Kenneth Anger, Jacky
Smith, Andy Warhol und andere. Man mag diese
Absenzen bedauern, aber man sollte sich im selben Zug
freuen am Auftauchen von progressiven Regisseuren
wie Stephen Frears («<My Beautiful Laundrette», 1985),
Gus Van Sant («My Own Private Idaho», 1990) oder
Todd Haynes («Poison», 1990).

Zu den unbestreitbaren Qualititsmerkmalen von
«The Celluloid Closet» gehsrtaber auch die formale und
dramaturgische Leichtigkeit, mit der Verpéntes, Ver-
dringtes, Verteufeltes vorgefiihrt wird. Momente von
Peinlichkeit stellen sich nie ein, einige kriftige Uber-
raschungsmomente sind aber garantiert und damit auch
die Erkenntnis: Im Kino ist immer manches anders als
im wahren Leben. Dass aber sogar im scheinbar wohl-
vertrauten Kino einiges ganz anders gemeint ist, als es
dem aufmerksamen Betrachter jahrzehntelang erschie-
nen ist, das machen uns Epstein und Friedman klar. Auf
charmante, intelligente Weise notabene, ganz ohne
hollywoodianische Scheuklappen. Dieser Dokumentar-
film wird somit zum filmhistorischen Akt, zum Lehr-
stiick iiber die oft verlogenen Mechanismen der Holly-
wood-Maschinerie einerseits, aber auch zur famosen
Sozialstudie und vor allem zum erfrischenden Plidoyer
fiir einen entspannteren Umgang mit Menschen, die
anders lieben, als es moralinsaure Konventionen vor-
schreiben. Nachtrag: Wie irritierend «The Celluloid
Closew fiir Hollywood trotz bester Kritiken ist, zeigt die
Tatsache, dass er — ganz im Gegensatz zum hochgejubel-
ten Aids-Melodrama «Philadelphia» —nicht fiir die Oscar-

Ausmarchung nominiert worden ist. ll

AU EN COMPETITION - SELECTION OFFICIELLE - CANNES

MIT SWAHAM BEGINNT DAS KINO NEU ZU ZAHLEN

Die Geschichte einer Familie, die zur Geschichte
von uns allen wird.

Von beriickender Schinheit, phantastischer Musik
und eindringlicher Kraft. Le Monde

Valerie Solanas, die Frau, die auf Andy Warhol schoss
und sein Leben fiir immer verinderte.

Lili Taylor Stephen Dorff Jared Harris
Beste Schauspielerin
Sundance 1996

1. 8.8. 8.

Provokativ
Bewegend
Humorvoll
Brillant

1 SHOT ANDY WARHOL

Ein Film von Mary Harron

iy s FRENETIC

Jetzt im Kino
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WEIRITIX

Conte d’ete

Matthias Riittimann

Die Jahreszeiten riicken voran. «Con-
te d’été» ist die dritte Episode in
Eric Rohmers Zyklus «Contes des quatre
saisons». Die saisonale Zuordnung der
Filme ist wesentlich eine thematische.
Der «Friihling» handelte von der Versu-
chung, der «Winter» vom Warten, und
der «Sommer» fokussiert die Zeit der
Ferien als eine offene, spielerische Zeit.

Rohmer liebt es, seine Filme durch
Gegensitze, Ahnlichkeiten und Symme-
trien in Beziehung zueinander zu brin-
gen. «Conte d’hiver» hatte mit Erinne-
rungen an einen Sommer begonnen.
Félice hatte in ihren Ferien am Atlantik
ihre grosse Liebe getroffen, auf die sie
fiinf Jahre spiter im winterlichen Paris
noch immer wartet. «Conte d’été» kehrt
zu diesem Sommer zuriick, an dieselbe
bretonische Atlantikkiiste mit ihrer
Badeferienstimmung. Stand damals eine
Frauzwischen drei Minnern, so riicke die
sommerliche Variante einen Mann in
den Mittelpunkt, den drei Frauen um-
kreisen. Alle vier sehr jung, sehr undefi-
niert gegeniiber dem Leben und ohne
klares Ziel vor Augen.

Gaspard (Melvil Poupaud) ist ferien-
halber nach Dinard gekommen. Er gibt
vor, auf seine Freundin Léna (Aurélia
Nolin) zu warten. Die Zeit vertreibt er
sich mit Flanieren und Gitarrespielen.
Am Strand lernt er die Ethnologiestu-
dentin Margot (Amanda Langlet) ken-
nen. Inlangen Spaziergingen und ausgie-
bigen Gesprichen tindeln sie mit der
Gelegenheit einer Ferienromanze, ohne
jedoch wirklich darin voranzukommen.
Ohne Umschweife macht sich die mehr
sinnlich veranlagte Soléene (Gwenaélle Si-
mon) an den groflen, dunkellockigen
Jungen heran und erklirt ihn zu ihrem
Geschmeichelt  ob
dem unerwartet und miihelos zugefalle-

Sommerliebhaber.

nen Gliick — gerade erst hat er Margot
geklagt, dass er bei Frauen keine Chance
habe—, lisst sich Gaspard vorsichtshalber
auf das Angebot ein. Da taucht aber Léna
doch noch auf und bringt dem unent-
schlossenen Musikus sein diffuses Uni-

.\a \ '

versum von Idealen, Vorstellungen und

Wiinschen restlos durcheinander. Wie
das Meer unter dem Einfluss der Gezeiten
pendelt Gaspard scheinbar willenlos zwi-
schen den drei unterschiedlichen Frauen
hin und her, vor und zuriick. Zuletzt hat
erallen dreien denselben Ausflug verspro-
chen und dem ungeschickten Hasardeur
bleibt nur noch die Flucht.

Es bereitet grosses Vergniigen zu se-
hen, wie dieser unerfahrene Junge von
den jungen Frauen mit ihren ebenfalls
noch unklaren Bediirfnissen umgarnt
und bedringt wird. Und man staunt, wie
es dem 76jihrigen Rohmer gelang, den
Nerv des Jungseins so lebendigund genau
zu treffen. In einem Interview gegeniiber
den «Cahiers du cinéma» hat Rohmer
bekannt: «Dieser Film ist der person-
lichste. Alles in ihm ist wahr. Entweder
sind es Dinge, die ich in meiner Jugend
selbst erlebt habe, oder solche, die ich
beobachtet habe.» Und Melvil Poupaud
verrit, das er sich fiir die Interpretation
seiner Rolle, zu der er kaum Hinweise
erhalten habe, ganz durch die Personlich-
keit Rohmers habe inspirieren lassen.

Wie oft bei Rohmer wirkt der Film
ein bisschen aus der Hiifte geschossen.
Die Belanglosigkeit der Orte (Strand,
Meer, Bistro und wieder Strand) ist
kaum zu iiberbieten. Das Licht ist meist
dasselbe etwas fade dunstige Nach-
mittagslicht ohne Schatten. Um jeden

Regie: Eric Rohmer
Frankreich 1996

Postkarteneffekt zu vermeiden, verwen-
dete seine Kamerafrau Diane Baratier
Cooksche Objektive, die weniger gesto-
chene Farben ergeben. Die Einstellun-
genssind Variationen dazu, wie zwei spre-
chende Personen ins Bild gesetzt werden
konnen. Dabei fillt auf, dass fiir einen
Film von Rohmer die Kamera ausser-
gewohnlich viel bewegt wird. Dies be-
griindet einmal die Notwendigkeit, um
einen natiirlichen Ton zu erhalten, mit
den spazierenden Paaren in Hérweite
bleiben zu miissen. Zum anderen ist das
bewegte Bild Ausdruck von Gaspards
ungefestigtem Welt- und Selbstbild.

Gaspard ist vielleicht Rohmers rit-
selhafteste Figur. Einen Moment hat
man ihn in Verdacht, dass er sein Spiel
hinterlistig treibe, um dreifach zu profi-
tieren. Aber die Komddie, die sich daraus
ergibe, bleibt auf halbem Wege stecken.
Denn Gaspard weiss wirklich nicht, wer
er ist und was er will. Da Gaspard noch
jung ist, haftet dieser Unwissenheit keine
besondere Schwere an. Im Spiel erprobt
er vielmehr seine vage Identitit.

In «Conte d’hiver» und «Le rayon
vert» (1985) haftete den Sommerferien
etwas Magischesan, hiersind sie eher von
der leichten, erniichternden Art. Roh-
mer: «Ich hatte Lust, Ferien zu zeigen, die
zu nichts fithren. Ferien, die eine Liicke,
einen Moment des Nicht-Seins beinhal-
ten, wasdem Sommer gut entspricht.» Il
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WEIRITIK

Swaham

Robert Richter

D ie chrsetzung eines Filmtitels

kann grundfalsche Fihrten legen.
Solches tut die von Filmfestivals verbrei-
tete Ubersetzung von «Swaham» mit
«Schicksal». Wer sich mit diesem Titel im
Hinterkopf auf die traurige Familien-
chronik einldsst, mag darin eine bild-
gewordene Schicksalsgliubigkeit erken-
nen, welche die Vorstellung vieler von der
Lebenshaltung in Lindern grosser Armut
bestitigt. Brennpunkt des Films ist aber
nicht die Schicksalsergebenheit, sondern
der gesellschaftliche Ist-Zustand, zemen-
tiert von einer verhingnisvollen Legie-
rung aus politischer und wirtschaftlicher
Macht. Gefangen sind in diesem Ist-Zu-
stand alle Menschen des Films, die Shaji
N. Karun mit dem Titel «Swaham» als
«die Meinenv, als seine ihm nahestehen-
den Mitmenschen bezeichnet. Ihnen
schenkt er iiber die aufrichtige und poe-
tisch geklirte Beschreibung der gesell-
schaftlichen Verhiltnisse die Fihigkeit,
in der Realitit Visionen wahrzunehmen.
Im siidindischen Kerala singen, ko-
chen und lachen Ramayyar (Haridas),
Annapoorna (Aswani) und ihre beiden
Kinder. Das gemietete Haus ist Ort ihres
Lebens, des Wohnens, des Arbeitens und
der Begegnung mit Mitmenschen. Hier
betreiben sie ein bescheidenes Restau-
rant, das wie eine Imbissstube aussieht,
aber mit der Hingabe gefiihrt wird, wie
sie einen Gasthof auszeichnet. Die aus
Holzstiben gefiigten, offenen Aussen-
winde der Gaststube lassen Licht und
Luft frei
Familienkneipe allen offensteht, vom
Bahnhofsvorsteher iiber den Viehhind-

ler bis zum aussitzigen Bettler.

zirkulieren, so wie ihre

Diese Harmonie erleben wir nur in
der Erinnerung der Frau und Mutter.
Denn der Film beginnt mit dem Tod
Ramayyars; mit weit offenen Augen japst
er ein letztes Mal nach Luft. Ramayyars
Tod bringt die Wende im Leben seiner
Frau und seiner Kinder, eine Wende
von lebensfroher Farbigkeit zu 6dem
Schwarzweiss. Die soziale Hierarchie
und vor allem die Macht des Leben ein-
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Regie: Shaji N. Karun
Indien/Kerala 1994

engenden Geldes stiirzen Witwe und
Halbwaisen in eine ausweglose Spirale
nach unten, die ihrer Wiirde das Genick
brechen wird. So wie die Ratte im Teig
ertrank, wo sie Nahrungzu finden hoffte,
werden Annapoorna, ihre Tochter und
ihr Sohn Kannan (Sarath) auf der Suche
nach letzten Uberlebensmoglichkeiten
von der gesellschaftlichen Situation er-
trinkt werden.

Annapoorna, die mit Brechts Mutter
Courage verglichen wurde, versucht zu
halten, was sie zusammen mit ihrem
Mann aufgebaut hat. Trotz Hilfe von
verschiedener Seite misslingt dies. Das
Restaurant wirft nach Ramayyars Tod
zuwenig ab, Annapoorna sieht sich ge-
zwungen, Kuh und Kalb zu einem Spott-
preis zu verkaufen, und schliesslich muss
die Familie das Haus verlassen, weil der
Besitzer unter dem sozialen Druck steht,
seiner Tochter eine gute Mitgift bereitzu-
stellen. Annapoorna setzt ihre letzte
Hoffnung auf den Sohn, der auf Emp-
fehlung des Bahnhofsvorstehers und ei-
nes Unteroffiziers einen Platz in der Ar-
mee finden und die Familie ernihren
soll.

Das Erschreckende an «Swahamb ist
nicht, dass alle Versuche scheitern, son-
dern dass Shaji N. Karun keine «bdsen»
Figuren in seine Geschichte einbaut, auf
die wir unsere Entriistung und Wut be-
quem projizieren kénnten. Die «Schul-
digen» bleiben unsichtbar; unsere Augen
kénnen das «Bdse», das Annapoorna
Steine in den Weg legt, nicht wahrneh-
men. Erst der Zustand des Trauerns, in
den uns «Swaham» gut zwei Stunden
bannt, verschafft diese Klarsicht.

«Swaham» wire noch kein Meister-
werk des indischen Filmschaffens,
besisse der Film bloss diese, ohne «bése»
Figur funktionierende Geschichte, die
von einem unseren Intellekt fordernden
politischen Scharfsinn geprigt ist. Shaji
N. Karuns Komposition — und darin
liegt die Qualitdt des Films — spricht
gleichermassen unser Denken wie auch
unsere Sinne und Emotionen an. Jedes

Aswani
(rechts)

Bild, jedes Geriusch und jeder Ton ist
héchst prizise komponiert und phrasiert
und versieht im Ablauf des Films viel-
stimmig die Funktion, die Ereignisse in
einen geschlossenen Atembogen zusam-
menzuftigen und assoziativ Querbeziige
zu schaffen. So arbeitet das in seiner
Découpage perfekte Drehbuch mit wie-
derkehrenden Motiven, allen voran die
Blicke von einem Menschen zum andern
und tiber zeitlich und riumlich weit aus-
einanderliegende Situationen hinweg.
Gegenwart und Erinnerung, Realitit
und Vision werden durch den lyrischen
Bilderfluss iiberwunden und assoziativ
erhellend nebeneinandergestellt. Hinzu
kommen Motive wie Feuer und alle Sor-
gen iiberstrahlendes Sonnenlicht oder
die Holzstibe der Hauswinde, die ein-
mal Offenheit, ein andermal Gefingnis
versinnbildlichen. Und der Kamera-
arbeit von Hari Nair hat es Shaji N.
Karun zu verdanken, dass diese aus dem
alltaglichen Lebensumfeld herausge-
schilten Motive sich in der Montage
verdichten und in ihrer Bedeutung vari-
ieren liessen.

Eine Aufforderung ans Publikum ist
die letzte Einstellung. Isoliert und allein-
gelassen in schwarzer Umgebung schliirft
Annapoornas Tochter ein Getrink. «Sei
still», fihrt eine Stimme dazwischen, als
konnte der Ist-Zustand sprechen, und
wir wissen, dass die Tochter nicht die
geringste Chance auf etwas wirmendes
Sonnenlicht und auf Selbstbestimmung
haben wird, solange wir den Ist-Zustand

dulden.
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