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MEIRITIK

Welcome to

the Dollhouse

Dominik Slappnig

Wer ist Todd Solondz? Englisch-
lehrer fiir russische Einwanderer
in New Jersey und ungliicklicher Absol-
vent der New Yorker Filmschule NYU.
Jedenfalls bis vor zwei Jahren.

Nachdem er in der zweiten Hilfte
derachtziger Jahre sein Studium mitdem
Kurzfilm «Schatt’s Last Shot» beendet
hatte, erhielt er Angebote von Columbia
und Twentieth Century Fox. Sein nich-
ster Film «Fear, Anxiety and Depression»
produzierte allerdings Polygram. «Es war
ein Alptraumy, erinnert sich Solondz.
«Jede Entscheidung, die ich getroffen
habe, war falsch.» Er wurde als Regisseur
abgesetzt, ein anderer hat den Film zu
Ende gedreht. «Ich habe mir den fertigen
Film nie angeschen.» Die Demiitigung
sass zu tief. Nie wieder wollte er etwas mit
der Filmindustrie zu schaffen haben.

Fortan unterrichtete Solondz rus-
sisch fiir Immigranten. Die Uberra-
schung kam 1994, als ihm von einer
Privatperson aus heiterem Himmel die
Finanzierung seines nichsten Films in
Aussicht gestellt wurde. Einzige Voraus-
setzung: Solondz brauchte ein Dreh-
buch, um zu beginnen.

«Welcome to the Dollhouse» ist das
Produkt dieses Angebots. Eine schwarze
Komadie iiber die Note der 11jihrigen
Dawn Wiener (Heather Matarazzo), die
als mittleres dreier Kinder in einer jiidi-
schen Familie in New Jersey heranwichst
und vor allem leidet.

Die erste Szene des Films zeigt, wie
unbeliebt Dawn ist. In der Mensa der
Schule findet die Siebtklisslerin mit dem
Tablett in der Hand keinen freien Platz.
Schliesslich setzt sich Dawn widerwillig
an den Tisch der zweiten Aussenseiterin.
Eine iltere Schiilerin fragt sie: «Bist du
lesbisch?», und schon tént es himisch im
Chor: «Lesbe! Lesbe!».

Zu Hause ergeht es ihr nicht besser.
Thrilterer Bruder ist ein Ekel und Prinzi-
pienreiter, der sich nur fir Computer

und Schulkarriere interessiert.
Dawns jiingere Schwester, of-
fensichtlich Mamas Liebling,
tinzelt im rosa Tiitii im Garten
herum und wird von allen Sei-
ten gehidtschelt.

Auch Dawn sehnt sich
nach Liebe und Zuneigung.
Dochssie hat keine Freunde und
fiihle sich von ihren Eltern we-
niger geliebt als ihre Geschwi-
ster. In der Klasse gilt sie als
Einzelgingerin. Was sie an-
packe, geht meistens schief, und
am Schluss stehtsie erst noch als
Stindenbock da. Denn wenig-
stens dafiir scheint sie wie ge-
schaffen. Mit ihrem kurzsichti-
gen Blick hinter der dicken
Brille, der etwas vorniiberge-
beugten Haltung, dem Baby-
speck und den viel zu engen,
grellen Kleidern, ist sie das
hissliche Entlein par excellence.

«Welcome to the Dollhou-
se» ist ein Film iiber die ganz
alltiglichen Grausamkeiten der Kinder.
Dawn muss eine Fiille von Hieben und
Gemeinheiten einstecken. Nach ernied-
rigenden Erlebnissen steht sie dann, oft
allein gelassen, da oder rennt gegen die
Kamera. In der Weitwinkeleinstellung
wirkt sie noch verlorener, und die kurze
Rockmelodie, die jeweils laut im Film
ertdnt, ist wie die ohnmichtige Waut, die
in ihr hochsteigt.

Natiirlich ist Dawn kein Unschulds-
engel. Was sie einsteckt, gibt sie an
Schwichere weiter. Zum Beispiel wenn
sie die Barbiepuppe ihrer Schwester mit
einer Sige kopft, oder ihren einzigen
treuen Freund am Telefon gemein ab-
wimmeln lisst.

Das Leben geht weiter. Dawn ver-
liebt sich ungliicklich. Ausgerechnet in
den viel ilteren Midchenschwarm und
Singer der Garagenband ihres Bruders.

Regie: Todd Solondz
USA 1995

Heather
Matarazzo

Dann wird Dawns Schwester gekidnappt.
Wieder einmal ist Dawn die Schuldige.

«Der Film ist eine Komodie gewor-
den, weil es die einzige Form ist, mit den
entsetzlichen Qualen der Jugend umzu-
gehen», meint Todd Solondz. Dies ist
ihm wunderbar gelungen. Die Pointen
sitzen, die Dialoge sind kurz und witzig.
Sein Film wurde am Sundance-Indepen-
dent-Festival 1996 mit dem grossen Preis
ausgezeichnet, Todd Solondz mit dem
jungen Woody Allen verglichen.

In «Welcome to the Dollhouse» sind
die Jahre der Kindheit zum Verzweifeln.
Der Weg zum Erwachsenen ist grisslich
lang und beschwerlich. Eine Maglich-
keit, die Zeit der Leiden zu verkiirzen,
gibt es nicht. Am Schluss fragt Dawn
ithren Bruder: st die achte Klasse besser
als die siebte?» Der antwortet trocken:
«Nein, genau so schlimm.» ll

zoom 12/96 21



MEIRITIK

The Portrait of a Lady

Judith Waldner

E in Verehrer reist ihr von Boston bis
Grossbritannien nach. Der andere
bietet ihr an, nach der Heirat in ein Haus
mit Burggraben zu zichen. Oder auch in
ein anders aus seinem Besitz, falls dieses
ihrem Gusto nichtentsprechenssollte. Thr
schwindsiichtiger Cousin ist von ihr ein-
genommen, sein Zustand erlaubt ihm
jedoch kein Liebeswerben. Thre Freun-
din prophezeit, dass weitere Ehe-Ange-
bote nicht zu knapp ins Haus schneien
werden.

Diein England bei Onkel und Tante
weilende Amerikanerin Isabel Archer
(eine famose Nicole Kidman) ist wenig
angetan ob der vereinnah-
menden Zuneigung, die ihr
entgegenschligt, wenngleich
der Wunsch, man mége sich
ihrer annehmen, in ihrer Fi-
gur angelegt ist. Sie scheut
zuriick vor den Pflichten und
Einschrinkungen einer Ehe,
will die Heldin ihrer eigenen
Geschichte sein. Die junge
Frau ist die Hauptfigur von
Henry James Roman «The
Portrait of a Lady» (1881),
den die australische Regis-

Nicole
Kidman,
John
- Malkovich

seurin Jane Campion nun
verfilmt hat.

Henry James, 1843 als
Sohn wohlhabender Eltern
in New York geboren und 1916 in
Grossbritannien verstorben, hat fiir die
Angelsachsen eine dhnliche Bedeutung
wie beispielsweise Flaubert fiir Frank-
reich. Das Aufeinandertreffen der Neuen
und der Alten Welt, von Nordamerika
und Europa, war ebenso eines seiner
Themen wie die Beschreibung der kos-
mopolitischen Geldaristokratie seiner
Zeit. «Daisy Miller» (1887) ist die wohl
bekannteste Erzihlung aus diesem The-
menkreis, zu dem auch der klassische
Roman «The Portrait of a Lady» gehért.
Seine Werke haben verschiedene Regis-
seure zu Leinwandadaptionen inspiriert,
beispielsweise Francois Truffaut zu «La
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chambre verte» (1978) oder James Ivory
zu «The Europeans» (1979).

In Henry James’ Roman «The Por-
trait of a Lady» gibt es keine durch und
durch guten, die Moral der Menschheit
verkdrpernden und bewahrenden Men-
schen. Ebensowenig existieren flach und
krass gezeichnete Personen, die lediglich
Ubles im Sinne haben. «The Portrait of a
Lady» ist somit weder ein Sittenroman
noch darauthin angelegt, eine bestimmte
Gesellschaftsschicht  zu
Trotzdem fehlt ihm ein moralisches En-

kritisieren.

gagement durchaus nicht: Es ist in der
Handlung und den Dialogen angelegt

und manifestiert sich nicht zuletzt auch
in der Form. Eine vorschnelle Parteinah-
me ist also kaum méglich, und in Jane
Campions Verfilmung ist die Situation
in dieser Hinsicht dhnlich. Der Zugang
zuden Figuren istdamit nichtleicht, eine
Identifikation schwierig. Das — und die
Unméglichkeit, James ausfiihrlichste
Charakeerisierungen mittels Dialogen
filmisch umzusetzen — fithrt dazu, dass
die Figuren des Films zum Teil nicht
einfach fassbar, ihre Motivationen nicht
immer klar durchschaubar sind.

Im Mittelpunke des Geschehens
steht Isabel Archer: Um sie drehtsich fast
alles, sie bestimmt Struktur und Erzihl-

Regie: Jane Campion
USA/Grossbritannien 1996

handlunginsofern, als dieanderen Perso-
nen und ihr Handeln stark auf sie orien-
dert sind. Ihr Cousin Ralph Touchett
(Martin Donovan) versteht, dass Isabel
weder den ihr aus Boston nachgereisten
Caspar Goodwood (Viggo Mortensen)
noch den Briten Lord Warburton (Ri-
chard E. Grant) zu ehelichen wiinscht. Er
verhilft ihr heimlich zu mehr Unabhin-
gigkeit, indem er seinen Vater (Sir John
Gielgud) — also Isabel Archers Onkel —
auf dem Totenbett dazu motiviert, ihr
ein Vermdgen zu vermachen. Sie wird
damit nicht nur freier, sondern auch eine
sehr gute Partie.

Im Haus ihres sterben-
den Onkels in England lernt
sie Madame Serena Merle
(Barbara  Hershey),
amerikanische Freundin ih-

eine

rer Tante, kennen. Sie fiihlt
sich von der souverinen Frau
angezogen, wirkt diese auf'sie
doch in jeder Hinsicht be-
wundernswert und perfekt.
Isabel Archer, die das Leben
und die Welt kennenlernen

will, reist nach Italien und
trifft dort —auf Veranlassung
von Madame Merle — den
ebenfalls aus den USA stam-
menden Gilbert Osmond
(John Malkovich). Er ist Va-
ter einer Tochter, die im Kloster aufgezo-
gen wird.

Isabel

Mann, ldsst sich aber nicht von ihrer

ist fasziniert von diesem

geplanten Weltreise abhalten, die im
Film iibrigens lediglich kurz in schwarz-
weissen Bilder angetont wird: Diese ver-
fremdeten, traumihnlichen Sequenzen
machen deutlich, dass sie Osmond un-
terwegs nicht vergessen hat. Dieser hat
ihr in Italien eine Liebeserklirung ge-
macht, hat sie aber nicht wie frithere
Bewunderer bedringt oder mit etwel-
chen Versprechungen in eine Ehe ge-
lockt. Isabel, die zuvor wenig Interesse an
ihren minnlichen Verehrern zeigte, hei-



Nicole
Kidman

ratet ihn bei ihrer Riickkehr — offensicht-
lich in der Erwartung, in dieser Ehe von
Einschrinkungen und Vereinnahmun-
gen verschont zu bleiben. Vom Wieder-
sehen der beiden nach der grossen Reise,
von ihrer Heirat, dem Tod eines kleinen
Kindes und den ersten Monaten ihrer
Ehe bekommt man, da der Film einen
grosseren Zeitsprung macht, nichts zu
sehen. Dass diese Monate alles andere als
frei von Dramatik gewesen sein miissen,
erschliesst sich spiter.

«The Portrait of a Lady» arbeitet
mehrheitlich mit Grossaufnahmen. Da-
bei sind diese «Portrits» so strukturiert,
dass die Personen — oft ist nur Isabel zu

sehen — selten in der Bildmitte, sondern
auffillig Richtung Rand hin plaziert
sind: Das Gleichgewicht scheint zuneh-
mend fragil, die Mitte verloren. Beweist
Jane Campion hier viel Geschick, wirken
einige aus sehr schriger Perspektive auf-
genommene Totalen, die wohl eine aus
den Fugen geratene Welt implizieren
sollten, eher plakativ. Ein Vorwurf, den
man der iibrigen gestalterischen Konzep-
tion des Filmes nicht machen kann. Die
Akzentuierung der Farben etwa erweist
sich als sinnig, ihr gezielter Einsatz ist
Erginzung oder Vertiefung von Charak-
teren und Situationen. Kiihles Blau und
warmes Gelb herrschen vor, wobei bei-

spielsweise die Szenerie in Italien — vor
allem die Sequenzen, die im Haus des
Ehepaares Osmond/Archer spielen —
durchgehend in blduliches Licht ge-
tauchtist: Sie wirkt wie von einer diinnen
Eisschicht iiberzogen.

Der optische Eindruck entspricht
der Situation: Isabel Archers Gatte, so
wird immer deutlicher, ist innerlich kalt,
ein humorloser und berechnender Ego-
ist. John Malkovich spielt diese Figur
sozusagen ohne Fehl und Tadel, aller-
dings ist diese Besetzung als nicht wirk-
lich gegliickt zu bezeichnen. In ihrem
letzten Film «The Piano» iiberzeugte die
Regisseurin mit der Fihigkeit, Rollen
gegen das Image eines Schauspielers zu
besetzen, dieses geradezu umzukrem-
peln: Der kantige Harvey Keitel zum
Beispiel, der eine der ménnlichen Haupt-
rollen spielte, erschien iiberraschender-
weise als sanft-romantischer Liebhaber.
Ein dhnlicher «Uberraschungseffeke
bleibt in «The Portrait of a Lady» hin-
sichtlich des von Malkovich gespielten
Osmond aus — obwohl er gerade hier von
Vorteil gewesen wire. Das Image des
Schauspielers wird grésstenteils besti-
tigt, die Figur hilt sozusagen, was sie mit
ihrem ersten Auftreten verspricht. Darin
ist sicher ein Grund dafiir zu sehen, dass
Isabels Faszination, ihre plétzliche Ein-
willigung zur Heirat, an sich lediglich auf
der Dialogebene nachvollziehbar wird.
(Nota bene war urspriinglich Wiliam
Hurt, der aber zdgerte, als Osmond vor-
gesehen, Malkovich hitte Isabels Cousin
Ralph Touchett spielen sollen.)

Fiir Gilbert Osmond
Archer so etwas wie eine Erginzung sei-

ist Isabel

nes Interieurs. Darauf legt er offensicht-
lich viel Wert, seine Riume sind mit
ausgesuchten Gegenstinden ausgestat-
tet. Alles steht an seinem Platz, wie auch
seine Frau einen von ihm bestimmten
Raum ausfiillen soll. «The Portrait of a
Lady» besticht nicht zuletzt — nicht nur
hinsichtlich Osmonds Einrichtung —
durch eine sichere Hand in Sachen Ein-
satz von Gegenstinden und Wahl der
Dekors: Auf nie plakative Art und Weise
werden damit Charakter der Handeln-
den und zwischenmenschliche Situatio-
nen auf den Punkt gebracht. Die Ge-
schichte spielt zu einem grossen Teil P>
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P inlInnenriumen, die geradein Italien
durch wiederholte Kameraschwenks —
von der Decke Richtung Boden — abge-
schlossen wirken. Als Osmond Isabel sei-
ne Liebe erklirt, geschicht das nicht etwa
in sonnendurchfluteter Umgebung, son-
dern in einem katakombenartigen, unter
der Erde liegenden Gewdlbe. Klaustro-
phobische Ehezustinde werden damit
angekiindigt.

Redet man vom Dekor, miissen hier
auch die sorgfiltig konzipierten Kostii-
me, die sich fiir die Damen als eine Art
Falle erweisen, erwihnt werde. Bei einem
Tanzanlass sinken die zeitgemiss in Kor-
setts gezwingten Ladies wegen Sauer-
stoffmangels gleich reihenweise um.
Und Isabel Archer —auf deren am Boden
entlangschleifender Rocksaum der Blick
des oftern fillt — wird, als sie bei einem
Streit das Zimmer verlassen will, von
ithrem Mann mit einem einzigen Schritt
zu Fall gebracht. Erst in einer Szene ganz
zum Schluss des Films rafft sie ihren
Rock zusammen, um schneller iiber eine
Wiese zu gelangen. Da hat sie ihren um-
stindlichen Weg Richtung Selbstbe-
stimmung lingst unter die nun sozu-
sagen befreiten Fiisse genommen.

«The Portrait of a Lady» ist, wie
schon Jane Campions beiden letzten Fil-
me, die Geschichte einer versuchten Be-
freiung und Selbstbestimmung. Gelang
diese in «An Angel at My Table»
(ZOOM 9/91) und «The Piano»
(ZOOM 8/93), konnte man bei ihren
Protagonistinnen zurecht von «starken
Frauen» sprechen, ist das hier irritieren-
derweise weniger am Platz. Isabel Archers
Instinke hinsichtlich der Beurteilung an-
derer erweist sich, wenigstens von der
Vernunft her betrachtet, als mangelhaft.

Als Osmond seine Tochter Pansy
(Valentia Cervi) gegen ihre Gefiihle fiir
einen anderen mit einem fritheren Vereh-
rer von Isabel, dem in Italien weilenden
Lord Warburton,

kommt es zu einem bosen Eklat zwischen

verheiraten will,

ithm und seiner Frau. Isabel aber versucht,
den schénen Schein zu wahren, hat nicht
den Mut, ihr Scheitern und ihren grossen
Irrtum zu bekennen: Sie veranlasst ihre
Freundin wie ihren zu der Zeit ebenfalls
in Italien weilenden und inzwischen tod-
kranken Cousin Ralph, nach England

24 zoo0oM 12/96

John
Malkovich

zuriickzukehren. Trotzdem wird aus der
jungen Amerikanerin in der Alten Welt
kein kligliches, verbittertes Opfer. Sie
provoziert kein Mitleid, zeigt einerseits
Ziige, die leicht masochistisch ange-
haucht zu nennen sind, behilt anderer-
seits ihren Stolz und eine Portion Eigen-
sinn — im Film stirker als im Roman:
Wihrend die Vorlage Isabel das Martyri-
um ihrer Ehe hinnehmen lisst, haben
Jane Campion und ihre Drehbuchauto-
rin Laura Jones (mit der sie schon fiir «<An
Angel at My Table» zusammengearbeitet
hat) ein Ende gewihlt, das verschiedene
Lesarten offen lisst.

Im Gegensatz zu «The Piano» ist
dieser Film verhaltener, die angelegten

Dramen explodieren nicht in wuchtigen
Emotionen: Hier bewahren die Figuren
thre Geheimnisse auf eine Weise, die zur
vorschnellen Annahme fithren kodnnte,
sie hitten vielleicht gar keine. Ein
grossartiges Darsteller(innen)- Ensemble
haucht diesem ruhigen Melodrama iiber
in der Realitit nicht funktionierende
Ideale, iiber die Grenzen menschlicher
Freiheit, Leben ein. Mehr als zwei Stun-
den dauert die Literaturadaption, und
trotz ihrer unspektakuliren Inszenierung
vergeht die Zeit im Kino wie im Flug,
«The Portrait of a Lady» ist eine Art
komplexe Versuchsanordnung, beste-
chend gestaltet, ein so vielschichtiger wie
intelligenter Film.
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Beautiful Thing

Daniel Diuber

J amie und Ste, zwei Teenager aus
einer Sozialsiedlung im Siiden Lon-
dons, besuchen die gleiche Klasse. Wih-
rend Jamie (Glen Berry) Miihe hat, sich
dort zu behaupten —vor allem den Turn-
unterricht schwinzt er deshalb regel-
miissig —, gehort der sportbegeisterte Ste
(Scott Neal) zu jener Gruppe, die Jamie
schikaniert. Dessen alleinerziehende
Mutter hat Miihe, zu Jamie wirklich vor-
zudringen; iiber seine Gefiihle und Pro-
bleme spricht er mit ihr nimlich nicht.
Ste méchte nach der Schule am liebsten
gar nicht nach Hause, warten dort doch
nur sein jihzorniger ilterer Bruder und
der alkoholkranke Vater, von dem er oft
genug Schlige einstecken muss. Aus die-
sen Einzelsituationen entwickeln die bei-
den Jungen ein Gespiir fiireinander und
kommen sich dabei schliesslich niher.
‘Was vorerst den Anschein einer wei-
teren jener «Studien» iiber die britische
Unterklasse macht, fiithrt die vom Thea-
ter herkommende Regisseurin Hettie
Macdonald zu einer «Geschichte iiber die
Macht der Liebe, die tief im Glauben an
das Gute im Menschen verwurzelt ist».
So klischiertauch das nun wieder klingen
mag: «Beautiful Thing» jammert weder
iiber die bestehenden sozialen Verhilt-
nisse, noch gibt er sich romantisch ver-
kitschten Gefiihlsduseleien hin. Zu reali-

stisch sind die individuellen Biografien,
von denen man vorerst vor allem
Schmerz, Angst und das jeweilige Allein-
gelassensein mitbekommt. Nebst un-
spektakuliren Einstellungen, dieanfing-
lich das eher triste Umfeld zwischen
Schule, Einkaufszentrum und Hoch-
haussiedlung der beiden Jungs abstek-
ken, sorgen zwei beteiligte Frauen je lin-
ger desto mehr fiir Akzente.

Leah, die

Schwarze mit einem Hang fiir die Lieder

quirlige, vorwitzige
der «Mamas and Papas», wurde von der
Schule gewiesen und nervt nun Mutter
und Nachbarn mit ihren iiberlauten
Playback-Nummern. Fiir die Darstelle-
rin Tameka Empson war das eine will-
kommene Gelegenheit, zu singen und
ausgefallene Kleider zu tragen. Immer-
hin lisst sich Leah auch — zum Amiise-
ment des Publikums — von niemandem
hinseln oder beleidigen; schlagfertig rea-
giert sie auf solche verbalen Angriffe.
Mindestens ebenso redegewandt und
mit einer gehérigen Portion Humor —
wenn auch manchmal in ziemlich rau-
hem Ton — schligt sich Jamies Mutter
Sandra durchs Leben. Thr grosster
Wunsch, ein eigenes Pub zu fithren, steht
kurz vor der Verwirklichung.

«Sandra strotzt vor Lebenslust und

Energie. Sie ist eine Frau voller Optimis-

Regie: Hettie Macdonald
Grossbritannien 199?

mus, dusserst unabhingig, weiss was sie
will und setztalles ein, um es zu kriegen.»
Soweit Linda Henry, welche die Figur
der Sandra mit prallem Leben fiillt. Von
bestimmend autoritir (gegeniiber Jamie)
bis verliebt sduselnd (gegeniiber ihrem
Liebhaber, dargestellt von Ben Daniels)
beherrscht sie simtliche Tonarten zur
Verstirkung  ihrer Uberzeugunskraft.
Das Pub und ihr Freund sind es dann
auch, die Sandra beinahe blind machen
dafiir, wie sich ihr Sohn und dessen
Freund entwickeln. Thre ihnlichen Si-
tuationen haben nicht nur Respekt und
das Verstindnis fiir den anderen gefor-
dert, sie empfinden schliesslich sogar
mehr als blosse Sympathie fiireinander.

«Wenn du ein eintdniges, langweili-
ges Leben fiihrst und plétzlich passiert
etwas, das dir fiir einen kurzen Moment
ein Gliicksgefiihl gibt, dann klammerst
du dich mit aller Gewalt an diesen Mo-
ment. Und nach diesem Etwas suchen die
Charaktere dieses Films — etwas Schénes,
an das sich zu klammern lohnt.» Der
bereits mehrfach ausgezeichnete Theater-
autor Jonathan Harvey, der urspriinglich
selbst an einer Schule in der Nihe einer
Londoner Sozialsiedlung unterrichtete
und sein Theaterstiick fiir die Verfilmung
adaptierte, gibt zwarzu, dass der Film von
«sexuellem Erwachen handelt und ein-
fiihlsam beschreibt, was es heisst, jung zu
sein und zum ersten Mal in den Sturm der
Gefiihle zu geraten» Doch ihn als
Schwulenfilm zu etikettieren, weist Har-
vey zuriick: «Es geht nicht um das, was
nach dem Lichterl8schen passieren kann,
es geht ums Sichverlieben.» Und die Re-
gisseurin Macdonald meint: «Das Stiick
entspricht dem Bediirfnis der Menschen,
an einen Traum zu glauben. Dass sich
Probleme 16sen lassen, dass das Leben
nichtimmer trist sein muss.» Mama Cass,
die von Leah kopierte Singerin, unter-
stiitzt dieses Plidoyer zur personlichen
Entfaltung mit dem Ratschlag: «Mach,
was du machen willst, und hér nicht
darauf, was andere sagen!» ll
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Double Happiness

Zweifaches Gliick

Daniel Diuber

WOllte man jene Regisseurinnen
und Regisseure, die sich auf
héchst vergniigliche, jedoch nie banale
Artund Weise mit asiatischen Immigran-
ten im Westen auseinandersetzen, eine
Familienpositionzuordnen, trife auf Ang
Lee der Vater zu, wihrend Mina Shum
seine Tochter wire. Hatte Ang Lee nim-
lich die Situationen Ausserst subtil beob-
achtet und mit feiner Ironie wiedergege-
ben, als er in «Hsi yen» (Das Hochzeits-
bankett, ZOOM 10/93) einen jungen
Chinesen in Amerika eine Partnerschaft
mit einem Mann eingehen liess, kommt
Mina Shums Film viel ungestiimer daher.
Die noch zu Hause wohnende 22jihrige
Jade (Sandra Oh) wird von ihren Eltern
zwar wie Wai-Tung in Lees Film gegin-
gelt und mit vereinbarten Treffen poten-
tieller Ehepartner (immer chinesischer
Abstammung) unter Druck gesetzt.
Doch mitihrer witzig-spontanen Art und
nichtzuletzt mitder Schauspielerei hatsie
sich ein Stiick Freiheit aus der elterlichen
Umklammerung herausgenommen.
Temporeich und dussersc humorvoll
steckt die Regisseurin den Rahmen ab:
die «heiratsfihige», westlich orientierte
Tochter auf der einen, die traditionell
eingestellten Eltern auf der anderen Sei-
te. Die liebenswert quere Musik trigt das
ihre dazu bei, dass Jade, eine moderne
junge Frau der neunziger Jahre, glatt als
sogenanntes girlie durchgehen kénnte.
Und vorerst macht «Double Happiness»
auch den Anschein einer unbeschwerten
Komédie; wie in Rob Reiners «When
Harry Met Sally» (USA 1989) sprechen
die Figuren eingeschobene Statements
direkt in die Kamera, scheinen mit ihrem
Humor tiberall den Kopf iiber Wasser zu
behalten und wissen sich zudem in einer
dkonomisch stabilen Lage. Doch zuneh-
mend lisst die Filmemacherin mehr an-
klingen als nur das komédiantische Spiel
mit enttiduschten Erwartungen und ver-
heimlichten Tatsachen. Die Probleme,
die sich bei Partnerschaften mit verschie-
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Sandra Oh,
Callum Rennie

denen kulturellen Herkiinften ergeben
konnen, der Druck der Eltern gegeniiber
ihren Kindern, sie mogen endlich (den
standesgemissen Partner) heiraten sowie
existentiell verinderte Lebensumstinde,
die mit traditionell patriarchalen Vor-
stellungen kompensiert werden, kom-
men zur Sprache. Mit dieser Hinwen-
dung zu Ernsterem macht Mina Shum
den komédiantisch dominierten Beginn
nicht zunichte, sondern kennzeichnet
den Humor als Teil einer Taktitk zum
Umgang mit der Wirklichkeit; daneben
bietet er auch einen lockeren Zugang zu
der komplexen Thematik an.

Jade lernt etwa den (weissen) Mark
(Callum Rennie) kennen, der vorerst
ziemlich unbeholfen um sie buhlt, wel-
chen sie schliesslich aber den von den
Eltern ausgewihlten chinesischen Rechts-
anwilten und Arzten vorzieht. Klar, dass
Mutter (Alannah Ong) und Vater
(Stephen Chang) mit Jades Wahl nicht
einverstanden sind, will man doch nicht
noch ein Kind verstossen (wie den Sohn),
weil es sich nicht an die Regeln hilt («ich
weiss, was gut fiir dich ist, weil ich viel
mehr Erfahrung habe als du», so die
Ermahnung des Vaters). Der zu Besuch
weilende Onkel (Donald Fong), der sich
—mindestens in den Augen sittenstrenger

Regie: Mina Shum
Kanada 1994

Konservativer — auch als Aussenseiter
entpuppt, dies aber nie zugegeben hat,
um der Norm zu entsprechen, ermutigt
Jade schliesslich, ihren eigenen Weg zu
gehen. Es sei ein guter Weg, und sie wolle
doch akzeptiert und wahrgenommen
werden, nicht wie die Aussenseiter, wel-
che totgeschwiegen wiirden.
Erfrischend, dass die in Hongkong
geborene und in Kanada aufgewachsene
Chinesin zum Schluss nicht die iibliche
(amerikanische) ~ Familienversshnung
abspult, sondern bei Jades grossen Triu-
men von der Schauspielkarriere (und
letztlich auch der Beziehung zu Mark)
offenliisst, ob der Spagat zwischen eige-
nen Anspriichen und der Einigung mit
anderen gelingt. Ingesamt beweist sie, die
tibrigens auch fiir das Drehbuch verant-
wortlich zeichnet, dass sie dhnliches er-
lebt hat und ihr nun daran liegt, ihre
Erlebnisse umzusetzen: «Ich habe eine
dhnliche Entwicklung durchgemacht.
Ich wollte das wirkliche Leben nicht do-
kumentieren, sondern die Essenz einfan-
gen, und durch die Verwendung von
expressionistischen Sequenzen im Film
konnte diese Essenz entstehen.» Dass ihr
dies auf dusserst amiisante Art gelungen
ist, spricht weiter fiir ihren sympathi-
schen, ersten langen Spielfilm. M



WEIRITIK
Shine

Judith Waldner

Wenn er jetzt gehe, wettert der so
enttiuschte wie wiitende Peter
Helfgott seinen Sohn David an, wiinsche
er ihn nie mehr zu sehen. Ein Beispiel fiir
einen Rabenvater, wie ihn die Wirklich-
keit schlimmer nicht erfinden kénnte?
Nein, die Sache ist um einiges komplexer.

Familiensinn geht dem Traditionali-
sten Peter Helfgott iiber alles. Er wiire als
unsympathischer Tyrann zu bezeichnen,
wire da nicht seine Vergangenheit, und
verstiinde es Armin Miiller-Stahl nicht
so trefflich, in der Darstellung dieser hart
wirkenden Figur sensibel-verletzliche
Facetten durchschimmern zu lassen. Pe-
ter Helfgott ist ein polnischer Jude und
hat bei der Verfolgung seines Volkes im
Zweiten Weltkrieg Heim und Angehéri-
ge verloren. Nun versucht er, seine in
bescheidenen Verhiltnissen lebende Fa-
milie zusammenzuhalten (deren weitere
Mitglieder iibrigens im Film nur am
Rande vorkommen). Im Grunde liebt
der strenge Mann seinen Sohn und
méchte ihn am liebsten fiir ewig unter
seinen Fittichen wissen.

David hat das Zeug zum Piani-
sten, das ist offensichtlich. Der Papa
schleppt den linkischen Kleinen mit der
grossen Brille zu lokalen Musik-Wettbe-
werben. Doch als Davids Talent auffillt,
weigertersich zuerst, ihnzum Unterricht
ausser Haus zu schicken. Dann wird er

auf Empfehlung von Isaac Stern zur Aus-
bildung in die USA eingeladen. Vater ist
dagegen, David fiigt sich. Schliesslich

Regie: Scott Hicks
Australien/Grossbritannien 1996

gewinnt das Piano-Talent, inzwischen
ilter geworden, ein Stipendium fiirs
London College of Music und verlasst
seine Familie, obwohl sein Vater ihm
deswegen das Haus verbietet. In der bri-
tischen Metropole nimmt sich Professor
Cecil Parkes seiner an. Erfolg stellt sich
ein, David gibt ein Konzert, an dem er
eine extrem schwierige Komposition von
Sergej Rachmaninoff spielt. Doch das
gehtalles andere als glatt tiber die Bithne
— allerdings nicht wegen mangelhaften
Kénnens des Jungpianisten.

«Shine» setzt einige Jahre nach Da-
vids grossem Konzert ein, in einer regne-
rischen Nacht. Ein verwirrter, nasser, vor
sich hinredender Mann wird nach eini-
gem Hin und Her in eine Bar eingelas-
sen, die eigentlich schon geschlossen hat.
Esist David, und nun wird die Geschich-
teseiner Jugend riickblickend erzihlt. Als
der Film dann gewissermassen in der
Gegenwart ankommt, seine Kinder- und
Jugendjahre bis zu jener Nacht des Bar-
besuchs aufgefichert sind, ist «Shine» al-
lerdings nicht — wie man erwarten kénn-
te—zu Ende, sondern folgt Davids Leben
weiter. Wie er dazu kam, in hochster
Verwirrung durch die nassen Strassen zu
gehen, wie er zu einer Art Clown mit
kaputter Seele wurde und wie es mit der
Geschichte nach jener Nacht weitergeht,
soll hier nicht erzihlt werden, lebt
«Shine» doch nicht zuletzt von iiberra-
schenden Wendungen.

Fiir die Geschichte von «Shine» hat
sich Scott Hicks von
der Biografie des au-
stralischen  Pianisten
David Helfgott inspi-
rieren lassen, der sich
tibrigens fiir mehrere
im Film vorkommen-
de Stiicke selber an
den Fliigel gesetzt hat.
Sein Film ist kein blei-
schweres Drama um
der

David geworden ist

einen Kranken,

Noah Tylor
(David als
Teenager)

und keine diistere Vater-Sohn-Geschich-
te. Vielmehr erzihlt der Regisseur den
Stoff in héchst unterhaltsamer, packen-
der Weise. Konflikte werden nicht — wie
im europiischen Kino hiufig—ausgewalzt,
aber auch nicht — wie im nordamerikani-
schen Kino oft — in einer schematisch-
glatten Vordergriindigkeit ertrinke. Da
und dort holpert die Dramaturgie, strek-
kenweise wird ganz schén auf die Tri-
nendriisen gedriickt und die ganze Story
kippt zeitweise in den Bereich des Mir-
chenhaften. Doch wen stért das schon,
wenn das ganze derart <menschelt» und so
intelligent gemacht daherkomme?
Mehr als ein Scherflein zum Gelin-
gen von «Shine» tragen die Musik (unter
anderem von Liszt, Chopin, Beethoven
und Rachmaninoff) sowie die hervorra-
genden Darstellerinnen und Darsteller
bei. Uberzeugend sind sie alle, herausra-
gend sind Geoffrey Rush, der den er-
wachsenen David gibt, Armin Miiller-
Stahl als Vater und Sir John Gielgud als
Professor Cecil Parkes. Scott Hicks Spiel-
film, teilweise an Originalschauplitzen
wie der Albert Hall in London gedreht,
ist — soviel sei verraten — ein kleiner, aber
feiner Film iiber den Triumph des Gei-
stes sowie iiber den Sieg der Kunst und

die Kraft der Liebe. Il

zoom 12/96 27



WEIRITIK

The Hunchback of

Notre Dam

USA 1996

Der Glockner von Notre Dame

Daniel Kothenschulte

H dtte Victor Hugo sie nicht 1831 in
seinem Roman verewigt, vielleicht
gibe es die Kathedrale Notre Dame de
Paris heute gar nicht mehr. Dem Zeitge-
schmack galten die gotischen Hinterlas-
senschaften wenig, und der umstrittene
Romancier gehérte zu den er-
sten, die sich fiir den Erhalt
Denkmaler

einsetzte. 200 Jahre hatte man

architektonischer

an der Kathedrale gebaut, vier
Jahre immerhin dauerte die
Produktion dieses abendfiillen-
den Zeichentrickfilms. Auch
diese Kunstform galt den Ak-
tiondren des Disney-Konzerns
vor zwei Jahrzehnten als nicht
erhaltenswert. Wire nicht da-
mals «The Rescuers» (Bernard
und Bianca — Die Miusepoli-
zei, 1977) ein unerwarteter Er-
folg geworden, man hitte die
Animationsabteilung wohl ge-
schlossen.

Die Kathedrale und der
Trickfilm — auf dem Reissbrett
entworfen, minuzids geplant,
erhebt sich in ihnen das Hand-
werk iiber die Natur. Disneys
Zeichner fithren wieder einmal
in eine Kunstwelt, die jede
Naturerfahrung an Erhabenheit iiber
bieten mochte. Ubertreibung und Grob-
heit warfen Hugos Zeitgenossen der go-
tischen Architektur vor, und so ldsst sich
auch der Abgrund beschreiben, iiber dem
die Disney-Kiinstler balancieren — so
waren zuletzt einige der spektakulirsten
Perspektiven von «The Lion Kingy
(1994) von Riefenstahls «Triumph des
Willens» (1935) inspiriert. Quasimodos
virtuose Luftspriinge iiber den Dichern
von Paris aber vermitteln das reine, unbe-
schwerte Vergniigen an dem, was Ani-
mation im Idealfall sein kann: die Erfiil-
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lung der Utopie des Triumenden,
schwerelos in seiner Unwirklichkeit um-
herzugleiten. So leichtfiissig wie sich

einst Bambis Gefihrte Klopfer tiber das
Eis bewegte, turnt dieser Glockner tiber

der Stadt — ein Vergniigen, das weder

Lon Chaney noch Charles Laughton
oder Anthony Quinn (den Film-Quasi-
modos von 1923, 1939 und 1956) ver-
gonnt gewesen ist.

Die Abgriinde sind anderer Arc —
etwa die Siisslichkeit der Farben, die sich
ebenso wie die Broadway-Opulenz der
Lieder ihrer Gefilligkeit nur allzu sicher
ist. Dies ist das eigentliche Problem
der neueren Disney-Zeichentrickfilme:
Auch wenn in jedem ein neues techni-
sches Kunststiick zu bestaunen ist,
scheint jeder Fortschritt nur im «Mehm
zu liegen. Wihrend Disney selbst das

Regie: Gary Trousdale, Kirk Wise

Erreichte stets hinterfragte und seinen
Stil so stets erneuerte, beharren seine
Nachfahren auf dem Zementieren des
Erreichten. «So ein Song beendet viel-
leicht den zweiten Akt einer Broadway-
Show, aber niemals einen meiner Filme»,
fuhr Disney einmal die Kom-
ponisten von «Mary Poppins»
(1964) an. Eine Vorgabe, die
fiir die Lieder von «The
Hunchback of Notre Dame»
1996 nicht beriicksichtigt wur-
de. Aus allen Kehlen schmet-
tert es, und wenn auch einmal
Renaissance-Instrumente  er-
klingen, so gleich in hundertfa-
chem Aufmarsch. Orgelmusik
und Madrigalchére lassen die
visuelle Notre Dame vibrieren,
aber keine Melodie ist dabei,
die man gern im Kopfbehalten
mochte.

Das einzige Asketische an
diesem Film ist seine Geschich-
te. «Im Herzen von Victor
Hugos komplexem Mirchen»,
sagte Produzent Don Hahn
stolz, <haben wir eine einfache
und hinreissende Geschichte
gefunden.» Sie muss sich ir-
gendwo in den zweihunder-
tausend Worten des Romans versteckt
haben. Um Quasimodo geht es, den
buckligen Glckner, der sich das bewegte
Treiben auf dem Marktplatz nur aus der
Vogelperspektive ansehen darf. Sein
Herr, der michtige Richter Frollo — nur
das Kostiim erinnert entfernt an Hugos
Geistlichen — hilt ihn dort gefangen. Als
sich der Bucklige dennoch unter das
Volk mischt, ist es beinahe um ihn ge-
schehen. Zum «Kénig der Narren» ge-
kront und an den Pranger gestellt, rettet

ihn erst eine bildhiibsche Zigeunerin vor
dem Pébel.



‘Was Esmeraldas Schonheit anbe-
langt, sollte nicht unerwihnt bleiben,
wieviel Miihe sie ihrem Animator mach-
te: «Sie hat langes, dichtes Haar, einen
Obhrring, der unentwegt berumwackelt,
und ausserdem musste man stindig auf
die Falten in ihrem Rock achten. Das war
zeichnerisch eine grosse Herausforde-
rung..» Reize, die auch den Garde-
kapitin Phoebus, der sie eigentlich ver-
haften sollte, nicht unbeeindruckt lassen.
So rit er ihr, den Schutz der Kirche fiir
sich zu reklamieren. Natiirlich verliebt

sich auch der arme Quasimodo unsterb-
lich in Esmeralda, deren Herz indes fiir
Phoebus schligt. Nach einem Fluchtver-
such wird sie vom ebenfalls eifersiichti-
gen Frollo auf den Scheiterhaufen ge-
worfen. Rettung ist nur aus den stiirmi-
schen Turmhéohen zu erwaten.

Nun gelten Geschichten wenig im
Animationsfilm, auf die liebevolle Aus-
schmiickung kommt es weit mehr an.
Auch wenn es, abgesehen von Esmeral-
das Ziege, im ganzen Film keine Tiere
gibt, braucht man nichtaufdie charakte-

ristischen Randfiguren zu verzichten:
Einige lebendige Steinskulpturen, die
Laverne, Victor und Hugo heissen, ste-
hen Quasimodo zur Seite, hatte es doch
im Roman einen Hinweis darauf gege-
ben, dass der Glockner die Gargoyle-
Figuren gar fiir seine Geschwister hielt.
Wieviel charmanter waren dagegen die
belebten Hausgegenstinde in «The
Beauty and the Beast» (1991), jenem
Meisterstiick des Regieduos Trousdale/
Wise, das vor fiinf Jahren die Wiederge-
burt des grossen Trickfilms einldutete.

«The Hunchback of Notre Dame»
ist diesem Vorbild erkennbar verpflich-
tet, und bei aller Kritik ist er besser als
alles, was seither im Studio entstanden
ist. Das Reich des Glockners, dieses in
solch beeindruckender Totalitit herauf-
beschworene Paris eines ganz und gar
nicht finsteren Mittelalters, gehért zu
den unvergesslichen Kinowelten. Die
scheinbar unbegrenzten Facetten der
verschiedenen Lichtwirkungen relativie-
ren die Penetranz der Farben und sorgen
mitunter fiir grandiose Momente: Dann
jongliert Quasimodo tatsichlich zwi-
schen den schier unendlichen Wolken-
Ebenen seines Himmels iiber Paris, dann
thront er wirklich tiber dem brodelnden
Fegefeuer wie jener tragische Engel, den
Hugo einst beschwor. Il
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Around the Block

Daniel Diuber

an sagte mir, dass mein Sohn ge-
« M 3

totet worden war. Und zu dem

Zeitpunkt, als ich ihn verlor, war ich auf
Droge. Es war bei weitem das Schlimmste,

was mir je in meinem Leben zugestossen ist,

ihn zu verlieren. Aber aufder anderen Seite
brachte mich der Schock zuriick in die
Realitiit. Und etwas spiter kam ich in den
Entzug.» George Perez

Nicht wie sonst Bilder von zersto-

chenen Armen, weggetretenen Siichti-

gen oder chaotischen Schlafplitzen do-

minieren Alain Klarers Dokumentarfilm

iiber (ehemalige) Drogenabhingige; bei

ihm stehen neun New Yorkerinnen und

New Yorker im Mittelpunkt, die den

Ausstieg geschafft haben. Mit zwei Aus-

nahmen sind sie alle nimlich schon seit

lingerer Zeit (bis zu mehreren Jahren)

drogenfrei — clean — , weshalb ihr Riick-

blick auf ihre persnliche Drogenhélle

umso beingstigender klingt — und nicht

etwa verharmlosend, im Sinn von «es gibt

eine Heilungy. Joe erzihlt davon, wie

schnell man wieder im Kreislauf der Ab-

hingigkeit gefangen ist, Marilyn macht

sich noch heute schwere Vorwiirfe, ihre

Tochter im Kleinkindesalter aufs Grob-

ste vernachldssigt zu haben, Barbara stellt

erniichtert fest, wie sich ihr Leben bloss

noch zwischen Geldautomat, Dealern

und Bett abgespielt hat. Mit dem My-
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thos, vor allem unterprivilegierte
Schwarze opferten ihr Leben dem Stoff,
rdumt «Around the Block» auch auf; von
den zwei knapp Volljihrigen iiber die
leitende Bankangestellte, den chemali-
gen Basketball-Star bis hin zum Video-
kiinstler oder zu einer Singerin reicht das
Spektrum.

Konventionell wird der Film, als die
neun (einzeln) von ihrem Leben wih-
rend und nach der Abhingigkeit erzih-
len oder im Alltag begleitet werden. In
meist gleichférmigen Nahaufnahmen
hilt die Kamera auf die Erzihlenden, von
denen sich schnell die Wortgewandten
und Mitteilungswilligen herauskristalli-
sieren. Dabei gehen etwa die Szenen, als
Joe um die Aufnahme in die Entzugs-
klinik bettelt, Melinda in Trinen aus-
bricht, weil sie der Schmerz des Vergan-
genen iibermannt, oder George Perez an
jene Strassenecke zuriickkehrt, an der
sein Sohn wegen einer Auseinanderset-
zung im Zusammenhang mit Drogen
erschossen wurde, am meisten unter die
Haut. Das vermeintlich reuevolle Ge-
schwitz von Melinda und Joe oder des-
sen penetrante Nervositit, weil er ver-
folgt werde, lassen hingegen eine manch-
mal zu lasche Haltung des Regisseurs
vermuten. Ein bestimmteres, fordern-
deres Verhalten von Seiten Klarers hitte
méglicherweise auch
die Stilleren mehr
«aus dem Busch ge-
klopft» und die gar
Redseligen etwas ge-
bremst. Denn so po-
sitiv das Ganze klingt
— sogar dem zur Zeit
der  Dreharbeiten
im Methadon-Pro-
gramm  stechenden
jungen Paar wird
schliesslich ein posi-
tives «Abgangszeug-
nis» ausgestellt —, be-
schleicht einen doch

das Gefiihl, um die

Regie: Alain Klarer
Schweiz/Frankreich/USA 1996

andere Hilfte der Wahrheit betrogen

worden zu sein. Stimmen aus dem Um-

feld werden erstens nur vereinzelt und
zweitens bloss dann laut, wenn sie in das
Konzept des Films passen. Immerhin
kontrastiert das junge Paar die unge-
wohnt hoffnungsvolle Perspektive, die
den Findruck erwecken kénnte, von der
Droge wegzukommen sei ein Klacks.
Denn obschon sie mit dem Drogenersatz
Methadon auf dem Weg sind, vom
schlimmsten wegzukommen, drohtauch
hier noch die Gefahr einer Abhingigkeit
— oder sogar der Riickfall.

Die Musik mit ihren zuriickhalten-
den Motiven sorgt ganz unaufdringlich
fiir Farbe in dieser Begegnung mit Men-
schen, die den Kampf gegen ihre Sucht
aufgenommen haben und tiglich weiter-
kimpfen, und fligt zudem die Einzelteile
aufder akustischen Ebene zu einem Gan-
zen zusammen. Insgesamt hat Klarer sei-
nen Anspruch wohl eingelést; seinen Fra-
gen, wann die Grenze iiberschritten und
ob Sucht nicht Ausdruck des Wunsches
sei, ein Gefiihl zu fassen, den Augenblick
zu bannen, und wann sie sich zur einzig
mdglichen Art zu existieren und zu funk-
tionieren reduziere, gehen die Portrits
zweifellos nach. Il
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The First Wives Club i

Der Club der Teufelinnen

Judith Waldner

Wic richt man sich effektvoll? Die
(Halb-)Prominenz hat es in der
Hinsicht einfach: Aus der Szene tauchen
regelmissig Biicher iiber die Schwichen
und Misstaten von einst Geliebten und
nun Verachteten auf, welche diese mehr
oder weniger gnadenlos in den Schmutz
zu zichen pflegen. Ein Publikum dafiir
findet sich leicht; zu vermuten, dass diese
Publikationen eine Art «Legitimations-
hilfe» darstellen: So mies wie den be-
schriebenen Personen, denkt man da als
Herr oder Frau Normalverbraucher,
geht es einem ja gliicklicherweise nicht.

Die drei Damen, um die sich Hugh
Wilsons «The First Wives Club» dreht,
haben nichtim Sinn, ihre Ex-Eheminner
via Bestseller abzukanzeln oder zu ent-
blossen; schliesslich ist auch nur eine von
thnen zur Prominenz zu zihlen. Thre
Rachepline zielen einerseits aufs gesell-
schaftliche Ansehen ihrer Gatten, ande-
rerseits auf deren pralle Geldbeutel. Die
drei Frauen, alle tiber vierzig, waren ge-
meinsam auf dem College. Dann haben
sie sich aus den Augen verloren, nun
treffen sie sich bei der Beerdigung einer
Freundin aus fritheren Tagen wieder.
Diese hat Selbstmord begangen — wegen
eines Mannes. Erst ist beim Wiedersehen
alles schéner Schein, dann kommt lang-
sam, aber sicher die bittere Wahrheit ans
Licht: Brenda (Bette Midler), Elise (Gol-
die Hawn) und Annie (Diane Keaton)
sind alle in einer dhnlichen Situation wie
die eben Beerdigte: Brenda hat ihrem
Gatten zu einer Ladenkette verholfen;
Annie hat ihren Ehemann beim Aufbau
einer Werbeagentur unterstiitzt; Elise ist
Schauspielerin und hat ihrem Mann den
Weg als Produzent geebnet. Die Ehe-
minner der drei haben sich alle einer
jiingeren Geliebten zugewendet.

Nun ist nicht Triibsal blasen ange-
sagt und auch kein verstindnisheischen-
des Jammern. Brenda, Elise und Annie
beschliessen, es ihren unméglichen Ker-
len heimzuzahlen. Unméglich sind die
Abtriinnigen nimlich wirklich, nicht in

erster Linie, weil sie ithre Frauen verlassen
haben, sondern hinsichtlich ihres Beneh-
Brendas Mann entblodet sich
nicht, mit seiner reichlich dimlichen
Geliebten bei der jiidischen Bar-Mizwa-

Feier seines Sohnes aufzutauche. Annies

mens:

Ehemann schligt viel verbalen Schaum
und liiert sich hinterriicks mit der Thera-
peutin seiner Frau. Der einstige Gotter-
gatte von Elise hat im Sinn, von ihr in
Zukunft happige Unterhaltszahlungen

zu kassieren.

Diane
Keaton,
Goldie ™
Hawn

So konnte also die Post abgehen in
Sachen Rache, doch die ganze Chose
kommt nur langsam auf Touren. Das
liegt weniger daran, dass sich die drei so
erfrischend unterschiedlichen Frauen
untereinander immer wieder zusammen-
raufen miissen, sondern an einer strek-
kenweise unstimmigen Dramaturgie.
Lingen schleichen sich ein, die Ge-
schichte kommt zuerst nicht recht vom
Fleck, um dann plétzlich soviel Aktion
aufs Mal aufzutischen, dass man zeitwei-
se geradezu die Ubersicht zu verlieren
droht. Dabei sind die Ideen der drei
Verlassenen intelligent und amiisant,
und auf ihrem Weg zur erfolgreichen,
siissen Rache stellen sich etliche wirklich
komische Situationen ein — fiir Unterhal-

tung ist also gesorgt.

In Hugh Wilsons Film geht es nicht
darum, bezichungsmissige Hohen und
Tiefen feinfiihlig aufzeigen. Die Figuren
sind glaubwiirdig, doch wenig differen-
ziert charakeerisiert — das ist legitim, ist
«The First Wives Club» doch kein
zelluloides Beziehungsdrama, sondern
eine Komédie. Schon, dass sich hier ein
paar hollywoodsche Ladies aufmachen,
von Opfern zu erfolgreichen Téterinnen
zu werden, wenngleich man sich ge-

wiinscht hitte, dass das ganze noch ein
Stiick boser wire, als der vorliegende
Film.

«The First Wives Club» liess in den
USA die Kinokassen kriftig klingeln und
dies sicher nicht nur wegen der zugkrifti-
gen Namen der drei bestechend agieren-
den Hauptdarstellerinnen. Der Zusam-
menhalt und die Taten der drei Damen
diirfte so manches gebrochene weibliche
Herz ergstzen. Und die kathartische Ent-
lastung diirfte funktionieren: Wenn die
Situation fiir viele Frauen in dhnlicher
Situation in der Realitit nicht rosig ist, ist
hier zumindest die Moglichkeit gegeben,
sich zwecks Kompensation des eigenen
Ubels am Erfolg der weiblichen Trios auf

der Leinwand zu freuen. Il
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Markus Jura Suisse

Der verlorene Sohn/Le fils prodigue

Gerhart Waeger

Als er mit seinen Dreharbeiten be-
gann, musste der Dokumentarfil-
mer Edgar Hagen damit rechnen, dass er
den Mann, dener portritieren wollte, gar
nie vor die Kamera bekommen wiirde.
Im Vergleich zur Meisterschaft, die Ri-
chard Dindo in der filmischen Beschw-
rung von nicht mehr lebenden Personen
erreicht hat, wire Hagens Portrit des
Aussteigers Markus Jura Suisse dabei
wohl flach herausgekommen. Dies nicht
zuletzt deshalb, weil Markus
ja noch am Leben ist und
iiberall im Schweizer Jura
seine Spuren hinterldsst —
Spuren, die entfernt an die
Graffiti des Ziircher Sprayers
Harald Naegeli erinnern.
Im Gegensatz zu den
kiinstlerisch
Spraybildern Naegelis bleibt
sich das meist nur faustgrosse

gestalteten

Logo von Markus immer
gleich: drei konzentrische
Kreise um einen Punkt und
um das Ganze herum das je-
weilige Datum. Mit Vorliebe
plaziert Markus diese Sig-
nete auf Plakate, Schaufenster, Lifttiiren
und amtliche Tafeln. Und wenn er auf
eine frischgestrichene Ladenwand stésst,
schreibt er auch gerne einmal seinen vol-
len Namen darauf. Anders als Naegeli,
der anonym blieb, solange es ging, steht
Markus zu dem, was er tut, und zu dem,
der er ist: ein radikaler Verweigerer, ein
Aussenseiter um jeden Preis, der jegli-
chen Zwang verweigert — nicht zuletzt
auch jegliche Form von Geld.

Hagen hatte mit dem Sonderling
zwar bereits Kontakt aufgenommen,
doch keine bindende Zusage fiir dessen
Mitwirkung am Film erhalten. «Wir
wussten auch gar nicht, wo er war», sagt
erheute. «Wir hofften, Markus irgendwo
anzutreffen: autostoppend auf der Stras-
se, schlafend auf einem Dachstock, bei
Frau und Familie, die er einst verlassen
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hatte, in einem Gefingnis oder einer
psychiatrischen Anstalt, wo er ab und zu
irrtiimlicherweise eingesperrt wird, weil
die Obrigkeit es nicht gewohnt ist, dass
einer Fragen aufwirft, sich diese Fragen
selber zu Herzen nimmt und daraus auch
noch die entsprechenden Konsequenzen
ZiCht.»

Diese Konsequenzen waren radikal:
Markus Schneider — so hiess er, als er

noch ein leidlich erfolgreicher Kunstma-

ler war — verliess Frau und Kinder sowie
sein Atelier, um fortan ein Leben in Ar-
mut zu fithren. Dies erinnert ein wenig
an den Ausbruch Gauguins aus der Zivi-
lisation. Anders als diesem geht es Mar-
kus jedoch nicht um die Entwicklung
neuer kiinstlerischer Ausdrucksformen,
sondern um die Durchsetzung einer Le-
bensform, die neben unverkennbar neu-
rotischen Zwingen durchaus auch ur-
christliche Ziige trigt. Die Widersprii-
che in seinem Leben kann Markus am
besten selber erkliren. Und so war es ein
Gliick, dass er sich schliesslich doch noch
vor die Kamera bequemte. Dank seiner
menschlichen Ausstrahlung und der In-
telligenz, die man seiner Argumentation
nicht absprechen kann, hat Hagens Film
erst eine giiltige Form gefunden: Er ist
ein Kaleidoskop von persénlichen Erkli-

Regie: Edgar Hagen
Schweiz 1996

rungen des Portritierten, von Gespri-
chen, die dieser mit andern Leuten fiihrt,
von emotional gefirbten Meinungen, die
andere {iber Markus abgeben, und nicht
zuletzt auch von Bildern der einsamen
Juralandschaften und der Stadtviertel
von La Chaux-de-Fonds, die Markus ge-
prigt haben.

«Der Film ist eine moderne Variante
der Geschichte vom verlorenen Sohn ge-
worden», erklirt Hagen. «Der Protago-
nist geht hier nicht, um am
Schluss

kehren. Hier ist vielmehr ein

wieder zuriickzu-

einziges Kommen und Ge-
hen. Auch wird am Schluss
nicht ein Fest gefeiert, weil
sich der verlorene Sohn wie-
der ins Riderwerk einspan-
nen lisst. Das Fest wird in
kleinen Portionen gefeiert
tiber den ganzen Film hin-
weg, denn der Protagonist
hat das Ridderwerk gar nie
verlassen: Er ist das Sand-
korn im Getriebe.» So stim-
mig Hagens Film als Ganzes
geraten ist, so gesucht er-
scheint diese Erklirung des Titels, der
falsche Erwartungen weckt. Hingegen
fallt auf, wieviel Sympathien Markus in
der Bevélkerung — von der Zigeunerin
bis zum Polizeidirektor — entgegenge-
bracht werden. Und Markus selbst sagt
einmal: «Durch mich spiiren sie etwas
Uraltes in sich. Darum haben mich alle
gern, obwohl sie mich hassen.» All dies
erinnert weniger an das biblische Gleich-
nis, das fiir den Titel herhalten muss, als
an den ritselhaften Gast in Pasolinis
Meisterwerk « Teoremay, der durch seine
blosse Prisenz das Leben der Menschen
verindert, die ihm begegnen. Mit seinem
provokativen Verzicht auf jeglichen Be-
sitz erscheint Markus Jura Suisse in Ha-
gens Film als eine Extremfigur, die im
Durchschnittsschweizer das schlechte
Gewissen ansprechen will. Il
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Kinofilm

Antonia’s Line

(Marleen Gorris)

Schoéne, mit liebenswerten und
skurrilen Gestalten bevélkerte
(post-)feministische Utopie, de-
ren selbstironischer Witz sie vor
dem Politkitsch bewahrt.

Soundtrack

Kansas City

(Hal Willner)

Unverkrampfte, swingende Re-
konstruktion des Kansas-City-
Jazz, die musikalisch einlost, was
Altman filmisch nicht ganz gelin-
gen will.

Film-Lesestoff

Das Internet

Nicht nur eine ungeheure Menge
Daten, sondern auch Lustvolles
und Vergniigliches zu allen As-
pekten des Kinos lisst sich jeder-
zeit erschmékern bzw. ersurfen.

Video

Seven (David Fincher; Laser-
disc, Box-Edition)

Technisch perfekte und mit
vielen Zusatzinfos erginzte
Edition des wohl beklemmend-
sten Thrillers des Jahres. Video

muss nich billig sein...

Microcosmos

(C. Nuridsany/M. Pérennou)

Ein grosses Erlebnis mit ganz
kleinen Darstellern, eine Hom-
mage an die Natur und ihre De-
kors, Kostiime und special effects.

Girl 6 (Prince)

Fast schon eine «Best of»-Kollek-
tion (plus 3 neue Songs) des
Musikers, um den es stiller ge-
worden ist.

Elemente jiidischer Traditi-
on im Werk Woody Allens
(Thomas J. Kinne)

Akademisch breit aufgeficherte
Studie; ausfiihrlich, griindlich
und dennoch spannend.

Eine Fiille diverser Kinos, ein
TV-Gerit mit einem Uberan-
gebot (versteckte Filmperlen
inklusive) und ein Videorecor-
der: Wer braucht da noch Kauf-
und Mietvideos?

Antonia’s Line

(Marleen Gorris)

Endlich ein Frauenfilm, der nicht
ideologisch, anklagend oder wei-
nerlich daherkommt, sondern
Selbstbewusstsein, Sinnlichkeit
und Humor ausstrahlt.

Movie Killers (Diverse)

Unschlagbarer Mix, der nur aus
Highlights besteht: von «Pulp
Fiction» bis «Trainspotting», von
«Assassins» bis «Twin Peaks».
Feeling good with Nina Simone.

Johnny Depp: A Modern
Rebel (Brian J. Robb)

‘Weil Alter nicht vor Fan-Tum
schiitzt!

Pride and Prejudice
(Simon Langton)
Fernsehsechsteiler der BBC
nach dem Roman von Jane
Austen, mit dem iiberzeugend-
sten und heissersehntesten Hei-
ratsantrag der Filmgeschichte,
dargeboten von Colin Firth.

Conte d’étée

(Eric Rohmer)

Frei von Besserwisserei oder Alt-
herrenphantasic ist Rohmers
Blick auf die Probleme junger
Menschen prizise wie kein zwei-
ter.

The Key for X (Diverse)

Unter anderen liessen sich «Dan-
zig» und die «Meat Puppets» von
der Sci-Fi-Kultserie «The X-Fi-
les» (Akte X) zu Songs inspirieren.

Ich bin ein Schaf

(Herbert Achternbusch)
Deutschlands bester Filmema-
cher ist zugleich Maler und
Schriftsteller — und Schaf. Seine
Biicher handeln immerauchvom
Kino.

SFW (Jefrey Levy)

Stephen  Dorff als einziger
Uberlebender eines live iiber-
tragenen Massakers: Rauh und
lakonisch erzihlt dieses Direct-
to-Video-Produkt vom Auf-
stieg und Fall eines Medien-
helden wider Willen.

Secrets and Lies

(Mike Leigh)

Familien, wie sie sind: absurd
und unersetzlich

Learning from Hollywood
(Hans Dieter Schaal)
Bilder, Bilder, Bilder...

Breaking the Waves

(Lars von Trier)

Das (vorliufige) Meisterstiick des
von Formen, Bildern, Ténen und
Musik besessenen europiischen
Filmerzihlers.

75 Jahre Ufa - die goldenen
Tonfilm Melodien (Diverse)
32 Schlager aus dem Unzeitgeist
der dreissiger und vierziger Jahre
des deutschen Films. Doppel-CD
mit Albers, Rokk, Rithmann,
Dietrich usw. Total original.

Zeitschriften

TV-Programm nach filmischen
Delikatessen und Rarititen
durchforsten. Recorder pro-
grammieren. Ab ins Kino!

Drifting Clouds

(Aki Kaurismaki)

Heiterer Sarkasmus ist noch im-
mer die beste Haltung fiir Men-
schen im freien Fall.

A Tickle in the Heart
(Epstein Brothers)

Musikalisches Pflinzchen aus
Mitteleuropa im amerikanischen
Humus: Ein Kitzeln in den Oh-
ren.

Schwarzweiss und Farbe -
DEFA-Dokumentarfilme
1946-92 (G. Jordan/R. Schenk)
Stébern in einem Kapitel Film-
geschichte, das die neuen Herren
zum Alteisen gekippt haben.

Dead Man Walking

(Tim Robbins)

Erschiitternd, wahrhaft und zu-
tiefst menschlich. Ein iiberzeu-
gendes Nein zur Todesstrafe.

Trainspotting (Diverse)
Den letzten Kick verleiht dem
Film die Musik.

Mein Kampf

(Erwin Leiser)

Damit wir eine verbrecherische
Zeit und ihr Gewissen nie ver-
gessen.

Casino

(Martin Scorsese)

Die Tragédie einer Ehe noch nie
so eindriicklich miterlebt.

Trainspotting (Diverse)
Vielfiltiges Horerlebnis von
Rock bis Hip-Hop.

Rosebud: The Story of Orson
Welles (David Thomson)
Braucht es wirklich noch eine
weitere Orson Welles- Biografie?
Das aussergewdhnliche Buch be-
antwortet die Frage.

The Usual Suspects

(Bryan Singer)

Was passieren kann, wenn man
einen kleinen, hinkenden Ga-
noven unterschitzt.

Nelly & Monsieur Arnaud
(Claude Sautet)

Ein Film der Aussparungen und
Andeutungen, der seine Span-
nungaus den Worten, der Mimik
und Gesten der drei Hauptfigu-

ren bezieht.

Ausser bei Musikfilmen ist der
Soundtrack fiir mich ein Teil-
aspekt der Gesamtdramaturgie,
den ich nicht gesondert anhéren
mag.

Qu’est-ce qu’on attend?
(Bertrand Tavernier)

Taverniers Tagebuch des Jahres
1992 ist das fesselnde Zeugnis
eines Mannes, dessen Denken
auf allen Ebenen um den Film

kreist.

Videos von Kinofilmen sind fiir
mich Erinnerungshilfen an ge-
habte oder Informationen iiber
verpasste Kinoerlebnisse.

Breaking the Waves

(Lars von Trier)

Intensiv, formal bestechend, dar-
stellerisch famos und total polari-
sierend: ein Film, der kaum je-
manden kalt lsst.

Casino (Diverse)

Leider fehlen einige Songs aus
Scorseses Film, trotzdem: Ohne
die Durchhinger anderer Sound-
tracks, jedes Stiick ein Ohren-
schmaus

Clint Eastwood trifft Fede-
rico Fellini (Georg Seesslen)
Eine Essaysammlung als vielfilti-
ge cineastische Reise, anregend
und spannend.

Jane Austen’s Greatest
Novels (Div. Regisseure)
Intelligem und unterhaltend,
in der Box «Six Classic BBC
Adaptions»: «Emma», «Sense
and Sensibility» und vier andere
Adaptionen fiirs Pantoffelkino
(auch einzeln erhiltlich).
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