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MEIRITIK

Smoke Signals

Charles Martig

w ie koénnen wir unseren Vitern
« vergeben? Vielleicht in einem
Traum ...» Die Worte Dick Louries aus
dem Buch «Forgiving Our Fathers» bil-
den das erzihlerische Leitmotiv des road
movie «Smoke Signals». Die Vater-Sohn-
Geschichte ist alltiglich und gleichzeitig
universell. Victor Joseph (Adam Beach)
lebt im Reservat der Coeur-d’Alene-In-
dianer zusammen mit seiner Mutter
Arlene (Tantoo Cardinal). Wie viele im
Reservat hat er keine Erwerbsarbeit und
lebt in einer perspektivelosen Situation.
Wenn frith am Morgen der Lokal-
radiosender die neusten Nachrichten
bringt, ist es zwar Zeit zum Aufstehen,
doch die kleine Lebenswelt des Reservates
gibt kaum Anlass fiir grosse Taten.

Victor lebt in Erinnerungen und
Triumen, die ihn existentiell beschifti-
gen. Mitzwdlf Jahren hat er seinen Vater
Arnold (Gary Farmer) zum letzten Mal
gesehen, als dieser sich nach einem mass-
losen Gruppenbesiufnis mit Arlene zer-
stritt und in seinem Ladewagen davon-
fuhr. Ein altes Sprichwort geht um, das
besagt: «Wenn ein Indianer geht, kehrter
nie mehr zuriick.» Das Diktum trifft auch
auf Arnold zu, und erst zehn Jahre spiter
erhilt Victor wieder Neuigkeiten von sei-
nem Vater. Er ist in Phoenix, Arizona,
weit weg von zu Hause gestorben. Das
bringt Victor in eine zwiespiltige Situati-
on: Zwar méchte er gerne nach Arizona
reisen, um die Asche seines Vaters heimzu-
holen, doch ihm fehlt das Geld dazu. Er ist
erschiittert von der Todesnachricht, doch
seine Wut auf den trinkenden Vater ist tief
in ihm eingegraben und lisst ihm keinen
Raum fiir Versshnung.

Hin- und hergerissen trifft Victor auf
den gleichaltrigen Thomas (Evan Tho-
mas). Dieser ist ein aufgeweckter Sonder-
ling, der stindig wundersame und fes-
selnde Geschichten erzihlt, an der Gren-
ze zwischen Realitit und Fiktion balan-
cierend. Mit seinem strahlenden Lachen
nimmt er seine Mitmenschen fiir sich ein,
und auch Viktor kann seine ablehnende
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Haltung nicht lange aufrechterhalten, als
thm Thomas das Geld fiir die Reise anbie-
tet. Das Angebot ist allerdings an eine
Bedingung gekniipft: Da Thomas als
Kleinkind durch Victors Vater aus den
Flammen des brennenden Elternhauses
gerettet wurde, idealisiert er diesen Mann
und mdchte deshalb unbedingt mitfah-
ren. Zusammen machen sich die beiden
jungen Minner auf den Weg nach Arizo-

Adam Beach

na. Die Reise wird fiir sie eine Suche nach
dem Vater, den sie verloren haben, und
damit eine Suche nach der eigenen india-
nischen Herkunft.

Indianer oder native americans — wie
diese Bevolkerungsgruppe in den USA
politisch korreke heisst — sind bis in die
neunziger Jahre vor allem als Klischee im
Hollywood-Film aufgetaucht. Indianer
verkérperten im Mainstream bisher meist
Hindernisse im Weg der voranschreiten-
den Zivilisation, oder sie erschienen als
die idealisierten Vorbilder, die das Kino-
publikum auf die eigene Dekadenz auf-
merksam machten. Vom Tomahawk
schwingenden Sioux mit Killerinstinkt
iiber den edlen Wilden, der naturverbun-
den und wiirdevoll am Konflikt mit der
westlichen Zivilisation zu Grunde geht,
bis zur sexuell besetzten Squaw reicht das
Spektrum der Stereotypen. In der Tradi-
tion dieser verzerrten Wahrnehmung
steht auch die indianische Prinzessin im

Disney-Animationsfilm  «Pocahontas»

Regie: Chris Eyre
USA 1998

(1995), die die Uberlegenheit der weissen
Zivilisation erkannt hat und deshalb ihr
eigenes Leben aufs Spiel setzt, um den
Weissen zu helfen. Auch die kritischen,
pro-indianischen Filme wurden der kultu-
rellen Identitit der native americans kaum
gerecht. Kevin Costners «Dances with
Wolves» (1990) etwa griff einseitigauf den
Mythos des grimmigen Kriegers zuriick,
der stoisch und verschwiegen durch die
Pririe schweift und nach Bisons jagt.

Chris Eyre stellt in «Smoke Signals»
die verzerrte Sichtweise wieder scharf,
indem er alltigliche Indianer-Figuren
zeigt. Es sind Menschen, die mit Beharr-
lichkeit und Witz gegen Vorurteile ange-
hen. «Wie oft hast du ‘Dances with
Wolves’ gesechen? Du musst stoisch sein,
du musst schauen wie ein Krieger. Dann
respektieren dich die Weissen», sagt
Victor zu seinem Freund Thomas, als der
ihm mit seiner Geschwitzigkeit wieder
einmal auf die Nerven geht. «Aber meine
Vorfahren waren doch Fischer!» kontert
Thomas selbstironisch. Chris Eyre unter-
stiitzt diese ironische Note mit der Zeich-
nung seiner beiden Hauptfiguren: Victor
ist mit seinem offenen, wehenden Haar,
seinem athletischen Korperbau und ge-
kleidet in unverwiistliche Jeans ein mo-
derner Indianer, der sich als jugendlicher
Nordamerikaner gibt. Neben ihm wirke
der quirlige Thomas mit geflochtenen
Zopfen, michtiger Brille und seinem ta-
dellosen Anzug wie Victors Slapstick-
Partner, der gar nicht ins Indianerbild
passt. Er redet iibermissig viel und erzihlt
wunderbare Geschichten, die von Victor
als Nonsens abgetan werden. Die beiden
sind so gegensitzlich, dass sie nur gemein-
sam die Abenteuer dieser Reise bestehen
konnen. Etwa wenn sie auf gemeine Wei-
se diskriminiert werden und gezwungen
sind, ihre Plitze im Bus zu wechseln. Als
trotzige Antwort stimmen sie lauthals ein
ironisches Lied tiber John Waynes Zihne
an, mit denen wohl etwas nicht stimmen
kann, da der Westernheld bekannter-
weise liberhaupt nie gelacht hat.



Irene Bedard

«Smoke Signals» zeugt von einem
neuen Selbstbewusstsein, das auf der
Neuentdeckung der «verschwundenen
Amerikaner» beruht. Chris Eyre distan-
ziertsich in seiner Erzihlhaltung deutlich
von der Geste der Trauer iiber die verlo-
rene Geschichte der Indianer. Sie sind
nicht einfach Opfer, die beweint werden
miissen. Demgegeniiber erfahren Zu-
schauerinnen und Zuschauer viel {iber
das indianische Leben in den USA der
Gegenwart: die Bedeutung von Heimat
und Familie, den Wert von Tradition
und miindlich iiberlieferter Philosophie,
aber auch die Armut, den Alkoholismus
und den Zerfall der Familienstrukturen.
Eyre zeigt dieses Leben jedoch nicht als
amerikanisches Problem, sondern ver-
mittelt eine optimistische Sicht und
wihlt deshalb ein versshnliches und
friedliches Ende.

Dem authentischen Blick liegt ein
sensibles Drehbuch von Sherman Alexie
zugrunde, der seine Wurzeln im Stamm
der Coeur-d’Alene-Indianer hat. Basie-
rend auf seinen Kurzgeschichten «The
Lone Ranger and Tonto Fistfight in
Heaven» hat Alexie die allgemeingiiltige
Geschichte um den ungeldsten Vater-
Sohn-Konflikt entworfen und diesen mit
Erfahrungen aus dem indianischen Le-

ben angereichert. Dabei schwingt durch
die Bilder der Landschaft und in der
Suche der beiden jungen Minner vor
allem die Sehnsucht nach Heimat. «Es ist
eine Geschichte, die mich einfach nicht
lossldsst: Da ist ein Mann, der niemals
etwas anderes wollte, als heimzukehren
und seinen Sohn um Vegebungzu bitten,
und der stattdessen Tausende von Meilen
entfernt vollig allein sterben muss. Fiir
Indianer ist Heimat ein viel wichtigerer
Faktor als fiir die meisten anderen Men-
schen — es ist einer der zentralen Punkte
unseres Daseins» (Chris Eyre).

«Smoke Signals» gilt in den USA als
der erste unabhingige Film, der aus-
schliesslich von amerikanischen Indianern
geschrieben, inszeniert und produziert
wurde. Er ist das Ergebnis einer jahrzehn-
telangen Aufbauarbeit. Seit Mitte der
sechziger Jahre haben Gruppen wie die
Indian Actors Guild und der Indian Actors
Workshop daran gearbeitet, indianische
Darstelller zu férdern. Heute versucht das
Hollywood Access Program for Natives —
kurz H.A.P.N.! genannt — Indianern eine
professionelle Filmausbildung zu erméogli-
chen. Besonders die Arbeit hinter der Ka-
mera, insbesondere auch in der Regie, er-
offnet den Indianern ein eigenstindiges
Bild, das mit den traditionellen Klischees

und Mythen aufrdumt. Die Resultate die-
ser Ausbildungsprogramme und Férder-
massnahmen sind beeindruckend: Rund
fiinfzig indianische Regisseure sind zur
Zeitin den USA in der Filmbranche titig.
An die zwanzig indianische Kinofilme
werden derzeit produziert.

Mit den metaphorischen Rauchzei-
chen steigen am Ende des Films auch
zahlreiche Fragen auf, die — in einem
poetischen Rhythmus aus dem Off ge-
sprochen — die michtigen Bilder vom
fliessenden Wasser begleiten: «Wie kén-
nen wir unseren Vitern vergeben? Viel-
leicht in einem Traum ... Vergeben wir
unseren Vitern, dass sie uns zu oft oder
ganz allein gelassen haben, als wir noch
klein waren? ... Vergeben wir unseren
Vitern, dass sie unsere Miitter geheiratet
oder nicht geheiratet haben? Dass sie sich
haben scheiden oder nicht scheiden las-
sen? Und sollen wir Ihnen ihre exzessive
Kilte oder Wirme vergeben? ... Vergeben
wir unseren Vitern, wenn wir alt sind,
oder wenn sie es sind? Oder erst wenn sie
tot sind? ... Wenn wir unseren Vitern
vergeben—was bleibt dann noch?» Fragen
tiber Fragen und doch ein versshnlicher
Grundton. Diese Art und Weise des Er-
zihlens macht den Film zu einem Bijou,

das kostbar und authentisch wirke. 1l
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WEIRITIK

Der Duft des Geldes

Matthias Rittimann

D er Film war tiberfillig. Man staunt
plétzlich, dass sich der Schweizer
Dokumentarfilm, ansonsten sehr um
Minderheiten bemiiht, nicht frither der
«Randgruppe» der Reichen angenom-
men hat. Bruno Moll hat 1988 mit «Der
Schuh des Patriarchen» einen Film den
Bally-Patrons gewidmet, und Thomas
Imbach hat in «Well Done» (ZOOM 5/
94) die Welt des elektronischen Geldver-
kehrs durchleuchtet. Aber indiskret das
Geld, diese «gemeine Hure» (Shake-
speare) und ihre Zuhilter zu beschniif-
feln, das ist neu, gewagt und verlockend.

Reichtum vor die Kamera zu bekom-
men, ist jedoch nicht einfach. Dies hat
zunichst einen ganz simplen Grund.
Geld bedeutet Besitz, insbesondere
Grundbesitz. Und damit kénnen sich Ei-
gentiimer die Welt und Neugierige auf
Distanz halten. Sinnig daher die ersten
Bilder von Dieter Grinichers Dokumen-
tarfilm: Blick vom See her auf die
grossziigigen Villen an Ziirichs Goldkii-
ste. Von der Schwierigkeit, da zu landen
und Einlass zu erhalten, kann Grinicher
im Nachhinein erzihlen: «Wihrend der
Recherche hatte ich eine Zeitlang fast den
Eindruck, als gibe es in Ziirich gar keine
reichen Leute.» Gerade im protestanti-
schen Ziirich, das mit Bahnhofstrasse
und deren natiirlichen Verlingerung,
dem rechten Seeufer, als Inbegriff von
Reichtum gilt, herrscht eine «Ethik» vor,
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die es als verwerflich erachtet, Geld zur
Schau zu stellen.

Diskretion und Scheu priigen das erste
von vier Portrits. Der Mann, ein ehemali-
ger Primarlehrer, willanonym bleiben. Ein
unerwartetes viterliches Erbe erméglicht
ithm den Luxus, Zeit zu haben und ohne
Lohnarbeit zu leben. Das Gesicht bleibt
abgedunkelt, wenn erzu erkliren versucht,
warum er seinen Reichtum mit der Vor-
Mittelstindlers
Nichts zu verbergen hat dagegen Susanne
Stehli, die als Tochter einer alten Textil-
unternehmer-Familie im Stile des Geld-
adels aufgewachsen ist. Mit 23 Jahren trat
sie der Fokolar-Bewegung bei, die eine

sicht eines verwaltet.

Giitergemeinschaft nach urchristlichem
Vorbild pflegt. Bereitwillig 6ffnet sie gar
thren Kleiderschrank, um zu erldutern,
dass nichteinmal die personliche Kleidung
ganzeigen sei. Ohne Kapital stehtauch der
Financier und Unternehmer Thomas
Westermeier vor der Kamera. Er sieht sich
als Opfer von Banken, die sich widerrecht-
lich an seinem Vermdgen vergangen und
ihn zum Fiirsorgebeziiger gemacht haben.

Erst mitdem Verleger Jiirg Marquard
betritt einer die Bildfliche, der unum-
wunden verkiindet: «Ich liebe das Geld,
und ich mache alles dafiir, dass das Geld
auch Grund hat, mich zu lieben.» Endlich
riecht es im Film obsz6én und faszinierend
nach Geld. Von den vier Portrits hinter-
lasst dieses den nachhaltigsten Eindruck.

Jiirg Marquarg
(rechts)

Schweiz 1998

Die prassende Tafelrunde in Marquards
Bonzenvilla kénnte in ihrer Opulenz ei-
nem Stiick von Diirrenmatt entsprungen
sein. Und hier macht Grinichers Kon-
zept plétzlich Sinn, alle vier Portritierten
einmal bei Tisch zu zeigen.

In «Hinterland» (ZOOM 2/91) hat
Grinicher 1990 eine Vater-Sohn-Bezie-
hung sehr feinsinnig verfilmt. Solche Au-
torschaft vermisst man in «Der Duft des
Geldes». Die vier Portriits bleiben héflich
distanziert und vordergriindig. Gut-
schweizerische Diskretion und Respekt
vor dem Geld herrschen vor. Auch formal
nimmt sich der Film, etwa im Vergleich
mit den beiden eingangs erwihnten, blass
und altbacken aus. Die strenge Trennung
der vier Portrits und ihre Verbindung mit
je einem Satz von Tschaikowskijs Sym-
phonie «Pathétique» glitten allfillige Kan-
ten und iiberzeugen so wenig wie die allzu
durchsichtigen ~ Zwischenschnitte  auf
Schaufenster und Passanten in der Bahn-
hofstrasse. Gerade zum Thema «Geld»
hitte man in der Montage etwas mehr
Dialektik oder gar Polemik gewiinscht.
Mit dem Epilog «6 Monate spiter» deutet
Grinicher zumindest an, wie aus den Be-
gegnungen mehr hitte werden kénnen.

«Der Duft des Geldes» verfliichtigt
sich allzu leicht. Doch angesichts der
Schwierigkeiten seiner habhaft zu wer-
den, ist immerhin der Versuch, ihn zu
erhaschen, bereits ein Verdienst. Il

Regie: Dieter Granicher
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Pequenos milagros

Kleine Wunder

Christoph Racz

Rosah’a behauptet nicht nur, dass sie

eine FElfe sei, sie ist tatsichlich eine.
Eigentlich arbeitet sie an einer Scanner-
Kasse im Supermarke. Doch da steht zum
Beispiel eine arme, aus Ruminien exilierte
Familie, die irgendwie bis nach Argenti-
nien kam, an einer Strassenecke von
Buenos Aires und versucht, mit Singen
mehr schlecht als recht ein paar Pesos zu
verdienen. Rosalfa blickt sie an, konzen-
triertsich, lichelt—und unvermittelt wer-
den die Passantinnen und Passanten
spendierfreudig und lassen im Vorbeige-
hen die «Kasse» der Familie klingeln. Mit
solch kleinen magischen Eingriffen ver-
zaubert Rosalfa den Alltag anderer — und
ein wenig auch ihren eigenen.

Kleine Wunder — pequerios milagros—
geben Eliseo Subielas neuem Film auch
den Titel und bezeichnen das Neue in
seinem Werk. Bisher hat er poetische
Metaphern in seine Geschichten verwo-
ben («El lado oscuro del corazén», 1992),
die Realitit der Triume gleichwertig ne-
ben die Realitit des tiglichen Lebens ge-
stellt («No te mueras sin decirme a dénde
vas», ZOOM 4/96) und die magischen
Krifte der Liebe in Bilder und Musik
tibertragen («Despabilateamor», ZOOM
9/97). In «Pequefios milagros» verbindet
er diese Elemente und iiberschreitet mit
dem Film die Grenze zum Mirchen.

Auch in diesem Subiela-Film gehort
dazu, dass moderne Technik ins Irratio-
nale eingebunden und fiir die Magie der
Liebe dienstbar gemacht wird: Die Fee
Rosalia (Julieta Ortega) wird beobachtet,
ohne es zu merken. Denn die Bushalte-
stelle, an der sie immer wartet, ist mit
einer digitalen Kamera bestiickt, die lau-
fend Standbilder ins Internet speist, wo
eines Tages Santiago (Antonio Birabent),
der als Physiker in einer «Horchstation»
fiir extraterrestrische Signale arbeitet,
Rosalfas Foto entdeckt und sich zu ihr
hingezogen fiihlt. Doch der Mut fiir eine
Begegnung mit der jungen Frau fehltihm
noch, obwohl er ein ziemlich einsames,

nur von seinem Hund be-
gleitetes Leben fiihrt.

Einsam ist auch Rosalfa
in ihrer bescheidenen
Wohnung. Die Bezichung
zu ihrer von Minnern ent-
tiuschten Mutter (Ana
Maria Picchio) ist reichlich
frostig, sodass sie nieman-
dem ihre Wundertaten er-
zihlen kann. Wirme erhilt
sie  jedoch von einem
Freund und einer Freun-
din, welchen sie das Augen-
licht ersetzt. Regelmissig
liest sie dem pensionierten Lehrer Don
Francisco (Paco M) Gedichte des portu-
giesischen Poeten Fernando Pessoa und
der Jus-Studentin Susanna (Monica Ga-
lan) Liebesbriefe vor, die diese von Vereh-
rern erhilt, die nicht wissen, dass sie blind
ist. Rosalfa begleitet die leidenschaftliche
Ténzerin Susanna auch in den Tango-
Salon. Der argentinische Tanz par excel-
lence spielte in Subielas Schaffen bisher
keine Hauptrolle. In «Pequefios mila-
gros» trigt er mit seiner flirrenden Erotik
subtil zur Initiation der unschuldig-
schiichternen Rosalia bei.

Wihrend in Subielas fritheren Fil-
men stets suchende Minner im Zentrum
der Handlung standen, dreht sich in
«Pequefios milagros» erstmals alles um
eine Frau, die sich durch ihre Feenkiinste
zusitzlich von Subielas minnlichen
Hauptcharakteren unterscheidet. Mal
behutsam, dann wieder rasch lisst Subiela
die etwas naive, von Julieta Ortega mit
passender Zuriickhaltung gespielte Rosa-
lfa an ihren Freundschaften wachsen. Als
Fee fiihlt sich Rosalfa indes nicht unein-
geschrinkt wohl. Zwar geniesst sie die
Wirkung ihrer Krifte, dic Befriedigung,
die ihr gute Taten verschaffen, und auch
die Lust an der Macht, wenn sie sich richt
oder Susanna wihrend deren Ab-
schlussexamen mit Hilfe eines frechen
kleinen Windstosses beisteht. Aber in ih-

Regie: Eliseo Subiela
Argentinien 1997

8

ren Triumen, die Subiela in Bild und
Ton teils wie schwarzweisse Stummfilm-
szenen inszeniert und so ironisch bricht,
ist sie diejenige, die in Gefahr schwebt
und von einer Fee errettet wird.

Rosalfas Suche nach Liebe steht zuerst
die Suche nach dem Vater (Hector Alterio)
im Weg, der ihre Mutter verliess, als
Rosalfa noch ein Kind war. Erst als sie ihn
wiederfindet und realisiert, dass er aus
Angst vor dem Tod selbst zerstorte, was er
liebt, fiihlt sie sich emotional befreit. Be-
sonders in diesem Handlungsstrang zeigt
sich Subielas Sorgfalt, Interieurs, Licht
und Schatten passend zum Innenleben
seiner Figuren zu arrangieren.

Den dramatischen Héhepunke setze
Subiela nah an den Schluss, als Hoffnungs-
signal. Rosalfa entscheidet sich, Frau zu
sein und damit die Feenkrifte aufzugeben.
Der Wunsch ihrer farbigen Triume, einen
einzigen Mann zu lieben, ihm allein zu
gehdren und vor allem Mutter zu sein,
mutet {iberraschend traditionell an. Aber
Rosalfas Visionen stehen nur scheinbar
quer zu einem modernen Frauenbild. In
ihrer Absolutheit sind sie eine filmische
Metapher fiir dasIdeal eines Mirchens, das
jedoch in seinen realistischen Elementen
noch andere Liebeskonzepte bereithilt, die
— wie Susannas sinnliche Erfahrungen in
der Welt — von Subiela mit Wirme und
erotischer Spannung erzihlt werden. [l
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Die Siebtelbauern

Judith Waldner

D er Bauer ist tot. Wie die Aasgeier

haben die anderen Hofbesitzer des
Ortes — allen voran der Grossbauer Dan-
ninger (Ulrich Wildgruber) —sein Gutim
Visier, bereit, sich so bald wie méglich
darauf zu stiirzen. Weil der Tote keine
Nachkommen hat, geht man davon aus,
er habe seine Habe der Kirche vermacht,
der man sie bequem wieder abluchsen
konne. Dann das bose Erwachen: In sei-
nem Testament verfiigte er, dass seine
véllig mittellosen Migde und Knechte
den Hof, mit allem was dazuge-
hort, erhalten sollen. Nicht etwa,
weil der Tote ein grossziigiger, so-
zialer Mensch gewesen wire. Nein,
mit diesem letzten Willen beab-
sichtigte er, das Dorf zu drgern und
unter seinen chemaligen Bedien-
steten Streit zu sihen. Nun gut, es
besteht ja immer noch die Mag-
lichkeit, das Erbe kduflich zu erwer-
ben — fiir ein Butterbrot, versteht
sich. So denken die anderen Bauern
des Dorfes sich das.

Stefan Ruzowitzky hat nicht
nur Regie gefiihrt, sondern auch das Buch
fiir «Die Siebtelbauern» geschrieben. Ge-
boren wurde er 1961 in Wien, seit rund
zehn Jahren arbeitet er als freier Regisseur
und Autor fiirs Fernsehen. Vorzwei Jahren
hat er seinen ersten Kinospielfilm «Tem-
pon realisiert, eine in rasanter Clip-Asthe-
tik erzihlte, in der Gegenwart spielende
Geschichte vom schmerzhaften Prozess
des Erwachsenwerdens. «Die Siebtelbau-
ern» ist seine zweite Arbeit fiir die Lein-
wand, und Ruzowitzky hatssich hier einem
ganz anderen Genre zugewendet. Sein
neuer Film ist in einer Epoche, in der die
Landwirtschaft zum Grossteil noch Hand-
arbeit war, angesiedelt — ungefihr zwi-
schen den beiden Weltkriegen. Wann die
Geschichte genau handelt, spieltallerdings
keine grosse Rolle, denn einerseits hat sie
etwas Zeitloses, andererseits hegte der Re-
gisseur keineswegs die Absicht, eine au-
thentische Story auf die Leinwand zu brin-
gen. «Sozialkritik — Menschen erleiden in
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einem prizise beschriebenen, historischen
Umfeld exemplarische Schicksale — das
wollte ich nicht. Ich wollte Emotionen,
Dramatik, Leidenschaft. Gerade weil ich
Geschichte studiert habe, weiss ich, dass
man sowieso nichts wirklich hundertpro-
zentig rekonstruieren kanny, sagt der Re-
gisseur in einem Interview.

Emotionen, Dramatik, Leidenschaft
—daran fehlt es seinem Film «Die Siebtel-
bauern» tatsichlich nicht. Denn Dannin-
ger hat die Rechnung ohne die Wirte

Lars Rudolph

gemacht. Zuerst scheint es zwar, als woll-
ten die neuen Besitzer verkaufen, begin-
nen sie sich doch auszumalen, was sie mit
dem Geld alles kaufen kénnten. Doch
dann denkt sich die fesche Magd Emmy
(Sophie Rois), dass es lingerfristig sinn-
voller wire, den Hof zu behalten und
selber zu bewirtschaften. Der Gross-
knecht (Tilo Priickner) allerdings ist ge-
gen solche Ideen, lingst hat er mit dem
reichen Bauern Danninger den Verkauf
miindlich abgemacht. Es kommt zum
Streit, der damit endet, dass sieben der
urspriinglich zehn Bediensteten die Her-
ausforderung, den Hof in Eigenregie zu
bewirtschaften, annehmen.

Ein Knecht kann unter keinen Um-
stinden Bauer sein, das steht fiir Dannin-
ger und die anderen Hofbesitzer ebenso
fest wie fiir die iibrigen Gutbetuchten des
Ortes. Natiirlich zweifeln sie nichtan den
Fihigkeiten der ehemaligen Bedienste-
ten, vielmehr haben sie etwas dagegen,

Regie: Stefan Ruzowitzky
Osterreich 1998

dass diese plétzlich ihre gesellschaftliche
Position tauschen, zu Besitzenden wer-
den sollen. Da wird bald auch der Herr-
gott bemiiht und behauptet, sowas habe
er keinesfalls gewollt, festgelegt habe er
die bestehende Ordnung. «Wer weiss,
vielleicht wurde diese dem Herrgott gera-
de ein wenig langweilig», entgegnet Em-
my dem Bauern Danninger frech.

«Die Siebtelbauern», Andrea Prochas-
kas Kinderfilm «Die drei Postriuber»
(Kurzkritik S. 27) und Florian Flickers
Spielfilm «Suzie Washington», der
voraussichtlich anfangs Februar in
unsere Kinos kommt, sind alles
osterreichische Produktionen.
Heisst das, dass das Kino unseres
ostlichen Nachbarlands derzeit eine
Bliite erlebt? Michael

Haneke kennt man in der Schweiz

Ausser

kaum einen &sterreichischen Spiel-
film-Regisseur. Das kénnte den
Eindruck erwecken, in Sachen
Filmproduktion herrsche hinterm
Vorarlberg iiblicherweise tote Hose.
Das ist aber ganz und gar nicht der
Fall. Zwar ist das Produktionsvolumen
entsprechend der Grosse des Landes nicht
besonders hoch, doch werden jihrlich ein
paar Kinofilme realisiert. Nur kommen sie
meist nicht in die Schweiz. Dies hat — das
l4sst sich an Festivals beobachten, wo ab
und an &sterreichische Filme laufen — we-
niger mit der Qualitit der Produktionen
zu tun als mit dem schlechten Image des
deutschsprachigen Kinos. Selten findet es
— abgesehen von deutschen Komédien —
den Weg iiber die Grenze.

Zuriick zu Stefan Ruzowitzkys Film.
Der Regisseur riickt drei der Siebtelbauern
in den Vordergrund, stellt sie als stirker
und forscheralsdieanderen dar. Ein kluger
Entscheid, ist doch ein Film mit sieben
oder mehr Hauptpersonen kaum denkbar.
Die erwihnte Emmy, die als freches
Weibsbild gilt, sich weder von Danninger
und Konsorten noch von ihren minnli-
chen Kollegen etwas bieten lisst, ist eine
der tragenden Figuren. Die anderen bei-



den sind Lukas (Simon Schwarz), ein auf
dem Hofaufgewachsenes Findelkind, naiv
und schlau zugleich und immer zu haben
fiir ein kleines Abenteuer mit einer Frau.
Und Severin (Lars Rudolph), der «<Daher-
gelaufene», welcher lesen und schreiben
kann und schon anderes gesehen hat als
dieses Nest in der Provinz.

Die Siebtelbauern werden zu so etwas
wie Revolutioniren wider Willen, denn
eigentlich haben sie keine aufriihreri-
schen Ideen, sondern wollen lediglich
ihre Chance beim Schopf packen. Unter-
stiitzung finden sie bei den Bediensteten
anderer Hofe. Die Honoratioren des Or-
tes und mit ihnen der ehemalige Gross-
knecht setzen hingegen alles dran, den
Siebtelbauern das Leben schwer zu ma-
chen. Das allein schon fiihrt zu dramati-
schen Szenen. Dazu kommt, dass der
eingangs erwihnte Bauer keines natiirli-
chen Todes gestorben ist, sondern ermor-
det wurde. Und zwar von einer Frau, die
niemand kennt und kein Wort redet.
Was es damit auf sich hat, und inwiefern
der ahnungslose Lukas in die Angelegen-
heit verwickelt ist, wird im Verlauf des
Films deutlicher. Parallel dazu kommen
bose Wahrheiten ans Tageslicht, etwa
dariiber, was sich die Bauern gegeniiber

ihren Migden herauszunehmen pflegten.

Der Regisseur hat Elemente des Kri-
minalfilms sowie des Westerns verwen-
det, als Ganzes gesehen ist «Die Siebrel-
bauern» eine Art moderner Heimatfilm.
Von den traditionellen, lingst aus der
Mode gekommenen Werken dieses Gen-
res unterscheidet ihn allerdings einiges.
Hier wird keine heile Welt abgebildet,
sondern ein klassenkimpferisches Thema
auf die Leinwand gebracht. Mit ehrlicher
Arbeit ist nichts zu erreichen, weil Herr-
schaftsverhiltnisse im Wege stehen, wel-
che die Machthabenden mit sehr unzim-
perlichen Mitteln verteidigen. Die Natur
hat keinerlei mystische Macht iiber den
Menschen. Auf Landschaftsaufnahmen
in der Totalen verzichtet der Regisseur
allerdings nicht, vielmehr variiert er sie
geschickt mit Nahaufnahmen. Ausser-
dem arbeitet er mit stimmig eingefange-
nen Stilleben, die in ihrer barocken Ma-
nier auf die Verginglichkeit der «Siebtel-
bauer-WG» hindeuten.

Deftig geht es in Ruzowitzkys Film
mehrmals zu, im Bett, aber auch auf dem
Schlachtfeld des Kampfes Grossbauer ge-
gen Siebtelbauern, wo letztlich reichlich
Blut fliesst. Der osterreichische Regisseur

erzihltseine Geschichte also nichtauf sub-

Sophie Rois
Simon Schwarz

tile Art und Weise. Poetische Sequenzen
gibt es zwar, doch mehrheitlich bringt er
farbige, kantig wirkende, schrille Bilderauf
die Leinwand. Teilweise federt er rauhe
Szenen ab, indem er sie mit klassischer
Musik unterlegt und wie ein Ballett insze-
niert, dann wieder schligter sie dem Publi-
kum sozusagen ungeschminkt um die
Ohren. Schon zu Beginn und spiter im-
mer wieder ist der Siebtelbauer Severin zu
horen, welchem die Funktion eines Erzih-
lers zukommt. Diese Off-Stimme, deren
Firbung, die Art der Formulierung und
der Umstand, dass Severin von ausserhalb
kommt und sich iiber vieles wundert, ge-
ben dem Film eine gewisse Entriickcheit
von der Realitit.

Stefan Ruzowitzky spielt geschicke
mit Genrezitaten. Seine archaische Film-
ballade ist formal bemerkenswert, klug,
spannend und besticht durch ausgezeich-
nete Darstellerinnen und Darsteller. Die
erzihlte Story kénnte, schaut man sich
deren Essenz an, auch andernorts und zu
eineranderen Zeitso dhnlich spielen. Wie
der Regisseur sie in ein Milieu tibertrigt,
stilisiert und {iberhsht, ist bemerkens-
wert: Selten hat man im neueren Kino
eine so kraftvoll inszenierte Geschichte
um Macht und Ohnmacht geschen.
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NOMINATIONEN 99
NOMINATIONS 99

BESTER SPIELFILM
MEILLEUR FILM DE FICTION

F. est un salaud
Marcel Gisler 35mm, 82

Fondovalle
Paolo Poloni 35mm, 74

La Guerre dans le Haut Pays
Francis Reusser 35mm, 105

Requiem
Alain Tanner 35mm, 100

\lollmond/Pleine lune
Fredi E Murer 35mm, 156

BESTER KURZFILM .
MEILLEUR COURT METRAGE

A Nedjad
Frédéric Choffat 35mm, 15

Contrecoup
Pascal Magnin 35mm. 25

Hell for Leather
Dominik Scherrer 35mm, 28

Hotel Belgrad
Andrea Staka 35mm, 13

Pastry, Pain and Politics
Stina Werenfels 18mm. 30

CHWEIZER FILMPREIS
MIODELCINEMASVIZZERD
PRIXDUCINEMASUISSE

BESTER DOKUMENTARFILM
MEILLEUR FILM DOCUMENTAIRE

Bauernkrieg/Guerre des paysans
Erich Langjahr 35mm, 84

Brain Concert
Bruno Moll 35mm. 80

Die Regierung/Le gouvernement
Christian Davi 35mm, 78

Tamaro
Villi Hermann 35mm. 85

Zakir and His Friends
Lutz Leonhardt 35mm, 8O

Die Preisverleihung findet am Mittwoch, 27. Januar 1893, um 17.30 Uhr im Konzertsaal in Solothurn statt. \Weitere
Informationen erhalten Sie unter der Telefonnummer 032/623 84 58 (vom 26. bis 30. Januar 1999).

Le Prix du cinéma suisse sera décerné le mercredi 27 janvier 1993 a 17 h 30 dans la «Konzertsaal» de la ville de
Soleure. Pour toutes informations complémentaires, veuillez appeler le 032/623 84 58 (du 26 ou 30 janvier 1999).



MEIRITIK

Meet Joe Black

Rendez-vous mit Joe Black

Michael Lang

Der 65. Geburtstag des patriarchali-

schen New Yorker Medienmoguls
William Parrish (Anthony Hopkins) soll
mit einem grandiosen Fest gefeiert wer-
den. Doch der Jubilar spiirt, dass seine
Zeitabgelaufen ist, im geschiftlichen Be-
reich wie im Leben. Also nimmt er die
heissgeliebte Tochter Susan (Claire For-
lani) ins Gebet und gibt ihr mit viterli-
chem Nachdruck zu verstehen, was ervon
deren Verlobtem hilt: nichts. Und das,
obwohl der ehrgeizige Kerl ein Mitarbei-
ter seiner Firma ist. Wenn ein Akteur wie
Hopkins so spricht, dann glaubt das Pu-
blikum fast alles, was kommt. Muss es
auch, denn die Lage wird ernst: Parrish
verspiirt plotzlich Herzbeschwerden und
hat Todesahnungen.

Etwa zur selben Zeit trifft Susan in
einem Café einen attraktiven Mann
(Brad Pitt). Man flirtet kurz, aber heftig.
Dann trennt man sich mit Schmetterlin-
gen im Bauch. Die bezaubernde Arztin
Susan muss zur Arbeit, und der Beau wird
an der nichsten Strassenecke von einem
Auto totgefahren. So prosaisch darf eine
Liebesgeschichte natiirlich nicht enden,
kaum dass sie begonnen hat. Man wun-
dert sich also nicht, dass der eben verbli-
chene Kavalier von der schénen Gestalt
im Hause Parrish zum Abendessen wie-
der erscheint. Allerdings verhilt er sich
weniger forsch, ja geradezu naiv, und vor
allem scheinter mitden Regeln des upper-
class-Alltags in Manhattan véllig unver-
traut. Das hat natiirlich seinen Grund,
denn der ungebetene Gastist der Tod. Er
hatsich flugs in die Hiille des Unfalltoten
verkrochen, um Parrish ins ewige Leben
heimzuholen.

Das Melodrama von Martin Brest
(«Midnight Run», 1988, «Scent of a Wo-
man», 1992) basiert auf dem Theater-
stiick «Death Takes a Holiday» von
Alberto Casella, das bereits 1934 von
Mitchell Leisen und 1971 von Robert
Butler verfilmt worden ist. Fiir die dritte
Auflage richtete man mit der grossen Kel-

lean und setzte auf hochkaritige
Minnerstars. Folgerichtig ist
denn auch ein skurriles, aber
durchaus einnehmendes Drama
iiber eine wunderbare (oder
wunderliche?) Minnerfreund-
schaft entstanden. Der aparte
Todesengel ohne Namen, dem
Parrish das vielsagende Pseud-
onym «Joe Black» verpasst,
bleibt nimlich bis zum letzten
Atemzug — oder genauer bis zur
Geburtstagsfete — an der Seite
seines Opfers. Zum einen, weil
er ihm helfen will, den Konzern
von machthungrigen Elemen-
ten zu siubern. Zum andern —
man ahnt es —, weil er sich in
dessen Tochter Susan verknallt
hat. Und so erlebt man den
Sensemann ganz weldich auf
Freiersfiissen wandelnd.

Dabei zuzusehen, hat einen gewissen
Charme, und Situationskomik wird auch
geboten. Etwa dann, wenn Joe bei Kader-
und Verwaltungsratssitzungen aktiv ins
Geschehen eingreift. Oder sich mit den
Tiicken des hektischen Stadtlebens her-
umschligt, als wire er der sprichwértliche
Trottel vom Land im Stadtdschungel.
Natiirlich stellt man sich den filmisch
personifizierten Tod anders vor. Zum
Beispiel als anarchistischen, abgebriihten
Kerl, der sich in allem auskennt, weil er
schliesslich tiberall zu Hause ist, um sein
Geschiift zu betreiben. Doch «Meet Joe
Black» ist nicht Ingmar Bergmans «Det
sjunde inseglet» (Das siebente Siegel,
1956), sondern kommerzielles, familien-
freundliches Hollywood-Unterhaltungs-
kino der neunziger Jahre. Da spielt der
Tod nicht Schach wie bei Bergman, er
bedriickt, beunruhigt und verschrecke
niemanden. Deshalb hat
schliesslich die Maske aufgesetzt, die Brad
Pitt heisst. Und der ist ja ein Star ohne
jeden physischen Makel. Das macht ihn
total sympathisch, aber auch langweilig.

man ihm

Regie: Martin Brest
USA 1998

* Brad Pitt
Anthony Hopkins

Weil er also permanent im Bild ist, wird
man seiner bald iiberdriissig, und es
braucht die Szenen mit dem weitaus in-
teressanteren Charakterkopf Anthony
Hopkins tatsichlich, damit das Span-
nungspegel iiberhaupt noch ausschligt.
Die Story vom lebenslustigen Tod
auf Erden liesse sich auch als Kammer-
spiel denken. Jedoch wie hierzur schicken
urbanen Glitzerkiir aufgeblasen, wird sie
vor allem zur Gratwanderung zwischen
Tragikomédie und Edelkitschkiste. Im-
merhin, wenn sich Joe Black in der Liebe
iibt oder vom Kiichenpersonal in die
Vorziige des Genusses von Erdnussbutter
eingeweiht wird, dann fithlt man sich
wohlig ins Mirchentheater der Kindheit
zuriickversetzt. Generell aber muss gesagt
sein, dass eine gestraffte Dramaturgie, ein
Hauch von (europiischer) ironischer Di-
stanz zum Thema den Spass am Thema
erweitert hitte. Dass «Meet Joe Black»
trotz der Uberlinge von 181 Spielminuten
dennoch nicht abstiirzt, liegt an der routi-
nierten Inszenierung und an der Tatsache,
dass es total «menschelt«, obwohl doch der

Tod der Chef im Ring ist. Il
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MEIRITIK

Winterschlafer

Josef Lederle

VOn der Méglichkeit oder Unmég-
lichkeit der Liebe handeln alle bis-

herigen Arbeiten der Berliner Cineasten-
Quadriga «X-Film Creative Pool», aber
auch von der Schwierigkeit, anspruchsvol-
le Themen, ambitionierten Stilwillen und
ein breites Publikum unter einen Hut zu
bringen. Nach Dani Levys «Stille Nacht»
(ZOOM 4/96) und «Das Leben ist eine
Baustelle» (ZOOM 8/97) von Wolfgang
Becker prisentierte Tom Tykwer vor an-
derthalb Jahren ein eindringliches Liebes-
und Beziehungsdrama, das erzihlerische
Wucht, formale Brillanz und eine wache
Reflexion deutscher Befindlichkeiten zu
einem spannenden, aktuellen Stiick Ge-
genwartskino vereint. Aber erst der Erfolg
von Tykwers «Lola rennt» (ZOOM 9/98)
machte es moglich, dass «Winterschlifer»
in unsere Kinos kommt.

Vom ersten Augenblick an nimmt die
Kraft der intensiven CinemaScope-Bilder
fiir sich ein, wenn die Kamera in der fiinf-
miniitigen Eingangssequenz durch eine
verhangene  Schneelandschaft  talwirts
schiesst und die Hauptfiguren in einer
dichten Parallelmontage skizziert werden:
vier junge Erwachsene um die Dreissigund
der miirrische Bergbauer Theo (Josef
Bierbichler), der mit seinem verrosteten
Schneepflug durch die Strassen in den
Berchtesgadener Alpen kriecht. Es ist die
Woche nach Weihnachten, das 6ffentliche
Leben der kleinen namenlosen Stadt

\ Mar.ig-Lou Sellem

383 zoom 1/99

kochelt auf Sparflamme. In einer alten
Villa wartet Rebecca (Floriane Daniel) auf
den Anruf von Marco (Heino Ferch), ei-
nem Skilehrer, der die Feiertage bei seinen
Eltern und einer anderen Geliebten in
Hamburg verbrachte. Richtung Gebirge
fahren auch die Krankenschwester Laura
(Marie-Lou Sellem), die Besitzerin der
Villa, und René (Ulrich Matthes), Vorfiih-
rer im 6rtlichen Kleinkino — ein seltsamer,
hagerer Mensch, der unter Stérungen des
Kurzzeitgedichtnisses leidet und deshalb
sein Leben mit Fotoapparat und Tonband
dokumentiert. Enervierende, minimalis-
tische T6ne sind diesen kunstvoll montier-
ten Szenen unterlegt,
die Assoziationen an
einen Thriller wecken.

Um einen solchen
scheint es sich auch zu
handeln, wenn René
nach  durchzechter
Nacht in Marcos blau-
en Sportflitzer steigt
und auf iiberfrorener
Fahrbahn zu

Spritztour

einer
losbraust.
Wenig spiter wiihlt er
sich benommen durch
eine Schneewehe und

Regie: Tom Tykwer
Deutschland 1997

Floriane Daniel
Heino Ferch

lduftirritiert davon, alserauf der Strasse ein

umgestiirztes Fahrzeug mit Pferdean-
hinger sieht, ohne von dem bewusstlosen
Theo und seiner schwerverletzten Tochter
Notiz zu nehmen. Mit diesem Unfall und
seinen Folgen istder dussere Erzihlrahmen
markiert, innerhalb dessen Tykwer in im-
mer neuen Wendungen ein dichtes Ge-
spinst iiber Verlust und Lebensangst, Tod
und Neuanfangentfaltet. Dielosen Fiden,
diealle iiber die Figur des erinnerungslosen
René zusammenlaufen, werden primir
nicht zum Krimi verkniipft, sondern zum
vielschichtigen Netzwerk weitergespon-
nen: zum Portrit einer Generation tra-
gisch Vereinzelter, die sich wie Tiere im
Winterschlaf in die isolierten Hiillen ihrer
Kérper und Wohnhéhlen zuriickgezogen
hat. Wihrend der um die Existenz seines
Hofes kimpfende Bauer nur noch iiber
eine ritselhafte Schlangenlinie griibelt, die
sich ithm nach dem Beinahezusam-
menstoss einprigte —eine Narbe an Renés
Hinterkopf—, und seine Tochter mit dem
Tod ringt, sucht Marco den Dieb samt
seinem unter Schneemassen begrabenen
Auto. Ein hoffnungsloses Unterfangen,
das ihn nur kurz von den eskalierenden
Streitereien mit Rebecca abhilt, die zwi-
schen Gelegenheitsjobs und missig be-



zahlten Ubersetzungen vom Gliick in ih-
rem Leben triumt.

Laura, ihre bodenstindigere, aber
magersiichtige WG-Genossin, die bei der
Notoperation des Kindes assistiert, ver-
patzt wenige Stunden spiter ihren Auf-
tritt in «Endstation Sehnsuchw, lernt da-
durchaber Renékennen. Dem Zufall, der
bei diesen Begegnungen Regie fithrt und
auch im weiteren Verlaufbizarre Konstel-
lationen zeitigt, fehlt jeder Anflug von
Schicksalhaftigkeit, wie auch die weissen
Berge bar jeder mystischen Aura sind.
Weder tiber den Wegen der beiden Lie-
bespaare, die sich in der Villa kreuzen,
noch iiber dem sterbenden Kind wacht
ein guter Gott: Auf das naive Schutz-
engelbild im Krankenzimmer fillt ein
fahler Schatten; die behaglichen Riume
der mit Antiquititen vollgestellten Villa
wehren weder Missverstindnisse noch
Verzweiflung ab; die Hoffnung, an einem
anderen Ort neu anzufangen, erweist sich
als triigerische Illusion.

Tykwers Blick ist niichtern —und sehr
filmisch. Mit immenser Kreativitit ent-
werfen er und Kameramann Frank Griebe
eine emotionale Topografie aus Atmo-
sphéren und Stimmungen, in denen sich
die seelischen Zustinde der Protagonisten
widerspiegeln. Durch raffinierte Uber-
blendungen und den wohldosierten Ein-
satz der von Tykwer grosstenteils selbst
komponierten Filmmusik verschmelzen
die verschiedenen Einzelstringe fast naht-
los zur homogenen Geschichte. Der lange
Atem des Films, sein spannender Rhyth-
mus und die Frage, auf welches Ende die
spitlich pointierte Handlung zulduft, re-
sultieren aus geschickt gestreuten Ritsel-
haftigkeiten und wohltuend kurzen, aufs
Wesentliche konzentrierten Dialogen.
Das iiberzeugende Spiel der Darsteller
trigt grossen Anteil daran, Stillstand und
Ausbruchsversuche aus den eingefahrenen
Strukturen realistisch und glaubwiirdig er-
scheinen zu lassen.

Was an Tykwers Film dariiber hinaus
fasziniert, ist sein Mut, den schmerzhaften
Orientierungsverlust einer Generation zu
thematisieren, deren gingige Attribute
privatistisch, egozentrisch und selbstgefil-
lig das existentielle Desaster mehr verdek-
kenalsbenennen. Ohne den Erzihlflusszu
hemmen, zeichnet Tykwer vier Individu-

en, die in ihren angestrengten Versuchen,
Halt und einen Platz im Leben zu finden,
weniger durch die etwas iibertriebene Sti-
lisierung — jeder Figur ist konsequent eine
Farbe zugeordnet — als vielmehr durch
prizise Details charakterisiert sind. Alle
vier sind relativ begiiterte Personen ohne
soziale Einbindung. Im Gegensatz zum
alteingesessenen Bauern und seiner Fami-
lie, die den Hof als Erwerbsquelle nicht
halten kénnen, haben die Fremden in der
neuen Umgebung nie richtig Wurzeln ge-
schlagen. Einsamkeit und die Kunst, mit

Inserat

sich allein auszukommen, sind den Stadt-
fliichdingen so sehr zur Existenzform ge-
worden, dass nur das Reich des Imagi-
nativen oder korperlicher Freuden kleine
Fluchten gewihrt. In gewissem Sinne ist
die pessimistische Bestandesaufnahme, in
der der Tod des kleinen Midchens keine
Trinen ausldst, sondern zur Frage Anlass
gibt, ob sie nicht das gliicklichere Leben
gehabt habe, wesentlich konsequenter als
das Schlussbild, Lauras Neugeborenes,
und die richtige, aber wenig ergiebige Bot-
schaft, dass das Leben weitergeht. ll
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WEIRITIK

Psycho

Franz Everschor

Wiederverﬁlmungen sind immer
problematisch und nurdannsinn-
voll, wenn es ihnen gelingt, einen Stoffin
eine andere Zeit und Gesellschaft zu
iibertragen oder ihm véllig neue Blick-
winkel abzugewinnen. Alfred Hitchcock
hat selbst mit «The Man Who Knew Too
Much» (1934 und 1956) ein Beispiel
dafiir geliefert, warum eine Neuverfil-
mung gerechtfertigt sein kann.
In jiingster Zeit werden iiberall
in Hollywood alte Hitchcock-
Filme als Objekte neuer Inter-
pretationslust entdeckt (vgl.
ZOOM 9/98, S. 12 f.). Erste
Ergebnisse zeigen, wie unter-
schiedlich solche Anmassung
ausfallen kann. Mag Andrew
Davis in «A Perfect Murder»
der Vorlage «Dial M for Mur-
der» (1954) noch reizvolle neue
Perspektiven entlockt haben, so
missriet die hochgespielte Fern-
sehvariante von «Rear Win-
dow» (1954), die unlingst vom
amerikanischen ABC-Network
ausgestrahlt wurde, zu einer un-
originellen und langweiligen Be-
wihrungsprobe fiir den quer-
schnittgelihmten Christopher
Reeve.

Mit einem besonders hirn-
rissigen Konzept machtesich der
ansonsten talentierte Gus Van
Sant («Good Will Huntingy,
ZOOM 2/98) an die Arbeit, um ausge-
Hitchcocks  Trademark-Film
«Psycho» neu zu verfilmen, jene inzwi-

rechnet

schen zum Kultobjekt gewordene Story
einer jungen Angestellen, die einen hohen
Geldbetrag (bei Hitchcock 40°000, jetzt
400’000 Dollar) veruntreut hat und auf
der Flucht von einem schizophrenen
Motelbesitzer in der Dusche ermordet
wird. Der Regisseur und sein Produzent
Brian Grazer haben in den letzten Mona-
ten keine Gelegenheit ungenutzt verstrei-
chen lassen, ohne darauf aufmerksam zu
machen, dass diese Wiederverfilmung

40 zoom 1,/99

Regie: Gus Van Sant
USA 1998

Hitchcocks Schwarzweissfilm aus dem
Jahre 1960 Einstellung fiir Einstellung ge-
nau folge, also so etwas wie eine Nach-
schépfung mit modernen Mitteln sei.
Damit mégen sie beabsichtigt haben, sich
von vornherein von fritheren «Psycho»-

Fortsetzungen zu unterscheiden wie sie
1983 von Richard Franklin, 1986 von
Anthony Perkins, 1987 von Richard

Rothstein und 1990 von Mick Garris ge-
dreht wurden. Ein anderer Sinn lisst sich
darin jedoch beim besten Willen nicht
entdecken. Hitchcock hitte wohl kaum
einen seiner Filme fast 40 Jahre spiter neu
verfilmt, ohnevélligandere Aspekte einzu-
bringen. Und auch der (verstindliche)
Ehrgeiz, den Film diesmal in Farbe zu
drehen, miisste eigentlich eine verinderte
Dramaturgie nahegelegt haben.

Das Remake beweist alle vorausseh-
baren Schwichen des Konzepts: Die Fi-
guren bewegen sich in heutigen Umge-

bungen, sind aber uniibersechbar Charak-

tere der fiinfziger Jahre (weshalb Anne
Heche so viele Probleme mitihrer Rollen-
gestaltung hat); das ganze Timing ent-
spricht nicht mehr heutigem Lebensstil
und heutigen Sehgewohnheiten; Hitch-
cocks Kamerafithrung war im Kontext
des Originals faszinierend, wirkt hinge-
gen fiir heutigen Geschmack antiquiert
(weshalb Van Sant versucht, die «Moder-
nitit» seines Films durch betont
altmodische Bauten und durch
unrealistische Farbtone abzu-
schwichen). Machen schon die-
se wenigen Beispiele deutlich,
dass der Film nicht funktionie-
ren kann, so kommen zwei wei-
tere wesentliche Faktoren hin-
zu. Joseph Stefanos Drehbuch
fiir den Hitchcock-Film wurde
ebenfalls wortlich {ibernom-
men. In 40 Jahren haben sich
aber Sprache und Ausdrucks-
weise derart gewandelt, dass zu-
mindest in der amerikanischen
Fassung permanente Wider-
spriiche zwischen dem inten-
dierten Milieu und heutiger
Realitit entstehen.
Gravierender noch macht
sich bemerkbar, dass sich die
Figuren des Originals im Ge-
dichtnis des Zuschauers einfach
nicht ausléschen lassen. Vor al-
lem Janet Leigh und Anthony
Perkins sind jedem, der den
Hitchcock-Film auch nureinmal gesehen
hat, in diesen Rollen so gegenwirtig, dass
es ein unmégliches Unterfangen ist, ande-
re Darsteller dagegen anspielen zu lassen.
Man sitzt also im Kino, sicht eine Story,
deren Ablauf ohnehin kein Ritsel mehr
ist, und findet keine Bezichung zu den
Personen auf der Leinwand, weil sich die
Erinnerungen fortwihrend dazwischen-
schieben. Die wenigen Besucher jedoch,
die «Psycho» weder im Kino noch auf
dem Bildschirm gesehen haben, miissen
Van Sants Film fiir eine langatmige und
kompromisslerische Variante der populi-



ren slasher-Movies halten, mit deren dra-
stischem Appeal er zwar oft genug koket-
tiert, durch Hitchcocks nachgeahmte As-
thetik jedoch ebenso oft in die Schranken
gewiesen wird.

Da sich die Hersteller des Films hart-
nickig darauf berufen, Hitchcocks Ein-
stellungen mit dusserster Akribie nach-
vollzogen zu haben, muss auch dazu ein
Wort gesagt werden, obwohl solcher Ehr-
geiz unndtig, ja geradezu licherlich er-
scheint. Gus Van Sant hat in der Tat
versucht, die Kamera dort zu positionie-
ren, wo auch Hitchcock sie stehen hatte,
die Schauspieler sich so bewegen zu las-
sen, wie sie sich im Original bewegten,
und auch Blenden und Montage dem
Vorbild anzupassen. Das hat ihn anderer-
seits zu kruden Kompromissen bei Bau-
ten und Ausstattung gezwungen, weil in
einem konsequent modernisierten Um-
feld die alten Einstellungen gar nicht
funktioniert hitten. Weniger Aufmerk-
samkeit hat er hingegen den Kleinigkei-
ten und Hintergriinden gewidmet, die

Inserat

Ab. 11. 1. 99

ZOOM Verleih fur Film und Video
Im Struppen 1, 8048 Ziirich

Tel. 01/432 46 60

Fax 01/432 46 61

e-mail: verleih@zoom.ch
http//www.zoom.ch/verleih

bei Hitchcock stets eine entscheidende
Rolle gespielt haben. So vollzieht bereits
die Eroffnungssequenz (deren Hub-
schrauber-Aufnahmen iibrigens auch
vom Original abweichen) nicht mehr den
«Penetrationseffekt» des Originals nach,
weil die heutige Technik dem Blick des
Zuschauers miihelos gestattet, ohne An-
passungsschwierigkeiten von der taghel-
len Aussenfront des Hotelgebdudes in
eines der Zimmer hineinzusehen, wih-
rend bei Hitchcock die Kamera durch die
von aussen als Finsternis erscheinende
Schwirze des halbgesffneten Fensters
gleichsam mit Gewalt eindringen musste.

Ahnliche Abweichungen lassen sich
den ganzen Film hindurch finden, was
erkennen lisst, dass sich Van Sant entwe-
der um die in diesem Film besonders aus-
geprigte Symbolsprache Alfred Hitch-
cocks nicht gekiimmert oder sie im Zuge
seiner  beabsichtigten Modernisierung
bewusst geopfert hat. Letztere Vermutung
liegt niher, weil er ndmlich der Story an
etlichen Stellen seine eigene (moderne?)

Interpretation aufgezwungen hat. Es gibt
mehrere Bestandteile, die in Hitchcocks
Film iiberhaupt nicht vorkommen. Abge-
sehen von kurzen Erinnerungsbildern im
Augenblick des Todes, haben sie alle etwas
mit Sexualitit zu tun: der masturbierende
Norman Bates oder die Orgasmus-
gerdusche aus dem Nachbarzimmer. Im
Kontext von Hitchcocks Gesamtwerk hat
«Psycho» am meisten mit Sexualitit zu
tun. Doch im Gegensatz zu dem zwolf
Jahre spiter entstandenen Film «Frenzy»
bediente sich Hitchcock damals ungeheu-
er subtiler Mittel, um sexuelle Obsessio-
nen und deren Auswirkungen erkennbar
zu machen. Er tat dasvermutlich auch, um
den Uberraschungseffekt der Mordszene
nichtdurch Vorahnungen zu beeintrichti-
gen. Gegeniiber Frangois Truffaut hat er
sich in dem beriihmt gewordenen Inter-
view gedussert, er habe in «Psycho» das
Publikum gefiihrt, als ob eraufeiner Orgel
gespielt hitte. Von solcher Meisterschaft
zeugt in Van Sants Film nur noch die
Musik Bernard Herrmanns. Il
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MERITIK

L’ecole de la chair

Schule des Begehrens

Pierre Lachat

D ieser Geschichte von einem unglei-

chen Paar soll ein Roman des japa-
nischen Erzihlers Yukio Mishima zu-
grunde liegen, doch ist das wohl wenig
mehr als eine exotische Laune. Aus Fern-
ost hat Benoit Jacquot den Stoff mit den
Waurzeln nach Paris umgetopft, er hatihn
zudem aus den Vierzigern in die Jetztzeit
verlegt und poliert ihn auch sonst in allen
Teilen zu einer Fabel im klassischen fran-
z6sischen Stil heraus. Héchstens im Vor-
beigehen deuteter ein paar Verneigungen
vor shabu-shabu, strengem kahlem Inte-
rieur und sonstigen Abzeichen japani-
scher Kultur an.

Die elegante Dominique (Isabelle
Huppert) holt sich gegen Begleichung
seiner Schulden von 35’000 Francs einen
derb sinnlichen fritheren Stricher und
Halbstrolch, den Parvenii Quentin (Vin-
cent Martinez) unter Dach und Decke.
Nach einer wechselvollen Halbromanze
knapp an der Grenze zur Liebesaffire
wird sie von dem Beischlifer, derithr Sohn
sein kénnte, verlassen, und zwar zugun-
sten der Tochter ihrer Freundin, einer
Dame aus der feineren Gesellschaft. Die
Heldin sinkt in ihre alte Einsamkeit zu-

Vincent Maﬁinez"
Isabelle Huppert
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riick, wihrend ihr schéner Gigolo ehe-
licht, sich fortpflanzt und sozial eine
(minime) Stufe héher steigt.

Die raffinierteren Qualititen der Mir
ergeben sich aus den tiefen, aber letztlich
produktiven Missverstindnissen, welche
die Handlung vorantreiben. Dem unglei-
chen Paar geht wohl selber nie restlos auf,
wassie und er iiber das Nichstliegende und
Offensichtliche hinaus wirklich voneinan-
der erwarten. Denn nur an der Oberfliche
kommtes Dominiqueauf Hingebungund
Leidenschaft an, benétigt Quentin das
Geld und die Bezichungen.

Die beiden begreifen einzig: Das, was
als ungeschminkter Fall von minnlicher
Nobelprostitution gedacht war und auch
als solcher enden miisste, wichst sich zu
etwas merklich anderem aus. Am ehesten
dhnelt es wohl einer Beziehung zwischen
Mutter und Sohn. Und als solche schei-
nen Dominique und Quentin einander
auch zu erkennen. Will sie fiir ihn sorgen,
so liesse er es gern geschehen, wenn es
bloss nicht so verflixt verpflichtend wire.
Die zwei hitten Anlass genug, einander
zu quilen, wenn nicht umzubringen, sie
unterlassen’s aber aus einer Art von Zu-

Regie: Benoit Jacquot
Frankreich 1998

neigung wider Willen. Lieber hinterge-
hen sie einander aus einer Art von falscher
Riicksicht.

Auf diese Weise kehrt die Affire bei-
spielhaft die enttiuschten Wiinsche und
Phantasien, die Hilflosigkeit und Uner-
fahrenheit der beiden Protagonisten her-
vor. Um ein Haar formieren sich Mutter
und Sohn zum Paar, aber es bleibt bei
einem, das nie ganz zu dem werden kann,
was es sein mochte. Sie sind dazu verur-
teilt, einander zu verlieren, ganz gleich,
was sie anfangen, um es zu verhindern.
Und so lernt Quentin die ersten wirkli-
chen Lektionen seines Lebens, Domini-
que bereits ihre letzten. Er holt schon mal
vor, was sie erst noch nachzuholen hat.

Die streckenweise allzu glatte, kalku-
lierte Inszenierung Jacquots, seine Ge-
nauigkeit und sein vornehmer Ge-
schmack miissten sich zu einer hohlen,
gezierten Stiliibung zusammenfinden,
wire da nicht Isabelle Huppert, Madame
Bovary in Person, eine der fithrenden
Filmschauspielerinnen Europas. Ihre In-
terpretation der unerfiillten, beschrink-
ten, passiven und verdorrten, aber dann
doch wieder so resistenten Dominique,
die immer nur dann weiss, was
sie will, wenn es ihr auch garan-
tiert zusetzen wird, katapultiert
den Film iiber die Strecke.

Die wenigen Trinen, wel-
che die Mimin zu vergiessen hat
und die auf ihrem kiihlen, brei-
ten, weissen Gesicht wie mit
Glyzerin aufgemalt wirken, sind
gerade darum so ergreifend, weil
Huppert sonst nie wirkt wie je-
mand, der hilflos wiirde los-
flennen wollen. Man sieht, sie
kann dem Sentiment gar nicht
wirklich stattgeben, sie ist ge-
niert von so viel Eindeutigkeit.
Aber es ist gerade die Spannung
zwischen der gewahrten und der
verlorenen Contenance, die ihre
Auftritte hinreissend macht. [l



	Kritik

