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kritik

Regie: Noémie Lvovsky
Frankreich/Schweiz 1999

Uberdreht rasen vier Madchen durch
die Pubertét. Einfiihlsam und witzig
bringt die franzosische Regisseurin
dieses Lebensgefiihl auf die Lein-
wand. Die iiberraschenden Bildideen
steigern sich zu einer virtuosen Fahrt
auf der Achterbahn der Gefiihle.

Charles Martig
«La vie ne me fait pas peur» ist eine Be-

schworung der pubertédren Geister ... und
wehe wenn sie losgelassen werden. Vier
ganz gewohnliche, rund 13-jahrige Mad-
chen stehen im Mittelpunkt, permanent
unter Hochspannung, unglaublich wand-
lungsfahig, exaltiert und verletzlich. Inés,
Emilie, Stellaund Marion haben sich inder
Schule kennen gelernt. Sie sind Freundin-
nen und machen als «Viererbande» ihre
Umgebung unsicher. Der zum Teil rasend
schnell geschnittene Film zeigt sie in der
Schule, zu Hause, auf gemeinsamen Streif-
ziigen, im Streit mit Eltern oder Geschwi-
stern, beim geheimen Ritual, auf der Jagd
nachJungen, beim ersten Ferienabenteuer
und in Schicksalsmomenten.

Die 35-jdhrige Franzosin Noémie
Lvovsky («Oublie-moi», 1994) filmt die vier
Miédchen aus einer weiblichen Sicht. Sie
nimmt die furiose Energie dieser vier Per-
sonlichkeiten auf, die Préasenz ihrer Kérper
und ihrer Stimmen. Sie zeigt die Figuren in
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der Spannung zwischen Verzweiflung und
Euphorie. In jedem Moment kann die
Gefiihlslage von einem Extrem ins andere

kippen. Inihren aggressiven Augenblicken
wirken sie kriegerisch und Angst einfls-
send, in ihren melancholischen Phasen
hingegen fragil und verletzlich. Lvovsky er-
reicht in der Schauspielfiihrung mit den
Laiendarstellerinnen eine erstaunliche
psychologische Modellierung, fordert von
ihnen eine starke Identifikation mit der
Rolle. Die atemberaubende Energie, die
dabei von den Darstellerinnen ausstrahlt,
istin vier psychologischen Grundmustern
verankert: in der aggressiven Stella, der
uiberkorrekten Marion, der vertriumten
Inés und in der von einer verriickten Mut-
ter tiberforderten Emilie.

Stella (Julie-Marie Parmentier) hat ei-
nenaggressiven Charakterzug, dersie etwa
dazu veranlasst, bei einem Handballspiel
ein Madchen zu verpriigeln. Sie wirkt ver-
schlossen und unnahbar, eine unbere-
chenbare Personlichkeit, die sehr heftige
Reaktionen zeigt. Sie ist unbezdhmbar,
voller Energie. In den Ferienabenteuern
mit den italienischen ragazzi wagt sie sich
am weitesten vor, wobei der Nachtausflug
der Freundinnen in einem rasenden Auto
ihr enorm Angst einjagt. Die unbéndige
Energie wendet sich im Laufe der Zeit ins
Innere von Stella und verwandelt sich in
Angst.

Die tiiberkorrekte Marion (Camille
Rousselet) ist ein Méddchen aus gutem
Hause, das sehr zuriickhaltend ist und si-
cherheitshalber Abstand bewahrt. Sie hat
zwei Gesichter. In der Gruppe zeigt sie ihre
stolze und unnahbare Seite, {ibernimmt
instinktiv die Fiihrung. Marion fiihrt Regie,
wenn die Mddchen eine sitcom parodieren
und dabeiihren sexuellen Fantasien freien
Lauf lassen. Marions Sensibilitédt — ihr an-

Camille Rousselet
Ingrid Molinier

Magalie Woch

Julie-Marie Parmentier

deres Gesicht — wird erst in Szenen sicht-
bar, wo sie alleine ist und sich unbeobach-
tet fiihlt.

Die vertrdumte Ines (Ingrid Molinier)
stellt den poetischen Charakter dar. Ihr
scheues und sanftes Wesen verleitet sie
dazu, den anderen zu folgen. Sie schwebt
zwischen ihrer Fantasiewelt und der Reali-
tét der peergroup. Ihr Wesen ist aber auch
durchléssig fiir alles, was unterschwellig
vorhanden ist und jederzeit hervorbre-
chen kann. Ineés ist die Erste, die {iberra-
schenderweise eine sexuelle Erfahrung
macht und in einer spéteren Lebensphase
schwer erkrankt.

Mit Emilie (Magalie Woch) tritt eine Fi-
gur auf, die sehr viel an sich selber arbeitet,
um der Verrticktheit ihrer Mutter standzu-
halten. Sie steht vielfach abseits und
kdmpft mit ihren Komplexen. Auf der
Theaterbiihne wird sie vom Regisseur—mit
dem sie spéter trotz allem ins Bett geht —

Julie-Marie
Parmentier




derart erniedrigt, dass sie sich nur mit
Miihe und Not durchbeissen kann. Emilie
empfindet gleichzeitig Liebe und Hass fiir
ihre geistig unerreichbare Mutter (Valeria
Bruni-Tedeschi), eine explosive Mischung,
die sich in plotzlichen Wutausbriichen
auch gegen ihre Eltern entladt.

So unterschiedlich die vier Charaktere
auch sind, verbindet sie doch Solidaritét
und Vertrauen. Gemeinsam entdecken sie
die erwachende Sexualitdt und pflegen mit
leidenschaftlicher Hingabe ihre eroti-
schen Fixierungen. In einer irrwitzigen
Schulhausszene stehlen die Mddchen aus
dem Biiro der Direktorin das Foto eines
verehrten Jungen, welches gleich aufge-
gessen wird. Die symbolische Einverlei-
bung des geliebten Objektes deutet an,
dassdieerotische Energie derjungenFrau-
ensichnicht primér auf die Jungen richtet.
Sie sind zwar der Ausloser, bleiben den vie-
ren aber vollig fremd, sozusagen wie
Ausserirdische, die jeden Moment wieder
auf den Mars zurtickfliegen konnten. Das
eigentliche spielt sich in der von einem
magischen Ritual zusammengeschweiss-
ten Gruppe ab; vier Hexen gleich kreisen
sie um ihre Liebesfetische.

Das erfahrungsgeséttigte Drehbuch
hat Noémie Lvovsky gemeinsam mit Flo-
rence Seyvos entwickelt. Die konsequent
auf die spéten Siebzigerjahre getrimmte
Inszenierung spielt geschickt mit ver-
schiedenen Genres und erreicht in den
iiberraschenden Bildideen eine wunder-
bare Leichtigkeit. Als einziger Schonheits-
fehler entpuppt sich der wenig tiberzeu-
gende Schluss, was aber in diesem furio-
sen Kaleidoskop der weiblichen Adoles-
zenz kaum ins Gewicht féllt. Der iiber-
bordende Rhythmus der Bilder bestimmt
diesen unerhort lebendigen und ener-
gischen Film. |

«Diese Madchen
wollen sich dauernd
beweisen»

Noémie Lvovsky liber «La vie
ne me fait pas peur» und die
Verwegenheit der Jugend.

Sennhauser In ihrem Film sind Teile eines

Arte-Telefilms enthalten, der «Petites»
hiess. Wie kam es dazu? Nachdem das
Drehbuch zu «La vie...» fertig war und
wir die Darstellerinnen gefunden hatten,
wollten wir sofort zu drehen beginnen,
weil wir ja wegen der Madchen auf die
Schulferien angewiesen waren. Aber
dem Produzenten gelang es nicht, in der
kurzen Zeit das Budget fiir den ganzen
Spielfilm aufzutreiben, daher schlug uns
Arte vor, vorerst diesen ersten Teil des
Drehbuchs umzusetzen als Telefilm.

Danach gab es dann ein ganzes Jahr
Unterbruch bis zu den eigentlichen
Dreharbeiten? Ja, und das entpuppte
sich als eigentlicher Gliicksfall. Ich hatte
mich ja immer gefragt, ob wir die jungen
Médchen von éalteren Darstellerinnen
spielen lassen sollten, die auf jung
getrimmt wiirden - oder dann
schliesslich die dlteren Figuren von
jungen Darstellerinnen, die alter ausse-
hen mussten. Aber dank diesem
«Produktionsunfall» ergab sich das ganz
von selber. Die Madchen wurden
tatsachlich dlter und in diesem Alter
macht das viel aus: Sie wurden auch
physisch zu jungen Frauen und dieser
ganze Prozess ist nun auch im Film
sichtbar.

Wobei wohl auch die Dreharbeiten das
Leben ihrer Darstellerinnen verandert
haben? Zumindest sind sie der Meinung.
Die Jiingeren waren etwas iiber 14 am
Anfang, heute sind sie 18 und wir haben
uns nicht mehr aus den Augen verloren.
Das Erwachsenwerden derart gespiegelt
zu erleben, hat bestimmt einen Einfluss.
Wesentlich an meinem Film ist ja auch
die Erkenntnis der Madchen, dass ihr

Zusammensein ihre Leben verandert hat
- s0 wie meine Freundinnen damals
meines verandert haben.

Der Film als Zeitmaschine. Riickkehr in
die Vergangenheit verandert die Vergan-
genheit. Hat das auch fiir Sie selber
funktioniert? Hat sich die Sicht auf ihre
eigene Jugend verandert? Nicht so, dass
ich es gemerkt hatte. Andererseits ist
Reflexion beim Schreiben Teil meiner
Arbeit, ich lebe so. Und dann gibt es
natiirlich schon Dinge, die erst retro-
spektiv eine andere Bedeutung bekom-
men. Im Film kommen Drogen eigentlich
kaum vor, weil sie auch fiir mich damals
kaum eine Rolle spielten. Und von Aids
wussten wir auch noch nichts, als wir
damals die Sexualitédt zu erforschen
begannen.

Einen guten Teil seiner enormen Energie
bezieht ihr Film aber trotzdem aus der
Risikofreude, sowohl der Darstellerinnen
wie auch der Figuren. Ich denke, das ist
ein Teil der Adoleszenz. Diese Madchen
wollen sich dauernd beweisen, messen.
Wenn sie in Italien Autostopp machen
und bewusst eine Vergewaltigung
riskieren. Aber auch, wenn sie sich in
Trance tanzen oder wie verriickt die
Treppe hinauf- und hinunterlaufen.

Diese Risikofreude verliert sich aber bei
den meisten Menschen mit der Zeit.
Haben Sie die Ihre bewahrt? Nein ... ja ...
vielleicht ein bisschen? Nein. Nicht
wirklich. Mein einziges Risikoverhalten
besteht im Rauchen - da aber griindlich.
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kritik

Regie: Frank Oz
USA 1999

Ein Actionstar, der unwissentlich in
einem Film mitspielt? Steve Martin
zwingt Eddie Murphy die Rolle auf -
in dieser Komdédie, die nicht nur den
beiden Altstars erfreulich gut
bekommt.

Thomas Binotto
«Mein Drehbuch sollte keine Parodie oder

Satire auf Hollywood werden. Ich wollte
lediglich, dass es witzigist.» Mitdiesem auf
den ersten Blick bescheidenen Anspruch
hat Steve Martin die Vorlage zu «Bowfin-
ger» verfasst. Dass auch eine «nur» witzige
Komddie nicht leicht zu realisieren ist, das
wiederumist eine Binsenwahrheit, die von
der aktuellen Kinoproduktion immer wie-
der aufs Neue bestétigt wird.

Immerhin, der Plot zu «Bowfinger» liest
sich viel versprechend: Der absolut erfolg-
lose Mochtegern-Regisseur Bobby Bow-
finger (Steve Martin) will endlich seinen er-
sten Film drehen. Er hat einen Kniiller von
Drehbuch aus der Feder eines Portiers, er
hateine Truppe von grauenvoll chargieren-
den Schauspielern und er hat zweitausend
Dollar — also fast alles, was man fiir einen
blockbuster benotigt. Dazu kommen die
Filmausriistung, die er sich aus dem Lager
eines Filmstudios dusserst dezent und
kostenneutral borgt, sowie Filmtechniker,
die direkt ab der mexikanischen Grenze
sozialabgabenfrei eingefahren werden.

Was noch fehlt, ist der Star. Aber ein-
mal am Beginn seines unaufhaltsamen
Aufstiegs angelangt, kennt Bowfinger kei-

30 FILM

10/99

ne Skrupel mehr. Er nimmt den Actionstar
Kit Ramsey (Eddie Murphy) in die Beset-
zung auf - allerdings ohne dessen Wissen.

Mitversteckter Kamerawerden deshalb
die Auftritte Kits gefilmt, nur seine ungebe-
ten auftauchenden Mitspieler kennen den
Text. Dasmachtnichts, dennKitistschliess-
lich Actionstar mit nur einer kiinstlerischen
Ambition: einmal eine mindestens so gute
Dialogzeile wie «Hasta la vista, Baby!» inter-
pretieren zu diirfen.

Zunichst lduft fiir Bowfinger alles wie
am Schniirchen. DerunterParanoialeiden-
de Kit spricht auf die urplotzlich auftau-
chenden und ihn bedrohenden Figuren
tiberaus gut an, so als wire method acting
sein tdglich Brot. Bis es ihm dann doch des
Unheimlichen zu viel wird und er bei der
Psychosekte «Mind Head» untertaucht.
Aber selbst in dieser Lage weiss Bowfinger
sich zu helfen. Er engagiert ein Double, das
Kit tduschend dhnlich sieht und bereit ist,
fiir den Erfolg alle Hindernisse zu iberwin-
den - auch achtspurige Autobahnen.

Bleibt nur noch eine Frage: Wird der Ex-
pressdienst «FedEx» dereinst vor Bowfin-
gers Haus anhalten, dem Regiemeister ein
tiberaus dringendes Paket {ibergeben, ihn
damit als sehr wichtige Personlichkeit aus-
zeichnen und fiir alle sichtbar anzeigen,
dass Bowfinger es endlich geschafft hat?

Die Handlung, die sich Martin fiir
«Bowfinger» erdacht hat, ist originell - und
der Film? Noch besser! Steve Martin kniipft
dortan, wo er nach «L.A. Story» (USA 1990)
leider aufgehort hat. Viele, zu viele belang-
lose Familienkomddien spéter ist der be-
gnadete standup-comedian endlich wie-
derin seinem Element. Ohne jeden Durch-
hénger, mit einer tiberbordenden Fiille
von Gags ist ihm eine Komddie gelungen,
die zwar—wir erinnern uns—nur witzigist—
das aber ganz und gar.

4

Mit Frank Oz hat Martin zudem einen
Regisseur gefunden, der mit Gespiir fiir ex-
aktes Timing das Optimum aus der Vorlage
herausholt. Wie sich beispielsweise Bow-
finger nach einer langen Exposition ur-
plotzlich als Zopfchentrager entpuppt, und
wie sich dann wiederum das Zopfchen als
angeklebt herausstellt, das ist nicht nur gut
erdacht, sondern auch perfekt inszeniert.

Lustvoll vergreifen sich Oz und Martin
an zahlreichen Klischees. Die blutjunge
und selbstredend bildhiibsche Debiitan-
tin Daisyscheintzundchstdas Dummchen
vom Land Marke «Ohio-Girl» zu sein, stellt
sich aber schliesslich als durchtriebenes
Flittchen heraus, das sich durch die Betten
der gesamten Filmcrew den Weg zum
Ruhm bahnt-ein Klischee wird vom nich-
sten abgelost.

Gelungen ist auch die Besetzung. Ne-
ben Steve Martin ragt vor allem Eddie
Murphy in einer Doppelrolle heraus, die er
mit sichtbarer Spielfreude und wohltuen-
der Selbstironie ausfiillt. Damit kniipft
Heather Graham




Steve Martin
Eddie Murphy

Guillaume Depardieu
Catherine Deneuve

auch er an vergangene, komischere Zeiten
seiner Laufbahn an.

Kalauernde Dialoge, iiberraschende
optische Gags und ziindender Slapstick —
mitalldem geht «Bowfinger» geradezuver-
schwenderisch um. Dennoch wird der
schieren Lust am Witz nicht alles geopfert.
Bobby Bowfinger und die Seinen sind in
ihrem Enthusiasmus zwar zum Schreien
komisch, aber auch rithrend. Bewusst zu
machen, was es heisst, einen Traum zu ha-
ben und diesen Traum unbeirrt zu verfol-
gen, das gelingt dieser Komddie besser als
so mancher mit grossspurigem Pathos auf-
fahrenden Heldenschwarte. Wenn zum
Ende die ganze Crew zittert, ob «FedEx»
nun endlich das ersehnte Symbol des Er-
folgs abliefert, dann blinzelt sogar ein we-
nig Frank Capra in die Zuschauerreihen.
Aber wirklich nur ein wenig, denn «Bow-
finger» istwie gesagtkeine Satire und keine
Parodie, kennt keine Botschaft und keine
Moral, sondernistlediglich eine ungemein
witzige Komadie. |

Regie: Leos Carax
Frankreich/Schweiz/Deutschland 1999

In diister schwelgenden Bildern und
rasanten Montagen erzdhit der
franzosische Regisseur Leos Carax
die Geschichte eines wunschlos
ungliicklichen Méarchenprinzen.

Mathias Heybrock
Am Lieblingssujet des Franzosen Leos Ca-

rax hat sich auch mit seinem neuen Film
nichts gedndert: Amour fou, die ebenso fel-
senfeste wie ungliickselige Verstrickung
eines Paares, die schon Carax’ Filme «Boy
meets Girl», «Mauvais sang» und «Les
amants du Pont-Neuf» bestimmt hatte.
Hier erscheintsie ins Marchenhafte gestei-
gert. Der junge Pierre (Guillaume Depar-
dieu), eine Art zeitgendssisches Konigs-
kind, verldsst eines Tages Hals tiber Kopf
sein exquisites Umfeld, um mit der bettel-
armen Isabelle (Katerina Golubeva) zu le-
ben. Dass die mysteriése Schonheit be-
hauptet, seine Schwester zu sein, macht
ihre ohnehin schwierige Liebesbeziehung
noch unheilvoller. Und wirklich ist dem
Pérchen kaum zu helfen. Beide zeichnet
die unverséhnliche Antihaltung gegen-
tiberjeder Form des Sozialen aus, der hart-
néckige Wille zu wunschlosem Ungliick.
Nun ist ja gegen das Gefiihl von Ein-
samkeit und Ausgeschlossensein, das ih-
rem verstorenden Treiben zu Grunde liegt,
gar nichts zu sagen. Doch zumindest Pier-
res Verzweiflung erscheint in erster Linie

selbstverliebt; eine imposante, aber kiinst-
lich wirkende Pose. Wenn er, zundchst
hoch zu Ross, dann auf einem schicken
Motorrad, schliesslich aber an Kriicken,
konsequent jedes Hilfsangebot ausschlagt

und seinen Weg nach unten antritt, moch-
te man diesen verwunschenen Prinzen ge-
legentlich gern an die Wand klatschen. Er
muss sich ja nicht gleich in einen Frosch
verwandeln. Aber vielleicht in ein ganz
normales Kerlchen, das sich nicht mehr
Weltschmerz leistet als es der tigliche
Broterwerb gestattet.

Doch Normalitdt ist nicht unbedingt
das Kriterium, an dem Leos Carax’ Werk zu
messen ware. Sein neuer Film ist eine sym-
phonie pathétique, eine etwas todes-
sehnsiichtige romantische Erzdhlung, die
dem Buch tatsdchlich zu Grunde liegt -
Herman Mellvilles 1852 im Rausch ge-
schriebener Roman «Pierre, or, the Ambi-
guities». Enorm ist die Fahigkeit des Regis-
seurs, seine Protagonisten durch Asthetik
an Stelle von Psychologie zu charakterisie-
ren. Von der verzweifelten Rastlosigkeit
des mannlichen Helden zeugt allein schon
sein ewiger Aufbruch: Jede Sequenz in
Carax’ Inszenierung wird nur kurz angeris-
sen, um wieder in Pierres gehetzten Lauf
tiber Wald und Wiesen, Briicken und Pas-
sagen zu miinden. Auch die Liebesszene
zwischen ihm und Isabelle, unglaublich
sexuell, zartlich und pornografisch, behalt
diesen atemlosen Rhythmus bei. Und
wenn ein endloser Monolog das Stakkato
unterbricht, dann nur um auf vielleicht
noch wahnsinnigere Weise von einem Un-
gliick zu kiinden, das vielleicht Pose ist —
aber eine, die bewundernswert konse-
quent umgesetzt wurde. [ |

Normalitat ist nicht unbedingt das Kriterium,
an dem Leos Carax’ Werk zu messen ware.
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Regie: Michael Hoffman
USA 1999

Dem Englénder Michael Hoffman
gelingt mit Starbesetzung ein
Kunststiick: eine Shakespeare-
Adaption, die als Unterhaltungsfilm
bestehen kann.

Vinzenz Hediger

Der englische Dichter John Dryden (1631-
1700) machte sich seinen Namen nicht zu-
letzt damit, dass er die Theaterstiicke Wil-
liam Shakespeares vom barocken Sprach-
kleid des elisabethanischen Englisch ent-
kleidete und sie
schmuckloser Form vors Publikum brach-
te. Fanden solche Vereinfachungen zwei
Generationen nach Shakespeares Tod
noch Beifall, sind sie mittlerweile unvor-

in vergleichsweise

stellbar geworden. Im 19. Jahrhundert ent-
wickelte sich um Shakespeare ein wahrer
Authentizitatskult, und wer im 20. Jahr-
hundert Werke des per Konsens ldngst
zum grossten englischen Dichter erhobe-
nen Stiickeschmieds auffiihrte—geschwei-
ge denn verfilmte —, hatte sich gefélligst an
den Urtext zu halten.

Was gerade Filmregisseure immer wie-
der vor Probleme stellte, widersetzt sich
doch Shakespeare in Urform der Verfil-
mung. Mit dem Illusionstheater des 19.
Jahrhunderts, aus dem das Erzdhlkino un-
ter anderem entstanden ist, hatte das Elisa-
bethanische Drama nur gerade gemein-
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sam, dass es von Schauspielern vor Publi-
kum aufgefiihrt wurde. Die Darsteller spra-
chen ihren Text auf einer Biihne, die mehr
an ein Gerlist erinnerte denn an die
Guckkastenbiihne mit Biithnenbild, wie wir
sie gewohnt sind. Was die Bithnenkon-
struktion an Vortduschung von Gescheh-
nisrdumen nichtleisten konnte, musste der
Autormitden Mitteln der Sprache kompen-
sieren. Daher Shakespeares Uberschuss an
Bildkraft, die jeden Versuch der filmischen
Umsetzung zunéchst einmal dazu verur-
teilten, das bereits Gesagte hilflos zu unter-
malen.

Es sei denn, man ldsst sich etwas ein-
fallen. Der Australier Baz Luhrmann etwa
verfilmte vor zwei Jahren «<Romeo und Ju-
lia» in einem Stil, der an Videoclips erin-
nerte. Unbehindert vom Huldigungs-
krampf gewisser Berufskollegen, hatte
Luhrmann erkannt, dass Shakespeares
Stiicke nicht reine, vorab auf den Trans-
port tiberzeitlicher Wahrheiten bedachte
Kunstwerke sind. Vielmehr handelt es
sich um Wundertiiten der Bithnenunter-
haltung, voll gepackt mit Einzelattraktio-
nen, die letztlich immer auf den zeitge-
nossischen Publikumsgeschmack ausge-
richtet waren. Ein Stilgemisch, wie Luhr-
mann es praktizierte, trégt dieser Offen-
heit nach allen Seiten am besten Rech-
nung und stellt vielleicht auch die einzig
filmisch addquate Reaktion auf den
sprachlichen Reichtum der Vorlage dar.

Diese Ansicht scheint auch der Regis-
seur Michael Hoffman zu teilen. In seiner
Neuverfilmung des «Sommernachts-
traums» inszeniert der gebiirtige Engldnder
etwa einen Streit zwischen den Protagoni-
stinnen Hermia und Helena als weiblichen
Schlammringkampf. Female mud wrestling
ist eine populdre amerikanische Kampf-
sportart, eine Freizeitbelustigung fiir Bier

Y Michelle Pfeiffer

Kevin Kline

saufende Lastwagenfahrer, und mithin ein
Spektakel, wie es in einem Shakespeare-
Stiick durchaus vorkommen kénnte, wire
der Dichter heute noch am Werk. Seinen
Sinn fiirs zeitgemiss Derbe verbindet Hoff-
man mit einer Urtexttreue, die zwar nicht
absolut ist, aber zumindest milde Puristen
beséanftigen diirfte. Die Geschichte von
Hermia, die auf Geheiss ihres Vaters den
flatterhaften Demetrius ehelichen soll, ob-
schonsiedochdentreuliebenden Lysander
vorzieht, verlegt Hoffman zwarausdem an-
tiken Athen in die Toskana des 19. Jahrhun-
derts. Die Diktion bleibt aber jene des
Urtexts. Einen Moment lang wirkt das irri-
tierend, als David Strathairn als Herzog
Theseus zu Beginn des Films die Recht-
missigkeit des vidterlichen Ehebefehls ver-
kiindet. Doch spétestens als Hermia und
Lysander dem Heiratszwang entfliehen
und, verfolgt von Demetrius und dessen
ungeliebter Verehrerin Helena, in Oberons
Zauberwald landen, verschmelzen die he-
terogenen Elemente zu einer spannungs-
vollen Einheit. Ein gelungenes Stiick Unter-
haltungskino ist das, weit weg vom Dekla-
mationsstil der Laurence-Olivier-Shake-
speare-Verfilmungen, oder vom Imponier-
gehabe eines Kenneth Branagh.

Zum Gelingen tragen die Darsteller we-
sentlich bei. David Strathairn mit einem
kurzen, dezidierten Auftritt als Theseus,
Stanley Tucci als Puck, Michelle Pfeiffer als
Titania, Konigin der Feen, und Kevin Kline
als Bottom, trotteliger Weber und hinge-
bungsvoller Laienschauspieler, der seinen
grossen Auftritt bei der abschliessenden
Hochzeitszeremonie hat: Es sind die be-
kannten Namen, die Akzente setzen. In Bra-
naghs Filmen wirkte die Spiellust solcher
Starmimen oft aufgesetzt. Hier hingegen
kommtsie aufunaufdringliche, dafiirumso
wirkungsvollere Weise zum Tragen. M




Regie: Peter Greenaway
GB/NL/Lux/BRD 1999

Peter Greenaways Hommage an
Fellini vermag als Ganzes nicht zu
iiberzeugen, aber als Kuriositatenla-
den fiir ironische Denkanstdsse taugt
sein achteinhalbter Film allemal.

Michel Bodmer
Ist ein méssiger Greenaway besser als ein

maéssiger Kubrick? Beide Cineasten be-
schéftigen sich in ihren jiingsten Filmen
mitMénnern, die von ihren sexuellen Fan-
tasien tiiberfordert werden. Doch wo
Kubricks verschdmte Schnitzler-Adaption
«Eyes Wide Shut» in den Traumen desletz-
ten Fin de Siecle» versandet, geht Green-
away in seiner unverschamten Fellini-
Hommage «81/2 Women» einen entschei-
denden Schritt weiter.

Philip Emmenthal ist ein reicher,
alternder Schweizer; sein Sohn Storey ist
von Chaos und Erdbeben fasziniert. Als
Philips Frau stirbt, ist er verzweifelt. Storey
versucht umsonst, seinen Vater zu trosten,
indem er die Mutter in Vaters Bett ersetzt.
Philip hofftaufden Beistand der Kunst, und
so schleppt ihn Storey in Fellinis «Otto e
mezzo». Angespornt von den sexuellen
Fantasien, die der Filmemacher auf der
Leinwand auslebt, beschliessen die beiden,
ihre leere Villa zum Privatbordell zu ma-
chen. Siebeneinhalb Frauen ziehen ein,
nicht alle ganz freiwillig. Die Pachinko-
spiel-stichtige Simato hat bei ihnen Schul-
den; Griselda hat Geld veruntreut und soll

zur Strafe eine Nonne abgeben; die Pferde-
nérrin und -diebin Beryl sowie Giaconda,
die aus Leidenschaft Babys gebiertund ver-
kauft, erhalten Asyl; Mio ist von Transvesti-
tenfasziniert; Kito, eine Geschiftsfrau, liebt
Storey; Clothilde, die ehemalige Bedienste-
te, leitet den Haushalt; die mysteriose
Giuliettaist halb Frau, halb-ja, was eigent-
lich? Sie alle werden zu Sexobjekten von
Vater und Sohn. Aber dann kommt Palmira
hinzu, die seit langem in Philip verliebt ist
und nun die Médnnerfantasien mitihrer Ini-
tiative aufzumischen beginnt. Der blossen
Sexualitédt bald tiberdriissig, finden Vater
und Sohn zurtiick zur Liebe — und zur Eifer-
sucht-, wahrend die Frauen ihre aufoktroy-
ierten sexuellen personae in eigene Rich-
tungen weiterspinnen. Das Bordell fallt
auseinander. Philip gibt sich seiner Liebe
zu Palmira hin und stirbt, wihrend Storey
sein Wunsch-Ende bei einem Erdbeben
findet. Die Frauen sind frei.

Ausgerechnet Greenaways achtein-
halbter Kinofilm (ganz fiirvollmagman ihn
nicht nehmen) wurde als erster in Cannes
in den Wettbewerb aufgenommen. So viel
Ablehnung, wie seine «lakonische Komo-
die» dort erfuhr, hat sie aber nicht verdient.
Der Vorwurf der Misogynie greift einmal
mehr zu kurz, denn die l6chrigen Ménner-
fantasien der Emmenthals, die aufMotiven
von Kunst- und Kulturgeschichte beruhen,
werden von Anfang an ironisiert, und die
sexslichtigen, aber korperfeindlichen
Ménner werden durch das blosse Ausleben
ihrer Triebe nicht erfiillt. Die Frauen haben
denn auch keine Miihe, den imaginativen
Spiess umzudrehen und die Chauvi-Kli-
schees zu eigenen, individuelleren und
tauglicheren Fantasien umzumodeln.

Greenaways Ménner verlieren ob ihrer ab-
gehobenen Ambitionen sowohl ihre wah-
ren Bediirfnisse nach Liebe als auch die
Realitédt der weiblichen Projektionsfiguren
aus den Augen; die erstrebte Kontrolle ent-
gleitet ihnen, und die Frauen erweisen sich
als starker und lebensfihiger. Wie immer
sterben seine Protagonisten; neu ist, dass
sie dabei gliicklich werden diirfen.

Wihrend John Standing als Philip das
Kunststiick schafft, die ebenso britische
wie Greenawaysche (Selbst-)Ironie mit ei-
ner echten Tragik zu verquicken, bleibt
Matthew Delameres Storey blass. Die
neun Frauen, u. a. verkdrpert von profi-
lierten Schauspielerinnen wie Amanda
Plummer und Toni Collette, {iberzeugen
visuell, kommen als Figuren aber kaum
zur Geltung. Einzig Polly Walker wéchst
tiber die blosse Funktionalitdt der guther-
zigen Hure Palmira hinaus.

Greenaway, wie die Romantiker stets
um das Gesamtkunstwerk bemiiht, schei-
tert ebenso wie diese und verlduft sich im
Fragmentarischen und Zentrifugalen. Hat
man sich mit der Unméglichkeit seines
stolzen Unternehmens freilich abgefun-
den, stosst man in dessen Bruchstiicken
immer wieder auf genialische Gedanken,
eigenwillige Einfélle und beeindruckende
Bilder, wie man sie etwa in Kubricks nach-
gelassenem Werk umsonst sucht, und so
bietet «81/2 Women» schliesslich ebenso
viele Freuden wie Frustrationen. Wie
Greenaway selbst andeutet, ist dieser Film
auch kaum mehr als eine Fingertibung vor
seinem Multimedia-opus magnum «The
Tulse Luper Suitcase», das vor einigen Mo-
naten im Internet seinen Anfang genom-
men hat (www.tulseluper.net). |

Greenaway verlauft sich im Fragmentari-
schen und Zentrifugalen.
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Regie: Tobias Wyss
Schweiz 1999

Ob gehasst oder bewundert: Niklaus
Meienberg hat sich posthum erst
recht zu einer schweizerischen Sym-
bolfigur gemausert. Dieser Film doku-
mentiert den Mann und sein Echo.

Franz Derendinger

Schweizer Fernsehen. Eine der {iblichen
Gesprachsrunden — wahrscheinlich zum
Thema Meinungsfreiheit in den Medien.
Auf einmal fdhrt ein Diskussionsteilneh-

merdem Verlegerin der Runde an denKar-
ren, dass es kracht: Erhabe zur Sprache ein
Verhiltnis wie der Wiirger von Boston zu
den Frauen und sei unbeleckt von jeder
Fachkompetenz, alleinals filsa papain sei-
ne einflussreiche Stellung gertickt. Das ist
starker Tobak, weit jenseits der intellektu-
ellen Betulichkeit freundeidgendssischer
Debatten. Da machteiner aus seinem Her-
zen keine Mordergrube, sondern teilt aus,
putzt seinen Gegner herunter — zugleich
hoch emotional und mit messerscharfer
sprachlicher Prézision. Er bringt die Sache
auf den Punkt, ohne sich um Objektivitat
und Ausgewogenheit auch nur im Gering-
sten zu kiitmmern: Der Meienberg.

Inseinem gleichnamigen Dokumentar-
film versucht Tobias Wyss («Die Wahl»,
1990) die Erinnerung an ein Ph&nomen
wach zu halten, das die schweizerischen
Normalmasse definitiv gesprengt hat. Da-
bei verzichtet er konsequent darauf, ein
biindiges Bild von diesem Findling zu
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zeichnen, der sich so schroff abhebt von all
dem klein- und rundgescheuerten Geschie-
beim helvetischen Gletschergarten. Behut-
sam umkreist der Film diese sperrige Vita
und ldsst ihre Widerspriiche ungegléttet
stehen. Gespriache mit Menschen, die Nik-
laus Meienberg gekannt haben, Aufzeich-
nungen aus Fernseharchiven und Textaus-
schnitte, die von Gesprachspartnerinnen
und -partnern des Autors vorgetragen wer-
den, fiigen sich schliesslich wie ein unvoll-
stdndiges Puzzle zu einem offenen Bild. Es
zeigt einen Unbequemen in seiner Grosse,
aberauch mitseinen Schwichen undin sei-
ner zeitweiligen Verstiegenheit.

Ob am Journalisten, am Schriftsteller
oderam Liebhaber—anMeienbergscheiden
sich bis heute die Geister; viele hat er mitge-
rissen, viele aber auch vergrétzt — was nicht
erstaunt in einem Land, das sich allzu gern
als Demokratie der notorisch Kleinwtiichsi-
gen inszeniert. Meienberg hat Verkleidun-
gen heruntergerissen und den Drecklustvoll
wieder unter dem Teppich hervorgekehrt.
Unverschdmt hat er unter Réckchen geziin-
det und die grossbiirgerliche Wertewelt, die
sich mit dem nationalen Selbstverstdandnis
verwechselte, als «Wille und Wahn» demas-
kiert. Diese Nestbeschmutzung hat man
ihmnochliangstnichtiiberall verziehen. Wie
dem Presseheft zu entnehmen ist, brachten
es einige seiner fritheren Gegner nicht tiber
sich, zu dem kontroversen dokumentari-
schen Mosaik beizutragen. Meienberg
wusste offenbar sehr genau, wo man hintre-
ten muss, damit es wehtut.

Diese filmische Biografie kommtwahr-
lich zum richtigen Zeitpunkt, denn tat-
séchlich brauchte unser Land eine Stimme
wie seine: eine Stimme, die Einspruch er-
hebt gegen das billige Einverstdndnis und
die auch vor dem Verweis auf Sachzwénge
nicht verstummt. |

< Niklaus
Meienberg

» Alexandra
Dahlstrom
Mathias Rust

Regie: Lucas Moodysson
Schweden/Danemark 1998

Mit viel Fingerspitzengefiihl portréa-
tiert Lucas Moodysson das emotiona-
le Chaos ums Erwachsenwerden. Ein
pointiertes Drehbuch und herausra-
gende Darstellerinnen machen das
Erstlingswerk zu einem Genuss.

Sandra Walser
Tumult im Kinderzimmer. Zwei Madchen

wilzen sich am Boden, zerren einander an
den Haaren. Ausloser fiir den Zank zwi-
schen Elin (Alexandra Dahlstr6m) und Jessi-
ca (Erica Carlson) ist nicht etwa das Herum-
schniiffelnimRevier deranderen, sondern —
Schokoladenmilch. Geniisslich hat Elin den
ganzen Vorrat an Kakaopulver verputzt,
ohne ihrer stimmigen Schwester etwas da-
von {ibrig zu lassen. Der angezettelte Streit
zahlt sich jedoch fiir keine der beiden aus,
die Mutter verordnet Hausarrest. Nichts-
destotrotz machen sich Elin und Jessica,
notgedrungen nun wieder verbiindet, mit
Lidschatten und Minirock auf leiser Pla-
teausohle davon. Die als Lesbe verschrieene
Aussenseiterin Agnes (Rebecca Liljeberg)
dient den Schwestern als zusétzlicher Kick:
Schamlos schleichen siesich bei der 16-jéh-
rigen ein, umsich anderelterlichen Minibar
zu vergniigen und die scheue Mitschiilerin
anschliessend spasseshalber in Versuchung
zu fithren. Was die beiden nicht wissen:
Agnes steht tatsachlich auf Frauen und ist
unsterblich in Elin verliebt.



Von dieser Konstellation ausgehend,
entwirft Lucas Moodysson ein starkes Gene-
rationenportrdt, welches ganz aus der Sicht
der Jugendlichen spricht. Wie Moodysson
seine Charaktere aufeinander zutreiben
lasst, zeugt von unglaublichem Feingefiihl
fiirdas Wechselspiel von Komik und Drama-
tik. Gezielt wird Letztere, im Auftakt un-
scheinbar mit dem Filmtitel angekiindigt,
nur hdppchenweise ausgespielt, bis sie ihre
Klare und treibende Form einnimmt: Ver-
fluchtes Amal! Ein scheinbar hermetisch ab-
geriegelter Kosmos, aus dem es kein Entrin-
nen gibt. Der Samstagabend strahlt fiir die
dlteren Einwohner dieser schwedischen
Kleinstadt in den bonbonfarbenen Ténen
der Fernsehshows. Die Jugend betrinktsich
an exzessiven Hauspartys. Und als hier die
ersten Raves stattfinden, erhalten sieinden
Hochglanzmagazinen bereits das vernich-
tende Pradikat «out». Das soziale Geflecht,
in dem sich die Jugendlichen bewegen, ist
prazise beobachtet, die Szenerie authen-
tisch angelegt. Moodysson schafft eine inti-
me, jedoch nie voyeuristische Beziehung
zwischen Publikum und Leinwandge-
schehen: Wir leiden mit, wenn sich Agnes
ungeschickt die Pulsadern aufzusédgen be-
ginnt, und bangen, wenn dates arrangiert
und die Eltern nervig werden.

Unter Hochspannung kommt es
schliesslich zu einem ebenso temporei-
chen wie brillanten Ende. Dieses versinn-
bildlicht binnen weniger Minuten mit ei-
nem zynischen Augenzwinkern, was sich
hinter der Redewendung «outof the closet»
so alles versteckt hélt. Mit Moodyssons
Erstling kommt etwas Rares auf die Lein-
wand: ein wunderbares Stiick Kino tiber
jene Zeit des Lebens, in der einem die Welt
zu eng ist, und wahres Gliick bedeutet, das
perfekte Mischungsverhdltnis fiir Scho-
koladenmilch zu kennen. |

@@h; war auch mal
funfzehn»

Der schwedische Regisseur
Lukas Moodysson iiber seinen
skandinavischen Uber-
raschungserfolg und zeit-
genossische Dialoge.

hauser Woher nehmen Sie als 30-
jahriger den Mut, Dialoge fiir gerade
knapp halb so alte Teenager zu schrei-
ben? Ich weiss nicht genau. Ich war auch
mal fiinfzehn. Es schien mir sehr leicht.
Erst als das Script fertig war, habe ich es
mit anderen Leuten zusammen gepriift,
mit jungen Leuten aus Kleinstadten, mit
Jungen aus Amal selber, mit leshischen
Médchen ... und es stellte sich heraus,
dass ich Sprache und Ton ziemlich genau
getroffen hatte.

lhre jungen Darstellerinnen haben-den
Text also nicht nachtraglich ihren
eigenen Sprachgewohnheiten
angepasst? Natiirlich haben wir auf dem
Set diskutiert, zum Beispiel iiber das
passende schwedische Wort fiir «<schmu-
sen». Ich glaube, die Unterschiede sind
gar nicht wirklich so gross. Manchmal
bekommt man ja das Gefiihl, es werde
fast schon ein ethnischer Unterschied
gemacht zwischen der Welt der Teenager
und jener der Erwachsenen. Dabei habe
ich den grossten Teil der Dialoge einfach
so geschrieben, wie ich rede. Teenager
denken nicht so sehr anders als ihre
Eltern - ihre Sprache unterscheidet sich
hochstens durch einzelne Begriffe.

«Fucking Amal» wurde vom Weltvertrieb
zusammen mit dem dritten «Dogman»-
Film «Mifune» verkauft, und im Zuge des
«Dogman-Wirbels wurde auch versucht,
einen Bogen von ihrer Arbeit zu der ihrer
danischen Kollegen zu schlagen. Das
verstehe ich zwar, thematisch gesehen
gibt es ja Gemeinsamkeiten, zumindest
im Hinblick auf die Alltéglichkeit der
Geschichten. Aber «Fucking Amal» ist ein
klassisch produzierter Spielfilm, als wir
drehten, war noch keiner der Dogma-

Filme herausgekommen. Das «Dogman»-
Manifest an sich halte ich im Ubrigen fiir
ziemlich bl6d, wéahrend ich von den
Filmen selber sehr angetan bin.

Sowohl Titel wie auch Thema ihres Films
sind weltweit ja nicht so leicht zu
vermarkten. Dank dem «Paket» mit
«Mifune» ging das wohl etwas leichter?
Nach dem Riesenerfolg, den unser Film in
den skandinavischen Landern hatte,
kénnte man auch sagen, dass wir geholfen
haben, «Mifune» zu verkaufen. Aber es
stimmt schon: Den Titel haben wir mit
«Show Me Love» erganzt, um Missver-
stéandnissen vorzubeugen. Zudem ist das
ein Film fiir Teenager, und Teenager
halten meistens nicht so viel von Unterti-
teln, die bevorzugen einfach Englisch.

Wie frei ist die schwedische Gesellschaft
wirklich? Kénnten zwei Madchen wie
ihre Heldinnen nach ihrem «coming out»
in einer Kleinstadt wie Amal bleiben?
Wahrscheinlich nicht. In Stockholm wére
das kein Problem. Aber die Leute haben
den Film iiberall so gut aufgenommen,
vielleicht wiére es nun sogar in Amal
selber moglich.

Dieser enorme Erfolg ihres Films in
Skandinavien, quer durch alle Altersklas-
sen, hat Sie wohl auch selber liber-
rascht? Natiirlich, damit hatten wir nicht
gerechnet. Aber es ist toll. Als wir in
Amal drehten und das absurde Geriicht
herumging, es werde ein «Film iiber
Lesbierinnen» gedreht, wurden die
Stadtvater sehr misstrauisch. Heute sind
sie uns dankbar, die halbe Welt pilgert
jetzt nach Amal, plétzlich haben sie
Touristen. Und ein Schild am Ortsein-
gang: «Welcome to Fucking Amal». |
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Regie: Giuseppe Tornatore
Italien 1998

Eine nostalgische Beschwérung der
Luxusdampfer-Romantik und eine
Liebeserklarung an den Jazz und die
Tanzmusik, die dem zZauber von
Alessandro Bariccos gleichnamiger
Buchvorlage allerdings nur zum Teil
gerecht wird.

Gerhart Waeger
Aus dem Steinbruch der alten Legenden
haben sich -in der Literatur und im Film -

unzdhlige Werke der Sciencefiction und
der Fantasy das Material fiir die Kreation
neuer Mythen geholt. Der italienische
Schriftsteller Alessandro Baricco ist einen
andern Weg gegangen: Er hat mit den Mit-
teln der Fantasie und stilistischer Brillanz
eine neue Legende erfunden, die «Legen-
de vom Ozeanpianisten» — einem hoch
begabten Musiker, der sein ganzes Leben
auf dem Schiff verbringt, auf dem er am
ersten Tag dieses Jahrhunderts als Findel-
kind in einer Pappschachtel entdecktwur-
de, weshalb man ihm den Namen «Nove-
cento» (1900) gab. Endgiiltig zur «Legen-
de» macht Baricco seinen Helden, indem
er ihn ein Klavier-Duell gegen den (in
Wirklichkeit) legenddren Jazzpianisten
Jelly Roll Morton gewinnen ldsst. Baricco
situiert seinen mit szenischen Angaben
durchsetzten (dieses Friihjahr bei Piper
auch in deutscher Ubersetzung erschie-
nenen) Kurzroman, den er 1994 fiir einen
befreundeten Schauspieler und einen
36
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Theaterregisseur schrieb, «irgendwo zwi-

schen einer Inszenierung und einer laut
vorzulesenden Erzéhlung». Als effektvol-
ler Theatermonolog erlebte «Novecento»
tiber 160 ausverkaufte Auffithrungen auf
einer Maildnder Biihne.

Als Giuseppe Tornatore («Nuovo Cine-
ma Paradiso», «Stanno tutti bene», «L'uo-
mo delle stelle») auf den keine 100 Seiten
starken Text stiess, zeigte er sich von An-
fang an begeistert. «Die Hauptfigur lebt in
unserer Welt und wirkt auf gewisse Art
dennochwie ein Ausserirdischer», begriin-
det er sein Interesse. Wie bei den meisten
seiner Filme schrieb er das Drehbuch
selbst. Dabei galt es, Andeutungen des Bu-
ches in feste Bilder zu fassen, die monolo-
gisierende Erzdhlung in Dialoge umzuset-
zen und Bariccos leicht hingeworfenen

Skizzen klare Strukturen zu geben. Der.

wohl wichtigste Anteil an der Realisierung
dieses Projekts kam der Musik zu. Wie in
allen seinen Filmen seit «Nuovo Cinema
Paradiso» (1988) stand Tornatore dabei
Ennio Morricone zur Seite. Er schrieb fiir
«Novecento» eine Musik, die jener Aura
des Geheimnisvollen, die der literarischen
Vorlage eigen ist, auch dusseren, ja weltli-
chen Glanz verleiht. Tornatores sonst eher
stiller Film verdankt Morricones Komposi-
tionen und Arrangements jene schwung-
volle Dynamik, die Baricco seinem Text
mitreinliterarischen Mitteln zu geben ver-
stand. Der Filmautor seinerseits liess sich
vom Drive der jazzartigen Rhythmen zu
behutsamen Akzentverschiebungen ge-
geniiber der Vorlage inspirieren, die «No-
vecento» auch als Film eine dramaturgi-
sche Eigenstdndigkeit verleihen. Von die-

| TimRoth

ser Eigenstandigkeit profitiert nicht zuletzt
der Interpret der Titelrolle, Tim Roth, der
die Figur des Novecento mit Sensibilitédt
und verhaltener Melancholie zu spielen
weiss.

Gerade dort, wo Morricones Musik
zum integralen Teil der Handlung wird,
werden allerdings auch die Grenzen sicht-
, beziehungsweise horbar, wo literarische
Fiktion die Nagelprobe der nachpriifbaren
Bilder und Tone nichtbestehen kann. Dies
zeigt sich besonders deutlich in der ein-
gangs erwdhnten Szene des Piano-Duells
zwischen Novecento und dem im Film von
Clarence Williams III mit liebenswiirdiger
Ironie gespielten Jelly Roll Morton. In des-
sen Klavierspiel, heisst es im Buch, seien
alleBordelle Amerikas («die Luxusbordelle
wohl gemeint») enthalten gewesen, wih-
rend Novecentos Musik geklungen habe
«wie zehn Jazzstiicke auf einmal». Im Film
wird der Gegensatz der beiden Klaviervor-
trdge zum reinen Wettlauf der Virtuosen.
Und einen solchen hitte in Wirklichkeit
zweifellos Jelly Roll Morton gewonnen,
nicht Novecento, von dessen Improvisa-
tionen es in der Vorlage heisst, sie hatten
Tone enthalten, «die aus einer anderen
Welt herriihrten». Tornatore tberspielt
solche Unzuldnglichkeiten geschickt mit
fantasievollen Uberblendungen und ei-
nemsouverdnen Systemvon Riickblenden
und Vorwegnahmen. Der Vergleich mit
seiner literarischen Vorlage sagt in der Re-
gel wenig tiber die Qualitédten eines Filmes
aus. In diesem Fall zeigt er jedoch, weshalb
Tornatore in «Novecento» die bertickende
Intensitdt seines «Cinema Paradiso» nicht
erreichen konnte. |

Der Vergleich mit seiner literarischen Vor-
lage sagt in der Regel wenig liber die Quali-
taten eines Filmes aus.




Der grosste Kinoerfolg in Skandinavien seit «DIE ZEIT MIT KATHRIN zeichnet auf ebenso

s & & . faszinierende wie subtile Weise eine intime
vielen Jahren. Der Film bege'Stert Publikum menschliche und klUnstlerische Entwicklung,

und Presse gleichermassen! die auch zum Spiegel wird fur unser aller Leben

Schwedische OSCAR-Nomination. mit seinen Hohen und Tiefen, seinen erfullten
und unerfullten Hoffnungen und Zielen.» FILM

«Am Ende des Films mochte man sich am
liebsten zur Schauspielschule anmelden, zu
diesem verrlckten, brotlosen Gewerbe, weil
man beglickend miterfahren hat, dass es sich
lohnt, auf das eigene, ganz Persodnliche zu

FUCKI NG setzen.» Tages-Anzeiger

AMAL

SHOW ME LOVE

A film by

Lukas Moodysson p'j Lo

<« FM M' »> Expressen

«Ricklig was {ers Heryl Die zarte Anniherung zwischen
den beiden Madchen ist so feinfiihlig und authentisch
gestaltet, dass man glaubt, in einem Heimkinofilm iiber
seine eigene Pubertat zu sitzen.» 7aZ Berlin

mit Kathrin

Die Bretter und die Welt.
Der Weg eines Madchens zur selbstbewussten jungen Frau.

JETZT IM KINO

«Ohne Sensationslust. Ohne Liisternheiten. Ein kleiner, Ein Film von Urs Graf

grosser Film.» Extra
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