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kritik
Michelle Yeoh

Crouching
Tiger,
Hidden
Dragon
Regie: Ang Lee

Hongkong/Taiwan/USA 2000

Ang Lees romantisches Kampfballet
dürfte der erste Schwertkämpferfilm
der Welt sein, der bei Frauen noch

besser ankommt als bei Männern.

Michael Sennhauser
Ein Schwertkampfaufden hellgrünen
Wipfelspitzen eines Bambuswäldchens: Die

Opponenten schwingen einander entgegen,

kämpfen mehr mit dem Gleichgewicht
als mit der Waffe, sausen durch die Luft mit
der Leichtigkeit von Papierdrachen. Das

sind Bilder voller Schönheit und Ironie
zugleich. Was der Ost-West-Überbrücker Ang
Lee hier zeigt, ist ziemlich einmalig. Er hat

aus der grossen Hongkong-Kampffilm-Tra-
dition (die ihrerseits vieles der chinesischen

Oper verdankt) die märchenhaften und

mythischen Elemente herausdestilliert.

Und er hat in den Jahren zuvor mit seinen

«westlichen» Arbeiten wie der präzisen

Jane-Austen-Verfilmung «Sense and

Sensibility» (1995) und dem kühl-analytischen
«The Ice Storm» (1997) ein derart genaues
Gefühl für westliche Erzählweisen entwickelt,

dass «Crouching Tiger, Hidden

Dragon» zu einem perfekten Hybriden geworden

ist, zu einem «goldenen Drachen» der

Weisheit, der Schönheit und des Witzes.

Einen Drachen hinter den Geschichten

und in den Figuren des Filmes lässt ja schon

seinTitel vermuten: Jenen nämlich, dersich

hinter dem kampfbereit geduckten Tiger

verbirgt. Die Tiger, das sind die Hongkong-
Stars MichelleYeoh (siehe Interviewaufder

folgenden Seite) als Yu Shu-lien und Chow

Yun-fat als Li Mu-bai.
Michelle Yeohs Yu Shu-lien ist die

kampferprobte und loyale Chefin eines

Sicherheitsdienstes im feudalen China. Seit

vielen Jahren ist sie mit Li Mu-bai befreundet;

zwischen ihm, dem grössten
Kampfkünstler aller Zeiten, der sein Leben dem

Tao, dem «Weg» verschrieben hat, und der

Frau besteht uneingestanden und
unausgesprochen eine grosse Liebe. Und so

zögert Yu Shu-lien nur kurz, als Li Mu-bai sie

darum bittet, sein berühmtes Schwert, das

«grüne Schicksal», zur endgültigen Verwahrung

einem gemeinsamen alten Freund in

Peking zuüberbringen. LiMu-bai hatgenug
vom Kampf und vom Blutvergiessen.

Der Film setzt also ein zu einem

Zeitpunkt, als sich eine Periode ihrem Ende

zuneigt: Die Zeit des grossen Kämpfers scheint

vorbei. Er möchte seinemvor einem Jahr

ermordeten Meister noch die letzte Ehre

erweisen und sich dann ganz dem spirituellen
Wegzuwenden. Aber natürlich kommt alles

anders. Das Schwert wird in Peking gestohlen,

mutmasslicherweise gar von der «Jade-

Füchsin», jener kriminellen Frau, die vor
einem Jahr Li Mu-bais einstigen Meister

vergiftet hat. Li Mu-bai macht sich auf die
Suche nach Schwert und Mörderin und findet
dabei eine junge Schülerin, die seiner

Meisterschaft durchaus nahe kommt.

Ang Lee erklärte in Cannes, er hätte
versucht, das überaus populäre Genre der

martial-arfs-Filme sozusagen als

«Forschungsinstrument» einzusetzen, um dem

Erbe der klassischen chinesischen Kultur
näher zu kommen. Und tatsächlich erzählt

erhieraufungemein unterhaltsameArtvor-

dergründig «alte» Geschichten, um dabei

den zeitloseren Gesellschaftsstrukturen auf
die Schliche zu kommen. Ähnlich wie seine

glasklare Umsetzung von Jane Austens

«Sense and Sensibility» die Situation der

Frauen herausgearbeitet hat, die sich innerhalb

einer vorindustriellen Männergesellschaft

einzig in Abhängigkeit, als Töchter
oder Gattinnen, legitimieren konnten,
betont Ang Lee in «Crouching Tiger, Hidden

Dragon» unaufdringlich das Konfliktpotenzial,

das aus der Spannung zwischen der
Stärke der Frauen und ihrer gesellschaftlichen

Missachtung entsteht. Die «Jade-

Füchsin» ist eine verbitterte Einzelgängerin,

der einst die höhere Schulung im Kloster

der Kampfmönche verweigert worden

war. FürYu Shu-lien sind ihre Unabhängigkeit

als Leiterin des Sicherheitsdienstes und
ihre Kampfstärke die Grundlage für den

Respekt und die Liebe, die ihr Li Mu-bai
entgegenbringt- aber auch der Grund dafür, dass

ihre gegenseitige Liebe uneingestanden
bleiben musste. Und rund um Jen (Zhang

Zi-yi), die schöne junge Frau, hin- und
hergerissen im Dreieck zwischen der mörderischen

«Jade-Füchsin», ihrem potenziellen
Lehrmeister Li Mu-bai und ihrer grossen
Liebe, dem ebenso edlen wie wilden
Wüstenräuber Lo, baut Ang Lee eine Liebesgeschichte

auf, die in ihrer unbedingten
Schönheit und Tragik nicht zufällig an

«1001 Nacht» erinnert.

«Crouching Tiger, Hidden Dragon» ist
das schönste Beispiel für ausgelassenes,

intelligentes und populäres Kino seit

langem. Den träumerisch fantastischen

Kampfszenen von «Matrix»-Experte Yuen

Wo-ping hatAng Lee einen derart wahrhaftigen

emotionalen Hintergrund gegeben,

dass selbst aus der wildesten Prügelei noch

eine versteckte Zärtlichkeit herauslacht.
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«Sense and
Sensibility» mit
Kampfkunst

Michelle Yeoh, Star von
«Crouching Tiger, Hidden
Dragon», über Kampfkunst,
Fliegen und den Segen der
Computertechnik.

Michel Bodmer Ihr Film ist zum Anschauen sehr

aufregend; wie war es, ihn zu drehen?

Eher spassig oder eher schwierig? Zu

Anfang eher spassig. in erster Linie habe

ich wegen Ang Lee mitgemacht. Ich

hatte ja schon ein paar Kampfkunstfilme
gedreht, dabei aber immer das Gefühl

gehabt, dass etwas fehle. Bei den

anderen Filmen war das Wichtigste
immer die Action, ich bin nun an einen

Punkt gelangt, wo ich die Actionszenen

zwar sehr gerne mache, aber nicht zum
reinen Selbstzweck. Nach dem Bond-

Film «Tomorrow Never Dies» war ich in

Los Angeles auf PR-Tournee. Dabei traf
ich Ang Lee und er sagte mir: «ich will
<Sense and Sensibility> mit Kampfkunst
machen.» Und ich sagte nur: «Wann?

O.k.! Prima!», denn ich halte Ang für den

Traumregisseur jedes Schauspielers. Er

füllt alles an mit Liebe, Emotionen,

Konflikten; er nährt seine Darsteller,
insbesondere seine Darstellerinnen. Und

als er («Sense and Sensibility> mit
Kampfkunst» sagte, war ich sofort Feuer

und Flamme, ich meine nämlich, dass

unser Genre, der Kampfkunstfilm, noch

nicht genügend Achtung und Würde

erlangt hat. Die Geschichten sind ja
wunderschön. Sie handeln von Dingen,

die wir alle kennen: Liebe, Ehre, Verrat,
Rache und so weiter. Aber wie kann man
das erzählen und Kampfkunstszenen
einbauen, die dem nicht abträglich sind,
indem sie den ganzen Film überwältigen?

Wenn nicht jede Kampfszene ihren

dramatischen Eigenwert hat, wird das

Ganze zwar vielleicht aufregend, aber

bloss zweidimensional. Doch bei dem

spontanen Applaus nach der ersten

Kampfsequenz in «Crouching Tiger...»
bei der Premiere in Cannes haben Ang
und ich uns angesehen und geseufzt:

der Wand ab. Sie steht eben mehr auf
dem Boden; sie trägt viel mehr
Verantwortung: Sie hat eine Familie, betreibt
einen Sicherheitsdienst und muss für all

diese Leute sorgen. So kann sie buchstäblich

nicht einfach abheben, sie ist in

dieser Hinsicht am Boden verankert.

Wogegen die Figur der Jen jung ist: Sie

weiss nichts von Verantwortlichkeiten
und Kodexen; sie will auch nichts davon

wissen, darum kann sie ganz einfach

abheben. Je jünger man ist, umso freier
ist die Seele. Wenn man älter wird,
erkennt man, dass es allerhand Dinge
und Regeln gibt, denen man folgen
muss. Und dann bleibt man am Boden

haften.

Sind Sie froh um computergenerierte
Spezialeffekte? Aber ja, unbedingt. Ich

bin ganz pro Technik eingestellt, denn

sie macht unser Leben viel sicherer. Sie

bringt unsere Arbeit auch besser zur

Geltung. Man darf es damit nicht

übertreiben, sonst geht die Integrität der

Kampfkunst verloren. Diese lässt sich

durch Technik nicht völlig ersetzen, denn

sie muss aus der Körperbewegung

hervorgehen. Aber wenn wir fliegen
Früher verwendeten wir dabei dünne

Drähte, die auf dem Set geschwärzt oder

abgedeckt werden mussten, um von der

Kamera nicht aufgenommen zu werden.
Heute kann man die Drähte nachträglich
aus dem Bild wegradieren, so dass sie

viel dicker sein dürfen. Das erlaubt uns,

weit mehr zu machen: Ich renne um eine

Ecke, die Mauer hinauf, die Mauer

hinunter, und springe durch die Luft.

Hätte ich so etwas früher machen

müssen, wären die Drähte sofort
gerissen und ich wäre nach zwei

Sekunden auf die Nase gefallen.

«Wir habens geschafft!» Bei diesem Film

verbinden sich nun endlich die Geschichte,

die Kultur, mit der wir aufgewachsen
sind, und die Kampfkunst, die wir so gut
kennen, mit einer Erzählweise, die euch

anderen zu verstehen erlaubt, wie wir
ticken, was unsere Geschichten sind,

unsere Märchen, wie unsere Helden

sind: Schwertkämpfer und

Schwertkämpferinnen mit strengem Moralkodex,
die für ihr Land oder für sich selbst

kämpfen. Das war die grösste Befriedigung

für mich. Darum habe ich diesen

Film gemacht.

Können Sie uns etwas über die
Besonderheit des Springens und Fliegens im

Film sagen? Das qinggong oder heng

gong... in unseren Geschichten, in

unserer Kampfkunst versuchen wir, den

Zustand der Erleuchtung zu erlangen.
Dazu kann sich nicht jeder ausbilden. Man

braucht eine angeborene Begabung, ein

Talent, so dass die grossen Meister einem

ansehen, dass man jemand ist, den sie

ausbilden können. Sie können nicht
einfach sagen: Da sind hundert Leute und

die sind alle fähig, das zu lernen. Es

handelt sich also um eine besondere,

elitäre Form von Philosophie und viele
Jahre des Trainings, die einem schliesslich

ermöglichen, zu fliegen. Heng bedeutet

«leicht, Luft»; gong eine Form von

Kampfkunst. Das kann also nicht jeder,
wie man im Film sieht, kann meine Figur
nicht einfach abheben wie diejenige der
Li Mu-bai; er ist derjenige, der einfach so
in die Bambuswipfel hinauffliegen und

da bleiben kann. Er hat einen Zustand

erreicht, wo er beinahe erleuchtet ist. Das

befreit ihn von allen Bürden, die ihn am

Boden halten. Wenn Sie meine Figur

betrachten, so springt diese immer von
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«Ich ziehe einfach
die Knarre und
schiesse»

Der Schauspieler Morgan
Freeman über seine Rolle in
«Nurse Betty», Seifenopern,
Waffen und Moral.

Marcus Rothe Wie konnten Sie die «doppelte»
Figur eines professionellen Killers

spielen, der gleichzeitig ein kindisch

Verliebter ist? Er ist nicht schizophren,
denn beides gehört zusammen. Er ist eir
Profi, der viel allein ist, und solche

Menschen haben oft eine rege Fantasie.

Er soll nach Betty suchen, doch nach

diesem Job will er sich endlich zur Ruhe

setzen. Also reift in ihm der Wunsch

nach einer Partnerin für den Lebensabend;

nach einer Frau, deren Haare er
beim Lesen streicheln kann. Ersteigert
sich in seine Liebe zu Betty hinein, so

wie Betty ganz verrückt nach ihrem

Doktor aus der Seifenoper wird. Beide

träumen von einem anderen Leben.

Kann man Menschen lieben, die in einer
Fantasiewelt leben? Ich zweifle daran, in

den USA gibt es viele Menschen, die

täglich so mit den Seifenopern leben,

dass sie die deren Figuren für echt halten
Diese Leute sprechen dich dann auf der
Strasse mit dem Namen deiner Rolle an

und geben dir Ratschläge für deine

Entscheidungen in der nächsten Episode.

Trotzdem hoffe ich, dass sie den
Unterschied zwischen Fiktion und Realität nie

ganz aus den Augen verlieren.

Sehen Sie eine Verbindung zwischen
Ihrer Figur in «Nurse Betty» und dem
belesenen Detektiv in «Seven»? wenn
ich eine Verbindung zwischen meinen

Figuren sähe, hätte ich keine Lust mehr,
sie zu spielen.

Lesen Sie nur das Drehbuch, um sich auf
Ihre Rolle vorzubereiten? Bei den

Vorbereitungen stütze ich mich nur auf
das Drehbuch, wenn ich dagegen eine

lebende Person spielen soll, muss ich

Renée
Zellweger,
Morgan
Freeman

Nurse Betty
Regie: Neil LaBute
USA 2000

In Neil LaButes hinreissender
Mediensatire hält eine junge Frau

das ganze Leben für eine Kranken-

haussoap und wird dank ihres
intensiven TV-Wissens zur
Lebensretterin.

Mathias Heybrock
FürSerienjunkies istdas derFilm des Jahres!

Denn in Neil LaButes Mediensatire finden
sie die Symptome ihrer Sucht klar beschrieben,

ihre bedauernswerte Abhängigkeit
auch dem Aussenstehenden mitfühlend

geschildert. Wenn hier die (fiktive) Kran-

kenhaussoap «A Reason to Love» über den

Bildschirm geht, erstirbt jedes Gespräch.
Allein daheim oder kollektiv im Café starren

die Menschen gebannt in die Glotze,

unfähig, noch irgendetwas anderes als die

Seriewahrzunehmen. Sozusagen die Königin

dieser eingefleischten, über das ganze
Landverteilten Gemeinde von Süchtigen ist

Betty (Renée Zellweger); ein liebes, jedoch
reichlich schlichtes Mädchen, das in einem

kleinen Kaff in Kansas als Bedienung arbeitet.

Ohne «A Reason to Love» auch nureinen

Moment aus den Augen zu lassen, schenkt

sie ihrenGästen Kaffeenach-auchwenn sie

dabei Verrenkungen vollführen muss, die

eines Zirkusartisten würdig wären. Charlie

(Morgan Freeman), ein alternder stranger,
der sich gemeinsam mit einem Kollegen
(Chris Rock) in der Stadt aufhält, registriert
ihre Fertigkeiten mit grosser Sympathie. Da

wissen wir noch nicht, dass er ein Profikiller
kurz vor der Pensionierung ist. Und er weiss

noch nicht, das Betty sein Opfer sein soll...

Filme wie «Groundhog Day» schildern
den TV-Newsreporter als menschlichen

Abschaum; Filme wie «EdTV» machen sich

über Soaps und Seriennachhaltig lustig. Die

Fans dieser Formate gelten dem Kino nicht
selten als dumm und degeneriert -wie hier
eben Betty. Mit anderen Worten: Glaubt

man Hollywood, hat das Verblödungsbild
im TV einen Platz an der Sonne. Die besondere

Pointe von Neil LaButes hinreissender

Komödie ist freilich, dass Dummheit siegt.

Sein Film steht in einer Tradition, die von
den Marx-Brothers über Dick und Doofbis

zu «Dumb & Dumber» reicht, und in der

Volltrottel über den Rest der Gesellschaft

triumphieren, weil ihre peinlichen
Missgeschicke als kalkulierte Schachzüge wahrer

Freigeister erscheinen.

Der Zuschauer also mag Betty ruhig als

dumme Person wahrnehmen: ein Landei,

dem der dauernde Fernsehkonsum und ein

ziemlich spektakulärer Zwischenfall, der

hier aber nicht ausgeplaudert werden soll,

den letzten Funken Verstand raubten. So

dass die Kellnerin schliesslich glaubt, das

ganze Leben sei eine Soap, der Chefarzt Dr.

Revell (Greg Kinnear) aus «A Reason to
Love» existiere wirklich, und Betty müsse

dringend nach Los Angeles fahren, um ihm
ihre Liebe zu erklären.

Doch einmal in LA angekommen,
erscheint Betty dem Team von «A Reason to
Love» nicht halb so krank wie man annehmen

könnte. Und auch die beiden Profikiller,

die der Kellnerin folgen, kommen ins

Grübeln. Ist diese Person nun wahnsinnig?
Oder einfach wahnsinnig gerissen? Dass

Betty sich mit ihrer soapgeprägten Sicht

der Dinge durchsetzt, ist derKniffeines

raffinierten Films, der damit auch das

vermeintliche Verblödungsmedium TV
rehabilitiert: Fernsehen bildet nicht nur, es

kann auch Leben retten!
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Jennifer
Lopez

Sie erinnert an ein Fabelwesen, wie sie da in
ihrem weissen Federkostüm auf einem

schwarzen Pferd über eine riesige Sanddüne

reitet. Und bald wird klar: Diese Szene

sieht nicht nur aus wie ein Traum, sie

stammt tatsächlich aus einem. Beziehungsweise

aus demUnterbewusstsein eines

kleinenjungen, inwelches sich dieTherapeutin
Catherine Deane (Jennifer Lopez) mittels
einer neuen Technologie eingeklinkt hat.

«The Cell» ist, wie die geschilderte
Ausgangslage zeigt, ein Sciencefiction- mit
Elementen des Fantasyfllms. Bald jedoch
nähert sich die Story einem weiteren Genre,

demjenigen des Thrillers. Ein Serienmörder

(Vincent D'Onofrio) wird gefasst und man
vermutet, dass sein letzten Opfer noch am
Leben sein könnte. Aber wo befindet sich

die vermisste junge Frau? Nach einigemZö-

gern und trotz reichlicher Bedenken be-

schliessen Catherine Deane und ihr Team,

das auf der Hand liegende zu wagen: einen

Trip in die Innenwelten des Mörders.

Der Film switcht in der Folge primär
zwischen drei Dekors hin und her: dem
Labor, in dem das Experiment stattfindet, der

Traumwelt des Serienmörders, in welcher
Catherine Deane auf Skurril-Schauerliches

trifft, und dem Ort, an welchem das Opfer

um sein Leben kämpft. An den letzten zwei

erwähnten Schauplätzen gibt es wahrlich
Grausliches zu sehen, doch der Regisseur

kennt die Grenzen: Kaum denkt man, das

Gezeigte werde nun langsam doch pervers,
schneidet er an eine andere Örtlichkeit. Na-

turgemäss sind die Szenen aus der Traumwelt

des Mörders die faszinierendsten,

denn da haben die Regeln der Wahrscheinlichkeit

keinerlei Gültigkeit mehr, die
Fantasie kann völlig freiwuchern-bei der Story,

den Dekors und Kostümen.

«The Cell» schöpft aus Filmenwie Jonathan

Demmes «The Silence of the Lambs»

(1991), Kathryn Bigelows «Strange Days»

(1995) oder David Finchers «Seven» (1995).

Er ist aber weit mehr als ein Konglomerat

von schon Gesehenem; einerseits durch die

im Unterbewusstsein des Mörders spielenden

Sequenzen, andererseits, weil der

Regisseur die - von obigen Beispielen

mitgeprägten-Publikumserwartungen verschiedentlich

ins Leere laufen lässt. Überraschend

etwa, dass der Verhaftung des Mörders

kein langfädiges Katz-und-Maus-Spiel

vorangeht oder dass Catherines Verehrer

bös in die Bredouille gerät, als er glaubt, die

Heldin retten zu müssen.

«The Cell» ist der erste Kinofilm des

1962 in Indien geborenen Tarsem (Singh).

Zuvor hat erWerbespots und Musikvideos

gedreht, unter anderem für Suzanne Vega

und R.E.M. Während Leinwanddebüts von
Werbefilmern nicht selten wie überlange

Werbespots aussehen, ist das hier
glücklicherweise nicht der Fall. «The Cell» ist

psychologisch einfach gestrickt, die erzählte

Geschichte ist unterhaltsam, doch keineswegs

raffiniert. Brillant und faszinierend

hingegen ist deren Umsetzung, sind die

opernhaft inszenierten Szenen und
opulenten Bilder.

Porträt Jennifer Lopez: S. 10

The Cell
Regie: Tarsem (Singh)
USA 2000

Ein plastischer, opernhafter
Albtraum, brillant inszeniert: Eine Therapeutin

klinkt sich mittels einer neuen
Technologie ins Unterbewusstsein
eines Massenmörders ein.

Judith Waldner

ihre Verhaltensweisen erforschen, um
einen Chirurgen zu spielen hilft es

beispielsweise, sich in einem OP umzusehen.

Ansonsten aber stehen alle wichtigen

Informationen schon im Drehbuch.

Bei den Dreharbeiten zu «Nurse Betty»
standen überall Polizisten herum, die mir

sagen wollten, wie man eine Pistole hält.

Das brauche ich nicht. Ich mache es

lieber wie Clint Eastwood: ich ziehe

einfach die Knarre und schiesse.

Haben Sie ein entspanntes Verhältnis zu

Waffen? Als Kind war ich ein Waffennarr
und habe mit Katzenpistolen Papierkugeln

verschossen. Wenn ich morgens
aufwachte, habe ich zuerst nach meiner

Knarre gegriffen und war bereit. Jetzt
lebe ich abgelegen auf dem Land und

habe nur noch ein Gewehr. Ich bin mir
nicht sicher, ob wir Waffen besitzen

sollten, ich würde aber mein Gewehr nur

abgeben, wenn man zuerst die Polizei

entwaffnet.

Lehnen Sie Rollen auch aus moralischen

Gründen ab? Ja. Da das Kinopublikum

grösstenteils aus Kindern besteht, muss

man sich überlegen, welche Botschaften

man in seiner Rolle vermittelt. In «Hard

Rain» spielte ich einen Dieb, der in lauter
Schiessereien gerät und am Ende stirbt.
Das fand ich erlösend und richtig. Nach

Testvorführungen wurden einige Szenen

neu gedreht und plötzlich überlebte
meine Figur und konnte sogar noch mit
Geld flüchten. Also war die Moral von der
Geschichte plötzlich: Verbrechen lohnt
sich! So eine Lehre will ich den Kids nicht

geben. Beim nächsten Mal lasse ich mir
im Vertrag zusichern, dass im Nachhinein

nichts Wesentliches am Drehbuch geändert

wird. Sonst spiele ich die Rolle nicht.



Jamie Harris
Anna Thomson
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Fast Food,
Fastwomen
Regie: Amos Kollek
Frankreich/USA 2000

Nach «Sue» und «Fiona» legt Amos
Kollek seinen dritten Film mit Anna
Thomson vor: eine überraschend
charmante Komödie, die an Woody
Allen und Henry Jaglom gemahnt.

Michel Bodmer
«Ich mag Ihre Filme, besonders die frühen,
komischen», musste sich Woody Allen in
«Stardust Memories» (1980) sagen lassen.

Ähnlich erging es Arnos Kollek, als die
Verleiherin und Produzentin Hengameh
Panahi ihm erklärte, seine Filme «Sue» und
«Fiona» hätten ihr gefallen, aber ob er nicht
mal etwas weniger Deprimierendes
machen möchte, ohne dabei dem ihm eigenen

Universum und Stil untreu zu werden.

Tatsächlich hatte der israelische
Filmemacher in «Sue» (1997) den unaufhaltsamen

Absturz einer vom Leben überforderten

Frau geschildert, und in «Fiona» (1998)

wurde eine cracksüchtige Prostituierte zur
Polizistenmörderin - nicht eben feelgood-

Movies. Als Hauptdarstellerin diente Kollek

beide Male Anna Thomson, die über die

äusseren Attribute eines Männertraums

verfügt, aber eine bodenlose Verletzlichkeit

ausstrahlt, die zu Bemutterung oder
Missbrauch einlädt. «Sie hat die seltene Fähigkeit,

die ganze Bandbreite menschlicher

Gefühle auszudrücken, ohne Angst zu
haben vordemAbgrund derVerzweiflungund
des Unglücks», schwärmt der Regisseur.

Auch in dem von Panahi produzierten
«Fast Food, Fast Women», den Kollek als

Abschluss einer Trilogie bezeichnet, spielt
Thomson eine Frau am unteren Rande der

Gesellschaft. Doch weil der Filmemacher
sich entschlossen hat, eine Komödie zu

drehen, wendet sich für einmal nicht alles

zum Schlimmsten, sondern auf märchenhafte

Weise zum Guten. Bella (Thomson)

ist Serviererin in einem Café, wo alte Hagestolze

wie Paul und Seymour stundenlang
am selben Kaffee nippen. Müsste man
nicht nach der Konsumation bezahlen,

sondern nach der Zeit, die man im Café

verbringt, wären sie und der Besitzer
reiche Leute, meint Bella. Sie träumt davon,

mit ihren bald 35 Jahren ein neues Leben

als Ehefrau und Mutter anzufangen, statt
sich mit dem verheirateten Broadway-Regisseur

George zu ewigen Quickies zu treffen.

Als ihre Mutter sie zu einem blind date

mit dem Briten Bruno (gespielt von Jamie

Harris, dem Sohn von Richard Harris)
aufbietet, ist Bella skeptisch. Eine Freundin rät

ihr, den Kerl entgegen ihrer Neigung schon

beim erstenAusgang zu bumsen und ihren
Kinderwunsch zu verleugnen. Bruno, ein

geschiedenerTaxifahrer, dergerne Schriftsteller

wäre, hat gerade das Sorgerecht für
seine 5-jährige Tochter und ein zweites

Baby seiner Ex bekommen. Als ihm Bella

nichts ahnend erklärt, sie hasse Kinder,

sieht er für ihre Beziehung wenig
Hoffnung. Der alte Paul trifft auf eine Kontaktanzeige

hin die rüstige Witwe Emily (Louise

Lasser, Woody Allens erste Filmpartnerin),

merkt jedoch nicht, dass diese seine

Gentleman-Manieren zwar schätzt, aber

gerne auch ihre Sexualität mit ihm ausleben

möchte. Seymour, der über Pauls

amouröses Treiben spottet, verguckt sich

in einer Peepshow in die junge Stripperin
Wanda. Weiter sind da noch die stotternde

Prostituierte Vitka und die greise Mary-
Beth, die von Bellavor einem Räuber gerettet

wird und sich dafür mehr als erkenntlich

zeigt.
Das NewYorker Milieu der Ausrangierten

und Abgetakelten gemahnt an John

Cassavetes, der Witz an Woody Allen, die

Dramaturgie der verflochtenen Beziehungen

an Robert Altman und Alan Rudolph,
die lockere, halb improvisiert anmutende

Inszenierung an Henry Jaglom - doch

Arnos Kollek gelingt es, das alles zu einem

eigenständigen Ganzen zu verschmelzen.

Sein Mitgefühl für Aussenseiter ist dasselbe

wie eh: «Offensichtlich sind in unserer
Gesellschaft die Menschen, die die Regeln

ignorieren oder nicht respektieren,
verdammt, dem Misserfolg ausgeliefert. Aber
sind diese Menschen nicht auch wertvoll?
Sie sind weder schlechter noch besser, sie

haben einfach eine andere Entscheidung
getroffen», sagt er.

Neu ist in «Fast Food, Fast Women», der

in Cannes den Preis der Ökumenischen Jury

gewann, dass das Gute auch belohnt werden

kann. Kolleks Figuren sehnen sich nach

Liebe, geraten aber mit gesellschaftlichen

Normen, romantischen Verhaltensregeln
und erotischen Erwartungen in Konflikt.

Für einmal lassen sich hier alle
Missverständnisse klären und die materiellen Sorgen

überwinden, so dass der Lebensmut

über die Verzweiflung triumphiert.
Von Wanda gefragt, was er vom Leben

halte, meint Seymour: «Das Leben ist hart,
aber nicht langweilig.» In «Fast Food, Fast

Women» ist es sogar sehr vergnüglich.

Kolleks Figuren sehnen sich nach Liebe,
geraten aber mit gesellschaftlichen Normen
und ihren erotischen Erwartungen in Konflikt
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