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Michelle
Rodriguez
Santiago
Douglas

Girlfight
Regie: Karyn Kusama
USA 2000

Eine junge New Yorker Latina lernt,
sich und ihre Wut im Boxring zu

zügeln. Ein ebenso realistischer wie
attraktiver Kinoerstling mit dem

Charme von «Rocky» und der
Ehrlichkeit eines Dokumentarfilms.

Michael Sennhauser
Für die wütende Diana Guzman (Michelle

Rodriguez) ist das Zuschlagen nicht das

Wichtigste am Boxen. Denn zugeschlagen
hat sie schon öfters, auch in der Schule,

auch im Mädchenklo, wenn sich die

Gelegenheit ergab. Diana ist eine aggressive,

unangepasste, unruhige Schülerin im letzten

Highschool-Jahr. Mit ihrem Vater und

ihrem Bruder lebt sie in Brooklyn, in den

«Projects», einer schon fast traditionell

heruntergekommenen Einwanderergegend.

Eigentlich ist es Tiny (Winzig, gespielt

von Ray Santiago), ihr Bruder, der -
widerstrebend, aber aufWunsch seines Vaters -
Boxunterricht nimmt in einer jener
verschwitzten Trainingshöhlen, wie man sie

aus «Rocky» und unzähligen anderen
Boxfilmen kennt. Aber als Diana dort eines Tages

das Trainingsgeld abliefert, das Tiny

vergessen hat, packt sie das Boxfieber. Sie

überredet den Trainer, sie zu unterrichten,
und kämpft sich schliesslich zäh an Vorurteilen

und Selbstzweifeln vorbei in die

weibliche Championklasse.
Auf den ersten Blick scheint «Girlfight»

eine modische Mischung aus Underdog-
Boxfilm, Adoleszenzdrama und
neofeministischer Girlpower-Spekulation zu sein.

Aber von der ersten Einstellung an macht

die junge Regisseurin Karyn Kusama (siehe

auch nebenstehendes Interview) klar, dass

da nicht Schweisstropfen im Gegenlicht
und Kinnhaken in Zeitlupe dominieren

werden, sondern die Geschichte einer jungen

Frau in einer unfreundlichen Umgebung.

Diana könnte die Schwester von Billy
Elliot sein (FILM 12/00), der im gleichnamigen

britischen Erfolgsfilm die Boxhandschuhe

gegen Ballettschlappen
eintauscht. Denn wie für Billy das Tanzen ist

auch für Diana das Boxen nicht Selbstzweck,

sondern eine Möglichkeit, über

Disziplin und Konzentration aus den

vorgezeichneten sozialen Bahnen auszubrechen.

Denn wie eingangs erwähnt: Nicht

um zuzuschlagen trainiert Diana, sondern

eher schon, um sich das unkontrollierte

Zuschlagen abzugewöhnen.

Karyn Kusama hat einen
dokumentarisch-realistischen Teenagerfilm gemacht,

mit dem peitschenden Rhythmus und allen

Ingredienzien eines packenden
Sozialdramas. Diana findet sich in immer neuen,

ungewohnten Situationen, die sie zu
meistern hat. Adrian (Santiago Douglas), in den

sie sich verliebt, ist ebenfalls Champion an

der gleichen Boxschule. Und so hat sie nicht

nur im Ring gegen ihn anzutreten, sondern

muss auch das Selbstbewusstsein aufbringen,

um mit der Existenz seiner Vorzeigefreundin

aufzivilisierte Weise fertig zu werden.

Und Dianas Vater stellt sich ihrem

Training vehement entgegen, bis sie ihn in
ihrer Verzweiflung physisch in die

Schränken^verweist-ohnediesalsTriumph werten

zu können. Vordergründig geht Diana im
Verlauf des Films von einer Prüfung zur
anderen - ein weiblicher Harry Potter ohne

Zauberstab und fast ohne Freunde. Das

verhilft dem Füm zu seinem eingängigen Tempo,

und seiner Hauptfigur zu einer
nachvollziehbaren Entwicklung.

Dass die erst 32-jährige Regisseurin mit
ihrem Erstling ein derart publikumswirksames

Stück Kino fertig brachte, hängt wohl
auch mit ihren Lehrjahren bei John Sayles

(«Lone Star», 1996, «Limbo», 1999), dem

Meister des intelligenten independent-Ki-

nos, zusammen. Denn wie bei Sayles'

Filmen gesteht Kusamas Drehbuch jeder ihrer

Figuren eine Eigenständigkeit zu, die auf

einen weiteren persönlichen Kosmos
verweist. Dianas Bruder Tiny unterstützt seine

Schwester vehement undverwirklicht auch

seinen Traum, auf die Kunstakademie zu

gehen; Dianas Vater lebt im Schmerz über

den Verlust seiner Frau alkoholselig und

verzweifelt einen traditionellen Machismo.

Und selbst Adrian ist nicht einfach

Dianas love interest nach gängiger

Hollywood-Dramaturgie, sondern derTräger
einer eigenen Geschichte und eigener
Entscheidungen. Für ihn ist das Boxen der

einzige Weg aus dem Ghetto der «Projects»

und seine Vorzeigefreundin ist ein Symbol
für dieWelt draussen, das er nur widerstrebend

für die ruppige Diana aufgeben kann,

die ihn doch in ihrer immensen Präsenz an

all das erinnert, von dem er so schnell wie

möglich weg möchte.

John Sayles war ausführender Produzent

und hat einen gutenTeil der Finanzierung

für den Film sichergestellt. Aber

Karyn Kusama ist nicht einfach eine gelehrige

Schülerin, sondern offensichtlich ein

diszipliniertes, selbstbewusstes neues
Talent - ähnlich wie ihre phänomenale

Hauptdarstellerin, die 22-jährige Michelle

Rodriguez.

Diana könnte die Schwester von Billy Elliot sein
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«Boxen ist eine Art
Transformation»

Mit dem preisgekrönten «Girl-

fight» liefert Karyn Kusama ein
fulminantes Kinodebüt. Ein

Gespräch mit der 32-jährigen
Regisseurin und Drehbuchautorin

über Aggressivität, Boxen
und Independent-Filme.

Regisseurin Karyn
Kusama mit ihrer
Hauptdarstellerin

Thilo Wydra steht die Geschichte, die Sie in «Girl-

fight» erzählen, in Relation zu Ihrem

eigenen Leben? Haben Sie selbst auch

geboxt? Irgendwie hat alles mit meinen

Erfahrungen als Teenager zu tun, mit
diesem Gefühl der Isoliertheit. So habe

ich mich mit der Figur der Diana identifiziert,

die sich selbst noch nicht gefunden
hat. Scheinbar findet sie den Weg zu sich

über die Gewalt. Ich habe über die Jahre

auch immer mal wieder geboxt, ich

wurde aber keine richtige Boxerin und

fand darin auch nicht meine Erlösung.
Ich begann mit 25, das ist etwas anderes

als mit 18.

Können Sie beschreiben was in Ihnen

vorging, als Sie selbst boxten? Wenn es

wirklich gut ist, man sich wirklich voll

einbringt, dann beginnt man weniger
nachzudenken. Der Kopf leert sich, ist
nicht mehr mit Informationen überfrachtet

und mit Erinnerungen beladen. Man

fühlt sich freier, es geht um Bewegung,

um Raum, um Hitze, um Übung, um
Schweiss. Es ist nichts intellektuelles, es

ist befreiend. Dieses Entleeren des

Kopfes führt zu grösserer Disziplin und

Kontrolle. Für mich war es aufregend,
dieses neue ich zu erfahren. Boxen ist

tatsächlich eine Art Transformation.

Aggressivität spielt in der coming-of-age-

Story Ihres Films eine durchaus wichtige
Rolle. Das ist eine eher neue Form

weiblichen Ausdrucks. Ob es wirklich
neu ist, weiss ich nicht. Natürlich ist es

heutzutage eher möglich, die Aggressivität,

die Gewalt - wenn man es denn so

nennen will -, die in Frauen verborgen
sein kann, auszudrücken.

Gibt es Zuschauer, die gegen diesen

aggressiven Ton Ihres Films sind? Auf
alle Fälle. Das sind die Leute, die behaupten,

Diana würde sich nicht verändern,
die ihr unterstellen, sie sei brutal und

bösartig. Ich bin da völlig anderer

Meinung. Es gibt Menschen, die derart
auf den Film reagieren, als ob er sie

bedrohen würde. Sie fühlen sich durch

die Boxerin bedroht, nicht aber durch

ihren Freund Adrian, der ebenfalls boxt.

Aber ist die boxende Diana nicht auch

durch Emotionen und Schwäche
gekennzeichnet, was sie sehr menschlich, ja

sympathisch macht? Und ist es nicht

gerade auch ihr Freund, der angreifbar
ist und sogar gegen sie verliert? Ja, eben,

und ich glaube, dass auch das für die

Leute sehr schwierig zu akzeptieren ist.

Männliche Figuren entsprechen oft dem

Typus, den Diana im Film darstellt, und

die Frauen sind meist in Nebenrollen

besetzt. Hier aber ist es für einmal

umgekehrt, Adrian spielt eine nicht mal

halb so wichtige Rolle.

Ihr Produzent ist Regisseur John Sayles.

Würden Sie sich als independent
bezeichnen? ich glaube schon. Eine

amerikanische Regisseurin zu sein ist
schon etwas Interessantes, man ist

permanent mit dem Mist konfrontiert,
der produziert wird, und mit dieser

Maschinerie, die dahinter steht. Ich

versuche, mich davon fern zu halten und

meine Filme nach meinen eigenen

Vorstellungen zu machen, so weit das

geht. Unser Budget lag bei einer Million
Dollar und wir hatten 24 Drehtage - das

ist wirklich independent'. Bei John Sayles

war ich übrigens drei Jahre lang im Team

und assistierte. Später war er bereit, drei
Viertel des Budgets von «Girlfight» zu

finanzieren, und er hat dabei nie

versucht, mich zu beeinflussen.

Gibt es Themen in Ihrer Arbeit, die Sie

immer wieder beschäftigen? Ich bin an

Geschichten interessiert, in denen sich

Menschen anderen Menschen wirklich
zu erkennen geben, sich wirklich
offenbaren, verschiedene Identitäten ein

und derselben Person, das private Ich

und das öffentliche Ich, zu entdecken,
das ist mein Thema.

Hat Diana in «Girlfight» verschiedene

Identitäten? Dianas Äusseres ist sehr

hart, sie ist auf Konfrontation eingestellt.
Ich mag die Vorstellung dieses synchronen

Vorgangs, dass ihr Äusseres immer

trainierter, vielleicht auch muskulöser

wird, während sie innerlich weicher und

emotionaler wird. Sie wird femininer,
verletzlicher, freier: zwei Identitäten
einer Person.

Woher kommen ihre Verhärtung und

Aggressivität? Durch das Elternhaus,
durch den Vater? Als ich das Script
schrieb und später mit den Schauspielern

sprach, sagte ich immer, diese Diana

ist die Tochter ihres Vaters. Also steht
sie der Psychologie des Vaters sehr

nahe, den sie zugleich fürchtet und

respektiert, der aber auch schwach ist
und die Gelegenheit nutzt, Diana als die

noch Schwächere zu behandeln. Sie geht
auch in den Box-Ring, um die Grobheit
ihres Vaters, wenn man so will, anders

und neu zu interpretieren, sie kreativ

umzusetzen.
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Das gehobene, kulturell wertvolle

Filmschaffen hat in der Schweiz

eine lange Tradition. Und mit den

Solothurner Filmtagen seit

Jahrzehnten eine einzigartige Bühne.

Dafür engagiert sich UBS aus

Überzeugung. Für den Film. Für

unvergessliche Momente.

36. Solothurner Filmtage.

23.-28. Januar 2001.

Wichtig ist auch,

aus welcher
Distanz

man die Dinge
betrachtet.
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Paolo Villaggio

Azzurro
Regie: Denis Rabaglia
Schweiz/ltalien/Frankreich 2000

Es war einmal ein Regisseur, der
liess seinem fulminanten Erstling
sieben Jahre lang (leider) keinen

Zweitling folgen. Als er sich dann
doch dazu aufraffte, hatte er
(glücklicherweise) nichts verlernt.

Thomas Binotto
Denis Rabaglia ist ein virtuoser Erzähler,

einer, der es sich leisten kann, seine Geschichten

bis an den Rand der Geschmacksentgleisung

zu führen, ohne dabei zu
verunglücken. Im Falle von «Grossesse nerveuse»

(1993) gelang ihm so eine überdrehte und
doch erschreckend realitätsnahe Groteske.

Das war die schrille Variante des Märchens

vom verpassten Leben. Und nun kommt
«Azzurro», die unverbesserlich humanistische

und doch nicht rührselige Variante.

Giuseppe de Metrio (Paolo Villaggio)
hat dreissig Jahre seines Lebens in der

Schweiz geschuftet, aufdass es seiner Familie,

die er in Italien zurückliess, einmal besser

gehe. Jetzt ist er zurück in der Heimat,
aber geniessen kann er den Lebensabend

nicht: ein herzkranker Witwer im Haus am
Meer, der zwar nicht schlecht lebt, aber

doch nicht gut genug, um seiner blinden
Enkelin Carla (Francesca Pipoli) die teure

Augenoperation bezahlen zu können.

Ein Herzinfarkt wird für Giuseppe zum
Signal: Kurz entschlossen reist er mit Carla

Richtung Genf. Dort hat erbei seinem alten
Patron nämlich noch ein Versprechen
offen. Damals, als Monsieur Broyer seinem

Vorarbeiter Giuseppe die Erfindung eines

Bodenbelages für ein Trinkgeld abgekauft

/

-,

11

und daraus ein Vermögen gemacht hat,
damals hat Broyer versprochen, dass er für

Giuseppe immer da seinewerde. «Wie ist es

denn in der Schweiz», will Carla aufder Reise

wissen. «Ein gastfreundliches Land, in
dem alles sauber ist, die Menschen pünktlich

und alles wie am Schnürchen klappt»,
schwärmt Giuseppe. Als sie dann da sind,

fressen Telefon und Taxi das wenige Geld

in Windeseile, die Baufirma Broyer ist dem

Konkurs nah- so schön, wie sie in den

Erinnerungen wurde, war die Schweiz zwarnie,
aber so schäbig, wie sie in der Gegenwart
wirkt, wohl auch nicht. Und Monsieur

Broyer (Jean-Luc Bideau), der rettende
Engel? Der übt im Nervensanatorium
Spielzeugschlachten, während Elizabeth
(Marie-Christine Barrault), seine Witwe in spe,
einsam vor sich hin altert und sich der
einzige Sohn Pascal (Julien Boisselier) mit
Gelegenheitsarbeit über Wasser hält. Im
Moment, da ihm Monsieur Broyer mit absurd

grossartiger Geste das inzwischenwertlose

Patent überreicht, ist Giuseppes Desillu-

sionierung komplett. Aber wie immer im
Märchen: Wo Unglück herrscht, da ist auch

Hoffnung - was in diesem Fall bedeutet,
dass für einmal Freundschaft mehr wert ist
als leere Worte und nostalgische
Erinnerungen.

Wer Märchen nicht mag, wer im Kino

partout Realistik erwartet und wer Tränen
für ein Zeichen sentimentaler Schwäche

hält, sei vor «Azzurro» gewarnt - dieser

Film könnte Gefühle wecken. Wer hingegen

Vittorio de Sica und Frank Capra
immer noch für grosse Regisseure hält, wird
Rabaglia für dieses liebenswürdige und
vitale Lebenszeichen des humanistischen
Kinos dankbar sein. Zuzuschreiben ist dies

einem Drehbuch und einer Regie, die
wesentlich vielschichtiger sind, als es auf den

ersten Blick scheinen mag. Carlas Augen¬

operation dient lediglich als Aufhänger für
eine vielschichtige Parabel. Das eigentliche

Zentrum ist Giuseppe, der von Paolo

Villaggio grandios und berührend zugleich
verkörpert wird. Ihm müssen endlich die

Augen aufgehen für die eigene Lebensgeschichte,

eine Geschichte des verpassten
Lebens. In Italien konnte Giuseppe nicht
leben, weil er in der Schweiz Geld verdienen

musste. Und so sind sein Sohn und seine

Tochter für ihn Fremde geblieben. In
der Schweiz dagegen erlaubte er sich nicht
zu leben, weil nur die Heimat zählte, ein
Phantom in der Ferne, dem er alles opferte,
auch die Liebe und seineWürde als Arbeiter
und Mensch. Dass dennoch eine tiefe

Verbindung besteht zwischen Italien und der

Schweiz, das hat Giuseppe immerals peinliche

Tragik, als beschämendes Geheimnis

verdrängt. Erst durch die einzige «Tochter»,

die er je lieben konnte, durch Carla,
entdeckt er einenWeg, seine beidenverpassten
Leben miteinander zu versöhnen.

Wie es sich für ein gutes Märchen
gehört, ist «Azzurro» gesättigt an Metaphern
und Symbolen, aber auf unauffällige Art.

Die eigentliche Stärke des Films liegt genau
inalldem, wovon erscheinbarnur nebenbei

erzählt. Beispielsweise von der Not eines

Gastarbeiters, dessen Leiden an der

Heimatlosigkeit meist unsichtbar, ja oft

unspürbar bleibt, was ihn erst recht zum idealen

Objekt der Ausnutzung werden lässt.

Dass dieses Märchen mit skizzenhafter

Andeutung, lakonischem Humor und manchmal

scharfem Witz erzählt wird, macht es

erst erträglich, wenn dies uns auch, wie wir
seit Capra wissen, erst recht die Tränen in
die Augen treibt. Aber da verhält es sich

ganz wie mit dem titelgebenden Schlager

«Azzurro»: ein sentimentaler Schmachtfetzen

zwar, aber halt doch herzzerreis-

send schön und irgendwie wahrhaftig.
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tüm
Heimweh
Regie: Stefan Haupt
Schweiz 2000

Porträt der Engadiner Volksmusikgruppe

«Iis Fränzlis da Tschlin»: Der

Dokumentarfilm schildert die
Herkunft dieser Musik, die
Lebensumstände ihrer Interpreten und

schlägt eine Brücke zwischen
traditioneller und heutiger Musik.

Franz Ulrich
Als «Fränzli-Musig» wurde im 19. Jahrhundert

die EngadinerTanzmusik, insbesondere

aber die Hausmusik des Franz Josef Wa-

ser in Tschlin/Schleins, bezeichnet. 1858

blind geboren und wegen seiner schmächtigen

Figur «Fränzli» genannt, besass der

begabte Geiger und Klarinettist das absolute

Musikgehör. Bereits als Schulknabe spielte

er in einem Kurhotel in St. Moritz auf. Mit
seiner «Original-Fränzli-Musig» unterhielt

er sommers in St. Moritz Bevölkerung und
Kur- und Sportgäste. In derZwischensaison

zog er durchs Engadin und Bergell bis

hinunter nach Como und spielte an Hochzeiten

und anderen Anlässen. Am 24. Dezember

1895 von einem scheuenden Pferd

erschlagen, wurde er zu einer bis heute im

Engadin lebendig gebliebenen Legende.

Franz JosefWasers Schicksal bildet den

Hintergrund für das Porträt von fünf Musikern,

die mit ihrer Formation «Iis Fränzlis

da Tschlin», deren erste CD «Pariampam-

pam» 1996 erschienen ist, die Tradition der

«Fränzli-Musig» fortführen. Es sind die

drei Brüder Janett - Domenic (Klarinette),

Die Engadiner
Formation «Iis
Fränzlis da Tschlin»

Zhou Xhun

Curdin (Kontrabass), beide freischaffende

Musiker, und Duri (Kornett), der teils als

Musiker, teils als kaufmännischer
Angestellter arbeitet - sowie Flurin Caviezel

(Bratsche), Kulturbeauftragter des Kantons

Graubünden, und Men Steiner (Violine),

Mitarbeiter von Radio Rumantsch.

Dank der durchdachten, subtilen Montage

(Myriam Flury) verwebt der Film die
historischen Bilder und Informationen, die

Statements der Musiker und anderer
Mitwirkenderund die Engadiner Landschafts ¬

aufnahmen zu einer vielschichtigen Kul-

turtopografie, in der die Eigenart dieser

Musik, die Lebensumstände und musikalische

Kunst der Interpreten verwurzelt
sind. Die Melodien und Lieder der

«Fränzli-Musig» stammen häufig von
«Böhmern», von umherziehenden Korbern,
Kesselflickern und Scherenschleifern aus

dem Osten, oder wurden von den vielen

ausgewanderten Engadinern aus Italien

heimgebracht. «Increschantüm» (Heimweh)

ist ein immerwiederkehrendes Motiv
dieser Volksmusik, und so ist «Iis Fränzlis

da Tschiin» zu einem Film geworden «über

Menschen, die selbst dann noch Heimweh

haben, wenn sie zu Hause sind.»

Nach «Ur-Musig» (1993) und «Trümpi»
(1999) ist es Stefan Haupt mit seinem
Dokumentarfilm ein weiteres Mal gelungen,

Aspekte schweizerischer Volksmusik ohne

Heimattümelei und Nostalgie darzustellen.

Die «Fränzli»-Musiker hätten sich zur
sterilen Heimatfolklore auch kaum geeignet,

schlagen sie doch mit ihren

Neukompositionen und pfiffigen Arrangements

eine Brücke zwischen der Tradition
und der Musik und dem Zeitgeschmack

von heute. Nicht von ungefähr spielen sie

nicht in Tracht: Sie möchten nicht wie
andere Volksmusiker von der SVP gegen

Europa missbraucht werden... Chapeau!

Suzhou
River
Suzhou he
Regie: Lou Ye
China/Deutschland 2000

wird der Fluss als Sinnbild des
Lebens verstanden, steht der
verdreckte Suzhou River für eines, in

dem es oft bis zum Himmel stinkt -
für ein bewegtes Leben, das sich
durch extreme Gefühle leiten lässt.

Claudia Herzog
«Beschwer dich nicht, wenn du etwas

siehst, was dir nicht gefällt. Die Kamera

lügt nie», sagt eine Stimme am Anfang von
«Suzhou River». Es sind die Worte des auf
Hochzeiten und andere Festlichkeiten

spezialisierten Videofilmers Mada (Nai

An), der mit der Kamera durch die Stadt

zieht. Seinem Blick, hastig und zerstreut,

entsprechen die Bilder in der inzwischen

schon fast standardisierten Handkamera-
Ästhetik. Hektisch wie das Flackern von
Neonröhren skizzieren sie den Alltag in
den Industriegebieten von Shanghai, dort,

wo der schmutzigste Fluss der Welt, der

titelgebende Suzhou River, sich von
Westen nach Osten durch die Stadt wälzt.

Mada selbst bleibt nahezu unsichtbar,
aber fast immer wird die Geschichte aus

seiner Perspektive erzählt. Dabei bleibt er

nicht der unbeteiligte Beobachter,
sondern ist Teil der ineinander verwobenen

Liebesgeschichte zweier Paare. Denn vor
allem seine Freundin Meimei (ZhouXhun)
ist es, die sich im Fokus der Kamera

bewegt, sich mit ihm unterhält, lacht. Und

30 FILM 1 / 2 0 0 1
















