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In eigener Sache

Lesen Sie Kino?

Kiirzlich habe ich mal wieder «Mr.
Hitchcock, wie haben Sie das gemacht?» von
Frangois Truffaut diagonal gelesen und war
dabei immer wieder erneut iiberrascht, was
das erstmals 1966 erschienene Buch gerade
heute wieder hergibt, wenn man sich ein-
gehender mit Kino beschiftigt. Truffaut be-
zeichnet es in seinem Vorwort als eines der
fundamentalen Gesetze des Kinos: «Alles,
was gesagt statt gezeigt wird, ist fiir das Pu-
blikum verloren.»

HorenwirKino?

«Hitchcockist der einzige Filmemacher,
der ohne Hilfe des Dialogs die Gedanken
einer oder mehrerer Personen filmen und
verdeutlichen kann. Deshalb ist er fiir mich
einrealistischer Regisseur», schrieb Truffaut
weiter und fragt dann gleich selbst: «Hitch-
cock ein Realist? In Filmen wie in Biithnen-
stiicken vermittelt ausschliesslich der Dialog
die Gedanken der Personen, wihrend doch
bekannt ist, dass es im Leben genau anders
herum geht, vor allem im gesellschaftlichen
Leben, wenn man mit Menschen zusammen-
kommt, die man nicht kennt, bei Cocktails,
Essen, Familientreffen und so weiter.»

Filme zum héren muss man nicht le-
sen. Aber Filme zum lesen sind spannender

- auch weil sie realistischer sind.

Allerdings bemerkte Alfred Hitchcock
bereits 1966 gegeniiber Francois Truffaut:
«Wenn nicht alle Filme wirklich einwandfrei
sind, dann liegt es daran, dass es in unserer
Industrie zu viele Leute gibt, die nichts von
der Bildsprache verstehen.» Und: «Regisseu-
re, die die Schauspieler nur in die Dekoration
stellen und die Kamera mehr oder weniger
weit entfernt platzieren, je nach dem ob ihre
Personen sitzen, stehen oder liegen, die den-
ken falsch und leisten keine richtige Arbeit,
die etwas ausdriickt.»

Und heute? Horen Sie Fernsehen?

Lesen Sie Kino?

WaltR. Vian

Filmbulletin
Kino in Augenhéhe

6.05 September 2005
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Man muss

nur hinsehen

in die kahlen
Felder und hin-
horen in den
Regen, um zu
wissen, dass es
nur um diese
beiden geht,
den Mann um
die Vierzig und
den Jungen
von etwa zwolf.

Abschied von den Viatern

KOKTEBEL von Boris Chlebnikow und Alexej Popogrebskij

Ein Mann um die Vierzig und ein Jun-
ge von etwa zwdlf; ein Gleisarbeiter, ein
Hausbesitzer, eine Arztin, ein Lkw-Fahrer,
die Nachbarin einer Schwester des Mannes,
die selbst nicht in Erscheinung tritt -: zwei
Hauptdarsteller, fiinf oder richtiger vierein-
halb Nebendarsteller. Mehr Personal braucht
es nicht fiir dieses road movie, fiir eine Reise
aus Zentralrussland auf die Krim, fiir eine
Reise aus Winter und Unwirtlichkeit in die
Sonne und Heiterkeit des Siidens. Und in die
Innerlichkeit.

Es beginnt mit einem Licht, das sich
nur zégernd zu erkennen gibt, ehe es sich
von der Dunkelheit befreien kann; das Licht
ist diffus, feucht, nass, und alles, was allmih-
lich sichtbar wird, schwimmt im farblosen
Ungefihr. Es beginnt mit einer Totalen auf
einen Damm, der lange nur schemenbhaft das
Bild zwischen einem ungewissen Horizont
und dem unklaren Vordergrund in der Ver-
tikalen teilt und als Damm erst wahrzuneh-

men ist, als ein Auto von links nach rechts
und sehr fern iiber die Linie zwischen Mit-
telgrund und Himmel fahrt. Dann erst, die
Eingangssequenz dauert etwa drei Minuten,
treten zwei Gestalten, die man als vierzigjih-
rigen Mann und Jungen von zwolf ebenfalls
lange nicht realisiert, aus einem schmalen
Durchgang unter dem Damm hervor. Die Ge-
burt des Lichts aus der Nacht, die Geburt der
Totalen aus dem Licht, die Geburt der Perso-
nen aus der Totalen: wie eine Ouvertiire eine
Oper, so enthilt diese Eréffnung den Film in
einer Verdichtung von nachhaltiger Inten-
sitit. Immer wieder sieht er so aus, als ob er
nur aus Totalen bestehen méchte. Oder aus
der schier unendlichen Weite der Landschaft,
einem Licht, das sich nur zégernd und wie
verschimt mit der Farbe verschwistert, und
aus winterkaltem Regen, der wie ein Schleier
iiber den Bildern liegt.

So zogerlich der Film sich der Wahr-
nehmung seiner Bilder 6ffnet, so hartnickig
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scheint er sich der Erzdhlung und Aufkla-
rung einer Geschichte zu widersetzen - bis
man merkt, dass die Erzdhlung schon be-
gonnen und die Geschichte lingst angefan-
gen hat. Bis man den Sog spiirt, man ihm
anheim gefallen ist, den Zuriickhaltung, Re-
tardierung, Langsamkeit bewirken. Denn so
lakonisch die leeren, entvélkerten Totalen
und das bis zur Interesselosigkeit gleichgiil-
tige Licht auch erscheinen mogen, sie sind
in Wahrheit ausserordentlich beredt. Man
muss nur hinsehen in die kahlen Felder und
hinhéren in den Regen, um zu wissen, dass
es nur um diese beiden geht, den Mann um
die Vierzig und den Jungen von etwa zwolf.
Ihnen gehért die Bithne der grenzenlosen
Felder und Steppen, gehort der Eisenbahn-
waggon, in dem sie bald hocken und aus dem
sie vertrieben werden, gehért das einsame
Haus im Wald, dessen marodes Dach sie re-
parieren, bis sie ohne Entlohnung und unter
Gewaltanwendung des Besitzers davongejagt
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Doch wihrend
der Vater diese
Geschichten
nur erzihlt,
um dem Sohn
die Miihsal
der beschwer-
lichen Reise
ertriglicher zu
machen, wird
aus der Erzdh-
lung eine Uto-
pie geboren.

werden. Und beinahe hitte ihnen gemein-
sam auch die Arztin gehoren konnen, die den
Vater gesund pflegt. Doch wihrend der Vater
zu Hause angekommen zu sein und neue
Heimstatt gefunden zu haben meint, kann
der Junge das Ziel nicht aufgeben, das zu er-
reichen sie zusammen aufgebrochen sind:
Koktebel. Man kénnte den Ort auch Utopia
nennen, auch wenn es ihn wirklich gibt, auf
der Krim, am Schwarzen Meer.

Der Vater, so lernt man allmihlich, ist
ein gebrochener Mann, der als Trinker sei-
ne Arbeit verlor und dann auch seine Frau.
Er hat mit dem Sohn Moskau verlassen, um,
vielleicht, bei der Schwester auf der Krim
sein Leben zu renovieren. Dem Jungen er-
zdhlt er auf der langen Reise vom Meer, das
der Sohn noch nie gesehen hat, vom Wind
und von den Albatrossen, die vor dem Wind
segeln ohne Fliigelschlag. Und von dem Berg
der Segelflieger und dem Denkmal, das ih-
nen dort, wo der Wind sie schwerelos trigt,
errichtet worden ist. Doch wihrend der Vater
diese Geschichten nur erzihlt, um dem Sohn
die Miihsal der beschwerlichen Reise ertrig-
licher zu machen, wird aus der Erzihlung
eine Utopie geboren. Wie die Erzihlung aus
den Totalen und dem Licht erstand, das im-
mer wieder aus der Dunkelheit zu sich selber
kommen will.

Der Junge verldsst den Vater, als der,
vom Leben ermiidet, Koktebel aufgibt und
damit die von ihm selbst beschworene Uto-
pie. Schon vorher war es dem Vater nicht
mehr gelungen, die dem Sohn geschuldete
Abstinenz - wenn Alkohol ins Bild kommt,
geht sein Blick jedes Mal auf den Jungen -
durchzuhalten. Ein Lkw-Fahrer nimmt den
Jungen mit und fihrt ihn vor jenen sagen-
haften Hiigel der Winde, Segelflieger und

Albatrosse, die Fabelwesen bleiben, wih-
rend es dem Jungen nach mehrfachen Ver-
suchen endlich zu gelingen scheint, eine Sei-
te, die er aus einem Buch gerissen hat, in die
Schwerelosigkeit schweben zu lassen. Auch
als Utopia-Koktebel sich in der ganzen Bana-
litdt eines touristisch lebhaft frequentier-
ten Badeorts prisentiert und die Schwester
des Vaters irgendwo daheim in Sibirien ist,
wie eine Nachbarin berichtet, besteht der
Sohn darauf, das Ziel erreicht zu haben, das
ihm der Vater vorgegeben hatte. So sitzt er
auf der Mole mit Blick auf das Meer, als eine
Mowe, kein Albatros, sich zu ihm setzt und
ihm sein Brot streitig zu machen versucht. Er
wiirgt das Tier und lisst es dann doch wieder
frei. Und die Méwe, jetzt kénnte es ein Alba-
tros sein, blickt hinunter auf die Szene auf
der Mole vor dem Meer, auf der sich zu dem
einen winzigen Punkt ganz vorn auf der Kan-
te des Stegs ein zweiter gesellt. Und der Vater
sitzt neben seinem Sohn und sie sagen kein
einziges Wort.

Gut zwanzig Jahre hat es gedauert,
nach dem Zusammenbruch des Hitlerreichs,
bis der junge deutsche Film Abschied von
gestern nahm und den Vitern keine Chance
mehr lassen konnte. Gut zwanzig Jahre nach
dem Ende des Sowjetreichs nehmen russi-
sche Filme wie KOKTEBEL und vorher schon
THE RETURN (von Andrej Swjaginzew) Ab-
schied von den Vitern, ohne sie zu verdam-
men. Weil sie die Utopie der Viter zu ihrer
eigenen machen kénnen und die Viter iiber
jeden Verrat hinaus lieben wollen. Hier wie
dort werden die Séhne, mit den enttdusch-
ten Hoffnungen und Absichten der Viter
konfrontiert (und mit dem realen Koktebel
als sich mondidn gerierendem Badeort und
mit dem Albatros als M6we), zu den Vitern

ihrer Viter. Von einem Alltag ohne Illusion
und Ideologie geprigt, sind sie erwachse-
ner als die Erwachsenen. Hier wie dort ist
der Abschied eine lange gemeinsame Reise,
die aus einer Vergangenheit, die weitgehend
im Dunkel von Haft oder Verschulden, Ver-
sagen und Trunksucht, Gewalt und Anpas-
sung bleibt, in das ungewisse Licht der Zu-
kunft fithrt. Die Totalen der grenzenlosen
Landschaft, die sich hinter jedem Horizont
zu neuen Horizonten weitet, sind zugleich
Totalen des Raums und der Zeit, und beide
sind so wenig absehbar wie die Ebenen Russ-
lands und die Unebenheiten der russischen
Innerlichkeit. So wenig wie die Zukunft des
neuen Films aus Russland, dessen Erfolge
jenseits von Utopie und Ort Koktebel kaum
grossere Aussagekraft haben als, vor vier-
zig Jahren, die Festivaltriumphe des jungen
deutschen Films.

Die Utopie, an die Russlands Viter einst
glaubten und von der sie den S6hnen erzih-
len, fiithrt an die Ufer der Meere, an Ufer, von
denen aus die Reise weitergehen konnte.
Doch es werden nicht mehr die Viter sein,
die zu neuen Ufern aufbrechen.

Peter W. Jansen

Regie, Buch: Boris Chlebnikow, Alexej Popogrebskij; Kame-
ra: Shandor Berkeshi; Schnitt: wan Lebedew; Production
Design: Gennadij Popow; Kostiime: Swetlana Michailowa;
Musik: Lutgardo Luga Lebad; Chick Corea: «Children’s
Songs». Darsteller (Rolle): Gleb Puskepalis (Junge), Igor
Tschernewitsch (Vater), Wladimir Kutscherenko (Hausbe-
sitzer), Agrippina Steklowa (Arztin), Alexander Iljin (Last-
wagenfahrer), Jewgenij Sytyi (Gleisarbeiter). Russland
2003. 35mm, Format: 1:1.66, Farbe, Dolby Digital; Dauer:
105 Min. CH-Verleih: Xenix Filmdistribution, Ziirich; D-Ver-
leih: Freunde der deutschen Kinemathek, Berlin




Auf der Suche
nach romanti-
scher Erfullung
und idealem
Ebenmass
pendelt die Irin
beseelt von
der Ehe zum
Ehebruch und
wieder zuriick,
ohne zu wissen,
ob sie kommt
oder geht.

The Romantic Irishwoman

YES von Sally Potter

Sie ist Sdngerin, Ténzerin, Verse-
schmiedin, und zwischendurch macht sie
in gemessenen Abstinden ein paar wenige
Filme. Gern sind es solche, in denen es sich
leicht einmal singen, tanzen und dichten
ldsst. Die Leidenschaft, die in jede einzelne
Sparte und in jedes einzelne ihrer Vorhaben
fliesst, verstromt Sally Potter auch person-
lich, auf eine Weise, die recht unbritisch an-
mutet, und zwar tut sie es mit 55 mehr denn
je. Auch geschieht es in der Art vergleichbar
jener «Romantic Englishwomany, der Joseph
Losey 1975 ein bleibendes Denkmal auf der
Leinwand gesetzt hat.

Jedenfalls ist es dem Verfasser dieser Zei-
len in Jahrzehnten noch nie widerfahren, von
seinem Gegentiber, egal welchen Geschlechts,
am Ende eines formellen halbstiindigen Inter-
views vorm Mikrofon stiirmisch umarmt
zu werden. Soviel handgreifliche Dankbar-
keit verkraftet der Uberrumpelte nur schritt-
weise, selbst hinterher, und sie ldsst ihn

fragen, was er denn bloss so eminent richtig
gemacht habe.

Im Takt des Kiichenmessers

Die Filmemacherin hitte auch einzig
ihren ORLANDO von 1992 zuwege bringen
kénnen, mit der erlesen weiblichen und doch
delikat androgynen Tilda Swinton in der Ti-
telrolle. Die gefeierte Adaptation des Roman-
klassikers von 1928 kénnte schon allein aus-
reichen, den Namen Sally Potters aus dem
Fussnotenbereich der Filmgeschichte in den
Lauftext zu heben. Und sollte die Autorin et-
was von Orlando, dem Helden - oder der Hel-
din - Virginia Woolfs, fiir sich itbernommen
und weitergefiihrt haben, dann wire es we-
niger das haarscharf Zwittrige der Figur. Viel-
mehr miisste es deren lockere Wandelbarkeit
sein: jenes Vermégen, die Rollen nach Belie-
ben ab- und iiberzustreifen, mit dem Zweck,
das eherne Daseinsprinzip des Einsseins mit
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sich selbst griindlich zu tibertolpeln. Statt an
der eigenen Person zu haften, flattert Sally
Potter ihrem Ich in einem fort davon.

Ein spontanes Ausweichmandver
muss sie bewogen haben, einen wildfrem-
den Schreiberling in die Arme zu schliessen.
Minuten zuvor hat sie ungeniert gestan-
den, restlos aufgeschmissen zu sein. Ich ha-
be zugesagt, eine Episode zum Kollektivfilm
PARIS, JE TAIME beizusteuern, klagt sie in
komischer Verzweiflung, zu dem ein Scherf-
lein auch von Anne-Marie Miéville, Jean-Luc
Godard, Joel und Ethan Coen, Walter Salles,
Ettore Scola, Gus Van Sant und andern er-
wartet wird. Aber die Idee, die fiir mein Kapi-
tel ausersehen war, ist jetzt schon in YES ver-
braten, und ich habe keine Ahnung, was ich
den Franzosen stattdessen abliefern soll. Der
Termin sitzt mir im Nacken. Nein, helfen kén-
ne ihr kein Mensch, ich zuletzt.

Sprache als Akzent, Zitat, Wortspiel,
Parodie und Schnurre, als Klang, Musik,
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Harmonie, Alliteration, Reim und Rhyth-
mus, aber dennoch: niemals als formaler
Selbstzweck - im Englischen reicht die-
ses poetische Prinzip von Shakespeare iiber
Joyce und das American Songbook bis zum
Rap. Und es ist in diesem Idiom wohl solider
verankert als etwa der Belcanto im Italieni-
schen. Hinterriicks gleitet an vielen Stellen
von YES die Alltagsprosa der Dialoge hiniiber
in allerhand wechselnde Versmasse und wie-
der zuriick. Dann kann sie auch die Takte et-
wa des schnellen Zerkleinerns einer Zwiebel
mit dem Kiichenmesser auf dem Hackbrett
aufnehmen: ein Gerdusch, das sich wieder-
um iiberlagert mit einem betonten Gebrauch
des F-Wortes: alles, was sich benennen lisst,
wird dann zu «fucking», und zwar so, dass
die urspriingliche Bedeutung des Verbs vél-
lig verloren geht. Erfahrene Sprecher, mehr
als eigentliche Schauspieler, rezitieren den
Text quer zum Fall der Zeilen, so dass sie erst
mit einer launigen Verzégerung als gereimt
erkennbar werden.

Der Geist, der stets bejaht

Alles, was sich reimt, bezweckt Fiigung,
Ausgleich und Gleichklang, indem es arg-
listig diese Qualitdten zunichst spannend
verweigert, um sie erst mit der letzten Sil-
be im Triumph herzustellen: jetzt geht die
Rechnung auf, bitte, hier schliesst sich die
Reihe der Worter zum Kreis. Ohne in gefilli-
gen Kitsch zu verfallen, zielt YES jenseits der
Konflikte auf eine Harmonie, in der sich die
Gegensitze mehr als nur aufldsen. Sie rei-
men sich regelrecht zusammen: zwischen
der Heldin, «sie», einer Irisch-Amerikanerin,
und einem Libanesen, «er», der ihr Lieb-
haber wird und der behauptet, Arzt gewesen
zu sein in Beirut. Aber das war vor jenem no-
torischen Krieg.

«Die Unterschiede sind zu Parodien

ihrer selbst geworden>

Gesprdch mit Sally Potter

Vielleicht wird sogar eine Verséhnung
mindestens erwogen zwischen ihr und dem
Dritten im Dreieck, dem Gatten, der ein kor-
rekt und kultiviert sich gebender, aber etwas
unberechenbarer, ja tiickischer Brite ist. Auf
der Suche nach romantischer Erfiillung und
idealem Ebenmass pendelt die Irin beseelt
von der Ehe zum Ehebruch und wieder zu-
riick, ohne zu wissen, ob sie kommt oder geht
und was sich erwarten ldsst von der einen Bin-
dung oder von der andern, es sei denn Kritik,
sogar Ablehnung: weil sie unbeeindruckt ist
von dem, was ihr christlicher Gatte geleistet
hat oder haben will, oder weil sie anderseits,
fiir ihren Geliebten, den Muslim, unverse-
hens den neuen kreuzfahrerischen Imperia-
lismus des Westens reprisentiert.

Mag sein, dass YES seine Agenda etwas
gar hastig abnickt: die Seligkeit wie die Ver-
zweiflung in sdmtlichen Belangen des Ge-
fithls, die Vollkommenheit auf der gegen-
tiberliegenden Seite von Zwietracht und Zer-
wiirfnis, die Balance von Form und Inhalt,
von Musik und Argument, sogar von Reli-
gion und weltlicher Skepsis. Aber es gibt Fil-
me von so hohem und doch unverkrampftem
Anspruch leider nur zu selten: solche, die im-
prigniert sind von der Wirme und der Be-
geisterung jenes femininen Temperaments,
selbst wenn es da und dort in Schwirme-
rei umschligt. Sally Potter ist mit einer auf-
geregten Selbstverstindlichkeit sie selbst in
allem, was sie sich vornimmt. Autorin und
Regisseurin ist sie wohl nur dank jener Viel-
seitigkeit geworden, die es niemals fertig
bringt, nein zu sagen.

Pierre Lachat

FILMBULLETIN Sie ist eine Amerikanerin,
und er ist ein Mann aus Libanon. Wie ver-
schieden sind die beiden voneinander?

saLLy potTer Sie sind nicht wirk-
lich gegensitzliche Figuren. Aber wir
leben heute unter globalen Bedingungen.
Und da werden sie und er als gegensitz-
lich empfunden, als Vertreter von Ost und
West, von Christentum und Islam. Doch
werden die Gegensitze von einer mensch-
lichen Gemeinsambkeit iiberlagert, das ist
das Entscheidende. Die Unterschiede sind
zu Parodien ihrer selbst, sie sind zu Stereo-
typen geworden.

riLmeuLLerin Dienen die Verse, in de-
nen viele Dialoge geschrieben sind, dazu,
ein Verlangen nach Harmonie auszudrii-
cken: den Wunsch, dass die beiden, sie und
er, iiber alle Gegensitze hinweg zusammen
passen sollen?

SALLY POTTER Ja, viele Worter klin-
gen gleich und reimen, und damit repri-
sentieren sie die Harmonie zwischen den
Gegensitzen.

riLmeuLLerin Die Wirkung dieser
Methode ist sehr intim.

saLLy poTer Meine Filme sollen
den Einzelnen ansprechen, das habe
ich stets vor Augen. Da sitzt er vor der
Leinwand und wird vom Gezeigten iiber-
flutet, als ginge alles nur ihn allein etwas
an. Sein Leben spielt sich sozusagen in
der Form eines Selbstgesprichs ab, es bil-
det einen Monolog. Wie immer schein-
bar gewshnlich sein Leben ist, es bildet
ein Epos, eine fliessende Erzihlung vol-
ler Veranderung, Einsamkeit, Entfremdung,
Liebe, Gemeinsamkeit, Leiden, Konflikte,
Spannungen, voller Drama. Ganz gleich,
aus welcher Kultur jemand stammt, alle
diese Wechselfille sind Teil des mensch-
lichen Daseins. Allerdings legt der Westen




«Die Rolle des
Ehemanns ist
besonders
schwierig. Er
wirft ihr das
Chaotische ih-
rer Gefiihle vor
und ihren Man-
gel an Selbst-
beherrschung.
Seine gehei-
men Wiinsche
und Sehnsiich-
te sind wie
eingesperrt.»

mehr Wert auf den Einzelnen, auf die Ich-
Kultur. Mit Variationen legt der Osten den
Akzent eher auf die Bediirfnisse der Ge-
meinschaft, auf das Kollektiv, auf das Wir.
Aber die Unterschiede sind kein Grund fiir
Krieg, sondern sie sind von praktischem
Interesse und sollten Anlass zu lehrreichem
Austausch sein.

riLmeuLLeTin Welches sind denn nun,
im Vergleich, die Unterschiede zwischen
Threr Heldin und ihrem Ehemann?

saLwy potTer Ich bin froh, anders zu rea-
gieren als du, sagt er, der Ehemann. Und ich
bin stolz auf meine Beherrschtheit. Du sagst
einfach, was dir in den Sinn kommt. Die
Rolle des Ehemanns ist besonders schwierig.
Er wirft ihr das Chaotische ihrer Gefiihle vor
und ihren Mangel an Selbstbeherrschung.
Seine geheimen Wiinsche und Sehnsiichte
sind wie eingesperrt. Er ist ein verklemmter
Englander, und als solcher, so scheint es,
ist er ausserstande, etwas auszudriicken,
was es auch sei. Es gibt jain langjahrigen
Beziehungen zwischen Mann und Frau die-
se bestens bekannte Klage: der Mann weigert
sich, es auch nur auf einen Streit ankommen
zu lassen, und er unterdriickt alles, was die
Frau ihrerseits ausdriickt.

rimeuLLenin Thre Filme haben etwas ge-
meinsam: sie verstehen es, von der Liebe zu
erzihlen, ohne kitschig zu wirken.

saLy porter Dafiir gibt es schliesslich
die Liebeslyrik, nicht wahr? Verse sind
eben genauer, wenn es darum geht, solche
heikeln Dinge auszusprechen. In unsere
Liebesbeziehungen schleppen wir oft die un-
gelosten Konflikte aus unserer Kindheit ein.
Unsere Eltern waren die ersten Menschen,
die wir liebten, und das, was wir damals ver-
loren, verpasst, begehrt haben, damit treten
wir dann unsern Geliebten, unsern Gatten

oder Gattinnen gegeniiber. Was es genau
ist, was wir uns ersehnen, das kénnen unse-
re Geliebten, unsere Gatten oder Gattinnen
kaum je erahnen, und das bereitet uns
Enttduschungen. Denn es kommt vor, dass
wir in der Liebe fiir jemanden etwas gera-
dezu Gottliches erblicken. Der andere soll-
te dann méglichst so sein, wie wir selber
gernwiren. Wir sehen den Engel im andern,
wenn wir uns in ihn verlieben. Solche Uber-
hinge aus der Kindheit, aber eben auch
dieses nahezu géttliche Element: das eine
wie das andere bleibt fiir kitschige Liebes-
geschichten unerreichbar.

FILMBULLETIN In einem gewissen Sinn
stellt Ihr Film die religiése Frage wieder.

saLwy potTer Es hat sich gezeigt, dass
die Kirche ihre Rolle keineswegs ausge-
spielt hat. Die Religion ist eine der wichti-
gen Fragen, die wir neu iiberdenken miissen.
Zentral ist derzeit zum Beispiel der Kampf
in den USA, Kirche und Staat getrennt zu
halten. Die fundamentalistische christliche
Rechte bekommt immer mehr Macht. Und
eine dhnliche Dringlichkeit kommt nattir-
lich der Entwicklung im Osten zu. Religion
und Recht haben sich dort mehr denn je ver-
schrinkt. Und das weist nun dem Atheisten
oder Agnostiker eine bedeutende Rolle
zu. Die Glaubenslosen haben da ein gros-
ses Fragezeichen anzubringen. Die Religion
versucht, die wichtigen Fragen mit neu-
en Gewissheiten zu beantworten. Die Un-
gewissheit anderseits ist von Nutzen, sie ver-
kennt aber keineswegs die Existenz von et-

was, was {iber das rein Physische hinausgeht.

Ich halte den Zweifel fiir etwas Grossartiges.
Er spornt uns zu mehr kreativer Arbeit an.

FiLmsuLLenin Die Sprache in Threm
Film fiihrt zur Frage: Wie viele verschiedene
Arten gibt es, Englisch zu reden?
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saLwy potter Das haben wir kaum zu er-
kunden begonnen. Im Englischen wie in je-
der andern Sprache sind die Méglichkeiten
so unbegrenzt wie unsere Phantasien und
Fihigkeiten. Mein Film gibt die verschiede-
nen Intonationen des Englischen wieder, als
ginge es um eine Musik. Ahnliches gibt es in
jeder Sprache, und das macht den Reichtum
an Akzenten im Film zu einer besondern Art
von Musik. Denn London ist natiirlich eine
sehr kosmopolitische Stadt. Karibische, indi-
sche, pakistanische, polnische Akzente sind
auf der Strasse zu horen. In der Vielfalt ent-
decke ich Schonheit und Ausdruckskraft,
und zwar nicht nur bei den Akzenten und
Intonationen. Das Englische hat viel zu ge-
winnen aus der Art und Weise, wie Fremde,
die als erstes eine andere Sprache erlernt
haben, englische Sitze bilden.

Das Gesprich mit Sally Potter
fithrte Pierre Lachat

Stab

Regie, Buch: Sally Potter; Kamera: Aleksei Rodionov; Kame-
ra-Assistenz: Eric Bialas, Denis Garnier, Sara Deane; Schnitt:
Daniel Goddard; Production Design: Carlos Conti; Original-
musik: Sally Potter unter Mitwirkung von Fred Frith

Darsteller (Rolle)

Joan Allen (sie), Simon Abkarian (er), Sam Neill (Antho-
ny), Shirley Henderson (Putzfrau), Sheila Hancock (Tan-
te), Samatha Bond (Kate), Stephanie Leonidas (Grace),
Wil Johnson (Virgil), Gary Lewis (Billy), Raymond Waring
(Whizzer), Kev Orkian (Kellner), Barbara Oxley (Schwimm-
bad-Putzfrau), George Yiasoumi (Kiichenchef), Beryl Scott
(Labor-Putzfrau), Lol Coxhill (Weihnachtsmann), Father
Charles Owen (Priester), Mandy Coombes, Beti Owen (Non-
nen)

Produktion, Verleih

GreeneStreet Films, UK Film Council; Produzenten: Andrew
Fierberg, Christopher Sheppard. Grossbritannien 2004. Far-
be, Dauer: 95 Min. CH-Verleih: Filmcoopi, Ziirich
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Da wird die
Einsamkeit

der Menschen
deutlich, die
ziellos durch
ihr Leben
irrlichtern, um
am Ende abzu-
stiirzen. Keiner
kann dem
anderen helfen,
weil er selbst
Hilfe bitter
nétig hat.

Schneewittchen von der Goldkiiste

SNOW WHITE von Samir

Nico ist die einundzwanzigjihrige
Tochter aus reicher Ziircher Bankiers-Fa-
milie. Wihrend der kaltherzige Vater seinen
Bankgeschiften nachgeht und Mama der
Psychose entgegenddmmert, ist fiir Nico
vor allem Partytime im schicken elterlichen
Anwesen am See oder in den angesagtesten
Clubs der Stadt. Da wird Koks schnabuliert
wie andernorts in der Schweiz das Bircher-
miiesli. Doch halt: Nico ist nicht ganz und
gar verdorben. Sie bessert sich als Modell bei
Modeschauen ihr Taschengeld auf und enga-
giert sich darstellerisch in einem kleinen
Experimentiertheater. Dagegen hat auch ihr
derzeitiger Lover Boris nichts einzuwenden.
Thm gehort die Szene-Disco «Casanovar. Als
Ex-68er hat er sich ein Herz fiir junge Leute
bewahrt, sofern sie Geld haben. Ausserdem
verfiigt Boris tiber gute Kontakte zur Drogen-
Mafia. Da tritt der Mérchenprinz in Gestalt
des Musikers Paco in Schneewittchen Nicos
Leben und bringt alles durcheinander. Der

gesellschaftskritisch engagierte Rapper will
Nico aus dem dekadenten Sumpf retten. Sie
hat ihm aus Liebe verschwiegen, dass sie rei-
cher Leute Kind ist. Nach den Regeln des Kin-
tops fiihrt das zwangsldufig zum schreckli-
chen Ende: In der Gosse gelandet, greift Nico
schliesslich zu Papas gmm-Beretta, um Hand
an sich zu legen.

Samir - der erfolgreiche Dschoint-
Ventschr-Produzent - hat mit seinem neu-
en Kino-Spielfilm weniger bei seinem letz-
ten Dokumentarfilm FORGET BAGHDAD
angekniipft und mehr bei seinen TV-Fil-
men - etwa TODLICHE SCHWESTERNLIEBE

-, die er fiir Privatsender wie PRO 7 und RTL
in Szene setzte. Als Ko-Autor stand ihm bei
SNOW WHITE Michael Sauter zur Seite, einer
der “Viter” von STRAHL, ACHTUNG, FER-
TIG, CHARLIE und jlingst MEIN NAME IST
EUGEN. Sauter versteht sich darauf, Ge-
schichten aus dem Fundus der Filmgeschich-
te zu heben und zeitgemiss aufzupolieren.

So folgt snow WHITE dem Regel-
werk des Melodrams vom gefallenen Mid-
chen, wie es die Oswalds und Pabsts seit den
zwanziger Jahren auf den Weg brachten. Sa-
mirs Film ist also eine Art FREUDLOSE GAS-
SE im Schweizer Schickeria-Outfit der Jetzt-
zeit. Dabei kann man ihm eine gewisse Raf-
finesse nicht absprechen. Einerseits schreckt
der experimentierfreudige Regisseur vor kei-
ner Untiefe der Kolportage zuriick, anderer-
seits fangt er sie formal mit einer Eiseskal-
te auf, die konsequent seinen ganzen Film
durchzieht. Da vergeht einem dann das Lis-
tern - selbst angesichts des finsteren Drogen-
Dealers mit seinem dekorativen Dreitagebart,
wie wir ihn aus den einschligigen Fernseh-
krimis kennen. Samir nimmt dem unfrei-
willig Komischen immer im letzten Moment
die Spitze. Da wird die Einsamkeit der Men-
schen deutlich, die ziellos durch ihr Leben
irrlichtern, um am Ende abzustiirzen. Keiner
kann dem anderen helfen, weil er selbst Hilfe



Filmen aus der Kitsch-Ecke

Gesprdch mit Samir

bitter notig hat. Samir meint das ganz ernst
und versteht seinen Film als Kommentar zur
Gegenwart und den herrschenden gesell-
schaftlichen Verhiltnissen. Dabei strapaziert
er den guten Willen seines Publikums aller-
dings betrichtlich, indem er seine Hand-
lung bisweilen arg ins Kraut schiessen liess.
Dass in diesen Momenten - zum Beispiel am
Schluss - sein Film nicht ganz und gar aus
den Fugen gerit, ist auch ein Verdienst der
Schauspieler. Souveridn haben sie sich auf
das gewagte Spiel mit der Kolportage einge-
lassen. Julie Fournier und ganz besonders Zoé
Miku tragen dazu bei, dass aus SNOW WHITE
einer der interessantesten Schweizer Filme
der letzten Zeit geworden ist.

Herbert Spaich

Stab

Regie: Samir; Buch: Michael Sauter, Samir; Kamera: An-
dreas Hutter, Michael Saxer, Hans Meier; Schnitt: Oliver
Neumann; Production Design: Georg Bringolf; Kostiim: Lin-
da Harper; Musik: Walter W. Cikan & Marnix Veenenbos;
Ton: Max Vornehm; Tonmischung: Hans Kiinzi

Darsteller (Rolle)

Julie Fournier (Nico), Carlos Leal (Paco), Zoé Miku (Wan-
da), Stefan Gubser (Boris), Sunnyi Melles (Nicos Mutter),
Benedict Freitag (Nicos Vater), Stefan Kurt (Theaterdirek-
tor), Tony Mpoiudja (Vince), Jaona «Noj» Rajaomaria (Luc),
Laurent Biollay (Juice), Pascal Ulli (Greg), Patrick Rapold
(Brandenberger), Martin Rapold (Pfister), Karin Pfammat-
ter (Maxime), Xaver Hutter (Bobby), Teco Celio (Pacos Va-
ter), Dominique Favre-Bulle (PacosMutter),NaelMarandin
(Pacos Bruder), Wolfram Berger (Herr Caminada), Liliana
Heimberg (Frau Caminada), Mike Miiller (Obelix), Beatri-
ce Kessler (Arztin), Mathias Kiinzler (Videoclip-Regisseur),
Sebastian Krihenbiihl (Polizist am Flughafen)

Produktion, Verleih

Dschoint Ventschr Filmproduktion; in Co-Produktion mit
Filmhaus Films, Wien, SRG SSR idée suisse, Prisens Film,
Topic Film, Telepool. Produzenten: Susann Riidlinger, Sa-
mir, Wolfgang Ramml. Schweiz 2005. 335mm, Farbe, Dauer:
113 Min. CH-Verleih: Ascot-Elite Entertainment, Ziirich

FILMBULLETIN Sind Siein SNOW WHITE
einer «verlorenen Generation» auf der Spur,
die von den Eltern und der Gesellschaft ver-
lassen, in ihr Verderben lauft?

samir Das ist sicher ein Aspekt mei-
nes Films. Dabei spielt der Club-Besitzer
Boris eine wichtige Rolle. Er gehért - wie
ich - zur Generation der 68er, die damals
auf der Strasse «Illegal, legal, scheissegall»
skandiert haben. Anschliessend haben sie
damit ein gutes Geschift gemacht. Mit
ihrem Grundwissen dariiber, wie Politik
funktioniert, haben sich die Boris’ aus
der Gesellschaft zuriickgezogen und sind
Unternehmer geworden. Dabei verstehen
sie sich immer noch als Rebellen, die nicht
so spiessig sein wollen wie der Rest der
Gesellschaft. Zusammen mit unserer Viter-
Generation haben wir gegeniiber der heute
jungen Generation versagt, in dem wir ihnen
keine “Schulung” mitgegeben haben, wie
man sich in der Gesellschaft als Biirger und
Teilnehmer der politischen Landschaft be-
wegt. Das hat dazu gefiihrt, dass diese junge
Generation unpolitisch ist und Dinge macht,
auf die wir nicht einmal im Traum gekom-
men wiren - in Bezug auf Sex, Drogen und
den Zynismus der Warengesellschaft.

FiLmeuLLeTin Psychologen raten,

“Grenzen” zu setzen. Geht es in Threm Film
auch darum, dass Ihre Protagonisten keine
Grenzen kennen beziechungsweise Grenzen
erst dann erkennen, wenn es bereits zu
spatist?

samir Grenzen zu setzen ist auch ein
wichtiger Aspekt in meinem Verstéindnis da-
fiir geworden, wie die Gesellschaft funktio-
niert. Meine Generation erlebte ja noch die
alte Gleichung, die da hiess «Jugendkultur
ist Rebellion». Die Dreifaltigkeit Sexualitit,
Drogen und Popmusik verkiindeten per
se die Rebellion, weil die Gesellschaft ver-
suchte, uns permanent Grenzen aufzu-
zwingen und uns unter Druck zu setzen. Im
Nachhinein betrachtet hatte das auch seine
guten Seiten. Wir waren gezwungen, uns da-
mit auseinanderzusetzen. Die jungen Leute
von heute miissen das nicht mehr in dem
Masse tun. Alles, wofiir wir gekdmpft ha-
ben - die freie Sexualitit, den selbstbewuss-
ten Umgang mit Drogen, den Einzug der
Popmusikin die Medien -, das ist ja jetzt
alles nur noch ein Riesengeschift. Diese
Erkenntnis war fiir mich ein Grund, diesen
Film zu machen.

FiLmeuLLerin Im Prinzip sind die
Jugendlichen in Threm Film ziemlich clever.
Warum merken sie nicht, dass etwas schief
lduft in ihrem Leben?

samir Es fehlt in einer Welt des «any-
thing goes» das Moment der Selbstreflexion.
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Es kommt darauf an, gentigend egois-
tisch zu sein. Dann wird alles gut. In mei-
nem Film kommt der Moment, in dem
die Hauptdarstellerin merkt, dass etwas
nicht stimmt. Sie versucht, sich davon zu
16sen. Aber sie hat kein Instrumentarium,
um damit umzugehen. Ich meine im tat-
sichlichen reflektierenden Sinn. Insofern
ist mein Film eine Anklage, ein Spiegel
des Versagens meiner eigenen Generation.
Wir haben versiumt, unseren Kindern
konkrete Handlungsanweisungen in
Sachen Selbstreflexion und analytischer
Wahrnehmung der Realititen zu geben.

rLmeuLLeTiN Der Titel SNOw WHITE
hat einen doppelten Sinn: Es wird so reich-
lich wie schon lange nicht mehr in einem
Film “Schnee”, das heisst Kokain, konsu-
miert. Gleichzeitig spielen Sie mit Motiven
des Mirchens vom «Schneewittchen» und
der Kolportage...

samir Geprigt durch meine politi-
sche Radikalitit und meine politischen
Aktivititen in den siebziger Jahren, habe
ich mich gefragt, was ist, wenn wir die klas-
senlose, kommunistische Gesellschaft er-
reicht haben? Wenn alles da ist und wir
im materiellen Uberfluss leben. Zu mei-
ner eigenen Verbliiffung musste ich fest-
stellen, dass zum Beispiel die Menschen an
der «Goldkiiste» in Ziirich alles haben und
Gleiche unter Gleichen sind - hier ist eine
Art Kommunismus Wirklichkeit geworden.
Dabei sind das die traurigsten Menschen,
die ich kennen gelernt habe. Sie fithren eine
Art “Schneewittchen”-Existenz in einem
luxuri6sen gldsernen Sarg. Dazu kommt,
dassich in meiner Kindheit im Irak durch je-
de Menge Bollywood-Filme sozialisiert wur-
de. Das hat zu einer Kitsch-Ecke in meiner
Persénlichkeit gefithrt. Das muss ab und
zuraus, und das dussert sich dann in einem
Melodram wie SNOW WHITE.

rumeuLLenin Sie haben also keine
Beriihrungsingste, was Kitsch betrifft. Trifft
das auch auf Klischees zu wie die Erkenntnis,
dass Geld allein nicht gliicklich macht?

samir Ich bin der Uberzeugung, dass
jeder Film den Charakter seines Machers
widerspiegelt. Wer meinen Film aufmerk-
sam liest, entdeckt alle meine Abgriinde,
meine Emotionalititen. Aber auch meine
Reflexionen iiber die Dinge, die mich in
dieser Gesellschaft beschiftigten.

Das Gesprich mit Samir
fithrte Herbert Spaich
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ANT BUDDHAS

.

THE Gl

Wie eindriicklich man mit filmischen
Mitteln Leben und Werk von verstorbenen
Personlichkeiten beschworen kann, hat in
der Schweiz vor allem Richard Dindo mit
verschiedenen Arbeiten bewiesen. In seinem
dritten Kino-Dokumentarfilm geht Chris-
tian Frei noch einen Schritt weiter. Er be-
fasst sich mit der Geschichte und der Wir-
kung von zwei kiinstlerischen Objekten, die
gar nicht mehr existieren, nimlich mit den
inzwischen zerstérten riesigen Buddha-Sta-
tuen im Bamiyan-Tal in Afghanistan. Konn-
te Dindo in seinen Filmen wenigstens von
erhaltenen Schriften und Bildern ausgehen
und sich damit letztlich dem Geheimnis des
schopferischen Prozesses annihern, so stan-
den Frei lediglich iiberlieferte Berichte und
Aussagen zur Verfiigung, die er zu einem
Ganzen zusammenfiigen musste. Und ob-
wohl in seinem Film viel von Rekonstruktion
(der zerstorten Statuen) die Rede ist, konn-
te THE GIANT BUDDHAS im Ansatz deshalb
nicht (wie Dindo dies tat) vom Prinzip eines
schopferischen Prozesses ausgehen, sondern
weit eher von einem solchen der Verging-
lichkeit. Dass gerade damit ein Kernstiick der
buddhistischen Lehre beriihrt wird, ist Frei
natiirlich nicht entgangen und kommt in sei-
nem Film denn auch implizit zum Ausdruck -
etwa durch den an markanter Stelle zitierten,
Buddha zugeschriebenen Ausspruch «Alles
indert, nichts bleibt».

Die Qualitit von Freis Film liegt nicht
zuletzt in der Art und Weise, mit der er die
Fiille von Material, die ihm nach aufwendi-
gen Recherchen zur Verfiigung stand, bild-
haft umgesetzt hat. Von der Einfithrung ins
Thema zu Beginn einmal abgesehen tat er
dies vor allem durch die Einfithrung von
als Protagonisten eingesetzten Zeugen, die
aus verschiedenen Blickwinkeln ihrer Be-
troffenheit Ausdruck verleihen. Der ilteste
von ihnen ist eine historische Figur: Xuan-
zang, ein buddhistischer Ménch und Gelehr-
ter, der im siebten Jahrhundert unserer Zeit-
rechnung auf einem 16000 Kilometer langen
Fussmarsch von China nach Indien pilger-
te und seine Erlebnisse akribisch in einem

«Bericht iiber die westlichen Linder» (Bud-
dhist Records of the Western World, Si-yu-
ki) festhielt. Wihrend die von Kameramann
Peter Indergand gefiihrte subjektive Kamera
den Spuren des Wanderers (teils in berticken-
den Fahrten durch tiefe Felsschluchten, wei-
te Schneefelder und endlose Wiistengebiete)
folgt, werden im Off Partien aus seinem Be-
richt zitiert (Erzdhler in der deutschen Fas-
sung ist Stefan Kurt). Im Jahre 632 erreichte
Xuanzang das im Herzen des Hindukusch
gelegene Bamiyan-Tal, eine wichtige Ver-
bindung zur alten «Seidenstrasse», und war
vom Anblick der gigantischen, in das wei-
che Konglomerat einer gut zwei Kilometer
langen Felsklippe gehauenen Buddha-Sta-
tuen formlich tiberwiltigt. Die kleinere der
beiden, blau bemalt und mit einem golde-
nen Gesicht versehen, war 35, die rot bemalte
grossere 55 Meter hoch. Die Statuen standen
damals offenbar in einem durch Felswege
und Treppen miteinander verbundenem Sys-
tem von Hohlen und Nischen, einer Art Fel-
senkloster, in dem Ménche lebten, die das
Gesicht des grossen Buddhas jeweils hinter
einem Vorhang verbargen, der am Abend ge-
liftet wurde.

Interessant ist, dass Xuanzang noch
von einer dritten Statue berichtet, einem
«schlafenden Buddha», der 300 Meter lang
gewesen sein soll. Der heute an der Marc-
Bloch-Universitit in Strasbourg lehrende Ar-
chiologe Zémaryalai Tarzi, ein Afghane und
weiterer Protagonist in Freis Film, hat (bis-
her vergeblich) versucht, diese dritte Statue
zu finden. In THE GIANT BUDDHAS sicht
man 150 afghanische Arbeiter, die unter Tar-
zis Leitung tiefe Schichte graben, um nach
dieser verschollenen, ritselhaften dritten
Statue zu suchen - eine in die Gegenwart zu-
riickfithrende Suche, die Freis Film eine zu-
weilen fast kriminalistische Spannung ver-
leiht.

In der Gegenwart, nimlich im Mirz
2001, liegt auch das erschiitternde, gewalt-
same Ende der beiden grossen Statuen, von
denen die kleinere im Jahre 507, die grossere
fiinfzig Jahre spiter erbaut worden war. Frei




fiigt in seinen Film die inzwischen beriihmt
gewordenen Videoaufnahmen ein, die Taysir
Alony, der jahrelang in Afghanistan als Kor-
respondent des arabischen TV-Senders «Al
Jazeera» gearbeitet hatte, von der Sprengung
der Statuen gemacht hat. Alonys Aussagen
kann entnommen werden, dass die lokalen
Taliban-Milizen der Sprengung urspriing-
lich «skeptisch bis ablehnend» gegeniiber
standen und letztlich auf Befehl ihres obers-
ten Chefs Mohammad (Mullah) Omar han-
delten, der die Zerstérung im Frithjahr 2001
in einem religios motivierten Edikt verfiigt
hatte. Der auf Anhieb sinnlos erscheinende
Angriff auf die leblosen Statuen wird in Freis
Film letztlich als ein Schlag gegen die kultu-
relleIdentitit der notleidenden afghanischen
Bevélkerung gedeutet. Diese ist dem Film-
autor im Grunde genommen ebenso wichtig,
wenn nicht sogar wichtiger als die Geschich-
te und das Schicksal der beiden Steinkolosse.
Eine Aussage von Taysir Alony bringt es auf
den Punkt: «Niemanden auf der Welt hatte
vorher gross interessiert, dass in Afghanis-
tan Hunderte, ja Tausende von Kindern ver-
hungerten oder von Minen verkriippelt wur-
den! Doch wegen zwei alten Steinfiguren
reagierte die Welt nun mit fassungslosem
Entsetzen.» Der iranische Filmemacher Moh-
sen Makhmalbaf, Autor des die Situation in
Afghanistan thematisierenden Filmes KAN-
DAHAR, meint dasselbe, wenn er sagt: «Ich
bin jetzt iberzeugt, dass die Buddha-Statue
nicht demoliert worden ist. Sie zerbrockelte
aus Scham. Aus Scham wegen der Ignoranz
des Westens gegeniiber Afghanistan.»

Die afghanisch-kanadische Schrift-
stellerin und Schauspielerin Nelofer Pazira,
die in Makhmalbafs KANDAHAR die weibli-
che Hauptrolle spielte, ist in Freis Film eine
wichtige Protagonistin. Sie erinnert sich
an ihren Vater, der als Student mit andern
Kommilitonen einst auf dem Kopf des gros-
sen Buddhas musizierte und dem mehrfach
zuriickgeworfenen Echo lauschte. Sie hatte
sich immer gewiinscht, die grossen Buddhas
einmal sehen zu konnen. Nun fihrt sie ins
Bamiyan-Tal und steht erschiittert vor der

leeren Nische, in der frither der grosse Bud-
dha gestanden hatte. In einer Vision glaubt
sie einige Momente lang, der grosse Buddha
sei auferstanden: ein optischer Effekt, den
Patrick Lindenmaier und Paul Avondet von An-
dromeda Film AG in Zusammenarbeit mit
der ETH in Ziirich zustandegebracht haben.
Grundlage dazu waren die exakten Bilddaten
des Afghanistan-Instituts in Bubendorf und
der Kyoto-Universitit in Japan. Diese konn-
ten auch die Grundlage bilden fiir eine Re-
konstruktion der Statuen im Bamiyan-Tal.
Anscheinend gibt es neben andern Plinen
tatsidchlich ein von Paul Bucherer und Pro-
fessor Armin Griin entwickeltes Schweizer
Projekt fiir eine solche Rekonstruktion. Der
Film begleitet ein Team von UNESCO-Exper-
ten nach Bamiyan, wo (wie die Erzihlstimme
im Off berichtet) tiber eine mdgliche Rekon-
struktion, die Errichtung eines Mahnma-
les am Boden und die Restauration der ver-
bliebenen Fresken diskutiert wird. Eine wie
es scheint vollig unqualifizierte Kopie des
grossen Buddhas von Bamiyan wurde offen-
bar in China fiir den «Oriental Buddha King-
dom Park» im siidchinesischen Leshan, einer
Art Disneyland des Buddhismus, angefertigt.
Der kommerzielle Park mit etwa dreitausend
Buddha-Replikas befindet sich in der Nihe
des (originalen) Leshan Buddhas, der mit
71 Metern Hohe die grosste Buddha-Statue
der Welt ist. Christian Frei und sein Kame-
ramann Peter Indergand suchten die Replik
des Bamiyan-Buddhas jedoch vergeblich und
wurden vom Parkpersonal mit ausweichen-
den Antworten abgespiesen.

Das grosse Interesse der Weltoffent-
lichkeit fiir die nun zerstérten Buddha-Sta-
tuen im Bamiyan-Tal hatte fiir die unmittel-
bar betroffenen Bewohner des Tales, Hazara-
Familien, die als moderne Hohlenbewohner
in den Nischen und Grotten des Kliffes auf
drmliche Weise lebten, hochst unliebsame
Folgen. Gegen den ausdriicklichen Willen
der UNESCO erklirten der Gouverneur von
Bamiyan und ein franzgsisches Hilfswerk
die nun leeren Buddha-Nischen als «Weltkul-
turerbe» und siedelten die Bewohner in ein
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steriles Hiittendorf auf einem Hochplateau
um. Einer dieser einstigen Héhlenbewoh-
ner, Sayyed Mirza Hussain, ist einer der weni-
gen direkten Zeugen der Zerstérung der Ba-
miyan-Buddhas. In Freis Film wird er damit
zu einem seiner wichtigsten Protagonisten.
Fiir Sayyed Mirza Hussain sei der Anblick
der Sprengung gewesen, «wie einem Mord
zuzuschauen». Die Aussage dieses einfachen
Mannes schligt eine nachvollziehbare Brii-
cke zwischen der historischen Dimension
der Riesenstatuen und den aktuellen Lebens-
umstinden der im Bamiyan-Tal lebenden
Hazara-Familien. Und um beides ist es Chri-
stian Frei in seinem Film gegangen. THE
GIANT BUDDHAS, sagt er, sei «ein Film {iber
die Vergdnglichkeit an sich, ein Film tiber
den Verlust kultureller Identitit, {iber die
Suche nach Wahrheit, Schonheit und Vielfalt.
Mich hat einfach interessiert, von einem Er-
eignis, das die Welt erschiitterte, auszugehen
und mich auf eine Filmreise zu begeben.»

Gerhart Waeger

Stab

Regie, Buch, Montage: Christian Frei; Kamera: Peter Inder-
gand; optische Effekte: Patrick Lindenmaier, Paul Avondet;
Berater: Paul Bucherer, Swiss Afghanistan Institute, Armin
Griin, ETH Ziirich, Christian Manhart, UNESCO Paris;
Musik: Philip Glass, Jan Garbarek, Steve Kuhn, Arvo Pirt;
musikalische Beratung: Manfred Eicher; Ton: Florian Eiden-
benz

Mitwirkende

Nelofer Pazira, Sayyed Mirza Hussain, Taysir Alony, Zéma-
ryalai Tarzi; Erzihler in der deutschen Fassung: Stefan Kurt;
Erzihlerin der englischen Fassung: Peter Mettler

Produktion, Verleih

Christian Frei Filmproductions in Koproduktion mit
Schweizer Fernsehen DRS, ZDF, Arte und Suissimage; un-
terstiitzt durch Bundesamt fiir Kultur BAK, Stadt und Kan-
ton Ziirich, Kanton Solothurn, Filme fiir eine Welt, Volkart
Stiftung, Succes Cinéma, Succes Passage Antenne. Schweiz
2005. 35mm, Format: 1:1.85, Dolby SRD; Dauer: 95 Min. CH-
Verleih: Look Now, Ziirich
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MY SUMMER OF LOVE

wW

Der Beginn einer aufwiihlenden
Freundschaft findet auf einer staubigen
Landstrasse im Niemandsland von Yorkshire
statt. Ein Mddchen mit rétlichblonden Haa-
ren und sommersprossigem Gesicht rollt,
holpert vielmehr, auf dem motorlosen Moped
einen Hiigel hinunter und iiberholt eine des
Weges trottende Reiterin. Kurz darauf blickt
Mona, die im Gras ausgestreckt faulenzt, ins
glinzende Auge des Schimmels tiber ihr, von
dem die hiibsche dunkelhaarige Tamsin hin-
untergestiegen ist. Unverstellt neugierig be-
dugen sich die beiden, die vom Alter her die
Pubertit hinter sich gelassen haben und
doch noch nicht erwachsen sind. Dafiir sind
ihre Umgangsformen zu ungeschliffen, statt
hoflich und nett ist man zuerst einmal skep-
tisch und misstrauisch. Bezeichnend fiir die
Klarheit und Deutlichkeit, mit der in jungen
Jahren die Welt in Freund und Feind, Liebe
und Hass, Ja und Nein geteilt wird, fillt dann
aber auch bald das Urteil: gegenseitige Sym-
pathie. Die zwei Midchen finden sich in ih-
ren Anspriichen an kompromissloses Fithlen
und Denken, und parallel zum Rohzustand
des Seins an der Schwelle zum Erwachsen-
werden kiindigt sich ein heisser Sommer an.
Die Sonne sticht, die Luft iiber den Feldern
flimmert.

Pawel Pawlikowskis Coming-of-Age-
Geschichte um zwei innig befreundete Mid-
chen verfihrt in vielem genretypisch. Er
wihlt mit dem Sommer einen Zeitabschnitt,
in dem sich alles verindert und nach dem
«nichts mehr ist, wie es war». Zudem ver-
korpern die Heldinnen Gegensitze, rein dus-
serlich, aber auch durch ihre Herkunft. Mo-
na stammt aus einer Arbeiterfamilie, sie ist
Vollwaise und lebt mit ihrem ilteren Bruder
Phil tiber dem heruntergewirtschafteten Pub,
das ihre Eltern einst betrieben. Dorthin ladt
Phil, der sich nach seinen Flegeljahren be-
kehren liess, nun regelmissig seine gottes-
gldubigen Mitbriider und -schwestern ein,
um den Herrn zu feiern, was Mona nur mit
Verachtung straft. Einsam streift sie herum,
vertreibt sich die Zeit mit einem verheirate-
ten Liebhaber, und erst fiir Tamsin, die den

Sommer im elterlichen Landhaus verbringt,
offnet sie ihr verbarrikadiertes Inneres zum
ersten Mal wieder.

Im Vergleich zum burschikosen
Aschenbrédel ist Tamsin, eine wohlbehiite-
te Tochter aus biirgerlichem Elternhaus, die
Prinzessin. Sie ist romantisch und gebildet
und zieht Monas Bewunderung gerade da-
durch auf sich, dass sie Rotwein trinkend
iiber Nietzsche und Freud doziert und vom
existenzialistischen Savoir-vivre der Fran-
zosen, insbesondere Edith Piaf, schwirmt —
gerade in solchen Momenten iibertreibt my
SUMMER OF LOVE, ob bewusst oder nicht,
die Darstellung des in den Jahren der Identi-
tatsfindung eigengesetzlichen Universums.
Trotz der Unterschiede verbindet die beiden
jungen Frauen eine Seelenverwandtschaft,
die durch die Grenzginge in den gemeinsa-
men Tagen und Nichten stirker wird. Dazu
gehoren nicht nur die Familiengeheimnisse,
in die die eine die andere einweiht, sondern
auch erotische Erfahrungen, die sie mitein-
ander machen. Je mehr Phil nun seine rebel-
lische und siindige Schwester auf die rechte
Bahn zu bringen versucht, umso mehr fithlt
sich diese dem dunklen Sog der Liebe zu
Tamsin ausgeliefert.

MY SUMMER OF LOVE kann sich mit
dieser Anlage vor Klischees nicht hiiten, zu-
mal sich irgendwann auch ein Déja-vu ein-
stellt. Vom grenzgingerischen Furor und der
gegenseitigen Abhingigkeit zweier sich ewi-
ge Treue schworenden Freundinnen erzihl-
ten dhnlich intensiv und doch authentischer
die Filme HEAVENLY CREATURES von Pe-
ter Jackson, THIRTEEN von Catherine Hard-
wicke oder auch Léa Pools feinfiihlig-unge-
stiime Geschichten. Regisseur Pawel Pawli-
kowski, der auch das Drehbuch geschrieben
hat, verspielt mit einem aufgesetzten Plot
einen Teil der Glaubwiirdigkeit, und der ei-
nerseits tiberraschende, andererseits platte
Schluss, auf den das ungleiche Gespann zu-
steuert, enttduscht geradezu.

Dazwischen gibt es nichtsdestotrotz
beriihrende Momente, und die verdankt my
SUMMER OF LOVE den beiden Hauptdarstel-

lerinnen. Natalie Press und Emily Blunt ver-
kérpern die emotionale Abgriindigkeit abso-
lut glaubhaft; die eine spréde und verletzlich,
die andere sanft und doppelgesichtig - erste-
re wurde zu Recht schon mit der jungen Til-
da Swinton verglichen und erhielt von der
Vereinigung der Londoner Filmkritiker den
Preis als beste Nachwuchsdarstellerin 200s.
Ebenfalls {iberzeugt Paddy Considine als la-
biler Sektenanhinger, dem seine Schwester
und schliesslich wieder sein Glaube verloren
gehen; er istin seinem Fanatismus aber auch
eine komische Figur.

Die Literaturverfilmung nach dem
gleichnamigen Roman von Helen Cross fin-
det immer wieder schéne Bilder. Nicht nur
bieten sich die zwei jungen Frauen der voy-
euristischen Kamera von Ryszard Lenczewski
und David Scott an, ob knapp bekleidet beim
Sonnenbaden, zirtlich balgend im Ehebett
der Eltern oder beim iibermiitigen Anpro-
bieren extravaganter Garderobe. Sondern
auch der Drehort West-Yorkshire, eigentlich
eine nasse und moorige Gegend, die in je-
nem Sommer von grosser Hitze heimgesucht
wurde, bilden eine stimmige Kulisse. Fiir die
zart-dunkle, gut bekommliche Atmosphire
sorgen schliesslich auch die elektronischen
Schmuseklinge der Popband Goldfrapp, die
das Marchen um zwei unschuldige Médchen,
deren Sommer der Liebe bése endet, unter-
malen.

Birgit Schmid

Stab

Regie: Pawel Pawlikowski; Buch: P. Pawlikowski, Michael
Wynne nach dem gleichnamigen Roman von Helen Cross;
Kamera: Ryszard Lenczewski, David Scott; Schnitt: David
Charap; Production Design: John Stevenson; Kostiim: Julian
Day; Musik: Alison Goldfrapp, Will Gregory; Ton: John
Pearson

Darsteller (Rolle)

Natalie Press (Mona), Emily Blunt (Tamsin), Paddy Consi-
dine (Phil), Dean Andrews (Ricky), Michelle Byrne (Rickys
Frau), Paul-Anthony Barber (Tamsins Vater), Lynette Ed-
wards (Tamsins Mutter), Kathryn Sumner (Sadie)

Produktion, Verleih
Apocalypso Pictures. GB 2004. 87 Min. CH-Verleih: Frenetic
Films, Ziirich; D-Verleih: Prokino Filmverleih, Miinchen




MANDERLAY

Wer ins Kino geht, um unbeschwerte
Unterhaltung zu geniessen, ist bei Filmen
Lars von Triers an der falschen Adresse. Der
ddnische Regisseur fordert mit seinen Bild-
Erfindungen und Bilder-Findungen Zuseher
als Partner, die sich spirituell iiber die Mog-
lichkeiten einer filmischen Inszenierung aus-
einander setzen und nicht den gerade gese-
henen Film als die letzte Wahrheit begreifen.
Die Bilder tibernehmen keine missionarische
Funktion, sind immer entgegengesetzt der
platten Dokumentation sozialer Gegebenhei-
ten, die jegliche alternative Sicht von vorn-
herein verneint. In diesem Antagonismus
der Haltung des Autors mit den fir den Zu-
schauer freien Interpretationsmaéglichkeiten
entsteht die Filmkunst Triers, die auf jeden
Fall eine Haltung herausfordert - und wenn
es eine ablehnende ist. Lars von Triers statt-
gefundenes fundamentalistisch anmutendes
Engagement in der «Dogma 95»-Bewegung
mag eher seinem kiinstlerischen Provoka-
tionsverlangen geschuldet sein (IDIOTERNE,
1998).

Die amerikanischen Impressionen
Triers (der nie in den USA war), die eine Tri-
logie ergeben sollen, haben mit DOGVILLE
begonnen und sollen 2007/08 mit WASING-
TON beendet werden.

Nachdem Grace Anfang der dreissi-
ger Jahre die Stadt Dogville verlassen hat,
«ohne die die Welt ein wenig besser dran wi-
re», kommen sie, ihr Vater und sein Gangster-
gefolge auf der Suche nach einer “ertragrei-
chen” Gegend nach Alabama, wo ihre Autos
vor der Plantage Manderlay halten. In acht
Kapiteln berichtet uns nun der schon aus
DOGVILLE bekannte John Hurt mit der getra-
genen Stimme des Geschichtenerzihlers, be-
gleitet von adiquater Musik, von der Entde-
ckung der noch immer wihrenden Sklave-
rei auf Manderlay und dem Vorsatz und dem
Versuch von Grace, diesem Zustand ein En-
de zu bereiten. Mit Hilfe von vier Gangstern
und eines Juristen aus der Begleitung ihres
Vaters, die er ihr zuriickgelassen hat, wird
sie die weissen Besitzer enteignen und versu-
chen, den bisherigen Sklaven die demokrati-

schen Grundsitze und -regeln nahe zu brin-
gen. Welch eine iiberzeugende Arbeit von ihr
geleistet werden muss, das zeigt die Frage
des alten Haussklaven Wilhelm: «At Mander-
lay we slaves take supper at seven; when do
people eat when they are free?»

Mit einer stindig in Bewegung gehal-
tenen Kamera wird das mit wenig Staffage
versehene Bithnenbild, wie wir es in seiner
minimalistischen Ausformung schon von
DOGVILLE her kennen, zum Aktionsraum
der schwarzen und weissen Darsteller. Die
eher intellektuelle Uberzeugungskraft des
Theaterspiels wird mit der Emotionalitit
des Filmbilds verkniipft. So kann die exem-
plarische Geschichte von der Erziehung un-
terdriickter Menschen durch die Heilsfigur
Grace in der Balance gehalten werden, sodass
sie nicht zum melodramatischen Spektakel
verkommt. Wir erfahren, wie diese sich zur
Erléserin berufen fithlende Grace Menschen
zur Eigenverantwortung bringen mochte,
obwohl deren Sklavendasein doch schon vor
siebzig Jahren beendet worden ist - und sie
wird scheitern und in ihrer Enttduschung
mit der gleichen wiitenden Bestrafung rea-
gieren, deren Brutalitit sie bei den Sklaven-
haltern abgestossen und zu ihrer Uberzeu-
gungstat der Bekehrung veranlasst hat.

Hinter der palladianischen Front der
Plantage wurde ein System restauriert, das
aktuellen Gegebenheiten mehr zu entspre-
chen scheint als offiziell vorgetragene Men-
schenrechtserkldrungen. Wilhelm, der
analytische Kopf der Sklaven, erklirt die-
se Situation mit gemessen an der Linge der
Handlung wenigen Worten: «America was
not ready to welcome us Negroes as equals
seventy years ago and it still ain’t and the way
things are goin’ it won’t be in a hundred years
from now. I fear the humiliations this coun-
try has up its sleeve for us free coloured folks
will surpass everbody’s imagination. So we
voted on it. And we agreed we'd like to take
a step backwards at Manderlay an re-impo-
se the old law.» Und Trier zeigt im Abspann
eine Reihe von Bildern des dédnischen Foto-
grafen Jacob Holt, die die Ausbeutung und
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Missachtung schwarzer Menschen der Jetzt-
zeit belegen.

In einem Gesprich, das Peter Kremski
fiir «Filmbulletin» schon 1991 (Nummer 3)
gefiihrt hat, erldutert Trier: «Speziell wenn
man einen Film mit einem Erzihler sieht, ist
man sehr nah dran an der Technik des Hyp-
notisierens», und er betont weiter, dass das
Wissen um das Unterbewusste eine gute Hil-
fe ist, um das Publikum in die Atmosphire
eines Films hineinzuziehen. Das mag auch
erkliren, warum man in MANDERLAY SO
aufmerksam der doch wenig aufregenden
Handlung zu folgen bereit ist: die Stimme
des Erzihlers im Zusammenwirken mit der
repetitiven Musik gibt den durch die Kame-
rabewegung schwer fixierbaren Bildern eine
Bedeutung, die durch die Prisenz der Dar-
steller noch verstarkt wird. Dabei ist die Aus-
strahlung der fiir Nicole Kidman besetzten
Grace-Darstellerin Bryce Dallas Howard be-
sonders erwihnenswert. Um sich auf eine
iibertragene Weise hypnotisieren zu lassen,
muss man sicherlich fiir eine solche Form
der theatralischen Suggestion offen sein. Es
kann sonst durchaus geschehen, dass man
wie manch amerikanischer Kritiker nur Lan-
geweile empfindet. Aber das entspricht nicht
der Qualitit des Films.

Erwin Schaar

Stab

Regie, Buch: Lars von Trier; Kamera: Anthony Dod Mantle;
Schnitt: Molly Malene Stensgaard; Production Design: Peter
Grant; Set Decorator: Simone Grau; Kostiim: Manon Ras-
mussen; Musik: Kristian Eidnes Andersen, Per Streit

Darsteller (Rolle)

Bryce Dallas Howard (Grace), Isaach De Bankolé (Timothy),
Danny Glover (Wilhelm), Willem Dafoe (Graces Vater), Mi-
chael Abiteboul (Thomas), Lauren Bacall (Mam), Jean-Marc
Barr (Mr Robinson), Chloé Sevigny (Philomena), Geoffrey
Bateman (Bertie), Virgile Bramly (Edward), Ruben Brink-
man (Bingo), Dona Croll (Venus), Jeremy Davies (Niels),
John Hurt (Erzihlerstimme)

Produktion, Verleih

Zentropa; Produzentin: Vibeke Windelov; ausfiihrende Pro-
duzenten: Lene Borglum, Peter Aalbaek. Dinemark 2005.
Farbe, 335mm, Dauer: 139 Min. CH-Verleih: Monopole Pathé
Films, Ziirich; D-Verleih: Neue Visionen, Berlin
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DARK WATER

Das Wasser tropft und fliesst braun
und schwarz aus den Leitungen und Hihnen.
Samtliche Grenzen und Umrisse verschwim-
men im anhaltenden wirmlichen Regen. Es
koénnten auch die benommenen Sinne der
Heldin sein, die alles so durchweicht und
faulig erscheinen lassen. Mehr noch, es ist
vielleicht unsere eigene unscharfe Wahrneh-
mung, die den Winden mehr Feuchtigkeit
verleiht, als sie wirklich enthalten, und dem
Tageslicht so viel dampfende Diesigkeit.

Denn was immer uns vorkommt, als
wire es eingebildet in DARK WATER, ist mog-
licherweise real, und das Umgekehrte trifft
ebenso zu. Diesseits und jenseits der Grenze
zwischen Schein und Sein kommen parallel
mindestens zwei einander ausschliessende
Lesarten des Geschehens zum Tragen. Die
Gilde jener Kritiker, die artig, doch mit we-
nig Sinn und Verstand nichts tun als lauter
Handlung nachzuerzihlen, diirfte in Erkla-
rungsnot geraten.

Gewiss, Walter Salles, der Brasilianer,
rollt in seinem ersten Hollywood-Film, der
das Remake eines japanischen Originals ist,
so etwas wie eine Geschichte auf. Oder da
sind wenigstens Teile davon auszumachen.
Doch tut er es mit dem Nachsatz oder Vor-
behalt, in keinem Moment sei es unumstoss-
lich, dass sie sich so oder dass sie sich iiber-
haupt ereigne oder dass auch nur die Iden-
titdt der Figuren fest gefiigt sei. Zu Beginn ist
noch kurz ein erklarter Alptraum eingereiht,
den die Heldin zu haben scheint. Doch schon
bald werden Darstellungen von so kommu-
ner Art unnotig, weil sich die ganze weitere
Miir in eine Folge von Visionen gliedert.

Dennoch feiert nun nicht einfach je-
ner alte und recht miide Dreh Urstind, der
mit den letzten Szenen eines Films alles Vor-
angegangene zur Wahnvorstellung einer
der Gestalten erkldrt. Denn wenn da ein Irr-
witz herrscht, in DARK WATER, dann liegt
er beim Publikum, das seine liebgewordene
Unmissverstidndlichkeit zuriickverlangt: je-
mand knallt da durch, und wir haben ein An-
recht zu erfahren, wer’s ist.

Ceci hat eine imaginire Freundin im
gleichen Alter, wie das bei Einzelkindern vor-
kommt, meist zur unnotigen Beunruhigung
der Eltern. Aber der Verdacht kommt auf, wo-
moglich habe sich die Kleine selbst zu ihrer
eigenen unsichtbaren Gespielin gemacht.
Dahlia, die Mutter, verliert einen Tag, so
nennt sie es, unterm benebelnden Einfluss
eines reichlich eingenommenen Medika-
ments. Fiir eine Weile oder linger liuft die
Zeit gegen den Uhrzeigersinn. Sonntag und
Montag sind plétzlich wie vertauscht. Eben
kommt das Kind nach Hause, dabei soll-
te es heute abgeholt werden. Oder war es an-
dersherum abgemacht?

Dennoch, die sogenannte Realitit ist
keineswegs annulliert, sondern sie geht auf
in einem namenlosen, unfassbaren grosse-
ren Ganzen, das sich jenseits der eingeiib-
ten Begriffe und bewilligten Dimensionen
ausbreitet. Wahrhaftig, da ist etwas, «wor-
um es geht», vor der Szenerie einer verlotter-
ten Uberbauung auf einer der Inseln von New
York. Doch braucht es lediglich gestreift zu
werden: Cecis Eltern gehen in Trennung, und
Dahlia versucht, sich und ihre Tochter allein
durchzubringen, ohne ihren Gatten, der An-
stalten macht, das Kind zu sich zu nehmen,
notfalls auf gerichtlichem Weg. Nur eben: un-
erwartete radikale Verinderungen in der pri-
vaten Lebenslage triiben so leicht jemandes
Sicht auf die Wirklichkeit und lenken den
Blick hiniiber zum Irrealen. Da gerdt meis-
tens mehr durcheinander, heisst das, als nur
die Verhiltnisse an sich.

Die Verstérungen, die so oft die Fol-
ge eines solchen Einbruchs sind, ergeben
das wahre Thema von DARK WATER. Doch
werden sie, statt verbalisiert oder klinisch
analysiert, visualisiert. Der Schrecken, die
Trauer, der Schock, die Verfolgung, das blan-
ke Grauen - alles, was einen schier zerreisst,
es hockt surrealistisch tief in den Winden
und schleicht durch die engen Riume, und
es quillt aus den Wassern, die da tropfen und
fliessen. Was immer transparent, trinkbar,
bekémmlich, ein Genuss sein miisste, un-
versehens kippt es ins Verschlammte: dre-

ckig, widerlich, tibel riechend, kontaminiert
vom Elend der Welt. Die Wissenschafter nen-
nen es sachlich und etwas beschonigend De-
pression. Es ist eine Krankheit, die zum Tod
fithren kann.

Die Melancholie ist schon in Worten
nur schlecht zu schildern, es in Bildern zu
tun, fillt noch schwerer. Wenn ernst genom-
men und bis zur Neige durchlitten, ertrigt
sie keinerlei Ironie oder sonstige Formen
der Kompensation oder Aufhellung. Wen
die Seuche befillt, heisst das, der erlebt sie
gewissermassen wie ein Schwarzseher oder
eine Schwarzseherin: was immer den Blick
kreuzt, es zersetzt sich unter seinen oder ih-
ren Augen.

Salles wihlt weniger das Aussere seiner
Hauptdarstellerin als Projektionsfliche. Was
immer fiir ein Teufelswerk es ist, dem er die
nur gerade leidlich hiibsche, fahlgesichtige,
schon fast leere und hilflose und gerade des-
wegen so trefflich besetzte Jennifer Connelly
unterzieht, er lisst es tiber ihre abscheuliche
Umgebung kursieren. Erst von den befalle-
nen, zerfallenen Giangen, Hallen, Treppen,
Liften, Schichten und Flachdichern prallt
und federt das Unheil geballt zuriick: auf sie
und auf uns.

DARK WATER ist ein Horrorfilm im
genauen Wortsinn, der es dem Schreck-
lichen verwehrt, auch nur den gerings-
ten Amiisierwert anzusammeln, indem er
keine durchschaubaren Geisterbahneffekte
kennt. Alles ist gemacht, keine Frage, es ist
ausdriicklich an den Haaren herbeigezogen.
Aber es hat seinen Ursprung dort, wo’s weh
tut statt lichert. Und just an dieser Stelle
trifft es auch wieder.

Pierre Lachat

R:Walter Salles; B: Rafael Yglesias nach dem Roman von Ko-
Jji Suzuki und DARK WATER von Hideo Nakata; K: Affonso
Beato; S: Daniel Rezende; A: Thérése DePrez; M: Angelo Ba-
dalamenti. D (R): Jennifer Connelly (Dahlia), John C. Reilly
(Mr. Murray), Tim Roth (Jeff Platzer), Dougray Scott (Kyle),
Pete Postlethwaite (Mr Veeck), Ariel Gade (Ceci), Perla Ha-
ney-Jardine (Natasha). P: Touchstone Pictures, Pandemo-
nium, Vertigo.. USA, Japan 2005. 111 Min. V: Buena Vista
International, Ziirich, Miinchen




NIGHT WATCH/ NOCHNOI DOZOR

Anton wohnt in einem Mietshaus, wie
es viele gibt in Moskau. Der Putz bldttert
von den Winden, wenig Licht fillt in stau-
bige Flure, die karge Wohnparzellen vonein-
ander trennen. Er lebt zuriickgezogen; allei-
ne, seit ihn vor Jahren seine Frau verlassen
hat. Nur manchmal trifft er sich mit seinem
Nachbarn auf ein Bier: zwei miirrische, un-
durchsichtige Unterwelttypen, Einzelgin-
ger, die fiir ein paar Momente ihre Einsam-
keit schweigend miteinander teilen. Mehr
Freundschaft ist ihnen nicht méglich, denn
offiziell sind sie verfeindet.

Beide gehéren sie zu den “Anderen”,
Menschen mit tibersinnlichen Fahigkeiten:
Hexen, Vampire, Gestaltwandler, Magier.
Und wie in den meisten Fantasywelten, so
befinden sich auch in der von Bestsellerautor
Sergej Lukyanenko, auf dessen Romanen Ti-
mur Bekmambetovs Film basiert, die guten
Superkrifte im Kampf gegen bdse. Jeder An-
dere muss sich entscheiden, ob er den Mich-
ten der Finsternis oder des Lichtes dienen
mdchte. Anton wihlte das Licht, sein Nach-
bar, als Vampir, das Dunkel.

Seit mehr als Tausend Jahren herrscht
nun zwischen denen, die sich fiir gut halten,
und den Bésen ein Waffenstillstand. Damals
begegneten sich ihre Heere auf einer Briicke,
und als ihre Anfiihrer sahen, dass sie gleich
stark waren und sich nur gegenseitig auslo-
schen wiirden, schlossen sie einen Pakt. Die
Guten hatten fortan als «Wichter der Nacht»
darauf zu achten, dass die Bosen kein Un-
wesen trieben. Diese wiederum wurden zu
«Wichtern des Tages», um dafiir zu sorgen,
dass auch die Guten nicht in den Weltenlauf
eingriffen. Eine jahrhundertealte Prophezei-
ung aber sagt voraus, dass eines Tages ein
Anderer kommen wird, der michtiger ist als
alle Anderen vor ihm und der das Gleichge-
wicht der Krifte zerstéren wird.

Diejenigen, denen dieses Szenario ver-
traut vorkommt, liegen nicht falsch. Vieles
von dem, was Bekmambetov zeigt, hat man
so oder dhnlich schon gesehen. Das fingt bei
der Massenschlacht auf der Briicke an und
hért mit dem nichtlichen Showdown auf

einem Hochhausdach nicht auf. Immer wie-
der fiihlt man sich an Szenen, Figuren oder
Konstellationen aus anderen Filmen erinnert.
STAR-WARS, DARK CITY, THE CROW, LORD
OF THE RINGS, MATRIX, DRACULA und so-
gar HARRY POTTER, sie alle haben ihre Spu-
ren hinterlassen. Das allerdings nicht in
Form von augenzwinkernden Referenzen,
sondern als Anregungen, die der Regisseur
selbstbewusst aufgreift, abwandelt und als
kreative Zutaten fiir ein eigenes Werk ver-
wendet.

Mittendrin im rauen, postkommunisti-
schen, neokapitalistischen Alltag eines des-
orientierten Russlands triibt kiihles, fahles
Licht die urbanen Farben zu einer diisteren,
fast monochromen Optik. U-Bahnen, Hinter-
zimmer, schibige Appartements, enge Woh-
nungen und die Strassenziige um den Ostan-
kino-Turm (“Uberbleibsel”-Turm) bilden
den niichternen Hintergrund, vor dem sich
das fantastische Geschehen zuspitzt. Die ge-
wohnlichen Menschen bleiben vom Treiben
der Anderen verschont: sie ahnen nicht, dass
mitten unter ihnen Vampire und Vampir-
jager Tiir an Tiir leben.

«Tarkowski meets the Wachowski-Bro-
thers», auf diese verkiirzte Formel hat Pro-
duzent Konstantin Ernst den Kinohybriden,
der in Russland den erfolgreichsten Film-
start aller Zeiten verzeichnete, scherzhaft
gebracht. Und der Regisseur betont, trotz
der unverkennbaren US-amerikanischen
Einfliisse bewusst einen russischen Film ge-
macht zu haben. Mit exzellenten Schauspie-
lern und einem fiir russische Verhaltnisse gi-
gantischen Budget von vier Millionen Dollar,
im Vergleich zu Hollywood also mit beschei-
denen Mitteln, gelang es Bekmambetov, der
ebenso wie sein kongenialer Kameramann
Sergei Trofimov tiber die Werbung zum Film
kam, eine zwingende, eigenwillige Asthetik
jenseits eines westlichen Einheitslooks zu
entwickeln.

Ein Flugzeug gerit in einen Sturm {iber
Moskau, eine Schraube 16st sich aus dem Ge-
triebe, stiirzt zur Erde, die Kamera fangt je-
de ihrer Drehbewegungen ein, die Schrau-
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be wirbelt um die eigene Achse, schligt auf
einem Hausdach auf, rutscht in einen Liif-
tungsschacht, landet schliesslich in einer
Kaffeetasse und mitten in der nichsten Sze-
ne. Die magische Verbindung zwischen oben
und unten, zwischen zwei zeitgleichen Er-
eignissen wird so spielerisch, virtuos auf den
Punkt gebracht. Leider hilt der Plot mit dem
Tempo, das Schnittwechsel und (virtuelle)
Kamera vorlegen, nicht immer Schritt.

Der auserwihlte Andere entpuppt sich
als Antons Sohn; genauer: als das Kind, das
Anton einst, als seine schwangere Frau ihn
verliess, mithilfe eines Hexenrituales téten
lassen wollte, weil er glaubte, dass es nicht
von ihm sei. Jetzt will Anton seinen Sohn fin-
den, ihn den Kriften des Bdsen entreissen.
Gleichzeitig muss er, in einem eher wahl-
los mit dem Hauptgeschehen verbundenen
Nebenstrang, einen Fluch bannen, der die
Menschheit zu zerstéren droht. An solchen,
dramaturgisch schwach motivierten Stellen,
spiirt man, dass das gewaltige Universum
von Lukyanenkos Romantrilogie den Filme-
machern ein wenig tiber den Kopf wichst: sie
wollen eine unbekannte (Neben-)Welt vor-
stellen, gleichzeitig sofort mitten drin sein
und verzetteln sich. So manches gerit iiber-
hastet, wirr oder wird beinahe plump aufge-
16st. Bleibt fiir den zweiten Teil also zu hof-
fen, dass Bekmambetov sich in einer dann ja
vertrauten dsthetischen und fiktionalen Um-
gebung wieder verstirkt darauf besinnt, eine
Geschichte zu erzihlen.

Stefan Volk

NIGHTWATCH | NOCHNOI DOZOR

(WACHTER DER NACHT)

Regie: Timur Bekmambetov; Buch: Timur Bekmambetov,
Sergey Lukyanenko nach einer Vorlage von Sergey Lukya-
nenko; Kamera: Sergei Trofimov; Schnitt: Dmitri Kiselev;
Art Director: Valery Victorov; Musik: Yuri Poteykenko.
Darsteller (Rolle): Konstantin Khabensky (Anton), Vladi-
mir Menshov (Geser), Valery Zolotukhin (Kostyas Vater),
Maria Poroshina (Svetlana), Galina Tunina (Olga), Victor
Verzhbitsky (Zavulon). Produktion: Bazlevs Production,
Channel One Russia, Tabbak; Produzenten: Konstantin
Ernst, Anatoli Maksimov. Russland 2004. Farbe; Dauer: 114
Min.; Verleih: 20th Century Fox, Ziirich, Frankfurt
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HOWL'S MOVING CASTLE

I\

Hayao Miyazaki, dessen Ruf als Grand-
seigneur des traditionellen japanischen Zei-
chentrickfilms vorwiegend auf Verfilmun-
gen eigener Geschichten (NAUSsICAK, MoO-
NONOKE HIME, SPIRITED AWAY) griindet,
greift fiir sein angeblich letztes Werk auf
einen Fantasy-Roman der Britin Diana Wyn-
ne Jones zurtick, dessen verschlungene Hand-
lung stellenweise wie ein Destillat seiner bis-
herigen Filme wirkt und sich deshalb miihe-
los in sein Gesamtwerk eingliedert.

Stampfend und schnaufend taucht ein
riesiges mechanisches Ungetiim auf einer
Alpweide aus dem Nebel auf. Am unteren
Bildrand zieht gemichlich eine Schafherde
vorbei. Ein Hirte winkt kurz. Die Anwesen-
heit eines auf eisernen Reptilienbeinen wan-
delnden Schlosses scheint hier niemanden
aus der Fassung zu bringen.

Untermalt von den vertrauten Klingen
von Miyazakis Hauskomponist joe Hisaishi
katapultiert HOWL'S MOVING CASTLE den
Zuschauer sofort in eine archaisch-pastora-
le Parallelwelt, jener nicht unihnlich, welche
die kleine Chihiro in SPIRITED AWAY betre-
ten hatte. Vom Schloss bis zum Wind schei-
nen hier alle Dinge beseelt und in Bewegung
zu sein.

Die eigentliche Handlung jedoch
kommt weiter unten im Tal in Gang, als die
achtzehnjihrige Hutmacherin Sophie den
jungen, mysteriésen Zauberer Howl (japa-
nisch ausgesprochen: Hauru) kennenlernt,
dessen Erscheinung so gar nicht zu den
Gertichten passt, die im Kiistenstiddtchen
Kingsbury tiber ihn verbreitet werden. Eben-
so schnell wie er aufgetaucht ist, verschwin-
det er allerdings auch wieder. Kurz darauf
wird Sophie von einer eifersiichtigen Hexe
mit einem Fluch belegt, der sie in eine neun-
zigjdhrige Frau verwandelt und ihr verbietet,
ihre wahre Identitit preiszugeben. Wihrend
sich Sophie auf der beschwerlichen Suche
nach dem Zauberer in die Bergwelt zuriick-
zieht, riisten die von einem Kénig gemein-
sam regierten Menschen und Magier von
Kingsbury, das optisch an elsissische Stadt-

chen in der Zeit um 1900 erinnert, eifrig zum
Krieg.

Mit Unterstiitzung einer stummen Vo-
gelscheuche wird Sophie vom wandelnden
Schloss aufgenommen, wo sie beschliesst,
sich als Haushilterin niitzlich zu machen.
Obwohl sich die Handlung von da an in
alle Richtungen und Zeitebenen ausbreitet,
nimmt sich Miyazaki immer wieder Zeit fiir
elegische Stimmungsbilder, in denen seine
zentralen Anliegen wie Pazifismus und Na-
turschutz reflektiert werden.

Wie zahlreiche Frauenfiguren vor ihr
verkorpert Sophie Reinheit und humanis-
tisches Gedankengut, ohne in Heiligkeit zu
erstarren. Howl hingegen gibt sich ganz sei-
nen pubertiren Stimmungsschwankungen
hin und driickt sich vor jeder Verantwortung.
Letztendlich scheitert er an der Begrenztheit
seiner Krifte, wihrend es dem Midchen ge-
lingt, tiber sich hinauszuwachsen.

Zuerst muss es sich jedoch in einem
gealterten Korper und im Schloss zurecht-
finden, dessen Tiir als Ausgang zu vier ver-
schiedenen Orten und Dimensionen dient.
Uber eine kleine Farbtafel kann der Hinaus-
tretende die Destination wihlen. Wohin die
Tiir sich bei Auswahl der schwarzen Farbe
6ffne, mochte Sophie einmal wissen. Sie er-
hilt zur Antwort, dies wisse nur der Zaube-
rer selbst. Der Zuschauer erhilt zwar spiter
einen vagen Hinweis, die Tiir behilt aber ihr
Geheimnis.

Es gehort zweifellos zu den Stirken
von Miyazakis Filmen, dass Vieles nie erklart
wird. So regen seine Werke, die von Ideen
und Details fast iiberborden, die Phantasie
des Zuschauers an. Auch die Figuren geben
ihre Geheimnisse selten restlos preis. Ihre
wahre Gesinnung liegt vielfach im Dunkeln,
der erste Eindruck tiuscht fast immer. Hiu-
fig lastet ein Fluch auf ihnen wie auf Sophie
oder sie sind wie Howl Opfer ihrer eigenen
Selbstsucht.

Im Gegensatz zu den psychologisch wie
zeichnerisch abgerundeten Figuren vieler

abendfiillender Trickfilme lassen Miyazakis
Kreationen oftmals eine definitive Form ver-
missen. Sie verdndern ihr Aussehen nicht
nur in Schliisselszenen, sondern befinden
sich teilweise in einem konstanten Zustand
der Metamorphose. Sophies kérperliches
Alter verdndert sich beispielsweise unablis-
sig. Optisch gehért diese Wandlungsfihig-
keit zu den Kernelementen von Miyazakis
spezifischer Animationstechnik. Das Ausse-
re verrdt die innere Instabilitdt der Figuren.
Besonders virtuos gehen die Zeichner mit
géanzlich formlosen Wesen wie beispielswei-
se den Helfern der Hexe um.

Inhaltlich wandelt sich der Film vom
anfinglichen Marchen zum Anti-Kriegsfilm.
Im Kern erzdhlt HOWL'S MOVING CASTLE je-
doch trotz der verschlungenen Subplots die
einfache Geschichte eines starken Midchens,
das durch die Kraft der Liebe seine Umwelt
und damit sich selbst von einem Fluch erlo-
sen kann. Obwohl unerwartete Wendungen
durchaus zum Konzept des Films gehoren,
iiberspannt das formal wie inhaltlich unver-
hiltnismdssige Happy End den Bogen etwas.
Selbst eine (deplacierte) selbstironische Note
kann nicht verhindern, dass dieidealistische
Botschaft von Giite und Toleranz die sorgfil-
tig aufgebaute Glaubwiirdigkeit unterwan-
dert.

In den zwei Stunden davor beweist Ha-
yao Miyazaki hingegen eindriicklich, dass
der qualitativ hochstehende handgezeich-
nete Animationsfilm noch nicht ausgedient
hat.

Oswald Iten

HOWL'S MOVING CASTLE[HAURU NO UGOKU SHIRO
(DAS WANDELNDE SCHLOSS)

Regie: Hayao Miyazaki; Buch: Hayao Miyazaki nach dem
gleichnamigen Buch von Diana Wynne Jones; Kamera: At-
sushi Okui; Animation Supervising: Akihiko Yamashita,
Takeshi Inamura, Kitaro Kosaka; Schnitt: Takeshi Seyamd;
Musik: Joe Hisaishi; Ton: Kazuhiro Hayashi, Ton-Effekte:
Toru Noguchi. Studio Ghibli; Produzent: Toshio Suzuki; Co-
Produzenten: Seiji Okuda, Ryoichi Fukuyama. Japan 2004.
Format: 1:1.85; Farbe, Dauer 117 Min. CH-Verleih: Frenetic
Films, Ziirich; D-Verleih: Universum Film, Miinchen




Kurz belichtet

DIE BERGKATZE
Regie: Ernst Lubitsch

Jazz und Film in Uster

Das Kino Qtopia organisiert am
1. und 2. Oktober ein zweitigiges Fes-
tival, das Film und Musik auf eine be-
sondere Art fusioniert: Vier Jazzforma-
tionen spielen mit, zu und neben selbst
gewihlten Filmen. Speziell gespannt
kann man auf das Zusammentreffen
des Perkussionisten Lucas Niggli mit
dem experimentierfreudigen Filmema-
cher Peter Mettler (GAMBLING, GODS &
LsD) sein. Weitere musikalische und vi-
suelle Performances sind zu Buster Kea-
tons Klassiker THE GENERAL und Ernst
Lubitschs frecher Militirparodie DIE
BERGKATZE zu erwarten.

Qtopia Kino und Bar, Im Qbus, Braschler-
gasse 10, 8610 Uster, www.qtopia.ch

Neues chinesisches Kino

Mit dem Filmprogramm zu der
kontrovers diskutierten Ausstellung
«Mahjong - chinesische Gegenwarts-
kunst der Sammlung Sigg» erméglicht
das Kino im Kunstmuseum Bern einen
Einblick in das unabhingige chinesi-
sche Filmschaffen der letzten Jahre. Ne-
ben den - im deutschsprachigen Raum
zu Unrecht kaum wahrgenommenen -
Filmen eines Jia Zhangke (THE WORLD|
SHIJIE ist als Schweizer Premiere zu
sehen) finden sich auch bekanntere
Werke wie etwa der ergreifende BEI-
JING BICYCLE[SHIQI SUI DE DANCHE
von Wang Xiaoshuai. Der schonungs-
lose und prézise Blick auf die chinesi-
sche Gegenwart zeigt sich ausgepragt
in den Dokumentarfilmen dieses Pro-
gramms: In BEFORE THE FLOOD|[YAN
Mo etwa dokumentieren Yan Yu und
Li Yifan den Bau des weltweit gréssten
Staudamms und die daraus resultieren-
den Konsequenzen fiir Umwelt und Be-
volkerung.

Im Rahmen der Reihe Von Mao zu
Techno. Neues unabhdngiges chinesisches
Filmschaffen findet am 11. September

BEIJING BICYCLE
Regie: Wang Xiaoshuai

um 11 Uhr im Kunstmuseum Bern eine
Podiumsdiskussion zum Thema «Der
neue chinesische Film zwischen Kunst
und Kommerz» statt.

Kino Kunstmuseum, Hodlerstrasse 8,
3000 Bern 7, www.kinokunstmuseum.ch

Orson Welles

Dem ecinflussreichen Cineasten
Orson Welles wird nach der umfang-
reichen Retrospektive am diesjahrigen
Filmfestival von Locarno auch in Wien
(1.-30.9.) und Miinchen (6. 9.-12. 10.)
Tribut gezollt. Erneut bietet sich also
die Gelegenheit, das breite Spektrum
der Arbeiten dieses bedeutenden Fil-
memachers zu entdecken: Neben Klas-
sikern wie CITIZEN KANE oder TOUCH
oF EVIL enthalten die Programme viele
jener Rarititen, die vom Filmmuseum
Miinchen konserviert und bearbei-
tet werden. Abgerundet wird das Pro-
gramm mit Dokumentarfilmen iiber
Welles wie etwa der dieses Jahr fertig-
gestellte THE OTHER SIDE OF WELLES
von Daniel Rafaelic.

Osterreichisches Filmmuseum,
Augustinergasse 1, A-1010 Wien
www.filmmuseum.at

Filmmuseum Miinchen,
St.-Jakobs-Platz 1, D-80331 Miinchen
www.filmmuseum-muenchen.de

Cinémathéque francaise

Die Cinémathéque francaise in Pa-
ris ist in das ehemalige «American
Center» des prominenten Architekten
Frank O. Gehry umgezogen und verfiigt
dadurch tiber bedeutend mehr Platz fiir
ihre facettenreichen Aktivititen: Vier
Kinos, verschiedene Ausstellungs- und
Arbeitsrdume, eine Bibliothek und ein
Restaurant finden im architektonisch
eigenwilligen Gebiude Platz. Zur Eroff-
nung der neuen Rdumlichkeiten orga-
nisiert die traditionsreiche Kinemathek

Orson Welles und Jeanne Moreau in
CHIMES AT MIDNIGHT
Regie: Orson Welles

eine integrale Retrospektive des Werks
von Jean Renoir (28. 9. bis 31.12.) In einer
parallel dazu gezeigten Ausstellung
wird Renoirs Filmwerk in Beziehung
zu den impressionistischen Gemalden
seines Vaters Pierre-Auguste Renoir ge-
setzt. Diese aufwendige Ausstellung
gehtinsbesondere Entsprechungen der
beiden Werke - wie etwa Affinititen zu
Familienportraits - auf den Grund.

La Cinématheque frangaise,
s1rue de Bercy, 75012 Paris
www.cinemathequefrancaise.com

Animationsfilm

Die besten Schweizer Anima-
tionsfilme der diesjahrigen Solothurner
Filmtage werden im Herbst nochmals
in verschiedenen Schweizer Stidten zu
sehen sein. Kern des abwechslungsrei-
chen Programms bilden die Gewinner-
filme UN’ ALTRA CITTA von Carlo Ippo-
lito (Bester Trickfilm), HERR WGRFEL
von Rafael Sommerhalder (Nachwuchs-
preis) und HANG OVER von Rolf Bronni-
mann (Publikumspreis).

Daten und Spielorte: www.cinelibre.ch.

Tonino Delli Colli

20.11.1922 - 17. 8. 2005

«Dass diese Totale jetzt im Film
ist, diese sechste Einstellung der An-
betungsszene, die Menschenmenge im
Gegenlicht, metallisch glinzend und
golden schimmernd, dieses Weiss, das
sich durch die Schattierungen von Gold
und Grau-Erdfarbenem weich mit dem
Schwarz mischt, kann ich nur mit mei-
ner Hartnickigkeit, die zur Wut wur-
de, erkliren und mit der neorealisti-
schen, so italienischen “dolcezza” mei-
nes Kameramannes Tonino Delli Colli.»

Pier Paolo Pasolini zu IL VANGELO
SECONDO MATTEO in Frankfurter
Allgemeine Zeitung vom 24.12.1964
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Aus der Hiifte gefilmt

C’EST VRAI (ONE HOUR)
Regie: Robert Frank

Der kleine, in schmutzigem
Schwarzweiss gedrehte Film puLL MY
DAISY erdffnete 1959 Robert Franks
Schaffen als Filmemacher. Nach dem
Erfolg seines epochalen Fotobands
«The Americans» (1958) hiingte Frank -
der 1947, mit 22 Jahren, von Ziirich nach
New York ausgewandert war - seine Fo-
tokamera an den sprichwértlichen Na-
gel: «Ich verstaue meine Leica in einem
Schrank. Genug davon, auf der Lauer
zu liegen, zu verfolgen, um bisweilen
an die Essenz des Schwarzweiss und
das Wissen um den Ort Gottes zu kom-
men. Ich mache Filme. Jetzt spreche ich
zu den Leuten, die sich in meinem Su-
cher bewegen.»

Der ebenso spleenige wie unspek-
takuldre PULL MY DAISY basiert auf
dem Stiick «The Beat Generation» von
Jack Kerouac, der den Text selbst aus
dem Off improvisiert - und intoniert

-, und zelebriert ironisch das Bohéme-
Leben. Die “Handlung” ist schnell er-
zihlt: Eine Reihe befreundeter Dichter
und Musiker trifft sich in Milos Woh-
nung. Man raucht, trinkt, gibt sich
philosophisch, albert herum und ver-
lasst schliesslich unter den Tiraden
von Milos genervter Frau (Delphine
Seyrig) das Haus, um durch die Bowe-
ry zu streifen. Frank drehte die Kame-
ra im Rund: Tisch, Stuhl, Badewanne,
Geschirr, ein Blick durch das milchige
Fensterglas auf die Strasse; in Grossauf-
nahmen fasst er die Anwesenden - alle-
samt aus Franks Freundeskreis - Allen
Ginsberg, Gregory Corso, Peter Orlovs-
ky, den Jazzmusiker David Amram: Ge-
sichter, aber auch Finger und Zigaret-
ten, Oberschenkel und Ellbogen, ange-
schnittene Figuren, beildufige Gesten.
Die Kamera driftet mehr, als dass sie
bewusst ins Bild setzt. Die Einstellun-
gen wirken offen und unabgeschlossen,
ohne Héhepunkte, ohne sorgfiltige Ka-
drierung.
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Pio Corradi und Robert Frank
bei den Dreharbeiten
ZU CANDY MOUNTAINS

Zusammen mit SHADOWS von
John Cassavetes, der im gleichen Jahr
entstand, setzte PULL MY DAISY das
Startzeichen fiir den Underground-
Film und bezieht daher auch seinen
Nimbus. So locker-improvisiert der
Film sich gibt - der Eindruck triigt:
Frank arbeitete fast unter Studiobedin-
gungen - er setzte das Licht, arrangier-
te die Bilder, machte mehrere Einstel-
lungen von derselben Szene und drehte
mit 35 Millimeter. Die Montage nahm
Monate in Anspruch.

Frank liebte das Werk nicht - viel-
leicht auch wegen der Streitigkeiten
um die Autorschaft mit Alfred Leslie

-, aber blieb beim Film. «Unbemerkt
von der Welt», wie ein Kritiker schrieb,
entstanden bislang 26 Filme, die meis-
ten davon halbstiindig. Franks Vorha-
ben, im Gegensatz zur Fotografie in Dia-
log mit seiner Umwelt, den Portritier-
ten zu treten, machte er in den meisten
Filmen wahr: sei es, dass er ad hoc sein
Vorhaben kommentiert, dass er - fil-
mend - die Fragen an das Gegeniiber
stellt oder sich selbst ins Bild riickt.
Viele Werke haben Tagebuchcharak-
ter, auch wenn Authentisches und In-
szeniertes immer wieder ineinander-
greifen, und entstanden in der Intimi-
tit des eigenen kleinen Lebenskreises:
mit Freunden und Familie, in der Woh-
nung, rund ums Haus.

Gleichzeitig ist sein Werk aber
auch ausnehmend vielgestaltig und
schwierig fassbar: Es reicht vom Tour-
neefilm iiber die Rolling Stones (cocx-
SUCKER BLUES, 1972, der von den
Stones mit einem Auffiihrverbot belegt
wurde) {iber die intimistischen LIFE
DANCES ON (1980; {iber den Tod sei-
ner Tochter Andrea) und THE PRESENT
(1996; tiber den Tod seines Sohns Pablo

- die Erinnerung, das Altern), den Pseu-
dodokumentarfilm ENERGY AND HOW
TO GET IT (1981) und die Videoclips fiir
die englische Band New Order (RUN,

CANDY MOUNTAINS
Regie: Robert Frank

1989) oder Patti Smith (SUMMER CAN-
NIBALS, 1996), iiber seinen ungelieb-
ten CANDY MOUNTAINS (1987, einem
Roadmovie, bei dem Pio Corradi die
Kamera fiihrte) bis zu HUNTER (1989),
einem etwas steifen Dokumentarfilm
iiber neudeutsche Befindlichkeit.

Einen ersten Hohepunkt erreichte
Frank mit ME AND MY BROTHER (1965—
68) - einer Collage iiber einen Film-im-
Film. Im Zentrum steht der katatonisch-
schizophrene Bruder Julius von Dich-
ter Peter Orlovsky, der jenen aus der
Psychiatrie holt und mit auf Tournee
nimmt: Der Film ist Therapie und Zeit-
geist-Portrit in einem, Hommage an
die Beat-Poetik und intimes Tagebuch
einer schwierigen Beziehung. Frank
lasst die authentischen Personen sich
selbst spielen - wie schon in pULL MY
paIsY - und legt damit Fakt und Fik-
tion ebenso tibereinander wie Gerdusch
und Musik, Bild iiber Bild. Dieser viel-
schichtige Metadiskurs ist praktisch al-
len Filmen Franks gemeinsam: Nicht
nur liebt er es, sich selbst in Bildern zu
zitieren, er macht auch immer wieder
diese seine mediale Anniherung an die
Welt bewusst - sei es, dass er sein Au-
ge oder eine Linse ins Bild setzt, dass
er ein Dia vor die Kamera hilt oder den
Bildausschnitt mittels Spiegeln, Fens-
tern oder leeren Rahmen thematisiert.

Sein erster autobiografischer Film,
CONVERSATIONS IN VERMONT (1969),
ist um einiges kompakter und trotz sei-
ner Kiirze beriihrend: Frank besucht
Tochter und Sohn in einer Landschu-
le in Vermont und befragt sie zu ihrer
Kindheit. Zuriickhaltend blittern sie in
Familienfotos, seltsam stumm. Pablo
negiert jegliche Erinnerung, wihrend
Andrea ihren Vater vergeblich zum Es-
sen einzuladen sucht. Schuldbewusst
gesteht Frank seine Abwesenheit als
Vater ein. Um im gleichen Moment wie-
der - aus Angst? aus kiinstlerischem Ei-
gennutz? - iiber ein Medium zu kom-

ME AND MY BROTHER
Regie: Robert Frank

munizieren und die Distanz zu seinen
Kindern auch in der Aktualitit zu ze-
mentieren. Das bewusst-unbewuss-
te Dokumentieren dieses kleinen Fa-
miliendramas macht die Eindringlich-
keit des halbstiindigen Films aus. Und
sicher auch die Tatsache, dass es trotz
allem eine Art Idyll festhalt: Fiinf Jah-
re spiter sollte Andrea zwanzigjihrig
bei einem Flugzeugabsturz ums Leben
kommen; Pablo wurde wieder drogen-
abhingig und beging 1995 nach lang-
jahriger Hospitalisierung Selbstmord.

Nebst der Spiegelung seiner
Nichsten steht immer auch wieder
Frank selbst im Zentrum seiner filmi-
schen Reflexion: Frank als Kiinstler, als
abwesender Ehemann und Vater, als al-
ternder Mensch. Exemplarisch verdich-
tet in LAST SUPPER (1992), wo eine Par-
ty zu seinen Ehren stattfinden soll, er
aber nicht auftaucht. Der Film besteht
aus zwei Stridngen - den inszeniert-thea-
tralischen Dialogen der Geladenen, die
iiber den Abwesenden sprechen, und
die authentisch-unscharfen Videoauf-
nahmen, die einen Weg iiber eine Hin-
terhofswiese in Harlem dokumentieren.
Anstoss zum Film war das BBC-Projekt,
ein Portrit iiber Frank zu machen. Er
bot sich an, selbst einen Film zu drehen

- symbolhaft {iber und doch gleichzeitig
ohne sich.

In seinem Spitwerk findet Frank
auch endlich “sein” Medium: «Die
Videokamera ist ein sehr persénliches,
intimes Werkzeug. Sie bewirkt ein
ganz anderes Bewusstsein des Beniit-
zers als eine Foto- und Filmkamera ...
Video ldsst mir die M6glichkeit, meine
Befindlichkeit, meinen Zustand nach
aussen zu kehren.» Und er meint auch

- in seinem ersten auf Video gedrehten
Film, HOME IMPROVEMENTS (1985) -,
was programmatisch fiir sein ganzes
Schaffen, fiir seine Suche nach Authen-
tizitdt und seine Selbsterforschung zu
verstehen ist: «Ich mache immer die-

LAST SUPPER
Regie: Robert Frank

selben Bilder. Ich schaue immer nach
draussen und versuche dabei, nach in-
nen zu sehen, etwas Wahres zu erzih-
len. Aber vielleicht ist nichts wirklich
wahr, ausser: das, was dort draussen
ist, und was dort draussen ist, ist im-
mer anders.»

Doris Senn

Im Fotomuseum und der Fotostif-
tung Schweiz in Winterthur ist unter
dem Titel «Robert Frank - Storylines»
bis zum 30. November die bisher um-
fangreichste Prisentation des foto-
grafischen Werks von Robert Frank
zu sehen. Er gilt mit seiner unge-
schénten, radikal subjektiven Sicht
der Welt als einer der wegweisen-
den Erneuerer der Fotografie des
20. Jahrhunderts. Die Fotostiftung zeigt
vielschichtige erzihlerische Bildfolgen
wie «Les Américains» (1958) oder «The
Lines of My Hand» (1972/1989). Das
Fotomuseum konfrontiert die Ende der
fiinfziger Jahre vollends in Bewegung
geratenen Bildfolgen mit halbautobio-
graphischen Filmen wie CONVERSA-
TIONS IN VERMONT und zeigt, wie seit
den Siebzigern Frank sich vom Einzel-
bild 16st, Fotos aneinanderreiht und sie
mit handschriftlichen Notaten verbin-
det.

Fotostiftung Schweiz, Fotomuseum Win-
terthur, Griizenstrasse 44/45, 8400 Win-
terthur, www.fotostiftung.ch, www.foto-
museum.ch

Das Kino Xenix in Ziirich zeigt bis
zum 5. Oktober eine vollstindige Retro-
spektive der Film- und Videoarbeiten
von Robert Frank, von PULL MY DAI-
sy (1959) bis zu seinem jiingsten Werk
TRUE STORY (2004). Der Filmwissen-
schafter Jan Sahli beleuchtet am 15. 9.
um 19.30 Uhr die Bezichungen zwi-
schen Fotografie und Film in Robert
Franks Schaffen.

Kino Xenix am Helvetiaplatz, Kanzlei-
strasse 56, 8004 Ziirich, www.xenix.ch



-

Ziirich liegt in Arbon:
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Ein Schuss im Dunkeln. Ein statt-
licher Keiler sinkt nieder, richtet sich
aber mit letzter Kraft noch einmal auf,
um sich zu wehren.

So dhnlich kénnte dereinst die Ko-
produktion DER KEILER von Dschoint
Ventschr, SF DRS und ZDF beginnen,
wenn sie im kommenden Winter iiber
die hiesigen Bildschirme flimmert.

Noch konnte das aber niemand so
genau sagen, als ich im Mai, fast einen
Monat nach Drehbeginn, die Dreh-
arbeiten in Arbon besuchte. Bisher hat-
te einzig das unbestindige Wetter fiir
kleinere Verzogerungen beim Drehen
im Freien gesorgt. Es war also nicht zu
erwarten, dass sich bei den fiir diesen
Tag geplanten Innenaufnahmen Verzs-
gerungen ergeben wiirden.

Ein philosophischer Krimi

11:00 Uhr. Vor dem Kulturzentrum
ZUK, einem ehemaligen Sulzergebiude
neben dem Schloss Arbon, kiinden ein
Lastwagen mit Equipment sowie ein
Beleuchtungsturm mit Scheinwerfern
und Schirmen die Prisenz eines Film-
teams an. Seit 9:00 Uhr herrscht im In-
nern des Hauses reger Betrieb, noch ist
fiir den Beobachter von aussen aber we-
nig Hektik zu spiiren.

Neben weiss gekleideten Schau-
spielern und Statisten deuten herum-
liegende Anatomiebiicher und Ront-
genbilder darauf hin, dass die heute zu
drehenden Szenen in einer medizini-
schen Abteilung spielen. Ausgangslage
der Handlung: Der an Lungenkrebs er-
krankte Gottfried Binder, Angestellter
der Pathologie in Ziirich, beschliesst,
seinen Vorgesetzten Gotze, einen stre-
berhaften Kettenraucher, umzubrin-
gen.

Fiir die filmische Umsetzung
zeichnet der Berner Regisseur Urs Egger
verantwortlich, der sich neben Kinofil-
men seit einiger Zeit im benachbarten

Ausland mit Fernsehproduktionen wie
DIE RUCKKEHR DES TANZLEHRERS
nach Henning Mankell einen Namen
gemacht hat. Seit Erscheinen von Felix
Mettlers Kriminalroman «Der Keiler»
1990 war Egger, selbst Raucher, speziell
von den philosophischen Aspekten des
Themas fasziniert. Allerdings waren
die Verfilmungsrechte lange Zeit ge-
sperrt, so dass er das Projekt erst Jahre
spiter in Angriff nehmen konnte. Zu-
sammen mit dem ebenfalls erfahrenen
deutschen Drehbuchautor Nils-Morten
Osburg hat er sich daran gemacht, die
Aussagen des Buchs in einen 88-minii-
tigen TV-Film zu iibersetzen. Mit Joa-
chim Krdl konnte er seinen Wunsch-
kandidaten fiir die Rolle des Gottfried
Binder verpflichten. Da die Handlung
in Ziirich spielt und Egger viel daran
liegt, den Lokalkolorit aus Mettlers Ro-
man in den Film zu iibernehmen, wer-
den sowohl eine hochdeutsche als auch
eine schweizerdeutsche Synchronfas-
sung hergestellt. Um fiir beide Fassun-
gen moglichst viel Originalton beibe-
halten zu kdnnen, werden gewisse Sze-
nen mundart und andere hochdeutsch
gedreht.

Medienprisenz

Vor allem die aus der Umgebung
rekrutierten Statisten stossen bei den
ebenfalls anwesenden Vertretern der
Lokalmedien auf grosses Interesse.
Viele von ihnen machen hier ihre ers-
ten Erfahrungen mit einer Filmproduk-
tion. Mit 28 Drehtagen gehort die inter-
nationale Koproduktion zu den grésse-
ren Projekten der Fernsehfilmabteilung
des Schweizer Fernsehens. Da liegt es
nahe, dass das Schweizer Fernsehen
gleichzeitig Promotionsaufnahmen
fiirs Fernsehen und die nachtrigliche
DVD herstellt. Bereits beim Dreh wird
die Auswertung in allen Facetten vor-
bereitet.

Gegen Mittag bietet sich dann
die erste Moglichkeit, das Filmteam in
einem der recht engen Sets bei der Ar-
beit zu beobachten.

Planung und Kontrolle

Wihrend Egger in den Rauchpau-
sen einen gemiitlichen und umgéngli-
chen Eindruck macht, wirkt er bei der
Arbeit relativ angespannt. Nachdem er
erklirt hat, wie er sich Einstellung und
Szenenablauf vorstellt, korrigiert er
zusammen mit dem Kameramann Mar-
tin Fuhrer immer wieder den Bildaus-
schnitt, positioniert Schauspieler neu
und gibt dem Rest des Teams knappe,
aber bestimmte Anweisungen.

Dank der Technik der Videoaus-
spiegelung kann er iiber einen Bild-
schirm genau den Bildausschnitt sehen,
den die Kamera aufnimmt. Dies erleich-
tert auch die Arbeit der Script-Verant-
wortlichen Elke Gerig. Sie kontrolliert,
ob die Anschliisse stimmen, und fiihrt
Buch iiber die gedrehten Takes. Mit Hil-
fe des Videomonitors kann sie sich stir-
ker auf den Bildausschnitt konzentrie-
ren, der im Film spiter tatsdchlich zu
sehen sein wird.

Da die recht dialoglastige Produk-
tion nicht auf Video, sondern dem qua-
litativ hochstehenderen, aber ungleich
teureren Trigermaterial Super-16mm
gedreht wird, lisst Egger die Einstel-
lungen jeweils proben, bis alles per-
fekt sitzt, bevor er den ersten Take auf-
nimmt.

Filmen heisst Warten

Selbst bei den Innenaufnahmen
wird das launische Wetter aber zu ei-
nem Problem, als die Sonne durch die
Fenster fiir eine massive Veranderung
der Lichtverhiltnisse sorgt. Nachmit-
tags, kurz nachdem der Parkplatz vor
dem Gebiude fiir eine kurze Aussen-

Urs Egger

aufnahme lingere Zeit mit Feuerwehr-
schlduchen abgespritzt worden ist,
setzt heftiger Regen ein.

Unterdessen wird entschieden,
dass eine Szene mit einem Taxi nicht
gedreht werden kann, weil der Taxi-
unternehmer statt der von Egger ge-
wiinschten klassischen Mercedes-Li-
mousine einen unférmigen Mercedes-
Minivan geschickt hat. Nach drei Uhr
beginnen die Vorbereitungen fiir die
letzte Innenaufnahme des Tages, wih-
rend Madeleine Hirsiger vom Schwei-
zer Fernsehen die letzten Promotions-
Interviews fithrt. Der anstrengende
Drehtag macht sich langsam bemerk-
bar, nach jeder Wiederholung wirkt das
Team gereizter. Passend der desillusio-
nierte Ausspruch einer Statistin: Fil-
men heisst in erster Linie Warten. Und
warten miissen auch wir, bis wir das
Resultat eines fernen Sonntagabends
im kommenden Winter zu sehen be-
kommen werden.

Oswald Iten

DER KEILER

Stab

Regie: Urs Egger; Buch: Nils-Morten Osburgn
nach dem gleichnamigen Roman von Felix Mett-
ler; Kamera: Martin Fuhrer; Ton: Thomas Sza-
bolcs; Script: Elke Gerig

Darsteller (Rolle)

Joachim Krol (Gottfried Binder), Friedrich von
Thun (Direktor Bernbeck), Stefan Kurt (Dr. Goet-
ze), Hans Michael Rehberg (Prof. Rusterholz), La-
le Yavas (Pat Wyss), Hanspeter Miiller-Drossaart
(Kommissar Horak), Martin Rapold (Assistent
Manz)

Produktion, Verleih

Dschoint Ventschr Ziirich, SF DRS, ZDF; Pro-
duktion: Karin Koch; Redaktion: Susann Wach
Rézsa (SF DRS), Anja Helmling-Grob (ZDF);
Produktionsleitung: Christof Stillhard. Schweiz,
Deutschland 2005. Format: 16:9; Farbe; Dauer:
88 Min.
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Die Nacht vor der Hochzeit

Das Archiv von Warner ist uner-
schopflich und hochkaritig. Gerade-
zu verschwenderisch werden Monat
fiir Monat die Schitze gehoben und auf
DVD zuginglich gemacht. In pHILA-
DELPHIA STORY kommt es zu einem ei-
gentlichen Gipfeltreffen: Katherine Hep-
burn, Cary Grant und James Stewart tre-
ten an zum trigonalen Pointengefecht
mit George Cukor als Spielleiter. Damals,
in den goldenen Zeiten des Starkinos,
stimmten nicht nur die Namen, son-
dern auch das Drehbuch, und so ziin-
den die Gags heute noch genauso wie
vor 65 Jahren. Dexter C. K. Haven will
seine einst Angetraute zuriickerobern,
wobei ihm nicht nur der Verlobte Num-
mer zwei in die Quere kommt, sondern
auch noch ein erstaunlich romanti-
scher Klatschreporter. Das alles macht
ungeheuren Spass und lisst in seiner
bissigen Frivolitit die Scheinliberalitit
der Gegenwart reichlich “biinzlig” aus-
sehen. Die zweite DVD enthilt abend-
fiillende Portrits von Katherine Hep-
burn und George Cukor.
THE PHILADELPHIA STORY USA 1940. Region
2; Bildformat: 1,37:1; Sound: DD; Sprachen: D, E;
Untertitel: D; Extras: Audiokommentar, Doku-
mentarfilme tiber Katherine Hepburn und George
Cukor, Original-Radioprogramme. Vertrieb:
Warner Home Video.

Miffo

Neues hat diese Wohlfithlkomédie
aus Schweden nicht zu bieten. Einiges
kennen wir aus FOUR WEDDINGS AND
A FUNERAL, anderes aus ITALIAN FOR
BEGINNERS: Ein junger Pastor aus biir-
gerlichem Hause sucht die Herausfor-
derung in einem trostlosen Vorort, will
die Kirche wieder zum Leben erwecken
im Brennpunkt der sozialen Not, eigent-
lich aber sucht er die Frau fiirs Leben.
Dass dies eine provozierend offene und
selbstbewusst zynische Sozialhilfe-
empfingerin im Rollstuhl sein soll, war

Juder dritte Skandinavier hat zu diesam Film ,Ja* gesaqtl

allerdings nicht geplant. Der Idealis-
mus gerdt ins Wanken, und so kommt
es dann doch zur Heirat mit einer alten,
neu entfachten Flamme - vorerst we-
nigstens. So fintenreich das Drehbuch
gerne sein mochte - so vorhersehbar ist
jede Kurve. Dank einem liebenswiirdi-
gen Hauptdarsteller, einer charmanten
Hauptdarstellerin und einigen prizi-
sen Beobachtungen lisst sich das Auf-
gewirmte dennoch geniessen. Ob man
deshalb die bescheiden ausgestatte-
te DVD seiner Sammlung einverleiben
soll, bleibe dahingestellt.

MIFFO Schweden 2003. Region 2; Bildformat:

1:2,35; Sound: DD 2.0; Sprachen: D, S; Untertitel:
D. Vertrieb: Ascot/Impuls Home Entertainment

Das Schweigen

Wie begegnet man einem Skan-
dalfilm 42 Jahre nach seiner Premiere?
Wenige Filme haben bei ihrem Erschei-
nen so heftige Diskussionen ausgeldst
wie DAS SCHWEIGEN - und nur weni-
ge Kammerspiele waren derart erfolg-
reich. Als rettender Anker fiir die Kritik
erwies sich schon friih die theologische
Uberinterpretation, die von Ingmar
Bergman selbst provoziert wurde, dem
Film aber auch seinen Biss nahm. Die
fremde Stadt, in der man kein Wort ver-
steht; das gespenstisch leere Hotel; die
qualvolle Agonie einer jungen Frau - all
das ist zwar gottverlassen trostlos, aber
die eigentliche Provokation ist nicht die
Parabel von der Gottferne, sondern die
Grenziiberschreitung in Tabuzonen der
Sexualitit und ihrer Darstellung. pas
SCHWEIGEN ist {iberaus kunstvoll in-
szeniert und wunderschon fotografiert,
im Grunde ein spdter Stummfilm mit
faszinierender Sogwirkung. Die kon-
sequente Stilisierung hinterlisst aber
auch eisige Kilte. Hinter der Symbol-
iiberfrachtung und dem Bemiihen zum
existentialistischen Kunstwerk schim-
mern auch Manierismus und gihnen-
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IN R BERGMAN EDITIONS

de Leere hindurch - nicht nur gewollte.
Angesichts der filmhistorischen Bedeu-
tung hitte man sich eine aufwendigere
DVD-Edition gewiinscht, die den Skan-
dal und die kontroversen Diskussionen
dokumentiert und aufgearbeitet hit-
te. So muss man sich mit ein paar - im-
merhin informativen - Texttafeln be-
gniigen.

TYSTNADEN Schweden 1963. Region 2; Bildfor-
mat:1:1,33; Sound: Mono DD; Sprachen:D, S;
Untertitel: D; Extras: Produktionsnotizen. Ver-
trieb: Arthaus/Impuls Home Entertainment

Musicals

OSTERSPAZIERGANG funktio-
niert als Musical genauso, wie es das
Klischee will: Fred Astaire und Judy Gar-
land - bei ihrem einzigen gemeinsamen
Leinwandauftritt - tanzen und singen
sich durch eine Revue von Hits aus der
Feder von Irving Berlin. Inhaltlich ein
Nichts - optisch und musikalisch ein
Feuerwerk!

Gréssere Ambitionen hegt da
schon Vincente Minnelli in VORHANG
AUF! Seine Triimpfe sind zwar eben-
falls die hinreissenden Showstop-
pers mit Fred Astaire und Cyd Charis-
se. Gleichzeitig gelingt ihm aber auch
ein satirischer Blick hinter die Kulissen
des Showbiz, eine Selbstpersiflage, die
Satire und Unterhaltung genial leicht-
fiissig verbindet. Einer der unverging-
lichen Hits dieses Musicals heisst des-
halb zu Recht: «That’s Entertainment!»

Beide Editionen warten mit einer
Fiille von Bonusmaterial auf, wobei
VORHANG AUF! zu Recht mit einer Bo-
nus-DVD gewiirdigt wird, auf der ne-
ben einer Dokumentation iiber den
Film und seine Geschichte auch ein

Portrit Vincente Minnellis Platz hat.
EASTER PARADE USA 1948. Region 2; Bildfor-
mat:1:1,37; Sound: DD; Sprachen: D, E; Untertitel:
D; Extras: Audiokommentare, Dokumentation
«Hinter den Kulissen», nicht verwendetes
Material von Judy Garland. Vertrieb: Warner
Home Video

O-WIES

BOX,

THE BAND WAGON USA 1953. Region 2; Bildfor-
mat: 1:1,37; Sound: DD; Sprachen: D, E; Untertitel:
D; Extras: Audiokommentare, Dokumentation
VORHANG AUF!, «The Man Who Made the
Movies: Vincente Minelli», Musical-Kurzfilm mit
Jack Buchanan. Vertrieb: Warner Home Video

Sergio Sollima

Italiener hin oder her, Sergio Sol-
lima wollte richtige Western machen.
Anders als sein Freund Sergio Leone
sucht und zelebriert er deshalb nicht
das Opernhafte im Wilden Westen. Sol-
limas Western sind soziologisch-philo-
sophische Studien, der archaische Wil-
de Westen ist sein Spielfeld, auf dem
sich das Leben in seine grundlegenden
Versuchsanordnungen zerlegen lasst.
VON ANGESICHT ZU ANGESICHT ist
dafiir ein aussergewShnlich gelungenes
Beispiel, das man ohne weiteres auch
als Interpretation und Kommentar zu
Nietzsche sehen kann. Allerdings ist
Sollima dann doch Italiener genug, um
ohne didaktische Ladehemmungen zu
erzihlen, seine drei Filme gehdren zum
Besten, was der Italo-Western hervor-
gebracht hat. Als Einfiihrung in italie-
nische Western-Soziologie eignet sich
die Sollima-Box deshalb hervorragend.
Zwei der drei Filme werden erstmals
in der ungeschnittenen Fassung auf
deutsch veroffentlicht, in einem ein-
stiindigen, eigens fiir die DVD produ-
zierten Gesprach kommt Sollima selbst
zu Wort, und als Bonus gibt es ein Italo-
Western-Lexikon mit 250 Seiten.
LA RESA DEI CONTI (DER GEHETZTE DER
SIERRA MADRE)I/SP 1966 / FACCIA A FACCIA
(VON ANGESICHT ZU ANGESICHT) I/SP
1967 / CORRI UOMO, CORRI (LAUF UM DEIN
LEBEN)I1968

Region 2; Bildformat: 1:2,35; Sound: DD 2.0;
Sprachen: D, I; Untertitel: D, E; Extras: Dokumen-
tation mit Sergio Sollima, FACCIA A FACCIA in
der Super 8 Fassung, Fotogalerien, Italo-Western-
Lexikon. Vertrieb: Koch Media

Thomas Binotto
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Schwergewichte

BENT RERIANDL

ISOEANY/RIND

GENTE TCLABY RANTH

Die Literatur {iber ihn kann sich in
ihrem Umfang durchaus mit der iiber
Hitchcock und Chaplin messen, auch
wenn Orson Welles ein sehr kleineres
(Euvre an Filmen vorgelegt hat, dafiir
sind sie und seine Person aber umso
mythenumrankter. Der jetzt erschiene-
ne Band des Kritikers Bert Rebhandl ist
vergleichsweise schmal, an intro to Or-
son gewissermassen, und eigenwillig in
seinem Konzept. Im Klappentext als Bio-
grafie bezeichnet, ist er doch mehr ein
Essay, der, selbst wo er Fakten referiert,
doch immer wieder zu eigenen Schluss-
folgerungen und Interpretationen
kommt, dabei die Widerspriiche aus-
lotend zwischen Genie und Industrie -
Welles, der «Gesellschaftskritiker, der
die Nahe der Macht suchte, und ein Ma-
nipulator, der seine Methoden immer
offenlegte», der Renaissance-Mensch,
der sich bewusst war, dass er im techni-
schen Zeitalter lebte und das (nicht nur
in seiner epochalen Horspieladaption
von H. G. Wells’ «Krieg der Welten») in
seinen Arbeiten ebenso reflektierte wie
in seiner lebenslangen Selbstinszenie-
rung. «Nicht Wahrheit, sondern Inter-
pretation» lautet denn auch die Ziel-
setzung, der sich der Autor verpflich-
tet fiihlt.

Fiihrte Welles” Weg konsequent
fort vom frithen Erfolg mit crTizen
KANE an die Rinder der Industrie, so
ist der von Arnold Schwarzenegger das
Gegenteil. «A Man with a Plan» lautet
der alles sagende Untertitel des Buches
der amerikanischen Journalistin Cookie
Lommel (verheiratet {ibrigens mit dem
deutschen Regisseur und Schauspieler
Ulli Lommel), die die konsequente Kar-
riereplanung des Mannes beschreibt,
der am 8. 10. 2003 zum 38. Gouverneur
Kaliforniens gewahlt wurde. Wer sich
nur fiir Schwarzeneggers Filme und
seine Prisenz darin interessiert, wird
mit dem Buch nichts anfangen kon-
nen, das ist hier kein Thema - aber als

Fallstudie, wie ein Osterreicher fiir
sich den Amerikanischen Traum ver-
wirklicht, ist es eine spannende Lek-
tiire, auch in der Verkniipfung dessen,
wie Schwarzenegger in den siebziger
Jahren dem Bodybuilding ein neues,
populireres Image verlieh und wie er
sein eigenes Image als Selfmademan
ins Kino Hollywoods (das ihm mit co-
NAN «eine einmalige Chance gab, aus
seinem beeindruckenden Kérper einen
Magneten fiir die Kinokassen zu ma-
chen») und schliesslich in die Politik
iiberfithren konnte.

Ein der Statur seines Verfassers
angemessenes Gewicht besitzen die
Aufzeichnungen des Drehbuchautors
Joe Eszterhas: 895 (leider nicht durch ein
Register erschlossene) Seiten, vollge-
packt mit «Stars, Skandalen und Affi-
ren», wie der Umschlag verheisst. «Ich
war der einzige Drehbuchautor in der
Geschichte Hollywoods, der fiir sei-
ne Scripts mehr Geld erhielt als eini-
ge Regisseure fiir deren Verfilmung»,
schreibt er stolz zu Beginn. Und: «Ich
erhielt zweitausend Fanbriefe pro Wo-
che.» Und: «Ich war unausstehlich.» In
der Tat, das (lange) einleitende Kapitel
liest sich wie der Fiebertraum eines Me-
galomanen, von sich selbst iiberzeugt
bis hin zur Grosskotzigkeit. Die nach-
folgenden Kapitel liefern aber doch vie-
le aufschlussreiche Geschichten aus
dem Dschungel von Hollywood und
seinen Fallstricken - etwa, dass Bob Ra-
felson als vorgesehener Regisseur von
F.I.S.T rausgeschmissen wurde, «weil
United Artists den Rohschnitt von
STAY HUNGRY schrecklich fand» und
sein ins Auge genommener Nachfol-
ger Karel Reisz dasselbe Schicksal erlitt,
weil UA dessen THE GAMBLER als «un-
ansehbar» einstufte, wihrend Norman
Jewison, der schliesslich die Regie iiber-
nahm, die Sterbeszene nur ein einziges
Mal drehen durfte - als Kompromiss
mit dem Star Sylvester Stallone, der auf

[ ]

JOE
ENZTERHAY

Stars, Skandale und Affaren:
Der erfolgreichste Drehbuchautor
aller Zeiten packt aus

der Leinwand eigentlich nicht sterben
wollte. Auch zu den Verfilmungen von
spdteren Eszterhas-Drehbiichern wie
FLASHDANCE und BASIC INSTINCT
gibt es hiibsche (und weniger hiibsche)
Geschichten. Manche Personen kom-
men als absolut bésartig heriiber, wie
der Agenturchef Mike Ovitz, die meis-
ten (auch den damals ziemlich durch-
gedrehten Produzenten Robert Evans)
aber zeichnet Eszterhas durchaus am-
bivalent, nicht zuletzt auch sich selber,
zumindest im Hinblick auf seine Frau-
engeschichten. Dazwischen geschoben
sind immer wieder Kapitel, die Eszter-
has’ Kindheit und Jugend in Cleveland
beschreiben.

Ein kleiner Skandal war 1972 der
Pornofilm DEEP THROAT, dem es ge-
lang, ein Crossover-Erfolg zu werden.
«Porno-Chic» betitelte seinerzeit ein
Artikel in der «New York Times» das
Phinomen, das derzeit von dem Doku-
mentarfilm INSIDE DEEP THROAT der
Nachwelt noch einmal vor Augen ge-
fithrt wird. Mit seiner Covergestaltung
hingt sich das Buch der Hauptdarstel-
lerin Linda Lovelace an den Dokumen-
tarfilm an. Wer Hintergriinde {iber das
Pornogeschift zu erfahren hofft, wird
allerdings enttiuscht sein. Die Neuauf-
lage von «Ordeal», 1980 unter dem Ti-
tel «Ich packe aus» schon einmal auf
Deutsch erschienen, dreht sich nur
um den Leidensweg der Autorinin den
Hinden ihres Ehemannes, der sie jah-
relang zu Sex in extremsten Formen
zwang, unter stindiger Androhung,
sie zu erschiessen, wenn sie sich wei-
gern wiirde. Eine ziemlich deprimie-
rende Lekttire.

Vertiefende Einblicke in die Welt
ihrer Filme bieten zwei andere Biicher
zum Film: Luc Jacquets «Die Reise der
Pinguine» dokumentiert in tiber go an-
sprechenden Farbfotos die Wanderung
und das Paarungsverhalten der Kaiser-
pinguine in der Antarktis. Einige im

DIE HOHLE DES
GELBEN HUNDES

Elne Reise in dis Mongolel

Film offenbleibende Fragen werden
hier beantwortet - aber lingst nicht al-
le. Ich hitte zum Beispiel gerne gewusst,
warum manche Pinguine sich robbend
auf dem Bauch vorwirtsbewegen, wih-
rend andere auf zwei Beinen spazieren.
Kein Dokumentarfilm, wie noch
DIE GESCHICHTE VOM WEINENDEN
KAMEL, sondern ein dokumentari-
scher Spielfilm ist die zweite Arbeit
von Byambasuren Davaa, DIE HOHLE
DES GELBEN HUNDES. «Eine Reise in
die Mongolei» ist das Buch unterti-
telt, das sie gemeinsam mit ihrer Regie-
assistentin Lisa Reisch verfasst hat und
das neben der Filmfabel zwei weitere
Elemente enthilt: den Bericht iiber die
Dreharbeiten mit einer Nomadenfami-
lie in der Mongolei und Erinnerungen
an die Kindheit und Jugend der Regis-
seurin dort (allerdings in einer Stadt)
sowie ihre ersten Begegnungen mit
Deutschland (wo sie an der Miinchner
Filmhochschule HFF mit diesem Film
ihren Abschluss machte). Poetisch sind
die drei Stringe miteinander verwoben,
auch wenn die eigentliche Filmfabel
umfangmissig im Vordergrund steht.

Frank Arnold

Bert Rebhandl: Orson Welles. Genie im Labyrinth.
Wien, Zsolnay, 2005.192 S., Fr.38.70, € 21.50

Cookie Lommel: Schwarzenegger. A Man with
aPlan. Miinchen, Heyne, 2004.367 S., Fr. 35.-,
€20.-

Joe Eszterhas: Hollywood Animal. Miinchen,
Random House, 2004. 895 S., Fr. 43.70, € 24.90

Linda Lovelace: Die Wahrheit iiber Deep Throat.
Miinchen, Heyne, 2005, Fr. 14.80

Luc Jacquet: Die Reise der Pinguine. Hildesheim,
Gerstenberg Verlag, 2005. 64 S.,Fr.23.50, € 12.90

Byambasuren Davaa, Lisa Reisch: Die Hohle
des gelben Hundes. Eine Reise in die Mongolei.
Miinchen, Malik, 2005.175 S., Fr. 33.40
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Filmbulletin
Kino in Augenhihe

frankieren
affranchir
affrancare

Abonnement

FILMBULLETIN - Kino in Augenhghe iiberzeugt mich.
Senden Sie mir die Hefte im Abonnement.

CH-8408 Winterthur

Filmbulletin
Postfach 68

Jahresabo (5 Ausgaben und 4 Zwischenausgaben)

Fr. 69.-, € 45.-

SchiilerInnen, Lehrlinge, StudentInnen, Arbeitslose
erhalten gegen giiltigen Nachweis das Abo vergiinstigt
zu Fr. 42.-, € 30.-

Beginnend ab Heft

(Ausland zuziiglich Versandkosten)

Herr Frau

FILMBULLETIN
bringt Kino in Augenhohe

Name, Vorname
Strasse

PLZ, Ort
CH

Sielesen Kino!
www.filmbulletin.ch

Ort, Datum

Bitte hier entlang falten und als (doppelseitige) Karte zusammenkleben

Unterschrift
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Lesen Sie Kino?

> www.filmbulletin.ch

it
Wenn Sie von Kino bereits etwas Filmbulletin entdecken.
verstehen, sollten Sie sich Film- Leisten Sie sich Filmkultur,
bulletin mal ndher ansehen. leisten Sie sich Filmbulletin -
Wenn Sie schone Dinge Kino in Augenhdhe.
schitzen, sich kulturellen Bitte benutzen Sie die Bestell-
Luxus erlauben, sollten Sie karte auf der Riickseite.

Filmbullein
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Filmbulletin

design_konzept: www.colfzoellig.ch
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