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Wer die laufende Nummer unserer Aus-
gaben beachtet, hat bemerkt, dass sie im Heft
7.05 falsch war: 267 statt 266. (Aufmerksame
Archivarinnen und Archivare haben bei uns
sogar die fehlende Ausgabe angemahnt.)
Kleines Versehen mit einigen Auswirkungen.

Nun gut: hier ist sie, die Ausgabe mit
der laufenden Nummer 266 - und mit der
folgenden Ausgabe 9.05 mit der laufenden
Nummer 268 wird alles wieder in Ordnung
sein.

Wer auf unserer Homepage www.film-
bulletin.ch in unserem Index (der leider noch
bei der Ausgabe 9.04 endet, demnichst aber
aktualisiert wird) sucht, findet dann im ak-
tualisierten Index dennoch sowohl unter der
laufenden Nummer (LNo) als auch unter der
Heftnummer (Heft) die richtigen Angaben.

Walt R. Vian

Filmbulletin
Kino in Augenhdhe

8.05 November 2005

47.Jahrgang
Heft Nummer 266

Lesen Sie Kino

Liebe Leserin
Lieber Leser

Wir denken, dass der Zeitpunkt giinstig ist,
«Filmbulletin - Kino in Augenhéhe» auch zu ver-
schenken.

Wenn Sie das Geschenk selbst auf den
Gabentisch legen méchten, liefern wir Ihnen
rechtzeitig eine bereits erschienene Ausga-
be, andernfalls beliefern wir die Beschenkten
direkt mit einer Geschenkkarte und einem
bereits erschienenen Heft.

Benutzen Sie die Bestellkarte «Geschenk-Abo» auf
der letzten Heftseite, das Bestellformular auf un-
serer Homepage, telefonieren oder mailen Sie uns.

www.filmbulletin.ch
Tel. +41(0) 52226 0555
info@filmbulletin.ch

Wenn alles nach Plan liuft, erscheint Heft
9.05am 21. Dezember.

Mit einem herzlichen Dank
Walt R. Vian

> filmbulletin verschenken



Behutsam
ndhert sich
Christian
Petzold den
beiden Frauen
an einem
Punkt ihres Le-
bens, an dem
sie sich von
den Schatten
der Vergangen-
heit zu I6sen
beginnen.
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Essayistische Anndherung ans Lebensgefiihl

GESPENSTER von Chrstian Petzold

B e,

Nina und Toni sind zwei junge Frauen,
die sich zufillig im Berliner Tiergarten be-
gegnen. Ein Heimkind und eine Diebin. Bei-
de gesellschaftliche Aussenseiter. Gleich-
zeitig ist auch die elegante Frangoise in der
Stadt unterwegs. Seit fiinfzehn Jahren sucht
sie nach ihrer entftihrten Tochter. Fiir einen
Moment glaubt Frangoise, in Nina das verlo-
rene Kind wieder gefunden zu haben. So dis-
tanziert und kiihl hat Christian Petzold noch
nie eine Geschichte erzihlt. Die Reduzierung
auf das absolut Notwendige habe ihn gereizt,
sagter.

Erst in der zweiten Hilfte des Films
kristallisiert sich fiir den Zuschauer das
eigentliche Thema heraus: die Differenz zwi-
schen Wunsch und Wirklichkeit. Die drei
Frauen sind irgendwo dazwischen hingenge-
blieben. Sie erzihlen sich Geschichten, von
denen sie selber nicht (mehr) sagen kénnen,
ob sie ihr reales Leben wiederspiegeln oder
reine Fiktion sind. Ebenso wie Frangoise die

Tochter, sucht Nina immer noch die Eltern.
Inzwischen hat sie sich in eine ideale Iden-

titdt hineingetrdumt und dadurch den Kon-
takt zur Gesellschaft verloren. Dabei riick-
te Christian Petzold Nina in die Nihe eines
weiblichen Kaspar Hauser. Das Waisenkind
hofft auf Erlosung durch einen reichen Va-
ter, der es auf sein Schloss zuriickholt, nach-
dem es durch ungliickliche Umstinde in der
Welt verloren gegangen war. Phantasien wie
diese vertraut Nina ihrem Tagebuch an. In
Toni findet sie eine verwandte Seele, die ihr
auf eine sonderbare Weise eine neue Welt er-
offnet. Sie ist eine (Tage-)Diebin in jeder Be-
ziehung, die - so Petzold - «kein soziales Ge-
dichtnis hat, die wie ein Raubtier durch die
Stadt geht».

In einer Schliisselszene von GESPENS-
TER nimmt Toni Nina zu einem Casting zu
einem Film mit, in dem es um die Beziehung
zwischen Freundinnen gehen soll: Dabei er-
zihlen die beiden dem nicht uninteressiert

zuhorenden Regisseur gleich zwei Variatio-
nen der Geschichte ihrer Beziehung. Der
achtminiitige Monolog Ninas gehért zu den
beriihrendsten Momenten in einem deut-
schen Film der letzten Zeit.

Er handelt von der Uberwindung des
Leids durch ein gnddiges Schicksal - die Ima-
gination einer schonen Utopie. Eine Meister-
leistung der Schauspielerin Julia Hummer.
Im Film scheitern Toni und Nina beim Cas-
ting. Ohne sich weiter um Nina zu kitmmern,
verschwindet Toni anschliessend mit dem
Regisseur. Sie hilt die Ndhe nicht mehr aus
und zieht weiter. Um eine Erfahrung reicher
bleibt Nina wieder allein.

Behutsam nihert sich Christian Pet-
zold den beiden Frauen an einem Punkt ihres
Lebens, an dem sie sich von den Schatten
der Vergangenheit zu lsen beginnen: aus
Verlust, Einsamkeit und Angst entwickelt
sich fiir sie eine Perspektive fiir die Zukunft.
Auch die Stadtlandschaft des neuen Berlins



Christian
Petzold ist mit
GESPENSTER
eine erstaunli-
che Uberset-
zung des Mir-
chenstoffes in
einen anderen,
zeitgenossi-
schen Kontext
gelungen. Er
destillierte dar-
aus die Essen-
zen Vertrauen,
Trauer, Liebe,
Verlust und
Selbstfindung.

spielt in GESPENSTER eine wichtige Rolle.
Christian Petzold liess sich von der speziel-
len Atmosphire des Potsdamer Platzes eben-
so inspirieren wie vom alten Berliner Tiergar-
ten - mit der latenten kriminellen Energie in

den sozialen Randgruppen aller Art des weit-
ldufigen grossstadtischen Parks, die von die-
ser Kulisse camoufliert wird. Wie der Grimm-
sche Hans im Gliick findet Nina - die fiir das

Berliner Gartenamt einen Hilfsarbeiterjob er-
ledigt - einen Ohrring, den Toni verloren hat,
als sie knapp der Vergewaltigung durch zwei
Ganoven entging. Dieses und das Motivvom

verlorenen Schuh («Aschenputtel») sei in
das Drehbuch zu GESPENSTER ganz und gar
beildufig “hineingeraten”, nachdem er sich
in letzter Zeit intensiv mit Marchen beschif-
tigt habe, betont Petzold. Wobei der wich-
tigste Impuls fiir ihn, diesen Film zu machen,
von «Das Totenhemdchen» ausging, eines

der unbekannteren Mirchen der Gebriider

Grimm. Das Interesse des Regisseurs an Mar-
chen kommt nicht von ungefihr und ist pri-
vater Natur. Wie es sich gehort, hat Christian

Petzold seinen heute neun und fiinf Jahre al-
ten Kindern Grimmsche Mirchen vorgelesen.
Weil seiner kleinen Tochter der Holzschnitt

zu «Das Totenhemdchen» in der Klassiker-
Ausgabe aufgefallen ist, war Petzold gezwun-
gen, sich ndher mit diesem Mirchen ausein-
anderzusetzen: «Es erzahlt von einer Mutter,
deren Kind gestorben ist. Sie kann den Ver-
lust nicht verwinden. Sie weint, jeden Tag,
jede Nacht. Plstzlich hort sie Gerdusche im
Haus. Und sieht ihr totes Kind. Die Tochter
ist verzweifelt: “Mama, du musst aufhéren,
um mich zu weinen. Denn sonst komme ich

nicht in den Himmel. Dein Leid ldsst mich

nicht los!” Aber die Mutter schafft es nicht,

das Loslassen. Sie hilt ihr Kind auf der Erde,
macht es zum Gespenst.»
Nicht nur weil das Mirchen bei Pet-

zolds Tochter grossen Anklang fand, hat es

den Regisseur nicht mehr losgelassen, son-
dern auch weil es seinem kiinstlerischen

Kanon entgegenkommt. Wobei ihm mit

GESPENSTER eine erstaunliche Ubersetzung

des Marchenstoffes in einen anderen, zeitge-
nossischen Kontext gelungen ist. Er destil-
lierte daraus die Essenzen Vertrauen, Trauer,
Liebe, Verlust und Selbstfindung. Der Vorla-
ge am nichsten bleibt auf der Leinwand die

am Verlust ihrer Tochter leidende Frangoi-
se: Sie taucht erst relativ spit auf und sorgt
nicht nur bei Nina und Toni, sondern auch
beim Zuschauer fiir Irritation - durch ihre
Bestimmtheit, mit der sie aus heiterem Him-
mel mitten auf der Strasse ein fremdes jun-
ges Midchen - eben Nina - anspricht und
behauptet, in ihr die verschwundene Toch-
ter Marie zu erkennen. Diese Irritation war
fiir Christian Petzold ein wichtiger Punkt
seiner Dramaturgie: «Ich habe vorher zwei

Kriminalfilme - TOTER MANN und WOLFS-
BURG - gemacht. Das waren Filme, die etwas

mit Suspense und Verfolgung zu tun hatten.
Danach wollte ich keinen Plot mehr erzih-
len. Ich habe gemerkt, dass mich bei woLFs-
BURG die Suspense-Teile, in denen eine Mut-
ter den Morder ihres Kindes sucht, langweil-
ten. Daraufhin habe ich zu Harun Farocki,
mit dem ich alle meine Filme schreibe, ge-
sagt, diesmal mochte ich einen Film drehen,
bei dem alle Geschichten bereits am Anfang
zu Ende sind. Ich méchte eine Geschichte

machen, wo es um Nachbeben geht. So kam
mir zuallererst die Figur der Franzésin Fran-
coise in den Sinn. Sie leidet an etwas, das

bereits fiinfzehn Jahre vorbei ist. Auch die

Geschichte einer Frau, die nicht loslassen
kann. Nach und nach kamen dann Toni und
Nina dazu.» Im Gegensatz zu den iiblichen
Erzihlgewohnheiten, bei denen Frangoise
die Hauptlinie der Handlung bestimmt hit-
te, wurde sie in GESPENSTER an den Rand ge-
riickt. Die Begriindung des Regisseur: «Der
Mutter-Tochter-Plot hat mich gerade nicht
interessiert. Viel spannender war es, von
einer Frau zu erzihlen, die sich bereits in
ihrer sinnlosen Suche erschépft hat. Die es
dann auch nicht mehr aushilt, zusammen-
bricht und in die Psychiatrie zuriickgefahren
wird. Dieser Energieschub ins Leere hat eine
eigene Tragik und eine banale Alltiglich-
keit.» Christian Petzold legt in seinem nur
scheinbar iiberschaubaren Film raffinierte
Fihrten zum Verstindnis aller drei Figuren,
die schliesslich zu einer verbliiffenden Ein-
heit fithren. Er hat mit seinem eigenwilligen
Blick auf die Wirklichkeit eine essayistische
Anniherung an das Lebensgefiihl unserer
Zeit gedreht, in dem die Gespenster der Ver-
gangenheit, aber auch die Angst eine wesent-
liche Rolle spielen.

Herbert Spaich

R: Christian Petzold; B: Christian Petzold, Harun Farocki; K:
Hans Fromm; S: Bettina Bohler; A: Kade Gruber; Ko: Anette
Guther; M: Stefan Will, Marco Dreckkdtter; T: Andreas Mii-
cke-Niesytka. D (R): Julia Hummer (Nina), Sabine Timoteo
(Toni), Marianne Basler (Frangoise), Aurélien Recoing
(Pierre), Benno Fiirmann (Oliver), Anna Schudt (Kai), Clau-
dia Geissler (Heimleiterin), Philipp Hauss (Mathias), Vic-
toria von Trauttmansdorff (Mathias” Mutter), Peter Kurth
(Vorarbeiter), Annika Blendl (Agentin). P: Schramm Film,
Les Films des Tournelles, Bayerischer Rundfunk, Arte, Arte
France Cinéma; Florian Koerner von Gustorf, Michael We-
ber, Anne-Dominique Toussaint. Deutschland 2005. 35mm,
85 Min., CH-V: Cineworx, Basel; D-V: Piffl Medien, Berlin
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Doch die
Wanderung,
auf der die
beiden gleich
zu Beginn in
einen Sand-
sturm geraten,
ist weit und
miithsam, die
Wiistennidchte
sind kalt. Um
die Enkelin zu
trésten, be-
ginnt Bab'Aziz
zu erzidhlen.

Unterwegs zur Erkenntnis

BAB'’AZIZ - LE PRINCE QUI CONTEMPLAIT SON AME von Nacer Khemir

Kreuz und quer, die Diinen hinauf und
hinab, wandern sie durch die Wiiste, der
hochgewachsene, weissbirtige alte Mann
mit dem Knotenstock und das schmale klei-
ne Midchen mit der roten Miitze: Bab’Aziz

und seine Enkelin Ishtar sind unterwegs zum
Fest der Derwische, das nur alle dreissig Jah-
re stattfindet. Niemand weiss wo, doch die
«Eingeladenen» - man kénnte sagen die Be-
rufenen - finden den Weg, jeder den seinen,
tiber die Berge, iibers Meer oder durch die
Wiiste. «Wer mit sich im Frieden ist, verliert
den Weg nie», sagt Bab’Aziz. Er ist blind und
sieht doch mehr als andere: mit den Augen
des Herzens.

Die Wiistenwanderung ist denn auch
eine Metapher fiir die Suche nach Erkenntnis,
nach Vergeistigung. Kindheit und Alter sind
dem «Wissen um Alles» niher als andere Le-
bensphasen. Ishtar trigt das «Zeichen des
Engels»: das Kinngriibchen, gedeutet als Ab-
druck des Engelsfingers, der den Neugebore-

nen, die im Mutterbauch noch alles wussten,
den Mund verschliesst. Thr Grossvater hinge-
gen, der blinde Derwisch, ist schon weit fort-
geschritten auf dem Weg der Weisheit, den
die Sufis iiber vier Stufen gehen oder, mit
einem anderen Bild, durch vier Tore: Schari’a
(islamisches Gesetz), Tariqa (mystischer
Weg), Haqiga (Wahrheit), Ma'rifa (Erkennt-
nis). «Werden wir es einmal wieder wissen?»
fragt Ishtar. «Vielleicht», antwortet Bab’Aziz.

Doch die Wanderung, auf der die bei-
den gleich zu Beginn in einen Sandsturm
geraten, ist weit und miihsam, die Wiisten-
nichte sind kalt. Um die Enkelin zu trdsten,
beginnt Bab’Aziz zu erzihlen. «Wenn du er-
zahlst, ist es weniger kalt», sagt Ishtar. Aus
der Wiistenwanderung lidsst Nacer Khemir
weitere Geschichten aufsteigen wie bunte
Traume: Mirchen, Legenden, Erzihlungen
anderer Wanderer, denen Bab’Aziz und Ishtar
begegnen. Wie es fiir arabische Mirchen ty-
pisch ist - und wie es Khemir in seinem be-
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rithmten Film LE COLLIER PERDU DE LA CO-
LOMBE (1991) gezeigt hat -, verzweigen und
iiberkreuzen sich die Geschichten. Das Ge-
schehen auf der Leinwand oszilliert - wie
auch in LES BALISEURS DU DESERT (1984) -
zwischen Erleben, Traum und Legende. Die
Figuren, in bunten Gewindern, tauchen auf
aus dem Sandmeer, das die Ewigkeit sym-
bolisiert, und werden wieder von ihm ver-
schluckt.

«Jeder benutzt seine wertvollste Gabe,
um den Ort des Festes zu erreichen», sagt
Bab’Aziz einmal - zu Zaid, der singend durch
die Wiiste wandert, auf der Suche nach der
verlorenen Geliebten. Die wertvollste Ga-
be der kleinen Ishtar ist wohl ihre Freude an
den Geschichten: Diese lassen sie die kalten
Wiistenndchte vergessen, die lange Wande-
rung bestehen und retten sie aus schwerem
Fieber. Ishtar treibt mit ihrer Neugier auf Ge-
schichten den Film weiter, fasziniert durch
die miindliche Tradition, wie einst, als Kind,



Wie die
Wiisten-
wanderung fiir
die Suche nach
Erkenntnis
steht, so ist
der am Wasser-
loch meditie-
rende Prinz ein
personifizier-
tes Symbol der
Vergeistigung.

Nacer Khemir selbst. Das poetische Erbe der
reichen arabischen Erzihlkultur wurde dem
in Tunesien geborenen Khemir durch seine
aus Cérdoba stammende Grossmutter ver-
mittelt. In seinem dritten Spielfilm BaB’AZ1Z

- LE PRINCE QUI CONTEMPLAIT SON AME —
eines seiner iltesten Projekte, fiir das er lange
gekampft hat - verflicht er Zeiten und Linder
zu einer imagindren inneren Landschaft und
macht dem westlichen Publikum den geisti-
gen Reichtum seiner Kultur bewusst.

Das uralte Mirchen vom Prinzen, das
Bab’Aziz in Fortsetzungen erzihlt, gibt dem
Film den Untertitel. Wie eine Traumvision
steht das bunte Zelt in der Wiiste, in dem
ein schéner junger Prinz sich mit Musik und
Tanz unterhalten ldsst. Ein Diener bringt in
einer Schale Wasser zum Kosten. «Das Was-
ser schmeckt bitter - grabt tiefer», sagt der
Prinz. Sein Pferd, ein Rappe, lockt ihn aus
dem Zelt. Durch die Wiiste reitend, wird er
von einer Gazelle zu einem Wasserloch ge-
fithrt, wo er in tiefe Meditation versinkt. Sei-
ne Leute - gerade mit dem Bau einer grossen
Stadt mitten im Sand beschiftigt - suchen
den Vermissten: schén und symbolhaft die
auf Stangen durch die Wiistennacht ziehen-
den Lichter. Als der Entriickte am Wasserloch
gefunden wird, sagt einer aus dem Gefolge:
«Er betrachtet seine Seele - weckt ihn nicht,
sie konnte davonfliegen.» Nur ein alter Der-
wisch bleibt wachend beim Prinzen zuriick.
Als dieser, vom Volk vergessen, nach langer
Zeit zu sich kommt, findet er neben sich die
Kleider des (inzwischen verstorbenen) Der-
wischs. Er schliipft in den Mantel und geht so
selbst ein in die Welt des Unsichtbaren. Wie
die Wiistenwanderung fiir die Suche nach Er-
kenntnis steht, so ist der am Wasserloch me-
ditierende Prinz ein personifiziertes Symbol

der Vergeistigung. Die Gazelle aber erweist
sich als Seelenfiihrerin: Sie wird spiter auch
Ishtar in die Wiiste hinauslocken, von wo das
Midchen fiebernd, aber gereift zuriickkehrt,
gerettet von Zaid. Die Gazelle hat sich schon
frither als Vertraute zum weisen Bab’Aziz ge-
sellt, in seinen Schoss gelegt. «Ich kenne sie
schon sehr lange», sagt er zu Ishtar und er-
weist sich damit als ein Nachfolger des medi-
tierenden Prinzen.

Unter den Figuren, die Bab’Aziz und
Ishtar begegnen, ist der rotlockige Osman,
der an einem Rastplatz in einen Brunnen
springt. Ein Verrtickter oder ein Berufener?
Osman wollte, erzahlt er, auswandern, «an
einen Ort, wo es keinen Sand gibt». Seine
Geschichte klingt mirchenhaft, der Auftritt
eines Fluchthelfers, der ihn {iber die Gren-
ze bringen soll und dafiir die Armbanduhr
von Osmans Freund Hussein erhilt, ist hin-
gegen hochst aktuell. Noch vor der Nacht
der Flucht sollte Osman einer Frau eine Lie-
besbotschaft tiberbringen, musste vor deren
Ehemann fliehen und fiel in einen Brun-
nen - wo er einen Palast voll schéner Mid-
chen fand, die er nicht mehr vergessen kann.
«Das Paradies liegt im Auge des Betrachters»,
wird er belehrt. Osmans Beruf als «Sandtri-
ger» kann real (Freilegen versinkender Ge-
biude) wie symbolisch (vergebliches Sich-
Abmiihen) gedeutet werden. Als er - im ver-
zauberten Palast am Grunde des Brunnens

- mit der Geliebten fliehen méchte, weist sie
aufein Licht in der Wiiste. Er geht hin, findet
aber nur eine brennende Palme.

Eine einzelne Palme steht auch im
Innenhof einer bis ans Dach im Sand ver-
sunkenen Moschee, Zwischenstation fiir die
Wiistenwanderer. Schwerelos drehen sich
hier Derwische im Tanz, in wehenden Sand-

schleiern, iiberall rieselt es. Nur ein pyrami-
denférmiges Oberlicht ragt leuchtend tiber
die Wiiste auf. Ist es derselbe Ort, den Os-
man sah, aber nicht erkennen konnte? In die-
ser Moschee sitzen auch drei Frauen, wovon
eine, als Ishtar ihr den Schleier hebt, mit see-
lenvollem Gesicht wehmiitig-betérend singt:
Gesang als Meditation. Hier erzdhlt Zaid
spiter der fiebernden Ishtar seine poetische
Geschichte.

Kurz vor dem Ziel treffen die Wanderer
auf offene Griber im Sand: «Sie warten auf
ihre Stunde», sagt Bab’Aziz, der weiss, dass
fiir ihn die Zeit gekommen ist, «mit dem
Sand zu verschmelzen» - mit der Ewigkeit,
mit Gott. Er iiberldsst Ishtar sein Amulett
und schickt sie mit Zaid zum Fest. Eindriick-
lich das quirlige Derwischtreffen in den Rui-
nen der Stadt Bam (Iran), wo Zaid seine Ge-
liebte Nour wiederfindet. Irdische Liebe als
Abglanz der im Sufismus zentralen Liebe zu
Gott. Zeuge von Bab’Aziz’ «Hochzeit mit der
Ewigkeit» wird indes Hassan, der im Sinnli-
chen gefangene Zwillingsbruder des vergeis-
tigten Hussein. Hassan, der haltlos durch
die Wiiste taumelte, verliert die Furcht vor
dem Tod - und erbt den Mantel des alten
Derwischs. «Wie kann der Tod das Ende von
etwas sein, das keinen Anfang hat?» sagt
Bab’Aziz. - Der Sand ist immer in Bewegung,
die Wiiste aber bleibt.

Irene Bourquin

R, B: Nacer Khemir; K: Mahmud Kalari; S: Isabelle Rathery;
M: Armand Amar; T: Robb Wilson. D (R): Parviz Shahink-
hou (Bab’Aziz), Maryam Hamid (Ishtar), Nessim Kahloul
(Zaid), Golshifte Farahani (Nour), Mohamed Grayaa (Os-
man), Hossein Panahi, Maryam Mohaid. P: Les Films du Re-
quin, Behnegar, Pegasos, Hannibal, Inforg Studio. Tunesien
2005. 98 Min. CH-V: trigon-film, Wettingen; D-V: Pegasos
Filmverleih, Koln




Die Vogel-
schau ist ein
privilegierter
Blick der
Kamera, der
dem Menschen
normalerweise
nicht zusteht.
Der universelle
Blick gehort
zum Traum wie
zum Film, der
seinem Wesen
nach traumhaft
ist.
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Eine Reise an den Rand der Welt

ULTIMA THULE von Hans-Ulrich Schlumpf

Hans-Ulrich Schlumpfs neuer Film
spielt auf verschiedenen Ebenen, die sich 6f-
ters bertihren. Im Zentrum steht der von Ste-
fan Kurt in allen Phasen der Geschichte glaub-
wiirdig gespielte erfolgreiche Borsenhidndler
Fred Bohler. Zu Beginn sieht man ihn mit
seiner Frau Anita und seinen Kindern Da-

vid und Sara beim Friihstiick. Dass es fiir
Fred letztlich um mehr als um den téglichen
Kleinkram gehen wird, ahnt man durch die
stete Priasenz eines Adlers, der immer wieder
gross ins Bild kommt und der den Weg des
Protagonisten - teils aus luftiger Hohe, teils
aus nichster Nihe - begleitet. Ob man den
Riesenvogel als ein Symbol fiir Freds Seele
oder so etwas wie sein hoheres Selbst inter-
pretieren will, bleibt dem Zuschauer iiberlas-
sen. Jedenfalls vertritt er die lebendige Natur,
zu der er Fred fiithren wird und der in uLTI-
MA THULE je linger je deutlicher die eigent-
liche Hauptrolle zukommt. Der im Titel an-
gesprochene Ort bedeutete in der Antike ein

fernes Land am nérdlichen Rand der Welt,
im konkreten Fall dieses Films ist es der Na-
me der Lodge, die der Crew als Basislager in
Alaska diente.

Unterwegs ins Geschift rast Fred ge-
dankenlos in einen Auffahrunfall, der ihm
fast das Leben kosten wird. Wihrend sein be-
wusstloser Kérper auf der Intensivstation des
Ziircher Universitdtsspitals, die der versier-
te Dokumentarfilmer Schlumpf recht haut-
nah in Szene zu setzen weiss, nach allen Re-
geln der Kunst gepflegt wird, erlebt sein Be-
wusstsein (oder wenn man will: seine Seele)
das, was man gemeinhin eine “Nahtod-Er-
fahrung” nennt. Nahtod-Erlebnisse dieser
oder dhnlicher Art wurden von Menschen,
die einst zwischen Tod und Leben schwebten,
schon ofters beschrieben. Schlumpf kennt
diese Schilderungen sehr genau, wobei ihm
auffiel, dass in ihnen gewisse Motive immer
wiederkehren - Motive, die einen iiberra-
schenden Bezug zur Bildsprache des Films

haben und die er denn auch bewusst in der
Dramaturgie von ULTIMA THULE verarbei-
tet hat: so das Gefiihl des Schwebens und der
damit verbundene abgehobene Blick auf das
irdische Dasein, schliesslich das Erlebnis des
“Lebensfilms”, der in einer Krisensituation
oft vor dem inneren Auge abliuft. «Es sind
drei Elemente der Nahtod-Erfahrungen, die
wesentlich zur Struktur und Gestaltung des
Filmes beitragen», fasst Schlumpf zusam-
men: «Die Vogelschau, der universelle Blick
und der Lebensfilm. Ihre Affinitit zur Film-
sprache ist offensichtlich. Die Vogelschau ist
ein privilegierter Blick der Kamera, der dem
Menschen normalerweise nicht zusteht. Der
universelle Blick gehdrt zum Traum wie zum
Film, der seinem Wesen nach traumhaft ist.
Das Wort Lebensfilm spricht fir sich und
deutet auf das narrative Element, das jeden
Film bestimmt.»
Schlumpf hat das bisherige Leben sei-
nes Protagonisten so zurechtgelegt, dass



Es macht das
Unverwechsel-
bare von
Schlumpfs
Dramaturgie
aus, dass er nie
der denkbaren
Versuchung
erliegt, Freds
Erinnerungen
in “Riickblen-
den"” sichtbar
zu machen.

dessen Traumvision ihm nicht nur neue Er-

fahrungen bringt, sondern auch mit seinen
Erinnerungen und unerfiillten Wiinschen
korrespondiert. Nach einer Fahrt durch
einen dunklen Tunnel sieht sich der Triu-
mer zundchst in der Kuppel eines Observato-
riums, wo ihn ein Astronom durch ein Fern-
rohr blicken ldsst. Die unendliche Weite des
Universums erschreckt ihn. Die Erde, zu der
er zuriick mochte, erkennt er als blauen Pla-
neten neben andern Himmelskorpern im All
- klein einerseits im Vergleich mit der Unend-
lichkeit des Alls, und doch einzigartig als Ort,
wo Leben méglich ist und sich entwickeln
kann. Gleichsam auf den Fliigeln des ihn be-
gleitenden Adlers kehrt er zur Erde zuriick,
schwebt tiber den Aletschgletscher und lan-
det schliesslich in den Fels- und Eiswiisten
Alaskas (gefilmt wurde im Wrangell-St.Elias
National Park). Fred sieht einen Wanderer
durch die unwirtliche Landschaft stapfen
und stellt fest, dass dies niemand anders als
er selber ist - ein Vorgang, der dem Ablauf
der bekannten Nahtod-Erlebnissen durchaus
entspricht. Dabei geht es Schlumpf nicht in
erster Linie darum, das Nahtod-Erlebnis sei-
nes Protagonisten wissenschaftlich glaub-
wiirdig nachzuvollziehen, als vielmehr um
die Erkenntnisse, die sich dabei manifestie-
ren. «Der Unfall und seine inneren Folgen»,
sagt er, «legitimieren den irrational-poeti-
schen Charakter des weiteren Geschehens.»
Wihrend er sich durch die wilde Ge-
birgslandschaft kimpft, erinnert sich Fred
an seinen Lehrer, den Biologen Max Hersper-
ger, der in der Gymnasialzeit sein Vorbild war
und der ihn damals auf dhnliche Expeditio-
nen mitgenommen hatte. Es macht das Un-
verwechselbare von Schlumpfs Dramaturgie
aus, dass er nie der denkbaren Versuchung

erliegt, Freds Erinnerungen in “Riickblen-
den” sichtbar zu machen. Hersperger und
seine naturwissenschaftlichen Erlduterun-
gen kommen nie ins Bild. Fred formuliert sie
in einem spontanen Selbstgesprach. Ins Bild
kommt lediglich, gewissermassen als Quint-
essenz von Herspergers Ausfithrungen, die
urtiimliche Natur Alaskas, die er in seiner
Vision durchwandert und die er nicht nur
in der unmittelbaren Gegenwart erlebt, son-
dern in ihrer jahrtausendealten Entstehung.
Die im Untertitel des Films angesprochene
«Reise an den Rand der Welt» wird damit zu
einer Zeitreise in die Vergangenheit der Erd-
geschichte und damit nicht nur zu einer Be-
gegnung mit urtiimlichen Tieren wie Bisons,
Elchen und Erdhérnchen, sondern auch zu
einer solchen mit den kleinsten Lebewesen,
den Mikroben und dem Plankton, denen man
die Sedimente verdankt, die im Laufe von
Millionen von Jahren das Bild der heutigen
Erde geformt haben. Um es mit den Worten
Schlumpfs zu sagen: «Dem Blick in den Ma-
krokosmos am Anfang des Filmes entspricht
hier ein Blick in den Mikrokosmos. Verbliif-
fend ist die Verwandtschaft der Formen und
Erscheinungen im ganz Grossen wie im ganz
Kleinen. Diese Ahnlichkeit trigt dazu bei,
die geheimnisvolle Verwandtschaft aller Er-
scheinungen der Natur sinnlich erfahrbar zu
machen.» Diese sinnliche Erfahrbarkeit der
Natur ist das eigentliche Thema von urTI-
MA THULE. Schlumpf nihert sich ihr nicht
durch die Ausbreitung naturwissenschaftli-
cher Theorien, sondern durch eine rein filmi-
sche Bildhaftigkeit, die mit dem etwas abge-
griffenen Schlagwort der «Ehrfurcht vor der
Natur» wohl am besten umschrieben werden
kann.

Mit dem allmaihlichen, durch die hin-
reissenden Kamerafahrten Pio Corradis fest-
gehaltenen Fortschreiten von Freds Traum-
vision von den scheinbar unbelebten Fels-
und Eiswtisten iiber teils gefrorene und dann
fliessende Wasserldufe bis hin zur sichtbar
belebten Pflanzenwelt manifestiert sich in-
direkt die Uberwindung der tédlichen Kri-
se des Verunfallten und seine Riickkehr zum
Leben. Musikalisch wird diese Entwicklung
durch die feinfiihligen Improvisationen des
Pianisten und Komponisten Fazil Say beglei-
tet. Sie verbinden die universellen Einsichten,
die ULTIMA THULE vermitteln will, mit dem
privaten Schicksal des genesenden Triu-
mers - und sie schlagen mit den Bildern Pio

+ Corradis zusammen den Bogen zum Ziel des

Filmautors, das dieser mit den Worten um-
schreibt: «Es geht mir darum, die Poesie im
Realen zu entdecken.»

Gerhart Waeger

Stab

Regie, Buch: Hans-Ulrich Schlumpf; Kamera: Pio Corradi;
Kamera (Tiere): Luc Jacquet; Montage:Fee Liechti; Ausstat-
tung: Monika Bregger; Kostiime: Dorothee Schmid; Ton: Die-
ter Meyer; Musik: Fazil Say; Sound Design: Jiirg von Allmen

Darsteller (Rolle)

Stefan Kurt (Fred Bohler), Barbara Auer (Anita Kdgi Bohler),
Patrick Frey (Arzt, Astronom, Barkeeper), Leonie Wills (Sa-
ra Bohler), Jeremy Senn (David Bohler), Britta Winkowski,
Sandra Wirsching, Carmen Karde (Intensivpflegefachfrau-
en), Patricia Rimann (Physiotherapeutin)

Produktion, Verleih

Ariane Film in Zusammenarbeit mit SF DRS und Teleclub;
Produzent: Hans-Ulrich Schlumpf, Lukas Piccolin, Pamela
Ammann. Schweiz 2005. 35 mm Kodak Vision 2 (Alaska),
Super 16 Kodak Exr 100T (Schweiz), DVC-Pro (Erdhérn-
chen); Farbe, Dolby SR Digital, Dauer: 9o Min. CH-Verleih:
Filmcoopi, Ziirich




«Auf den Spuren des Lebens>

Gesprdch mit Hans-Ulrich Schlumpf

«Die Sukzes-
sion finde ich
etwas vom
Faszinierend-
sten, weil sie
zeigt, dass sich
das Leben auch
in einer lebens-
feindlichen
Umgebung
immer wieder
durchzusetzen
versteht.»

FiLmeuLLeTiN Ein wichtiger Teil Thres
neuen Films handelt von sogenannten
«Nahtod-Erfahrungen». Wie sind Sie zu die-
sem Thema gekommen?

HANS-ULRICH SCHLUMPF Zum Ursprung
des Films gibt es verschiedene Stringe. Ein
wichtiger ist sicher, dass er fiir mich ei-
ne Weiterentwicklung des Films DER KON-
GRESS DER PINGUINE gewesen ist. Dort ha-
be ich ja auch einen Traum als Grundlage ge-
nommen. Schon dort geht jemand in eine
andere Welt, die sehr gross ist und in der
man zeitlich und rdumlich springen kann.
Ich habe nach einer dhnlichen dramatur-
gischen Form gesucht und bin dabei auf
das Gebiet der Nahtod-Erfahrung gestos-
sen, die ja ebenfalls traumhafte Elemente
enthilt. Dies ist ein eher formales Element.
Dann gibt es auch ein inhaltliches: Seit mei-
ner Kindheit habe ich das Gefiihl, dass sich
von einer Sekunde auf die andere alles in-
dern kann - durch einen Unfall etwa oder ein
Erdbeben. Diese Gratwanderung hat mich
immer fasziniert - vor allem auch im Leben
von jemandem, der sehr erfolgreich ist und
nun pl6tzlich mit seiner eigenen Seele, sei-
nen eigenen geistigen Entititen konfron-
tiert wird. So bin ich auf das Thema von je-
mandem gestossen, der einen Unfall erlebt
und dabei eine Nahtod-Erfahrung macht,
die fiir ihn zu einer Reise zu sich selber wird,
aber auch zur Natur. Damit kommt wie-
der das Leitmotiv aus DER KONGRESS DER
PINGUINE ins Spiel. War jener ein eher di-
daktischer Film, der Umweltfragen zu zei-
gen versuchte, so versuche ich diesmal,
das Leben selber zu zeigen, an elementare
Lebensformen heranzukommen, wo es kei-
ne Hiuser und keine Strassen mehr gibt, wo
man nur die Landschaft sieht, die Sprache
der Erde, wie ich einmal sage. Insofern gibt
es in dem Film ein formales und ein inhaltli-
ches Element. Hinzu kommt der Gegensatz
zwischen dem fast leblosen Kérper des
Protagonisten, der kiinstlich am Leben er-
halten wird, und dem, was in ihm vorgeht.
Ob dies einem realen Nahtod-Erlebnis tat-

sdchlich entspricht, will ich gar nicht wissen.

Dies ist in etwa der Ursprung von meinem
Konzept. Natiirlich stellt sich dann die Frage,
wie man dies alles strukturiert und aufbaut.
Wichtig war fiir mich dabei, dass ich diese
Art von elementarer Natur personlich sehr
stark erlebe.

rumeuLeriv Ein Adler spielt in Threm
Film eine wichtige Rolle.

HANs-ULRICH scHLUmPF Es stellte sich
die Frage: Wie gebe ich dem Blick von oben
einen Standpunkt, ein Subjekt. So kam mir
der Einfall von einem Seelenvogel. Auch hier
spielt Formales und Inhaltliches zusammen.

Formal ist es die Vogelschau, ein Blick von
oben. Die Flugaufnahmen sind von einem
Auge aus gemacht, das man kennt. Dann

ist es auch ein Seelenvogel. Der Protagonist
spricht ja mit ihm: «Ich kenne dich.» Dies ist
ein uraltes Motiv, das ich faszinierend gefun-
den habe. Zuerst wollten wir einen Falken
nehmen. Doch Falken sind viel zu schnell
und auch zu klein fiir einen Seelenvogel.

So kamen wir auf den Steinadler, den es in
Alaska tatsichlich gibt. Josef Hiebeler, der
die Flugaufnahmen des Adlers gemacht hat,
kam fiir die Dreharbeiten zweimal in die
Schweiz.

riLmeuLLeTin Auch andere Tiere sind in
Threm Film sehr wichtig.

HANs-ULRICH scHLumpr Die Erdhérnchen
gehoren einfach zur Natur, sind ein Teil von
ihr. Sie gefallen mir ganz besonders, weil sie

- dhnlich wie die Pinguine - immer auf zwei
Fiissen stehen. Wie sie miteinander spie-
len und gelegentlich auch streiten sind sie
fiir mich ein Sinnbild von Zartlichkeit in der
Natur, fiir den sozialen Umgang miteinan-
der, bevor es uns gegeben hat. Es ist nicht al-
les erst durch uns Menschen in die Welt ge-
kommen. Vieles ist bereits vorhanden, wenn
vielleicht auch nicht in der gleichen bewuss-
ten Form. Es kommen auch Bisons ins Bild.
Darauf kam ich durch ein Wandbild, das
seinerzeit in unserer Schule hing, auf dem
Mammuts und Bisons beim Lindtgletscher
weiden. Auch die Landschaft, in der die-
se Tiere leben, empfand ich als fast paradie-
sisch. Im Rahmen seines Naturerlebnisses
realisiert auch der Protagonist des Films,
dass er nicht einfach abheben kann, sondern
ins Leben zuriickkehren muss.

FILMBULLETIN [n seinem Selbstgesprich
erinnert sich Fred Bohler, der dies alles
trdumt, an die Ausfiihrungen seines Lehrers
Hersperger.

HANs-ULRICH scHLumpr Hersperger gab es
wirklich. Er unterrichtete Biologie und war
einer meiner Lieblingslehrer. Er zeigte die
Sukzession nicht an Gletschern, sondern an
einer Hausmauer mit Flechten, Moospartien
und weiteren Pflanzen. Die Sukzession fin-
de ich etwas vom Faszinierendsten, weil sie
zeigt, dass sich das Leben auch in einer le-
bensfeindlichen Umgebung immer wie-
der durchzusetzen versteht. Und das sieht
man eben in Alaska an diesen riesigen
Schutthalden, auf denen das Leben langsam
hervorspringt und immer dichter wird, bis
es Wilder sind. Der Sukzessionsgedanke -
das Leben erobert sich immer wieder neue
Gebiete - ist mir sehr wichtig. Das indi-
viduelle Leben ist zerbrechlich, doch das
kollektive Leben setzt sich immer wieder
durch. Der Film geht weiter mit dem Blick
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in die Mikrobenwelt eines Wassertropfens.
Dass die Gestaltung der Erde (mit Hilfe der
Mikroben) durch das Leben selbst vorgenom-
men worden ist, finde ich einen sehr trdst-
lichen Gedanken. Dazu kommt, dass die
Lebewesen von einem Formenreichtum und
einer Schonheit sind, die ja bereits Ernst
Haeckel in seinen berithmten Bildern dar-
gestellt hat. Heute kann man den Reichtum
dieser kleinen Lebewesen auch fotografieren.
Der Artenreichtum ist grosser als alles, was
sonst lebt. Hersperger ist in dem Sinne ei-
ne Kunstfigur, als er solche Erkenntnisse her-
iiberbringt, ohne didaktisch zu wirken.
rmeuLenn Auch der Ubergang von
den zugefrorenen Fliissen in die fliessenden
Gewisser scheint Ihrer Naturvorstellung zu
entsprechen.

HANS-ULRICH scHLUMPF Es ist ein Grund-
gedanke des Films, dass er dem Wasser ent-
langgeht. Mit zwei Ausnahmen zeige ich
die Dinge immer von oben nach unten. Das
heisst, man folgt immer der Schwerkraft des
Wassers. Das stindige Weiterfliessen von
den Eisgipfeln bis in die Sedimentebenen
ist mir sehr wichtig. Ich bin stark gepragt
durch die Filmgeschichte und versuche
trotzdem, neue Formen zu finden. Auch
die Musik hat zur Gestaltung des Films sehr
viel beigetragen. Fazil Say ist ein grossarti-
ger Komponist und Pianist. Er sass vor einer
grossen Leinwand und improvisierte zu den
vorbeiziehenden Bildern. Ich war sehr froh,
dass ich ihn fiir eine Mitwirkung gewinnen
konnte.

Das Gesprach mit Hans-Ulrich Schlumpf
fithrte Gerhart Waeger
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Die Kiinstlerin
Maria Betha-
nia ist von
faszinierend
androgyner Er-
scheinung und
verfiigt iiber
eine grosse
Ausstrahlung,
die der Film
iiberzeugend
einzufangen
vermag.

Star der brasilianischen Musik

MARIA BETHANIA - MUSICA E PERFUME von Georges Gachot

«Musik ist wie ein Duft: unmittelbar,
sinnlich. Im Bruchteil einer Sekunde lisst sie
Bilder in dir aufsteigen, Gedanken, Gefiih-
le, Erinnerungen.» Maria Bethénia, von der
das Zitat stammt, ist eine der populdrsten
Singerinnen Brasiliens und die K6nigin des
Samba Cangdo - eines Samba-Stils, der sich
mit der romantischen Ballade vermischt. Der
Film des Franko-Schweizers Georges Gachot
(der unter anderem MARTHA ARGERICH,
CONVERSATION NOCTURNE, 2002, sowie
verschiedene Filme iiber Beatocello und sein
Kantha-Bopha-Spital drehte) zeigt die cha-
rismatische Musikerin im kleinen Kreis ihrer
Mitarbeiter im Aufnahmestudio, aber auch
auf der grossen Bithne vor Tausenden von
Fans, die bei ihren Konzerten wie ein riesiger
Chor ihre Lieder auswendig mitsingen.

Maria Bethania, 1946 geboren, kann
bereits auf eine rund vierzigjihrige Karrie-
re zuriickblicken. Musik ist ihr Leben - und
dies steht auch im Zentrum des Films: Geor-

ges Gachot, der von Haus aus Musikwissen-
schaftler ist, zeichnet mit MARIA BETHANIA
das Portrit einer Personlichkeit und ihrer
kiinstlerischen Berufung. Dafiir steht schon
ihre Namensgebung: Ihr vier Jahre dlterer
Bruder, Caetano Veloso - selbst ein internatio-
nal renommierter Musiker -, erwihlte den
Namen bei ihrer Geburt nach einer populi-
ren Ballade, obwohl der Vater sich vorerst da-
gegen straubte, weil er nicht wollte, dass der
Name seiner Tochter «in den Strassen gesun-
gen wiirde».

Nun ist ihr Name doch in aller Mun-
de - und ihre Lieder dazu. Dabei wollte man
sie als Kind nicht einmal im Chor singen
lassen, weil man ihre Stimme als zu tief, ja
als «hisslich» empfand, wie ihre Mutter er-
zdhlt. So wandte Maria Bethénia sich vorerst
dem Theater zu - wobei ihre mimische Aus-
druckskraft auch heute noch Zeugnis ablegt
von ihren expressiven Fahigkeiten: Mit dra-
matischer Innigkeit “verkorpert” sie ihre Bal-

laden, die vor allem von der Liebe handeln
und in denen «coragao», portugiesisch fiir
«Herz», unzihlige Male im selben Stiick vor-
kommt, wie Maria Bethania schmunzelnd
eingesteht. Die Kiinstlerin ist von faszinie-
rend androgyner Erscheinung und verfiigt
iiber eine grosse Ausstrahlung, die der Film
tiberzeugend einzufangen vermag. Wie eine
andere grosse brasilianische Singerin, Na-
na Caymmi - mit der sie kurz nach einem
seltenen gemeinsamen Auftritt zu sehen ist
-, fiithlt sich auch Maria Bethania als Kind der
Geschichte Brasiliens und dessen kulturel-
len Schmelztiegels, die fiir ihr Schaffen Nihr-
boden und Inspiration zugleich sind.

Die Aufnahmen von der Singerin, die
sie als ebenso sanfte wie resolute Person-
lichkeit zeigen, werden erganzt durch die
atmospharischen Bilder von Land und Leu-
ten Brasiliens. Der Kameramann Matthias
Kalin bevorzugte gedimpfte Stimmungen:
der Strand von Rio im nebligen Dunst, die



«Ohne Musik
wadre ich gar nicht erst
zum Film gestossen»

Gesprdch mit Georges Gachot

weisse Gischt der Wellen im schwarzen Meer,
die orangen Lichtflecke der Lampen, Sil-
houetten spielender Kinder im Schatten des
Baums - passend zur sprichwdrtlich brasilia-
nischen «saudade», in der Sehnsucht, Lie-
be und Schmerz gleichermassen ihren Aus-
druck finden und die entsprechend auch
Bethdnias Balladen prigen. Dazwischen
fiigen sich kleine, anekdotenhafte Alltags-
impressionen, die von verspielter Gelassen-
heit, aber auch von feierlicher Ritualitit er-
zihlen. Etwa das eindriickliche Fest in Betha-
nias Heimatort, Santo Amaro da Purificacao
bei Bahia, in dem sich dunkelhiutige Matro-
nen in ihren weissen Spitzenkleidern und
Kopftiichern mit Fackeln und Kerzen durch
die Gassen Richtung Kirche dringen - ein-
driickliche Bilder, die einen in eine andere
Zeit zu versetzen scheinen. Diese biirgen mit
dafiir, dass MARIA BETHANIA nicht nur eine
Reihe aussergewohnlicher Musikerlebnisse
bietet, sondern auch eine dusserst stimmige
Anniherung an diesen grossen Star der bra-
silianischen Musik.

Doris Senn

Regie, Buch: Georges Gachot; Kamera: Matthias Kalin;
Schnitt: Anja Bombelli, Ruth Schldpfer; Ton: Dieter Meier,
Balthasar Jucker; Sounddesign, Mix: Jiirg von Allmen. Mit-
wirkende: Maria Bethdnia, Caetano Veloso, Chico Buarque,
Gilberto Gil, Nana Caymmi, Miucha. Produktion: Georges
Gachot in Co-Produktion mit Idéale Audience; Co-Pro-
duzent: Pierre-Olivier Bardet. Schweiz, Frankreich 2005.
35mm, Format: 1:1.66, gefilmt in Beta digital, 16:9; Dolby
Digital, Farbe; Dauer: 82 Min. CH-Verleih: Georges Gachot,
Ziirich

rLmeuLLetin: Wie kam es zum Projekt
«Maria Bethdnia»?

GEORGES GacHoT Seit mehr als fiinfzehn
Jahren mache ich nun ja schon Filme iiber
Musik, vor allem klassische, und vor allem
fiirs Fernsehen. 1998 dann “schleppte” mich
ein Freund am Jazzfestival von Montreux
in ein Konzert von Maria Bethania. Ich kann-
te sie nicht, und tiberhaupt hatte ich kei-
ne Ahnung von brasilianischer Musik. Es
war ein verriicktes Konzert: zuerst sie - mit
ihren langen Haaren, barfuss, ihrem breiten
Licheln und ihrer unglaublichen Prisenz.
Und dann die Musik - ihr Repertoire, die
Uberginge, die Stiicke: weder Dur noch
Moll, Melodien, die unvermittelt anfan-
gen und ebenso in der Luft, auf der Septime,
aufzuhoren scheinen - die Modulationen
und Rhythmuswechsel waren mir véllig
unbekannt. Es war Neuland, und gleich-
zeitig war ich zutiefst bertihrt. Ich habe
mich dann in ihre Musik reingehort - aber
noch ohne iiberhaupt auch nur einen ent-
fernten Gedanken an ein Filmprojekt. Erst
nach meinem Film tiber die argentini-
sche Pianistin Martha Argerich kam das
Bediirfnis nach einem Richtungswechsel,
von der klassischen Musik weg, und ich be-
sann mich auf Maria Bethdnia. Es war ein
spontaner Entschluss. Als ich begann, hat-
te ich noch keinen Schimmer davon, wie
beriithmt sie in Brasilien war.

rmuLLETIN Wie ging der Dreh vonstat-
ten? Wann und wo durften Sie drehen?

GEORGES GAcHOT Es waren insge-
samt zehn Wochen Dreharbeit wihrend
drei Aufenthalten in Brasilien. Im Studio,
bei den Proben und Konzerten hatten
wir kaum Einschrankungen. Schliesslich
hat sie uns dann sogar bei sich zu Hause
ein Interview gegeben - was sie
dusserst selten macht. Es war
eine Vertrauenssache. Um ihre
Einwilligung fiir den Film zu er-
halten, hatte ich ihr mein Argerich-
Portrit gegeben, und das hat-
te ihr gefallen, weil es so spon-
tan und ungeschminkt war, ohne
kiinstliches Licht et cetera. Das
war auch meine Motivation: iiber
Maria Bethinia zu ihren kreativen
Wurzeln vorzudringen, zu zeigen,
wie ihre Person, ihre Stimme und
ihre Musik eins sind. Kommt dazu,
dassich vollig unbelastet auf sie
zuging - also einen frischen Blick
auf sie werfen konnte, vergleich-
bar einem européischen Publikum,
das sie noch kaum kennt und das nun den
Film zu sehen bekommt. Spontaneitit und
Unvoreingenommenheit sind wichtige

Stichworte fiir mich beim Filmen. Ebenso
bei den Interviews - ich stelle selten Fragen.
Ich hatte ja so Koryphien wie Caetano Veloso,
Maria Bethinias Bruder, vor der Kamera,
oder Chico Buarque, von dem man sagt, dass
er die «Seele» der brasilianischen Musik sei
und der mehr als 500 Lieder komponiert hat,
die alle auswendig kénnen. Ich habe dabei
jeweils von Anfang an klargestellt, dass ich
nichts von brasilianischer Musik verstehe -
was ja auch ein bisschen als Anmassung ver-
standen werden konnte -, und sie dann er-
zdhlen lassen.

FiLmBULLETIN Sie hatten vor kurzem die
Premiere des Films in Brasilien. Wie reagie-
ren die Brasilianer auf Thren Film?

GEORGES GAcHoT Enthusiastisch.

Und gleichzeitig erstaunt, dass es einem
Ausldnder gelungen ist, so nah an Maria
Bethania heranzukommen. Und das, ohne
dietiblichen Klischeebilder von Brasilien.

FiLmsuLLeriv: Wie sah das Konzept fiir
die Aufnahmen neben den Studio- und
Konzertmitschnitten aus?

GEORGES GACHOT Mit dem Kameramann
Matthias Kilin haben wir zwar Idee und
Stimmungen besprochen, die Auswahl,
das Framing lag dann aber in seiner Hand.
Dabei war vor allem wichtig, den ersten
Eindriicken treu zu bleiben, keinen intellek-
tuellen Zugang zu erzwingen. Schliesslich
entsteht die Auswahl - und damit der
Rhythmus eines Films - nicht zuletzt
beim Schnitt. Es sind nun wohl am ehes-
tenimpressionistische Bilder im Film - wo-
bei wichtig war, dass der Fluss der Musik
nicht gebrochen wurde. Fiir mich ist der
Ablauf der Stiicke, die Musikalitit eines
Films enorm wichtig. Die Musik steht bei
allen Filmen - mit Ausnahme derjenigen
iiber Beatocello und sein Kinderspital in
Kambodscha - im Mittelpunkt. Ohne Musik
wire ich gar nicht erst zum Film gestos-
sen. Die inhaltliche Information kommt fiir
mich erst an zweiter Stelle. Deshalb sehe ich
MARIA BETHANIA eigentlich auch nicht als
Dokumentarfilm, vielmehr als «musikali-
sche Vision».

riLmeuLLerin Thr ndchstes Projekt?

Georaes acHot (Lacht.) Dartiber moch-
teich nichts sagen. Alle in Brasilien haben
mich danach gefragt. Aber es wird wahr-
scheinlich wieder so sein, dass ich kein Geld
vom Bund kriege, weil ich anfangen muss
zu drehen, bevor ich das Dossier einreichen
kann. Sicher ist, dass es wieder um brasilia-
nische Musik gehen und auch dass es ein ri-
sikofreudiger Film sein wird.

Das Gesprach mit Georges Gachot
fiithrte Doris Senn
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THE UPSIDE OF ANGER

Ins Deutsche iibersetzt bedeutet THE
UPSIDE OF ANGER in etwa: «die positive
Seite der Wut». Im Original trigt Mike Bin-
ders jiingster Film also einen ambitionierten
Titel, der philosophischen, psychologischen
Tiefgang verspricht. Multitalent Binder (Re-
gisseur, Drehbuchautor und Schauspieler),
der gelegentlich schon als «Woody Allen De-
troits» geadelt wurde, gelingt es mit seiner
neusten Independent-Produktion allerdings
nicht, dem Mainstream Hollywoods einen
konsequent eigenen Stil entgegenzusetzen.
Den Beigeschmack von tiberlebensgrossem
Klischeekino wird er nie ganz los, weshalb
sich der deutsche Verleih wohl dazu berech-
tigt sah, dem Film mit AN DEINER SCHUL-
TER eine trivial-romantische Uberschrift
zu verpassen, die ein riihrseliges Liebesdra-
ma - mit Kevin Costner in der Hauptrolle - in
der Nachfolge von MESSAGE IN A BOTTLE
befiirchten lidsst. Doch obwohl Hollywood
in Binders Film fast immer mitschwingt
und auch die Asthetik prigt (unsichtbarer
Schnitt, klassische Kameraeinstellungen),
gewinnt es nur selten Oberhand.

Meistens federt das intelligente, viel-
schichtige Szenario die plakativen Ansitze
wie beildufig ab. Dort, wo ein grosser Trom-
melwirbel erwartet wird, findet Binder sanf-
tere, lakonische Téne. Statt in Pointen zu
miinden, laufen viele Szenen einfach aus
oder bleiben in Missverstindnissen stecken.
Statt Ausrufezeichen setzt Binder Kommas
und Fragezeichen. Statt die x-te Lovestory
durchzubuchstabieren, verwebt er die Le-
bensldufe seiner Haupt- und Nebenfiguren
zu einem Mosaik, das freilich weniger die po-
sitive Seite der Wut abbildet als die Magie all-
taglicher Liebe.

Der Film beginnt, wie so viele in den
letzten Jahren, mit einem Riickblick. Terry
und ihre vier Tochter stehen vor einem
Grab, als sich Popeye, die mit fiinfzehn Jah-
ren jiingste der Schwestern, erinnert, wie je-
ne Geschichte, die hier endet, vor drei Jahren
begann. Damals eroffnete Terry ihren Téch-
tern am Friihstiickstisch, der Vater sei still
und heimlich mit seiner jungen Sekretirin

nach Schweden durchgebrannt. Die Toch-
ter nehmen das irritierend gelassen hin. Ihre
blutleere Reaktion erscheint umso abwegiger,
da das Verhiltnis zwischen Téchtern und Va-
ter als durchaus intakt beschrieben wird. Un-
erklirlich, weil unerklirt, bleibt auch die
emotionale, sinnliche Distanz, die zwischen
den Schwestern herrscht: sie beriihren sich
kaum einmal und haben sich fast nichts zu
sagen. Moglicherweise macht sich hier nega-
tiv bemerkbar, dass ihre Rollen mit vier der
zurzeit gefragtesten Jungschauspielerinnen
besetzt wurden: Erika Christensen (TRAFFIC),
Evan Rachel Wood (THIRTEEN), Keri Russell
(e1GHT DAYS A WEEK) und Alicia Witt (Two
WEEKS NOTICE). Die vier stellen zwar, jede
fiir sich, ihr Talent unter Beweis, finden aber
nie so recht zusammen.

Deutlich glaubwiirdiger verhilt sich
Terry. Als ihr klar wird, dass ihr Ehemann
sie verlassen hat, schwankt sie zwischen ver-
zweifelter Wut, Selbstmitleid und Trotz. Sie
giesst sich schon morgens den ersten Drink
ein, vergribt sich im Bett oder versucht
krampfhaft, die Fassade aufrecht zu erhalten,
und gerit bei jeder noch so kleinen Schwie-
rigkeit ausser sich. Thr Leben ist ins Wanken
geraten, aber - und das ist das Besondere an
ihrer Figur - sie ist lingst nicht abgestiirzt.
Sie strauchelt, rappelt sich wieder auf und
verliert erneut den Boden unter den Fiissen.
Joan Allen, bereits dreimal fiir einen Oscar no-
miniert, spielt Terry mit oscarreifer Inbrunst.
Mal liebevoll, einfithlsam, dann wieder ge-
hissig und bosartig; launische Trinkerin und
einsame Mutter; mal niedergeschlagen, ver-
unsichert und fast im selben Moment wieder
selbstbewusst, stolz: Allens kraftvolle, virtuo-
se Performance vereint all diese Widersprii-
che zu einer schillernden, wahrhaftigen Per-
sonlichkeit.

An der Seite einer so grossartig auf-
spielenden Darstellerin zu bestehen, ist eine
enorme Herausforderung. Sie hat Kevin Cost-
ner zu einer kongenialen schauspielerischen
Ausnahmeleistung angestachelt. In der Rolle
des heruntergekommenen Ex-Baseball-Stars
Denny Davies liefert er eine der besten schau-

spielerischen Darbietungen - vielleicht so-
gar die beste - seiner Karriere. Auch Denny
stolpert durchs Leben, fast immer mit einer
Bierdose in der Hand oder einem Joint zwi-
schen den Lippen. Noch zehrt er vom Ruhm
seiner glorreichen Sportlertage, von denen
er eigentlich gar nichts mehr wissen will,
Trotzdem verkauft er kistenweise handsig-
nierte Bille und moderiert im lokalen Radio
eine eigene Sendung. Schon seit Jahren ist
er in Terry verliebt, jetzt sieht er seine Chan-
ce gekommen. Galant geht er dabei nicht zu
Werke, eher ungeschickt, hemdsirmlig, aber
mit baurisch-spitzbiibischem Charme.

Durch ihre gemeinsame Liebe verwan-
deln sich Terry und Denny nicht plstzlich
in neue Menschen, doch sie geben sich ge-
genseitig ein wenig Halt. Katastrophen er-
eignen sich viele im Film, nach (fast) jeder
geht das Leben weiter: die eine Tochter er-
krankt schwer, eine andere verliebt sich aus-
gerechnet in einen schwulen Jungen und die
nichste in Dennys schmierigen Produzen-
ten Shep, der ihr Vater sein kénnte. All diese
Erzihlstrange sind am Ende abgeschlossen
und offen zugleich. So hilt der Film bis zum
Schluss das Gleichgewicht zwischen Fami-
liendrama und Beziehungskomoédie, zwi-
schen netter, leichter Unterhaltung und an-
spruchsvollem Kino.

Stefan Volk

Stab

Buch, Regie: Mike Binder; Kamera: Richard Greatrex,
Schnitt: Steve Edwards, Robin Sales; Produktionsdesign:
Chris Roope, Kostiime: Deborah Scott; Musik: Alexandre
Desplat

Darsteller (Rolle)

Joan Allen (Terry Wolfmeyer), Kevin Costner (Denny Da-
vies), Erika Christensen (Andy Wolfmeyer), Evan Rachel

Wood (Popeye Wolfmeyer), Keri Russell (Emily Wolfmeyer),
Alicia Witt (Hadley Wolfmeyer), Mike Binder (Adam “Shep”
Goodman), Dane Christensen (Gorden Reiner), Tom Harper

(David Junior)

Produktion, Verleih

Media & Entertainment, Sunlight Productions, VIP Medien-
fonds, MDP Filmproduktion; Alex Gartner, Jack Binder,
Sammy Lee. USA 2005. Farbe, Cinemascope, 118 Min. CH-
Verleih: Rialto, Ziirich; D-Verleih: Tobis, Berlin
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VA, VIS ET DEVIENS

Zuweilen sind historische Fakten dra-
matischer als jede Phantasie. 1984 fliichteten
Tausende aus von Hungersnéten betroffenen
afrikanischen Landern in Hilfscamps im Su-
dan. Darunter auch eine jiidische Minderheit
aus Athiopien. Auf Initiative Israels und der
Vereinigten Staaten sollten diese dthiopi-
schen Juden repatriiert, nach Israel eingeflo-
gen werden. «Operation Moses» lautete der
sinnige Name dieser immensen Hilfsaktion.
Hunderte waren auf der beschwerlichen Rei-
se in den Sudan gestorben, vor Hunger oder
als Opfer von Riubern. Und auch am Ende
ihrer Odyssee in Israel sollte das Leiden wei-
tergehen: durch den Rassismus der israeli-
tischen Bevolkerung gegen ihre schwarzen
Glaubensbriider und die schmerzliche Ent-
fremdung von der afrikanischen Heimat, in
der man oft genug noch nichste Verwandte
hatte zuriicklassen miissen.

An einem Filmfestival in Los Angeles
hatte Regisseur Radu Mihaileanu von einem
Betroffenen diese Geschichte erzihlt gekriegt
und war aufgewtiihlt genug, sich davon zu
seinem neuesten Film inspirieren zu lassen.
Allerdings hat er seine Erzihlung noch etwas
komplexer gestaltet als die Ausgangslage: So
ist der Protagonist seiner Erzihlung kein Ju-
de, sondern ein neunjihriger Christ, der sich
unter die jidischen Fliichtlinge mischt, nach
Israel und zu einer Adoptivfamilie in Tel Aviv
gelangt. Fern von seiner Mutter, die er immer
noch in einem sudanesischen Fliichtlings-
lager weiss, und belastet mit dem Geheimnis
seiner Religion, wichst der Junge zum Mann
heran. Zu den Erschwernissen in diesem Bil-
dungsroman kommen rassistische Vorbe-
halte seiner Umgebung hinzu, und auch die
Eingliederung in die neue Familie geschieht
nicht ohne Spannungen.

«Geh, lebe und werde» - so die Wor-
te der leiblichen Mutter, welche ihr Kind
fortschickt, um es zu retten. Die von Pathos
schweren Worte haben es nicht zufillig zum
Titel des ganzen Films gebracht. Viel will
Radu Mihaileanu mit seinem ambitionier-
ten Film erzihlen. Zuviel. Eine Geschichts-
lektion ebenso wie eine Parabel iiber den

Fremdenhass; eine Familiengeschichte so-
wie eine Mutter-Sohn-Geschichte gleich in
zweifacher Ausfithrung und auch noch eine
hindernisreiche Romanze mit einem Maid-
chen aus strenggldubigem Haus. Dieser Wil-
le zum Opus magnum muss einem Respekt
abringen, und Mihaileanus Anspruch, ver-
dridngte Geschichte bewusst zu machen, be-
wundert man gerne. Und doch scheint das
Viele, das hier zur Sprache kommen soll, in
der Verschrankung eher zu leiden als zu ge-
winnen. Gewiss sind alle Elemente histo-
risch authentisch, und wahrscheinlich hat
sich auch die fiktive Geschichte einst tat-
sdchlich abgespielt. Doch solche Beglaubi-
gungen bringen das Problem des Filmischen
nur noch stirker auf, als dass sie es 16sen
wiirden. Es ist eine Binsenweisheit, dass der
Blick durch die Kamera das modifiziert, was
gefilmt wird. So erscheint das Authentische
auf Film zuweilen gerade als gekiinstelt, und
was als sperrige Realitit ausgegeben wird,
fithlt sich an wie durchtriebene Manipula-
tion. Steven Spielberg hat mit seinen detail-
versessenen Nachinszenierungen des Krieges
flir SCHINDLER’S LIST und SAVING PRIVATE
RYAN wohl am erschreckendsten gezeigt, wie
die naive Beschworung des Authentischen in
sein verlogenes Gegenteil umschlagen kann.
Indem man ndmlich behauptet, Authentizi-
tit liesse sich abfilmen, riistet man sich die
Wabhrheit zum Filmstoff zu. So verkommt
die Realitit selbst zum blossen Effekt, und
die historische Begebenheit wird zum Uten-
sil aus der Trickkiste des Kinos. Bereits 1970
hat Adorno in seiner «Asthetischen Theorie»
auf diese fatale Paradoxie des realistischen
Kunstwerks einleuchtend hingewiesen, beim
Kiinstler angekommen scheint seine Theorie
indes noch nicht.

So verstrickt sich auch Radu Mihai-
leanu mit vaA, VIS ET DEVIENS in ebendiese
Paradoxie. Die Geschichte, die erzahlt wer-
den soll, mag in Realitdt tragisch und drama-
tisch sein, auf Film aber wird sie zum Melo-
dram und als solches erschreckend gewéhn-
lich. Je mehr Aspekte der Film aufeinander
stapelt, umso dicker aufgetragen erscheint
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das Ganze. Fiir jeden Hohepunkt der Hand-
lung signalisiert ominéser Chorgesang per
Soundtrack noch Tragik. Da erinnert auch
der Dolly-Shot zu Beginn, mit welchem wir
das Fliichtlingslager im Sudan iiberschauen,
unfreiwillig an den grandiosen Establishing
Shot in Sergio Leones C’ERA UNA VOLTA IL
WEST.

Solche Anleihen bei anderen Genres
aber werden zum Problem, wo ein Regis-
seur den Anspruch hat, nicht Kino, sondern
Geschichte zu machen. So muss die Distanz,
welche der Film zu seiner eigenen Geschich-
te nicht hat, der Zuschauer selbst schaffen
und verliert gerade dadurch seine emotio-
nale Involviertheit. Dafiir biisst nicht zuletzt
das gute Ensemble der Darsteller, aus denen
besonders Roschdy Zem und Yael Abecassis in
der Rolle der Adoptiveltern herausragen. Die-
se beiden Figuren iiberzeugen gerade, indem
sie ihre innerste Motivation als ein Geheim-
nis fiir sich behalten, und so sind die Szenen,
in denen die Eltern mit ihrem neuen Kind
zu Tisch sitzen und ausgerechnet ihm, dem
heimlichen Christen, zuliebe, ein jiidisches
Tischgebet sprechen méchten, rithrend, ko-
misch und ein wenig unheimlich zugleich. In
solchem Schwebezustand, wo der Film dar-
auf verzichtet, Situation und Emotion zu ver-
eindeutigen, und wo das Agieren am Offen-
sichtlichsten ist, gerade da ist der Film, was
er sein mochte: wahrhaftig.

Johannes Binotto

Regie: Radu Mihaileanu; Buch: Radu Mihaileanu, Alain-
Michel Blanc; Kamera: Rémy Chevrin; Schnitt: Ludo Troch;
Produktions Design: Eytan Levy; Kostiime: Rona Doron;
Ton: Henri Morelle; Musik: Armand Amar. Darsteller (Rol-
le): Yaél Abecassis (Yaél), Roschdy Zem (Yoram), Moshe
Agazai (Schlomo als Kind), Mosche Abebe (Schlomo als Her-
anwachsender), Sirak M. Sabahat (Schlomo als Erwachse-
ner), Roni Hadar (Sarah), Yitzhak Edgar (Le Qés Amhra),
Rami Danon (Papy), Meskie Shibru Sivan (Schlomos Mut-
ter), Mimi Abonesh Kebede (Hana), Raymonde Abecassis
(Suzy). Produktion: Elzévir Films, Oi Ot Of Productions; in
Co-Produktion mit Cattleya, K2, Transfax, France 3 Ciné-
ma, RTL-TVI, Scope Invest; Produzenten: Yorick Kalbache,
Denis Carot, Marie Masmonteil, Radu Mihaileanu. Frank-
reich 2004. 35mm, Farbe, Cinemascope, Dolby SRD, Dauer:
140 Min. CH-Verleih: Agora Films, Carouge
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Wenn die Beziehung zwischen Vi-
tern und Sohnen sich verkehrt, ist das fiir
den Jiingeren zumeist ein eher melancho-
lisches Privileg. Die Rollen werden neu
verteilt; wenn er sich fiir die Fursorglich-
keit des Alteren revanchiert, geschieht
dies vielleicht nicht nur aus Dankbar-
keit, sondern ist schlicht unumginglich.
Stumm hort sich Tom im Prolog von Jac-
ques Audiards Film an, wie ein Freund von
der Hinfilligkeit seines Vaters erzihlt. Hilf-
los und allein gelassen hat er sich gefiihlt,
fand seine eigene Vorstellung von Minn-
lichkeit mit einem Mal briisk in Frage ge-
stellt. Als sich Tom einige Filmminuten spi-
ter mit seinem eigenen Vater Robert zum Es-
sen trifft, beschleicht ihn eine Ahnung, dass
auch ihr Verhaltnis bald unter neuen Vorzei-
chen stehen wird. Robert trigt sein wuchti-
ges Verlebtsein wie eine Monstranz vor sich
her, sein viriler Stolz scheint ungebrochen;
er hat sich eine junge Geliebte zugelegt und
kapriziert sich nun darauf, wieder zu heira-
ten. Aber Tom hort einen fremden Unter-
ton aus seinen Fragen heraus. Insgeheim er-
heischt er mit jedem Wort die Zustimmung
seines Sohnes; dessen Meinung ist ihm mit
einem Mal wichtig geworden. Zuvor war er
es gewohnt, dass ihm der Vater, ein gewiefter
Immobilienhindler, Befehle gab. Wenn er fiir
ihn Schulden eintrieb oder besetzte Hauser
riumte, waren die Machtverhiltnisse klar de-
finiert. Aber nun fiirchtet er, dessen Lebens-
kraft und Autoritit kénnten nachlassen.

Audiard hat sein Remake von James
Tobacks rabiatem Independent-Klassiker
FINGERS von 1978 unverhofft als Bildungs-
roman angelegt, als Parcours durch Gewalt
und Zweifel, an dessen Ende die Zirtlichkeit
steht. Klug haben er und sein Co-Autor, der
Romancier Tonino Benacquista, die Geschich-
te eines zwischen Beruf und seinem musi-
kalischen Talent zerrissenen Gangsters vom
mythengepflasterten Erzahlterrain der New
Yorker Mafia in die Randzonen des hochtou-
rigen Pariser Immobiliengeschifts verlegt,
was ihnen gestattet, das realistisch gezeich-
nete Milieu ins Zwielicht des Film noir zu

DE BATTRE MON CCEUR S'EST ARRETE

tauchen. Dem kalt-fiebrigen Furor Tobacks
setzen sie eine gelassene, iiberlegte Erzihl-
haltung entgegen.

In seiner Unschliissigkeit ist Tom ein
denkbar unamerikanischer Held. Seine Kol-
legen iiben ihr Geschift mit Aktenkoffer und
in Anzug und Krawatte aus, aber Tom zieht
es vor, eine Lederjacke zu tragen. Wihrend
die Anderen sich den Anschein der Legalitit
geben, trigt seine Kleidung dem Grenzginge-
rischen seines Metiers Rechnung. Die Immo-
biliengeschifte seines Vaters kann er nicht
erledigen, ohne sich die Hinde schmutzig zu
machen, er vertreibt Hausbesetzer mit Hilfe
von ausgesetzten Ratten oder handfesteren
Argumenten. Er besitzt das Flair eines ge-
pflegten Schldgers; einen Schlips trigt er im-
merhin auch. Das franzésische Kino schligt
sich eigentlich ja immer auf die andere Seite,
rdumt den illegalen Einwanderern und Hei-
matlosen ein moralisches Bleiberecht ein. In
DE BATTRE MON CEUR S'EST ARRETE findet
jedoch keine zynische Umkehrung, sondern
eine kithne Blickverschiebung statt.

Die Exaltation Harvey Keitels (der die
Rolle im Original spielte) tiberfithrt Romain
Duris in einen schwebenden Prozess der Be-
wusstwerdung. Tom wahrt einen instinkti-
ven Abstand zum Leben, seine Liebesaffiren
sind sprunghaft und folgenlos, sein Gewer-
be betreibt er mit der dumpfen Ahnung, sich
selbst zu betriigen. Stéphane Fontaines Hand-
kamera macht sich seinen unsteten Rhyth-
mus in langen Plansequenzen zu eigen: nicht
als Verdopplung, sondern als Resonanz. Nie
mag sie sich von Tom 16sen, ldsst den Raum
um ihn beinahe verschwinden, ohne ihm
die Luft zum Atmen zu nehmen. Ihr Gestus
ist vom Fahrigen, Autistischen befreit, das
diesem Kamerastil sonst wesenhaft ist. Er
schafft vielmehr eine eindringliche Gegen-
wirtigkeit, in der sich Milieu und Atmosphi-
re verdichten.

Audiard und Benacquista verbindet die
Faszination an Charakteren, die sich neu er-
finden, ithrem Leben eine ungekannte Rich-
tung geben; am schonsten hat es der Roman-
cier vielleicht in seinem sinnfillig betitelten

«Quelqu'un d’autre» (zu deutsch: «Die Me-
lancholie der Minner») ausformuliert. Tom
begegnet dem Impresario seiner verstorbe-
nen Mutter und besinnt sich auf seine ver-
nachlissigte Liebe zum Klavierspiel. In der
chinesischen Immigrantin Miao-Lin, die
weder Englisch noch Franzosisch spricht,
findet er eine strenge Lehrerin. Zusehends
16st er sich von seinem alten Leben ab, ent-
fremdet sich von seinen Freunden und sei-
nem Vater, iibt seinen schibigen Beruf mit
sichtlich nachlassender Hartnickigkeit aus.
Wie in ihrer ersten Zusammenarbeit SUR
MES LEVRES, einem Glanzlicht des Berlina-
le-Programms vor vier Jahren, reflektieren
Audiard und Benacquista unter dem Man-
tel eines Genrefilms die Bedingungen von
Wahrnehmung und Kommunikation. Wor-
te stehen Tom und Miao-Lin nicht zu Gebot,
um sich zu verstindigen. Die Beziehung zwi-
schen Lehrerin und Schiiler entfaltet sich in
einer eigenen Sprache aus Wortfetzen, Pau-
sen, Gesten und Blicken. Wie reich diese Ska-
la der Emotionen mit der Zeit geworden ist,
entdeckt man bei einem Streit, der plétzlich
zwischen ihnen ausbricht. Weder seine Figu-
ren noch Audiard lassen sich von der Sprach-
barriere entmutigen. (Auch wenn man nur
die Halfte versteht, begreift man augenblick-
lich: der Film setzt beide in ihr Recht.) Toms
Verwandlung vollzieht sich rein gestisch. All-
mihlich schiittelt er den maskulinen Rhyth-
mus von Gewalt und Anspannung ab, bis es
ihn auf einmal gar nicht mehr geniert, legato
zu spielen.

Gerhard Midding

R: Jacques Audiard; B: Jacques Audiard, Tonino Benacquis-
ta, nach FINGERS von James Toback; K: Stéphane Fontaine;
S: Juliette Welfling; A: Frangois Emmanuelli; Ko: Virginie
Montel; T: Brigitte Taillandier, Pascal Villard, Cyril Holtz,
Philippe Amouroux; M: Alexandre Desplat. D (R): Romain
Duris (Tom), Niels Arestrup (Robert), Linh-Dan Pham
(Mao-Lin), Aure Atika (Aline), Enmanuelle Devos (Chris),
Jonathan Zaccai (Fabrice), Gilles Cohen (Sami), Anton Ya-
kovlev (Minskov), Mélanie Laurent (Minskovs Freundin).
P: Why Not Productions, Sédif, France 3 Cinéma, Cofimage
15. Frankreich 2005. 33mm, 1:1.85, Dolby SRD, Farbe, 107
Min. CH-V: JMH Distributions, Neuchdtel; D-V: Concorde
Filmverleih, Miinchen




TIM BURTON'S CORPSE BRIDE

Schon der erste Blick auf das in Grau
gebaute Dorf geniigt, um zu erkennen, wo
man sich befindet: ndmlich im phantasti-
schen Universum Tim Burtons. Nur ganz
wenige Regisseure verfiigen iiber eine der-
art markante, eigenwillige Handschrift wie
der in London lebende, US-amerikanische
Kinovisiondr. Auf unnachahmliche Weise
kombiniert Burton in seinen Filmen diiste-
re, verwaschene Grau-Braun-Téne mit pral-
len Bonbonfarben und erschafft so magisch
entriickte Phantasiegebilde, die je nach
atmosphdrischem, optischem Mischverhilt-
nis mal diister ausfallen wie SLEEPY HOL-
Low, mal cartoonesk wie die BATMAN-Ad-
aptionen, mal schrill-satirisch wie MARS
ATTACKS! oder mirchenhaft wie die Ro-
manverfilmung B1G F1sH. Oft greift Burton
auf Stoffe zuriick, deren Ursprung ausser-
halb des Kinos liegen: Comics, Kinderbiicher,
Sammelkarten oder - wie jetzt in CORPSE
BRIDE - ein russisches Volksmirchen. Stets
treffen Welten aufeinander, die unterschied-
licher kaum sein konnten: Stadt und Land,
Gut und Bése, Mensch und Alien; in CORPSE
BRIDE: das Reich der Lebenden und das der
Toten. Letztlich stésst sich immer die ratio-
nale Wirklichkeit an einer blithenden Phan-
tasie.

Wie kaum ein anderer versteht es Bur-
ton, Einbildungskraft zu visualisieren. Ver-
waschene, weichgezeichnete Konturen, dann
wieder harte, kantige Geometrien, verzerrte
Perspektiven, iiber- und untersittigte Far-
ben kreieren eine gleichermassen irreale wie
iiberwirkliche Asthetik. Indem er Triumeri-
sches und Reales nicht gegeneinander aus-
spielt, sondern ineinander verschmelzt, er-
weist sich Burton als romantischer Regisseur.
Puppen, die, anders als Schauspieler, erst im
Verbund von Autoren- und Zuschauerphan-
tasie zum Leben erweckt werden, bilden da
die idealen Geschépfe fiir Burtons Filmphan-
tastereien. So gesehen formuliert CORPSE
BRIDE die Quintessenz aus Burtons (Euvre.
Dies gilt umso mehr, als er hier, anders als
bei dem von Henry Selick inszenierten Pup-
penfilm THE NIGHTMARE BEFORE CHRIST-

MAS (1993), an dem er “nur” als Produzent
und Drehbuchautor beteiligt war, unter-
stiitzt von Mike Johnson selbst Regie fiihrt.

Eines freilich ist Puppen und Schau-
spielern gemeinsam: die menschliche Stim-
me. Passen sich in der Synchronisation die
Sprecher den Darstellern an, verlief der In-
szenierungsprozess bei CORPSE BRIDE ge-
rade umgekehrt: zuerst nahmen Johnny Depp,
Helena Bonham Carter und Co. die Filmdialo-
ge auf, entlang derer dann die Puppen ani-
miert wurden, weshalb es sich auch nicht
empfiehlt, sich den Film in einer synchro-
nisierten Fassung anzuschauen. Im Original
meint man Depp férmlich durch das siliko-
ne Puppenfleisch hindurchschimmern zu se-
hen, wenn der schiichterne, charmante Vic-
tor mal wieder tollpatschig von Fettnipfchen
zu Fettnipfchen stolpert.

Victor, ein liebenswerter junger Mann,
lebt in einer tristen, lieblosen Welt. Der Film
spielt in einem europaischen Dorf des neun-
zehnten Jahrhunderts. Pete Kozachiks Kame-
ra fotografiert es unbewegt, rechtwinklig,
ordentlich ab. Gleichmissig ausgeleuchtet,
grau, braun schattiert, entsteht so das Bild
eines erstarrten, gefiihlskalten Ortes. Einzig
ein blauer Schmetterling, den die junge Vic-
toria Everglot aus dem Kifig befreit, tragt ein
wenig Farbe hinaus. Die Bewohner verscheu-
chen ihn wie eine listige Fliege. Victor ()
und Victoria (!) sind zugleich Kinder und Op-
fer des viktorianischen (!) Zeitalters. Victors
Eltern, neureiche Fischhindler, wiinschen
sich nichts mehr, als ihren Sohn mit einer
Adeligen zu vermihlen. Victorias Eltern wie-
derum sind verarmte Aristokraten, die ihre
ungeliebte Tochter gewinnbringend an den
Mann bringen méchten. Und tatsichlich
lduft zunichst alles nach Plan oder «Accor-
ding to Plan», wie es in der ersten von meh-
reren, gelungenen, musikalischen Einlagen
heisst, die Komponist Danny Elfman in den
Handlungsablauf einbaut.

Die Eltern singen zwar, aber fréhlicher
werden sie dadurch nicht. Mit getragenen
Opernstimmen beschwdren sie einen unge-
storten Ablauf der Zeremonie. Doch schon
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das erste Aufeinandertreffen von Victor und
Victoria bringt eine unvorhergesehene Wen-
de: beide verlieben sich ineinander. Ausge-
rechnet diese Gefiihle stehen Victor am Tage
der Hochzeit im Wege. Aufgeregt verhaspelt
er sich, ziindet versehentlich das Kleid seiner
Schwiegermutter in spe an, worauf der Pries-
ter die Zeremonie entriistet abbricht. Nieder-
geschlagen schleicht Victor durch den Wald
vor dem Dorf; noch einmal, und diesmal feh-
lerfrei, sagt er seinen Eheschwur auf und
steckt den Ring iiber die nichstbeste Baum-
wurzel. Im selben Moment verwandelt sich
diese in eine knochige Hand, und aus der Er-
de schliipft eine schéne, jedoch bereits halb
verweste junge Frau im Hochzeitskleid.

Die Leichenbraut war am Tag ihrer
Hochzeit ermordet worden und harrt seit-
dem auf einen neuen Briutigam. Begeistert
fithrt sie den entsetzten, wehrlosen Victor
hinab in die Unterwelt. Doch, kein Grund
zum Gruseln! Frohlich und bunt geht es im
Totenreich zu. Die Drinks fliessen, eine Ske-
lettband schwingt die Gebeine, iiberall wer-
den muntere, jazzige Lieder getrillert, und
alle amiisieren sich prichtig. Im grotes-
ken Kontrast zur diisteren Oberwelt strahlt
der Hades in satten Farben, sonniges Licht
dringt aus allen Ecken und Ritzen, und Koza-
chiks geschmeidige Digitalkamera wirbelt
iibermiitig kreuz und quer durch die Rau-
me. Auch die Leichenbraut ist keineswegs
furchteinfléssend, sondern ein liebreizendes
Wesen, das Kozachik mit einer Lichtglorio-
le schmiickt, wie sie in den Fiinfziger Jahren
die klassischen Hollywood-Diven umgab. Ein
entziickendes Middchen, das nur das Pech hat,
dass schon die Wiirmer an ihm nagen. Doch
selbst die Maden entpuppen sich als herzens-
gute, possierliche Tierchen.

Es dauert nicht lange, bis Victor neben
seiner Leichenbraut am Klavier sitzt und ge-
meinsam mit ihr ein herzzerreissendes Du-
ett zum Besten gibt. Dennoch zieht es ihn zu-
riick zu den Lebenden, zu seiner grossen Lie-
be, Victoria, fiir die ihre Eltern bereits einen
neuen, mysteriésen Freier ausgewidhlt ha-
ben. Elder Gutknecht, der kauzig-magische
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Totenilteste, kann Victors Ansinnen so gar
nicht verstehen: «Why go up there when peo-
ple are dying to get down here?» Die Dialoge
sind gespickt mit solch kostlichen Wortwit-
zen. Die in aufwendiger Stop-Motion-Tech-
nik, Einzelbild fiir Einzelbild, Millimeter
fiir Millimeter, animierten Puppen, die von
Ian McKinnon und Peter Saunders mit einem
mechanisch verstellbaren Minenspiel aus-
gestattet wurden (bei NIGHTMARE BEFORE
CHRISTMAS erhielten die Puppen noch fiir
jeden verdnderten Gesichtsausdruck einen
neuen Kopf), stellen eine technische Meis-
terleistung dar. Fiir Aug und Ohr ist Burtons
neuestes Werk ohnehin ein Genuss.

Wenn es {iberhaupt etwas auszusetzen
gibt, dann vielleicht, dass die Puppen zwar
die Phantasie befliigeln, aber eine empa-
thische Identifikation erschweren. CORPSE
BRIDE erzihlt eine rithrende und doch nicht
wirklich berithrende Geschichte, die zudem
auch noch recht diinn ausfillt und selbst bei
einer Filmdauer von gerade mal 77 Minuten
die ein oder andere Linge nicht verbergen
kann. Als kiinstlerisch berauschendes, mun-
ter-makabres Puppenmusical freilich berei-
tet CORPSE BRIDE ein aussergewdhnliches,
cineastisches Vergniigen. Unterm Strich
(man moge die Kalauer verzeihen): todwitzig
und zum Sterben schon.

Stefan Volk

TIM BURTON'S CORPSE BRIDE

(HOCHZEIT MIT EINER LEICHE)

Regie: Mike Johnson, Tim Burton; Buch: John August, Ca-
roline Thompson, Pamela Pettler; Kamera: Pete Kozachik;
Schnitt: Jonathan Lucas, Chris Lebenzon; Musik und Songs:
Danny Elfman. Sprecher (Originalversion): Johnny Depp
(Victor Van Dort), Helena Bonham Carter (Corpse Bride),
Emily Watson (Victoria Everglot), Tracey Ullman (Nell
van Dort), Paul Whitehouse (William van Dort), Joanna
Lumley (Maudeline Everglot), Albert Finney (Finis Ever-
glot), Richard E. Grant (Barkis Bittern), Christopher Lee
(Pastor Galswells), Michael Gough (Elder Gutknecht). Pro-
duktion: Warner Bros., Tim Burton Animations, Laika En-
tertainment, Will Vinton Studios; Produzenten: Tim Burton,
Allison Abbate. Grossbritannien 2005. Farbe; Dauer: 77 Min.
Verleih: Warner Bros., Ziirich, Hamburg

MERRY CHRISTMAS

Wer nahe am Wasser gebaut hat und
sich im Kino seiner Trinen nicht schimt,
dem sei dieser Film ans Herz gelegt. «Ein
warmer Film fiir kalte Tage» - diese Emp-
fehlung des deutschen Verleihs trifft sicher
nicht die historische Situation der filmi-
schen Geschichte, sondern unser Bediirfnis
nach emotionalen Rettungsankern, die auf
fatale Weise dann auch noch Kriege sinnvoll
erscheinen lassen.

Der Erste Weltkrieg ist zeitlich so in die
Ferne geriickt, dass kaum einer ihn noch be-
wusst erlebt hat, dem gingigen Kinopubli-
kum kann er nur mehr Historie sein. Also
lassen sich an ihm die beliebten historischen
Trugbilder exemplifizieren, die die Vergan-
genheit wie ein Gemilde der ewigen Wahr-
heit aufbereiten. In der bildenden Kunst gibt
es ja geniigend solcher Schlachtenbilder, die
Kriegshandlungen als Ereignisse feierlich
festzuhalten suchen.

Glaubt man zu Beginn des Films noch,
mit einer Auseinandersetzung mit dem T6-
tungsgeschehen konfrontiert zu werden,
wenn jeweils ein deutsches, ein englisches
und ein franzdsisches Kind in ihren Klassen-
zimmern patriotische Gedichte rezitieren,
so wird uns doch bald klar, dass der Regis-
seur Christian Carion doch nur die Anekdo-
te sucht, die mehr oberflichige Gefiihle denn
den kritischen Geist beschiftigt.

Die Geschehnisse, die der Film schil-
dert, sollen sich so zugetragen haben. Mi-
chael Jiirgs hat dariiber ein Buch geschrie-
ben - «Der kleine Frieden im Grossen Krieg»:
Da treffen sich in der Todeszone, die den Ab-
stand zwischen den feindlichen Schiitzen-
griben herstellt, schottische, franzosische
und deutsche Soldaten zu einer Weihnachts-
feier, und das menschheitsverbindende «Stil-
le Nacht» lddt zum Triumen tiber den ewigen
Frieden, zugleich sind wir mit dem Trock-
nen unserer Trinen bemiiht, die ejakulativ
aus den Augen schiessen. Das hat sicher mit
dem handwerklichen Kénnen von Carion zu
tun, dem es gelingt, mit seinem zweiten Film
(nach UNE HIRONDELLE A FAIT LE PRIN-
TEMPS, 2001), diese Kriegsepisode so emotio-

nal bewegend in Bildern zu fassen, dass der
Verstand kaum die Mdéglichkeit hat, korri-
gierend einzugreifen. Die Tradition der mo-
ralischen Antikriegsfilme findet mit MERRY
CHRISTMAS eine wiirdige Fortsetzung. Aber
dass auch in Kriegen Menschen mit Gefiih-
len ihre Aufgaben bewiltigen, ist eine trivia-
le Erkenntnis. Wenn dann spiter die Aufkla-
rung iiber die begangenen Greuel versucht
wird, setzen sowieso die Bekenntnisse iiber
die Humanitat der eigenen Truppen ein.

Zuriick zur “Verbriiderung” unserer
Kdmpfer, deren Kommandeure - der Franzo-
se Audebert, der Deutsche Horstmayer und
der Schotte Palmer, ein Priester - den weih-
nachtlichen Frieden verfiigen. Die dinische
Sopranistin Sérensen hat in der Nihe der
Westfront ein Konzert gegeben. Thr Geliebter
Sprink gehort zu den Soldaten, und sie méch-
te mit ihm im Schiitzengraben Weihnachten
feiern. Und dann begibt es sich, dass Lichter-
biumchen am Rand der Griben auftauchen,
Dudelsackpfeifer in die Weihnachtsmelo-
dien einstimmen, die im Soundtrack von den
Sdngerstars Natalie Dessay und Rolando Villa-
z0n geliefert werden.

Aber die Generalitdt erfihrt von die-
sem unsoldatischen Benehmen, und so muss
General Audebert seinen Sohn degradieren,
Palmer wird von seinem militaristischen Bi-
schof entmachtet und die deutsche Truppe
muss ins ostpreussische Tannenberg, wo sie
mit ihren Kameraden gegen die Russen einen
gewaltigen Sieg erringen wird.

Der Erste Weltkrieg mit seinem erst-
mals verfiigbaren maschinellen Vernich-
tungspotential, mit seinen Millionen Opfern
wird zur Behauptung einer Mitmenschlich-
keit missbraucht, deren Kraft nur von Mach-
tigen nicht erkannt werden kann und daher
nur von ihnen beschidigt wird.

Erwin Schaar

R, B: Christian Carion; K: Walther Vanden Ende; S:
Andrea Sedlackova; M: Philippe Rombi. D (R): Diane Krii-
ger (Anna Sérensen), Benno Fiirmann (Nikolaus Sprink),
Guillaume Canet (Audebert), Daniel Briihl (Horstmayer),
Gary Lewis (Palmer). P: Nord-Ouest, Senator. F, D, GB, B, Ru.
115 Min. CH-V: Filmcoopi, Ziirich; D-V: Senator Filmverleih,
Berlin




Kurz belichtet

Orson Welles

Ninetto Davoli und Totd
in UCCELLACCI

E UCCELLINI

Regie: Pier Paolo Pasolini
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Olivier Gourmet in LE FILS
Regie: Jean-Pierre und Luc Dardenne

Radiocinéphone (1957)

Orson Welles

Gelegenheit, die «komplexe und
wunderbare kiinstlerische Landschaft»
(Irene Bignardi) des filmischen Werks
von Orson Welles zu “durchwandern”,
bieten in ihrem November/Dezember-
Programm die Spielstellen von Film-
podium Ziirich und Cinématheque suisse,
Lausanne. Prisentiert werden all sei-
ne Kino-Regiearbeiten - von CITIZEN
KANE bis FILMING OTHELLO (in Zii-
rich kommen zusitzlich noch Rekon-
struktionsversuche von THE MAGNIFI-
CENT AMBERSONS und MR. ARKADIN
zur Auffithrung) -, erginzt um ausge-
wihlte Fernseharbeiten, Ausschnitte
aus unvollendet gebliebenen Projekten
und Dokumentarfilme tiber Leben und
Werk. Das Filmpodium wartet am 15. 12.
mit einem Uberraschungsfilm auf.

Auch das Filmfoyer Winterthur
zeigt in seinem Dezemberprogramm
mit TOUCH OF EVIL (6. 12., restaurier-
te Endfassung), THE THIRD MAN von
Carol Reed (13.12.) und seinem Debiit
CITIZEN KANE (20.12.) drei Highlights
aus dem Schaffen des Kino-Magiers.

Filmpodium, Niischelerstrasse 11,

8oo1 Ziirich, www.filmpodium.ch
Cinématheque suisse, Casino

de Montbenon, 3, allée E. Ansermet,
1003 Lausanne, www.cinematheque.ch
Filmfoyer Winterthur, jeweils dienstags,
20.30 Uhr, Kino Loge, Oberer Graben 6,
8400 Winterthur, www.filmfoyer.ch

Germaine Dulac et Cie

Erst seit kurzem ist das filmische
(Euvre von Germaine Dulac (1882-1942)
in seiner stilistischen Vielfalt und the-
matischen Breite absehbar, obwohl die
Pionierin eine zentrale Figur der fran-
z6sischen Filmkultur der Zwischen-
kriegszeit war: als Kritikerin, Theo-
retikerin, Mitinitiatorin der franzé-
sischen Filmclubbewegung und als
Regisseurin. Die Cinématheque suisse

in Lausanne und das Filmpodium Zii-
rich zeigen von Mitte November bis
Mitte Dezember nun eine Auswahl aus
dem Werk, das sich vom Erzihlkino
tiber den impressionistischen Film bis
zum abstrakten Film «cinéma pur» er-
streckt. Germaine Dulac war stark ver-
ankert in den Avantgarde-Bewegun-
gen der zwanziger Jahre; die Reihe zeigt
deshalb auch Kiirzeres und Lingeres
von Louis Delluc, Marcel L'Herbier, Jean
Epstein, Dimitri Kirsanoff oder Alberto
Cavalcanti - alles Autoren, die sich fiir
Film als neues visuelles Ausdrucksmit-
tel interessierten.

Im Filmpodium wird die Reihe
mit der Auffithrung des Melodrams LA
BELLE DAME SANS MERCI, live beglei-
tet von der Jazz-Pianistin Iréne Schwei-
zer, erdffnet (21.11., 20.30 Uhr). Zum
Abschluss findet ein Germaine-Dulac-
Workshop (10.12., 14-18.30 Uhr) mit
Catherine Silberschmidt statt, in des-
sen Rahmen etwa LA COQUILLE ET LE
CLERGYMAN - er gilt als der erste sur-
realistische Film - zu sehen sein wird.

Pier Paolo Pasolini

Am 2. November vor dreissig
Jahren wurde Pier Paolo Pasolini am
Strand von Ostia ermordet aufgefun-
den. Sein Werk - das filmische wie das
literarische - steht immer noch sper-
rig und dunkel leuchtend wie ein Soli-
tir in der kulturellen Landschaft von
heute. An diversen Orten wird aktuell
dem grossen italienischen Filmema-
cher, Dichter, Autor und Kulturkritiker
mit mehr oder weniger umfangreichen
Retrospektiven gedacht, so etwa an der
Cinématheque suisse in Lausanne (bis 20.
12.) oder im Deutschen Filmmuseum in
Frankfurt am Main (19.11. 05 -19.1.06),
hier begleitet von einer kleinen Aus-
stellung mit Fotografien von den Dreh-
arbeiten zu SALO O LE 120 GIORNATE
DI SODOMA.

Die umfangreichste Retrospek-
tive widmet das Filmmuseum Miinchen
(17.11.05-12.2.06) dem grossen Dich-
ter-Regisseur. Auftakt zur Reihe bildet
ein Gesprach zwischen Peter Kammerer
und dem Kiinstler Giuseppe Zigaina,
langjdhriger Mitarbeiter und Freund
von Pasolini. Neben Pasolinis simtli-
chen Filmen werden auch eine ganze
Reihe von Dokumentationen iiber sein
Leben und Werk zu sehen sein.

Filmmuseum Miinchen, St. Jakobs-Platz 1,
D-80331 Miinchen, www.stadtmuseum-
online.de/filmmu.htm

Die Ausstellung «Pier Paolo Paso-
lini 1922-1975. Leben - Mythos - Tod»
in der Miinchner Pinakothek der Moder-
ne (17.11.05-5. 2. 06) veranschaulicht mit
Zeichnungen und Gemilden, Manu-
skripten und Dokumenten sowie einer
Anzahl “symbolischer” Bilder aus den
Filmen das geistige Spektrum des pa-
solinischen Diskurses. Sie beleuchtet
die chronologische Entwicklung des
Werks, das durch Pasolinis Tod zu sei-
ner dussersten Kohirenz gelangte - so
die These von Giuseppe Zigaina, der an
der Ausstellung konzeptuell mitwirkte.

Pinakothek der Moderne. Grafik -

Kunst, Barer Strasse 40, D-80333 Miinchen
www.pinakothek.de

Di-So 10-17 Uhr, Do, Fr10-20 Uhr

Jean-Pierre & Luc Dardenne

Das Osterreichische Filmmuseum
zeigt im November das Gesamtwerk der
belgischen Briider Jean-Pierre und Luc
Dardenne, die in den letzten Jahren mit
ihren Spielfilmen LA PROMESSE, RO-
SETTA, LE FILS und jiingst L'ENFANT
(der anfangs 2006 in der Schweiz star-
ten wird) berechtigtes Aufsehen erregt
haben. Erstmals ist auch ihr ungew@hn-
liches Frithwerk - dokumentarische
Videoarbeiten - in Zusammenhang zu

sehen. Die Retrospektive zeigt ausser-
dem drei dokumentarische Arbeiten
von Benoit Dervaux, der seit lingerem
fiir die pridgnante Handkamerafiih-
rung in ihren Filmen verantwortlich
zeichnet.

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

Schaulust

Der Regisseur Werner Nekes hat
in den letzten Jahrzehnten die welt-
weit bedeutendste Sammlung zur Ge-
schichte der optischen Medien zusam-
mengetragen. Das Altonaer Museum in
Hamburg prisentiert unter dem Titel
«Schaulust - Sehmaschinen, optische
Theater und andere Spektakel» bis zum
1. April 2006 eine Auswahl aus dieser
Sammlung. Mit iiber tausend Expona-
ten - von der Camera obsura iiber Guck-
kastenbilder, von Panoramen iiber Dau-
menkinos, von trickreichen Vexierbil-
dern bis zur Scopitone-Filmbox - bietet
die Schau einen unterhaltsamen wie
4usserst informativen Uberblick iiber
die «Archidologie des bewegten Bildes».
Ein Katalog, die DVD-Serie «Media Ma-
gica» von Werner Nekes, Laterna-Ma-
gica-Vorfiihrungen, eine Vortragsreihe
sowie Filmabende zur Friihzeit des Ki-
nos erginzen die Ausstellung.

Altonaer Museum in Hamburg,
Museumstrasse 23, D-22765 Hamburg
www.altondermuseum.de

Di-So 11- 18 Uhr, Do 11-22 Uhr

Fredi M. Murer

Die Stiftung fiir Abendlandische
Ethik und Kultur verleiht ihren Jahres-
preis 2005 an den Filmemacher Fredi
M. Murer. Der mit 50000 Fr. dotierte
Preis wird am 26. November in Ziirich
iibergeben, die Laudatio hilt Alex Bin-
ninger.
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Filmzeit auf den Innerschweizer Alpen
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Durchwattige Nebel schwingt sich
die Sesselbahn an diesem spiten Sep-
tembervormittag des Jahres 2005 die
letzten soo Hohenmeter hoch. Gleitet
schier lautlos dahin, scheint ins Nichts,
in eine andere Welt zu schweben: In der
tiefsten Innerschweiz, auf hoher Hohe,
wo sich Bergdohle und Murmeltier Gu-
te Nacht sagen, dreht der Obwaldner
Rockpoet und Filmemacher Luke Gas-
ser ANUK - DER WEG DES KRIEGERS,
seinen dritten Spielfilm, eine Bronze-
zeit-Saga. Erzdhlt wird eine wunderbar-
wilde und alpine und - wie die bereits
eingespielte Musik verspricht - auch
rockig-herb-zirtliche «Lonesome-Zor-
ro»-Geschichte. In deren Zentrum steht
Anuk, ein Krieger aus dem Stamm der
Naluk. Derweil Anuk mit zwei Min-
nern seines Volkes auf der Jagd weilt,
zerstoren fremde Krieger ihr Dorf, t6-
ten dessen Bewohner und verschlep-
pen die schonsten Frauen. Zuriick von
der Jagd nehmen die drei Jiger - um
zumindest ihre Frauen zu retten - die
Verfolgung des Feindes auf. Doch die
Suche ist hart und dauert linger als
geplant. Erschépfung, Wetter, Zwistig-
keiten untereinander und die Geister
der Berge machen den drei Mdnnern zu
schaffen, und schliesslich landet Anuk
alleine, fern der Heimat an einem See,
wo er eine neue Liebe, eine neue Blei-

be findet.

Dicht und tief hingt an diesem
Vormittag der Nebel in der Bergstation
Schoénbiiel. Doch am Mittag beginnt
die Sonne zu driicken, reisst der Ne-
bel auf. Von weit oben schon ist nun der
auf einer tiefer gelegenen Alp liegen-
de Drehplatz sichtbar, eine von Gasser
und Helfern erbaute archaische Naluk-
Siedlung: Feuerstelle und spitzgiebe-
lige Holzhiitten, umgeben von einem
Wehrwall aus zugespitzten Stimmen.
Nun fiillt ein zunehmend lauter wer-
dendes Summen die bisher bloss ab

und zu von einem gellenden Munggen-
Ruf durchbrochene Bergstille. Ein Fahr-
zeug-Konvoi brummt dem Naluk-Dorf
entgegen. Arg havariert sieht dieses aus
der Nihe aus: ist zerstort, verrusst, ver-
kohlt von einem wiisten Brand. Wild ist
es zuund her gegangen unterhalb vom
Héch Gummen in den letzten Tagen.
Einmal haben sich zwei Horden rabau-
ziger Kerle eine Schlacht geliefert, ein
andermal sind Jiger tiber die Hiigel ge-
schlichen, dann hat das Dorf gebrannt.
Und immer war da die Filmcrew: Re-
gisseur Luke Gasser, der Kameramann
Markus Huersch, dessen Assistent, der
Beleuchter, der Steadycam-Operator;
Reinhard Steiner vom Ziircher «Film-
werk.ch», der zusammen mit Gasser
den Film produziert, Regieassistentin
Korinna Sehringer und meist auch Dan-
ny Ming, der schon bei BASCHIS VER-
GELTUNG und FREMDS LAND mit da-
bei war und anerkennend meint: So
professionell wie diesmal habe Gasser
nochnie gedreht.

Ein ruhiger Drehtag steht an. Erst
sollen ein paar Close-ups des vom Re-
gisseur selber gespielten Anuk ge-
dreht werden, spiter steht eine Begeg-
nung zwischen einem Reiter und Anuk
auf dem Programm. Flink hat die Crew
ausgeladen, Kamera und Stative in Posi-
tion gebracht. Gasser hat sich umgezo-
gen und geschminkt: Verschmutzt lugt
sein Gesicht unter einer Fuchspelzkap-
pe hervor, seine Beine stecken in Le-
derstulpen, eine lockere Wollwindel
schiitzt des Mannes besten Teil. Dazu
tragt er ein ledernes Wams und einen
Wildleder-Mantel: Handgeniht ist Gas-
sers Kostiim, sind alle Kostiime: Gasser
dreht ANUK - DER WEG DES KRIEGERS
wie schon seine fritheren Filme ohne
Bundesgelder, aber mit viel - nicht nur
finanzieller - Unterstiitzung aus dem
Kanton Obwalden.

«Ruhe, wir drehen!», «Kamera
lduft!», «Action!» hallt Sehringers
Stimme iiber den Hang. Anuk kommt
ins zerstorte Dorf: Auf Gassers Gesicht
zeichnet sich Erschrecken, seine Au-
gen weiten sich. «Wo bleiben die Tra-
nen?» frotzelt Sehringer; «Mein Vor-
bild ist Bond, und der weint nie», gibt
Gasser zuriick. Die Stimmung ist lo-
cker. Man arbeitet konzentriert und
flink. Schleppt Kamera, Stative, Akkus
und Sandsicke auf den nichsten Hiigel.
Kaum hat man eingerichtet, um Gasser
beim Hechtrollen zu filmen, treiben
Nebelfetzen den Hang hoch. Schnell
stellt man um auf eine andere Szene:
Anuk schreitet entkriftet von seiner
strapazidsen Reise im lichten Nebel ei-
ner Krete entlang. Doch nun blinzelt
wieder die Sonne: Ein launiges Spiel
treibt das Wetter heute, innerhalb von
Sekunden wechseln Licht und Tempe-
ratur. Dann treffen Peter Schrakmann
und sein Pferd auf dem Set ein. Wieder
stellt man um. Schrakmann trigt Fell
und Maske, galoppiert auf Gasser zu.
Der hechtet zur Seite, geht mit Speer
und Bogen auf den Reiter los. Bei der
tollsten Hechtrolle landet Gasser im
Kuhdreck, flucht, derweil die Crew sich
vor Lachen kugelt. Haarscharf tiber die
Kamera fliegt spater Gassers Pfeil, und
Huersch weigert sich daraufhin schalk-
haft, die Szene zu wiederholen.

Dichter wird der Nebel, es geht ge-
gen Abend. Auf dem Schénbiiel, dem
Grimsel, der Frutt, am Gotthard hat
Gasser in den letzten Wochen gedreht.
Morgen geht es weiter auf der Aelgi-
Alp. Da, am verwunschenen See im of-
fiziellen «Mittelpunkt der Schweiz»,
wird eine Liebesszene zwischen Anuk
und der aus dem Volk der Efri stam-
menden Meha gedreht. Ming, heute
noch Midchen fiir alles, wird Mehas
Bruder spielen, die deutsche Rocksin-
gerin Doro Pesch Meha; iiberhaupt, die

Besetzung: Nebst einigen unverkenn-
bar innerschweizerischen Namen ziert
die Besetzungsliste dieses Schweizer
Low-Budget-Movies einige Prominenz.
Da taucht als Special Guest Stephan
Eicher auf. Der Walliser Autor, Schau-
spieler und Radiomann Franziskus Ab-
gottspon spielt den alten Moem und
Krokus-Singer Marc Storace den Scha-
manen Geisterzunge. Mal zirtlich, mal
kimpferisch, mal magisch soll es im
fertigen ANUK - DER WEG DES KRIE-
GERS dann zugehen. Dessen Dreh je-
doch ist knochenhartes Handwerk,
und den letzten Zweikampf des etwa
dreizehnten Drehtags gewinnt der Ne-
bel. Ergo packt man zusammen. Disku-
tiert mogliche Nachdrehs - und weiss
eines gewiss: Dem Wetter ist man - zu-
mindest bei einem Aussendreh - auch
viertausend Jahre nach «Anuk» noch
immer machtlos ausgeliefert.

Irene Genhart

ANUK - DER WEG DES KRIEGERS
wird voraussichtlich im Herbst 2006
ins Kino kommen.

Regie, Buch, Musik: Luke Gasser; Kamera:
Markus Huersch; Schnitt: Reinhard Steiner;
Produktion: Luke Gasser und Filmwerk.ch.
Schweiz 2006. Verleih: Frenetic Films, Ziirich
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Biicher zum Lesen

Michael Haneke
und seine Filme

Eine Pathologie der Konsumgesellschaft

SCHUREN

Die Monografie tiber «Michael Ha-
neke und seine Filme» ldsst sich kaum
als kurzweilige Lektiire bezeichnen.
Aber das wire den Filmen des Oster-
reichischen Regisseurs wohl auch nicht
angemessen, geht es ihm schliesslich
zentral um die Durchbrechung jener
Illusionsmechanismen, die das klassi-
sche (Hollywood-)Kino gerade zemen-
tiert. Die Herausgeber, allesamt titig
am Institut fiir Fundamentaltheologie
der Universitit Graz, haben 19 Beitrige
versammelt, die meisten von Wissen-
schaftlern (iiberwiegend ihres Institu-
tes), aber auch einige von Filmkritikern.
Haneke kommt ausfiihrlicher zu Wort
in einem nachgedruckten Gesprich
von 2001 (aus Anlass von LE TEMPS DU
LouP) und in einem undatierten, das
offenbar nach diesem Film gefiihrt
wurde. Hanekes jiingstem Film CACHE
ist ein eigener Text gewidmet, wie auch
seinen anderen Kinofilmen seit BEN-
NYS VIDEO (1992). Die meisten Texte
allerdings arbeiten sich iibergreifend
an einzelnen Fragestellungen ab, wo-
bei die Fernseharbeiten, die Haneke vor
seinem Kinodebiit DER SIEBENTE KON-
TINENT (1988) inszenierte, weitgehend
vernachldssigt werden.

Wiederholt geht es dabei um das
Verhiltnis von «Virtualitit - Realitit -
Medialitdt» (Aufsatztitel) und um Ha-
nekes «antipsychologische Darstel-
lungsweise», die den Zuschauer auf
sich selber, auf seine Mitschuld, auf sei-
ne Rolle als Voyeur verweist und in das
Spannungsfeld setzt, einerseits «vom
Geschehen gefesselt» zu sein, anderer-
seits «von der Handlung distanziert»
zuwerden. Es ist die Inszenierung Hane-
kes, die den Zuschauer aus seinen Kino-
illusionen reisst, indem er ihm nicht
nur Gingiges verweigert, sondern gera-
dezu Gewalt antut. «Erkenntnis ist im-
mer ein Schrecken!» sagt Haneke, der
Begriff «zur Selbstandigkeit vergewal-
tigen» fillt dabei gleich mehrfach.

Dies ist nicht das erste Buch iiber
Michael Haneke - 1991 gab Alexan-
der Horwath einen Sammelband her-
aus, 1995 legten die Herausgeber die-
ses Bandes bereits eine Publikation vor.
Auch in Anbetracht des Alters der an-
deren Publikationen ist es bedauerlich,
dass die jetzt erschienene Verdffentli-
chung so wenig als Nachschlagewerk
taugt: weder gibt es ein Register noch
eine Bibliografie und die Filmografie
geht nicht iiber eine Titelliste hinaus.
Dafiir gibt es einen Abschnitt «Festi-
vals, Preise, Auszeichnungen», den of-
fenbar eine minder qualifizierte Hilfs-
kraft von einer englischsprachigen Web-
site heruntergeladen hat - warum sonst
wiirde der Deutsche Filmpreis hier als
German Film Award fungieren?

Erfreuliches ist vom «Schiiren
Filmkalender» zu vermelden: die lau-
fende Ausgabe fiir das Jahr 2005 ist
nach vielen Jahren die erste, die auch
zwei Monate vor Jahresende trotz tig-
licher Benutzung noch nicht zu einer
Loseblattsammlung verkommen ist. Da
nimmt man doch schon jetzt gerne das
Exemplar fiirs kommende Jahr in die
Hand, um die ersten Eintrige zu ma-
chen. Konzeptionell ist, trotz eines neu-
en Redakteurs, alles beim Alten geblie-
ben: Texte widmen sich diesmal, neben
den obligatorischen Geburtstagstexten,
der Aus- und Weiterbildung im Filmbe-
reich, dem Thema Fussball & Film (aus
gegebenem Anlass), einem Riickblick
auf den «Jungen deutschen Film» und
dem grossen Satyajit Ray.

Frank Arnold

Christian Wessely, Gerhard Larcher, Franz Grab-
ner (Hg.): Michael Haneke und seine Filme. Eine
Pathologie der Konsumgesellschaft. Marburg,
Schiiren Verlag, 2005, 376 S., Fr. 44.50, € 24.90

Filmkalender 2006. Bild- und Textredaktion:
Mark Stohr. Marburg, Schiiren Verlag, 2005.
20838.,Fri14.60, € 7.90

Am 14. August 2005 hat Wim Wen-
ders scinen sechzigsten Geburtstag ge-
feiert. Mit Filmzyklen, Werkschauen,
Fernseh-Sonderprogrammen wurde
Deutschlands bedeutendstem Autoren-
filmer gratuliert. Kinowelt Home Enter-
tainment hat ihre unter dem Label Art-
haus erscheinende Wim-Wenders-DVD-
Edition um IM LAUF DER ZEIT und
LAND OF PLENTY aufgestockt. Im Juli
wurde Wenders in den Orden «pour le
mérite» Wissenschaft und Kiinste auf-
genommen, im August durfte der Ju-
bilar in Locarno einen «pardo d’onore»
in Empfang nehmen. Und dann sind
jlingst auch, ein, zwei, drei ... Publika-
tionen zu und von Wenders erschienen.
Im Verlag der Autoren etwa «A Sen-
se of Place», eine Sammlung von Wen-
ders-Texten, die, Zitat Ankiindigung,
den Autor «in all seiner Vielseitigkeit:
Als Filmemacher, Photograph und Do-
kumentarist, als Musikliebhaber, Ci-
neast, Kulturpolitiker, Lehrer, Schiiler,
Freund und Kollege» zeigt. Schirmer|
Mosel hat «Einmal», eine Sammlung
von Wender’schen Reisefotografien
kombiniert mit kleinen literarischen
Texten, in die zweite Auflage geho-
ben. Und im Schiiren Verlag ist ein klei-
ner Aufsatzband mit dem sinnigen Ti-
tel «Man of Plenty - Wim Wenders»
erschienen. Dieser entwirft im Patch-
work-Verfahren das schillernde Portrit
eines Mannes, der, so Herausgeber Vol-
ker Behrens in der Einleitung, «einst mit
dem spéttisch-anerkennenden Etikett

“Sensibilist” versehen» heute theoreti-
sche Texte tiber die Wahrnehmung von
Filmen schreibt, ein passionierter Welt-
reisender und Fotografist, gelegentlich
als Kritiker arbeitet, Filme - Spiel-, Do-
kumentar-, Werbefilme - und Musik-
videos dreht, Produzent, Schauspie-
ler und Maler ist und sich als Professor
an verschiedenen Orten um den Nach-
wuchs kiimmert. Verfasst wurden die
einzelnen Aufsitze von einer Handvoll

Wenders zugeneigten Autoren, wobei
jeder der Aufsitze eine andere Facette
des «Phinomens Wenders» (Behrens)
beleuchtet. Da beschreibt Hark Bohm
zum Auftakt mit viel Insiderwissen das
Verhiltnis des blutjungen Filmema-
chers zum Filmverlag der Autoren. Mi-
chael Téteberg erzahlt so dezidiert wie
unterhaltsam von der Liebe des jun-
gen Wenders zu Amerika und von der
zunehmenden Enttiuschung, die ihm
die USA im Laufe der Jahre bereitete.
Klug ist Michael Ranzes Aufsatz zu Wim
Wenders, dem Dokumentarfilmer; ver-
gniiglich Guntram Vogts fiktiver Dia-
log zur Kritik und Internet-Rezeption
von THE MILLION DOLLAR HOTEL;
wunderbar launisch sind BAP-Front-
mann Wolfgang Niedeckens Anmerkun-
gen iiber seine Freundschaft mit Wim
Wenders. Etwas enttduschend aber lei-
der, weil im einen Fall furchtbar lehr-
meisterlich, im andern schlicht mager,
sind Petra Grimms Deutung von LAND
OF PLENTY als religiésen Weltentwurf
und Hubertus von Amelunxens Beitrag
zu Wenders, dem Fotografen. Bloss 157
Seiten stark ist «Man of Plenty», nicht
jeder Beitrag, der sich darin findet, ist
von lobenswerter literarischer Quali-
tat. Doch alles in allem gibt das schma-
le Bindchen, mit Text und Interview
von Volker Behrens zu DON'T COME
kNOCKING und Auswahlbibliographie
und Filmographie abschliessend, ei-
nen dusserst vielfiltigen und informa-
tiven Einblick in Wenders’ Werdegang
und Werk. Und es macht, und das ist
das Schonste und Wichtigste, in seiner
Kunterbuntheit Lust auf Wenders, die-
sen «man of plenty».

Irene Genhart

Volker Behrens (Hg.): Man of Plenty -
Wim Wenders. Marburg, Schiiren Verlag, 2005.
157 S.;Fr. 30.80, € 16.90



Keine Heimkehr fiir den Barden

NO DIRECTION HOME
BOB DYLAN

A Martin Scorsese Picture

Fiktion und Dokumentation sind
bei Martin Scorsese ziemlich strikt
und héchst sinnvoll getrennt, nament-
lich dann, wenn amerikanische Lebens-
ldufe zu thematisieren sind, wie es in-
zwischen hiufiger vorkommt. Jake La
Motta, der Mittelschwergewichtler von
RAGING BULL, und Howard Hughes,
der Flieger und Filmproduzent von
THE AVIATOR, waren Figuren, denen
sich mit den Mitteln des Schauspiels
entschieden besser beikommen liess.
Und zwar galt das ganz unabhingig da-
von, ob sie noch unter den Lebenden
weilten zu der Zeit, da ihre Biografien
Drehbiicher herzugeben begannen.

Der texanische Krdsus, ein Bur-
sche von ent- und wohl auch ver-riick-
ter Art, war schon 28 Jahre tot, als ihn
Scorsese 2004 zum Kinohelden erhob.
Hingegen war der Boxer aus New York,
dem ein Gleiches widerfuhr, 1980 wohl
iibergewichtig, aber noch auf Erden,
und obendrein hatte er in mehreren
beildufigen Filmen kleinere Rollen inne-
gehabt. La Motta der Kamera vorzufiih-
ren, war also mindestens ein méglicher
Gedanke. Dennoch sollte ihn Robert De
Niro spielen, einem sicher klugen Ent-
scheid folgend.

Wie von jenseits des Grabes

Nun redet zwar Bob Dylan, inzwi-
schen 64 geworden, fiir NO DIRECTION
HOME weit {iber eine Stunde lang in
die Gerite. Doch tut er es wie aus einem
Nachhinein heraus, das schon fast
einem Jenseits gleichen mochte. Dem
Filmautor tritt er mit einer Distanz ent-
gegen und sogar mit einer Absenz, die
sich mehr autistisch als bloss abgeho-
ben ausnehmen. Der unnahbare Singer-
Poet wirkt, und zwar wissentlich, so,
als hitte er sein erratisches, konfuses
Selbst und den schnéden, listigen Welt-
ruhm gespenstisch iiberlebt. Manche
konnten erwarten, nichstens werde

er noch sein Pseudonym aufkiindigen,
das dem irischen Dichter Dylan Tho-
mas entlehnt ist. Und dann wire er wie-
der der geborene Robert Zimmermann
aus dem mittelwestlichen Duluth, Min-
nesota: einer aus jenem north country,
das er 6fter besingt.

Die Art und Weise, in der er sich
ausdriickt, als redete er von einem Drit-
ten, hat etwelche Ahnlichkeit mit dem
ausfransenden Schreibstil seiner «Chro-
niken». Deren erster Band ist kurz vor
der DVD NO DIRECTION HOME er-
schienen, vermutlich einem Plan ent-
sprechend, der den gedruckten Erinne-
rungen die geringeren Absatzchancen
zuschrieb als dem Film eines Meisters
wie Scorsese. Die insiderische Einto-
nigkeit von Dylans Memoiren verrit
einen ermatteten, holprigen Prosaisten.
Aufihren Seiten ist der beseelte, queck-
silbrige Lyriker, der er vor allem andern
und bis heute ist, ernsthafte Aussich-
ten auf den Nobelpreis fiir Literatur in-
begriffen, nur noch blass zu erkennen.

Das Film-Portrit so sehr wie das
Buch, beide Publikationen lassen un-
willktirlich an jene «Mémoires d’outre-
tombe» denken, die 1848 erschienen,
nur Tage nach dem Tod des Verfassers.
«Erinnerungen von jenseits des Gra-
bes», so hatte sie der Vicomte de Cha-
teaubriand noch selber iiberschrie-
ben, als er, in seinen Worten, eine «Hy-
pothek auf sein Ableben» aufnahm.
Jedenfalls bilden bei Scorsese die Aus-
serungen Dylans nur sehr selten die
Passagen, die geeignet sind, das Ganze
voranzutreiben. Eher schon amtieren
sie in dem Geschehen als willkomme-
ne Ruhemomente. Es sind missig auf-
regende Kommentare von manchmal
entmutigender Zuriickhaltung, die
dem Befragten spiirbar entrissen wer-
den mussten.
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Der vermaledeite Kummer

Scorsese widerfihrt trotz alle dem
viel verdientes Gliick mit dem spréden
Dylan, vielleicht gerade wegen dessen
sperriger Reserve. Denn was der iiber
200 Minuten langen Montage an Ani-
mation seitens der Hauptperson ab-
geht, das wird mehr als ausgeglichen
durch alle iibrigen Elemente. Ein gutes
Dutzend weiterer Musiker und Dichter
der Jahre zwischen 1956 und 1966 wird
zu Wort gebeten und erweist sich als
ungleich lebendiger und aussagefreu-
diger. Und noch etliches mehr tut der
enorme Reichtum an gesuchtem his-
torischem Material dazu. Der amerika-
nische Dokumentarismus der letzten
drei Jahrzehnte lebt zumal von diesem:
dass die Archive dusserst ergiebig sind
und die Rechercheure fleissig und kom-
petent, weil bestens bezahlt und unter-
richtet.

Wenn Dylan dennoch Prisenz ge-
winnt, dann ergibt sie sich aus dem
Kontrast zwischen damals und heute.
Da ist einerseits, in den Dokumenten,
die wache Agilitit des jungen Man-
nes, der seine Reime schmiedet und
zur Gitarre in einer Art Sprechgesang
vortrigt, unterbrochen von einer Har-
monika, deren Klang noch sehr viel na-
saler niselt als die Stimme. Und dem
steht die abwehrende Unbeweglich-
keit, das mechanische und unmusikali-
sche Wort des Gealterten entgegen, der
alles durchlitten hat und der auf keine
wirkliche Riickreise in der Zeit mehr zu
bringen ist, weil sie zu schmerzhaft wi-
re. NO DIRECTION HOME, der Titel des
Films, ist einer Zeile von «Like a Rol-
ling Stone» entnommen. An eine Heim-
kehr ist nicht zu denken, héchstens an
eine Flucht nach vorn. Doch weiss kei-
ner, wohin sie fiihrt.

Die beiden andern amerikani-
schen Helden Scorseses sind Dylans
Ebenbilder: Hughes, der genial-spin-
nerte Konstrukteur und Bruchpilot, der

vergeuderische Erbe, der sich in Pho-
bien und Siichten verzehrt; und die
unbesiegbare Kampfmaschine, dieser
La Motta, der an kérperlicher und geis-
tiger Verfettung erkrankt, weil er am
Ende doch, wie alle Schliger, hiufiger
einsteckt als austeilt. Bei Dylan war’s
der vermaledeite Kummer, der ihn nie-
dergeschlagen hat. Mindestens gestei-
gert, womdglich induziert wurde die
Schwermut von Anfeindungen, die
zeitweise stirker waren als der Jubel:
immer dann, wenn er gezielt die Erwar-
tungen seiner Verehrer narrte, in politi-
scher wie in musikalischer Hinsicht.

Am Knackpunkt

Die letzten Bilder verraten den
«Man of Constant Sorrow», als den er
sich in einem seiner Lieder bezeichnete:
einen chronischen Melancholiker. Kurz
vor jenem Unfall mit dem Motorrad,
der ihn fast umgebracht hitte, ist der
Barde noch einmal zu sehen, unver-
braucht, aber in einer Verfassung, als
wire er einer jener Eingewiesenen, die
sich manisch wiegen in den Kliniken,
unaufhaltsam vor und zuriick, aus dem
Becken heraus.

Die Chronik stoppt abrupt bei die-
sem kritischen Knackpunkt in Dylans
Biografie. Schon damals war alles ge-
sagt, und heute hat der Filmemacher
nichts nachzutragen, sein Held erst
recht nicht. Der Rest ist Nachwelt.

Pierre Lachat

Regie, Buch: Martin Scorsese; Kamera: Jeff
Rosen; Schnitt: David Tedeschi; Mitwirkende:
Bob Dylan, Joan Baez, Allen Ginsberg, Al Kooper,
Maria Muldaur, Peter Seeger, Dave Van Ronk,
D. A. Pennebaker, Peter Yarrow. Produktion: Spit-
fire Pictures; Produzenten: Margaret Bodde, Susan
Lacy, Jeff Rosen, Martin Scorsese, Nigel Sinclair,
Anthony Wall. USA, Grossbritannien 2005. Farbe,
s/w; Dauer 201 Min. DVD: 2 Disks; Region 1; Spra-
che: Englisch; Dolby Digital Stereo; Extras: seltene
Konzert-Mitschnitte; Vertrieb: Paramount
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DVD

DIEFABELHAFTE W

TSRO

MATHILDE: EINE GROSSE:

b
FEANTPTERRE JEUNET

Mathilde - Eine grosse Liebe

Fiir Mathilde ist der «Grosse
Krieg» mit dem Frieden von 1918 noch
lange nicht zu Ende. Beharrlich und al-
len schlechten Nachrichten zum Trotz
sucht sie ihren Verlobten Manech, der
an der Front als Dienstverweigerer
ins Niemandsland und damit in den
scheinbar sicheren Tod geschickt wur-
de. Das poetisch-bildgewaltige Liebes-
drama von Jean-Pierre Jeunet ist bei aller
Stilisierung und allen méarchenhaften
Motiven auch ein erschiitterndes Poem
iiber den Wahnsinn des Krieges gewor-
den.

Die DVD-Ausgabe ragt nun aus
der Masse der Verdffentlichungen zu-
sdtzlich wegen ihrer Dokumentation
der Dreharbeiten heraus. Dieser Blick
hinter die Kulissen ist endlich einmal
nicht ein lieblos abgedrehtes, hastig
zusammengeschnittenes und ober-
flichlich nichtssagendes «Making of».
Hier hat man wirklich das Gefiihl, et-
was iiber die Entstehung eines Films
zu erfahren, das ist faszinierend, iiber-
raschend, sorgfiltig gestaltet und infor-
mativ - und mit etwas mehr als einer
Stunde Laufzeit dennoch dusserst kurz-
weilig.

UN LONG DIMANCHE DE FIANCAILLES
F 2004. Region 2; Bildformat: 1:2.40; Sound:
DD 5.1; Sprachen: D, F; Untertitel: D; Extras:
Audiokommentar, Making of, Geschnittene
Szenen, Dokumentationen iiber Special Effects

und Set-Design. Vertrieb: Warner Home Video
(Besprechung in Filmbulletin 1.05)

Sophie Scholl -

Die letzten Tage

Wenn sich ein Spielfilm bewusst
eng an historische Quellen hilt, dann
liegt das Bonusmaterial fiir die DVD-
Ausgabe praktisch auf der Hand. Un-
ter diesem Gesichtspunkt bietet die De-
luxe-Edition von SOPHIE SCHOLL - DIE
LETZTEN TAGE einiges und enttiuscht
dennoch ein wenig.

Zufriedengestellt werden all je-
ne, die mehr tiber die Entstehung des
Films erfahren wollen. Ein ausfiihrli-
ches «Making of» und der Audiokom-
mentar liefern dazu reichlich Informa-
tionen. Karg ausgefallen ist dagegen die
historische Dokumentation. Da muss
man sich mit einigen - zugegeben
wichtigen - Originalprotokollen und

-schriftstiicken im PDF-Format zufrie-
dengeben. Auch die Gespriche mit den
Zeitzeugen, die offenbar fur die Vor-
bereitung des Films entstanden sind,
sagen teilweise mehr iiber die Filme-
macher und ihre Arbeitsweise aus, als
dass sie ein abgerundetes Stimmungs-
bild und einen authentischen Uberblick
geben kénnten. Eindriicklich in Erinne-
rung bleibt das Gesprich mit Elisabeth
Scholl dennoch, der letzten noch leben-
den Schwester.

SOPHIE SCHOLL - DIE LETZTEN TAGE

D 2005. Region 2; Bildformat: 1:1.85; Sound: DD
5.1; Sprachen: D; Untertitel: D fiir Horgeschddigte,
Horfilm-Fassung fiir Blinde; Extras: Audiokom-
mentar, Geschnittene Szenen, Outtakes, Making
of, Zeitzeugen im Gespriich, Original-Dokumen-

te. Vertrieb: Warner Home Video (Besprechung in
Filmbulletin 2.05)

Der Krieg der Kndpfe

Die Kinder zweier Nachbardérfer
sind seit Kindergedenken bittere Feinde.
Mit List und Tiicke und ohne Riicksicht
auf Verluste bekriegen sie sich, bis es
irgendwann «fertig lustig» heisst. Weil
DER KRIEG DER KNOPFE heute zum In-
ventar der klassischen franzdsischen
Komodien gehért, geht leicht verges-
sen, dass die Vorlage dazu ein von Kir-
che und Padagogen bekimpfter Roman
war und dass auch die Verfilmung von
Yves Robert aus dem Jahre 1961 herrlich
subversiv ist. Die Verfithrung zu Anar-
chie und Ungehorsam, vor der besorg-
te Erzieher warnten, ist dabei nur ein
Spielfeld der Provokation. Noch bissi-
ger wird die Satire, wenn sich im lus-

tigen Krieg der Kinder der bésartige
Krieg der Erwachsenen spiegelt - dann
wird deutlich, wo die eigentlichen, die
gefihrlichen Anarchen stecken. Die
DVD bietet kaum Bonus-Material, da-
fiir aber die ungekiirzte franzgsische
Originalfassung.

LA GUERRE DES BOUTONS F1962. Region 2;
Bildformat: 1:1.78; Sound: Mono; Sprachen: D, F;
Untertitel: D; Extras: Bildergalerie, restaurierte

franzosische Langfassung. Vertrieb: Universum-
film/Impuls Home Entertainment

In 80 Tagen um die Welt

Schon nach wenigen Minuten ist
klar, dass diesmal nicht Phileas Fogg
die Hauptfigur ist und diese Verfil-
mung frohlich Klassiker-Fledderei be-
treibt. Es ist ein Vehikel fiir Jackie Chan
und seine Kampfkiinste, das hier zu-
sammengeschustert wurde. Deshalb
ist Passepartout nun Chinese, deshalb
steigt die indische Prinzessin bereits in
Paris als abenteuerlustige Franzdsin zu,
und deshalb fiithrt die Reise auch in ein
chinesisches Bergdorf.

Wem es gelingt, Jules Verne vor-
iibergehend zu vergessen und Jackie
Chan diese Clownerie zuzugestehen,
dem wird eine unterhaltsame Abenteu-
erkomgdie samt Selbstverippelung des
Terminators geboten. Alles keine Kino-
kunst, aber siiffiges Pantoffelkino, das
in den Kampfszenen auf Slapstick an-
statt Brachialgewalt setzt. Dafiir reicht
dann allerdings auch die «Light-Ausga-
be» ohne Bonus-DVD.

AROUND THE WORLD IN 80 DAYS USA 2004.
Region 2; Bildformat: 1:2.35; Sound: DD 5.1,

DTS ES Dicrete 6.1, DD 5.1. EX; Sprachen: D, E;
Untertitel: D fiir Horgeschadigte; Extras: Audio-
kommentar, Making of, Interviews, Featurettes,
Stunts, Geschnittene Szenen. Vertrieb:

Universumfilm/Impuls Home Entertainment.
(Auch als Einzel-DVD ohne Extras erhltlich.)

Diinner Mann-Kollektion

Es gibt sie zwar einzeln zu kau-
fen, die Fille von Nick und Nora Char-
les, aber zu empfehlen ist das nicht. Der
Suchtfaktor ist derart gross, dass man
am Schluss dann doch alle sechs Filme
haben wird - nur chne Mengenrabatt.

Myrna Loy und William Powell
sind das vergniiglichste Leinwand-
paar, das in Hollywood je zusammen-
gebracht wurde. Das macht sich auch
in der «Diinner Mann»-Serie nach Mo-
tiven von Dashiell Hammett bemerk-
bar, wo die zu l6senden Kriminalfille
immer mehr Nebensache und die ehe-
lichen Frotzeleien immer stirker zum
Hauptvergniigen werden. Nick Char-
les ist zwar auch ein legendirer Detek-
tiv, vor allem aber ist er mit der stein-
reichen Nora verheiratet, lidsst sich nie
ohne Cocktail blicken und schlendert
als rotzfrecher Miissiggdnger durchs
Leben. Seine Gattin Nora ist ihm nicht
etwa warnender Zeigefinger, sondern
treue Gefihrtin - in der Gefahr wie
beim Bechern. Das idndert sich auch
nicht, als sich Nick jr. zu ihnen gesellt.

Wie man Kinder und Lebenslust
unter einen Hut bringt, dafiir werden
Nick und Nora Charles fiir immer ein
leuchtendes Vorbild bleiben. Sie bei-
de verleihen der Institution “Ehe” Gla-
mour, weil sich Treue und Zuneigung
mit vorwitzigen Frivolititen, endlosen
Partys, schlagfertigen Wortgefechten
und eleganter Garderobe vertragen.
THE THIN MAN USA 1934, AFTER THE THIN
MAN USA 1936, ANOTHER THIN MAN USA
1939, SHADOW OF THE THIN MAN USA
1941, THE THIN MAN GOES HOME USA 1945,
SONG OF THE THIN MAN USA 1947. Region
2; Bildformat: 1:1.33; Sound: Mono; Sprachen:

D, E; Untertitel: D; Extras: Kurzfilme, Cartoons.
Vertrieb: Warner Home Video

Thomas Binotto
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